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Je me rappelle fort bien du moment où j’ai inséré cette compilation vendu avec un magazine metal que 

j’achetai étant ado. Le nom mystérieux de Gojira figurait sur la première piste. Après une introduction pesante, 

une explosion sonore se produisit et un déluge death metal auquel je n’étais pas forcément habitué gronda dans 

ma chambre. Scotché et soufflé par ce puissant déferlement, je fini le morceau presque haletant, n’ayant pas 

vraiment tout compris ce qu’il venait de se passer mais réalisant avoir pris une claque musicale majeure. Mon 

amour  pour  ce  groupe  atypique  n’a  eu  de  cesse  de  grandir  au  fur  et  à  mesure  de  sa  découverte  et  m’a 

profondément marqué. 

Cette passion me pousse aujourd’hui, à l’occasion de cette épreuve, à vous présenter tout d’abord l’univers 

de Gojira, ses influences, ses thèmes et son identité visuelle. Ensuite j’analyserai leur musique, appuyé par 

quelques extraits et en dégagerai ses caractéristiques propres. Pour terminer je vous expliquerai ce que m’a 

apporté  le  groupe  au  niveau  de  ma  démarche  artistique  et  ce  qu’il  peut  m’inspirer  en  terme  de  pistes 

pédagogiques.

I - Presentation du groupe

1 - Biographie

Gojira est un groupe de metal français fondé en 1996 à Bayonne. Durant ses prémices, c’est sous le nom 

Gozdilla, la fameuse créature des films de SF nippon, que le groupe va s’imposer dans le paysage métallique 

local. Leur musique est à l’origine directement influencée par le death metal, principalement par Morbid Angel, 

les quatre démos sorties entre 96 et 2000 peuvent en témoigner.

Le groupe se stabilisera vite autour du line-up actuel : les frères Duplantier (fondateurs du groupe) : Joe à la 

guitare et au chant puis Mario à la batterie, Christian Andreu le deuxième guitariste et Jean-Michel Labadie à la 

basse.

Rapidement  ils  deviendront  un  groupe  majeur  de  la  scène  metal  française  avec  deux  premiers  albums 

autoproduits : Terra Incognita (2001) et The Link (2003). Leurs influences bien assimilées se fondent alors dans 

de  nouvelles  textures,   leur  univers  se  dévoile  avec  des  thèmes  inhabituels  pour  ce  style  :  la  nature, 

l’introspection, la spiritualité…  Cette période du groupe se termine en apothéose avec l’enregistrement d’un 

DVD live témoignant de leurs prestations scéniques magistrale.

En 2005 Gojira sort From Mars To Sirius, l’album charnière qui va offrir au groupe une reconnaissance 

internationale. Le thème de l’écologie, de la nature et des éléments, déjà évoqué sur les autres albums, devient 

alors prépondérant. Ce succès va permettre au groupe de tourner avec les géants du metal : Slayer, Machine 

Head, Lamb of God, et même Metallica, le groupe fétiche des membres du groupe.

Les deux albums suivants The Way Of All Flesh (2008) et l’Enfant Sauvage (2012), confirmeront le succès 

international de Gojira,  fidèle à leur recette,  le premier est plus direct et le suivant plus accessible.  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Gojira à su conquérir le monde du metal étapes par étapes, faisant preuve d’une intégrité solide.  Ils ont su 

transmuter leur death metal originel en un style unique, enrichi par un univers visuel et thématique inhabituel, le 

groupe fait figure d’ovni dans ce paysage musical habitué au sanglant et au gore. 

2 - Influences

Le death metal est un sous genre extreme du metal, apparu dans la seconde moitié des années 80. Héritier 

direct du thrash metal, cette création américaine ayant un terreau très fertile en Floride a comme pionniers : 

Possessed, Death, Morbid Angel, Obituary. Cette mouvance va vite s’exporter et se diversifier en nombreuses 

branches comme le death mélodique, progressif, symphonique…

Le style  originel  propose  une  musique  puissante,  agressive,  rapide,  plus  ou  moins  complexe  selon  les 

groupes.  Le chant typique est  du gutural  grave,  nommé growl.  Les guitares,  saturées et  fréquemment sous 

accordées,  recherchent la dissonance, la tension, la rapidité ou la lourdeur. Les batteurs poussent technique et 

vitesse à un niveau jamais atteint auparavant, utilisant la double pédale et le blast-beat (alternance rapide grosse 

caisse / caisse claire).

Le thème de la mort, très présent dans les textes est exposé de façon crue et décalée. Certains chanteurs usent 

de paroles violentes et choquante, faisant office d’exutoire, d’autres optent pour des réflexions philosophiques. 

Gojira puise donc ses influences dans ce style extreme mais va dériver des canons du genre au fil du temps. 

La palette sonore se diversifie et les thèmes traités sont inhabituels,  assez éloigné des clichés du genre, ils 

préfèrent d’ailleurs se qualifier simplement comme un groupe metal.

Les membre du groupe se rassemblent autours d’influences metal communes. « On est des fils spirituels de 

Metallica, Sepultura et Morbid Angel ». ¹ L’influence de Metallica ne se fait pas vraiment ressentir dans leur 

musique, mais c’est un groupe dont tout metalhead à déjà été fan un jour, « pour nous, dans nos têtes d’ados, on 

se disait : un jour on jouera avec Metallica, c’était le rêve ultime. »  L’influence de Sepultura, le mythique 1

groupe de thrash brésilen,  se fait bien ressentir par le côté tribal.

« On est des fans de musique en général, on a des goûts assez différents dans le groupe, et en même temps ça se 

rejoint pas mal. Il y a Christian qui écoute du Jacques Brel, du Barbara, de la musique classique, il y a Jean-

Michel qui est un gros fan de metal et qui est un connaisseur assez pointu là-dessus. Mario écoute pas mal de 

trucs expérimentaux, de la musique hindou. […] Je pense qu'on aime tous Dead Can Dance » ² 

 Interview du groupe pour le webzine Spirit of Metal (2012)1

² Interview de Joe Duplantier pour le webzine Les éternels (2008) 
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Mario déclare au sujet de son frère : « Il y a eu un tournant dans le groupe quand Joe a découvert Mike Oldfield 

et Devin Townsend. […] Devin Townsend est indéniablement une grosse influence pour lui. Quand je parlais de 

Mike Oldfield, c’est aussi l’audace des mélodies que tu peux trouver dans l’album qui s’appelle Crisis, par 

exemple. Joe est toujours resté connecté à cette étrangeté dans les mélodies. Donc, ces influences sont là, oui, 

bien sûr. »  2

Devin Townsend est un guitariste chanteur et producteur Canadien, considéré comme un génie créatif du 

rock-metal avec une discographie luxuriante, un univers décalé et des escapades stylistiques très diverses. Dead 

Can  Dance  est  un  groupe  de  cold  wave  (81  à  98)  qui  puise  son  inspiration  des  musiques  traditionelles, 

principalement nord africaine et asiatique.

3 - Thématiques, univers visuel et symbolique.

Il est fondamental d’étudier l’aspect thématique et visuel et symbolique du groupe, rappelons le inhabituel 

pour ce style. C’est un aspect très important qui nourrit et porte sa musique.

« les textes sont des poèmes, ce sont des images qui ouvrent des portes sur l’imagination, il y a des évocations 

de nature, des notions de respect, de puissance, d’accomplissement personnel, la revendication écolo est une de 

ces facettes »

Sauf pour Terra Incognita, toutes les pochettes de Gojira sont réalisés par les frères Duplantier, dessiné à la 

main et retravaillé ensuite. Leur artworks frappent par leur sobriété, leur puissance symbolique et le mystère qui 

s’en dégage. Plusieurs grilles de lecture apparaissent et la pochette raisonne toujours avec le titre et les paroles 

de l’album.

Le nom du premier album, Terra Incognita, désigne les territoires inexplorés sur les cartes anciennes. Sa 

pochette  mystérieuse,  laissant  apparaitre  un  homme  nu  replié  sur  lui  même,  évoque  l’introspection,  la 

découverte de sa propre conscience, une vaste étendue souvent inconnue. Les textes assez mystérieux traitent de 

l’espace-temps, du néant, des élément cosmiques, d’émotions et de nature. Le texte de In The Forest marque 

l’attachement à Joe Duplantier à cet environnement.

La pochette très épuré de The Link représente l’arbre de vie, symbole universel intemporel, rentre bien en 

résonance avec le titre. Les textes méditatifs questionnent sur l’âme, le lien qui existent entre tous les être, le 

lien corps-esprit et terre-ciel, la notion de respect pour la vie…

 Interview de Mario Duplantier  pour Radio Metal (2012)2
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L’artwork de l’album clé du groupe, From Mars To Sirius est sublime, toujours aussi sobre, symbolique et 

encore très énigmatique. On est transporté dans un univers onirique et céleste, voguant dans l’océan et l’espace.

La  baleine  chez  les  peuples  anciens,  est  la  gardienne  des  océans  et  guide  l’humanité  dans  son  évolution 

spirituelle. 

L’évocation  de  Sirius  fait  références  aux  légendes  Dogons,  un  peuple  animiste  du  Mali  possédant  une 

cosmogonie très avancé et décrivant des fait non observables sans moyen techniques,  notamment au sujet de 

l’étoile Sirius très importante pour eux.

Les titres de l’album Océan Planet, From The Sky, Flying Whales, To Sirius résonnent allègrement avec 

l’imagerie véhiculé par la pochette. Des textes très poétiques sont un appel à une prise de conscience écologique 

qui est clairement évoqué dans le morceau Global Warming.

« notre musique est directement liée à l’océan […] On pourrait faire un parallèle avec l’inconscient des êtres 

humains,  tout  ce qu’il  se  passe sous l’eau serait  l’inconscient  et  tout  ce qu’il  se  passe sur terre serait  le 

conscient. On est essentiellement constitué d’inconscient, avec un monde intérieur très riche, parfois difficile à 

atteindre et comprendre. Notre musique réveille l’inconscient »  (interview pour Sea Sheapherd).3

 Interview de Joe Duplantier pour Sea Shephed (2013)3
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La pochette de The Way Of All Flesh évoque de manière naïve la mort. Ce squelette entouré par une aura 

laisse présager que le thème sera évoquée de façon spirituelle et mystique. Les textes le confirment : la mort y 

est  abordé  comme  étant  un  passage,  une  porte  vers  un  autre  monde,  ils  traitent  aussi  des  cycles  et  de 

l’acceptation de la mort.

La chanson Oroborus aborde encore un symbole fort, cette figure antique du serpent qui se mort la queue est 

une allégorie de la vie , du renouveau et de son cycle de perpétuel recommencement. L’oroborus orne le CD.

Pour l’Enfant Sauvage, l’arbre de vie revient, intégré dans un profil d’enfant en ombre chinoise,  en premier 

plan d’un décors de mégalopole. Les grilles de lectures sont encore multiples. La pochette, le titre et les textes 

évoquent la difficulté et la nécessité de conserver son enfant interieur, racine même de notre être, dans ce monde 

urbain  et  moderne  qui  tend  à  nous  le  faire  oublier.  L’album  questionne  sur  la  liberté,  la  lutte  contre  le 

conditionnement et la difficulté à s’adapter au monde.

On peut aussi voir dans ce titre une inspiration du film de François Truffaut, l’Enfant Sauvage, de 1970, 

inspiré d’un fait réel d’enfant ‘’Mowgli’’.

Voici quelques extraits des textes de Joe Duplantier
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I want to live in the forest

Between the roots and the branches I lay

On the moss I sit, I want to rest by the river

I want to live in the forest forever

The power of trees, I want to feel forever

Connection with life, animals, and stars

Between the roots and the branches I lay

Meditate the light wide open to the stars

Speak of the whales, deep in the oceans

Speak to the planets, deep universe

             (extrait du texte de In The Forest)

I close my eyes

I'm all around, I feel so present 

Embracing it's vastness I hold

Facing the world

I become a part of it

I'm not alone anymore

I embrace the world

(extrait du texte Embrace The World)

In fluid dreams

I fall I'm restless

Walls made of stone

Are turned into water now

Enlightened demons

Are taking me by the hand

Approaching me,

This great eye speaking

(extrait du texte Ocean Planet)

Art of dying, is the way to let all go

Within I practice in the secret of my soul

My shape in the reflector

Has now for ever, a life on it's own

(extrait du texte de The Art Of Dying)



II - Analyse de la musique de Gojira

1- Le style Gojira

Il est bien moins aisé de parler de l’univers sonore du groupe, tant cela est subjectif et difficile à décrire par 

des mots. Le plus simple est de se plonger dans l’écoute de leur enregistrement live et studio. Leur style est 

reconnaissable immédiatement, le groupe a vraiment une personnalité propre, avec une évolution progressive 

vers la mélodie. Les mots qui me viennent à l’esprit à l’écoute de leur musique, selon les morceaux, sont : 

puissance, majesté, transe, tribal, mélancolie, aérien, massif, tellurique, sauvage…

Pour les non initiés de ce style musical, cela peut être assez dur d’accès. La violence apparente, la saturation 

et l’espace musical très chargé peut rebuter. Mais une fois que l’on arrive a décoder, un monde très riche et 

subtil  apparait alors. L’agressivité apparente est une allégorie formelle de la puissance et de la majesté des 

éléments

La musique de Gojira a une base de death metal bien identifiable de part ses parties rapides et ses passages 

tendus et dissonant. Des parties plus calmes, athmosphériques viennent aérer le tout. Des riffs souvent joué en 

boucles, cycliques, soutenue par une batterie souvent tribale voir polyrythmique, tentent de plonger l’auditeur 

dans un état de transe. Souvent des breaks très rythmiques et hypnotiques donnent de spectaculaires climax aux 

morceaux.  

Le jeu de batterie est un des points fort du groupe. Mario Duplantier à un niveau technique très élevé mais 

utilise  parfaitement  ses  compétences   au  service  de  la  musique,  et  ne  rentre  pas  dans  le  piège  d’une 

démonstration égoïste. Son jeu est tantôt agressif, tantôt aérien, toujours très créatif et subtil dans ces grooves, il 

donne vie aux morceaux. 

Le bassiste joue parfaitement son rôle, il amène la puissance et un côté organique au son. 

Je vais  étudier  le  jeux des guitaristes prochainement en détail  mais je  peux déjà dire qu’il  possède des 

caractéristiques propre au death métal, et utilise des techniques bien particulières donnant une originalité et une 

personnalité propre. 

Le chant de Joe Duplantier va évoluer et se magnifier au fur et à mesure. Son chant gutural et puissant va se 

faire de plus en pus mélodique et subtil et du chant clair apparaitra peu à peu. Il utilise un vocodeur sur certain 

morceaux pour donner une texture sonore mutante à sa voix. Sur d’autres titres, c’est le chant de gorge qu’il 

emploi, à la manière de mantra tibétains, donnant une atmosphère mystique et méditatifs à certains passages.

De nombreuses interludes et introductions expérimentales viennent enrichir le tout :  des sons de  nature 

(bruits de la forêt ou des chant de baleine), des samples de guitare joué à l’envers noyé dans de la reverb, des 

percussions tribales, des infrabasses…

Les son du groupe est toujours très bien produit, massif, puissant et intelligible. Il varie d’un album à l’autre, 

créant une esthétique sonore propre à chaque album tout en gardant un fil conducteur. Par exemple la production 

de The Art Of Dying est la plus gonglé, ‘’un son à l’américaine’’, ce qui met en avant le côté direct et brut de 

décoffrage  de  l’album.  Au contraire  la  production de  From Mars  To Sirius  est  moins  définie,  plus  étheré, 

abondemment fourni en reverb, donnant une dimension spatiale et liquide au son.
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2 - des racines death metal bien identifiables

Tout connaisseur va reconnaitre facilement à l’écoute des caractéristiques évidentes typique du death metal 

évoquées précédemment. La majorité des morceaux du groupe utilisent ses éléments.

Je vais vous montrer quelques extrait représentatifs.

- Partie de Guitare de Remembrance

Les guitaristes jouent à l’unisson cette partie très rapide qui expose un riff en double croches à 200 bpm. Il 

n’y a pas ici de trame mélodique précise, on est dans un contexte atonal ce qui est souvent le cas dans le style.

Gojira utilisera par la suite ces parties rapides mais y ajouteront un aspect mélodique. Dans ce genre de passage 

typique, les notes sont joué sur la corde la plus grave utilisant la technique de l’aller-retour :  alternance au 

médiator de coup vers le bas et  de coup vers le haut. Pour que le rendu soit fluide et précis, l’aller doit être bien 

égal au retour en terme d’attaque. Cette technique demande un certain entraînement pour être bien maîtrisé. un 

positionnement de la main et du médiator bien spécifique est à respecter, et c’est le poignet seul qui donne 

l’impulsion. Il faut pouvoir jouer vite mais en détente pour tenir l’endurance. Joe à propos de cette technique : 

« cela demande une rigueur et une régularité au niveau du son du médiator, que l’aller et le retour se ressemble 

autant que possible, exercer la même pression vers le bas que vers le haut. Cela demande un peu de travail pour 

se concentrer, le mieux est de travailler au métronome pour ce genre d’exercice. »  (master class guitar part) 4

Sur ce genre de passages, le débit de notes est joué à l’unisson entre les guitaristes, le bassiste et la grosse 

caisse.

 Master Class de Joe Duplantier pour le magazine Guitar Part (2009)4
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- Partie de batterie sur ce même passage :

On peut observer que la grosse caisse suit le même débit de double croches que les guitaristes. Ces débits 

rapides sont omniprésent et sont permis par la double pédale frappant la grosse caisse, joué alternativement d’un 

pied à l’autre. C’est une technique qui demande un certain matériel, une grande rigueur de travail pour atteindre 

la précision la régularité et l’endurance. La caisse claire ici joue sur le troisième temps, mais elle joue sur ce 

genre de parties aussi sur le 1er et 3è temps, voir en blast beat donc sur la 2è croche, voir sur la 2è et 4é double 

croche. A noter que le blast-beat parfois omniprésent dans certains groupes extreme est utilisé avec parcimonie 

par le batteur de Gojia.

- Riff d’intro de Embrace The World :
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Encore ce genre de passages rapides mais cette fois ci en sextolets. Sur la dernière mesure, les notes sont 

joué en palm-mute, noté PM sur la partition. C’est une technique aussi très utilisé dans ce style qui consiste à 

étouffer les cordes à la main droite. Cela crée un son râpeux, percussif et fait ressortir des graves dans la texture 

du son. Un effet souvent utilisé est d’alterner notes en palm-mutes et notes lâchées pour faire ressortir des 

accents sur certaines notes.

- Extrait d’une partie guitare de Love :

Ce passage est assez typique du death de par son ambiance tendu et oppressante. Pour cela les 4 premières 

mesures utilisent des notes dissonantes jouée sur différentes cordes que l’on laisse résonner entre elles.  Le 

passage suivant utilise à nouveau le palm-mute sur des accords en quarte effectuant un mouvement chromatique. 

A noter que le palm-mute utilisé dans les graves sur un accord en quarte et sur une guitare saturée donne un côté 

presque dissonant. Cela donne un rendu lourd et saccadé souvent entendu dans ce genre.

3 - Particularité du jeu des guitaristes.

Les guitaristes arborent fièrement leurs racines comme je l’ai montré. Mais ils ont su développer au film du 

temps un jeu bien particulier. 

Ils  utilisent  d’avantages  les  notes  graves  et  médiums de  la  guitare,  les  notes  aigus  sont  principalement 

réservés à des effets sonores. A noter qu’il n’y a aucun solos de guitare, pourtant très employé dans le death et le 

metal en général. Cette démarche semble en phase avec l’aspect sobre du groupe., technique, carré, inventif, 

mais pas virtuose.

Le son des guitaristes est très organique et riche en harmoniques, typiques des amplis à lampe hi-gain utilisé 

de façon presque systématique dans le  metal  moderne.  Leurs  guitares  sont  accordés un ton en dessous de 
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l’accordage standard ce qui donne du grave à l’aigu : Ré, Sol, Do, Fa, La, Ré. Ce qui est assez raisonnable au vu 

des accordages très graves utilisé dans le metal moderne. Ils ont une palette sonore assez épurée, la plus grande 

partie des morceaux est joué en disto sur micro aigu, quelques sont clairs et sons crunch sont utilisés pour les 

parties calmes, la reverb parfois employée est le seul effet utilisé.

Joe et Christian  ont une affection particulière pour la technique du tapping. C’est une technique qui consiste 

à rajouter à des notes jouées main gauche des notes que l’on tape sur les cases avec la main droite, normalement 

assigné à gratter la corde. Cela permet d’obtenir des enchainement de notes liés et fluides, pouvant être plus ou 

moins rapide. Cette technique à été popularisé par Eddie Van Hallen le guitariste virtuose des années 80. 

Leur manière bien particulière de l’utiliser donne des passages planant, cycliques et mystérieux. Il est employé 

dans de nombreux morceaux surtout à partir du 3é album. « Ca donne un côté qui coule, d’eau qui coule, il y a 

un côté un peu mystérieux » 5

 

- 1ère partie de l’intro d’Oroborus :

Les notes tapées par la main droite sont annoté d’un T. 

«   le but était  de créer une ambiance qui tourne autour d’elle même, un peu circulaire même un petit  peu 

malsaisne finalement, a base de notes qui n’ont pas trop de rapport entre elles. » 

« l’accent est donné par la main droite, la mélodie est expliquée par la main droite, et au bout d’un moment ca 

change, c’est la main gauche qui vient expliquer la mélodie. Il y a une subtilité qu’il faut sentir » ⁵

 Master Class de Joe Duplantier pour le magazine Guitar Part (2009)5
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- Extrait d’une partie du tapping de The Gift Of Guilt

- Ce tapping donne cette fois ci un rendu très mélodieux, planant et mélancolique.

En plus de ces plans en tapping, le jeu de guitare se distingue pas des effets sonores fréquent qui viennent 

donner vie au riffs. 

Les guitaristes utilisent les harmoniques naturelles de la guitare, il suffit d’effleurer la corde au niveau de 

certaines  frette  pour  produire  ce  son  aigu  et  cristallin.  Sont  utilisation  est  par  exemple  interessante  sur  le 

morceau The Art Of Dying, ou les harmoniques naturelles de la grosses cordes ressortent parmi le son du ré 

grave joué en bourdon. La guitare sonne alors presque comme un didgeridoo, servant l’ambiance tribale de 

l’intro.

Les harmoniques artificielles sont encore plus souvent utilisées. Le pouce doit frôler la corde immédiatement 

après l’impact du médiator, et selon l’endroit ou on se trouve sur la corde, une harmonique plus ou moins aigu 

apparait. C’est une technique qui à été encore une fois démocratisé à la guitare électrique par Van Halen. Gojira 

l’emploi souvent dans ses riffs, ce son aigu et cristallin vient contrasté le côté grave, rugueux et tellurique des 

riffs.

Ils  utilisent  aussi  souvent  un effet  qu’ils  ont  développé eux même suite  à  une maladresse  guitaristique 

survenue en concert. L’effet s’obtient en frôlant les cordes avec le pouce du grave à l’aigu et en laissant trainer 

le médiator derrière, cela crée une sorte de cascade de son aigu, et pourrait être assimilé presque à un cri d’aigle. 

Cette effet est une marque de fabrique qui apparait régulièrement dans leurs compos.

L’emploi des résonances des cordes à vides ont parfois employé pour enrichir un riff joué en octave.

« il peut être intéressant soit de laisser sonner les notes principales de l’accords, et parfois de laisser les autres 

cordes libres de sonner. là il n’y a pas une partition bien précise, cela demande de s’écouter, de vibrer avec 

l’instrument »

- Extrait de Space Time :
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Voici un exemple d’utilisation d’harmonique artificielle dans le très saccadé riff d’intro de Space Time.

Noté A.H, elle est utilisé sur la grosse corde et agrémentée d’un tiré de corde.

- Extrait de Explosia

Ce riff utilise le fameux effet de ‘’rake’’. Il n’y a pas de notations officielle pour cela, il est par exemple 

représenté ici par les croix et la flèche vers le bas.

- Extrait de Oroborus

Cette conclusion du morceau s’achève sur une partie qui utilise un accord en octave agrémenté de cordes à 

vides.

4 - Le  jeu physique et tribal de Mario Duplantier

Le batteur a développé un jeux très technique venant directement du death metal.  Sur cette base solide 

s’ajoute pleins du subtilités, un jeu créatif, une approche tribale influencé par la world musique. Son jeu est 

extrêmement physique, puissant, rapide, précis et visuel. 

«  C’est une musique très corporelle, très physique donc tripale comme on disait,  qui vient des trippes. Ca 

soulage énormément. »   6

 Mario Duplantier dans l’interview de l’emmission CD d’aujourd’hui (2008)6
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- extrait batterie 1 de The Art Of Dying

En introduction, ce patern rythmique complexe joué sur une percussion (bout de bambou?) contient un total de 

45 doubles croche et est joué de manière cyclique. De la musique indienne ou africaine a sans doute influencé ce 

rythme.

- extrait batterie 2 de The Art Of Dying

Le patern rythmique de l’intro est repris à la grosse caisse et se développe dans une polyrythmie assez folle. 

Deux cycles rythmiques se superposent et se décalent, d’un côté le cycle des cymbales qui frappent tous les 

temps ; de l’autres le cycle grosse caisse / caisse claire qui s’étend sur 45 doubles croches. Au bout de 45 temps, 

les deux rythmes finissent par se rejoindre et la cymbale revient frapper le 1er temps du cycle de grosse caisse.
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La polyrythmie est utilisé par Mario Duplantier à quelques occasions, donnant une touche tribale, la majorité 

des rythmes restent plus conventionnel.

Extrait batterie de Remembrance :

Le final du morceau présente une idée rythmique complexe, répétée par cycle de 39 temps. Les guitares et la 

basse se calquent sur la grosse caisse, le rendu est est hypnotique et épileptique. 

- Extrait batterie de From Mars : 

Voici un exemple d’un groove plus simple et doux, servant un des passages calmes.
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5 - Auto-analyse du groupe par les frères Duplantier

«  C’est  une  forme  d’exorcisme  pour  une  finalité  assez  optimiste  et  positive.  Je  pense  qu’on  transcende 

énormément de choses avec cet art » (Mario Duplantier, interview à Paris)

« On est plus dans des schémas classiques du rock. C’est à la fois complètement tripale et tribale. Ca renvoi aux 

percussions africaines, à la notion de transe, et à la fois, le côté occidental pour la notion de composition qui 

nous viens directement de la musique classique. » (Joe Duplantier, interview à Paris)

« il faut recycler la douleur, recycler tout cela pour le sublimer en quelque chose et positif, c’est ce qu’on a 

toujours fait dans notre musique » (Mario Duplantier, interview à Montréal en 2015)

« on est plus en train de recréer le son d’un volcan qui est en train de cracher sa lave, ou d’une vague énorme 

qui s’écrase sur le sable. On essaie de capter la puissance qu’il y a autour de nous, dans la nature, pour la laisser 

passer en nous » (interview de Joe Duplantier dans l’emission Tracks).

« On a une part d’expérimentation dans le groupe qui compte beaucoup, on hésite pas parfois d’essayer de faire 

du son plutôt que de la musique » (interview Mario Duplantier  à Paris)

III - Impact du groupe sur mon jeu et pistes pédagogiques

1 - Une influence musicale majeure

Il y a des groupes comme ça qui raisonne directement avec votre être, c’est assez mystérieux… Cela fut 

immédiatement le cas pour moi à la découverte de Gojira. Le premier morceau que j’ai entendu m’a directement 

touché et transporté. Et plus je me suis enfoncé dans l’univers du groupe, plus j’y ai trouvé d’interêt d’affinité et 

de passion. 

Ce groupe m’a nourri en profondeur. Je me suis totalement imprégné de leur musique. J’ai écouté leurs 

albums de fond en comble, appris bon nombre de leur morceau, tenté de reproduire les mêmes techniques et 

effets de jeu, me suis intéressé au thèmes et au symboles du groupe. J’ai eu la chance de les voir plusieurs fois 

en concert et j’ai été à chaque fois soufflé. Leur jeu scénique et leur interprétation magistrale des morceau sont 

pour moi exemplaire.

C’est  en  grande  partie  grâce  à  l’étude  de  leurs  morceaux,  et  à  force  de  travail,  que  j’ai  pu  intégrer 

parfaitement  à  mon jeu les  techniques utilisé  par  les  guitaristes.  Mon style  personnel  en fut  profondément 

transformée. 
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L’aller  retour  est  une  technique  assez  contraignante  car  elle  réclame pour  être  précise  un  entrainement 

régulier. On perd vite en endurance et en précision lorsque l’on ne le travail plus. Tout ce travail je l’ai effectuer 

au métronome, ce que je faisais peu avant. J’ai  travaillé tous les débits de notes à différents tempos.  

L’aspect rythmique important du groupe m’a bien fait progresser dans ce domaine, m’obligeant à travailler 

des rythmes complexes et inhabituels, et m’initier aux polyrythmies. La fin du morceau Remembrance est par 

exemple un morceau qui m’a donné beaucoup de fil à retordre à l’époque avec son rythme final épileptique. 

Le tapping est une technique que j’ai travaillé avant de découvrir Gojira mais ils m’ont permis de découvrir 

une autre facette de ce jeu. Le l’emploi encore fréquemment dans mes compositions et mes solos. J’aime le son 

produit par le tapping et au niveau gestuel et physique je trouve cela agréable à jouer. J’ai d’ailleurs poussé cette 

technique plus loin dans des utilisations sur plusieurs cordes et parfois joué de manière polyrhytmique.

Les effets  d’harmonique sifflés et  de raclement sont aussi  assez employé dans mon jeu au sein de mes 

groupes passé et actuels.

J’ai été peut être aussi été influencé humainement par les musiciens du groupe. En effet j’ai une grande 

admiration pour leur modestie, leur simplicité et leur coté humble. Je me reconnais souvent dans leurs propos et 

leurs déclaration. Je suis sensible et réceptif aux sujets qu’ils abordent. Il y a parfois des groupes que l’on aime 

musicalement mais quand on découvre les humains qui se cachent derrière, on peut être bien déçu. La j’ai été 

conquis par la musique, mais ensuite j’ai découvert des musiciens étant d’admirables et inspirantes personnes.

Au final, l’enseignement le plus fondamental que le groupe m’ai apporté, concerne l’approche artistique 

globale d’un groupe. Gojira forme une entité, sur scène cela est frappant, il y a bien quatre musiciens distinct sur 

scène, mais ils se fondent dans un tout. Les musiciens, la musique, le visuel, le son, les lumière, les textes 

fusionnent pour créer une entité qui possède une âme et une aura singulière. Une telle symbiose et une telle 

richesse sur tout les plan est assez rare je trouve. Je pense que c’est un bon exemple, et qu’en tant que musicien, 

il  faut  apporter  sa  créativité  et  sa  musicalité  au  service  de  l’univers  du  groupe.  Accepter  de  fondre  son 

individualité dans une entité. Personnellement, j’essaie de m’inscrire dans une telle démarche mais honnêtement 

je n’y arrive pas tout le temps. Et actuellement je ne joue pas dans un groupe ou l’univers me plaise totalement. 

Il me manque cette chose. Je ressens le besoin de créer un groupe ou je pourrais exprimer entièrement ma 

créativité et suivre cette démarche, en trouvant ma  propre voie.

2 - piste pédagogique

Le fait de me replonger dans l’univers Gojira, groupe que je n’écoute plus forcément mais qui m’a tant 

marqué, m’a fait me rappeler de certains aspects de la musique que j’oublie parfois et qu’il pourrait être fort 

intéressant d’utiliser dans ma pédagogie. 

Je ne parlerais pas ici de tapping, aller retour et autre, ce sont des techniques que je transmets déjà auprès de 

mes élèves metalleux. J’utilise pour cela quantité d’exercices et de conseils pour qu’ils y parviennent. 
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Je vais developper une idée plus globale, plus abstraite, mais qui peut élever chaque musicien à une plus 

grande  sensibilité  artistique,  une  plus  grande  musicalité  et  créativité.  Voici  la  réflexion  pédagogique  que 

j’aimerai mener : Comment servir l’univers d’un groupe?

Cela s’adresserait  à des élèves jouant déjà en groupe, ou y aspirant.  Le but serait  de leur exposer cette 

problématique et de leur faire comprendre que c’est un aspect fondamental. 

Le premier travail serait de voir si l’élève à bien intégré l’univers du groupe. Est il en phase avec les autres 

musiciens?  Quelle  est  la  direction  musicale  et  artistique?  A t’il  bien  assimilé  les  thèmes,  les  textes  et  les 

concepts évoqués par le groupe? Si l’élève se rend compte que l’univers du groupe est floue, mal défini, ou 

manque d’originalité,  il  pourra alors prendre conscience qu’il  serai bon de développer et d’enrichir cela en 

collaborant avec les autres membres.

Il faudrait ensuite amener l’élève à apprendre à s’intégrer et apporter de la matière musical à cet univers. 

Pour travailler cela, j’imagine des exercices ou je demanderai à l’élève de composer ou improviser si son niveau 

le permet sur des thèmes différent. Par exemple je pourrai demander à l’élève : que t’évoques musicalement un 

décors de montagne? Que t’évoques musicalement tel extrait de film? Que t’évoques musicalement la mort d’un 

proche… Il  s’agirait  alors  de  part  cet  exercice,  de  transmuter  un  visuel,  une  émotion  ou une  situation  en 

musique. Je donnerai à l’élève au préalable un exemple pour aiguiller sa démarche. Si je prend l’exemple d’une 

montagne, je pense à quelque chose de lourd, de massif, majestueux, entouré par le ciel. Pour le côté lourd et 

massif  je  vais  utiliser  des  riffs  plutôt  grave  et  lents,  en  mode  lydien  peut  être  pour  donner  cette  couleur 

majestueuse et je pourrais travailler un son à la fois rocailleux pour le coté minéral et reverberé pour le côté 

aérien, les cordes seront attaqués de manières puissantes.  

Le but est que l’élève arrive à terme a mettre sa créativité au service de son groupe. Qu’il puisse s’adapter 

aux morceaux, en ciblant les techniques à utiliser, et travaillant son jeu, son son et sa musicalité le plus en phase 

avec l’univers du groupe. Qu’il puisse aussi sensibiliser les autres membres à cette démarche afin de créer une 

entité comme peut l’être Gojira.
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