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EDITO 

 

Le lundi 15 avril 2019 en fin de matinée, lors de la conférence de presse annonçant les artistes programmés 

pour la Foire aux Vins de Colmar, la nouvelle implacable tombait : pas de Hard Rock Session (HRS) en 

2019. A partir de là, cela a été un déferlement de commentaires de tous genres sur les réseaux sociaux. Je ne 

m'étendrai pas là-dessus mais je pense, qu'il est important de remettre "l'église au centre du village". En 

effet, comme toute entreprise, la FAV génère des dépenses et des recettes et si les organisateurs n'ont pas 

choisi de programmer du métal en 2019, c'est qu'ils ont de bonnes raisons. La première réside dans la 

fréquentation, car la moyenne des HRS s'est toujours située à 5000/6000 spectateurs, malgré des affiches 

avec des artistes qui auraient dû remplir la coquille : Alice Cooper, Nightwish, Ghost, Wasp, Within 

Temptation, Sabaton, Accept, Slayer, Accept, Europe, Saxon, Epica, Gamma Ray, é L'autre r®side dans le 

fait que les grands groupes (Slipknot, Iron Maiden, Rammstein, é) demandent des cachets exorbitants (plus 

de 1 million par concert) et préfèrent se focaliser sur les stades, d'autant que certains groupes ont une 

logistique tellement importante qu'il est impossible de les faire jouer à la FAV (à titre d'exemple, ce sont 52 

semi-remorques qui sont nécessaires pour monter la scène de Rammstein !). Dernier point, notre si belle 

région est très proche de la Suisse et de l'Allemagne, pays où les concerts ne manquent pas et où le métal fait 

partie du paysage et est très bien accepté, ce qui est loin d'être le cas en France. Il reste que cet édito n'aurait 

jamais existé, si beaucoup de "fans" au lieu de se plaindre par le biais de leur clavier auraient rempli le 

Théâtre de plein air de la FAV les années précédentes, car cela aurait évité l'absence de HRS cette année, ce 

que je regrette. Il reste à croiser les doigts pour une belle HRS en 2020 avec également du rock (qui manque 

aussi cruellement cette année), mais surtout n'oubliez pas, que sans vous, rien ne sera possible. (Yves Jud)        

 

ALMØST HUMAN ï XS4XTC 

(2018 ï durée : 78ô18ôô ï 14 morceaux) 

Almøst Human est un groupe suisse originaire de Lausanne qui 

pratique un m®tal ¨ la limite de lôextr°me. En effet, le groupe ®volue 

dans un style tr¯s particulier, m°lant nombre dôinfluences tant issues du 

métal extrême (chant hurlé, riffs lourds et épais, rythmiques 

saccadées...), que du métal classique (claviers atmosphériques, 

passages mélodiques, chant clair,...). Le groupe me rappelle par son 

approche la musique à Devin Townsend, tant par lôaudace que part le 

talent. Les différentes ambiances retransmises au fil des titres 

composent une homog®n®it® constante qui accompagne lôauditeur tout 

au long de lôalbum. Lôensemble de lôîuvre se voit attribuer un profil 

qui ravira ¨ la fois lôamateur de m®tal progressif que lôamateur de 

m®tal extr°me, proposant une musique aux relents complexes et d®licieux, sôenchev°trant les uns aux autres 

en compl¯te symbiose. Cet enregistrement, issu des nimbes profonds de lôundergound, ravira tout amateur 

de m®tal qui poss¯de un minimum dôouverture dôesprit musical. Un album qui est ancr® sur le chariot de ma 

platine depuis ma première écoute, par conséquent et sans nulle surprise, mon album du mois !! (Sebb) 

 

BADFLOWER ï OK, I'M SICK  

(2019 ï durée : 55'32'' ï 13 morceaux) 

Badflower est un quatuor originaire de Los Angeles qui vient de sortir 

son premier album studio après un EP intitulé "Temper" paru en 2016. 

Tout s'est accéléré pour la formation ricaine en 2018 avec la sortie du 

single "Ghost" qui a été écouté plus de douze millions de fois sur 

Spotify. Cet album était donc attendu avec impatience par les fans qui 

pourront découvrir treize morceaux dans un style musical qui mélange 

rock et pop. L'album se décompose d'ailleurs en deux axes (qui se 

mélangent parfois au sein d'un même titre), l'un majoritairement rock 

alternatif ("X Ana X") incluant des côtés grunge ("Heroin", "Die") et 

l'autre plus calme avec des titres plus posés ("The Jester", "We're In 
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Love", "Daddy"), où la voix de Josh Katz se révèle très mélodique, parfois presque fluette, à l'inverse du 

répertoire plus rock, où la voix devient éraillée et énervée ("Murder Games") mais aussi groovy 

("Girlfriend"). Les textes ont aussi leur importance dans l'univers de Badflower, puisque les jeunes 

musiciens abordent l'addiction à la drogue ("Heroin), l'inceste (Daddy") ou le suicide ("Ghost").  L'album se 

termine sur "Cry", un titre de plus de six minutes qui est la synthèse de la musique du groupe avec un mix 

entre douceur et brutalité. (Yves Jud)     

 

THE BAD SOMETHINGS 

 (2018 ï durée : 39'13'' ï 12 morceaux) 

Originaire de Caroline du Nord, The Bad Something est un duo 

composé de Léo Davidson (chant, guitare, basse) et Kenny Richie 

(chant, basse, batterie, claviers) dont le 1
er
 album est sorti fin 2018. Les 

deux multi-instrumentistes ont mis toutes leurs influences dans leur 

opus éponyme qui se positionne dans un créneau classick rock avec des 

racines seventies et eighties. On retrouve ainsi des influences très 

variées, qui vont d'AC/DC sur "Let It Roll" (une reprise du groupe 

Albatross) , en passant par Kiss sur "Body Language Psychology" à 

Led Zeppelin sur "Oh Honey". Les compositions sont vraiment bien 

construites et ça groove bien ("The Bike") avec parfois un côté bluesy 

ou plus rock'n'roll à l'instar de "End Of the Night" qui sonne comme 

une rencontre entre Kiss et les Rolling Stones. Un bon album de musique tout simplement. (Yves Jud)          

 

BALLS OUT ï LET ME IN (I KNOW SOMEONE INSIDE)  

(2019 ï durée : 28'32'' ï 8 morceaux) 

A l'instar des Sticky Boys, Overdrivers ou Iron Bastards et de quelques 

autres formations hexagonales, la France possède une scène musicale 

qui défend le hard rock pur et dur et Balls Out en fait assurément partie. 

Ce n'est pas révolutionnaire, mais ça envoie du bois, avec des riffs 

costauds et un chanteur à la voie éraillée (travaillée au Jack Daniels ?) 

et l'on sent que les quatre musiciens sont des passionnés et que leur but 

est défendre le hard classique, teinté d'un peu de blues. Le quatuor a 

déjà sorti début 2018 un EP intitulé "Too Big To Handle" qui lui a 

permis de participer aux Hell Sessions du Hellfest, où le groupe a tapé 

le bîuf avec Norbert Krief, guitariste de Trust. On remarque d'ailleurs 

que la musique du combo est taillée pour la scène et nul doute que les 

titres présents sur ce premier opus doivent faire leur effet sur les planches dans un registre proche de 

Motörhead et d'AC/DC. (Yves Jud)     

 

BATTLE BEAST ï NO MORE HOLLYWOOD ENDINGS  

(2019 ï durée : 53'27'' ï 13 morceaux) 

On se demande comment Battle Beast a trouvé le temps de composer 

son nouvel opus, car après avoir sorti "Bringer Of Pain" en 2017, ils 

ont également tourné, le groupe ayant assuré presque 200 shows en 

2018 et cela continue, puisque c'est reparti cette année avec une 

tournée pour promouvoir ce nouvel album. Ce dernier se démarque par 

la présence de cordes sur plusieurs titres, notamment sur la ballade "I 

Wish" et sur "No More Hollywood Endings", un titre qui a d'ailleurs 

bénéficié d'un clip vidéo au scénario et à la réalisation très travaillés. 

On ressent vraiment une évolution dans le travail d'écriture des 

finlandais, car même si l'on retrouve ce mélange de hard et de pop 

("Eden", "Endless Summer"), il développe aussi un côté épique à 

travers "Raise Your Fist" ou plus hard sur "Piece Of Mind", tout en proposant des textes qui abordent des 
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sujets très actuels (le harcèlement sur "Unbroken" ou l'impact des réseaux sociaux sur nos vies et nos 

relations sur "Unfairy Tales"). Ce cinquième opus est également l'occasion pour Noora Louhimo de varier 

encore plus son chant qui arrive à combiner différentes tonalités dans des registres hard, pop, soul et blues. 

Un album tonique qui va ratisser un large public. (Yves Jud)       

 

BLOOD RED SAINTS ï PULSE  

(2019 ï durée : 48'28'' - 11 morceaux) 

A travers son troisième opus qui fait suite à "Speedway" sorti en 2015 

qui avait impressionné par son hard mélodique et "Love Hate 

Conspiracies" en 2018 qui avait marqué le pas, le groupe anglais Blood 

Red Saints revient avec onze compositions qui mettent en avant une 

évolution musicale avec une approche plus moderne et un souci du 

détail, un peu à la manière de Def Leppard. Cette influence marquante 

ressort tout au long de cet opus, notamment sur le titre "Believer" qui 

ouvre l'album. Une autre influence apparaît ensuite sur "Cross To 

Bear" qui sur fond symphonique met en avant un chant qui évoque Bon 

Jovi. Ces deux influences se retrouvent tout au long de "Pulse", qui se 

voit également étoffé par des soli de guitares très mélodiques et des 

titres percutants ("Invicible") mais également plus posés notamment à travers les ballades "Crash Into Me" 

et "Warrior"? classiques mais efficaces. Avec cet album qui bénéficie d'une production parfaite, le groupe a 

affiné sa musique, un pari risqué mais réussi. (Yves Jud)        

 

BURNING RAIN ï FACE THE MUSIC  

(2019 ï durée : 49'35'' - 11 morceaux) 

Si vous appréciez le dernier album de The Dead Daisies (mais aussi 

Led Zeppelin ou Whitesnake), il y a de fortes probabilités que "Face 

The Music" retienne votre attention, d'autant que le guitariste Doug 

Aldrich est présent dans les deux formations qui sont toutes les deux 

dans un créneau hard rock. La différence réside dans le fait, que 

Burning Rain est plus le groupe de Doug Aldrich, lui qui a déjà joué 

dans de nombreuses formations (Lion, Bad Moon Rising, Dio, 

Whitesnake, Revolution Saints) et l'on sent que le guitariste américain 

s'est fait plaisir avec son compère le chanteur Keith St. John, les deux 

membres d'origine du groupe, qu'ils ont monté en 1998. D'emblée les 

titres sont vraiment accrocheurs ("Revolution", "Nasty Hustle") avec 

des soli de guitares de tous les côtés qui démontrent le talent de Doug Aldrich, sans que cela occulte le rôle 

prépondérant de Keith au micro qui avec son coffre, combine puissance et groove, parfois avec une petite 

tonalité bluesy ("Shelter) et même rock grand public sur "Rideaway" qui sonne très Rolling Stones. Pour ce 

quatrième opus, le groupe s'est aussi renforcé par l'arrivée du batteur Blas Elias (Slaughter) et du bassiste 

Brad Lang (Y&T) et nul doute que ces gaillards vont mettre le feu lors de leur prestation prévue fin avril au 

Frontiers Festival, tant ce "Face The Music" est fait pour être joué sur les planches. (Yves Jud)  

 

CELLAR DARLING ï THE SPELL (2019 ï cd 1 ï durée : 63'22'' -  

13 morceaux / cd 2 ï audiobook - durée : 19'17'' ï 13 morceaux) 

Après leur départ d'Eluveitie, Anne Murphy (chant, vielle roue, flûte), 

Ivo Henzi (guitare, basse) et Merlin Sutter (batterie) ont formé Cellar 

Darling. Leur premier album "This Is Sound" sorti en 2017 a rencontré 

de bonnes critiques et cela devrait être le cas également avec "The 

Spell" qui est un concept album basé sur l'attrait que peu représenter la 

mort (un cd à déconseiller aux dépressifs !). C'est assez abstrait et le 

groupe propose d'ailleurs un audiobook, où la chanteuse juste 

accompagnée d'un piano donne des éléments liés à chaque morceau. Il 
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est à noter d'ailleurs que chaque composition porte juste un nom ("Pain", "Death",é) et que la musique de 

chaque morceau doit être le reflet de son titre. C'est assez complexe, mais ça fonctionne, à l'instar du titre 

"Death" où des éléments sombres propres au doom font leur apparition, alors que "Love" est plus lumineux 

grâce à la présence de violons, tandis que le bien nommé "Sleep" est très calme. Le côté heavy progressif se 

retrouve au sein du titre "Insomnia". L'album est assez mélancolique et le mélange de cette musique triste 

avec le timbre cristallin d'Anna fonctionne parfaitement. Un cd assez long et complexe, qu'il convient 

d'écouter plusieurs fois pour l'apprécier pleinement. (Yves Jud)   

   

 
 

CHILDREN OF BODOM ï HEXED 

(2019 ï durée : 58'51'' ï 14 morceaux) 

Alors que l'inspiration semblait marquer le pas au sein de Children Of 

Bodom, ce dixième album des finlandais montre un groupe en regain 

de forme avec le retour de compositions épiques avec toujours le chant 

hargneux et rocailleux d'Alexi Laiho, mais surtout ses parties de 

guitares éblouissantes. Son travail à la six cordes est bien étoffé par 

celui du nouveau guitariste Daniel Freyberg (ex-Norther) dont 

l'intégration en 2016 a apporté un plus au groupe. Les compositions 

sont rapides ("Glass Houses", "Kick In A Speen") et sont truffés de 

breaks ("This Road") conviant l'auditeur à découvrir des passages 

death mélodique, heavy et thrash avec en toile de fond des claviers qui 

sont plus présents sur cet opus. En effet, le travail de Janne Wirman est 

plus marqué et apporte une touche discrète de symphonique dans la musique du combo, mais également un 

aspect sombre sur "Relaspe (The Nature Of My Crime)". Un solo de claviers se trouve même au sein du titre 

"Platitudes And Barren Words", alors que c'est la basse qui est mise à l'honneur en fin de "Hexed", un 
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morceau qui comprend plusieurs passages néo-classiques. A noter que la version bonus comprend deux titres 

live  et une deuxième
 
version du titre "Kunckleduster" sous la forme d'un remix surprenant en version 

industrielle ! Un cd puissant et inspiré qui marque le retour en forme de COB. (Yves Jud)     

 

CIRCLE'S LINE  ï REBORN IN SILENCE  

(2019 ï durée : 45'17''  - 11 morceaux - 45ô 17) 

Si je vous dis que le guitariste de Circleôs Line sôappelle Dimitris 

Meroupoulos, que le batteur se nomme Nikos Tsilikoudis et que le 

bassiste et chanteur répond au poétique patronyme de Tasos 

Karapapazoglou (et glou et gloué), vous lôaurez compris, le groupe ne 

vient pas de la banlieue de Stockholm, mais du nord de la Grèce. Le 

combo en est ¨ sa deuxi¯me r®alisation studio en 8 ans dôexistence 

apr¯s un album ®ponyme en 2012. Côest du tr¯s bon heavy m®lodique 

avec une pointe de prog, sans génie excessif, mais très bien construit. 

La basse claque comme celle de Steve Harris et la voix du chanteur 

nôest pas sans rappeler celle de Michael Kiske. Le style g®n®ral ®voque 

Iron Maiden (principalement la période Fear of the Dark) avec le 

bémol quand même que la production un peu poussive ne mette pas suffisamment en avant les deux guitares. 

Ceci étant, quelques titres méritent vraiment une écoute attentive à commencer par "Beams of Light" qui 

ouvre la tracklist et donne la tonalité générale de lôalbum avec un solo de guitare tout en retenue et plein de 

finesse. Les m®lodies sont lôarme favorite du groupe et ils savent sôen servir au travers de refrains 

imparables comme dans "Oblivion", "Mystical Ride" ou le fantastique "A face like me" avec une prestation 

vocale magnifique. "World of Void" avec ses riffs très lourds et son solo très mélodique mérite également 

dô°tre cit®. Mais mes pr®f®rences vont tr¯s clairement ¨ "Donôt cry in the Morning Sun" avec un beau duo de 

guitares et la voix sublime de Tasos et à "Oblivion" qui envoie du gros bois avec là encore une prestation 

vocale superbe. Ce Reborn in Silence  ne manque pas dôatouts malgr® une production assez approximative. 

Cela nôenl¯ve rien au m®rite du combo grec qui a du talent et du m®tier (les musicos ont déjà joué dans 

divers autres groupes grecs) et qui peut, ¨ mon avis, faire preuve de plus dôaudace dans ses compositions. A 

découvrir. (Jacques Lalande) 

 

DEVICIOUS ïREFLECTIONS  (2019ïdurée:58'48'' ï 12 morceaux)  

Souvent les musiciens que j'ai rencontré m'ont expliqué que la vie dans 

un groupe, c'est comme un  mariage à plusieurs. De ce fait, les 

probabilités de séparation sont multipliées et c'est ce qui explique en 

partie les fréquents changements de line up au sein des groupes. Cela 

va parfois très vite, comme dans le cas de DeVicious, puisque leur 

chanteur a quitté la formation dès la sortie de leur deuxième opus (le 

premier album "Never Say Never" est sorti en 2018). C'est surprenant, 

d'autant que les premières critiques de l'album ont été très élogieuses. 

En effet, ce groupe originaire de Karlsruhe en Allemagne peut 

s'enorgueillir d'avoir réalisé une galette quasi parfaite de hard 

mélodique dans la ligné des meilleurs formations du style, tels que 

leurs compatriotes de Bonfire, les suédois d'Eclipse ou les norvégiens 

d'Ammunition. Il est à noter que le chanteur de ce dernier groupe, Åen Sten Nilsen vient taper le duo sur le 

titre " Never Let You Go" avec le chanteur Zoran Sandovor (Mr. Sanders), dont le timbre n'est pas sans 

rappeler celui de Johnny Gioeli d'Hardline ("Hungarian Girl", "Flying", "We're Dying"). Vraiment dommage 

que le vocaliste serbe ai décidé de mettre les voiles, car ses parties de chant combinaient à la perfection, 

puissance, groove, finesse (la ballade "Manhattan Memories") et mélodie. Fort heureusement, le combo a 

annoncé récemment son remplaçant qui se nomme Antonio Calanna, un chanteur italien qui s'est fait 

connaître grâce à ses performances vocales au sein de comédies musicales telles que "Jesus Christ 

Superstar". Il reste maintenant à attendre le HEAT festival pour voir le résultat en live de cette association 

qui devrait tenir toutes ses promesses. (Yves Jud)        
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DIRTY SHIRT ï LETCHOLOGY  

(2019 ï durée : 31'29'' ï 9 morceaux) 

Adeptes de mélanges musicaux, l'album de Dirty Shirt est pour vous. 

Si vous appréciez le folklore roumain, mais aussi le métal, avec 

différents types de chants, vous allez être servi avec ce cinquième 

album de ce groupe roumain. C'est festif et tourbillonnant et difficile 

de rester assis en écoutant ce type de musique. De nombreux musiciens 

additionnels viennent étoffer le son du groupe avec leurs instruments 

tr¯s vari®s (clarinette, contrebasse, violon, trompettes, é). Le m®tal 

n'est pas absent avec des riffs lourds ("Put It On", "Killing Spree") vite 

rattrapés par les instruments folkloriques qui donnent cette saveur 

musicale aux compositions. Les parties de chant (féminin et masculin) 

passent par toutes les tonalit®s (grosse voix, voix d'enfant, chîurs, é) 

avec des sifflets ("Nem Loptam") et l'on pense parfois aux délirants Shaka Ponk pour certaines 

combinaisons musicales ("Fakea", "Nice Song"). Le groupe maîtrise son sujet et se lance dans tous les 

délires à l'image du groovy "Nice Song" qui mélange métal, growls et parties orientales et qui se clôt sur une 

partie de piano classique, alors que le dernier titre "Starea Natiei" intègre des passages jazzy et des chants 

d'enfants. Un album en dehors de tout format musical classique mais qui s'avère des plus intéressants à 

écouter. (Yves Jud)            

 

THE END MACHINE  (2019 ï durée : 56'44'' ï 11 morceaux) 

Encore un nouveau super groupe à mettre à l'actif de Frontiers, puisque 

The End Machine est composé du chanteur Robert Manson (Warrant, 

ex-Lynch Mob), du guitariste George Lynch (Lynch Mob, ex-Dokken), 

du bassiste Jeff Pilson (Foreigner, ex-Dokken) et du batteur Mick 

Brown (Dokken). Ces quatre musiciens ont donné naissance à The End 

Machine qui se positionne dans un créneau hard rock mélodique qui 

même s'il fait parfois référence à Dokken ("Hold Me Down") s'en 

éloigne également en proposant une musique riche et variée. Ainsi 

après un riff à la AC/DC, "No Game" s'oriente vers un hard sudiste, 

pendant que "Burn The Truth" est un titre qui débute en belle ballade 

semi-acoustique avant de se muscler en son milieu. Pour la power 

ballade, il faut se rabattre sur les six minutes que dure "Sleeping 

Voices", une composition classique mais très efficace, comme tout l'album dans son intégralité et qui met 

bien en lumière Robert Manson, un chanteur au coffre et au groove omniprésents, comme la section 

rythmique qui se met en avant sur "Alive Today", alors que George Lynch s'illustre par des soli éblouissants 

et très diversifiés qui vont du hard au blues. (Yves Jud)          

 

FIND ME  ï ANGELS IN BLU E  

(2019 ï durée : 57'11'' ï 13 morceaux) 

Pour leur troisième collaboration (le chiffre 3 apparait d'ailleurs sur la 

pochette de l'album), le duo composé de Robert LaBlanc (chant) et 

Daniel Flores (batterie, claviers) a de nouveau réussi à sortir des 

pépites de rock mélodique qui mettent en avant la voix de Robert 

Lablanc (également chanteur au sein de Blanc Faces) qui sur ce 

troisième opus est légèrement plus agressive tout en conservant ce côté 

accrocheur qui fait son charme. L'album regorge de titres AOR 

("Living A Lie", "True Believer") tout en étant énergiques ("No Tears 

In Paradise", "Can't Let Go"). Il est d'ailleurs intéressant de relever que 

l'album ne contient qu'une ballade, superbe au demeurant ("One Last 

Kiss"), preuve que le groupe ne met pas tous ses îufs dans le m°me 

panier. La cohabitation claviers/guitares est parfaite avec de nombreux soli de six cordes, fruit du travail des 
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guitaristes invités, dont Michael Palace, qui n'arrête pas d'être convié à participer à des albums, notamment 

ceux de Cry Of Dawn, Kryptonite, Toby Hitchcock, é. A nouveau, un album parfait dans le genre 

mélodique.  (Yves Jud)     

 

 
 

 FORTUNE ï II (2019 ï durée : 43'36'' ï 10 morceaux) 

Auteur d'un superbe album éponyme au milieu des années 80, Fortune 

a disparu des radars pendant de nombreuses années, avant de se 

reformer pour jouer au festival Rockingham en 2016 et d'être réinvité 

en 2017 vu le succès du concert de l'année précédente. Ces deux shows 

auxquels j'ai eu la chance d'assister  laissaient espérer un nouvel album, 

et fort heureusement le label Frontiers y a contribué en signant le 

groupe américain et c'est ainsi que le nouvel opus intitulé "II" vient de 

sortir. Alors levons le mystère immédiatement : ceux qui aimé le 

premier album et les concerts donnés dans la cité de Robin des Bois (le 

Rockingham se déroule dans la ville de Nottingham, cité où la légende 

du brigand au grand cîur est n®e) seront aux anges, car "II" est un 

album qui met en lumière un AOR FM de grande qualité dans la lignée 
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du meilleur des eighties. On pense parfois à Journey ("Shelter Of The Night") ou Survivor ("Overload") 

avec des ballades réussies ("A Little Drop Of Poison", "Heart of Stone"). Un retour inespéré, avec de 

surcroît trois membres originaux (le guitariste Richard Fortune, le batteur Mick Fortune et le chanteur Larry 

Greene), qui perpétuent avec le bassiste Ricky Ratt et le claviériste Mark Nilan, une musique mélodique 

somptueuse qui est un régal pour nos oreilles. (Yves Jud)  
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PAUL GILBERT ï BEHOLD ELECTRIC GUITAR  

(2019 ï durée : 50'46'' - 12 morceaux) 

Près de trois ans après "I can destroy", son précédent album, le 

guitariste de Mr Big, revient avec ce "Behold electric guitar", son 

quinzième album en un peu plus de vingt ans de carrière solo. L'ancien 

guitariste de Racer X a rassemblé ici, douze nouvelles compositions, 

toutes instrumentales à l'exception de "A Herd of turtles" qui est 

illustr® par un po¯me de sa signature et est une sorte de clin d'îil ¨ 

Franck Zappa. Pour ce nouveau projet, Paul Gilbert s'est entouré d'un 

excellent groupe avec le batteur Brian Foxworth, le claviériste Asher 

Fulero et le bassiste Roland Guerin qui a notamment tourné avec 

George Benson, John Scoffield ou Allen Toussaint, et est un musicien 

très demandé dans les studios de la Nouvelle Orleans. Les clés de la 

production ont quant à elles, été confiées à John Cuniberti (Joe Satriani) et le guitariste a choisi d'enregistrer 

chacun des titres à la manière d'une jam avec ses musiciens. Et ça s'entend. "Havin'it", un brulot jazz fusion 

de près de sept minutes ouvre l'album et comme toujours, le guitariste aime varier les plaisirs et les styles. 

Jazz, pop,  rock,h ard, blues sont en effet au rendez-vous. "I own a building" renvoie plutôt à Jeff Beck 

quant à "Everywhere that Mary went" il offre de volcaniques duels entre l'orgue et la guitare, appuyés par 

une basse et une batterie juste énormes. Avec "Let that battery die" et "Every snare drum" place aux grandes 

envolées de guitare où le feeling et le jeu de Paul Gilbert font merveille avant le blues rock jouissif de 

"Blues for rabbit" et l'excellent "I love my lawnmower". (Jean-Alain Haan) 

 

HARDLINE  ï LIFE  

(2019 ï durée : 51'01'' ï 12 morceaux) 

Découvrir un nouvel album de Hardline, reste toujours un plaisir, car le 

combo reste à la pointe du hard mélodique avec des prestations 

scéniques endiablées. Cet opus qui fait suite à "Danger Zone" sorti en 

2016 bénéficie d'un nouvel line up, puisque Marco Di Salvia arrive au 

poste de batteur, alors que Mario Percudani est le nouveau guitariste. 

Ce line up fortement transalpin (on retrouve également Anna Portalupi 

à la basse et Alessandro Del Vecchio aux claviers) en dehors du 

chanteur américain Johnny Gioeli (seul membre du combo d'origine) 

fait des étincelles sur ce nouvel cd qui se révèle très accrocheur, grâce à 

des titres très dynamiques ("Place To Call Home", "Helio's Sun"), hard 

("Story Of My Life") mais également des ballades imparables ("Page 

Of Your Life", "This Love", "My Friend") et une reprise parfaite de titre "Who Wants To Live Forever" de 

Queen. Finesse des parties de guitares, claviers parfaits, section rythmique efficace, chanteur à la voir d'or, 

tout est réuni pour combler le fan de hard mélodique. (Yves Jud) 

 

INGLORIOUS ï RIDE TO NOWHERE  

(2019 ï durée : 48'07'' -  11 morceaux) 

Ce Ride to Nowhere, troisi¯me album des Anglais dôInglorious, est sans 

conteste celui de la maturité. On pouvait pourtant craindre le pire avec 

un changement massif de line up et lôarriv®e simultan®e de deux 

guitaristes et dôun bassiste. En fait, lôalbum a ®t® enregistr® par 

lôancienne formation au mois dôoctobre 2018 et les musiciens 

démissionnaires sont partis juste après. On a pourtant une évolution par 

rapport aux deux premiers albums. Si la musique du combo est toujours 

largement inspirée du hard des seventies et des eighties, avec 

Whitesnake comme muse principale, on a laissé un peu de côté le côté 

bluesy pour aller vers un hard plus massif, plus travaillé, avec de temps 

à autre des touches de piano qui donnent un aspect plus abouti à 
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lôensemble. La voix de gorge exceptionnelle, chaude et mâtinée de soul, de Nathan James (qui a officié 

précédemment avec Trans Siberian Orchestra et Uli Jon Roth) est à rapprocher de celle des grands hurleurs 

des seventies, Glenn Hughes et David Coverdale en tête. Les soli de guitare tiennent le pavé et la section 

rythmique envoie un groove bien soutenu. Quand je vous aurai dit que les compositions sont variées et très 

mélodiques avec des refrains qui font mouche, vous allez vous précipiter chez votre disquaire pour faire 

lôacquisition de cette galette et vous aurez raison. Pour ceux qui ne sont pas convaincus, écoutez seulement 

"Where are you now" et "Freak Show" qui ouvrent la tracklist en plaçant la barre très haut avec des gros 

riffs, une basse qui ronronne comme un vieux matou et, déjà, une prestation vocale de qualité au service 

dôun refrain imparable. Poursuivez par "Liar" et son c¹t® un peu grunge, "Time to go" qui pourrait figurer 

sur nôimporte quel album de Whitesnake, "I donôt know you", une belle ballade o½ Nathan fait tr¯s mal, 

"Ride to Nowhere" tout en nuances avec lôacoustique de lôintro qui tranche avec les gros riffs bien groovy 

qui encha´nent sur un refrain dôenfer, et un final acoustique somptueux avec "Glory Days" o½ Nathan fait 

encore un malheur. Si avec ­a vous nô°tes pas convaincus quôon est en pr®sence dôun des meilleurs albums 

de 2019, vous pouvez toujours vous rabattre sur le best of dôAnnie Cordy qui va sortir bient¹t ! (Jacques 

Lalande)  

 

IN VOLT ï FREE (2019 ï durée : 41'03'' ï 11 morceaux) 

Pour son troisième album, In Volt n'a pas fait les choses à moitié. 

Souhaitant bénéficier d'un enregistrement de qualité, il a envoyé les 

maquettes du nouvel opus au producteur allemand Dieter Dierks 

(célèbre pour son travail sur les albums de Scorpions) qui a accroché et 

les a fait venir à Cologne tout en conviant le producteur anglais Jon 

Caffery (Die Toten Hosen, Joey Division, Jeff Beck) a produire l'album 

qui a été financé par une campagne de crowdfunding. Le résultat est un 

album solide de heavy blues rock et de hard rock qui s'inspire des 

Black Crowes, Led Zeppelin et Jack White. Le chant se révèle puissant 

avec un timbre rauque, avec néanmoins une particularité au niveau de 

textes puisque certaines phrases sont chantées en allemand ("Free", 

"I'm Down", "Lonely Man", é). Ce ne sont que quelques parties de 

chant mais cela surprend, mais cela n'enlève rien à la qualité des titres ancrés dans les seventies mais avec 

une accroche actuelle. Le groove est assez présent ("Here I Am") et le groupe propose également quelques 

gimmicks sudiste ("Light") et semi-acoustique tout en s'inscrivant dans un registre plus moderne sur "Calm 

Down" avec une mise en avant de la section rythmique. Un album taillé pour la scène. (Yves Jud)          

 

L.A. GUNS ï THE DEVIL YOU KNOW  

(2019 ï durée : 50'39'' ï 11 morceaux) 

D'emblée, ce nouvel album de L.A. Guns devrait surprendre plus d'un 

fan par sa production non aseptisée. C'est "brut de fonderie" et il est 

évident que cela va faire jaser sur les réseaux sociaux. Certains fans en 

effet reprocheront au gang de Los Angeles cette production "roots", 

alors que d'autres apprécieront ce côté direct. Musicalement, ce nouvel 

opus qui fait suite au très réussi "The Missing Pieces" sorti en 2017 et 

qui marquait le retour du guitariste Tracii Guns au bercail est 

néanmoins un bon cru, l'association avec Phil Lewis faisant de 

nouveau des étincelles ("Loaded Bomb") avec son sleaze rock 

accrocheur ("Neddle To The Bone") et énergique (le bonus track 

"Boom"). Le groupe se permet même de débuter l'album par un titre au 

feeling punk ("Rage") tout en lorgnant vers le hard plombé sur le titre qui donne son nom à l'album et qui 

comprend une rythmique à la Black Sabbath, alors que la guitare sur "Down That Hole" rappelle Led 

Zeppelin. On appréciera également "Another Season In Hell", une ballade imparable avec toujours le chant 

de Phil qui sait faire passer des émotions. Un album varié de l'un des seuls survivants de la scène sleaze 

glam des eighties et qui prouve avec ce douzième opus qu'il n'est pas près de raccrocher. (Yves Jud)                 
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LAST IN LINE ï II  

(2019 ï durée 52'35'' ï 12 morceaux) 

Certains groupes se font des nîuds au cerveau, pour trouver un nom 

d'album. Avec Last In Line, cela n'est pas le cas, puisque le nouvel 

album porte le titre "II", puisque c'est la deuxième livraison du quatuor. 

C'est simple et efficace, comme la musique dévoilée sur "II". Inutile de 

chercher 12h00 à 14h00. C'est du hard rock carré, bien joué, avec 

toujours le coffre d'Andrew Freeman au micro. Un album qu'il n'a pas 

dû être évident à composer, car pour ceux qui ne le savent pas, le 

groupe a du faire face à la disparition brutale (le 23 janvier 2016, lors 

de la Def Leppard Cruise, où Last In Line participait) de son bassiste 

Jimmy Bain (Dio, Rainbow,é). Ce dernier en plus de tenir la quatre 

cordes, avait également un rôle de compositeur au sein du groupe. Son 

remplaçant n'est pas un inconnu puisqu'il s'agit de Phil Soussan qui a joué dans de nombreuses formations 

(Ozzy Osbourne, Beggars & Thieves, mais ®galement avec Johnny Halliday, é) et comme son 

prédécesseur, il est également compositeur et ce nouvel opus a de nouveau été composé par l'ensemble du 

groupe. Ces nouveaux titres s'éloignent un peu du 1
er
 album qui faisait parfois penser à Dio (le groupe 

comprend Phil Campbell, également guitariste de Def Leppard et le batteur Vinnie Appice, deux musiciens 

qui ont joué avec le regretté chanteur), en mettant en avant des compositions légèrement plus progressives 

(loin du métal progressif cependant) mais également plus denses ("Black Out The Sun"), tout en conservant 

l'aspect groovy ("Give Up The Ghost") et racé ("Year of the Gun") du 1
er
 opus. (Yves Jud)      

 

 

 

LAZY BONEZ ï KISS OF THE NIGHT  

(2019 ï durée : 52'44'' - 13 morceaux) 

Côest du m®tal m®lodique vraiment bien charpent® que ce nouvel opus 

des Finlandais de Lazy Bonez, troisième du nom après Vol 1 en 2013 et 

Alive en 2015. Le combo formé en 2012 par des musiciens finlandais 

exp®riment®s, qui ont particip® ¨ dôautres formations de heavy 

mélodique telles que Tarot ou Exception to the Rule, se fait plaisir et 

nous fait plaisir au travers de ces 13 plages très diversifiées. Les 

guitares de Markku Mähönen et Mikko Miiranen sont percutantes au 

niveau des riffs et calibrées au niveau des soli qui privilégient la 

mélodie à la prouesse technique. Les claviers délivrent des nappes sur 

lesquelles viennent surfer couplets légers et refrains soignés, chantés 

magnifiquement par Tommi Salmela. Côest un m®lange int®ressant de 

métal symphonique dont la Finlande est le premier exportateur mondial et de heavy pour familles façon 

Scorpions (ça plaît au grand-p¯re comme au petit filsé.). Certains morceaux tendront plus vers de lôAOR 

("Slave of the Dark", "Tears of Gold") ou du hard fm ("Fire") quand dôautres feront parler un peu plus la 

poudre ("Everlasting", "Psych  ward"). Les morceaux les plus intéressants sont ceux qui se rapprochent du 

métal symphonique comme par exemple "Kiss of the Night" ou "Poséidon". Ma préférence va à "Run" avec 

un refrain qui fait mouche, des guitares au top et des ruptures intéressantes et à "Calling the Wild", seul 

morceau un peu ®pique de lôalbum avec une rythmique soutenue, des claviers subtils et un chant superbe. 

Lazy Bonez ne propose rien de nouveau avec ce Kiss of the Night, mais ce nôest pas ce quôon attendait non 

plus de la part de cette bande de vieux briscards. Ils nous la jouent au m®tier et le moins quôon puisse dire, 

côest que ­a sô®coute vraiment bien et devrait toucher un public assez vaste. (Jacques Lalande) 
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LOVEBITES ï CLOCKWORK IMMORTALITY  

(2018 ï durée : 53'27'' ï 10 morceaux)       

Quand j'ai reçu cet album, j'ai pensé qu'il m'avait été adressé par erreur, 

car le look des cinq musiciennes habillées en blanc m'a immédiatement 

fait penser à un groupe de pop japonais. C'est en écoutant les premières 

notes du cd, que j'ai révisé mon jugement, car Lovebites est un vrai 

groupe de métal, avec notamment une paire de guitaristes (Midori et 

Miyako) qui affolent les compteurs par des passages de twin guitares et 

des soli très réussis. On pense d'ailleurs parfois à Dragonforce ou 

Stratovarius ("The Final Collision") pour la rapidité d'exécution, avec 

un sens mélodique ("Empty Daydream") très prononcé. Le problème 

avec les groupes du soleil levant réside souvent dans le chant, mais là 

encore cela passe très bien, Asami s'en sortant pas mal avec un timbre 

clair. Musicalement, on est en présence de power métal, de heavy rapide (M.O.D.) renforcé par quelques 

passages symphoniques ("Rising" avec aussi un break de claviers en son milieu), le tout formant un album 

homogène qui tient vraiment la route. (Yves Jud)           

 

YNGWIE MALMSTEEN ï BLUE LIGHTNING  

(2019 ï durée : 50'48'' ï 12 morceaux) 

Ce n'est qu'en lisant une interview de Yngwie Malmsteen, que j'ai 

appris que le guitariste suédois avait décidé de rendre hommage au 

blues à travers "Blue Lightning", car en écoutant l'album et ses reprises 

de groupes connus (Les Beatles, les Rolling Stones, ZZ Top, Jimmy 

Hendrix, Eric Clapton), l'on se rend compte d'emblée que l'on est loin 

du blues. J'ai d'ailleurs choisi de ne pas mettre cette chronique dans la 

partie "blues", car les morceaux interprétés sont assez éloignés du 

style, à l'instar du "Smoke On The Water" de Deep Purple ou du 

"Foxey Lady" d'Hendrix. C'est assez particulier, car tous ces groupes 

avaient dans leur répertoire des titres bluesy. Cela étant dit, l'album 

s'écoute bien et l'on retrouve immédiatement le jeu très volubile du 

guitariste nordique qui n'est pas avare en notes. Cela reste sa spécialité et n'oublions pas qu'il est à l'origine 

de ce style qui a tant influencé de guitaristes adeptes du shredder (technique qui consiste à jouer des notes à 

une très grande vitesse). L'album comprend également quatre nouvelles compositions, "Blue Lightning" (un 

superbe titre, où le guitariste fait étalage de sa virtuosité), deux instrumentaux ("1911 Strut", "Peace, 

Please", une belle ballade) et un vrai blues ("Sun's Up Top's Down"). A noter que les morceaux sont chantés 

par Yngwie et même s'il n'a pas le niveau des précédents vocalistes (Jeff Scott Soto, Jorn Lande, Mark 

Boals, é) qui ont joués sur ses albums précédents, il faut reconnaitre qu'il ne se débrouille pas trop mal avec 

un timbre légèrement rauque. A voir maintenant, si cet opus décidera le suédois (qui vit à Miami) à revenir 

sur le "Vieux Continent". (Yves Jud)   

 

MILLENCOLIN  ï SOS (2019 ï durée 35'14'' - 12 morceaux)  

Formé en 1992, Millencolin est l'un des vétérans de la scène du punk 

rock et du skate punk, mais le temps n'a pas eu d'impact sur la capacité 

du groupe à écrire des titres énergiques et immédiatement accrocheurs. 

C'est hyper entrainant et l'on pense parfois sur ce neuvième opus du 

combo suédois à Green Day ou The Offspring ("Reach You") pour 

cette facilité à associer dans un même titre des mélodies entêtantes 

("Nothing"), avec un peu de punk ("Do You Want War" et "Let It Be" 

qui ont un côté Sex Pistols/Clash mais avec une touche moderne). 

Aucune baisse de régime n'est à déplorer sur ce cd qui est composé que 

de hits et qui est le parfait reflet qu'on peut encore être inspiré malgré 

une carrière déjà assez longue. Bravo les suédois ! (Yves Jud)         
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