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EDITO  

 

A travers ce numéro, nous sommes à nouveau partis à la recherche de groupes venus de différentes contrées 

et c'est ainsi que vous pourrez découvrir plusieurs formations hexagonales (preuve que la scène nationale est 

en train de se développer), mais également venant d'Autriche, du Japon, de Biélorussie, de Norvège, du 

Canada, des Etats Unis, de Grande Bretagne, d'Allemagne, de Suisse, de Belgique, é d®montrant une 

nouvelle fois la vitalité de la musique qui nous fait vibrer. Bonne lecture et bonnes découvertes. (Yves Jud) 

 

ALCYONA ï TRAILBLAZER  

(2018 ï durée 46'18'' ï 10 morceaux) 

Quand on regarde la photo des membres d'Alcyona, on est étonné 

d'emblée par leur jeunesse, mais ce qui frappe le plus dans l'écoute de 

"Trailbazer", c'est la maturité musicale qui émane de ce groupe 

originaire de Minsk, la capitale de la Biélorussie (le dernier titre est 

d'ailleurs chanté dans la langue du pays). En effet, ce quintet propose 

un métal symphonique extrêmement abouti qui s'inscrit dans les sillons 

laissés par des formations telles que Delain, Within Temptation, 

Nightwish, Visions of Atlantis ou Edenbridge. La production a été très 

travaillée (ce qui s'avère indispensable quand on pratique ce style 

musical), au même titre que les orchestrations qui ont été peaufinées au 

maximum, mais ce qui ressort de ce premier opus, c'est la qualité des 

morceaux et du chant très clair, parfois lyrique d'Olga Terentyeva qui a rejoint la formation en avril 2016. 

Aucune faute de goût pour Alcyona qui réussit là, un coup de maître pour son premier opus. (Yves Jud)    

 

ANVIL  ï POUNDING THE PAVEMENT  

(2018 ï durée : 45'24'' ï 12 morceaux) 

Fidèles depuis ses débuts, il y a maintenant quatre décennies, à un 

heavy rapide, Anvil n'a jamais vraiment modifié son approche 

musicale. Lips au micro et à la guitare et Rob Reiner aux fûts, les 

complices des débuts, rejoints par le bassiste Chris Robertson (présent 

depuis 2014) continuent à proposer des compositions faites pour 

headbanguer. Il y a cependant quelques nouveautés au sein de ce 17
ème

 

opus du groupe, à l'image des chîurs pr®sents au sein du titre 

d'ouverture "Bitch In The Box" ou la deuxième voix présente sur 

"Nanook Of The North", un titre lourd. Le trio a également voulu 

rendre hommage à Lemmy, sur le très rock'n'roll "Rock That Shit", 

alors que "World Of Tomorrow" propose des riffs proches de Black 

Sabbath. Anvil étant réputé pour ses titres rapides, "Pounding The Pavement" en contient quelques uns, à 

l'instar de "Doing What I Want" ou "Black Smoke", des titres taillés pour la scène, lieu de prédilection pour 

Lips et ses comparses. En résumé, un album classique d'Anvil.   (Yves Jud)      

 

DIE APOKALYPTISCHEN REITER ï DER ROTE REITER  

(2017ïdurée:54'27''ï13 morceaux/dvdïdurée : 155' ï 33 morceaux)  

Alors que Die Apokalyptischen Reiter avaient annoncé faire un break 

fin décembre 2015, les voilà de retour plus tôt que prévu (le premier 

titre de l'album s'intitule d'ailleurs "Wir sind zurück", en français, "nous 

sommes de retour") avec un dixième album toujours aussi déjanté, mais 

plus accessible que le double album précédent "Tief, Tiefer" qui avait 

décontenancé certains fans par son côté parfois expérimental. Avec 

"Der Rote Reiter", le combo allemand revient à ses fondements avec un 

métal foncièrement puissant qui intègre des éléments heavy, death et 

symphoniques ("Der Rote Reiter"), sans que le côté festif propre au 
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groupe soit occulté ("Auf und nieder"). Les changements d'ambiance sont toujours fréquents, à l'instar du 

chant de Fuchs qui passe du timbre rauque à des passages parfois gutturaux avec aisance. Les moments 

rapides, parfois heavy suivent souvent des riffs plus lourds avec m°me un petit clin d'îil ¨ Rammstein en 

début du morceau "Hört mich an". Le patchwork musical développé par les Reiter est toujours aussi 

surprenant (un passage death pouvant être suivi par un solo de clavier puis par un riff heavy qui sera suivi 

par un solo de guitare tout en finesse) et réussi. Pour parfaire le tout, l'album est proposé dans une édition 

limitée en digibook vraiment réussie qui se trouve rehaussée par le dvd du concert torride et très long 

enregistré le 27 décembre 2015, que le groupe a donné dans la salle "F-haus à Jena pour fêter ses 20 ans de 

carrière et intitulé "Das letzte Abenomahl", ce dvd justifiant d'ailleurs encore plus l'achat de ce coffret. (Yves 

Jud)       

 

AUDREY HORNE - BLACKOUT   

(2018 ï durée : 51'17'' - 12 morceaux) 

Si Youngblood (2013) ®tait pour beaucoup lôalbum de la r®v®lation, et 

si Pure Heavy (2014) celui de la confirmation, ce Blackout qui vient de 

sortir sera assurément lôalbum de la cons®cration pour les Norv®giens 

de Audrey Horne. Cet album a été désigné comme "Album du mois de 

janvier" dans quatre pays différents dont la France par Rock Hard et 

lôAllemagne par Metal Hammer et Deaf Forever. Ce nôest pas 

surprenant tant cette galette est absolument monstrueuse de bout en 

bout. Côest une coul®e de plomb fondu qui prend racine dans le hard 

des seventies. Toschie (chant) et sa bande nous mettent KO debout dès 

le premier morceau, "This is war", qui sonne comme du Maiden  avec 

une basse qui ronfle comme un ivrogne, des riffs qui mettent 

instantanément nos cervicales à contribution, un chant magnifique, un refrain imparable, des parties de 

guitare somptueuses et un break suivi dôun final d®vastateur. La machine est lanc®e et rien ne va lôarr°ter 

jusquôau terme des douze compositions. Côest gras, puissant, groovy ¨ souhait et particuli¯rement jouissif. 

En plus de "This is war", on a quelques pépites comme "Audrevolution" entre punk et heavy, "Blackout" qui 

développe une partie de twin guitars rappelant Thin Lizzy, "Satellite" avec une belle prestation vocale et 

quelques touches psychédéliques pas désagréables, "Light your way" un morceau magnifique qui remet 

Deep Purple en mémoire ou "Naysayer" avec une rythmique superbe et un solo qui lôest tout autant, 

montrant que la paire de gratteux (Isdal / Tofthagen) est meilleure que jamais. La section rythmique ne 

sô®conomise pas non plus comme en t®moigne "Rose Alley" lôun des deux titres live de lôalbum. Le chant de 

Toschie est très clair et ne hurle jamais, ce qui met en avant le caractère très mélodique du quintet 

Norvégien. Pour ma part, ma préférence va à "California" avec une intro digne de Thin Lizzy, une grosse 

rythmique, des guitares en harmonie, un chant suave et un solo de guitare de derrière les fagots. Tout est bon 

dans ce Blackout. Un album monumental à déguster sans modération. (Jacques Lalande) 

 

AXEL RUDI PELL  ï KNIGHT CALL  

(2018 ï durée : 58'12'' ï 10 morceaux) 

On ne change pas une formule qui marche et c'est exactement ce 

qu'applique le compositeur et guitariste Axel Rudi Pell, d'autant que la 

formation qui l'accompagne est fidèle au poste depuis de nombreuses 

années (le dernier changement remonte à 2014 avec l'arrivée du batteur 

Bobby Rondinelli, ex-Rainbow, ex-Quiet Riot, ex-Blüe Öyster Cult). 

Les albums se suivent donc depuis 1989 (avec des live et des 

compilations de ballades) et avec les années, le style s'est peaufiné et 

l'on peut affirmer sans aucun doute que le groupe est devenu l'un des 

fers de lance du hard mélodique. Ce nouvel opus est truffé de titres 

entrainants souvent assez longs, de morceaux épiques ("Tower Of 

Babylon", un morceau imprégné d'influences orientales), de 

compositions qui font parfois office d'hymnes ("Long Live Rock"), de belles ballades ("Beyond The Light"), 
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d'un instrumental accrocheur ("Truth And Lies"), le tout marqué par les soli tout en finesse du guitariste 

allemand et par le chant toujours plein de feeling et de puissance de Johny Gioeli (également vocaliste au 

sein du groupe mélodique Hardline). Au final, un cd dans la lignée des autres réalisations du groupe et qui ne 

décevra pas les fans qui devraient se retrouver à nouveau en nombre, lors de la venue du groupe le 7 juillet 

prochain lors des traditionnelles "Z7 Summer Nights". (Yves Jud)      

 

CHRIS BAY ï CHASING THE SUN  

(2018 ï durée : 41'41'' ï 11 morceaux) 

L'intérêt pour un musicien de sortir un album solo est de proposer des 

compositions différentes de celles jouées dans son propre groupe et 

c'est ce que réussi parfaitement Chris Bay, chanteur/guitariste du 

groupe   Freedoom Call. En effet, les onze morceaux composés par le 

musicien allemand ne sont pas dans un registre power métal, mais 

s'inscrivent dans un style beaucoup plus commercial, entre pop et rock. 

Les claviers sont beaucoup plus présents ("Flying Hearts", "Move") au 

détriment de guitares, qui sont néanmoins présentes (les soli de guitares 

ne sont pas oubliés), mais plus discrètes. On pense parfois aux Beatles 

sur "Hollywood Dancer" et sur la ballade symphonique "Love Will 

Never Die". Dans cet univers posé (en dehors du titre "Bad Boyz" qui 

est dans la lignée du Gotthard des débuts) qui comprend également quelques petites touches celtiques sur 

"Light My Fire", Chris est comme un poisson dans l'eau, d'autant que sa voix très mélodique est parfaite 

pour ces morceaux nuancés et plein de subtilités. Un album qui permet de passer un agréable moment de 

musique. (Yves Jud)     

 

BEYOND THE STYX ï STIIGMA  

(2018 ï dur®e : 27ô46ôô ï 10 morceaux) 

Deuxième album pour Beyond The Styx qui arrive après trois ans 

passés sur les routes à promouvoir le premier opus. Pour ceux qui 

connaissent le groupe, pas de changements majeurs, la recette reste la 

même, du métalcore des premières heures qui côtoie plus ou moins 

intimement le death et le thrash. Lôauditeur a une nouvelle fois droit à 

une déferlante de brutalité totalement maitrisée par ces musiciens et 

appuyée amplement au travers de son chant sans aucune concession. Le 

tout se veut brutal et rapide, et très bien exécuté. Ajoutez à cela une 

bonne production qui retransmet en intégralité ce sentiment de force et 

de rage, des titres dont les durées concises accentuent encore plus le 

sentiment violent, et vous obtenez une pépite de métal extrême. Mais 

loin de croire que tout nôest quôun amas de brutalit® sôentrechoquant, lôauditeur retrouve le temps dôun riff 

un passage m®lodique, quelques secondes de sons dissonant, des soli incisifs et pr®cis, lôensemble proposant 

une vari®t® dôambiances se m°lant et sôaccordant parfaitement les unes aux autres. Avec ce second album 

Beyond The Styx prend doucement place parmi les leaders de la scène extrême française. Un album essentiel 

pour tout amateur de métal extrême. (Sebb) 

 

COILGUNS ï MILLENIALS   

(2018 ï dur®e : 33ô53ôô ï 10 morceaux) 

Suivre lôactualit® de Coilguns est un peu délicat pour être poli. Le 

groupe est en effet composé de trois membres de The Ocean, collectif 

musical plus que groupe, qui jouent aussi dans divers autres projets tels 

Kunz et Swichbak pour ne citer quôeux. Côest donc apr¯s quelques split 

albums et EP, et un full LP que le groupe revient pour ce second album. 

Le registre dans lequel évolue le groupe est lui aussi assez complexe à 

d®finir et ne touchera la fibre ®motive que dôun public restreint. En 
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effet, les Suisses naviguent dans une m®lasse dense et asphyxiante qui nôest pas tout ¨ fait grindcore, ni 

vraiment hardcore, ponctuée de passages doom pro Cathedral limite drone qui accentuent un ensemble 

extr°me et r°che, du noise sans lô°tre enti¯rement. La musique riche surprend par les détails qui agrémentent 

les compositions au fil des titres, lôauditeur se verra surpris par un break, une accélération soudaine, une 

saturation exténuante... De plus, la production se veut parfaite pour le type musical jouée par le combo et 

enfonce encore plus lôauditeur dans cet oc®an de noirceur lugubre et malsaine. En finalit®, Coilguns sort avec 

ce second album un cd qui ne pourra °tre appr®ci® que par tr¯s peu dôauditeurs, mais qui est un bijou en soit. 

Un régal ! (Sebb) 

 

THE DAMNED  ï EVIL SPIRITS  

(2018 ï durée : 43'10' - 10 morceaux) 

A une époque où beaucoup de lecteurs de Passion Rock pissaient dans 

leurs couches, The Damned était le premier groupe punk londonien à 

sortir un single ("New Rose" octobre 1976) et à faire un album 

( Damned Damned Damned f®vrier 1977) qui firent lôeffet dôune 

bombe dans la sphère musicale britannique puis européenne à une 

période où les dinosaures du prog et du hard anglais étaient nettement 

sur le déclin. Moins sérieux que les Sex Pistols, dont ils firent pourtant  

la premi¯re partie durant lô®t® 1976, The Damned se d®lit¯rent assez 

vite (bagarre dans un studio pendant lôenregistrement du second album 

Music for Pleasure fin 1977), se séparant et se reformant partiellement 

une bonne dizaine de fois depuis la fin des seventies en prenant assez 

vite une orientation new wave et gothique, donnant naissance ou inspirant de nombreuses formations telles 

que The Lords of The New Church. Après une tournée britannique en 2017, David Vanian (chant) et Captain 

Sensible (guitare), les deux rescap®s du line up dôorigine, viennent de sortir Evil Spirits, le 11
ème

 album 

studio du combo. Que reste-t-il de lôinsolence et lôaudace de la premi¯re ®poque dans la derni¯re livraison 

des damnés ? Pas grand-chose en v®rit® si ce nôest une certaine impertinence dans certains titres en fin 

dôalbum ("The daily Liar", "Procrastination"), mais on est globalement beaucoup plus proche dôun rock 

psych®d®lique tr¯s british que des br¾lots incandescents de 1977. Le morceau dôintroduction est pourtant 

prometteur avec un son très gothique, une gratte saturée, un tempo saccadé, la voix de David Vanian qui 

r®sonne biené. Plut¹t sympa tout ­a. Dôautant que le second titre propose un rock alternatif classique de 

toute beauté, digne des groupes mods des sixties. Malheureusement le carrosse va vite se transformer en 

citrouille et on va se taper des morcifs sans relief dôune pop guimauve ¨ gerber ("Weôre so nice", "Look 

left", "Shadow Evocation"). " Evil Spirit "nôest pas d®sagr®able avec son c¹t® psych®d®lique, la basse de 

Paul Gray (ex-Eddie and the Hot Rods) qui ronronne bien et la guitare de Captain Sensible qui miaule, enfin! 

La fin de lôalbum est moins fade avec "Sonar Deceit" et surtout "Procrastination", deux bons titres qui 

rappellent le Madness de lô®poque The Rise and Fall (1982) avec un orgue magnifique et des riffs qui 

claquent, et "The Daily Liar "qui envoie un peu de rock énervé. Il était temps, car le dernier titre aux 

ambiances vari®es ("I donôt care") est ¨ oublier tr¯s vite. Un disque agr®able, qui sôécoute gentiment à 

lôap®ro, mais qui est ¨ d®conseiller aux fans de la premi¯re heure. (Jacques Lalande) 

 

DIABLO BLVD  ï ZERO HOUR  

(2017 ï durée 45'33'' ï 11 morceaux) 

"Zero Hour" est le quatrième album du combo flamand Diablo Blvd 

qui compte en ses rangs, Alex Agnew qui en dehors de tenir le micro au 

sein de combo mène en parallèle une carrière d'humoriste. Cet album 

sort comme "Follow The Deadlights", le précédent opus, sur Nuclear 

Blast, preuve que le label allemand croît dans le quintet belge et il a 

bien raison, car Diablo Blvd réussi à proposer un métal puissant qui 

sort des sentiers battus. En effet, pour sa "nouvelle offrande", le combo 

a rajouté quelques touches indus et cela lui réussi plutôt bien, à l'instar 

du titre "You Are All You love" qui fait penser à Nine Inch Nails ou 
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Type O Negative. A l'inverse, un titre comme "Sing from the Gallows" débute comme du Metallica avant de 

bifurquer vers un style plus groovy. Les morceaux sont assez variés et passent du titre calme et reposant 

(l'instrumental "00:00" où la guitare acoustique côtoie le violoncelle) aux titres plus furieux ("Like Rats" 

marqué par un gros travail batterie/basse, "Demonize" avec son côté lourd) et même gothique ("The Future 

Will Do What's Its Told") le tout marqué également par des textes profonds ("Animal" qui a été écrit en 

référence aux attentats de Bruxelles) chantés par Alex dont le timbre profond et rock colle parfaitement au 

style du groupe. Un album musclé qui plaira à un large public large. (Yves Jud)      
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DOOM SIDE OF THE MOON  

(2017 ï durée : 38'31'' ï 10 morceaux) 

En 1973, lorsque Pink Floyd a sorti "Dark Side Of The Moon", le 

groupe était loin de penser qu'il allait marquer à jamais l'histoire de la 

musique et devenir le 3
ème

 album le plus vendu au monde après 

"Thriller" de Michaël Jackson et "Back In Black" d'AC/DC. Plusieurs 

décennies après sa sortie, cet album a gardé toute sa force et reste l'un 

des monuments du rock progressif. De nombreux "tribute band" de 

Pink Floyd existent, l'un des derniers étant Doom Side Of The Moon, 

projet monté par Kyle Shutt, guitariste du combo de stoner The Sword 

qui a décidé de reprendre cet album avec l'aide de musiciens issus de 

différentes formations (la bassiste et le batteur de The Sword, le 

chanteur de Brownout, le saxophoniste de Black Joe Lewis, é), le tout 

restitué sous une forme légèrement plus heavy et stoner. L'ensemble est bien restitué, les parties 

psychédéliques étant toujours bien présentes, comme la puissance de certains titres, à l'instar de "Money" qui 

bénéficie de riffs lourds qui donnent un côté doom au morceau, sans le dénaturer. Un album qui ne 

révolutionne pas le mythe, mais qui a au moins le mérite de ne pas proposer que du simple "copier/coller", 

même si l'on aurait aimé plus de prises de risques de la part de Doom Side Of The Moon. (Yves Jud)    

 

DYED IN BLUE ï MOMENT OF LEAVING  

(2017 ï durée : 44'43'' ï 10 morceaux) 

Dyed In Blue est le fruit du travail de Patrick Grehan, un 

chanteur/compositeur/guitariste canadien qui a écrit  les titres de son 

album, sauf la reprise de "Strange Way", un morceau du groupe country 

rock américain Firefall. La musique composée et mixée par le musicien 

a ensuite été mastérisée par Harry Hess (producteur de renom mais 

surtout chanteur du groupe mélodique Harem Scarem) pour un résultat 

parfait pour le style. La musique proposée est très mélodique, parfois 

rehaussée de quelques riffs plus musclés ("Orange Pillows"). Secondé 

par Crighton Doane à la batterie, Pratick Grehan dévoile aussi une 

musique pleine de feeling ("Lave Lamp"), accrocheuse ("Worlds 

Away") qui prend parfois des intonations plus rock ("Place Like 

Home", "Plaid Accident") ou au contraire plus posée ("By The Breeze") avec des parties de guitares 

acoustiques ("Ordinary Man", "Missing 66") et même un petit détour vers la country rock ("Dot P") avec un 

solo de guitare bien nerveux. Avec son rock mélodique teinté d'AOR, Dyed In Blue devrait séduire les fans 

du style. (Yves Jud)      

      

F.K.Ü. ï 1981 

(2017 ï dur®e : 35ô46ôô ï 14 morceaux) 

Certains de nos lecteurs auront d®j¨ eu cette sensation de nôavoir jamais 

vraiment quitté les eighties. Nous, oui nous car je me compte parmi 

vous, nous avons d®j¨ subi quelques railleries dôamis ou de coll¯gues ¨ 

ce sujet sans jamais leur en vouloir profond®ment, car côest une v®rité 

douce-amère dont nous sommes assez fiers... Avec ce cinquième album 

des Suédois de F.K.Ü., tout lecteur se reconnaissant dans mes 

premières lignes aura de quoi satisfaire ses penchant musicaux initiés il 

y bient¹t 40 ans. F.K.¦., Freddy Krugerôs ¦nderwear (que lôon 

fantasme sur le string panthère de Robert Endlung je peux encore le 

comprendre, mais pourquoi les trémas ??), pratique un thrash/speed 

inspir® des incontournables films dôhorreur des ann®es 80. Le groupe 

joue vite et lô®nergie d®ploy®e par le quatuor est débordante. La créativité de chaque composition lui permet 

de se différencier de la précédente et ce malgré un tempo qui ne ralenti jamais, à peine un titre fini que le 
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suivant démarre sur des chapeaux de roues ! Le groupe môa rappel® diff®rents groupes à leurs premières 

heures, comme S.O.D. ou Overkill pour le côté thrash, ou encore Metal Church, Agent Steel et Exciter pour 

le côté speed. Mon seul regret est une présence rare de bons soli bien tranchants qui auraient apporté un plus 

indéniable aux compositions. Un album à ne pas écouter en voiture si on veut garder tous ses points. 

D®licieux, ¨ mettre entre toutes les mains rid®es de plus de 30 ans dô©ge. (Sebb) 

 

FOZZY - JUDAS (2017 ï durée : 42'36'' - 11 morceaux) 

Formé par le guitariste Rich Ward et le catcheur Chris Jericho au 

micro, Fozzy Osbourne voit le jour en 1999. Le nom du groupe se 

raccourcit et devient Fozzy pour la sortie dôun premier album en 2000. 

Le combo a poursuivi son petit bonhomme de chemin et se taille un 

franc succès outre-atlantique. Avec la parution de Judas, leur 7
ème

 

album studio, lôoccasion ®tait r°v®e de faire plus ample connaissance 

avec le quintet texan. Côest du m®tal moderne, festif, qui cogne, avec 

des gros riffs, un chant très incisif et puissant de la part de Chris 

Jericho et des refrains imparables. Autant de qualités qui font de 

chacun des 11 morceaux des hits en puissance avec pourtant des 

nuances de taille : les trois premiers titres fleurent bon le heavy avec 

des riffs percutants, un son très groovy et des refrains qui font mouche, 

tandis que "Weight of my world" est plus proche de Rage Against the Machine ou Offspring. "Burn me out" 

envoie un gros riff avec un brin dô®lectro pour un morceau irr®sistible et taill® pour la f°te, alors que "Three 

Days in Jail" propose une belle synthèse entre rap, métal et growl. Retour à quelque chose de très entraînant 

assorti de riffs dévastateurs dans "Elevator" et "Running with the bulls", avec toujours un chant parfait et des 

refrains dôune efficacit® redoutable. Le final est particulièrement percutant avec "Capsized" qui rugit puis 

jaillit ¨ la fa­on dôune b°te fauve et surtout "Wolves at bay" avec un d®marrage proche du thrash et une 

guitare compl¯tement d®brid®e. Côest taill® pour la sc¯ne, ­a nôest pas compliqu®, ­a envoie du gros bois de 

bout en bout, côest jouissif avec des refrains entra´nants et des compositions tr¯s accrocheuses. De quoi 

passer un excellent moment. En concert le 29 juillet ¨ Zurich (Werk 21), on en salive dôavanceé. (Jacques 

Lalande) 

 

FURIAPOLIS ï DEESSES 

(2018 ï dur®e : 51ô31ôô ï 13 morceaux) 

Nouveau challenge pour ce numéro de Passion Rock. Après la 

chronique dôun groupe de heavy progressif, puis celle de lôun des rois 

du blues, cette fois-ci je môatt¯le au groupe de rock francophone ! Car 

contrairement à ce que pourrait laisser présager leur nom, Furiapolis 

nôest pas un combo de m®talcore moderne et ultra brutal, mais un 

groupe de pur rock. Le style joué par le groupe se veut varié et riche, 

vous trouverez au fil des titres, des ambiances hard rappelant Trust, des 

passages rock typé Police ou Téléphone, et même des riffs à la limite 

du m®tal. Lôensemble est en parfaite symbiose, tant gr©ce au talent des 

musiciens que grâce au chant qui apporte fraicheur et force au fil des 

morceaux. Ma seule interrogation vient des deux titres intégralement en 

anglais. Le groupe ayant ouvertement pris parti pour un chant dans la langue de Molière afin de pouvoir 

passer leurs messages plus facilement pour leur public au travers de textes ¨ lô®criture pointue, lôalbum 

nôaurait-il pas encore plus gagn® ¨ pousser ce principe jusquôau bout ? Non pas que ces titres soient mauvais, 

ils sont aussi aboutis que les autres et trouvent leur place au sein de ce cd, mais la question me taraude... En 

finalité une belle surprise, qui devrait ravir les nostalgique de "Tostaki" et consort. (Sebb) 
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GHOST ï CEREMONY AND DEVOTION  (2018 ï cd 1 : durée : 

41'25'' ï 9 morceaux / cd 2 - durée : 40'04'' ï 10 morceaux) 

Le succès de Ghost a été assez fulgurant et malgré des changements 

importants de line up, l'ascension du groupe n'a jamais cessé. Ce sans 

faute musical, s'explique par le fait que le combo a réussi à mélanger 

différents univers, aptes à attirer un public très large, allant de l'amateur 

de hard, de heavy, de pop rock en passant par celui fan de musiques 

plus extrêmes, le tout associé à un visuel très fort, qui en dehors d'avoir 

su s'attirer les foudres des religieux extrémistes a surtout suscité la 

curiosité du public. Avec son côté seventies, marqué par un orgue 

hammond, mais qui se mélange avec des parties plus modernes mais 

toujours très mélodiques, le groupe suédois propose quelque chose 

d'unique. Ce live enregistré le 02 juillet 2017 au Warfield de San 

Francisco est un parfait exemple de la maîtrise du sextet sur les planches, ce qui s'explique par le fait que le 

combo a énormément tourné (la liste des concerts, qui se trouve dans le livret du cd, de 2015 à 2017 est tout 

simplement impressionnante). Très bien enregistré et mettant bien en valeur la ferveur du public californien, 

Ghost propose un show en forme de best of tiré de ses trois albums studio et de ses EP. Tous les morceaux 

les plus connus du combo figurent au menu, et pour ne pas tous les citer (tous sont des hits en puissance !), 

on retiendra "Squarehammer" avec son refrain pop, la ballade "He Is", les heavy "Mummy Dust" et Ritual". 

L'ensemble ne souffre d'aucune baisse de régime et le seul reproche que l'on puisse faire à ce live excellent et 

à la hauteur du génie de ce groupe, c'est qu'il ne sorte pas également sous format dvd. (Yves Jud)     

 

Avant la sortie de leur 4
ème

 album au printemps prochain, après la révélation du nom de leur frontman en 

septembre dernier suite ¨ des soucis judiciaires et financiers avec dôautres membres du groupe et apr¯s lôEP 

Popestar sorti lôan pass® et qui a laiss® les fans un peu dubitatifs, Ghost frappe un grand coup avec la sortie 

de ce live absolument superbe. Un album live, côest souvent une ®tape dans la carri¯re dôun groupe, la 

synth¯se dôune p®riode ou la fin dôun cycle. Côest peut-être ce qui est en train de se passer pour les Suédois 

après 10 ans de carrière et 3 opus magnifiques. Les 15 titres de ce Ceremony and Devotion ont été 

enregistr®s pendant la tourn®e aux USA en 2017. La puissance de lôinterpr®tation prouve bien que Ghost est 

un authentique groupe de heavy m®tal, avec un style atypique empreint dôun certain romantisme certes, mais 

un groupe de heavy m®tal avant tout, nôen d®plaise ¨ ses d®tracteurs qui accusent trop souvent le combo de 

verser dans le pop-rock ou le glam-rock théâtral. Ceci étant, tout est parfaitement maîtrisé au niveau de la 

production. ¢a envoie du lourd, mais ni lô®l®gance des compositions, ni le charme des passages au piano, ni 

la qualité du chant ne sont noyés par les guitares, au demeurant splendides. La production restitue un son 

limpide, parfaitement dissoci®, ce qui est lôapanage des prestations sc®niques des Su®dois. En effet, un 

concert de Ghost nôest pas un ®v®nement comme les autres : côest quelque chose de visuel autant que 

musical. Côest une ambiance, des d®cors, un show avec lasers et pyrotechnique, une c®r®monie (dôo½ le titre 

de lôalbum), une communion ¨ laquelle se pr°tent volontiers les fans durant laquelle Papa Emeritus et ses 

Nameless Ghouls mettent un point dôhonneur ¨ enrichir par la magie de la scène des titres déjà magnifiques 

dans leur version num®rique. Car, ¨ lôinstar de Powerwolf ou beaucoup plus anciennement de J.Geilôs Band, 

côest sur sc¯ne que Ghost donne toute la mesure de son talent et de fa­on splendide. Alors, côest vrai, côest 

un peu frustrant de nôavoir que la bande sonore de ces moments riches en ®motions. Un dvd accompagnant 

le cd, au moins pour quelques titres, aurait été le bienvenu. Mais ne faisons pas la fine bouche : la track-list 

est exceptionnelle et pioche dans tous les cds du groupe. Les enchaînements sont géants. Cela permettra à 

ceux qui ont déjà vu Ghost sur scène de se dire "La vache ! Quôest-ce que cô®tait bien !!" et aux autres de 

saliver en pensant " Putain ! ça doit être quelque chose !!". Pour tout le monde, rendez-vous en juin prochain 

au Graspop ou au Download pour retrouver Ghost sur les planches. En attendant, lô®coute de ce Ceremony 

and Devotion vous permettra dôentretenir la flamme. Ainsi soit Ghosté. (Jacques Lalande) 
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GREEN DAY ï GREATEST HITS : GOD'S FAVORITE BAND 

(2017 ï durée : 76(10'' ï 22 morceaux) 

Sous ce titre un peu pompeux ("Le groupe préféré de Dieu") se cache 

un très bon best-of (16 années après la sortie en 2001 de la compilation 

"International Superhits") de Green Day, le groupe aux multiples 

récompenses et ayant vendu plus de 75 millions d'albums dans le 

monde. Cet album comprend 22 titres (dont certains déjà présents sur 

"International Superhits"), dont "Back In The Us", un titre inédit et une 

nouvelle version de "Ordinary  World" (un morceau de "Revolution 

Radio"du dernier opus studio des californiens) chanté en duo avec la 

chanteuse country Miranda Lambert. Tout au long de ce "Greatest 

Hits", on comprend comment le combo d'Oakland, mené par Billie Joe 

Amstrong (chant, guitare, piano, batterie), est arrivé à un tel succès, car 

le trio propose un punk rock direct mais qui au fil des années est également devenu plus mélodique 

("Holiday"), permettant au passage de toucher encore plus le grand public, notamment avec les albums 

"American Idiot" en 2004 et "21st Century Breakdown" en 2009. Les titres sont courts avec des refrains 

mémorisables immédiatement. Afin d'élargir son style, le groupe a parfois étoffé sa musique par des parties 

symphoniques, notamment sur la ballade acoustique "Good Riddance (Tile Of Your Life)" ou en insérant un 

petit air de violon sur Hitchin' A Ride", sans renier son style. Un best-of complet qui permettra à celles et 

ceux qui ne connaissent pas le punk rock de le découvrir à travers l'un de ses plus dignes représentants. 

(Yves Jud)    

 

HIGHWAY ï IV (2017 ï durée : 63'04'' ï 12 morceaux) 

Dès le premier titre "Bortherhood" du nouvel album d'Highway,  

l'auditeur a envie de taper du pied, alors que le refrain chanté à 

plusieurs s'insère dans nos neurones avec une facilité déconcertante. 

C'est très bon signe et annonciateur d'un opus réussi et après ce départ 

sur les chapeaux de roues, cela continue un peu plus loin sur le titre, un 

brin funky, "Wake Up", avec un duo entre Jeff Scott Soto (WE.T., 

Talisman, ex-Journey, é) et Benjamin Folch qui possède également 

une voix gorgée de puissance et de groove. Au niveau guitares, Ben 

Chambert fait également des étincelles ("Damned Me") avec des soli 

nerveux et inspirés. L'album possède un côté direct avec des morceaux 

accrocheurs ("Pole Dancing Song", un titre destiné à faire la fête) et fait 

penser légèrement à Koritni ou aux Guns sur "The Danger Zone".  

Ayant bien compris qu'il faut varier les plaisirs, le quatuor lève le pied sur "Boogie Wave", un mi-tempo bien 

groovy, alors que "Concession Time" est une ballade acoustique des plus réussies, titre où vocalement 

Benjamin Folch se montre particulièrement inspiré. On remarquera aussi le dernier titre "Separate Way" qui 

commence a capella avant de plonger dans un rock sudiste. Une belle conclusion pour un album qu'il aura 

fallut attendre six ans (le dernier album "United States of Rock'n'Roll datant de 2011), mais qui au final 

devrait permettre au groupe de Montpellier de dépasser largement les frontières de l'hexagone. (Yves Jud)   

 

IGNORE THE SIGN ï A LINE TO CROSS  

(2018 ï durée : 58'12'' ï 13 morceaux) 

Sortant chez SPV, Ignore The Sign est une formation allemande qui 

pratique un classic rock teinté d'AOR. Le registre du sextet est assez 

large et l'on passe de morceaux typés seventies à la Uriah Heep avec un 

orgue hammond ("The Story Isn't Over") à des titres plus intimistes (la 

power ballade symphonique "Behind The Wall", "Looking In The 

Sun"). Le groupe comprend deux vocalistes, la guitariste Anca Graterol 

et le claviériste Ossy Pfeiffer (le chant masculin étant néanmoins 

majoritaire), chacun étant mis en avant au gré des titres. On pense 
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parfois à Whistesnake sur "Days Of Thunder" ou à Def Leppard, mais de manière assez discrète, à l'instar 

des titres "Savior Of Rock" ou "No Way Home". Ignore The Sign est composé de musiciens aguerris, à 

l'image du guitariste Steve Mann (MSG, Eloy) qui se met en avant sur le très groovy "God With A Million 

Faces" ou du bassiste Lars Lehmann qui a accompagné les guitaristes Marty Friedmann, Gus G, Vinnie 

Moore. Les parties vocales sont très travaillées et l'on sent sur certains titres, que le groupe a écouté les 

Beatles, toutes ces influences comme celles citées précédemment étant néanmoins intégrées avec justesse, de 

telle manière à permettre au groupe de conserver sa personnalité musicale. (Yves Jud)          

 

INNER CORE ï SOULTAKER  

(2018 ï durée : 59'58'' ï 10 morceaux) 

Les groupes avec chanteuse sont de plus en plus nombreux et lorsqu'ils 

possèdent un réel potentiel, il n'y a aucune raison de ne pas en parler. 

C'est le cas Inner Core, formation proche de nos frontières, puisque 

originaire de Lörrach, qui arrive à mélanger le métal symphonique à du 

hard rock, le tout couplé à de nombreux passages mélodiques. Les 

guitares sont très présentes avec de nombreux soli explosifs, mais ce 

sont surtout les claviers qui tiennent un rôle prépondérant au sein du 

groupe, car ils définissent clairement les ambiances des morceaux, avec 

des sons d'église ("Sweet Addiction") tout en étant parfois 

symphoniques. Le quintet s'autorise toutes les audaces et n'hésite pas à 

s'aventurer dans le registre celtique ("Snowstorm", "Keep The 

Distance" avec la mise en avant d'un violon) où sur des passages plus épiques, à l'instar du dernier titre "Into 

Eternity", où Anna Rogg alterne chant tout en finesse (presque lyrique) avec des parties plus puissantes, le 

tout sur fond de classique. Assurément Inner Core a réussi son entrée dans le monde du métal avec sa 

première livraison métallique.  (Yves Jud)      

 

INSOLVENCY ï ANTAGONISM OF THE SOUL  

(2018 ï dur®e : 49ô45ôô ï 11 morceaux) 

Insolvency est un groupe originaire de Troyes fondé en 2012 qui, après 

avoir sorti un premier EP en 2015, propose en ce d®but dôann®e son 

premier album. Le groupe évolue dans le registre très répandu quôest le 

métalcore. Cependant, il est à noter que la musique du groupe ne se 

contente pas dôaligner les clich®s du genre de fa­on lin®aire et que leur 

approche de la composition permet dôapporter une diversit® inattendue 

à cet album. Pour exemple, le chant clair et le chant hurlé ne se 

succèdent pas de façon systématique mais plus aléatoirement, ce qui 

permet de casser la routine trop souvent mise en place. Les musiciens 

sont très performants et la production retransmet toute la puissance du 

combo. Les ambiances rageuses et mélodiques, parfois aériennes, 

souvent enrag®es, engendrent une atmosph¯re qui plane et lie lôensemble des titres. Le point fort du groupe 

et des morceaux est sans aucun doute les soli exécutés de mains de maîtres qui augmentent la qualité entière 

du cd à eux seuls. Un bon 1
er
 album, qui sans bouleverser le genre, satisfera tout amateur de core. (Sebb) 

 

KRANE ï PLEONEXIA (2017 ï durée : 37'46'' ï 7 morceaux) 

Fondé en 2012 à Bâle, Krane est un quatuor qui a très rapidement sorti 

un premier opus intitulé "Ouroboros", mais qu'il n'a pu jouer souvent 

sur scène suite à des changements de line up. Fort heureusement, le 

groupe a trouvé un line stable les deux dernières années, ce qui lui a 

permis d'enregistrer son second album, avec une pochette assez 

surprenante,  et une musique uniquement instrumentale en dehors de 

quelques samples de  passages parlés en anglais ou en allemand. Krane 

joue un post rock, post métal envoutant et assez calme basé sur des 
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riffs de guitares parfois répétitifs ou au contraire aériens. Jouer sans chant n'est pas aisé, mais le quatuor 

arrive à retenir l'attention grâce à des titres sombres, lents, mais qui bénéficient de quelques montées en 

puissance ("I Strategic Level") et de quelques passages métal ("II Operational Level") qui évitent le 

sentiment de stagnation. Un album qui sort sur Czar Of Crickets, label suisse, qui a vraiment le don de 

trouver des groupes au style assez unique. (Yves Jud)       
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LEAVES'EYES ï SIGNOF THE DRAGONHEAD  

(2018 ï durée : 47'07'' ï 11 morceaux) 

MEDEN AGAN ï CARTHASIS  

(2018 ï durée : 49'23' ï 11 morceaux) 

PERSONA ï METAMORPHOSIS  

(2017 ï durée : 66'50'' -  12 morceaux) 

SLEEPING ROMANCE ï ALBA  

(2017 ï durée : 47'25'' -  11 morceaux) 

Le métal symphonique avec voix féminine est un style particulièrement 

prolifique et la liste des formations qui sôen r®clament est de plus en 

plus longue. Certains pourront penser que trop côest trop et que tout a 

été écrit et interprété dans ce créneau. Je pense au contraire que la 

pl®thore dôalbums qui sortent oblige les auteurs à de la qualité et 

surtout de lôoriginalit®, car il est clair que si on sôextasiait il y a 10 ans 

sur le premier album avec une voix féminine poussée dans les aigus en 

criant au génie, on sera beaucoup plus sélectif maintenant compte tenu 

des nombreuses références dont on dispose. Parmi les sorties récentes, 

jôai retenu 4 albums, dôune part parce quôils viennent de pays 

inattendus pour ce style de musique (Tunisie et Grèce notamment), 

dôautre part parce quôils ont quelque chose en plus par rapport aux 

autres productions qui ne déméritent pas toutes pour autant.  

Pour leur 7
ème

 album studio intitulé Sign of the Dragonhead, les 

Allemands de Leavesô Eyes sont fid¯les ¨ leur style fait de l®gendes 

viking avec un mélange de chant féminin (Sirela Siirala ayant remplacé 

Liv Kristine au micro) et de grunt (Alexander Krull) sur fond de 

mélodies et percussions médiévales rehaussées par des orchestrations et 

des chîurs superbes. Lôalternance entre les deux styles de chant donne 

un relief particulier aux compositions. La véritable richesse de cet 

album r®side dans la cr®ativit® et la pr®cision au niveau de lô®criture, 

chaque titre développant une ambiance, une intensité et une 

personnalit® propres, avec des variations assez d®concertantes dôun 

morceau ¨ lôautre. La qualit® de la production faisant le reste. 

Les Grecs de Meden Agan en sont à leur 4
ème

 réalisation depuis la 

création du combo en 2005. Le style des athéniens est beaucoup plus 

musclé avec une rythmique puissante, un tempo souvent proche du 

power métal avec double pédalage, mais qui propose des mélodies très 

travaillées ce qui contraste avec le volume sonore ambiant. Le chant de 

Dimetra Panariti, qui évolue majoritairement dans un registre mezzo-

soprano assez neutre, est parfois accompagn® de chîurs subtils qui 

apportent un plus à la partie vocale. Mais ce qui est remarquable dans 

le power m®lodique de Meden Agan, côest la place des guitares et 

notamment celle de Diman Koutsogiannopoulos (mot compte triple), 

fondateur et compositeur du groupe, dont les soli illuminent chaque 

composition. Les claviers se joignent à la fête sur quelques titres 

donnant lieu à des joutes instrumentales de toute beauté. 

Pour les Tunisiens de Persona, Metamorphosis est le second album 

après Elusive Reflections en 2016. La musique du combo formé à Tunis 

en 2012 se situe dans un registre de prog-métal et se révèle comme 

®tant dôune richesse exceptionnelle au fil des morceaux. Ceux-ci sont 

généralement assez longs, caractéristique du style, permettant à chaque 

musicien dôexprimer son talent (et ils en ont!). La voix magnifique et 

pleine de feeling de Jelena Dobric (dôorigine serbe) est parfois 



   17/52 

 

 

 

accompagnée par quelques touches de grunt. La production est de qualité, la prestation de chaque instrument 

est restituée avec clarté. Les compositions sont particulièrement travaillées avec des ruptures et des parties 

instrumentales superbes. Les m®lodies  font mouche et les arrangements sont dôune pr®cision chirurgicale. 

Quant aux soli de guitare de Melik Melek Khelifa, ils ont de quoi faire des envieux. Avec Persona, dire 

quôon sort des sentiers battus rel¯ve de lôeuph®misme. 

Concernant les Italiens de Sleeping Romance, dont Alba est le second album en 5 ans dôexistence, leur style 

se rapproche plus des ténors du style dont on retrouve des tendances dans quelques titres, notamment Epica 

pour les orchestrations un peu "chargées", Delain dans quelques morceaux plus pop-rock, Nightwish sur 

certains passages un peu prog ou Within Temptation au travers du timbre de voix de Federica Lanna. Alors 

quôy a-t-il de vraiment remarquable dans ce que nous propose ce combo ? Côest la spontan®it® des 

compositions et une  recherche manifeste de lôesth®tique sans en faire de trop. La musique des transalpins, 

tr¯s p®tillante, sô®coule de fa­on claire et harmonieuse et son ®coute cr®e instantan®ment de lô®motion, les 

orchestrations de Federico Truzzi (guitare, piano, compositeur) faisant une synthèse parfaite entre la 

puissance du métal et les apports de la musique classique. Un titre comme "My Temptation" suffira pour 

vous en convaincre. Le beau nôest pas forc®ment complexe. Quant ¨ lôintro, dôinspiration strictement 

classique, elle est de loin la plus réussie des quatre opus visités. 

En conclusion, on dira que ces quatre albums sont très différents les uns des autres, mais que chacun dôeux a 

une résonance particulière, une personnalité propre, et ce qui les rapproche est la volonté de chaque 

formation de d®velopper une îuvre authentique en marge des courants dominants (m°me si le combo italien 

est quand même sensiblement sous influence) avec des voix féminines claires qui ne nous percent pas les 

tympans au nom dôune surench¯re lyrique masquant souvent les carences de lô®criture. Car ces quatre 

galettes r®v¯lent de vrais talents dô®criture en plus de la virtuosit® des interpr¯tes, et côest bien l¨ leur qualit® 

majeure. (Jacques Lalande) 

 

LEGEND OF THE SEAGULLMEN 

(2018 ï durée : 37ô03ôô ï 8 morceaux) 

Groupe composé de membres entre autres de Tool et Mastodon, 

Legend Of The Seagullmen sort son premier album en ce frais mois de 

février. La première chose qui a attiré mon attention est la pochette à la 

simplicit® et la laideur sans pareils, alors quôune fois le cd dans la 

platine et la touche play appuyée, cette première impression amère 

sô®vapore plus vite quôun verre de vin dans ma paume. La musique 

jouée par le groupe est inspirée de courants heavy-metal, doom ou 

encore stoner accompagn®s dôune touche psych®d®lique issue des 

années 70. Au vu des CV des musiciens aucune surprise quand aux 

qualités de composition et dôex®cution des morceaux, tout est 

parfaitement réalisé, et la production propre mais grasse apporte un 

cadre parfait ¨ la musique du groupe. Lôauditeur sera transport® dans un univers complexe et divers qui aura 

la superbe de ne jamais tomber dans aucun excès malgré une densité palpable. Les ambiances 

psychédéliques accentuées de riffs lourds font mouche à chaque note de la plus délectable des façons. 

L'album fini sur un passage instrumental aux atmosph¯res ®piques qui ne fait quôinsister jusquôau dernier 

moment afin de cr®er l'envie de d®couvrir h©tivement la suite de ce premier opus. Lôalbum du mois. 

Magistral ! (Sebb) 

 

LOFOFORA ï SIMPLE APPAREIL  

(2018 ï durée : 45'03' - 11 morceaux) 

Quatre ans après son album "L'épreuve du contraire" (2014) suivi 

l'année suivante du live de la tournée (chroniqués dans ces pages), les 

Lofofora reviennent avec un nouvel album qui sortira dans les bacs le 6 

avril prochain et qui risque d'en surprendre plus d'un et de faire pas mal 

parler, car étant entièrement acoustique. On est loin, même très loin en 

effet du métal et du hardcore, et certains ne manqueront pas de 
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reprocher à Reuno et à sa bande, un virage commercial, mais la rage et l'esprit de Lofofora sont bien là, dans 

les mots et dans les textes. Ces onze nouvelles compositions valent bien qu'on s'y intéresse et offrent une 

autre facette du groupe, à commencer par la voix claire du chanteur et le travail acoustique du guitariste. 

"Les boites" qui ouvre l'album, et surtout "Théorème" et "Les anges" sont de vraies réussites et donnent 

raison à Lofofora pour la prise de risque et ce détour unplugged. A noter que l'album sortira sur un nouveau 

label (At(h)ome) et est le premier enregistré avec Kevin Foley, le nouveau batteur. Pour ceux qui seraient 

impatients de découvrir ce Lofofora acoustique, le clip du titre "Les anges" est déjà sur Youtube... (Jean-

Alain Haan) 

 

LOUDNESS ï RISE TO GLORY (2018 ï cd 1 : durée : 61'36'' ï 13 

morceaux / cd 2 ï 13 morceaux) 

Bien que le pays du Soleil Levant compte beaucoup de fans de métal, 

tout en ayant de nombreux groupes îuvrant dans le style, peu ont 

réussi à sortir des frontières (pas évident de conquérir le monde, quand 

on ne chante pas en anglais), en dehors de Loudness qui reste le groupe 

le plus connu des groupes japonais. Ayant débuté sa carrière en 1981, 

le groupe a connu assez rapidement le succès (grâce notamment à 

l'album "Thunder In The East" sorti en 1985), ce qui lui a permis de 

jouer un peu partout dans le monde, notamment avec Saxon (j'avais 

d'ailleurs pu assister au concert donné par les deux formations le 25 

octobre 1986 à Appenweier en Allemagne) avant de connaitre un peu 

le creux de la vague. Fort heureusement, le groupe est revenu en 2014 

avec "The Sun Will Rise Again", ce qui lui a permis de revenir en Europe avec une halte au Hellfest en juin 

2016, tout en remettant le couvert en 2018, puisque le groupe se produira au Bang Your Head en juillet, 

l'occasion de défendre son nouvel opus intitulé "Rise To Glory", son 29
ème

 opus ! Cet album s'inscrit dans la 

lignée des premiers albums du groupe avec un heavy métal puissant marqué par les soli de guitare ("I'm Still 

Alive") d'Akira Takasaki, considéré par beaucoup comme un "guitar hero". Retour aux sources n'implique 

cependant pas immobilisme, puisque le groupe propose des titres plus nuancés à l'instar du titre mélodique 

("The Voice") ou "Let's All Rock" qui s'inspire de Scorpions (au niveau des riffs), alors que "Rain" intègre 

quelques parties doom, pendant que d'autres titres mettent en avant quelques parties plus progressives. Un 

album carré qui sort accompagné par un cd bonus intitulé "Samsara Flight" qui est un best of des meilleurs  

titres réenregistrés par la formation actuelle.  (Yves Jud) 

 

MAVERICK ï FIREBIRD  

(2018 ï durée : 39'13'' ï 8 morceaux) 

Attention, "Firebird" n'est pas le nouvel album du groupe irlandais 

Maverick, mais celui d'un quatuor australien qui dévoile en près de 40 

minutes, un hard rock sulfureux (la pochette du cd représente d'ailleurs 

bien son contenu) qui prend ses marques dans les seventies, le tout 

mâtiné avec quelques touches bluesy ("Obsession"). La réussite de cet 

opus réside également dans sa production parfaite, où chaque 

instrument est bien mis en valeur (il suffit d'écouter la basse sur "Silent 

Scream"), à tel point que l'on a vraiment l'impression que les 

compositions ont été enregistrées en live dans le local de répétition du 

groupe. Ce son organique est parfait (le solo de clavier sur "Great 

Northern Highway") et donne des couleurs à des morceaux, dans 

lesquels les guitaristes se font de belles passes d'armes ("Break Me"). A n'en pas douter ce combo a 

beaucoup écouté Led Zeppelin, Mountain ou The Black Crowes (le chant éraillé de Craig Jovanovic fait 

penser d'ailleurs à certains moments à celui de Chris Robinson des Black Crowes) et a su en tirer le meilleur 

pour arriver à proposer cet opus inspiré. (Yves Jud)          
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