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Suffer Magazine approda al decimo numero giusto in tempo per le feste e per l’occa-
sione vi abbiamo confezionato un numero con i controfiocchi! 
La cover story vede un ritorno attesissimo, quello degli americani The Used capaci 
di dare alle stampe un disco complesso ed emozionante come “The Canyon” che ab-
biamo approfondito con una esaustiva intervista al leader Bert McCracken. In questo 
numero trovate anche un faccia a faccia con i Converge - reduci dall’ennesimo disco 
sensazionale - e un’intervista a cuore aperto con gli Anti-Flag, da sempre attentissimi 
a tutte le problematiche che coinvolgono politica e società odierna. Non manca poi la 
solita massiccia dose di hardcore con il ritorno dei maestri Lionheart e una carrella-
ta di “volti nuovi” nella sempre seguita sezione Brand New! Il 2017 ha portato anche 
due nuovi album per i fratelli Gallagher e sappiamo che tra i nostri lettori ci sono molti 
“tifosi” degli Oasis. Se il fratello minore Liam ha giocato sul sicuro con il suo debutto 
solista non si può certo dire lo stesso di Noel, che con il terzo album dei suoi High 
Flying Birds ha cercato di percorrere strade più ambiziose. Ma c’è anche un 2018 in 
dirittura d’arrivo che sembra voler partire con il piede giusto visto che uno dei primi di-
schi in uscita a gennaio vede l’atteso ritorno degli americani Of Mice & Men che con 
l’ottimo “Defy” reagiscono nel modo migliore allo split parecchio discusso con Austin 
Carlile! E come sempre l’immancabile spazio finale dedicato alle recensioni. Un ultimo 
pensiero a chi in questo 2017 ci ha lasciato (da Chester Bennington a Chris Cornell, 
da Tom Petty a Warrel Dane, giusto per citarne alcuni), lasciandoci in dote ciò che di 
immortale rimane: la musica. Buone feste dal team Suffer Mag!
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“Frank Carter

& The Rattlesnakes”



04 | SUFFERMAGAZINE.COM SUFFERMAGAZINE.COM | 05

Despite Exile
Intanto complimenti per Relics. Pur non essendo un 

appassionato del genere, l’ho decisamente apprez-
zato trovandolo potente, preciso e soprattutto un 

netto passo avanti rispetto al precedente “Disperse”. 
Avete notato anche voi questa differenze?
“Relics” arriva a due anni di distanza da “Disperse”. Nella 
vita di una band in due anni succedono tante cose, si 
mettono in archivio tanti ascolti ed esperienze. Si matura 
un po’ in sostanza. Questo disco per noi è semplicemente 
più adulto dei precedenti. Abbiamo cercato di estremizzare 
maggiormente gli elementi che nei vecchi lavori ci avevano 
dato più soddisfazioni e che ci avevano discostato un po’ 
dai cliché del genere. È stato importante guardare un po’ 
indietro e capire su cosa poter puntare e cosa invece non 
avesse funzionato. Al momento siamo molto contenti del 
risultato, speriamo di ritrovarci a scrivere tra qualche mese 
con la stessa carica.

Dal punto di vista live cosa bisogna aspettarsi dai nuovi 
brani? 
In realtà a causa della distanza che separa ognuno di noi 
riusciamo a provare poco, massimo una volta al mese. I 
pezzi nuovi dal vivo avranno un impatto molto diverso da 
quelli vecchi soprattutto per la produzione e gli arrangia-
menti 
che ci sono stati in fase di scrittura: molti più layer di synth, 
accortezza nello scrivere parti che suonassero bene in un 
contesto live e non solo su disco, cose del genere. Diciamo 
che questo disco è stato molto più “pensato” sotto questo 
aspetto.

Ancora una volta a distribuire il disco ci pensa Lifefor-
ce, come eravate entrati in contatto con loro e com’è 
lavorare con una label del genere?
Siamo entrati in contatto con loro nel periodo in cui sta-
vamo pre-producendo “Disperse”, una volta ultimate le 
prime due canzoni abbiamo preparato un EPK da mandare 
a varie etichette. Lifeforce ci ha risposto quasi subito, ci 
siamo scambiati qualche mail arrivando poi a convincerci 
che fosse la label giusta per iniziare qualcosa di buono 
e del nostro livello. Lavorare con loro è molto semplice, 
ci sono tranquilli scambi di idee su come muoversi, cosa 
pubblicare, come farlo, niente di diverso da quello che ci si 
potrebbe aspettare. Lifeforce è comunque un’etichetta che 
ha un certo background, quindi hanno tutto ben chiaro e 
parecchi contatti interessanti che si sono fatti nel corso dei 
loro quasi vent’anni di lavoro nella scena metal.

Ho letto i testi del nuovo album, mi sembra che dietro 
ci sia una linea compositiva che lega tutti i pezzi. Sem-
bra che siate sempre alla ricerca del significato della 
vita attraverso figure retoriche riguardati il mare, come 
le sirene, naufragi, relitti. Ci date una chiave di lettura?

Ci fa molto piacere che tu l’abbia notato. Questa volta 
non abbiamo voluto imporci di scrivere necessariamente 
un concept album, ma ci sono effettivamente una serie di 
temi ricorrenti attorno a cui si snoda “Relics”.  Come quelli 
che hai messo in evidenza. La fonte di ispirazione princi-
pale di questo simbolismo è sicuramente il poeta francese 
Stéphane Mallarmé: le sue opere sono piene di capitani e 
marinai che affondano con le loro navi e che rischiano tutto 
pur di inseguire ciò che credono di aver visto. D’altra parte 
abbiamo cercato di incorporare una serie di riferimenti, 
soprattutto alla psicoanalisi e alla filosofia. Potremmo dire 
che tutto il disco sia una riflessione sui concetti di caso e 
necessità, di perdita e di ripetizione, su come sia possibile 
trovare qualcosa di importante al fondo di questo vortice. 
In questo senso “Relics” significa sia qualcosa di vecchio e 
dimenticato (come il relitto di una nave), sia qualcosa di sa-
cro ed eterno, come una reliquia. Ci sembrava che questo 
doppio senso potesse racchiudere tutte quelle contraddi-
zioni su cui cerchiamo di riflettere all’interno dei vari brani.

Una domanda che faccio sempre a tutte le band italia-
ne: cosa ne pensate della scena alternative italiana? 

È una domanda a cui è parecchio difficile rispondere senza 
toccare nervi scoperti. Diciamo che la scena a livello musi-
cale è ottima, ci sono molte band underground e alcune 
a livello pro davvero incredibili, non abbiamo davvero nulla 
da invidiare a nessuno. A livello di pubblico ormai si sa, 
purtroppo, che c’è stato un grosso calo. Lo si nota anche a 
livello di locali. Nella nostra regione, o meglio quella da cui 
siamo partiti (Friuli), ci sono due forse tre club in cui si può 
suonare ormai. Quando iniziammo solo nella nostra città ce 
ne saranno stati almeno sei. Non saprei dire se per un fatto 
di “pigrizia” della gente o più semplicemente per un fatto di 
“moda passata”. Però a vedere il responso che c’è online 
sul nostro genere mi azzarderei a dire che è più probabile 
la prima delle due. Ormai si guardano i video su YouTube, 
si va ai concerti solo per una band e se si ha voglia. Tempo 
fa si andava solo perché c’era musica, del genere o di 
che gruppi suonassero non importava troppo. Era lì che si 
incontravano le persone con cui cucire legami e suonare. 
Ora lo si fa online. Per fortuna comunque c’è ancora gente 
a cui piace uscire di casa e andare a sentire la musica live, 
i nostri concerti fortunatamente ne sono al prova.

Migliori album di questo 2017? 
“You’re Not You Anymore” dei Counterparts, “The Great 
Collapse” dei Fit For An Autopsy, “Rare” degli Hundredth, 
“The Way Forward” degli Intervals, “To The Bone” di Ste-
ven Wilson, “Homey” di Chon, “Luv Is Rage 2” di Lil Uzi 
Vert, “Nightbringers” dei The Black Dahlia Murder, “The 
Mortal Coil” dei Polaris e “From The Unforgiving Arms Of 
God” degli END.

Sono tra i nomi più quotati della nuova scena 
metal tricolore, merito di costanza e una 

insaziabile voglia di mettersi costantemente in 
gioco, come mostratoci in “Relics”, perfetta 

rappresentanza del Despite Exile pensiero.
Di Marco Fresia
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Il sacro verbo dell’hardcore 
scorre forte nelle vene dei 

canadesi Scarfold, band che ha 
trovato in nomi come Hatebreed 
e Terror la fonte di ispirazione 

principale e che è pronta a 
conquistare l’Europa con il 

nuovo album “Divide Decline”.

Siete ancora un nome poco conosciuto per il pubblico 
europeo, partiamo quindi dalle presentazioni? 

Certo! Siamo gli Scarfold, una DIY hardcore band di Montreal, 
Canada. Siamo quattro ragazzi decisamente incazzati e con 
una grande passione per la musica. Questo rancore siamo 
soliti sfogarlo una volta saliti sul palco, dove di sicuro non ci 
tiriamo indietro. Pensiamo che la rabbia, così come la potenza 
sia la naturale essenza dell’hardcore, pur non inventando nulla 
di nuovo ce la stiamo mettendo tutta per venire allo scoperto.

Come hai appena accennato il vostro approccio è decisa-
mente “duro”, pur rimanendo fedeli alla scena old-school 
in chiave artistica. Quali band vi hanno influenzato e qual 
è a vostro avviso il miglior esempio di attitudine (una band, 
un personaggio…) in fatto di hardcore oggigiorno?
L’old school hardcore è sicuramente una parte del nostro DNA! 
Adoriamo band come Minor Threat, Warzone, Bad Brains, Ter-
ror e Madball... Ma al tempo stesso crediamo che la nuova ge-
nerazione di hardcore bands in stile Turnstile, Stray From The 
Path, Get The Shot, Stick To Your Guns abbiano influito non 
poco nella nostra proposta. In fatto di attitudine citeremmo si-
curamente frontman come H.R dei Bad Brains, Aaron dei Bane, 
JP dei Get The Shot, personaggi che hanno sempre messo 
davanti a tutto e tutti l’amore e la passione per la musica.

Che ci dite della scena hardcore canadese? Quali nomi 
consigliereste?
La nostra scena è ricca di giovani talenti che iniziano a farsi 
valere anche al di fuori dei nostri confini. Una cosa che amiamo 
del pubblico canadese è che è brutalmente onesto nelle sue 
considerazioni, se fai il tuo lavoro nel modo giusto ti supporta-
no in maniera fantastica, se cerchi di fare il furbo vieni distrut-
to. Questo aspetto viene poi evidenziato durante gli show, 

dove il pit è solitamente caos allo stato puro quando si parla 
di hardcore! Noi stessi siamo come il nostro pubblico, siamo 
nati come una qualsiasi DIY band e tuttora siamo orgogliosi di 
esserlo. Band canadesi?! Ve ne diciamo due: Get The Shot e 
Apes!

‘’Divide Decline” è il vostro nuovo lavoro, come siete soliti 
descriverlo?
Sei brani di pura rabbia ed energia hardcore, senza troppe 
stronzate! Il nostro obiettivo è sempre stato quello di creare 
brani che potessere essere un giusto esempio di genuinità e 
passione hardcore, cercando al tempo stesso di creare una 
scena locale solida e interessata a questo tipo di musica. Non 
siamo mai stati interessati a far parte del business, di vende-
re copie negli store o di avere chissà quanti passaggi radio 
con singoli commerciali, non è la nostra natura. In “Divide 
Decline” abbiamo avuto l’opportunità di collaborare con Carl 
Bouchard (A Perfect Murder/No Truce) e Antoine Lussier (Obey 
The Brave, Ion Dissonnance...) e possiamo dire che è stata 
un’esperienza fantastica perché per la prima volta qualcuno è 
riuscito a tirar fuori il meglio di noi. Il tema del disco è la società 
odierna, troppo distante da come ognuno di noi se la immagina 
purtroppo.

Nel disco sono presenti diversi ospiti, cosa comunissima 
per ogni hardcore band che si rispetti. Cosa vi ha spinto a 
invitare membri di altre band nel vostro nuovo lavoro?
Crediamo innanzitutto che la scena hardcore sia una grande 
famiglia. Ogni musicista presente nel disco è un amico di lunga 
data, che ha condiviso con noi esperienze, da un tour al puro 
aspetto famigliare. Così facendo abbiamo voluto rimarcare il 
nostro amore per l’hardcore, ricordando a tutti – se ce ne fosse 
ancora bisogno – che essere uniti è da sempre la regola base 
per poter far parte di questa scena.
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Un nome sul quale puntare in chiave math 
made in Italy?  Sicuramente quello degli 

Infall, band che con “Silent” ha 
sbalordito tutti attraverso una 

prova di forza  comune a poche band.

Partiamo dalla più classi-
ca delle domande: come 

siete soliti presentare il vostro 
progetto a chi ancora non vi 
conosce?
Presentare il nostro progetto è 
forse una delle nostre più grosse 
problematiche. Come stile ci 
collochiamo da qualche parte tra 
il metalcore, l’hardcore e il math, 
cercando di conservare quel 
sound crudo “fine anni ’90” a cui 
siamo tanto affezionati. Come 
band abbiamo cominciato a cal-
care i palchi a inizio 2015, anno in 
cui abbiamo pubblicato il primo 
EP “Nitecomes”. Nel 2017 diversi 
live, esperienze e considerazioni 
e la pubblicazione del nostro 
primo album “Silent”, registrato e 
mixato in Accademia del Suono 
a Milano e masterizzato da Alan 
Douches al West West Side Mu-
sic di New York.

Che poi, diciamocelo franca-
mente: il termine “math” in 
Italia non è stato ancora molto 
capito dalla stragrande mag-
gioranza del pubblico. A scanso 
di equivoci, cosa si cela dietro 
a questo termine e quali sono 
a vostro avviso gli elementi che 
avvicinano voi a questo stile?
Il “non essere compreso” è forse 
nella natura stessa del math, visto 
che si tratta di un elemento che 
aggiunge un apparente senso di 
astrazione, casualità e disordine 
all’ascolto. Certamente l’Italia non 
è uno dei Paesi più all’avanguar-
dia per quel che riguarda il bacino 
di utenza. Bisogna piacevolmen-
te ammettere però che diverse 
band italiane utilizzano, chi 
integralmente, chi come semplice 
decoro, elementi math in maniera 
estremamente efficace. Rimane 
comunque molto soggettivo il suo 
significato, anche perché si mani-
festa in diverse forme. Nel nostro 
caso è molto evidente in canzoni 
come “Chamber” o “Inside My 
Head”, dove abbiamo stabilito a 
tavolino una “sequenza” da se-
guire (che ad esempio in “Cham-
ber” è 3-4-4-3-5-2), mentre é un 
po’ più nascosto in canzoni come 
“Decay”, dove si passa da un 
8/8 a un 7/8 a un 6/8 nell’arco di 

poche battute. Quel che conta, in 
fondo, è dare una sensazione di 
caos e instabilità.
 
Il vostro esordio è sicuramen-
te un ottimo compromesso 
tra hardcore e lato più heavy. 
Come sono nati i brani di 
“Silent” e quali sono state le 
fasi salienti della 
fase di songwriting?
Grazie mille! I nostri brani sono 
nati quasi tutti “in sala prove”. 
Qualcuno è il frutto di una jam, 
qualcun altro è nato dall’idea di 
un singolo poi sviluppata confron-
tandosi con gli altri. Solo “Gift” e 
“The Random Butcher” sono sta-
te composte interamente da Miky, 
il nostro chitarrista. Il processo di 
composizione è stato piuttosto 
lungo, anche a causa della natura 
dei pezzi che difficilmente tendo-
no a ripetersi lungo la loro durata. 
Sicuramente il “punto di svolta” 
nella stesura di quest’album è 
stato terminare la sesta canzone 
in ordine di composizione (“Back 
Home Early”). In quel momento 
abbiamo capito che poteva venire 
fuori un disco, e “casualmente” 
tutti i pezzi successivi sono stati 
composti quasi in automatico.

Come siete soliti argomentare il 
titolo del disco?
Il disco intero è un tributo alle 
cose non dette. Queste rappre-
sentano la vera essenza di ciò 
che siamo. Il nostro “irrazionale”, 
che non può prendere forma se 
non nei sogni e nei deliri, è la 
testimonianza silenziosa della no-
stra vera natura, che noi temiamo 
e ingabbiamo in schemi. Questi 
ci rendono, a loro volta, esseri 
frustrati e incapaci di esprimere 
sé stessi fino in fondo. Il risultato, 
nonostante l’apparente rumore, è 
semplice e ulteriore silenzio.

Musicalmente vi ho trovati mol-
to aperti a ogni tipo di 
soluzione, con un approccio 
diretto e senza fronzoli che mi 
porta in mente Modern Life Is 
War, Converge e ovviamente 
TDEP. Cosa amate di queste 
band e soprattutto quali pen-
sate siano i nomi da citare in 

termini di influenze?
I nomi sono proprio quelli, oltre 
ad altri riferimenti del genere 
come Botch, Baptists, Rolo To-
massi e così via. Ognuna di que-
ste band ha una sfumatura che la 
rende molto diversa dalle altre e 
diversi spunti da cui apprendere, 
a partire dall’ approccio per finire 
alla produzione. Nello specifico 
adoriamo la capacità dei Conver-
ge di passare dall’hardcore più 
grezzo e selvaggio alla demenza 
del math, che trova la sua mas-
sima espressione nei TDEP.  Per 
completezza, dobbiamo citare 
anche gruppi come Snapcase, 
Refused ed Helmet, con cui sia-
mo cresciuti e che teniamo come 
“santini” qualsiasi cosa facciamo! 

“Silent” è un lavoro molto 
intenso, specie in termini di 
sound, che probabilmente offri-
rà il meglio di sé dal vivo. I suoi 
brani sono stati pensati proprio 
in ottica live oppure sono due 
mondi (studio e live) che tende-
te a separare?
I brani, come detto, sono stati 
composti suonando! Questo 
ha fatto sì che li registrassimo 
avendo bene in mente quello che 
era il loro suono originale. Andare 
in studio non è stato altro che ri-
produrre quell’idea, aggiungendo 
solo qualche arrangiamento. 

Un altro aspetto interessante è 
l’interpretazione vocale. Come 
avete lavorato le parti voca-
li? Viste le fitte trame sonore 
messe in piedi non sarà stato di 
certo un lavoro semplicissimo!
Le parti vocali sono state com-
poste sempre in un secondo mo-
mento rispetto allo strumentale. 
Una volta terminato, quest’ultimo 
veniva registrato a click e si la-
vorava sulle metriche della voce, 
talvolta seguendo più il metrono-
mo che la musica. A volte, infatti, 
la “linea ritmica” base la da pro-
prio la voce! Per questo motivo, 
la composizione delle parti vocali 
è stato un lavoro a cui abbiamo 
partecipato tutti, per confrontarci 
e capire come “fluttuare” su ciò 
che era già stato creato.

Parlando dei testi, qual è il 
messaggio principale che 
volete lanciare al pubblico con 
questo disco?
Nessun messaggio! I testi di “Si-
lent”, se vogliamo, si dividono in 
due categorie: i deliri senza senso 
che parlano di incubi, paranoie, 
mind trip e le argomentazioni più 
lucide che parlano comunque di 
ansia, nostalgia della gioventù e 
vari problemi esistenziali. Spe-
riamo vivamente, piuttosto, che 
nessuno ci tragga un messaggio! 

L’artwork è la ciliegina sulla 
torta di questo disco. 
Chi l’ha realizzata e quali sono 
stati gli imput dati all’artista per 
il suo concepimento?
La copertina è stata realizzata 
da Santa, il nostro cantante, e 
raffigura l’anatomia della gola di 
un uomo senza bocca. In qualche 
modo questa immagine si collega 
al titolo dell’album, sia per la 
mancanza della bocca stessa, sia 
perché ci sono evidenti incon-
gruenze dovute al fatto che, non 
essendoci un cavo orale, tutta 
la struttura della gola risulta to-
talmente inutile (il che riconduce 
all’incapacità di esprimersi).

Il fatto di aver collaborato con 
Alan Douches pensate possa 
aver dato una spinta in più a 
questo lavoro? Come è nata 
questa collaborazione?
Sicuramente! Conoscevamo 
Alan grazie a sue precedenti 
collaborazioni con band, anche 
italiane, che apprezziamo. Lui è 
stato disponibile sin da subito, si 
è speso persino in complimenti 
e, chiaramente, ha fatto un gran 
lavoro che ha aiutato a rendere il 
tutto più grezzo.

Dal punto di vista live, cosa 
dobbiamo aspettarci dagli Infall 
per la fine 2017 e inizio 2018?
Nel periodo a venire suoneremo 
un bel po’ in gran parte dell’ Italia 
e ci spingeremo oltre i confini per 
qualche data. Dopodiché, da pro-
grammi e da speranze, potrebbe 
esserci qualcosa di un po’ più 
“chilometrato”. Vedremo!

INFALL
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Il fatto di esser finiti in cima alle classifiche australiane 
meno di un anno fa con il mini “The Guilt & The Grief” 
pare non vi abbia fatto un grosso effetto se nemmeno 

a un anno di distanza vi stiamo ritrovando con un nuovo 
disco, mi sbaglio?
Hai ragione! (ride - nda) Di questi tempi se ti fermi sei perduto, 
specie da quando lo streaming ha preso piede. Oggi non puoi 
più permetterti di non pubblicare musica per due/tre anni, devi 
sempre sfornare qualcosa di nuovo in modo che tu sia sempre 
presente sul mercato. Dal nostro canto posso dirti che abbiamo 
la fortuna di amare ciò che facciamo, in primis comporre, quindi 
non fatichiamo molto a offrire nuova musica ai nostri fan nell’ar-
co di brevi periodi.

Rispetto all’EP in “The Mortal Coil” vi ho trovati molto più 
in linea – artisticamente parlando – con ciò che la scena 
alternative australiana sta offrendo in questi ultimi anni. Ti 
parlo quindi di un mix tra djent e metalcore, quello che oggi 
si è soliti definire “new school”. Sei d’accordo?
Penso che la nostra terra sia ricchissima di talenti, io stesso 
sono cresciuto divorando un disco incredibile come “Horizons” 
dei Parkway Drive e non nego che devo molto a loro se oggi 
sono un’artista. Rispetto al passato – dove cercavamo soluzioni 
che potessero essere quanto più originali possibile – ci siamo 
concentrati maggiormente sulla forma delle canzoni, andando 
ad adottare soluzioni che seppur usate da altri artisti potessero 
rendere ogni brano ciò che volevamo. E così è stato, in questo 
lavoro hanno trovato spazio assoli, breakdown, parti melodiche 
e altre più heavy senza che nulla risultasse scontato all’ascolto. 
Detto ciò, penso che il nuovo album sia il punto più alto finora 
raggiunto dai Polaris, che poi si parli di djent, metalcore, prog o 
altro poco importa.

Mentre lavoravate sui nuovi brani sentivate il peso di dover 
bissare il successo ottenuto con “The Guilt & The Grief”?
Pensandoci bene, credo che questo peso lo avvertissero solo 
gli addetti ai lavori, che non facevano altro che rimarcare il fatto 
che i Polaris erano giunti ai vertici delle classifiche australiane. 
Sinceramente all’interno della band nessuno ha mai pensato a 
qualcosa del genere, anche perché se lo fai finisci con il ripro-
porre qualcosa di molto simile a ciò che ti ha dato successo, 
quindi meglio evitare. Una situazione abbastanza anomala che 
inizialmente mi infastidì, in quanto anche in sede di intervista i 
giornalisti avevano una maniacale voglia di esaltare solo quell’a-
spetto legato alla nostra band e non il fatto che stessimo lavo-
rando su del nuovo materiale, ma col passare del tempo capii 
che è una cosa abbastanza solita e lasciai perdere.

Quindi possiamo dire che “The Mortal Coil” sia la prova 
tangibile di quanto i Polaris possano di volta in volta stra-
volgere le carte in tavola in chiave artistica?
Sì, assolutamente. Ognuno di noi ha un background artistico/
tecnico differente, nella formazione ci sono elementi più prog 
oriented, altri più inclini al rock, chi al metal old-school e chi, 
come me, alla nuova ondata alternative. Il fatto che ogni musici-
sta sia poi dotato di gran talento è un punto a favore di questo 
progetto, che disco dopo disco ha dato nuova linfa e imput ai 
suoi fan. 

Eppure il termine più comune usato per definire il vostro sti-
le rimane il quanto mai antiquato metalcore. Non ti sembra 
strana come cosa?
Ognuno ha la sua croce amico mio! (risate –nda) A parte gli 
scherzi, preferisco essere catalogato come metalcore piuttosto 
che come progressive o djent, in quanto sinceramente oggigior-
no vengono usati dei termini che io stesso da musicista non sa-
prei descrivere bene. Cosa significa djent?! Se lo chiedi a dieci 
persone ognuna ti darà una sua versione e questo è abbastanza 
frustrante.

Artisticamente parlando il primo nome che mi viene in 
mente dopo aver ascoltato il vostro ultimo album è quello 
degli Architects, per la capacità di unire melodia e potenza 
in un’unica canzone…
Un onore essere paragonati a loro. Poche band odierne sanno 
essere moderne e affascinanti come gli Architects. Hanno un 
talento fuori dalla norma, un gusto nel songwriting da far venire 
i brividi e una spontaneità nelle soluzioni fuori dal comune. 
Ascoltare i loro dischi dovrebbe essere d’obbligo per chiunque 
si avvicini all’alternative metal e sinceramente firmerei subito 
per poter fare ciò che hanno fatto loro in termini di carriera. Dei 
mostri.

Moltissime band australiane stanno ormai conquistando il 
mondo. Come si vive da dentro questa scena?
Lo strapotere americano/inglese c’è sempre, è inutile girarci 
attorno. Quel che è certo è che oggi l’Australia viene vista come 
un’accesa competitor e questo non può che farmi piacere. Fino 
a qualche anno fa nessuno – e dico nessuno – conosceva un 
solo nome alternative australiano, oggi fanno a gara a chi ne 
conosce di più! Detto questo sono felicissimo che molti gruppi 
stiano iniziando a girare fuori dai nostri confini, il talento e la 
voglia di spaccare qui non mancano di certo!

A meno di un anno dalla pubblicazione del mini “The Guilt & The Grief” (finito al primo posto delle 
charts australiane) tornano alla ribalta i Polaris, attraverso un album che sembra voler ridefinire le 

coordinate della musica metalcore come “The Mortal Coil”. Una band in continua crescita come 
spiegatoci dal frontman Jamie Hails.

di Alex Badwinter

POLARIS
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Ciao ragazzi, partiamo 
dalle basi, ossia da un 
curriculum che vede dieci 

anni di onorata carriera alle 
spalle. Cosa spinge una band 
come la vostra, che da sempre 
fa parte di quella scena under-
ground che ottiene riconosci-
menti con molta fatica, a tenere 
duro per così tanti anni?
Certamente alla base c’è una 
forte passione che ci accomuna 
che va aldilà della nostra amici-
zia e che ci da - e ci ha dato - la 
spinta e la voglia di fare musica 
e credere in quello che facciamo 
nonostante le difficoltà. Vedi un 
genere che in Italia e soprattut-
to nella nostra realtà locale (ci 
sentiamo di dire) è veramente 
ancora per molti sconosciuto e 
di difficile apprendimento. 

Un fatto abbastanza curioso 
che forse avrà destabilizzato 
la vostra fanbase è la distanza 
temporale tra il vostro ultimo 
lavoro targato 2012 e questo 
nuovo EP omonimo. Cosa 
avete combinato in tutto questo 
tempo?
Sì è vero, diciamo che la velocità 
non è il nostro forte, ma è anche 
vero che in questi anni diversi 
avvenimenti ci hanno rallentato, 
tra cui l‘abbandono della band 
del nostro chitarrista David… E 
trovarne uno all’altezza attitu-
dinale del genere a Terni non è 
affatto cosa semplice! Altri fattori 
hanno inciso e incidono tuttora, 
come il dover lavorare, la fami-
glia e soprattutto il nostro voler 
proporre pezzi che realmente ci 
soddisfano ed emozionano.

Il fatto di aver dato luce a un EP 
omonimo e aver nello stesso 
tempo cambiato label l’ho visto 
come un voler mostrare un atto 
di forza e allo stesso tempo di 
coraggio all’esterno. Da una 
parte il voler rimarcare il vostro 
essere, chi siete, dall’altra 
andare oltre la vostra zona di 
comfort (GB Sound). Troppo 
cervellotica come teoria?
Il cervellotico ci garba… Assolu-
tamente vero, la scelta di uscire 
con un lavoro omonimo è stata 
per rimarcare il nostro essere 
e darci simbolicamente una 
sensazione di un nuovo inizio, 

perché in riferimento anche alla 
domanda precedente, in questi 
anni abbiamo fatto una cresci-
ta inserendo nuove soluzioni e 
affinando quello che già era nelle 
nostre corde, cosa che ha con-
tribuito fortemente a darci nuova 
linfa. Per quanto riguarda la GB 
Sound, che ringraziamo per tutte 
le cose belle fatte assieme, nulla 
di personale e programmato,  ma 
solamente la voglia e la curiosità 
di mettersi in gioco e scoprire 
dove ci condurrà l’avventura tar-
gata This Is Core con la quale ci 
siamo trovati subito in sintonia.

Sembrerà alquanto banale, ma 
i nuovi brani offrono una visione 
di voi decisamente più matu-
ra e artisticamente completa 
rispetto a quanto fattoci sentire 
in precedenza. Quanto a vostro 
avviso l’aver cambiato anche 
studi e produttori ha influito 
nel risultato finale ottenuto in 
questo nuovo mini?
Questa domanda ci piace molto 
perché attesta quello che anche 
noi pensiamo del nostro nuovo 
EP di cui siamo davvero molto 
soddisfatti. Senza comunque rin-
negare i precedenti lavori perché 
ci hanno permesso di arrivare a 
quello che siamo oggi. Abbiamo 
cambiato studi di registrazione, 
ma credo influisca in parte al 
risultato finale, perché quello che 
conta in una registrazione sono 
la “tigna” e la voglia di espri-
mersi. Anche se comunque una 
buona registrazione valorizza 
certamente le potenzialità di una 
band.

Da quanto ho capito il primo 
singolo sarà l’opener “Come un 
sasso”, a mio avviso il brano più 
diretto e “hardcore” dell’intero 
lotto. A cosa dobbiamo questa 
scelta? Cosa ci potete raccon-
tare di questo brano?
Esatto, è un brano di cui andia-
mo molto fieri, è un pezzo diret-
to, che narra delle difficoltà di 
ognuno di noi spesso offuscato 
da una falsa realtà e quotidianità 
che ci propinano con la metafora 
di un sasso che da solo non può 
nulla ma insieme a tanti sassi 
può arginare anche il fiume più 
irrequieto.

So che questo nuovo EP ha 
avuto una gestazione decisa-
mente lunga, dilatata nel corso 
degli ultimi anni. Volete raccon-
tarci come sono nati questi bra-
ni e quali sono state le difficoltà 
e gli stimoli maggiori di questo 
nuovo capitolo della band?
L’EP raccoglie  tutto il lavoro 
e le fatiche che abbiamo fatto 
negli ultimi cinque anni. Come 
abbiamo detto prima, varie 
problematiche ci hanno accom-
pagnato in questo periodo, ma 
non ci siamo mai fermati. Dopo 
uno sforzo niente male abbiamo 
trovato il nuovo chitarrista Fran-
cesco, ci siamo messi a suonare 
e sfornare nuove idee cercando 
nuove soluzioni... Purtroppo 
siamo degli eterni insoddisfatti 
e ci siamo fatti attendere forse 
un po’ troppo. A volte presi dallo 
sconforto, non nascondiamo che 
ci era passata anche l’idea di 
mollare tutto e sciogliere la band, 
ma siamo troppo  legati a essa 
e tra vari sforzi e difficoltà siamo 
giunti con grande soddisfazione 
a questo nuovo capitolo.

“Uno, nessuno” è un brano 
dal titolo molto diretto. Che 
tema viene affrontato in esso e 
sostanzialmente di cosa avete 
parlato all’interno di questo 
nuovo EP?
Altro bel pezzo, è una citazione 
Pirandelliana con cui tutti i giorni 
dobbiamo fare i conti in una 
società dal valore estetico molto 
alto dove conta sempre più 
come appari a discapito di come 
sei realmente. Quanto vali. Si 
tende spesso a etichettare  una 
persona (o volersi far etichettare) 
con mille proiezioni di essa, ma 
quello che conta di più sono le 
emozioni che si hanno e che si 
riescono a esprimere e di cir-
condarsi e fare ciò che ti fa stare 
bene. Il precedente album aveva 
tematiche prettamente più socio-
politiche, perché in quel momen-
to ci sentivamo di esprimerci 
così... In questo nuovo lavoro 
non abbiamo lasciato quella 
vena di protesta, ma diciamo che 
siamo tornati un po’ alle origini 
con alcuni  testi di espressione 
più introspettiva.

Il termine hardcore melodico 

pensate possa essere anco-
ra in target con il vostro stile 
oggigiorno? O forse ci stiamo 
muovendo più verso territori 
rock a vostro avviso?
Bella domanda e diciamo 
costatazione... È chiaro che 
abbiamo fatto un’evoluzione o 
comunque un cambiamento,  
ma anche questa volta non ci 
piace etichettarci con un genere 
preciso. Abbiamo aggiunto nuovi 
arrangiamenti, cercando di dare 
più respiro e dinamicità ai pezzi 
e se questo si percepisce noi ne 
siamo strafelici. 

Anche l’artwork nella sua 
semplicità sembra voler legarsi 
in modo indelebile a chi siete. 
Cosa si cela dietro questa 
immagine?
Inizialmente cercavamo di dare 
al disco un’immagine forte e 
complessa, ma a nostro avviso 
sembrava troppo forzata, quindi 
abbiamo optato per una più 
semplice e diretta. Non vogliamo 
dire che sia il massimo dell’ori-
ginalità, penserai “è una cazzo 
di cassa toracica”, ma essa è 
la custodia del cuore, l’organo 
più importante e la musica si fa 
col cuore. Il resto è tutto a tema, 
abbiamo fatto a pezzi lo schele-
tro umano inserendolo all’interno 
del libretto. Unica variante è un 
organo, il cuore stampato sul  
disco. Il cuore di tutto.

Facendo un riassunto del per-
corso fatto fino a questo punto, 
c’è qualcosa che vi rende orgo-
gliosi di voi e qualcosa che non 
rifareste?
Non per essere presuntuosi, ma 
non abbiamo nulla da recrimi-
nare. Lungo questi dieci anni 
abbiamo incontrato bellissime 
persone, toccato tante citta e 
condiviso il palco con tante belle 
band. È probabile che si sarebbe 
anche potuto fare qualcosina 
in più, ma siamo comunque 
soddisfatti.

A voi la chiusura e grazie della 
disponibilità!
Intanto grazie a voi per lo spazio. 
Invitiamo tutti ad ascoltare l’EP e 
vi diamo appuntamento su qual-
siasi palco che ci capiti a tiro. Un 
abbraccio tutti e… Stay argh!

torna a distanza di qualche anno dal precedente capitolo discografico una delle band
più interessanti della scena hardcore melodica nazionale, l’alba di nuovo. 

con un nuovo ep omonimo in uscita e molti progetti in cantiere abbiamo colto l’occasione per incontrarli.

L'Alba di Nuovo
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Che in casa The Hole non si scherzi lo si capisce già dai nomi citati come influenze: Slayer, 
Kreator, Dark Tranquillity, Entombed. Nonostante ciò il terzetto è giunto alla pubblicazione 
di un nuovo EP a tre anni di distanza dal debut “A Monument To The End Of The World”, 

periodo abbastanza lungo di questi tempi: “Nel corso di questi ultimi anni abbiamo dovuto fron-
teggiare diversi cambi di formazione, di conseguenza anche il processo artistico ha subito rallen-
tamenti notevoli. Ciò nonostante credo che il materiale contenuto in ‘The Wrath’ sia quanto di più 
heavy e brutale mai composto dai The Hole”. Una visione delle cose decisamente ferma quella 
del frontman, che vede nelle forme più hard’n’heavy della musica il suo habitat naturale: “Non 
siamo dei ragazzini, siamo cresciuti ascoltando il thrash Bay Area e il death metal scandinavo, per-
tanto il nostro stile non poteva che essere quello. Quando mi chiedono come sono solito definire 
la nostra proposta sono solito usare il termine metal. Siamo una metal band, tutto qua”. Una metal 
band che ama spingersi al limite, come dimostratoci nell’EP di recente pubblicazione: “Sono 
sempre stato incline al growl e all’estremizzare le tonalità vocali, questo forse perché non ho una 
splendida tonalità melodica! (ride - nda) Il fatto di spingermi al limite mi porta anche a pensare al 
contesto musicale come a una esperienza umana al limite, in quanto è noto a tutti che il metal non 
è un genere adatto a tutti. Pertanto meglio spingersi verso il limite piuttosto che offrire in pasto al 
pubblico qualcosa di già sentito”. Come detto in apertura, Las Palmas è nota soprattutto come 
località turistica, non certo per la sua scena metal: “Assolutamente, qui si vive decisamente bene 
e nonostante il suo lato tremendamente commerciale posso dire che abbiamo diversi fan e aman-
ti della musica metal su questa isola. Certo, da metallers visto il clima solare non è un luogo di 
grande ispirazione per una metal band ma beh, possiamo tranquillamente passare oltre cercando 
nell’oscurità e nei suoi paesaggi incontaminati le giuste influenze!”

Pensare a Las Palmas come un oasi 
felice è cosa buona e lecita. Ma poi 

arrivano i The Hole e il loro EP “The Wrath” 
a mostrarci l’altra faccia della medaglia. 

Come? Attraverso un death metal 
corrosivo e nero come la pece qui descritto 

dal loro frontman/bassista Edu Rodriguez.
di Alex Badwinter

THE 
HOLE
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Rompiamo il ghiaccio con la classica prima do-
manda: come sta andando il tour?
(Sean - MTS) Bomba! Siamo proprio a metà del 

tour e tutto sta filando liscio: grandi band, grande diverti-
mento on e off stage!
(Sam - CE) è un sogno che si avvera! Mi aspettavo più 
freddo a dire il vero, quindi ancora meglio di quanto pen-
sassi! Mi manca un po’ casa, ma l’idea di portare in giro 
per l’Europa la nostra musica è una cosa che mi manda 
fuori di testa!
(Sean - MTS) Tu sei fuori di testa (ridono - nda)

Tra l’altro in questo tour la componente australiana è 
parecchio alta! Cosa significa andare in tour con una 
band di connazionali?
(Sean - MTS) E non solo australiana ma della stessa cit-
tà, Perth! Questa sì che è una rarità. Ovviamente non è la 
prima volta che andiamo in tour con un gruppo australia-
no, ma essere in giro con della gente della nostra stessa 
città è come far parte di una gang, è bellissimo!
(Sam - CE) I Make Them Suffer sono i nostri fratelloni, è 
un onore andare in tour con loro e c’è solo da imparare. 
Essendo il nostro primo tour in Europa penso che siano 
la guida perfetta per non ficcarci in troppi guai. (ride - 
nda)

Quale oggetto è indispensabile per la vostra vita on 
the road?
(Sean - MTS) Il mio cappellino. Sono pigro e non mi 
taglio spesso i capelli, soprattutto in tour. Dovrei rasarmi, 

ma non sto bene! (ride - nda) Ormai è diventata una bar-
zelletta la mia domanda “dov’è il mio cappellino?” prima 
di salire sul palco. Sono anche molto disordinato se non 
si è notato...
(Sam - CE) Non saprei, forse l’iPod. Ma per ora non ho 
bisogno di niente di particolare.

L’abitudine peggiore?
(Sean - MTS) Dormire, sono pigro l’ho detto! (ride - nda) 
Sono peggio di un ghiro e i miei compagni mi molestano 
sempre per questo! Però i lunghi spostamenti non aiuta-
no in questo senso…
(Sam - CE) Non dovrei dirlo, ma sto bevendo decisa-
mente troppo… Ma come fai quando hai l’open bar quasi 
ogni sera?
(Sean - MTM) Bevi un’aranciata no?! Però senza lo 
vodka!
(Sam - CE) Ooook!

In generale quale aspetto preferite della vita in tour?
(Sam - CE) Per ora è tutto bello, è come un sogno. 
Sento ogni giorno i miei famigliari a casa - Internet aiuta 
in questo senso - e li aggiorno sulle mie malefatte. Sento 
che sono orgogliosi di me e questo mi da ancora più 
carica.
(Sean - MTS) Mi piace sentire questo entusiasmo, mi 
ricorda i nostri inizi. Ma ogni volta ho uno stimolo nuovo, 
ad esempio questo tour ci vede per la prima volta he-
adliner in molti Paesi facendomi impazzire. Visitare posti 
nuovi è poi un plus importante.

Quale paese avete apprezzato maggiormente fino ad 
ora?
(Sean - MTS) Germania, senza dubbio. Non so perché, 
ma ci vogliono bene, un affetto esagerato. Mi piace visi-
tare la Norvegia e la Scandinavia in generale… Anche da 
voi mi trovo bene, siamo sempre stati trattati con calore.
(Sam - CE) Non posso esprimermi più di tanto, per ora 
tutte le date sono andate molto bene e tutti i fan ci hanno 
supportato. Certo, a volte vediamo delle facce un po’ 
spaesate quando Jazzmine inizia a urlare (ride - nda).

L’episodio più divertente di questo tour?
(Sean - MTS) C’entra sicuramente la nostra tastierista 
Booka: avere nella band una ragazza è un privilegio, 
ma alle volte ci dimentichiamo che magari ruttare o fare 
commenti da maschi ad alta voce non è proprio il mas-
simo dell’educazione! (ride - nda) Niente di esasperato 
e pesante eh, sia chiaro, però alle volte diciamo qualche 
cazzata e quando ci giriamo e la vediamo darci qualche 
occhiataccia scoppiamo tutti a ridere. È un po’ la nostra 
moralizzatrice!
(Sam - CE) Cadute rovinose, sul palco ma anche fuori. 
Sono un po’ goffo e tutti mi prendono in giro.

In generale quale comportamento da parte di un pro-

moter vi manda in bestia?
(Sean - MTS) Penso di non essermi mai incazzato con 
un promoter, forse sono stato fortunato. Esigo rispetto 
ma non sono una persona particolarmente pretenziosa, 
non faccio di certo la prima donna quando sono in tour!
(Sam - CE) Siamo abituati a dormire per terra e mangia-
re quello che capita, anche noi non siamo molto schizzi-
nosi, anzi, in questo tour siamo trattati come signori!

Chiudiamo con qualche parola sulle vostre fatiche in 
studio...
(Sean - MTS) “Worlds Apart” è il nostro album migliore, 
sotto tutti i punti di vista! Abbiamo bilanciato perfetta-
mente le personalità presenti nella band, abbiamo messo 
tanta energia e fatica in questo lavoro e siamo molto 
contenti di condividerlo live ogni sera. Abbiamo tanti 
estratti da questo album e i riscontri sono molto positivi. 
(Sam - CE) Abbiamo appena pubblicato “Cycles Of 
Grief” nella sua forma integrale, due EP uniti per formare 
l’album completo. È il nostro grido di dolore, lucido e 
spietato. Abbiamo tante cose da dire e le dovevamo dire 
a modo nostro. UNFD ci ha aiutato ad “alzare il volume” 
per farci sentire da quante più persone possibili. È solo 
l’inizio, siamo incazzati e determinati!
(Sean - MTS) Il loro disco è una bomba, segnatevelo!!

Prima dell’infuocata data milanese del tour 
europeo dei Make Them Suffer  tenutasi al 
Circolo Svolta abbiamo sottoposto Sean 

Harmanis (frontman dei MTS) e il batterista dei 
Cursed Earth Sam Forward nella più classica 
delle interviste doppie per la nostra sezione 

legata alla vita in tour!

LIFE ON TOUR

Make Them Suffer 

vs Cursed Earth
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L’arte di sopravvivere
di Dave Perletti
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“For You”  è quanto di più diretto abbia mai 
scritto, del resto mi sono stupito di come mol-

te cose che dico in questo disco
non le abbia mai dette a nessuno

Ciao Bert, “The Canyon” è finalmente nei negozi e ci ha 
molto colpito: puoi parlarci di come è nato?
È un viaggio all’interno di uno dei periodi più bui della 

mia vita. Lo spunto è nato dal suicidio di uno dei miei più cari 
amici d’infanzia, Tregen Lewis, la sua perdita mi ha letteralmen-
te devastato. Ho cercato di veicolare il dolore e lo smarrimento 
che ho provato all’interno di questo album, il più importante per 
i The Used e quello più ispirato. È stato un anno molto compli-
cato per me a livello personale e ho pensato che tutto questo 
dolore doveva per forza portare a qualcosa di positivo e “The 
Canyon” è l’album del quale sono più orgoglioso nella disco-
grafia dei The Used. 

Quanto è stato difficile esporre le tue emozioni così a nudo 
davanti ai tuoi fan? Voglio dire, un brano come “For You” ti 
espone come non mai verso il mondo esterno…
Sono estremamente onesto coi miei fans, da sempre. E non 
riuscirei a guardarmi in faccia se nascondessi le mie emozioni 
una volta davanti a un microfono: tutto l’album è estremamen-
te onesto, crudo su molti aspetti, ma anche dannatamente 
vero. Non dico che sia facile esporsi in questo modo, ma 
sinceramente è il solo col quale ci riesco. D’altro canto chi mi 
conosce, e parlo sempre dei fan, sono sicuro che si troverà 
facilmente in molti testi, ad esempio trovando riferimenti in un 
brano come “Broken Windows” alle mie vicissitudini passate.  
“For You”  è quanto di più diretto abbia mai scritto, del resto mi 
sono stupito di come molte cose che dico in questo disco non 
le abbia mai dette a nessuno. 

È stato per te naturale creare la storia e legare tra di loro testi 
e canzoni?

L’ispirazione l’ho trovata in autori come David Foster Fallace e 
James Joyce. (Bert riprende a parlare dopo un po’ di esitazione 
– nda) Ovviamente non voglio paragonarmi ad autori di questo 
livello, ma penso che leggendo opere di questi fantastici artisti 
ti rimanga qualcosa dentro e che “The Canyon” abbia bene-
ficiato di queste influenze. Anche Shakespeare è una grossa 
ispirazione.

“The Canyon” è la prima prova in studio con Justin Shekoski 
(ex Saosin). Cosa pensi abbia portato all’interno della band?
Trovare una persona così entusiasta verso la musica è un qual-
cosa che mi ha riempito di gioia, credimi! Justin è un ragazzo 
d’oro e un vero amante della musica, ha portato entusiasmo da 
vendere, una nuova iniezione d’energia e tante interessanti idee 
che abbiamo utilizzato all’interno dell’album. È un nuovo inizio 
per la band. Ci stavo pensando proprio l’altro giorno: Justin 
ha un entusiasmo contagioso riguardo la vita, fa mille cose, ci 
mette l’anima in ogni cosa. È una benedizione averlo al nostro 
fianco.

Il disco tra l’altro è stato registrato in modo analogico, senza 
molta post-produzione e con un approccio live: come ti sei 
trovato con questo “nuovo” sistema di lavoro?
È una cosa che abbiamo fortemente voluto ed è l’unico modo 
in cui potevamo registrare questo disco. “The Canyon” è un 
album “di pancia” e solo così poteva essere concepito. Ross 
(Robinson - nda) è stato essenziale in questo senso. Penso a 
grandi artisti come Tom Petty o Pink Floyd, ai dischi “epici” di 
quegli anni, abbiamo cercato di provare a riprendere il mood di 
questi grandi artisti applicandolo alla nostra attitudine.

L’opportunità  di parlare con Bert McCracken 
all’indomani dell’uscita di “The Canyon” ci ha 

regalato una intervista a tutto tondo su 
quanto successo nella complicata vita del 

frontman negli ultimi tre anni  e che è 
culminata nella pubblicazione di un doppio cd 
ambizioso, epico e dalle tante sfaccettature. 
La voce di Bert ci arriva decisa e propositiva, 

nonostante la natura molto privata dell’album 
e ci restituisce il pensiero di un artista vero e 
senza compromessi. Quello di cui siamo certi è 

che “The Canyon” ha dato nuova luce a una band 
finalmente capace di mettere su disco quel 

talento indiscusso non sempre messo a fuoco.
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A proposito di Ross, com’è nata la collaborazione?
Ci conosciamo da tempo e ha portato una professionalità 
indescrivibile e una capacità tecnica fuori dal comune. Il suo 
apporto su “The Canyon” è stato determinante.

Sul suo riguardo abbiamo spesso sentito molte voci e testi-
monianze, pensiamo ad esempio a Jonathan Davis dei Korn, 
sul fatto che ti porti a un livello personale ed emotivo “al 
limite” per tirare fuori il risultato voluto. È andata anche per 
voi così?
Ross è un amico e una persona unica. Capisco quello che dici 
e se devo risponderti sinceramente non ho avuto problemi nel 
lavorare con lui, in nessun momento. Ti porta al limite è vero, 
ma io ero già al limite: Ross non ha dovuto spingere nessun 
bottone particolare per farmi “uscire” tutto quello che prova-
vo. Si è immedesimato al 100% nel nostro momento, nella 
situazione che stavamo vivendo e che volevamo descrivere nel 
disco ed è riuscito a catturare alla perfezione quello che pro-
vavamo.  Molte storie che si sentono sul suo modus operandi 
sono molto esagerate fidati!

In molti brani si respira una sorta di voglia di “progressio-
ne” che francamente ci ha stupito, ad esempio brani come 
“Vertigo Cave” sembrano un ideale incontro tra le ritmiche 
e la verve prog dei Mars Volta e le vostre classiche sonorità, 
che ne pensi?
L’idea di comporre un disco di ampio respiro musicalmen-
te parlando è sempre stata messa in primo piano. Anche la 
registrazione su nastro e in presa diretta in questo senso è 
stata funzionale a questo desiderio. Mi piace il concetto di 
progressione e mi sembra si applichi bene a “The Canyon”: dici 
influenze dei Mars Volta?!  Può essere, vuol dire che suoniamo 
bene! (ride - nda)

Un brano come “Selfies in Aleppo” mi ha molto incuriosito, 
ce ne vuoi parlare.
A inizio canzone abbiamo inserito una citazione di Orwell e 
devo dirti che eravamo un po’ indecisi se utilizzarla o meno 
perché poteva essere un po’ fuorviante. Questa canzone parla 
dell’apatia della nostra generazione, dell’oppressione che su-
biamo ma anche che perpetriamo sugli altri, a qualsiasi livello. 
Ovviamente non sto parlando di guerra ma di temi più perso-
nali, ma le due “situazioni” vanno di paro passo. È una guerra 
che si combatte con armi diverse, senza eserciti ma a livello più 
intimo.

Discorso che si può collegare anche alla depressione?
Ho molto pudore nel parlare di depressione e di tendenze 
suicide, anche se sono sempre pronto a intavolare un discorso, 
soprattutto perché la chiave per aiutare qualcuno è parlare, 
parlare sempre! L’unica presa di posizione che mi fa davvero 
chiudere il discorso è quando si parla di suicidio come di una 
scelta da egoisti... I discorsi nati dopo la morte di Chester (Ben-
nington - nda) ad esempio.

“The Canyon” mette molta carne al fuoco, musicalmente e 
non... Non avete avuto paura di sovraesporre i vostri fan con 
tutte queste “informazioni”?
Mi piace pensare che i nostri fan siano cresciuti con noi e che 
quindi siano pronti ad affrontare questa “opera rock”, come noi 
siamo stati pronti a comporlo. Non pensare che mi stia autoin-
censando parlando di opera (ride - nda), mi sento sempre un 
cazzone dentro e non un direttore d’orchestra. 

Considereresti “The Canyon” come un album ambizioso?
Fammici pensare un attimo… Calcola comunque che “The 
Canyon” è stato composto in un arco temporale di circa tre 
anni, quindi tre anni della nostra vita. Ambizioso?! Probabil-
mente sì, non ci siamo di certo seduti sugli allori e ci abbiamo 
messo l’anima in questo disco, mi sembra naturale nutrire 
ambizioni in questo caso.

Assolutamente sì. Per promuovere il disco avete registrato il 
video del singolo “Over And Over Again” che è molto partico-
lare, ce ne vuoi parlare?
È la trasposizione in immagini di tutta una serie di paure e 
demoni che ho vissuto in gioventù, è molto grafico e sopra le 
righe. È un video che tiene alta l’attenzione di chi lo vede, di 
certo non passa inosservato.

Con un disco così importante appena pubblicato cosa preve-
de il futuro per i The Used?
Tempi eccitanti, sono ottimista! Abbiamo il miglior disco che 
potessimo registrare e calcola che abbiamo lasciato fuori un 
sacco di canzoni, almeno una decina, che potevano benissimo 
essere inserite in “The Canyon”.  Aspettatevi qualche sorpresa 
nell’immediato futuro.

Per concludere, quando riusciremo a vedervi dal vivo dalle 
nostre parti?
Sai che non ne ho idea (ride - nda)?! Ma non vediamo l’ora di 
passare dalle vostre parti lo giuro!!!
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Attitudine e stile da vendere, 
benvenuti nell’universo Lionheart. 
Una band che potrebbe impartire 
lezioni di hardcore a tutte le nuove 
leve odierne ma che preferisce 
andare dritta per la sua strada, 
fatta di dischi eccezionali come il 
nuovo “Welcome To The West Coast 
Pt.2”. Abbiamo incontrato il loro 
frontman Rob Watson, artista di 
sicuro molto realista e affascinante 
nel suo modo di esporsi, diretto e
 senza troppi fronzoli.

Welcome To 
The West 

Coast!

Welcome To 
The West 

Coast!
di Eros Pasi

LIONHEART
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Siete partiti nel 2004, quindi parecchio tempo fa. 
Dopo aver trascorso gran parte dei tuoi anni in 
tour  con ogni tipo di hardcore band e aver visto 

coi tuoi occhi l’evoluzione che il genere ha avuto col 
passare del tempo, credi ci siano ancora cose da dire 
e le motivazioni giuste per continuare su questa stra-
da? Cosa ti motiva dopo così tanto tempo?
Non credo sinceramente che ci siano dei collegamenti 
diretti tra quello che facciamo noi e la stragrande maggio-
ranza di hardcore band odierne. Scrivo canzoni inerenti al 
mio passato, con storie e aneddoti specifiche e personali. 
Scriviamo canzoni sulla cultura hardcore? Certamen-
te, ma solitamente vado a trattare temi che riguardano 
me o di chi mi sta attorno. Prendi il brano “Thirty Years” 
tratto dal nuovo album, nel suo testo non troverai nulla 
che possa essere riconducibile a ciò che va oggi per la 
maggiore in fatto di hardcore. Quindi la mia risposta è sì, 
finché vivrò avrò sempre qualcosa da dire alla gente e di 
sicuro non saranno le solite cose che si sentono dire dalla 
maggior parte delle band odierne.

Cosa ti ha donato il punk/hardcore in tutti questi 
anni? Qual è stato a tuo avviso l’insegnamento più 
prezioso e a quale principio non farai mai a meno?
Penso che la cosa più grande che ho imparato dalla 
cultura punk/hardcore è l’atteggiamento DIY. È qualcosa 
che ti devi sempre aspettare quando fai parte di questo 
circuito: promuovi la tua band, progetta il tuo merch, 
spettacoli, paga per la tua merda, perdi i soldi e fallo di 
nuovo. Ma questo atteggiamento non è sempre presente 
nella scena. La maggior parte delle persone oggi sembra 
voler aspettare che gli altri facciano qualcosa per loro. Il 
punk mi ha insegnato di uscire e fare tutto da solo. Quel 
tipo di etica del lavoro è qualcosa a cui non rinuncerei mai 
e sono grato di averlo.

Circa un anno fa la decisione di dire la parola fine al 
progetto Lionheart. Cosa vi ha spinto verso questa 
dolorosa scelta?
Fondamentalmente ci siamo sentiti come in dovere di far-
lo verso i nostri fan, una sorta di rispetto e non qualcosa 
che volevamo fermamente. Ognuno di noi è ormai uomo, 
alcuni con famiglie al seguito, carriere lavorative e cose si-
mili. In quel momento pensavamo che era giusto staccare 
la spina per concentrarsi su questi altri importanti aspetti 
delle nostre vite. Questa band è stata la principale atten-
zione di tutti per tanto tempo, penso sia giusto ricordarlo. 
Tornassimo indietro avremmo sicuramente dovuto pren-
dere una “pausa” invece di annunciare lo scioglimento 
della band. Era come se doveva essere o tutto o niente, 
ma ovviamente pensandoci ora è obbligatorio che debba 
andare sempre così. Ma siamo umani e come tutti fac-
ciamo degli errori. Sono contento che abbiamo riordinato 
tutto tornando in pista.

E nemmeno un anno dopo infatti eccovi di nuovo qui, 
con un nuovo album e un tour europeo in compagnia 
dei vostri amici Nasty. Cosa ha riacceso la passione in 
voi?

Penso che il testo di “Trial By Fire” spiega perfettamente 
ciò che ho dentro, specialmente quando dico “Sì, abbia-
mo preso una pausa e questo è tutto quello che so. Ma 
ora la strada sta urlando il mio nome e io voglio andare”. 
Pensavamo che l’amore dei fans e quanto fatto in passato 
bastasse a riempire i nostri cuori una volta finito tutto, ma 
non è stato così. Questa band è stata una parte enorme 
delle nostre vite e onestamente ci mancava. La motivazio-
ne per tornare in pista è sicuramente l’amore che provia-
mo per questa merda. È una parte enorme delle nostre 
vite e chi siamo.

Questo ritorno ha influito nel buon esito di “Welcome 
To The West Coast Pt.2” a tuo avviso? Se sì come?
Una volta tornati in azione la sensazione generale fu quel-
la di non avere nulla da perdere. Non avevamo la benché 
minima idea se la gente fosse eccitata del nostro ritorno, 
se ci odiasse per questo o se non gliene fregasse proprio 
nulla. Non sapevamo nemmeno se fosse giusto o meno 
scrivere nuovi brani inizialmente. A furia di farci domande, 
alla fine abbiamo deciso di fare tutto per puro divertimen-
to. Abbiamo scritto nuova musica perché è quello che 
sappiamo e amiamo fare, e soprattutto perché aveva-
mo ancora molte cose da dire a pensarci bene. Queste 
fondamentalmente sono le ragioni che si celano dietro al 
titolo “Welcome To The West Coast Pt.2”, perché ci siamo 
trovati a comporre un disco con le stesse sensazioni del 
primo capitolo, ossia divertendoci e non avendo la ben-
ché minima idea di cosa pensasse il mondo di noi.

Parlami del primo singolo, “Still Bitter, Still Cold”. 
Che messaggio hai voluto lanciare nel suo testo e nel 
video?
Ho scritto quel brano molto tempo fa e siamo arrivati alla 
sua pubblicazione solo oggi perché in realtà non ho mai 
trovato la giusta affinità tra sound e testo. Questa canzo-
ne parla di me da bambino e di cosa provai fino a quando 
divenni adolescente. Parla di come mi sentii impotente e 
solitario e di come la società e il mondo stesso avessero 
la meglio sulla mia personalità.

Sei sempre molto attento su ciò che scrivi. Pensi che 
oggi le nuove band hardcore abbiano perso quella 
moralità politica/sociale che da sempre ha contraddi-
stinto il genere stesso?
Sinceramente non mi è mai importato molto del binomio 
politica/musica. Non è il mio stile. Penso sia troppo sem-
plice salire su di un palco e urlare “Fuck this fuck that blah 
blah blah”, specialmente quando parti già con la certezza 
di avere ragione e l’appoggio di chi hai di fronte. Cosa c’è 
di reale nello sputare nel microfono “Trump è uno stronzo, 
il fascismo è sbagliato o il razzismo è merda”?! Tutti noi lo 
sappiamo, non abbiamo di certo bisogno di una band o 
qualcuno che ce lo ricordi. Questo tipo di band non stan-
no aggiungendo proprio nulla a quanto già abbiamo, sono 
spazzatura per finti ribelli che non vedono l’ora di applau-
dire a slogan del genere. Quello che è molto più difficile 
è salire sul palco e raccontare la tua storia, mostrando 
tutti i tuoi difetti, ammettendo le tue lotte, parlando del 

tuo dolore. Questo è ciò che trovo difficile. Gruppi come 
Blood For Blood e Madball hanno insegnato al mondo 
cosa significhi avere attitudine, essere capaci di parlare di 
tutte quelle cose di merda che stavano succedendo nelle 
loro vite, essere veri. Quelle canzoni mi hanno aiutato a 
superare i momenti peggiori della mia vita. Vorrei che ci 
fosse qualcosa di loro nelle band di oggi.

L’hardcore è sempre stato un genere di nicchia, ma 
col passare degli anni è salito alla ribalta grazie al suc-
cesso di alcune bands. Come giudicheresti l’attuale 
stato di salute della scena odierna rispetto a quando 
iniziaste come Lionheart?
Penso sia fantastico che ci siano band hardcore che go-
dano di riconoscimenti a livello globale, credo che la cosa 
aiuti tutta la scena perché pone gli occhi del pubblico su 
di essa stimolando i giovani a dar vita a nuovi progetti. 
Trovo che oggi l’hardcore abbia raggiunto l’apice del suo 
successo e ripeto, tutto ciò penso sia una cosa fantastica.

Ho sempre trovato la tua band come sottovalutata, 
dischi fantastici, un approccio onesto e diretto come 
pochi ma senza aver mai raggiunto quel successo 
commerciale che altri hanno ottenuto, spesso ingiu-
stamente. Sei d’accordo? Come vivi questa cosa?
Sì, sono d’accordo. Penso che il motivo principale di 
questo nostro rimanere underground sia legato al fatto di 
non aver mai voluto prendere parte a quel grande gioco 
del music business. Conosco un sacco di band che lo 
hanno fatto, alcune di esse sono ancora in giro oggigior-
no facendo artisticamente bene, ma ho sempre pensato 
che tutto ciò portasse al logorio di un gruppo, il sedersi 
sugli allori per intenderci. Abbiamo girato il mondo con 
il 90% delle hardcore band in circolazione, molte delle 
quali ormai famosissime, ciò nonostante non gli abbiamo 
mai leccato il culo. Siamo rispettosi e li trattiamo come 
persone, non come star. Altre band invece, negli stessi 
tour non vedevano l’ora di leccare il culo all’headliner, 
riuscendo poi a suonarci assieme molte altre volte e a 
creare quelle finte situazioni di “fratellanza” che a cosa 
portano, sinceramente non ne ho idea. E con questo mi 
fermo. Potrei farti un elenco infinite di queste band che si 
prostituiscono per poter far parte di un tour o festival, ma 
perché dar loro importanza?! Il gioco è sempre lo stesso. 
Semplicemente noi non vogliamo partecipare. Abbiamo 
sempre seguito le nostre idee, abbiamo sempre fatto i 
tour che volevamo fare e detto no a ciò che reputavamo 
merda. L’industria musicale nel punk-hardcore pensa di 
poter giocare come preferisce, nel nostro caso no. Suo-
niamo nei locali dove vogliamo suonare, ci presentiamo 
noi stessi, senza il bisogno di una pagina Internet o l’hype 
generato dai Social.

Parlando della scena hardcore, trovi che il senso di 
unione che la contraddistingueva fino a 10/15 anni fa 
sia ancora presente oggi?
Penso che quell’unione di cui parli era semplicemente 
data dal fatto che vent’anni fa l’hardcore era un genere di 
nicchia, che non aveva la visibilità di cui gode invece oggi. 

Era quasi scontato dover unire le forze per ottenere qual-
cosa. Oggi credo non ci sia più tutto ciò, ma è normale: ci 
sono migliaia di band e la popolarità del genere permette 
a ognuno di gestirsi in maniera autonoma.

Con quale spirito iniziasti l’avventura Lionheart? E 
quale invece quello odierno? 
Onestamente le intenzioni e lo spirito sono gli stessi da 
sempre. Partii perché band come Blood For Blood e 
Madball mi aiutarono tantissimo in alcuni dei momenti più 
brutti della mia gioventù e l’idea era quello di poter fare la 
stessa cosa io con la mia band. Il mio obiettivo era quello 
di raccontare a tutti la mia storia, con la speranza di non 
far sentire sole quelle persone che hanno vissuto magari 
le mie stesse situazioni. Fortunatamente un sacco di gen-
te ha apprezzato i miei pensieri e questo credo sia la cosa 
più bella per una band come i Lionheart. Non abbiamo 
mai pensato ad altro se non alla band e ai nostri fans, 
oggi come allora.

A novembre arriverai in Europa per un tour di pesi 
massimi: Lionheart e Nasty. Che ne pensi del loro nuo-
vo album “Realigion”?
Loro sono fantastici. Ogni musicista di quella band ha un 
incredibile talento e ogni disco surclassa quello preceden-
te. Loro sono la classica band che è sempre alla ricerca di 
nuovi stimoli, prendendosi rischi per arrivare a qualcosa di 
nuovo e trovo che tutto ciò sia molto raro oggigiorno nel 
music business.

Una curiosità: nel vostro merchstore online è presente 
un bundle che oltre al disco vede al suo interno tutto 
ciò che serve in palestra, shaker, salvietta… Sei osses-
sionato dal fisico come Matti dei Nasty?!
(Ride) Non voglio dirti di essere ossessionato, ma sì, amo 
la palestra. Quel bundle è favoloso, se guardi in Rete cre-
do nessuna band lo ha nel suo store!

Chiudiamo con un resoconto generale: cosa ti hanno 
dato a livello personale i Lionheart in tutti questi anni 
e quale invece speri sia la scommessa vinta in “Welco-
me to the West Coast pt.2”?
La più grossa soddisfazione personale è stata quando 
dopo aver annunciato la nostra reunion a un solo anno 
dallo scioglimento il 99% dei fan si sono dimostrati 
entusiasti della cosa appoggiandoci. Quello è stato un 
ulteriore spinta, l’incoraggiamento perfetto per dire ok, 
abbiamo fatto la scelta giusta. L’aver scelto di dire basta 
fu una stronzata clamorosa, nessuno di noi lo voleva 
davvero e credimi, soffrivamo parecchio. Ma siamo umani 
e sbagliare è una cosa normalissima. Abbiamo tutti delle 
responsabilità al di fuori della band, lo sappiamo bene, 
ma sicuramente l’esserci ritrovati ci ha dato quella carica 
che avevamo perso negli ultimi tempi, anche in altri ambi-
ti, lavorativi, famigliari… Fare musica fa parte della nostra 
vita e ora ne siamo più che mai certi. La scommessa vinta 
in “Welcome to the West Coast pt.2”?! Beh penso che se 
anche solo una persona che lo ascolti si ritrova nei miei 
testi trovando conforto, beh penso di aver vinto.

La maggior parte delle persone oggi sembra voler aspettare che gli 
altri facciano qualcosa per loro. Il punk mi ha insegnato di uscire e 
fare tutto da solo. Quel tipo di etica del lavoro è qualcosa a cui non 

rinuncerei mai e sono grato di averlo.
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NOEL GALLAGHER

Positive 
Power
di Elisa Picozzi

Quest’ultimo periodo è stato parecchio 
intenso in casa Gallagher: dopo la 

pubblicazione del primo album da solista 
del giovane ed irrequieto Liam, possiamo 

finalmente ascoltare anche il terzo 
lavoro degli High Flying Birds del più 

“posato” Noel. Abbiamo partecipato alla 
conferenza di presentazione dell’album, 

dove l’artista di Manchester si è 
confermato anticonformista e 

ironico nel suo modo di intendere musica.
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Dave Grohl, i Green Day o i Queens Of 
The Stone Age cosa gridano?! Urlano 
news, ma chi vuol sentire cantare le 
notizie? Le news sono noiose! Do-
nald Trump è dannatamente noioso, 

la politica è noiosa, il giovane ragazzo 
grasso della Corea del Nord sembra 
divertente, ma è dannatamente noio-
so quindi perché dobbiamo scrivere 
canzoni su tutto ciò?!

Per questo lavoro hai ingaggiato come produtto-
re David Holmes, come pensi abbia influenzato 
il disco?

David è l’influenza di questo disco. Per prima cosa mi ha 
imposto di non scrivere musica a casa senza che lui fos-
se presente: in questo modo ogni volta che componevo, 
cantavo o suonavo qualsiasi cosa che ricordasse anche 
lontanamente gli High Flying Birds o gli Oasis lui mi fer-
mava e mi diceva “hey Mister, ricomincia da capo”. Per il 
primo anno è stato abbastanza frustrante e disorientan-
te, ma non appena ho capito in che direzione stavamo 
andando ho iniziato a divertirmi parecchio. 

Come definiresti “Who Built The Moon?”
Se potessi riassumerlo in una parola lo chiamerei “pop 
cosmico”, ma penso anche che sia il mio album più 
rock’n’roll e dico ciò per il fatto che quando viaggio per il 
mondo, le persone hanno questa concezione del genere: 
giacche di pelle, sigarette, Jack Daniel’s e urla… Ma per 
me il rock è libertà di pensiero, di spirito, di espressione, 
semplicemente l’essere liberi di fare ciò che si vuole, 
ogni volta in cui lo si vuole fare. Questo è lo spirito con 
cui sono entrato in studio, mi son detto: “farò quello 
che ho voglia di fare”. Quando sono tornato dal tour di 
“Chasing Yesterday” avevo scritto, registrato e prodotto 
l’album ed ero estremamente consapevole di cosa avessi 
creato del mio passato e di quello che non volevo ripete-
re. Non potevo più andare oltre in quel modo perché non 
c’era nient’altro che potessi fare, poi per mia fortuna ho 
incontrato David al momento giusto: ha tirato fuori qual-
cosa in me che non pensavo nemmeno avessi. Ha tirato 
fuori uno spirito quasi avventuroso riguardo la  musica 
che non pensavo di possedere. La vita è troppo breve 
per ripetersi: ogni disco e ogni tour lo affronto come 
potesse essere  l’ultimo. 

Nel disco ritroviamo anche Paul Weller e Johnny 
Marr, in una sorta di riscoperta delle sonorità 
del passato…
Con Paul ci conosciamo da una vita, abitava di fianco 
a me fino a qualche anno fa e ha partecipato a “Cham-
pagne Supernova”. Entrambe le ospitate sono nate in 
modo molto naturale, certe cose le abbiamo nel DNA e 
oltretutto arriviamo da un percorso musicale comune.

C’è un concept dietro al titolo dell’album? Richiama 
forse l’omonimo libro di Christopher Knight e Alan 
Butler intitolato “Who built the moon?”?
Non credo nelle teorie cospirazioniste, sono dannata-
mente noiose, ma c’è n’è una di queste che dice che la 
luna sia un corpo estraneo messo lì da qualcuno. Ora, 
chiaramente chi ha scritto quel libro ha visto Star Wars 

un po’ troppe volte (ride) e vedendo la Morte Nera e la 
luna ha pensato “sono la stessa cosa e quindi ci deve 
essere qualcuno lassù”. Ma è anche un nome dannata-
mente perfetto per un album e ciò che ho fatto è stato 
prendere il titolo di qualcun altro e usarlo per me stesso, 
che è una cosa che faccio spesso quando non riesco a 
essere originale.

Siamo in un periodo storico dove la musica di prote-
sta sembra tornata ad avere un senso critico visto lo 
stato attuale delle cose, politico e sociale: pensi che 
il rock sia un valido strumento per far sentire la 
propria voce?
Credo che sia molto facile per i giovani prendere in 
mano le chitarre e parlare dei fatti che accadono quoti-
dianamente e non capisco quale sia il punto di tutta la 
questione. Scrivere canzoni piene di gioia e di speranza 
è alquanto rivoluzionario e penso che la “guitar music” 
sia al giorno d’oggi troppo legata al gridare. Dave Grohl, i 
Green Day o i Queens Of The Stone Age: cosa gridano?! 
Urlano news, ma chi vuol sentire cantare le notizie? Le 
news sono noiose! Donald Trump è dannatamente no-
ioso, la politica è noiosa, il giovane ragazzo grasso della 
Corea del Nord sembra divertente, ma è dannatamente 
noioso quindi perché dobbiamo scrivere canzoni su tutto 
ciò?! Io credo che scrivere canzoni che parlano di gioia 
e di speranza sia dannatamente rivoluzionario e l’ho già 
detto, io sono rivoluzionario.

Infatti in “Who Built The Moon?” tornano molto 
spesso nei testi alcuni termini come gioia, 
speranza, futuro…
In “Definitely Maybe” c’era un senso di gioia, ma poi tut-
to il circo intorno a noi ci ha portato a essere più cinici. 
Questa volta è stata la musica che scrivevo a guidarmi 
verso sentimenti di speranza. Come dicevo prima, mi 
sento un rivoluzionario perché affronto il mondo senza 
urlare ma con parole di speranza. Io ce l’ho fatta e del 
resto sono uno bravo! (ride)

Qual è la tua opinione sul documentario “Superso-
nic” visto che hai tirato in ballo il tuo passato? 
Credo che sia fantastico, altrimenti non avrei partecipa-
to. Parla di una storia che forse non sarebbe più stata 
raccontata, quella di una band che è arrivata dal nulla e 
che è diventata in breve tempo la più grande band del 
mondo. Devo ripetermi, credo che sia davvero fantastico 
e... Che ognuno abbia fatto un buon lavoro. 

Rivedendoti nel documentario e ripensando a quanto 
hai fatto come ti poni?
Suppongo che quando arrivi a una certa età non devi per 
forza prendere tutto quello che hai fatto fino a quel mo-
mento e buttarlo nella spazzatura e ricominciare, anche 
musicalmente: non per forza si deve fare così. Ma come 
dicevo prima, David Holmes mi ha fatto scoprire uno 
spirito avventuroso a livello musicale che non credevo di 
possedere e di poter esprimere… Giocare con la musica 
soul e black è stato un trip assoluto. Credo di poter 
dire alle persone che a una certa età è possibile conti-
nuare a fare le cose che si sono sempre fatte 
invecchiando con dignità!

Poche settimane fa è stato pubblicato l’esordio soli-
sta di tuo fratello Liam, l’hai ascoltato?

Chi?! Ah, ha fatto uscire un nuovo album, non lo sapevo! 
(ride) Se l’è presa anche per la mia mancata presenza 
al concerto di Manchester, ma nemmeno mi ha invita-
to, questa è la verità! È una cosa pazzesca… Quel tizio 
(Liam - nda) ce l’ha con il mondo intero e nessuno sa 
perché. Anzi, se lo scoprite prima di me, fatemelo sape-
re. Secondo me ha bisogno di terapia, di uno psichiatra 
e pure bravo!

Hai però “riaperto” la Manchester Arena con 
un tuo concerto.
È stata un’esperienza stranamente confortante e rilassa-
ta. Il mondo in cui l’intera arena ha cantato in coro con 
me “Don’t Look Back In Anger” è esattamente la situa-
zione che un compositore aspetta per una vita. È un’e-
mozione che non si riesce nemmeno a descrivere a paro-
le: da una parte è incredibile ed esaltante, dall’altra pensi 
che è triste perché ci siamo ritrovati in una circostanza 
dannatamente triste. Spero che quel concerto abbia reso 
il giusto omaggio alle vittime.

Torniamo in ambiti più leggeri, cosa ascolta Noel nel 
tempo libero?
Se c’è una cosa buona nella tecnologia moderna è che 
hai tutta la tua collezione di dischi in un oggetto di pochi 
centimetri, letteralmente nel palmo della mano. Ma 
ascolto soprattutto cose anni ’60, ’70 e ’80. L’ultima 
volta che ho pensato che un disco nuovo fosse valido è 
stato tre anni fa, con quello dei Jungle: fanno elettronica 
figa, non dance. 

E del tuo Manchester City e di Guardiola che ci dici?
Seguo sempre il City, potete vedermi spesso in tribuna 
a tifare per i ragazzi! Guardiola è il fottuto Messia, 
nonché l’uomo meglio vestito nel mondo del calcio, lo 
invidio molto!
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OF MICE & MEN

PMA al potere

Dire che la pubblicazione di “Defy” pone fine a un periodo quanto meno 
delicato per gli Of Mice & Men è senz’altro un eufemismo. 

La separazione non certo indolore con il  cantante Austin Carlile aveva 
posto molti dubbi sul futuro della band, prontamente spazzati via dalla 
forza irrefrenabilmente positiva del bassista e cantante Aaron Pauley 

che ha preso letteralmente per mano i suoi compagni di band 
caricandosi sulle spalle il fardello dell’essere il frontman. Ne abbiamo 

parlato direttamente con lui appena dopo l’esibizione di Padova 
assieme a Five Finger Death Punch e In Flames.
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Come sta andando il tour europeo con Five Finger Death 
Punch e In Flames?
Una vera bomba amico! È una boccata d’aria fresca andare in 
giro per l’Europa con due gruppi stratosferici come Five Finger 
Death Punch e In Flames! Tra l’altro il pubblico ci sta suppor-
tando molto calorosamente e non è una cosa scontata in un 
bill così competitivo come questo. Diciamo che ce la stiamo 
davvero godendo!

Immagino che nella vostra setlist ci sia spazio anche per 
dei brani nuovi, o sbaglio?
Non sbagli, ma essendo un set molto limitato ci piace proporre 
ovviamente i nostri cavalli di battaglia, per presentare live il 
materiale di “Defy” ci sarà più spazio in futuro.

Ok ottimo, allora iniziamo a parlare di “Defy” che uscirà nei 
negozi a Gennaio...
Certamente: è un disco davvero impegnativo e ci abbiamo 
messo davvero tutta la nostra esperienza e voglia di fare. 
“Defy” è in un certo senso una sfida a chi ci dava per finiti, una 
sfida verso noi stessi e verso il music business. Per parlare di 
fatti pratici, abbiamo registrato il tutto in una session separata: 
i primi brani composti sono stati “Unbreakable” e “Back To 
Me”, ci volevamo mettere subito alla prova e rimanere in sella 
dopo una caduta, se capisci cosa intendo (durante l’intervista 
Aaron non cita mai direttamente la fuoriuscita dalla band di 
Austin - nda). Questi brani hanno fatto da banco di prova e una 
volta capito di aver trovato la strada giusta ci siamo chiusi in 
studio per comporre e registrare “Defy”.

Tra l’altro vi siete affidati a un producer di peso e di espe-
rienza come Howard Benson.
Sì ed è stata la scelta giusta. La sua esperienza è stata deter-
minante nel dare forma a “Defy”: ci ha messo davanti ai nostri 
limiti per farceli superare, ha un modo di lavorare molto duro 
ma che comunque in qualche modo non ti mette mai a disagio 
ma di pone di fronte a un bivio del tipo “che faccio? mollo o 
cerco di fare del mio meglio?!”. Il disco suona molto live orien-
ted ed era proprio quello che volevo tirasse fuori da noi.

A proposito di “sfide”, come ti sei approcciato al 
primo disco degli Of Mice & Men che ti vede
come frontman? 
Come saprai anche in passato ho cantato, sia con loro che con 
altre band, non mi sono trovato quindi impreparato al ruolo. 
Certo, ansia ne ho avuta parecchia, (ride) però dopo poco ogni 
perplessità è stata superata. Tecnicamente a volte mi sono tro-
vato a cantare parti impegnative e ho dovuto ripetere la parte 
più volte, ma tutti sono stati molto carini con me, mettendomi 
a mio agio per superare queste difficoltà. A risentire adesso 
quei passaggi sono quasi incredulo, sono davvero io a cantar-
li?! (ride)

La cover di “Money” dei Pink Floyd invece come 
è nata?
È un segreto! (ride) Scherzo, però non vorrei dire troppo su 
questa cover (esita un po’ - nda), comunque penso si integri 
bene con il resto della tracklist e poi è un brano che amiamo 
molto e anche se diverso dalla nostra proposta l’abbiamo reso 

un pezzo alla Of Mice & Men.

Riascoltando il disco quale pensi sia il brano che caratte-
rizza al meglio la band oggigiorno?
Eh, questa è difficile amico, ci devo pensare un po’. Penso che 
“Defy” in generale sia il disco che ci rappresenti al meglio, per 
quello che abbiamo passato e per quello che vogliamo dare in 
futuro. “Unbreakable” è la canzone che potrebbe riassumere il 
tutto, ma davvero faccio fatica a scegliere un solo brano.

Visto che parli di “Unbreakable”, è anche il titolo del mini 
documentario che avete pubblicato su YouTube a inizio 
2017: rivedendolo adesso a mente fredda quali sono le tue 
sensazioni a riguardo? Lo vedi come un tributo al passato 
o come uno stimolo per l’immediato futuro?
Innanzitutto devo dirti che sono molto fiero di quel video. 
Riguardandolo oggi non ti nascondo l’emozione nel vedere in 
immagini un periodo molto “tosto” della nostra vita, densa di 
significati e cambiamenti. È un tributo certo, ma anche uno 
stimolo per il futuro come band. Abbiamo tanto da dire e sono 
davvero eccitato per l’uscita di “Defy”, ne sono fiero.

Ti sento davvero carico, in generale ti definiresti una per-
sona ottimista nella vita?
Mi fa piacere sentirtelo dire: non so dirti se sono ottimista o 
meno in generale, in questo periodo lo sono di sicuro!

Hai qualche desiderio particolare per l’immediato futuro, 
come musicista e persona?
Vorrei che gli Of Mice & Men fossero la prima band a suonare 
sulla Luna, sai che figata tornare a casa e dire al negozio sotto 
casa “hey amico, ho suonato sulla Luna!”. (ride) Seriamente, 
sono abbastanza umile nelle mie aspettative, nel senso che 
sto vivendo un sogno con i miei amici in tour, faccio un lavoro 
che a dirla tutta è il lavoro dei sogni di tanti, tantissimi ragazzi. 
Cosa dovrei volere di più?! Solo che continui, che riesca a suo-
nare in posti nuovi, incontrare gente nuova di ogni nazionalità, 
questo è già un sogno.

Riesci a visitare le città dove suoni? 
Non spesso, perché è vero che è un lavoro dei sogni, ma è pur 
sempre un lavoro! Di solito riesco a fare un giro solo nei day off 
che non sono molti e quindi mi concentro solo sui dintorni del 
locale dove suoniamo, facendoci un giretto... Ovviamente di 
solito i locali dove suoniamo sono nei posti più desolati delle 
città. (ride) Quindi di solito rimango nel tour bus ad ascoltare 
musica.

Quindi nel tour bus cosa state ascoltando in questo mo-
mento?
“$uicideboy$” a palla, mi piace molto il loro rap. Poi sto 
ascoltando l’ultimo dei Gojira, molto vario ed heavy. Mi piace 
ascoltare musica diversa, non mi fossilizzo su un unico genere, 
dipende molto dal mio umore.

Grazie Aaron per la tua disponibilità, vuoi lasciare un ulti-
mo messaggio?
Sì, grazie mille per questa intervista e voglio invitare i vostri 
lettori a dare una chance a “Defy”, ci rivediamo  presto live!

Penso che “Defy” in generale sia il disco che ci 
rappresenti al meglio, per quello che abbiamo 

passato e per quello che vogliamo dare in futuro.
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Converge

The dark
 side of Life
di Alex Badwinter

Vera e propria icona del movimento hardcore, i Converge sono la rap-
presentazione perfetta della sofferenza in musica. Una band 

capace di evolversi disco dopo disco e arrivare oggi pronta all’
appello con “The Dusk In Us”, un perfetto esempio di stile e ferocia. 

1990, Jacob Bannon e Kurt Ballou assieme a due amici del 
college diedero vita a un progetto musicale a metà strada tra il punk-

hardcore e il metal. Nessuno, tantomeno loro, potevano 
immaginare che vent’anni dopo quella che era una semplice valvola di 

sfogo si sarebbe trasformata in qualcosa di mostruoso come i 
Converge. La musica come voce del proprio malessere interiore, 

abrasiva, caotica ma al tempo stesso tremendamente lucida e 
artisticamente efficace. Al punto da essere il nome più considerato e 

stimato del panorama hardcore attuale, con un album epocale come 
“Jane Doe” ancora oggi inarrivabile per la maggior parte delle band 

odierne. Ma ovviamente il merito non va dato solo ai due musicisti sopra 
citati ma alla squadra, che vede gli inseparabili compagni di avventure 

Nate Newton (basso) e Ben Koller (batteria) a chiudere quello che 
potremmo definire il cerchio diabolico. Se dal punto di vista artistico 
Bannon e Ballou hanno segnato un’epoca, lo stesso si può dire della 

loro attitudine DIY, portata ai massimi livelli a 360° con il primo a capo 
di una delle label più gettonate in chiave hardcore/metal (Deathwish 

Inc.) nonché illustratore celebrato in tutto il mondo e il secondo tra i 
produttori metal più richiesti. Forse anche per questo negli ultimi anni 
la macchina Converge ha rallentato il suo ritmo, arrivando a tour che 
difficilmente vanno oltre quindici shows e pubblicando dischi con meno 

frequenza. Se sui tour i fan non saranno di certo felice, nulla si può 
dire della proposta artistica dei Nostri, sempre eccelsa. 

A confermarcelo nuovamente “The Dusk In Us”, un disco che ci mostra 
la band in uno stato di forma semplicemente eccelso, come ci spiega lo 

stesso Kurt Ballou.
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Dal precedente capitolo discografico a “The 
Dusk In Us” sono trascorsi ben cinque anni. 
Uno spazio temporale enorme se si pensa alla 

vostra mole abituale. Immagino sia stato qualcosa di 
insolito e mentalmente sopra le righe per musicisti 
del vostro calibro…
Ognuno di noi ha sempre cercato di alzare il proprio livel-
lo tecnico/artistico disco dopo disco. E in questo caso 
credo siamo giunti a un punto molto alto. Per poterlo fare 
bisogna immedesimarsi in quello che sono i Converge, 
comporre musica in questa band è qualcosa di emotiva-
mente molto forte perché devi essere in grado di con-
ciliare le tue idee – spesso portate all’estremo – alle tue 
capacità di suonare uno strumento. Ogni volta che ho in 
testa un brano è una lotta interiore, in quanto è difficilis-
simo fare qualcosa in grado di eccitare tutte e quattro le 
menti di questo progetto. Tutto si basa sulla motivazione. 
Quando ho un obiettivo chiaro in testa è tutto più sempli-
ce, ci perdo magari parecchio tempo, ma sono sicuro sul 
fatto che il risultato finale prima o poi arriverà. Quando 
invece mi sento “costretto” perdo di motivazione, arri-
vando quasi sempre a non essere soddisfatto.

Visto il tempo impiegato nella sua realizzazione, ave-
te optato per nuovi metodi di lavoro in questo caso?
In realtà no. Ci troviamo sempre nel mio studio - che è 
dove proviamo - e abbiamo iniziato a comporre, senza 
un ritmo preciso. Iniziammo a provare un paio di giorni 
a settimana, fino a quando ci trovammo tra le mani un 
numero di brani capaci di rappresentarci appieno. La 
registrazione è sempre la parte più semplice, perché non 
siamo soliti apportare grosse modifiche a quanto fatto in 
precedenza e proprio per questo arrivando al prodotto 
finito in poco tempo.

Vi si potrebbe definire tradizionalisti in fatto di com-
posizione. Oggigiorno la tendenza sembra essere 

quella di scambiarsi i file e lavorare ognuno per 
conto proprio…
Esattamente. Non uscirà mai un brano dei Converge 
senza che sia stato provato e riprovato tutti assieme in 
sala prove. Ognuno di noi deve “vivere” sulla propria 
pelle un riff portato da un altro membro, da lì renderlo più 
ambizioso, cruento o perlomeno interessante. Questo 
credo sia il bello di questa band, il vivere al 100% l’espe-
rienza che ha di fronte, dal live alla registrazione di un 
brano. Abbiamo personalità molto forti e spesso contra-
stanti nel modo di scrivere musica e questo penso sia 
un altro punto a nostro favore perché ti permette di porti 
molte domande su quello che hai fatto. La parte digitale 
nel nostro caso è usata in una percentuale ridottissima, 
giusto per i ritocchi finali e niente più.

Come tutti sanno sei uno dei produttori di grido 
della scena hardcore/metal attuale. Il fatto di essere 
membro e produttore della tua band ti crea qualche 
difficoltà?
Devo dire che ormai sono abituato ad adempiere ai due 
ruoli, Fino a qualche anno fa la cosa mi bloccava su 
alcuni aspetti, oggi sono arrivato all’idea che suonare e 
produrre siano i due volti della stessa medaglia, qualcosa 
di naturale insomma. Cerco sempre di dare spontaneità 
e naturalezza a ciò che faccio, senza traumatizzare un 
singolo aspetto.

Ti è mai capitato di lavorare con una band che ti ha 
sorpreso al punto da dire “avrei voluto comporre
io quel brano”?
Oh certo, diverse volte! Trovo la cosa abbastanza depri-
mente, ma che ci vuoi fare, di band talentuose ne è pieno 
il mondo! Però se ci penso credo sia anche qualcosa di 
costruttivo, perché vedendo eseguiti pezzi che tendi ad 
amare al primo ascolto non fai altro che imparare qualco-
sa di nuovo. E io amo farlo ogni volta.

Quanto conta oggigiorno a tuo avviso avere una formazione stabile e affiatata come la vostra?
Moltissimo. Con Kurt, Ben e Nate siamo come una famiglia, discutiamo spesso perché ognuno giustamente ha una 
sua visione delle cose ma tendenzialmente sono quasi sempre discussioni molto utili in termini creativi. Avere una 
formazione solida significa dare un marchio indelebile al proprio stile, non ci sono scuse. Pensa agli Unsane o ai 
Neurosis, loro a distanza di anni sono ancora riconoscibilissimi disco dopo disco. E non è per il cantante o un mem-
bro specifico, è semplicemente dovuto al fatto che ragionano da band con una line-up solida da anni. La tendenza 
odierna è quella di cambiare musicisti alla prima litigata, cosa che alla lunga paghi in termini discografici facendo 
uscire dischi senza né capo né coda.

Esattamente. Non uscirà mai un brano dei Converge senza che sia 
stato provato e riprovato tutti assieme in sala prove. Ognuno di noi 
deve “vivere” sulla propria pelle un riff portato da un altro membro, 
da lì renderlo più ambizioso, cruento o perlomeno interessante.
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Avete sempre voluto dare al pubblico un immagine 
sobria, per certi versi asettica. Cosa che si è riflessa 
anche nel vostro modo di intendere e scrivere musica 
non credi?
Sì, ma nulla di studiato a tavolino. Se stessi a guardare, 
avremmo potuto godere di maggiore visibilità durante 
questi anni, ma non siamo questo tipo di persone. Non 
abbiamo mai amato le luci della ribalta, seppur il nome 
Converge sia la cosa alla quale teniamo maggiormente. Il 
fatto di aver sempre tenuto un profilo basso oltre a farci 
stare coi piedi ben piantati a terra ci ha evitato parecchi 
problemi, come ad esempio incontrare i soliti personaggi 
ambigui della discografia che non fanno altro che fare 
danni. In chiave musicale come ti dicevo prima trattasi di 
un’esperienza fisica e mentale, i Converge sono qualco-
sa che difficilmente puoi capire dall’esterno, devi viverli 
sulla tua pelle dal vivo per inglobare il loro mood.

Low profile che nelle band odierne troviamo in ben 
poche occasioni… Cosa pensi quando ti trovi ad 
ascoltare un volto nuovo che tendenzialmente non fa 
altro che riciclare riff ormai triti e ritriti?
Non sono solito perdere tempo ad ascoltare dischi o 
altre band durante i nostri tour. C’è spazio per tutti in 
questo mondo, per band fenomenali e altre spazzatura. 
Non dobbiamo essere noi a giudicare ma il pubblico, 
l’ascoltatore. Chi mette dei soldi a disposizione del tuo 
prodotto, lui ha il diritto e il dovere di dire la sua. Oggi-
giorno credo ad esempio che i festival siano quasi tutti 
strutturati come un grande contenitore, senza la benché 

minima idea di come mettere in piedi un cartellone legato 
a un determinato genere musicale. Si tende ad avere 
nomi  che possano portare una vasta gamma di ascolta-
tori, dal rocker al punk, senza un filo logico. Detto questo 
posso solo preoccuparmi di fare ciò che mi rende felice, 
il resto non sono problemi miei.

Che rapporto hai con la tecnologia
e i Social Network?
Solitamente lascio gestire tutto ad altra gente, anche 
se per forza di cose ci devi avere a che fare oggigiorno, 
vedi i Social se hai una band. Ciò che non amo di questo 
mondo è che ormai è entrato di prepotenza nella quoti-
dianità di ognuno, lobotomizzando giovani e adulti. Par-
lando di tecnologia in sé invece credo che nel mio caso 
specifico si debba sempre essere aggiornati, ogni giorno 
escono tools e ogni sorta di diavoleria che rendono il mio 
lavoro migliore di giorno in giorno.

Gli anni passano inesorabili per tutti, anche per voi 
Converge purtroppo. Come vedi il futuro della band?
Sinceramente mi sento ancora un ragazzino, nonostan-
te sia in giro coi ragazzi da più di vent’anni. Oggi, così 
come in futuro faremo meno tour e avranno una durata 
minore rispetto a quelli passati, tra impegni e stili di vita 
non riusciamo più a stare su di un tour bus per più di 
venti giorni. Tutto ciò non deve però spaventare i nostri 
fan, perché io come i miei compagni di viaggio siamo 
tutti intenzionati a portare avanti questo progetto ancora 
a lungo.
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ANTI-FLAG

Nessuna 
Bandiera
di Davide Perletti

Non c’è niente di più attuale di un album degli Anti-Flag, in un periodo storico 
così complesso e pieno di attriti: “American Fall” descrive perfettamente 
quanto stia accadendo negli USA e di riflesso nella nostra società. 
Non ci siamo lasciati sfuggire l’opportunità di contattare telefonicamente il 
bassista Chris Head, per parlare del nuovo album pubblicato ricco di 
contenuti e di prese di posizioni poco inclini al compromesso!
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Ciao Chris, raccontaci come è nato “American Fall”!
Ogni album degli Anti-Flag cerca di catturare il momento, la situazione che viviamo nei giorni in cui componiamo i pez-
zi. Abbiamo ben chiaro il nostro ruolo nella scena, siamo una punk-rock band con un messaggio e la linea è davvero 

sottile tra il l’esporre il messaggio ed essere attivi, cioè portare il discorso a un livello superiore mettendo in gioco le proprie 
idee. È ben chiaro per ognuno di noi che il messaggio sia recepito forte e chiaro dai nostri fan, ma non ci basta, vogliamo 
arrivare al cuore soprattutto di chi non la pensa come noi proprio per smuovere queste coscienze “dormienti”. “American Fall” 
nasce in un contesto molto ricco: negli States attualmente abbiamo problemi riguardo il razzismo, l’economia e parità dei ses-
si. Se guardiamo cosa sta succedendo dentro la Casa Bianca, il mondo intero, i disastri che stanno accadendo ogni giorno… 
La nostra reazione è quella di prendere una posizione, dire che tutto ciò è sbagliato e interrogarci su cosa possiamo fare per 
migliorare la situazione. È una sfida, la più dura.

Il disco esce a cavallo di alcuni fatti davvero eclatanti, parlo degli scontri di Charlottesville e della strage di Las Vegas 
sono solo le più recenti... È difficile vedere positivo… Quale può essere secondo te una reazione positiva a questi fatti?
Sai cosa penso? Che la maggior parte dei problemi sia da addebitare alle grandi corporazioni e a tutta la questione economi-
ca che ci gira attorno. La lobby delle armi ha un potere micidiale, ovvio che non voglia mollare il colpo e dedicarsi solo al mer-
cato della caccia, è tutta una questione di soldi e noi ci ritroviamo con cittadini armati pronti a sparare. L’industrializzazione 
dei corpi di Polizia che sta avvenendo un po’ in tutto il mondo è un altro grande problema coperto dalle stesse lobby, sempre 
per lo stesso motivo ovviamente: soldi! Quando succedono fatti come quelli di Las Vegas il dibattito politico verte sempre 
sugli stessi argomenti: chi ha sparato? perché ha agito? Quali sono le sue motivazioni? 

Immagino che la vera domanda sia un altra...
Esatto, guarda caso dimenticano sempre un aspetto: perché sono armati?! Perché la politica copre sempre il mercato che gira 
attorno alle armi automatiche? Come mai il governo tace sempre su questo aspetto? La mia domanda è: “Possiamo aprire un 
dibattito su questi argomenti?”. Purtroppo non c’è possibilità di farlo e tra l’altro sarebbe opportuno poi allargare la discussio-
ne sulla questione ambientale e di parità dei diritti.

Parlando in reazioni e/o soluzioni cosa ne pensi della protesta lanciata da Colin Kaepernick e ripresa da mezza NFL, 
cioè di inginocchiarsi durante l’inno nazionale che viene eseguito prima delle partite di Football?
Supporto chiunque si batta e si esponga contro i pregiudizio sociali o culturali. L’inginocchiarsi durante l’inno è nato con-
tro le violenze della Polizia: non so le cifre esatte, ma leggevo che i morti causati dalle forze dell’ordine ogni anno rasentano 
una cifra pari a quella di un Paese che vive in uno stato di guerra civile, assurdo. Sono un grosso fan di Colin Kaepernick, ha 
dimostrato interesse per la questione sociale della comunità afroamericana e si è messo in gioco, nei fatti è l’unico che ci ha 
rimesso visto che ha perso il contratto per il suo gesto! L’atteggiamento comune dell’americano medio è quello di affrontare i 
problemi nascondendoli sotto il tappeto e se invece sollevi qualche questione vieni tacciato di essere anti americano. Anche 
gli Anti-Flag sono stati accusati di esserlo, ma noi non lo siamo, siamo contro ogni Paese! Noi siamo a favore delle persone, 
non degli stati. Non credo nei confini, nelle bandiere.

O nei muri come voleva Trump!
Esatto, o nei muri come proponeva quel folle di Trump, o in ogni tentativo di separare le persone. Sono fermamente convinto 
che non ci sia un senso se non economico in tutte queste faccende e dobbiamo urlarlo forte e chiaro che questo non ci va 

bene! Bisogna fare chiarezza su cosa genera tutta questa violenza e i poteri forti che la fomentano.

I contenuti sono molto chiari, parliamo dell’aspetto prettamente  musicale adesso: troviamo alla co-produzione Benji 
Madden dei Good Charlotte, come è nata questa collaborazione?
C’è dietro una storia divertente: Benji e suo fratello Joel gestiscono un management che organizza anche registrazioni nei loro 
studi... Sentendoci al telefono abbiamo parlato del nuovo album e che avevamo una quindicina di canzoni pronte da registra-
re e così, quasi per scherzo, ci disse “Dai se passate da Los Angeles fate un salto nei nostri studi a farci sentire i pezzi!”. Per 
farla breve ci siamo trovati nel loro studio e per tre settimane di fila abbiamo suonato, scritto brani e passato momenti diver-
tenti con Benji fino al punto che l’abbiamo preso da parte e gli abbiamo detto “Hey, praticamente ci stai producendo l’album, 
che facciamo?”. (ride - nda) La sua risposta è stata pronta e inesorabile “Facciamolo, voglio il mio nome sul retro dell’album!”.  
A parte gli scherzi, lavorare con lui è stato un bel trip: sa sempre cosa fare e ha un buon consiglio per ogni dubbio che poteva 
sorgere. Sa come rendere memorizzabile una canzone senza renderla vuota, non è un pregio da poco. Ci ha fatto sentire a 
casa e ha sempre mantenuto un atteggiamento positivo e scherzoso, nonostante magari i brani di “American Fall” parlassero 
della fine del mondo! Una bella esperienza.

Una delle canzoni che si stacca dal resto del materiale è “When We Wall Falls”, dalle ritmiche in levare: com’è nata 
questa canzone?
È buffo perché è proprio una di quelle canzoni che è nata dalla collaborazione con Benji: quando l’abbiamo scritta era piut-
tosto simile al nostro sound e al restante materiale che poi è finito nell’album. Non appena Benji l’ha sentita ci ha fermato 
dicendo “Voglio sentire un tempo più sostenuto, più allegro, voglio un vibe alla Rancid perché il messaggio di questo brano 
è positivo, voglio qualcosa di più ritmato”. Devo dire che ci ha visto giusto, il brano porta un messaggio di solidarietà: voglio 
pensare che ascoltarlo la mattina, appena svegli, ti porti a pensare positivo e affrontare con il sorriso la giornata.

A inizio anno avete pubblicato il primo volume di una serie live, possiamo aspettarci a breve altri volumi?
Sicuramente un secondo volume, che vogliamo fare uscire dopo il ciclo promozionale di “American Fall”: non so darti una 
data precisa ma penso verso fine 2018. E perché no, possiamo pensare di pubblicare una trilogia e concludere il tutto con un 
terzo volume.  Dal vivo diamo sempre il massimo ed è il nostro habitat naturale e il primo volume è una gran bella testimonian-
za della nostra carica live!

L’estate scorsa avete partecipato al Bay Fest, che ricordi hai?
Allora per prima cosa devo dirti che i miei sono di origine italiana…

Quindi parli un po’ di italiano?
No, capisco molto ma non lo parlo! Ovviamente conosco le parolacce ma non te le dirò mai (ride - nda). Comunque tutte le 
volte che vengo in Italia mi sento come a casa, adoro la vostra cultura che è  un po’ anche la mia ovviamente: il cibo, il cli-
ma… Quindi un festival con tanti amici punk, sia sul palco che tra il pubblico in una location così bella in riva al mare e d’esta-
te beh… Il massimo direi! Di solito facciamo tour in piena estate e se ci va bene ci troviamo in locali che sono in periferia delle 
grandi città e super bollenti: vuoi mettere con la brezza marina e qualche bella ragazza italiana in bikini? Onestamente non ne 
ho vista neanche una perché eravamo in giro per il backstage,  però vabeh, il senso è quello (ride - nda) Comunque festival 
bellissimo e speriamo di essere invitati anche per le prossime edizioni!

Lavorare con Benji Madden è stato un 
bel trip: sa sempre cosa fare e ha un 
buon consiglio per ogni dubbio che 
poteva sorgere. Sa come rendere 
memorizzabile una canzone senza 
renderla vuota, non è un pregio da poco.



48 | SUFFERMAGAZINE.COM SUFFERMAGAZINE.COM | 49

KNUCKLE PUCK

Voglia di 
Crescere

di Alex Badwinter

Da astro nascente a limpida 
realtà della scena pop-punk 

mondiale i Knuckle Puck nell’arco 
di un paio di album hanno mostrato 
qualità ben al di sopra della media. 

Abbiamo raggiungo telefonicamente 
il chitarrista Kevin Maida per farci 
raccontare tutto sul loro nuovo 

lavoro “Shapeshifter”!
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“Shapeshifter” è ormai nei negozi e da quello che 
sappiamo la sua registrazione è stata un po’ trava-
gliata, ce ne vuoi parlare?

Travagliata è un termine interessante! (ride) Penso tu ti 
riferisca al fatto che abbiamo scelto di registrare una 
seconda volta molte parti del disco, non ne abbiamo fatto 
mistero del resto. E non nego che per “Shapeshifter” sen-
tivamo una certa pressione ma non dall’esterno, verso di 
noi: volevamo dare ai nostri fan il miglior disco possibile e 
anche se so che sembra una frase fatta sono sicuro che 
abbiamo pubblicato davvero il materiale che ci rappresen-
ta al meglio. A volte è stato molto frustrante riprendere le 
cose già finite per rimetterci mano, però oggi come oggi 
posso dire che è stata la scelta corretta. Ecco, frustrante 
è la parola esatta che definisce quella situazione, ma dai, 
è andata bene alla fine!

Tra l’altro siete andati in tour proprio a cavallo delle due 
session, come è stato lavorare in questo modo?
Difficile! (ride) Eravamo in tour con i The Wonder Years ed 
era quasi un sogno per noi, però avevamo un disco da 
completare, quindi non riuscendo a goderci appieno quei 
momenti. Immagina il delirio!

Il titolo dell’album riflette questo mood?
In un certo senso sì: volevamo descrivere l’abilità di 
adattarsi a diverse situazioni, cambiare alcuni aspetti di 
te stesso per migliorarti. È un concetto un po’ ampio che 
riguarda l’ambito personale e caratteriale di un individuo. 
Però calza perfettamente anche con la lavorazione di 
questo album. Alla fine l’ambito personale e la vita della 
band vanno di pari passo, quindi mi sembra naturale che 
questo concetto si presti bene anche per descrivere il 
disco.

Considereresti “Double Helix” uno dei pezzi più caratte-
ristici dei Knuckle Puck?
Sì, mi piace perché ci sono tutti gli elementi caratteristici 
della nostra musica: parti più heavy e altre più melodiche. 
È un buon biglietto da visita per chi non ci conosce e 
una garanzia per chi invece sa chi siamo. Anche “Gone” 
e “Twist” rappresentano bene il disco ed è una goduria 
suonarle dal vivo.

A proposito di alternanza di parti heavy e melodiche: 
è una combinazione che riuscite a eseguire in 
modo naturale?
Abbastanza direi, ovviamente c’è qualcuno nella band più 
portato per le parti pesanti e altri che propendono per la 
melodia, ma poi riusciamo ad amalgamare il tutto senza 
grossi sforzi. 

Scommetto che tu propendi per la parte heavy!
E chi te lo ha detto?! (ride) No, sono abbastanza neutro, 
mi piacciono le parti tirate ma anche quelle più melodi-
che, sono un tipo abbastanza bilanciato! (ride)

Quale è la tua opinione sul termine pop-punk? Ti ci 
ritrovi?
Sì, direi di sì, mi sembra abbastanza calzante. È un am-
bito in cui mi ci ritrovo, sia come sonorità che come fan: 
ci sono un sacco di band in circolazione ed è una scena 
molto competitiva, ma penso che possiamo dire la nostra.

Quale aspetto della vita in tour gradisci maggiormente?
L’essere in giro per il mondo con i miei amici, suonando in 
posti che non avrei mai pensato di visitare è una cosa che 
mi gratifica in modo eccezionale. È una cosa che quando 
sarò anziano racconterò ai nipotini… Beh, magari non 
tutto! (ride)

Per “Shapeshifter” sentivamo una certa pressione ma 
non dall’esterno, verso di noi: volevamo dare ai nostri 
fan il miglior disco possibile e anche se so che sembra 

una frase fatta sono sicuro che abbiamo pubblicato 
davvero il materiale che ci rappresenta al meglio.
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THE USED 
THE CANYON 

(HOPELESS RECORD) [8]

HOT ALBUM Mai come in questo caso è dannatamente difficile 
descrive con parole semplici un album che rap-
presenta un viaggio nella psiche tormentata di 
Bert McCracken,  frontman della band dello Utah 

dalla personalità forte e un passato che definire travagliato è 
senz’altro un eufemismo. “The Canyon” è la storia in musica 
dell’elaborazione del lutto, nella fattispecie l’amico di lunga 
data Tregen Lewis, e delle lotte interiori nell’affrontare depres-
sione e istinti suicidi che da sempre lo tormentano. Argomen-
ti non facili e tragicamente d’attualità che vengono esternati 
dai The Used attraverso un viaggio metaforico nel Canyon 
che dà il titolo all’album (Provo Canyon, dove Tregen si è tol-
to la vita ma anche luogo d’evasione per Bert e i suoi amici). 
L’avvio struggente di “For You” è quanto di più catartico ed 
emozionante ci possa essere e ci sentiamo quasi a disagio 
nell’affrontare pronti-via una tale intensità e fragilità mostra-
ta appieno e senza filtri. Superato questo shock veniamo ac-

colti dalla più canonica e “leggera” “Cold Water Telescreen”, 
un ottimo brano post-rock venato che vive del background 
punk/emo della band e che ci introduce alle “vere” atmosfere 
del disco, molto vario nell’affrontare appunto il passato della 
band (tra l’emo e il post-punk) e un presente fatto di ricerca-
tezza sonora a volte vicino a quanto fatto dai Mars Volta in 
versione meno pretenziosa (vedi l’ottima “Vertigo Cave”). È 
difficile analizzare questo lavoro traccia per traccia, ma brani 
come “Moving The Mountain”, l’immediata “Over And Over 
Again” e “Funeral Post” hanno tutto per rimanere nel vostro 
lettore per molto tempo, nonostante si stia parlando di un la-
voro tutt’altro che semplice e che consigliamo di ascoltare 
dall’inizio alla fine. Un’ora e venti minuti di opera rock per 
niente pretenziosa e orchestrata magistralmente dalla pro-
duzione, mai come in questo caso attenta alle esigenze del-
la band e opera del sempre eclettico Ross Robinson. [DAP]
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CANE HILL [7.5] 
TOO FAR GONE (Rise Records)  

Che i Cane Hill fossero una band controcorrente lo si sapeva già da tempo, ma credetemi 
quando vi dico che in “Too Far Gone” sono veramente andati oltre ogni aspettativa. La loro 
proposta è molto complessa da descrivere in quanto la band è solita non avere schemi in 
fase di scrittura, diciamo quindi che il termine sperimentazione nel loro caso si sposa alla 
perfezione. Per farvi capire di che pasta sono fatti basterebbe ascoltare la titletrack, bra-
no corrosivo dove si passa da un crossover in salsa ‘90s a forti, evidenti richiami Slipknot 
style. Una band che punta tutto sull’impatto e sull’essere diretti sia in termini di messaggi che 
approccio vocale con un connubio stranissimo tra una tonalità asettica quasi industrial 

e un growl che si avvicina moltissimo a quello di Corey Taylor. “Too Far Gone” è un album intenso e che molto 
farà divertire in sede live vista la potenza sprigionata, il classico prodotto che potrebbe avvicinare a sé sia chi è 
solito ascoltare materiale datato (crossover/nu-metal) sia chi fa delle sonorità dissonanti la propria fonte di 
ispirazione. Semplicemente anticonformisti. [AB]

L’ALBA DI NUOVO [8] 
L’ALBA DI NUOVO (This Is Core) 

Graditissimo ritorno 
quello de L’Alba Di 
Nuovo, band melodic 
hardcore nostrana 
che manca all’appello 

da alcuni anni e che torna sulle scene con 
un lavoro sulla breve distanza davvero 
entusiasmante. Il brano iniziale “Come un 
sasso”, possente ed energetico, ricorda a 
tratti i Dufresne (anch’essi tornati attivi, al-
meno sotto il punto di vista live, in questo 
2017) ma è in brani come “L’Equilibrista” 
e “Sogno lucido” che i Nostri danno il 
meglio, grazie anche a un azzeccato uso 
della lingua madre. Sei brani, più brevis-
sima coda acustica di “Savino’s Song”, che 
rilanciano la band e che sarebbe davvero 
un peccato non ascoltare. [DAP]

AT THE DRIVE IN [7] 
DIAMANTÉ (Rise Records) 

A breve distanza dal 
convincente come-
back di “in • ter a • li 
• a” arriva alle nostre 
orecchie questo 10” 

di tre brani rilasciato per il Black Friday: 
registrate ad Amburgo la scorsa estate e 
autoprodotte da Omar Rodriguez-Lopez 
(con il mix di Johann Scheerer), le tre can-
zoni presentano un po’ tutte le sfaccettatu-
re del sound At The Drive In. In particolare 
abbiamo un incipit scatenato e acido con 
“Amid Ethics”, un brillante esempio del 
dinamismo della band in “Despondent At 
High Noon” e, nel lato b, la lenta discesa 
nella psiche lisergica degli attori coinvolti 
in “Point Of Demarkation”. Un must per 
collezionisti e non solo. [DAP]

56 | SUFFERMAGAZINE.COM SUFFERMAGAZINE.COM | 57

DEUCE [4] 
INVICIBLE (Better Noise Records) 

L’ex Hollywood Unde-
ad Deuce aveva ben 
impressionato con il 
debut album “Nine 
Lives”, ma con questo 

successore riesce a sperperare quanto 
di buono fatto in passato. “Invincible” si 
presenta male sin dalla copertina raffaz-
zonata e si avvale di basi davvero troppo 
scontate e scialbe per poter reggere il 
confronto con l’agguerrita concorrenza dei 
suoi ex partner in crime. Senza contare che 
le parti di Deuce sono misere e sterili, con 
picchi di carenze artistiche davvero preoc-
cupanti (“Hells Gonna Break Loose”). Dal 
disastro si salva il singolo “Bad Attitude”, 
modesto ma ben congeniato che però non 
sposta di una virgola la delusione per un 
album pessimo. [DAP]

DESPITE EXILE [7.5] 
RELICS (Lifeforce) 

Furia e dolore fisico, 
ecco quello che si 
prova ascoltando 
“Relics”. Una capacità 
compositiva fuori dal 

normale, una pulizia, una precisione da 
band di livello e la capacità di continuare 
a evolversi sotto ognuno di questi aspetti 
rispetto ai capitoli precedenti. Questa è 
la formula dei Despite Exile, nulla più. 
“Relics” ci dona undici fucilate condite con 
un una produzione davvero esagerata, 
potente e pulita che non scade nel finto 
plasticoso tipico di molti gruppi del gene-
re. Sicuramente una delle migliori uscite 
dell’etichetta tedesca da anni a questa 
parte. Chapeau. [MF]



OF MICE & MEN [8]
DEFY
Rise Records

Lo split 
tutt’altro 
che ami-

chevole con il 
frontman Austin 
Carlile ci porta a 
questo primo al-
bum con il bassi-
sta Aaron Pauley 
alla voce e a due 
anni di distanza 
dal precedente 
“Cold World”. La 
pubblicazione 

dei primi due brani composti post split - “Unbrea-
kable” e “Back To Me” - avevano dato una chiave di 
lettura abbastanza esaustiva sulle contromosse 
degli Of Mice & Men, che si ripresentavano di fron-
te al proprio pubblico con tutte le intenzioni di 
non mollare il colpo ma anzi, riprendersi lette-
ralmente lo scettro di band leader della scena 
alternative metal. “Defy” continua certo il discor-
so iniziato con quei due brani ma propone anche 
molto di più, grazie a un utilizzo sapiente delle 
parti heavy che ricordano a tratti gli esordi del-
la band, aggiungendo al tutto tanta melodia che 
viene esaltata dalla bella voce di Aaron e dalla 
produzione del guru Howard Benson. Tanto me-
rito, va dato atto, ce l’hanno proprio gli Of Mice 
& Men, perché le doti di songwriter della band 
americana non tradiscono le aspettative, vedi 
l’apice compositivo di “Vertigo” (vero e proprio 
saliscendi emotivo) o il singolo perfetto “How We 
Will You Live”, capace di sbancare ogni classifica 
alternative che si rispetti. A metà tracklist c’è 
poi spazio per la cover che non ti aspetti, niente 
meno che una “Money” di casa Pink Floyd che a un 
primo ascolto spiazza ma che pian piano suona 
omogenea e funzionale in una scaletta che, ad 
eccezione proprio di questo brano che funge 
quasi da spartiacque, non lascia un attimo di 
respiro. La conclusiva “If We Were Ghosts” ci lascia 
quasi in sospeso, in un limbo sonoro che ci ripor-
ta a schiacciare il tasto play e iniziare di nuovo 
l’ascolto di un album che non sarà perfetto ma 
che conferma lo stato di salute di una band che 
ha rischiato di implodere e che invece è più che mai 
viva e vegeta. [ELP]

SOHOT!
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CONVERGE [9] 
THE DUSK IN US (Epitaph) 

Criticato, schifato, insultato. Eppure - parere personale - “The Dusk In Us” è il miglior album dei 
Converge da dieci anni a questa parte, l’esatta e perfetta continuazione di “No Heroes”. “The 
Dusk In Us” ricorda parecchio “Petitioning The Empty Sky”, soprattutto nella voce ma con una 
produzione decisamente migliore, dei suoni pazzeschi e una carica distruttiva e ispirata che 
non sentivo da parecchio tempo. Pezzi come “A Single Tear”, “Under Duress” o la stessa title-
track, “Murk & Marrow” o “Reptilian” sono alcuni tra gli esempi che potrei fare per far capire 
quello di cui sto parlando, pezzi incredibili che solo i quattro di Salem potevano comporre e 
buttarci in faccia con la solita furia. Imprescindibili e, speriamo, immortali. [MF]

BEE BEE SEA [7] 
Sonic Boomerang

(Wild Honey/Dirty 
Water/Glory) 
Chiamatelo indie, 
post-punk, proto-rock 
o come diavolo vi 

pare: l’unico dato inconfutabile è che il 
secondo disco dei Bee Bee Sea brucia rock 
allo stato puro. Se riuscite a resistere al 
ritmo indiavolato e alle melodie invasive 
di “D.I. Why Why Why” credetemi, non 
siete di questo mondo e potete davvero 
appendere le cuffie al chiodo! E se “Chum 
on the Drum” non vi ubriaca come tre cuba 
libre bevuti in pochi minuti a stomaco 
vuoto beh, andate dal medico perché 
Houston we have a problem! Centro 
pieno per un disco pericoloso, abrasivo e 
dannatamente divertente! [DAP]

BELL WITCH [8] 
Mirror reper (Profound Lore) 

Un brano diviso in 
due parti (“As Above”, 
“So Below”), per oltre 
ottanta (!) minuti di 
musica. Tornano così 

i Bell Witch, con il seguito del fragoroso 
“Four Phantoms”, vero e proprio album di 
culto del funeral doom. “Mirror Reaper” è 
l’esatta trasposizione sonora del passaggio 
dalla vita terrestre alla vita spirituale, 
l’essere accolti dalla morte che svela la 
realtà attraverso lo specchio del momento 
finale, il saluto disperato della band all’ex 
batterista e vocalist Adrian Guerra. Un al-
bum emozionante, drammatico e potente 
prodotto da Billy Anderson (Swans, Sleep, 
Neurosis). Ciliegina sulla torta di un lavoro 
praticamente perfetto è il bellissimo 
artwork a cura dell’artista polacco Mariusz 
Lewandowski. Monolitici. [MF]

BIG DUMB FACE [S.V.] 
Where is Duke Lion? He’s 

Dead… 
(Edison Sound) 
Lasciamo un bel 
senza voto alla nuova 
fatica di Wes Borland 

(chitarrista dei Limp Bizkit, per i meno 
attenti) e i suoi Big Dumb Face perché 
è davvero complicato dare un senso a 
un’uscita di questo tipo, dove l’estro del 
pitturato guitar hero americano mostra il 
genio e la sregolatezza nella sua massima 
rappresentazione. All’interno di “Where Is 
Duke Lion? He’s Dead…” troviamo tutto e 
il contrario di tutto, un viaggio nella psiche 
tanto geniale quanto squilibrata di un’ar-
tista che, se lasciato libero di esprimersi, 
riesce a intavolare un discorso al limite 
del grind (“He Rides The Skies”), giocare 
con le suggestioni dei Mr.Bungle in un 
crossover estremo (“Zagron Moth”) per poi 
lanciarsi in un “theme” da luna park (“The 
Blood Maiden”). Tra il serio e il faceto, tra il 
pacchiano e il... “pacchianissimo”! [AB]

BLUE PILLS [7] 
Lady In Gold / Live In Paris  

(Nuclear Blast) 
Con una manciata di 
album gli svedesi Blue 
Pills sono riusciti a 
costruirsi un seguito 

importante con il consenso degli addetti ai 
lavori. Come da consuetudine ci troviamo 
tra le mani la “riedizione” live dell’album 
“Lady In Gold”, trasposizione tutt’altro 
che fedele dell’ultimo album della band 
capitanata dalla carismatica Elin Larsson. 
Poco fedele perché i Blue Pills giocano con 
le proprie composizioni aggiungendo dal 
vivo una ruvidezza che in studio è man-
cata, con fraseggi elaborati e allungati ad 
arte. “Little Boy Preacher” e “High Class 
Woman” risplendono in questa versione, 
così come la presenza scenica della bella 
Elin che ruba la scena a i suoi compagni. 
Abbastanza standard il comparto video 
dell’uscita, mentre il dubbio che i Blue Pills 
ci marcino un pochino inizia a prendere 
piede... Ma al momento va bene così. 
[MA]



SOHOT!

LIONEHEART [9]
Welcome To The West Coast II 
BDHW

Orgoglio hardcore. Quando meno di due anni fa i Lionheart decisero di dire basta al 
loro progetto beh, per il sottoscritto fu un colpo al cuore, tra le poche band odierne 
a mantenere quell’integrità e quell’approccio DIY ormai dimenticato dalla stra-

grande maggioranza dei loro colleghi. Ma d’altra parte si sa, non è questo il genere che ti 
permette di campare, questa è la dura realtà. Ma quando la passione rimane viva in ognuno 
di sé è difficile essere freddi e chirurgici, al punto che oggi li ritroviamo di nuovo on the road, 
con un nuovo album e hype da parte dei fan a livelli stellari. Diciamocelo, fare meglio di “The 
Will To Survive” e “Welcome To The West Coast” era cosa davvero ardua, ma fortunatamente 
esistono le eccezioni, o miracoli. Dite quello che volete, ma “Welcome To The West Coast II” 
è esattamente quello che si desiderava sentire dai Lionheart. Un disco che suda passione e 
grinta da ogni poro, con un Rob Watson al microfono mai così incisivo e ispirato. I brani sono 
carichi quanto un pugno dritto al viso, con due singoli come “Still Bitter Still Cold” e “Cursed” 
che descrivono bene cosa significhi per questa band essere hardcore. Zero compromessi, 
solamente passione e quella malsana voglia di spaccare. In “LHHC ‘17” troviamo poi come 
ospite JJ Peters dei Deez Nuts (ormai comparsa su ogni produzione hardcore che si rispetti), 

ottimo nel dar vita al brano più “tuff” dell’intero lotto. “Welcome To The West Coast II” è il classico lavoro che punta tutto sull’ener-
gia, da ascoltarsi in cuffia durante una session in palestra, oppure da godersi durante uno dei loro live (il recente 
tour europei con i pesi massimi Nasty è stato semplicemente un successo). Insomma se ancora non conoscete questa band, non 
perdete tempo please. [EP]
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DANNY TREJO [7] 
Another Trejo’s Night (Indelirium Records) 

Venti minuti di beffardo hardcore metallizzato (dagli Iron Maiden ai Municipal 
Waste) per i veneti Danny Trejo, alfieri della scena hardcore veneziana insieme 
al collettivo Trivel e ovviamente ai capofila Slander, che con “Another Trejo’s 
Night” debuttano per Indelirium Records. Pochi fronzoli, coefficiente fun ai mas-
simi livelli e una sferragliata di ritmiche serratissime che deflagrano in pezzi 
come “Ready for War” o “Depressed Generation”. Un altro pieno centro provenien-
te da una delle scene più attive e prolifiche della nostra Penisola. [AB]

CASINO ROYALE [8] 
Crx 20th Anniversary Edition

(Universal) 
Ascoltare oggi la ristampa per i 20 anni di “Crx” fa scatenare 
la fiera delle frasi ovvie, a partire dall’”erano troppo avanti” 
al “se fossero stati inglesi”... “Crx” suona attuale ancora oggi 
grazie al mix elettronica nera come la pece, trip-hop e quei 

ritmi urbani che descrivono perfettamente una Milano autunnale, fredda e 
“fratricida” come scandisce lo scatenato Alioscia nell’ iconica titletrack. La produ-
zione di Tim Holmes (Primal Scream) figlia del Bristol sound fa esplodere i bassi, 
pagando pegno a quella scena che ha spopolato nei club di mezzo mondo e che 
ha trovato terreno fertile nei Casino Royale. Il connubio rap agitato di Alioscia e 
voce cristallina di Giuliano Palma lanciava in alto un disco che sarebbe un pecca-
to non riscoprire in questa nuova versione e che non avrebbe nemmeno bisogno 
di un secondo cd, pieno di remix e un paio di cover assolutamente rivedibili per 
essere ascoltato (Levante sulla splendida “Ora solo io ora ed Edda nella rilettura 
poco convincente di “Là sopra qualcuno ti ama”). [DAP]

ELECTRIC WIZARD [6] 
Wizard Bloody Wizard (Spinefarm Records) 

Come da copione Jus Oborn e fidata partner in crime Liz 
Buckingham (gli unici membri di una line-up da sempre bal-
lerina) tornano con un copione che porta in alto con fierezza 
il vessillo del doom più acido e luciferino in circolazione. 
“Wizard Bloody Wizard” potrebbe essere visto come l’ennesi-

mo episodio di un franchise cinematografico a sfondo horror, ma che soffre di un 
immobilismo a tratti indisponente: voce cacofonica e atmosfere sulfuree a parte 
si staglia dalla tracklist l’immediata “Necromania” ma poi, in modo molto poco 
originale, i nostri si assestano su riff compressi e reiterati, drumming possente 
e acidità varia. Il tutto è fatto come al solito con maestria: gli Electric Wizard si 
dimostrano come maestri indiscussi del genere ma, a conti fatti, il canovaccio 
inizia a mostrare evidenti limiti. [MA]

LIZZY FARRALL [6] 
“All I Said Was Never Heard” (Pure Noise) 

Pure Noise si dimostra sempre più una attenta conoscitrice 
della scena alternative underground, scovando di volta in 
volta nomi sconosciuti che sulla lunga distanza si trasforma-
no in splendide realtà. Ora purtroppo non possiamo sapere 
quale sarà il destino di Lizzy Farrall, giovane cantautrice 

inglese, ma quel che è certo è che il suo stile deve aver contagiato la label 
statunitense al punto da convincerla ad avere lei nel loro roster e a pubblicare il 
suo mini d’esordio “All I Said Was Never Heard”. Cinque brani acustici in cui Lizzy 
oltre a mettere in mostra le sue doti canore rivela al pubblico la sua emotività, 
tra sogni infranti, realtà e speranze. A piacere dei suoi brani è soprattutto la 
sensazione di dolcezza e tranquillità che l’artista riesce a trasmettere, attraverso 
un timbro vocale molto pulito che non viene mai spinto al limite (eccezion 
fatta per “Better With” il brano più rock ed energico dell’intero lotto). Se amate 
produzioni acustiche al femminile, eccovi servito un nuovo interessante nome sul 
quale puntare. [AB]

TRIVUM [6] 
The Sin and the Sentence 

(Roadrunner) 
L’hype verso i Trivium è nato e morto con l’uscita dell’ottimo e 
folgorante “Ascendancy”, ma bisogna ammettere che tra alti e 
bassi la band di Orlando si sarebbe meritata decisamente ben 
altra considerazione. “The Sin And The Sentence” lo possiamo 

leggere come un compendio della vita artistica della creatura di Matt Heafy 
(che udite udite, torna a un convincete growl!), che tra una citazione molto poco 
velata agli Iron Maiden (titletrack), un rimando al modern metal più scatenato 
(“The Wretchedness Inside”) e una rilettura in chiave moderna dei bei tempi del 
thrash old school (“Sever The Hand”) i Nostri sfornano un disco ben bilanciato, 
ottimamente suonato e prodotto. Non andiamo oltre a un sei di circostanza, ma se 
cercate un compendio di trent’anni di metal americano avete trovato il lavoro che 
fa per voi. [MA]



SOHOT!
FIVE FINGER DEATH PUNCH [7.5]
A Decade Of Destruction: Greatest Hits Compilation

Eleven Seven

Nella loro interpretazione del sogno americano i Five Finger 
Death Punch hanno fatto centro riuscendo, musicalmente, 
ad andare oltre il concetto di nu-metal e dando libero sfogo 

alle frustrazioni e alle ambizioni di tanti giovani connazionali. Visti 
dall’esterno, dal punto di vista europeo, il loro patriottismo può 
sconfinare nello stucchevole, ma è anche vero che i Nostri hanno 
dato alle stampe una serie di dischi ricchi di energia, melodia e “angst” 
punta di diamante delle sonorità alternative metal del nuovo millen-
nio. Il sottoscritto non è un grande fan delle raccolte - modo elegan-
te per strappare qualche euro in cambio di una manciata di materiale 
inedito - ma è anche vero che “A Decade Of Destruction…” concentra 
probabilmente il meglio della discografia dei ragazzi di Las Vegas, a 
volte troppo frammentata e altalenante. In questo caso ci troviamo di 
fronte a qualcosa che potrebbe coincidere a una setlist di un concer-
to dei Five Finger Death Punch condita da un paio di inediti, la potente 

“Trouble” con le arroganti linee vocali iniziali “I don’t look for trouble, trouble looks for me” e una 
stravolta ma godibile cover di “Gone Away” degli Offspring. “Wash It All Away”, “Until And Over It”, “The 
Bleeding” e l’accorata ballad “Remember Everything” fanno ovviamente la parte del leone in una  trac-
klist che prevede anche le due cover più riuscite della band, “House Of The Rising Sun” e “Bad Company”. 
Manca invece all’appello “The Pride”, brano manifesto della band ma abiurata in sede live che però in un 
contesto del genere avrebbe senz’altro spiccato. Una uscita che magari farà leva sull’effetto collezio-
nistico dei fan più sfegatati della band, ma che consigliamo soprattutto a chi vuole in un colpo solo il 
meglio della discografia dei Five Finger Death Punch. [DAP]
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NOEL GALLAGHER’S HIGH FLYING BIRDS [7] 
Who Built The Moon? (Caroline International) 

Il terzo album di Noel Gal-
lagher in versione solista 
lo possiamo leggere come 
risposta a stretto giro del-
la prima prova solista del 
fratello Liam, ma sarebbe 
davvero troppo semplice 
ridurre il tutto a una “sem-

plice” lite famigliare. “Who Built The Moon?” è 
un album che quanto meno presenta un Noel 
curioso e sperimentale, merito anche del 
producer David Holmes che ha portato gioco 
forza argomenti validi per poter far ap-
procciare l’artista inglese a un pop d’autore 
contemporaneo che guarda però al passato. 
L’intro “Fort Knox” gioca con l’elettronica 
rock oriented e sfocia nel primo singolo, 
scontato quanto si vuole ma molto catchy, 
“Holy Mountain”. Le vere sorprese si trova-
no più avanti, nella bella e tenebrosa “Be 
Careful What You Wish For” o nell’ipotetico 
perfetto brano Oasis 2.0 di “Black And White 
Sunshine”. Nel mezzo ci sono ottimi pezzi (la 
retrò “She Taught Me How To Fly” e una fran-
camente splendida titletrack) e altri meno 
riusciti (“If Love Is The Law” sa purtroppo 
tanto di b-side dei bei tempi andati). “Who Built 
The Moon?” con i tanti pregi e pochi difetti in-
canta grazie a un carisma eccezionale e una 
capacità compositiva canalizzata in modo 
sontuoso da uno dei producer più affidabili 
in circolazione: un disco tanto “classic rock” 
quanto in un certo senso progressista per un 
centro (quasi) pieno. [ELP]

GLASSJAW [8] 
Material Control  (Globochem Music) 

Un seguito di culto nonostante “Material Control” sia il terzo album nell’arco di 17 anni di 
carriera (e il primo disco da 15 a questa parte), la dice lunga su quanto Daryl Palumbo e Ju-
stin Beck abbiano tracciato un solco indelebile tra i fan che alle porte del Nuovo Millennio 
si trovavano nel lettore un capolavoro come “Everything You Ever Wanted To Know About 
Silence” e un più che degno successore come “Worship and Tribute”. Al netto di una manciata 
di EP e una sporadica attività live, la band di New York non è stata esattamente veloce nel 
regalare nuovo materiale, vuoi per problemi di line-up o per i problemi di salute di Palumbo, 
ma “Material Control” riesce a colmare questo gap con un disco che ci regala un fulminante 

esempio di post-hardcore convulso e imbastardito dal crossover più affilato. La splendida e viscerale voce 
di Palumbo in “New White Extremity” e “Shira” giustificano un’attesa di ben tre lustri con un lavoro che suona 
grezzo e affascinante. “Golgotha”, “My Conscience Weighs A Ton” e “Strange Hours” non lasciano un attimo 
di respiro grazie anche all’apporto determinante dietro le pelli di un signore come Billy Rymer dei Dillinger 
Escape Plan. Da un certo punto di vista la “parabola” dei Glassjaw è affine a quella dei Burn, band seminali che 
nonostante l’esiguo materiale pubblicato comparato alla presenza sulle scene sono riuscite a caratterizzare 
un sound personale e tracciare una via da seguire. Bentornati! [DAP]

FOZZY [7] 
Judas (Century Media) 

Sempre divertenti i 
Fozzy, che con questo 
nuovissimo “Judas” 
dimostrano di essere 
una oliata entità hard-

rock in barba ai tanti che consideravano 
la band di Chris Jericho come un semplice 
hobby. Ascoltare il singolo “Burn Me Out” 
equivale a una bella sferzata di adrenalina 
e un tuffo nel mondo variegato della 
scena alt-rock Americana, dove spicca il 
riesumato Rich Ward (Stuck Mojo) alle 
chitarre. Sarebbe una bugia dire che 
“Judas” sia un album di livello per tutta 
la sua durata, ma in generale è senz’altro 
godibile e riuscito. [MA]

MYRKUR [5] 
MAReridt (Relapse) 

Non chiedetemi 
perché, ma ogni volta 
che ascolto un disco di 
Myrkur parto sempre 
con grandi speranze 

per poi ritrovarmi con nulla in mano. In 
realtà tutto è perfetto: produzione, suoni, 
canzoni, ma tutto è già visto e sentito in 
contesti che vanno dal pop, al folk al black 
metal. Un gran calderone dove, alla fine, 
tirando le somme rimane davvero poco, 
né un’emozione, né un riff  a dimostrare 
una decisa lacuna di personalità di tutto il 
progetto. Peccato, davvero. [MF]

hollywood undead[6] 
five (MDDN/BMG) 

La gang americana si 
rimette in sesto con 
un album, il quinto 
della carriera come 
lascia intendere elo-

quentemente il titolo, con un convincente 
anche se non eclatante mix di hip-hop 
e alternative rock. Molto curata la prova 
vocale, che lascia spazio al rap e alle parti 
melodiche in brani che omaggiano la 
propria provenienza (California) nelle hit 
“California Dreaming” e “Ghost Beach” - la 
prima più tirata e la seconda che gioca 
con le melodie da classifica - mentre la 
smargiassa “Pray (Put Em In the Dirt)” 
gioca con le tentazioni nu-metal molto 
più del cameo di B-Real della divertente 
“Black Caddilac”. Disco riuscito, con luci 
e ombre, ma che riesce a intrattenere 
l’ascoltatore. [ELP]

PErfect beings [6.5] 
vier (Inside Out) 

Prendete l’amore 
per la sperimenta-
zione e unitelo a una 
forte componente 
progressive rock: da 

questo mix ecco nascere i Perfect Beings. 
Un progetto che di sicuro fa del talento e 
del genio artistico dei suoi componenti il 
proprio punto di forza (per farvi un’idea, 
il nuovo batterista è Sean Reinert, ex 
Cynic e Death), capaci di fare di “Vier” un 
concept album diviso in quattro capitoli, 
“Guedra”, “The Golden Arc”, “Vibrational” e 
“Anunnaki”. Quattro fasi che vivono di luce 
propria attraverso un songwriting quanto 
mai personalizzato in base a ognuno di 
esse, passando da parti più easy listening 
ad altre dove la vena prog pulsa più forte 
che mai. Un lavoro decisamente intenso 
sotto ogni punto di vista, destinato a un 
pubblico attento e abituato a questo tipo 
di proposte fin troppo ricche di estro. [EP]

LAST MINUTE TO JAFFNA 
[7] 

4
(Bare Teeth) 
A due anni da 
“Volume II” tornano i 
torinesi Last Minute 

To Jaffna con un EP di due pezzi mixati da 
James Plotkin (Sunn O)), Isis, Khanate). 
Due brani devastanti, più semplici e 
meno complessi a livello compositivo dei 
precedenti, ma sicuramente più incisivi. 
Le atmosfere rispetto ai precedenti lavori 
si fanno sempre più oscure e asfissianti, 
confermando la posizione dei Last Minute 
To Jaffna come gruppo di riferimento del 
post metal italiano. Speriamo vivamente 
che questo “4” sia l’antipasto di qualcosa di 
nuovo per il futuro che, onestamente, non 
vedo l’ora di ascoltare. Succulenti. [MF]

QUICKSAND [7.5] 
INTERIORS (Epitaph) 

Alzi la mano chi 
non sperava da anni 
nella reunion dei 
Quicksand. Chi non lo 
fa, a mio parere, è un 

pazzo o sta leggendo la recensione sba-
gliata. Due album e mezzo erano davvero 
troppo pochi per un progetto della caratu-
ra dei Quicksand: troppo fulminea la loro 
storia, tutto troppo veloce. “Interiors” è, a 
mio modesto parere, l’esatta continuazio-
ne di quello che Schreifels e soci si erano 
lasciati alle spalle, come se in questi ultimi 
vent’anni non avessero fatto altro che 
continuare a provare e a scrivere questo 
disco. “Interiors” propone  perle di bellezza 
davvero rara come “Illuminant” (in cui si 
sentono anche parecchio i Rival Schools), 
“Cosmonauts” e “Hyperion”. [MF]

VOID OF VISION [7] 
Disturbia (UNFD) 

Che questa band 
australiana avesse 
molto da dire lo 
avevamo intuito già 
dal primo lavoro 

“Children Of Chrome”, album abrasivo 
dalla prima all’ultima traccia. Oggi la band 
di Melbourne torna con stile regalandoci 
“Disturbia”, EP di quattro brani che mostra 
come in un solo anno siano riusciti a 
superarsi, artisticamente parlando. 
“Spite” è il brano più hardcore oriented 
mai scritto dai Nostri, qualcosa che mai 
ti aspetteresti come apertura di disco, la 
successiva “Ghost In The Machine” è un 
mix tra innovazione djent stile Northlane e 
il lato più crossover dei loro altri compagni 
di etichetta Ocean Grove, un brano dalle 
ampie aperture melodiche condito da 
alcuni spunti interessantissimi in termini 
di songwriting. In “You Won’t Bring Me 
Down” si passano in rassegna scenari 
apocalittici, con elettronica e mid-tempo 
a mettere in evidenza l’ottimo lavoro 
svolto sulle due voci (melodico/urlato) e 
condito da un finale in crescendo di tutto 
rispetto, mentre la finale “Grey Area” dopo 
un inizio a tinte dark esplode in tutta la 
sua potenza grazie soprattutto al riffing 
assassino messo in atto dai due chitarristi. 
Insomma, un ottimo EP che non fa altro 
che confermare quanto questa band stia 
pian piano prendendo piede. Da seguire 
con molta attenzione. [AB]

sleep on it [6] 
overexposed (Rude Records) 

Dopo aver ritrovato 
un posto al sole, 
la scena pop-punk 
odierna sembra 
essere ormai prossima 

alla saturazione. A farcelo notare sono 
il numero incredibile di band fotocopia 
che troviamo al suo interno, con proposte 
artistiche sempre più simili l’una all’altra. 
Gli Sleep On It nel loro debutto “Overexpo-
sed” mostrano di avere le carte in regola 
per avvicinare a sé chi è solito ascoltare i 
Knuckle Puck ad esempio, attraverso un 
mix ben congeniato di melodia e parti in 
levare, con una tracklist che vede al suo 
interno brani live oriented e altri dall’ap-
proccio decisamente più soft. Ma come 
detto in precedenza ormai del pop-punk 
si è detto tutto o quasi, quindi la sola cosa 
che potrebbe salvare una band dall’essere 
dimenticata dopo pochi ascolti sono i testi, 
e nel caso di questa giovane band pos-
siamo dire che l’approccio malinconico/
sentimentale adottato è sicuramente stata 
la scelta giusta per rendere più personale 
il tutto. La presenza di Derek Discanio 
(State Champs, che troviamo anche come 
co-producer) in “Fireworks” offre un valore 
aggiunto all’intero lavoro, regalando agli 
amanti del genere una mezz’ora abbon-
dante di pop-punk made in US. [AB]



SIXX:A.M. [7] 
The Heroin Diaries Soundtrack: 10th Anniversary (Eleven Seven) 

Sono passati già dieci anni da quello che doveva essere un “semplice” ac-
compagnamento musicale per la biografia di Nikki Sixx, intitolata proprio 

“The Heroin Diaries” e che rappresentava un diario della lotta contro le 
dipendenze da alcol e droga del bassista del Motley Crue. Oggi sappiamo 

che il progetto è diventato qualcosa di più rispetto a un semplice passatem-
po e questa versione deluxe è assolutamente indicata per quanti avevano 
all’epoca preso sottogamba questo debut album. Ogni brano dell’album 

racconta un capitolo del libro, a partire dall’incipit “X-Mas In Hell” da dove 
ha inizio il viaggio “tossico” di Nikki. Riascoltare oggi ottimi brani come “Girl With Golden Eyes” 

o il singolo “Life Is Beautiful” (entrambi presenti anche in una nuova versione 2017) da l’idea di 
un gruppo valido e in particolare di un frontman come James Michael, estremamente dotato. 
Anche il libro omonimo è stato oggetto di ripubblicazione con tanto di una gustosa appendi-

ce di Nikki che fa il punto della situazione sulla sua vita ad oggi. [MS]

AAVV [6.5] 
Spawn (Again): A Tribute To Silverchair (UNFD) 

Venti anni fa “Freakshow” 
dei Silverchair arrivava 
al numero uno delle 
classifiche australiane 
certificando i giovani 
Silverchair come una 
band vera e non un feno-
meno da baraccone (da 

Freakshow appunto), come in molti pro-
nosticavano dopo il fulminante debutto 
“Frogstomp” dell’allora quindicenne 
terzetto. Per omaggiare la band in questo 
tributo è presente tutta la scena austra-
liana che conta, del resto UNFD ha quasi 
il monopolio delle uscite discografiche 
di “peso” autoctone, dando nuovo lustro 
alle hit della band di Daniel Johns. Ritro-
viamo quindi i Northlane con un’ottima 
versione di “Anthem For The Year 2000” e 
The Amity Affliction alle prese con “To-
morrow” e una indovinata riproposizione 
di “Ana’s Song (Open Fire)” ad opera degli 
Hands Like Houses. La palma del brano 
più corrosivo la vincono i Void Of Vision, 
giocando facile con “Israel’s Son” mentre 
gli unici a deludere sono i Storm The Sky 
sprecando l’ottima “Emotion Sickness” 
con una prova davvero scialba (apriamo 
il dibattito: band sopravvalutata?!). Non 
tutte le cover sono riuscite al 100% ma in 
generale il livello è alto, inoltre il proget-
to ha il grande merito di portare nuovo 
interesse verso uno dei gruppi più seminali 
della scena australiana. [ELP]

66 | SUFFERMAGAZINE.COM SUFFERMAGAZINE.COM | 67

THE BRONX  [7] 
V (ATO RECORDS) 

Come si fa a non amare i The Bronx? Ogni disco fatto uscire dalla band di Los Angeles è un piccolo capolavoro e “V” non è certo da meno. Dalla prima all’ultima nota non si può 
fare a meno di muovere ogni singolo muscolo del corpo e andare completamente fuori di testa. Difficile anche individuare un pezzo più bello degli altri, essendo potenzialmente 
tutte e undici le tracce dei singoli. Lascia sempre stupiti la capacità dei cinque di passare da pezzi tiratissimi come la iniziale “Night Drop at the Glue Factory” a ballate come “Side 
Effects” senza battere ciglio. Menzione d’onore va fatta sicuramente per l’incredibile frontman Matt Caughthran, capace di cantare qualunque cosa e benedetto da una voce fuori 
dal normale. Lunga vita ai re di LA. [MF]

SONS OF APOLLO [6] 
Psychotic Symphony (Inside Out) 

Mike Portnoy, Derek 
Sherinian, Jeff Scott 
Soto, Bumblefoot 
e Billy Sheehan: se 
amate il prog metal 

probabilmente una line-up di questo tipo 
è paragonabile all’avverarsi di un sogno 
erotico e, sulla carta, il progetto pomposa-
mente ribattezzato come Sons of Apollo ci 
si avvicina parecchio. La realtà dei fatti ci 
porta ad ascoltare un disco formalmente 
ineccepibile, suonato divinamente e anche 
discretamente ispirato ma con davvero 
poco appeal, con un risultato parecchio 
“telefonato”. Probabilmente ascoltare 
la lunga suite iniziale intitolata “God of 
the Sun” esaurisce già il discorso perché 
“Psychotic Symphony” suona ridondante 
e fin troppo pretenziosa. Forse ci si 
aspettava semplicemente un capolavoro 
immane e siamo fin troppo severi nel 
trovarci di fronte a un ottimo esempio di 
prog metal. [MA]

WIllie peyote [8] 
Sindrome di Tôret (451 Records) 

Guglielmo Bruno aka Willie Peyote fa ancora centro con un album tagliente e intelligente che parte con piglio molto hardcore con l’opener “Avanvera” per poi dipanarsi in altri 
undici brani ispirati. L’episodio simbolo prende il nome di “I Cani”, dove la lingua tagliente di Willie ci regala alcune rime memorabili, con cinico sarcasmo abbinato a notevole 
arguzia, mentre musicalmente “C’hai ragione tu” e “Ottima scusa” riaprono il dibattito sulla spinosa (e inutile) questione se il buon Willie sia più rap o indie (indie-rap? lasciamo 
perdere per favore!). La produzione di Frank Sativa ci regala beat e soluzioni strumentali perfette per il carisma e il flow dell’artista, che ci regala uno dei miglior album in ambito 
hip hop usciti dalla nostra Penisola nell’anno di grazia 2017, punto. [DAP]

STRIFE [6.5] 
Live At The Troubadour (WAR Records) 

Vede finalmente la luce il 
famigerato “Live At The Trou-
badour” del 2005, dove i local 
heroes Strife ci presentano 
quasi quarantacinque minuti 

di sfibrante furia hardcore. Questa testimonianza 
live (con tanto di supporto visivo con cinque 
camere impiegate per cattrurare le fasi salienti 
di uno show caotico e crudo) ci restituisce un 
documento prezioso sulla fiera e spietata potenza 
della band di Los Angeles, che nell’arco dei primi 
tre album, “One Truth”, “In This Defiance” e “An-
germeans” (tutti presenti in questo live) hanno 
dimostrato di essere una macchina da guerra 
senza pari. L’inno “Will To Die” risuona potente e 
devastante ancora oggi… Provare per credere! 
Un live datato ma ancora oggi dannatamente 
attuale. [DAP]

AVATAR [7] 
AVATAR COUNTRY (Centruy Media) 

Ormai nome di punta 
della scena melodic/
epic metal, gli Avatar 
viaggiano spediti su 
quel binario che ha 

dato loro fama (e nutrita fanbase) in ogni 
angolo del mondo, che vede il perfetto 
connubio tra melodia e parti heavy. Non 
stupisce quindi che “Avatar Country” suoni 
esattamente come ogni fan vorrebbe, 
ricco di interessanti spunti chitarristici 
e un cantato smaliziato che alterna una 
particolare timbrica melodica a growl 
che oggigiorno fanno solo da comparsa. 
Un album che potrebbe tranquillamente 
essere descritto da “A Statue Of The King”, 
singolo che mette in evidenza il lato più 
istrionico e sfarzoso degli Avatar che riesce 
però nell’intento di risultare efficace sin 
dal primo ascolto. Cercare qualcosa di 
nuovo in chiave artistica nel DNA di questa 
band svedese sarebbe alquanto inutile, 
d’altra parte si sa, formula che vince non si 
cambia no?! [EP]

ANTI-FLAG [7.5] 
AMERICAN FALL (Spinefarm) 

Giocando con il titolo gli Anti-Flag ci fanno intendere che l’autunno americano è stato alquanto rovinoso: co-prodotto da Benji Madden dei Good Charlotte, “American Fall” si 
rivela un concentrato di punkcore melodico con tutti i crismi, leggermente meno d’impatto rispetto al suo predecessore “American Spring” ma comunque ricco  di dinamismo. Ri-
mandiamo il discorso “tematico” all’intervista presente su questo stesso numero e concentriamoci sulla parte musicale: “American Attraction” e “Digital Blackout” non tradiscono 
le aspettative di chi ama la tipica proposta della band, dove il lato più solare e di “When We Wall Falls” e i cori contagiosi di “Trouble Follows Me” rappresentano i punti più alti del 
disco. Uno dei migliori lavori punk oriented di questo 2017. [DAP]

SCarfold [7] 
Divide decline  (Indelirium) 

La saltellante “Falsifier” riassume bene il mood della band canadese che propone questo EP per la nostrana Indelirium Records. Una prova frizzante e muscolosa che evidenzia 
nel curriculum grande padronanza nell’uso di stop’n’go e breakdown paludosi, che dal vivo creeranno un marasma invidiabile nel pit. Non ci sono molte variazioni sul tema 
hardcore nell’EP, ma è un limite facilmente aggirabile grazie all’energia e all’attitudine espressa dalla band. Bene così. [DAP]

SITTINGTHESUMMEROUT [7] 
BRICK AND MORTAR (Ghost Factory) 

La band post-hardcore 
milanese torna sulle 
scene con un nuovo EP 
mozzafiato. “Brick And 
Mortar” è un enorme 

passo avanti rispetto a “Pas Du Tout”, anche se 
il genere affrontato dai Sittingthesummerout 
rimane di nicchia e difficilmente avvicinabile. 
Il sound è un mix che richiama l’emo e l’ag-
gressività dell’hardcore, con una giusta dose di 
spoken word che permettono alla band di avere 
una identità decisamente personale e ben mar-
cata. Nonostante si notino comunque influenze 
di band come Brand New e Movements - in 
particolare in brani come “It Won’t Rain Forever” 
e “To Those Concerned”. Il brano più azzeccato 
dell’EP è l’opener “Nothing Would Change In 
Baltimore”, in cui la band riesce a mostrare 
tutte le proprie qualità e in cui il sound riesce a 
spiccare in tutto il suo splendore. [MP]




