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EDITO 

 

La période estivale approche à grands pas avec, à nouveau, son lot de concerts et de festivals et le moins que 

l'on puisse dire, c'est qu'il y a l'embarras du choix, comme vous le constaterez au niveau de la section 

"agenda", ou à travers les affiches insérées, tout au long de ce magazine. Nous ne pouvons d'ailleurs que 

vous inciter à prendre vos billets à l'avance, car ces derniers mois, plusieurs organisateurs ont dû annuler 

leurs évènements, faute de préventes suffisantes. Et n'oubliez pas à côté des gros festivals, il y a plein 

d'autres évènements, plus ou moins éloignés, et à des tarifs abordables, qui vous permettront également de 

profiter pleinement de la passion musicale qui nous unit tous. (Yves Jud)     

 

AMERIKAN KAOS ï THE SHEEPLE SWING  

(2026 ï durée : 42'59" - 10 morceaux) 

Le guitariste et ma´tre ¨ penser dôAnnihilator, Jeff Waters, poss¯de un 

jardin secret dans lequel il sôoffre, de temps ¨ autre, un cocktail de rock 

alternatif plein de fantaisie et dôinsouciance qui part dans toutes les 

directions. Bien loin, très loin du trash puissant et dévastateur 

dôAnnihilator, la musique dôAmerikan Kaos oscille entre hard, punk et 

rock traditionnel un peu à la façon de The Night Flight Orchestra 

auquel elle reprend lôaspect optimiste et frivole. ¢a ne veut pas dire 

que côest sans int®r°t, au contraire, et ce The Sheeple Swing est le 

troisi¯me volet dôune trilogie d®but®e en 2024 avec Amageddon 

Boogie, suivi en 2025 par All That Jive chroniqué par mes soins en ces 

colonnes. A noter que Jeff sôoccupe de tous les instruments, sauf les 

claviers qui sont confi®s ¨ Babis Katsionis et le chant qui est assur® par Stuart Block. Jôavais ®t® vraiment 

emballé par All That Jive, une galette surprenante, et The Sheeple Thing est fait globalement du même bois, 

lôeffet de surprise en moins. On attaque avec le tr¯s funky "Hottie Lottery" avec des cuivres façon music-

hall. On poursuit avec le percutant et tr¯s rockôn roll "Take Back" qui donne lôoccasion ¨ Jeff de se mettre en 

valeur à la six cordes, suivi par le très nuancé "Talk to the Death" avec son intro funky qui se poursuit par 

des riffs charpentés et un corpus plus AOR avec, là encore, un magnifique solo du maître de cérémonie. 

Dans un style plus alternatif, avec un rythme proche du reggae, "The Answer" sô®coute vraiment bien, avec 

une belle prestation vocale de Stuart. "The Punk Rockers Were Right" remet le curseur du côté du rock 

alternatif d®jant® fa­on Night Flight Orchestra, alors que la fin de lôalbum oscille entre heavy charnu 

("Operation Hollywood"), hard classique et punk rock, les quatre derniers titres laissant peu de place à la 

poésie. Ce The Sheeple Thing est moins éclectique que son prédécesseur, moins varié, moins audacieux, 

moins surprenant, en un mot un peu moins déjanté que All That Jive qui avait mis la barre très haut. Reste un 

bon opus de hard bien pêchu avec quelques incursions réussies dans des voies alternatives assorties 

dôambiances funky assez sympathiques. (Jacques Lalande) 

 

AVARICE ï PERPETUAL RUIN  

(2026 ï durée : 70'01" ï 10 morceaux) 

Suite ¨ lôalbum ®ponyme du groupe Avarice sorti en 2023, le groupe de 

metal danois nous ass¯ne sur lôocciput une nouvelle galette ayant pour 

nom "Perpetual Ruin". Formé à l'origine en 2006, après une pause de 

13 ans, ils sont revenus en 2021 avec l'EP "Reborn In Blood", relançant 

leur carrière avec un line up renouvelé et un changement musical plus 

lourd. Je dis assène, car, pratiquant une musique qui mélange death, 

thrash et hardcore, ils ont, je trouve, deux, trois particularités qui valent 

leur poids de décibels. Déjà, leur metal est plus organique que 

m®lodique, côest une ®vidence. Leur bio parle de death melo, mais ¨ 

part "Nature Prevails", côest le genre de musique que lôon prend 

comme un coup de poing en pleine face. La dynamique de leur 

musique est brutale, avec des rythmiques franchement écrasantes ("Enter the Arena"). Leur metal est plein 

de groove comme pour "Cult of the Forgotten God", mais dôun groove d®natur®, tout en soubresauts, le tout 

porté par un growl death/hardcore rejoint parfois par un growl plus acide. Deuxième particularité, leur 
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musique est sombre, flippante, inquiétante ("Empires of Sand"). Ici, la joie de vivre nôexiste pas. Et enfin, 

leur riffing peut être lourd, mais aussi glacé, mécanique porté parfois par des refrains horrifiques ("The Wolf 

King"). En fait, si on résumait les choses, on pourrait dire que le hardcore donne une pulsion agressive et 

brutale à leur musique, que le death lui insuffle son aspect sombre et que le thrash termine le boulot en y 

apportant un groove étouffant. Les adjectifs qui définissent des titres comme "New Age of Enslavement" 

pouvant °tre lourd, pachydermique, ®touffant, lancinant. Bref, vous mordez lô®tat dôesprit ? Ce groupe 

distille vraiment une aura à part, et gagne haut la main son étiquette de métal extrême. Cela sort le 19 juin. 

(Olivier No Limit) 

  

ASIA ï LIVE IN ENGLAND  

(2026 ï durée : 69'19" ï 12 morceaux) 

Même s'il ne reste que Geoff Downes (claviers) des débuts d'Asia et 

que le groupe a connu pas mal de changements de line up, force est de 

reconnaitre que la formation actuelle, qui existe depuis 2024, ne 

souffre d'aucune critique et rend hommage avec panache à la musique 

du groupe de rock progressif. Il faut dire, qu'il y a du beau monde, dont 

le guitariste John Mitchell (Arena, It Bites), le batteur Virgil Donati 

(Planet X, Ring Of Fire) et le bassiste/chanteur Harry Whitley qui 

arrive à reprendre parfaitement les parties de chants du regretté John 

Wetton, décédé en 2017. Ce concert correspond au premier donné lors 

de trois soirées au Trading Boundaries dans le Sussex en avril 2025 et 

reprend en intégralité et dans l'ordre les morceaux, dont les hits "Heat 

Of the Moment", "Sole Survivor", du premier album éponyme du groupe sorti en 1982, opus qui s'est vendu 

à des millions d'exemplaires dans le monde entier. Le concert est d'une grande qualité musicale, comme cela 

avait d'ailleurs été le cas lors du Frontiers festival quelques semaines après ces trois soirées anglaises. Pour 

compléter le tout, on retrouve également trois bonus tracks, dont le titre "Video Killed The Radio Stars" des 

Bungles, groupe dont Geoff Downes faisait partie. Il reste maintenant à attendre les enregistrements des 

deux autres concerts, soirées pendant lesquelles le groupe a repris respectivement les deux albums suivants 

de sa discographie. (Yves Jud)   

 

AXEL RUDI PELL  ï GHOST TOWN  

(2026 ï durée : 55'23" - 11 morceaux) 

Ce Ghost Town est le 23ème album solo dôAxel Rudi Pell et on se 

demande quand il va commencer à nous décevoir. Eh bien, ce ne sera 

pas pour ce coup-là, car le guitariste de Bochum vient encore de sortir 

une galette puissante, trapue et en tout point remarquable. La 

chronique pourrait sôarr°ter l¨ en vous disant : "Cet album est aussi bon 

que les pr®c®dents, côest juste la grande classe en mati¯re de hard 

rock". Mais allons quand même dans les détails : Après la 

traditionnelle intro instrumentale (celle-ci est très planante, façon 

Floyd), les riffs si caract®ristiques de lôartiste encha´nent pour un 

"Guillotine Walk" o½ le fantastique chanteur quôest Johnny Gioeli fait 

d®j¨ parler la poudre. Son timbre de voix si caract®ristique est lôun des 

atouts majeurs de la musique du quintet avec les soli de maître d'Axel et la batterie de Bobby Rodinelli 

(Black Sabbath, Blue Öyster Cult, Rainbow). Vraiment un bel ®difice, qui nôest pas pr¯s de sô®crouler. Sur 

un mid tempo avec des riffs costauds et accrocheurs, "Breaking Seals" mobilise nos cervicales dans lôinstant 

tandis que dans une veine de hard classique "Ghost Town" nous délivre du Axel plus conventionnel mais 

tout aussi séduisant. Les refrains sont accrocheurs, bien servis par la voix magique de Johnny Gioeli. Avec 

sa ligne de basse imparable "Holy Water" va faire des adeptes, de même que "Step of Stones" ou le 

dévastateur "Hurricane" qui ancrent r®solument lôalbum dans le hard des seventies. Jôai un faible pour 

"Higher Call" et son intro un peu classique avec une ligne mélodique irrésistible avant un solo éclatant 

dôAxel, pour "Sanity" et ses volutes de claviers qui tranchent avec les riffs charnus et pesants qui sous-

tendent une mélodie suave et pour le génial "The Enemy Within" qui a quelque chose dôenvo¾tant, 

dôhypnotique. La power ballade se nomme "Toward The Shore" et nôest pas d®plaisante, un art que ma´trise 
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également à la perfection maître Axel. Pas de surprise, donc, pour ce Ghost Town : Axel et sa troupe sont au 

sommet de leur art et cette galette risque fort dô°tre dans le peloton de t°te des r®alisations hard rock de 2026 

au moment du d®compte de fin dôann®e. Vraiment superbe. (Jacques Lalande) 

   

BLACK LABEL SOCIETY ï ENGINES OF DEMOLITION  

(2026 ï durée : 51'34" - 13 morceaux) 

Il aura fallu attendre 5 ans avant lôarriv®e de cette offrande de Black 

Label Society. Je dis "Offrande" car cet album est succulent de bout en 

bout, à part deux titres plus conventionnels dans le dernier tiers de la 

tracklist sur lesquels on ne reviendra pas ("Pedal tothe Floor", "Broken 

Pieces"). Pour le reste côest du 100 % BLS version haut de gamme 

avec des riffs bien gras, un son charnu à souhait, du groove à tous les 

étages, la voix caverneuse de Zakk Wylde couplée à ses prestations 

magistrales à la six cordes dans des soli superbes et incisifs. Ce qui est 

un peu nouveau pour cet album côest le souci de la mélodie avec des 

lignes de chant harmonieuses et des refrains très accessibles ("Name in 

Blood", "Ozzyôs Song", "Better Days and Wiser Times"). Vous ajoutez 

¨ cela un son moins brouillon quô¨ lôaccoutum®e et vous avez lôoutil parfait pour vous d®rouiller les 

cervicales. On attaque avec "Name in Blood" aux riffs percutants avec un chant travaillé sur un refrain assez 

accrocheur et, déjà, un récital du maître de cérémonie à la guitare. "Gatherer of Soul" lui fait suite avec des 

r®miniscences de Black Sabbath que ce soit au niveau des riffs pesants et saccad®s quôau niveau du chant 

rappelant celui dôOzzy Osbourne. Quelques morceaux proches dôun doom très sombre assorti de belles 

lignes de chant ("The Hand of Tomorrows Grave", "Above and Below") alternent avec des titres de heavy 

plus percutants ("The Stranger", "Lord Humungus", "The Gallows") ou avec des morceaux aux touches 

sudistes tel que "Better Days and Wiser Times". Vous ajoutez à cela deux belles ballades, "Back to Me" et 

surtout le magnifique "Ozzyôs Song", en hommage à Ozzy qui était une sorte de guide spirituel pour Zakk 

Wylde, et vous aurez lô®ventail de ce que propose cette galette particuli¯rement soign®e qui sait associer le 

son traditionnellement percutant de Black Label Society et un certain raffinement dans les mélodies et le 

chant, sans oublier les parties de gratte de maître Zakk. Un album absolument magnifique (Jacques Lalande) 

 

BLACK SWAN - PARALYZED  

(2026 ï durée : 53'23" - 11 morceaux) 

Je me méfie des supers groupes bricolés par le label Frontiers, 

sp®cialiste de la chose, car il faut bien avoir ¨ lôesprit quôil sôagit avant 

tout dôune d®marche mercantile avant dô°tre une d®marche artistique. 

Des fois, ça fonctionne, des fois moins. Dans le cas de Black Swan, le 

résultat est plutôt positif et ce Paralyzed est le troisième opus du 

groupe dans lequel on retrouve Robin Mc Auley au chant (MSG), Red 

Beach aux guitares (Whitesnake, Winger), Jeff Pilson à la basse 

(Foreigner) et Matt Starr à la batterie (Mr Big). Que du beau linge ! 

Les deux premiers opus avaient été encensés par la critique. Au niveau 

des compositions, côest toujours tr¯s coh®rent et, la querelle des ®gos 

nôayant toujours pas eu lieu, chacun apporte sa pierre ¨ lô®difice de 

fa­on pr®cise et fluide, pour un r®sultat dôensemble assez probant. Côest du hard mélodique bien charpenté 

avec les guitares incisives de Red Beach ("Death of Me", "Battered and Bruised"), que ce soit au niveau des 

riffs ou des soli, la section rythmique qui envoie de lô®pais ("Paralyzed") et surtout la voix magnifique de 

Robin Mc Auley qui, à 73 ans, semble toujours prendre autant de plaisir derrière le micro. Les changements 

de tempo et dôambiance donnent de la vari®t® et de la consistance ¨ lôalbum ("Different Kind of Woman", 

"Battered and Bruised »). "If I was a King" est magnifique avec une déferlante façon bulldozer à la 

rythmique, tandis que "Shakedown" flirte avec le hard FM de Foreigner. Lô®criture des titres laisse peu de 

place au tâtonnement. Le quatuor frappe au bon moment au bon endroit, les refrains restent en tête 

longtemps apr¯s lô®coute ("Paralyzed", "Cold Wind Blows", "Iôm Ready"é). Ces mecs-l¨ savent ce quôils 

font et ils le font particulièrement bien. Pour amateurs de hard mélodique haut de gamme. (Jacques Lalande) 
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CHEZ KANE ï RECKLESS  

(2026 ï durée : 41'22'' ï 10 morceaux) 

Même si à l'instar de Ana Popovic, Chez Kane a choisi de mettre en 

avant certains de ses atouts physiques, ce qui n'est pas pour déplaire à 

la gent masculine, elle a bien d'autres qualités qu'elle peut mettre en 

évidence, en lôoccurrence une musique qui met le sourire aux l¯vres et 

qui se positionne d'emblée dans les eighties et qui rappelle avec délice 

des artistes tels que Vixen ou Robin Beck, cette dernière faisant 

d'ailleurs un retour en grande forme avec son nouvel opus dont la sortie 

est prévue prochainement. On retrouve aussi dans Violet (chronique 

dans le magazine précédent) cet attrait pour cette période légère. Cela 

étant dit, il faut reconnaitre que Chez Kane a le don pour mettre en 

lumière des titres très accrocheurs qui font bouger ("Night of Passion") 

avec au détour la présence d'un saxophone ("Reckless", "Night of Passion"), le tout proposé avec des riffs 

bien hard ("Personnal Rock N' Roll") enrobés de claviers (très présents) aux sons vintage ("Night Of 

Passion") et de refrains ou passages de morceaux chantés à plusieurs. Mais attention, légèreté musicale 

n'implique pas automatiquement une facilité technique, car cela joue vraiment bien et les soli de guitare 

("Strip Me Down") ne sont pas là pour faire de la figuration, de même que la section rythmique (le bassiste 

s'illustre d'ailleurs sur le titre "Tongue Of Love"). Un album qui montre que la chanteuse britannique à la 

voix mélodique arrive au fil des opus à creuser son sillon dans le hard FM des eighties, celui qui faisait le 

bonheur de MTV et qui fait maintenant le nôtre. (Yves Jud)       

 

CREYE ï IV AFTERMATH  

(2026 ï durée : 39'19" ï 11 morceaux) 

Même si ce 4ème opus (vous l'aurez devin® au titre dôalbum !) de Creye 

marque l'arrivée au micro de Simon Böös en remplacement d'August 

Rauer, cela ne change pas la direction musicale du groupe suédois qui 

fait toujours cohabiter parties AOR ("Rust", "Left In Silence"), avec 

des passages qui flirtent avec la pop ("Don't Talk About It", "The Last 

Night On Earth"), sans omettre des compositions qui "montrent un peu 

plus les dents", à travers des riffs de guitares plus marqués dans un 

courant "métal moderne" ("Only You"), mais toujours accompagnés 

par des claviers très présents. Le quintet maitrise son sujet et arrive par 

la diversité des morceaux qui alternent passages rythmés et moments 

plus nuancés à ne pas lasser, ce qui est une belle performance, dans ce 

style très mélodique où les sorties discographiques ne manquent pas. (Yves Jud)    
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DAEMONIUM REGNI  (2026 - durée : 44'38"  - 8 morceaux) 

Premier album de ce one-man band suédois, porté par Micke Jansson 

qui n'en est pas ¨ son premier coup dóessai, ni ¨ son premier projet dans 

lóart sombre du metal noir. L'intéressé est surtout connu comme le 

chanteur dôUnanimated m°me sôil a particip® ¨ plusieurs groupes et 

projets au fil des décennies. On est clairement dans la continuité, ici 

lóunivers est aussi sombre que pesant. Ce black metal doom est sombre 

et épique, proche de Root, Bathory ou Ancient Wisdom. Dès les 

premi¯res notes lôatmosph¯re est aussi angoissante quóoppressante, un 

d®sespoir glacial occupe les enceintes. Les huit titres de lôalbum 

ressemblent à une liturgie au service des ténèbres et de la perdition. Le 

chant exclusivement en latin n'y est certainement pas pour rien : tantôt 

grognements démoniaques, tantôt chants funèbres. Un très bon premier 

album pour Daemonium Regni. (Schapsgaruscht)  

 

DARK HEART ï EVOLUTION  

(2026 ï durée : 58'01" ï 11 morceaux) 

Troisième album pour Dark Heart qui a sorti son premier album 

("Shadows Pf The Night") en 1984, puis un deuxième album éponyme 

en 2021. La carrière du groupe étant au point mort pendant plusieurs 

années, Alan Clark en a profité pour monter Change Of Heart, groupe 

avec lequel il a réalisé quatre albums de rock mélodique, tout en 

profitant de ce changement pour passer d'un poste de guitariste à celui 

de chanteur. Pour ce retour avec Dark Heart, dont il est le seul membre 

d'origine, Alan s'est associé avec le guitariste Nick Cattering qui 

illumine de ses soli ("End Of Tomorrow", "Mortality", un morceau 

assez calme) l'ensemble de l'album. Pour les accompagner, le duo a fait 

appel à Pete Newdeck (batteur de Vega) et Josh "Tabbie" Williams 

(bassiste de Midnite City) pour aboutir à un opus qui est un cocktail de hard rock classique ("Light The 

Flame), rapide et racé ("Ride The Highway"), mais aussi hyper mélodique ("Hands Of Fate", "Spead Your 

Wings", "Life To Crucify" avec des gros claviers, Alan et Nick étant également claviériste), qui s'inscrit 

également dans l'héritage de Black Sabbath ("End Of Tomorrow", une composition qui débute calmement 

avant d'aller vers un hard lourd). Assurément, un retour gagnant. (Yves Jud)       

 

EMERALD MOON ï THE SKY'S THE LIMIT TOUR 2025  

(2026 ï durée : 70'23" ï 13 morceaux) 

Dans la partie "agenda concert" du magazine, le nom de Woodstock 

Guitares est souvent apparu, car la salle à Ensisheim est un lieu connu 

pour ses concerts de tribute band, mais aussi de groupes originaux mais 

pour une fois, le nom de la salle est associé à un enregistrement live, 

puisque c'est le 11 octobre dernier que le groupe Emerald Moon a 

enregistré son concert. Cela peut paraître bizarre et rapide étant donné 

que le groupe n'a qu'un seul album studio au compteur, nommé "The 

Sky's The Limit" (ce qui explique le nom de ce live), mais au final, 

c'est un bon choix, car cela permet outre de découvrir huit morceaux de 

l'album initial dans des versions légèrement différentes (en plus du fait, 

que le public est invité à pousser la voix sur plusieurs morceaux), mais 

surtout d'écouter le quintet proposer cinq reprises, "Ramble On" et "Rock'n Roll" de Led Zeppelin, "Stay 

With Me" des Faces (le groupe qui était composé notamment de Rod Stewart et de Ron Wood), "Nutbush 

Bush Limits" de Tina Turner, un titre particulièrement bien choisi pour Vanessa Di Mauro au micro (une 

véritable tigresse !) et "The Boys Are Back In Town" de Thin Lizzy, l'une des influences majeures du 

groupe, comme en attestent les passages de twin guitares (Fabrice Dutour et Michaal Benjelloun se font 

vraiment plaisir) sur plusieurs compositions ("Bad Moon", "The Sky's The Limit"). Un live très bien 

enregistré et qui respire l'authenticité. Espérons que le groupe se lance dans une tournée plus étoffée cette 
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année, car des concerts de classic rock, avec une touche de blues ("Worry"), de cette qualité, on en 

redemande.  (Yves Jud)  

 

ELECTRIC POLO ï LEAVE THIS TOWN  

(2025 ï durée : 48'17" ï 10 morceaux) 

"Leave This Town" est le troisième album d'Electric Polo, derrière 

lequel se trouve Paul Lecoeuvre qui s'est chargé de toutes les 

compositions, musique et texte. Pour l'accompagner dans son aventure 

musicale, le chanteur et multi-instrumentiste (basse, claviers) s'est 

entouré de Vincent Valem (guitares, claviers, batterie), de Sara Wenn 

(backing vocals et en duo avec Paul sur "Monster Under The Bed") et 

de Lisa Lecoeuvre (backing vocals) pour aboutir à une musique assez 

diversifiée dans un registre rock alternatif ("Sky Stranger" avec une fin 

très calme aux claviers) qui est couplé à une touche légèrement hard 

rock ("Leave This Town", "The Way You Move"). Un album qu'il 

conviendra cependant d'écouter plusieurs fois, car le chant parfois 

linéaire de Paul n'est pas le plus simple à appréhender. (Yves Jud) 

 

EXISTANCE ï WILDFIRE (2026 ï durée : 41'33" - 9 morceaux) 

A travers les neufs morceaux qui composent "Wildfire", la formation 

hexagonale Existance confirme qu'elle monte en puissance au fil des 

albums ("Existance" en 2011, "Steel Alive" en 2014, "Breaking The 

Rock" en 2016 et "Wolf Attack" en 2021). L'attente a été longue (5ans) 

avec le précédent opus qui avait reçu les éloges des critiques, mais ce 

nouvel album permet d'assoir la réputation du groupe qui se montre 

carré et efficace dans un créneau heavy mélodique et épique, qui est 

construit sur des cavalcades de riffs ("Wildfire", "Riding Fast", 

"Brighter Days") qui peuvent s'appuyer sur une rythmique solide 

("Against The World", "Angel Of Darkness", des morceaux où la basse 

joue un rôle prépondérant). Le côté mélodique n'est cependant pas 

occulté ("Love Affair"), comme le côté plus lourd à la Black Sabbath 

("Against The World") ou le heavy construit sur des variations d'ambiances ("Angel Of Darkness"), le tout 

formant un tout varié qui tient vraiment la route. Espérons maintenant que le groupe soit un peu plus présent 

sur les routes, car cet album mériterait d'être défendu sur les planches. (Yves Jud) 

 

FIGHTER V  ï DEJA VU (2026 ï durée : 43'11'' ï 11 morceaux) 

Même si le line up de Fighter V a énormément changé depuis le 

premier album éponyme sorti en 2019, puisqu'il ne reste des débuts que 

le batteur Lucien Egloff, ces changements successifs n'ont cependant 

pas affecté la qualité des albums et la musique du groupe qui reste 

toujours chevillée à un hard mélodique, où la guitare et les claviers font 

jeu égal, même si pour ce nouvel album, ces derniers ont été assurés 

par Victor Olson, un musicien de studio. Ce troisième opus est le 

deuxième album d'Emmo Accar, après "Heart Of The Young" et l'on 

peut dire qu'il se distingue par sa voix rauque et rocailleuse (l'entrée a 

capella sur "Stand By Your Side") dans un registre vocal proche de 

David Coverdale de Whitesnake sur "Foolish Heart", mais surtout de 

Paul Shortino (Rough Cutt, Quiet Riot) sur plusieurs titres ("All For 

Your Love") avec une petite touche à la Michael Bolton ("Made For A Hearthache"). Cette puissance vocale 

se trouve contrebalancée par des refrains accrocheurs distillés par des voix claires qui font le charme de ce 

cd où voix rugueuse et mélodies se combinent parfaitement. (Yves Jud) 
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FIRE N' ICE  ï HIGH ROLLER(2025ïdurée:34'4" ï 10 morceaux) 

Fire N' Ice est un quatuor originaire du New Jersey aux Usa, qui s'est 

formé en 2022, a sorti un EP intitulé "Hynopized" en mars 2024, avant 

de s'attaquer à la réalisation de son premier album studio. La formation 

s'inscrit dans un style mélangeant glam, sleaze avec un peu de hard, le 

tout proposé avec une production "old school". Les hostilités débutent, 

après une courte introduction mettant en avant le bruit de machines à 

sous typique de Las Vegas, par "High Roller", une composition 

foncièrement sleaze qui donne la tonalité de l'album. En effet, le 

quatuor trouve ses marques dans ce style festif ("Welcome To The 

Show", "Lust For Love" avec un petit côté Dokken au niveau des 

guitares) sans pour autant négliger le hard blues sur "Black Widow" et 

des titres typiques du hard US des eighties ("Don't You Cry"). Un cd 

sans surprises mais qui se laisse écouter avec plaisir. (Yves Jud)        

 

FIRESKY (2026 ï durée : 40'21" ï 10 morceaux) 

Pour un premier album, on peut dire que Firesky, qui est un groupe 

international compos® de musiciens îuvrant ®galement dans d'autres 

formations (Lace, King Company, Circus Of Rock, Imperium, é), a 

réussit un bon coup, car les dix compositions qui figurent au sein de cet 

opus éponyme s'inscrivent parfaitement dans un registre mélodique qui 

met en balance de l'AOR avec une accroche très fine ("Out Of Range", 

"A Stone In Time") couplé des moments plus pêchus ("I'm Not 

Broken", "Chasin the Dawn", "I'm Fire"), le tout incluant des parties de 

guitares dynamiques. Cela débute d'entrée de jeu avec "Run Into the 

Storm", un instrumental qui permet à Samuli Federley de se mettre en 

avant au niveau de la six cordes et cela continue tout au long de 

l'album et cela aussi bien sur les moments plus "musclés" ("I'm Not 

Broken", "I'M Fire") que ceux plus posés, notamment sur la ballade de rigueur ("One Last Time") qui 

permet un développement tout en retenu. Au niveau des autres points forts, impossible de ne pas parler du 

chanteur Davide Merletto qui possède un timbre de velours mais qui peut également être plus hard ("I'm 

Fire"), alors que les claviers enrobent les morceaux de manière plus ou moins accentuée selon l'orientation 

musicale mise en avant. Une belle découverte. (Yves Jud) 

 

GENERATION RADIO ï TAKE 2  

(2026 ï durée : 49'32" ï 12 morceaux) 

Dès "Montana Sky", le morceau qui ouvre "Take 2", le deuxième 

album de Generation Radio, l'on sait que l'on est de plein pied dans un 

registre hyper mélodique entre AOR et westcoast. Voix angélique et 

mélodies suaves sont bien présentes pour appâter le fan de rock 

mélodique. Cela continue ensuite à travers de belles ballades ("These 

Days", "Last Night's Whiskey") et des clins d'îil vers Chicago ou Toto 

("You're The Inspiration") avec des titres estampillés AOR ("Maybe 

Monday"), mais avec toujours en toile de fond des soli de guitares très 

fluides ("Grass Is Greener"). Il reste à signaler cependant une surprise 

au sein de ce nouvel album des américains, puisqu'ils nous surprennent 

avec la reprise du célèbre "Here I Go Again" de Whitesnake, qu'ils 

reprennent parfaitement dans un registre proche de l'original et assez éloigné de l'AOR qu'ils pratiquent sur 

le reste de l'album. Un groupe qui mériterait de figurer sur l'édition 2027 du Frontiers festival. (Yves Jud) 
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GENTLEMAAD!  

(2025 ï durée : 41'59" ï 8 morceaux) 

La pochette de ce premier album de Gentlemaad! donne 

immédiatement le ton : retour vers les années dorées des eighties et son 

hard léger et festif, teinté d'un peu de sleaze. Le contenu de cet opus 

éponyme est à l'avenant de son visuel et dès "Don't Need You", le 

premier titre, on est embarqu® dans un hard m®lodique dôo½ ressort une 

balance parfaite entre claviers et guitares sur lesquels vient se greffer 

un chant bien en place. C'est d'ailleurs ce qui est surprend à l'écoute de 

cet opus autoproduit, car tout s'imbrique parfaitement et il est évident 

que les musiciens qui forment Gentlemaad! ont déjà des expériences 

musicales derrière eux pour être arrivés à ce résultat, ce dernier 

bénéficiant d'ailleurs d'une production très pro qui met parfaitement en 

valeur chaque instrument. Justement, saluons ici le travail des guitares, surtout au niveau des soli qui valent 

le détour ("I'm Alone (To Light My Fire)", le début de "Kingdom Of Lies" puis son passage de twin 

guitares, "You'll Find Another") et qui allient vélocité et technicité, alors que les claviers renforcent le côté 

eighties ("Don't Need You"). A noter également la basse bien mise en avant sur "Work Hard And Die". Un 

album riche et diversifié, grâce à la présence de titres énergiques ("Don't Need You"), mais également de 

compositions plus calmes (la power ballade "Home Again" renforcée par un saxophoniste, "Days Of The 

Past"). Une belle découverte et de surcroît alsacienne, mais vu le potentiel il est clair que Gentlemaad! peut 

viser plus loin. (Yves Jud) 

 

 

GUITAR NIGHT PROJECT ï LIVE ACCESS  

(2026 ï durée : 77'01" ï 13 morceaux) 

Guitar Night Project, c'est l'association des trois guitaristes français 

d'exception : à savoir Fred Chapellier, plutôt orienté blues, Pat O'May 

qui mélange hard et influences celtiques et enfin Patrick Rondat inspiré 

par les guitaristes instrumentaux tels que Joe Satriani, Yngwie 

Malmsteen ou Paul Gilbert. C'est un petit résumé du style de chaque 

musicien, même si chacun est à l'aise également dans d'autres univers 

musicaux (leurs albums respectifs sont là pour le confirmer), comme le 

démontre ce très bon live enregistré sur quatre dates en février et mars 

2025, où le trio nous régale les oreilles avec des passages de guitare 

somptueux avec une parfaite complémentarité entre chaque musicien. 

C'est d'ailleurs sur ce point que ce live est très réussi, car aucun 

guitariste n'essaye de "tirer la couverture à lui" et chacun s'immisce à merveille dans l'univers des autres 

avec une facilité déconcertante, sans que cela frise la démonstration technique stérile, ce qui est parfois le 

cas, d'autant que la grosse majorité des morceaux sont instrumentaux, puisque seuls trois sont chantés. Au 

niveau de la set list, on est en présence des morceaux de chaque artiste, dont le fabuleux "Gary's Gone" (un 

morceau composé par Fred Chapellier en hommage à Gary Moore), l'impressionnant "Barbarians At The 

Gates" de Patrick Rondat, le celtique "Alan The Brave" de Pat' O May, mais aussi des reprises, dont 

"Nuages" de Django Reinhardt et le toujours très fédérateur "Over The Hills And Far Away" de Gary Moore 

qui clôt de belle manière ce live et pour celles et ceux qui souhaiteraient prolonger le plaisir, sachez que le 

groupe tourne avec pas mal de dates prévues dans l'hexagone. (Yves Jud)   
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LOU GRAMM ï RELEASED  

(2026 ï durée : 43'58" - 10 morceaux) 

La sortie d'un nouvel album solo de l'ancien chanteur de Foreigner, 

faisait forcément figure d'événement pour tous les fans du groupe et 

amateurs d'AOR, d'autant que son dernier disque, celui du Lou Gramm 

Band remonte déjà à 2009. Mais s'était oublier les graves problèmes de 

santé qu'a connu le chanteur à la fin des années 90, qui n'a plus jamais 

retrouvé la voix qui était la sienne. Ce "Released" n'est donc pas un 

nouvel album de l'américain. Il contient en fait pour l'essentiel, des 

titres enregistrés lors des sessions de "Ready or not" (1987) et "Long 

hard look" (1989), qui n'avaient pas été retenus à l'époque, et des titres 

plus récents et plus dispensables. A l'écoute de ces dix titres, sur 

lesquels a travaillé Bruce Turgon, le guitariste et vieux complice de 

Gramm dans Black Sheep et Shadow King, on n'a vraiment pas le sentiment d'avoir à faire à des fonds de 

tiroirs et l'on se replonge avec plaisir dans le meilleur du hard FM des années 80'. On retiendra ainsi les très 

bons "Young love" avec Vivian Campbell (Dio, Def Leppard) à la guitare, "Lightning strikes", "Heart and 

soul", "Long hard look" "Time heals the pain" ou encore "Word gets around". Autant de titres que l'on a du 

mal à croire, qu'ils aient été écartés à l'époque de la setlist des deux albums en solo du chanteur. (Jean-Alain 

Haan)    

 

HARDLINE  ï SHOUT (2026 ï durée : 46'40" ï 10 morceaux) 

On ne présente plus Hardline qui a marqué les fans de hard mélodique 

avec l'album "Double Eclispe" en 1992 et même s'il ne reste que 

Johnny Gioli de cet opus, il faut reconnaitre que la formation actuelle 

et qui existe depuis plusieurs années est solide avec l'incontournable 

Alessandro Del Vecchio (Vanden Plas mais qui a également collaboré 

avec d'innombrables formations) aux claviers, Anna Portalupi à la 

basse, Marco Di Salvia à la batterie et Luca Princiotta à la guitare. Ce 

dernier se révèle flamboyant lors des soli ("Owns You", "When You 

Came To My Life", "Welcome To the Thunder"), alors que Johnny 

(Axel Rudi Pell) marque à nouveau de sa voix puissante et gorgée de 

feeling (les ballades "When You Came Into My Life" qui est une 

reprise surprenante mais réussie d'un titre de Scorpions, "Glow", un 

morceau qui aborde notamment l'abandon des animaux de compagnie, thème également repris sur un titre du 

dernier Gotthard) l'ensemble de cet opus qui par bien de ses côtés ("Shout", "Mother Love") rappelle 

l'excellence du premier album. A noter que "Shout" est le 108ème album sur lequel on retrouve le chanteur, 

un record, mais qui s'explique quand on connaît le talent du musicien derrière le micro. Un album taillé pour 

la scène et cela tombe bien, car le quintet sera en tournée en 2026. (Yves Jud)    

 

HEAVENWOOD ï THE TAROT OF THE BOHEMIANS  

PART II(2026 - durée : 51' 35"  - 10 morceaux) 

10 ans après le premier opus, le portugais Ricardo Dias dos Santos, 

seul maître à bord d'Heavenwood, offre ici une dizaine de titres entre 

death et gothic/dark metal, approfondissant dans cet album les 

dimensions ®sot®riques et ®motionnelles du Tarot. Il porte lôADN 

mélancolique de Heavenwood, tout en propulsant le groupe vers un 

univers sonore plus cinématographique, intense et contemporain que 

son prédécesseur. Une atmosphère gothique et pesante traverse la 

dizaine de titres, portée par le chant guttural de Ricardo. Aucun doute 

que son exploration lôam¯nera loin. (Schapsgaruscht) 
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IAN HIGHHILL  ï A HYMN ALONG GRAVESTONES   

(2026 ï durée : 40'43" - 9 morceaux) 

On avait découvert Ian Highhill, guitariste et multi-instrumentiste 

Finlandais, ¨ lôoccasion de la sortie de son magnifique second album 

Gallows en 2024. Deux ans apr¯s, lôartiste remet lôouvrage sur le 

métier avec ce A Hymn Along Gravestones qui vient de tomber dans 

les bacs. Lôeffet de surprise nôagit plus et côest de confirmation, voire 

de cons®cration quôil faut parler tant le musicien dôHelsinki a lôart de 

composer des titres qui baignent dans un hard british des seventies 

avec un son pêchu et moderne. Ça met le pâté sur la tartine et le chant 

de Ian (sans aigus excessifs) apporte une touche heavy assez neutre qui 

colle aux compositions, par ailleurs variées et assorties de parties de 

guitare fantastiques ("In The Name Of Greed"). Les riffs sont pesants, 

la basse ronronne bien et cela donne une charpente massive ¨ lôensemble ("The Oath Breaker"). Les refrains 

font mouche et on se les approprie dans lôinstant. La belle ballade au piano "Wild Winds" nôest pas 

désagréable et donne un répit avant "The Guardians" que Saxon nôaurait pas reni®, pas plus que Judas Priest 

et consorts. Du hard british des seventies vous dis-je. Et du bon. Ce ne sont pas "Insomnia", ni "Deal With 

The Devil" et leurs riffs pachydermiques à la Sabbath qui contrediront cette impression. Dans un style plus 

hard rock façon UFO, "Death Sentence" mobilise nos cervicales et le superbe "King of Ashes" nous rappelle 

que côest Deep Purple qui a lanc® la machine il y a 45 ans. Les parties de guitare, on le souligne encore, sont 

vraiment superbes et agissent comme un fil conducteur tout au long de lôopus. Côest toujours compliqu® 

pour un artiste de heavy de crever lô®cran sans un groupe derri¯re lui, mais côest pourtant le prodige que 

parvient à réaliser Ian Highills avec cette galette succulente de hard bien burné et accrocheur. "Dis, Papy, 

cô®tait comment la musique quand tu ®tais au collège ? Tais-toi et ®couteé." (Jacques Lalande) 

 

JOEL HOEKSTRA'S 13 ï FROM THE FADE  

(2026 ï durée : 49'05" - 10 morceaux) 

On ne présente plus Joel Hoekstra, guitariste américain qui a tenu la six 

cordes dans Night Ranger, qui a collaboré avec des formations telles 

que Trans Siberian Orchestra ou Accept et qui est le guitariste attitré de 

Whitesnake depuis 2014. Parallèlement à cela, il poursuit une carrière 

solo nomm®e Joel Hoekstraôs 13 et ce From The Fade est le quatrième 

album sous cette ®gide. Pour ce faire, il sôest entour® de la m°me 

pléiade de vieux briscards que lors des trois autres réalisations, à savoir 

Vinny Appice à la batterie (Dio, Black Sabbath), Jeff Scott Soto aux 

chîurs, Tony Franklin ¨ la basse ou Derek Sherinian aux claviers 

(Dream Theater) ainsi que le jeune chanteur Girish Pradhan, leader du 

groupe Girish and The Chronicles (Inde). Côest plus une synth¯se de 

hard classique et de heavy m®lodique que du m®tal stricto sensu. Les arrangements sont pr®cis (lôhomme a 

quand m°me un peu de m®tieré.), les orchestrations sont charpent®es, les refrains font mouche, 

magnifiquement portés par la voix généreuse de Girish. Les soli sont très incisifs ("The Fall", "All Iôd Do"), 

mais lôartiste nôen fait pas de trop, privil®giant la performance collective ¨ la d®monstration individuelle. On 

va de titres de hard pur jus ("You Can Give", "Misunderstood") à des titres de hard FM ("Lifeline", "Start to 

Fight") en passant par des morceaux plus mélodiques (voire romantiques) comme les belles ballades "Will 

you Remember Me" et "The End Of Me" où Girish montre tout son talent. Le magnifique "Misunderstood", 

sur une base de heavy classique, permet ¨ lôensemble de la troupe de montrer une belle complicit® dans 

lôencha´nement des soli. "All Iôd Do" et sa rythmique de boogie ¨ la Status Quo refl¯te bien lôesprit de cet 

opus : de la qualit®, de la m®lodie, de lô®nergie et du talent. Rien nôest laiss® au hasard, pas plus que dans 

"Quite to Ride" qui nous propose une virée dans le rock classique des eighties. Avec ce From The Fade, Joel 

Hoekstra signe un opus s®duisant, ®l®gant, puissant et m®lodique, qui est un clin dôîil au hard du si¯cle 

dernier avec un son dôaujourdôhui. Une belle r®ussite. (Jacques Lalande) 
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HELLXHEAR  ï LIVING ZONE(2025ïdurée : 25'2'' ï 5 morceaux) 

Deuxième EP pour le groupe français HellXHear et à nouveau, je 

trouve dommage que le quintet se limite à ce format, car avec le 

potentiel mis en avant sur les trois nouvelles compositions, je pense 

que beaucoup de monde aimerait avoir un album studio complet. "Fire" 

débute par une petite intro symphonique avant que ne déboulent les 

riffs et portent l'estocade avec un heavy rapide porté par le chant 

puissant et mélodique de Poy qui n'est pas sans rappeler celui de Jo 

Amore (Nightmare, Kingcrown), tout en étant soutenu par une section 

rythmique carrée, terrain idéal pour les joutes entre Tim et Guiche, les 

deux guitaristes. Cela est particulièrement flagrant sur "You And I", 

morceau où l'influence Iron Maiden est assez présente, comme en 

début de "Gime Love", un morceau qui bénéficie également d'un solo 

de guitare qui monte crescendo. Pour finir, le combo a complété son EP par deux titres live (dont "Fire"), 

exercice ou HellXhear s'en sort également bien. (Yves Jud)    

 

KISSING KAOS ï TO YOUR LIMIT  

(2026 ï durée : 33'59" ï 10 morceaux) 

Kissing Kaos est un nouveau groupe dans lequel on retrouve des 

musiciens expérimentés, dont le chanteur Joe Flynt et le batteur Brian 

Jung, deux membres de Asphalt Valentine, une formation d'Atlanta, 

mais également le bassiste Chris Taylor de Kikin Valentina, combo 

également originaire de la même ville et qui pratique un hard rock 

torride et qui devrait d'ailleurs enflammer les planches lors du prochain 

Raismes Fest en septembre. On croise d'ailleurs les doigts pour que 

Kissin Kaos viennent également en Europe prochainement, car 

musicalement, le quatuor propose une musique percutante ("Tear It 

Down") avec une accroche mélodique marquée ("Hey Sugar", 

"Heartache And Scars") enrobée d'un gros groove, mais également de 

sleaze ("Yesterday's Kids") avec un soin apport® aux chîurs ¨ manière la Def Leppard ("Breakthrough", une 

composition qui alterne passages posés et plus musclés). Un premier album réussi. (Yves Jud)  
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LAZULI ï ÊTRE ET NE PLUS ÊTRE  

(2026 - durée : 60'47" ï 12 morceaux) 

A l'heure du streaming et du téléchargement, il est réconfortant de voir 

le retour en grâce du vinyl et du cd, surtout quand les groupes font des 

efforts, à l'instar de ce nouvel album de Lazuli qui se présente sous la 

forme d'un cd/livre de 32 pages avec pour chaque titre, d'un côté le 

texte et de l'autre une illustration en lien avec le morceau. Ce souci du 

détail se retrouve aussi dans l'écriture des textes qui abordent des 

thèmes de société ("Matière première", "Mon body se meurt" sur la 

mal bouffe,) avec parfois une approche poétique non dénuée d'humour, 

car Dominique Leonetti (chant/guitare) qui se charge de l'écriture et 

des textes aime jouer avec les subtilités de la langue française. 

Musicalement, le quintet intègre à nouveau différents instruments (la 

Léode instrument unique créé et utilisé par Claude Leonetti, cor, marimba, é) pour ®toffer sa musique 

"progressive" qui comprend de nombreux moments calmes ("Être et ne plus être", "Chaque jour que soleil 

fait") avec plusieurs passages de guitare acoustique ("L'eau qui dort", "Une Chanson Cherokee", "L'instant" 

un morceau très calme basé sur l'association voix/guitare) et quelles rares montées en puissance ("Quel 

Dommage", un titre qui bénéficie également d'un long solo de guitare). L'album se conclut avec "Au bord du 

précipice", un morceau de plus de huit minutes d'une grande richesse et plein de subtilités (avec là aussi, un 

long solo de guitare) comme l'ensemble de ce 12ème opus du groupe français. (Yves Jud)      

 

LORD OF THE LOST ï OPVS NOIR - VOL. 3  

(2026 ï durée : 44'15" ï 11 morceaux) 

Dernier volume de la trilogie "Opvs Noir" de Lord Of The Lost qui 

s'inscrit parfaitement dans la suite des volumes 1 et 2 avec à nouveau 

des collaborations, certaines pour le moins surprenantes, à l'instar du 

duo avec Damien Edwards du groupe anglais de classic rock Cats In 

Space sur le titre "Take Me Far Aways" ou encore celle avec Hannes 

Braun sur "La Vie Est Hell" (inspiré par les "Les fleurs du mal" de 

Charles Baudelaire), où le chanteur de Kissin' Dynamite chante en 

français. Les autres "partages de micro" sont plus classiques, mais 

néanmoins intéressants, tels que "I'm A Diamond" avec Alea du groupe 

de folk métal Saltatio Moris, "I Hate People" du groupe Wednesday 13 

dans un registre industriel et pour finir Ambre Vourvahis de Xandria 

sur "When Did The Love Break", un titre évidement un peu symphonique. La force de ces duos résident 

dans le fait, qu'ils s'insèrent parfaitement dans l'univers mélancolique, sombre, gothique, parfois orchestral 

de Lord Of Lost, dont l'un des points d'attrait et non des moindres, est le timbre profond et rauque de Chris 

Harms. Les autres compositions sont aussi très réussies permettant au groupe de finaliser de bien belle 

manière cette trilogie qui constituait au départ une sacré prise de risque mais qui s'avère payante. (Yves Jud)      

 

METATRONE ï SANGUEACQUA  

(2026 ï durée : 33'19" ï 8 morceaux) 

Metatrone est un groupe italien qui était à l'affiche du festival Elements 

Of Rock et qui m'a offert son nouvel album, étant donné que je n'ai pas 

pu assister à la prestation du groupe, étant présent uniquement sur le 

premier jour de ce festival. La présence des membres de Metatrone sur 

l'ensemble du festival n'est pas le fruit du hasard, car Nefesh Core et 

Metratone ont en commun le guitariste Ghigas, bien que les styles de 

deux groupes soient bien différents, le premier étant plus gothique, 

alors que Metratone est orienté power métal/speed avec cependant un 

autre point de convergence entre les deux formations, les textes étant 

principalement basés sur la religion et l'évangile. On est donc en plein 

"white metal" et pour glorifier "Dieu", le quartet italien met en avant 

des compositions rapides ("Fuori Dal Tempio", "Facsimile", "Il Mio Dolore") avec un chanteur à la voix 
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aigüe que vient contrebalancer par moment un autre vocaliste à la voix rauque et qui pousse aussi quelques 

growls. Le chant est en italien, en dehors de "I Want Out", la reprise du morceau d'Helloween qui permet à 

Metratone de démontrer qu'il peut aussi chanter dans la langue de Shakespeare. (Yves Jud)  

 

MAGOYOND ï ZEPPELIN  

(2025 ï durée : 43'25" ï 12 morceaux) 

De prime abord, on pourrait croire qu'au vu de sa durée "Zeppelin" est 

un album (plus de quarante minutes), mais ce n'est pas le cas, car c'est 

bien un EP, car il est scindé en deux parties, la première avec des titres 

chantés dans la langue de Molière, que l'on retrouve ensuite en version 

instrumentale. Après la trilogie composée par les albums "Pandemia" 

(2012), "Kryptshow" (2019) et "Necropolis" (2022), le quatuor nous 

embarque dans un univers toujours futuriste à bord d'un zeppelin dans 

lequel se trouvent des zombies qui ont fui la ville de Necroplis, le tout 

aboutissant à un voyage dense, épique et symphonique. Il faut dire que 

le groupe a lancé une campagne de financement participatif pour cet 

EP, crowdfunding qui a battu des records, puisque 129 000 euros ont 

été récoltés (beaucoup plus que certains groupes plus connus). Dans ces conditions, la formation a pu faire 

appel à un orchestre symphonique et des choristes pour aboutir à un métal alternatif, parfois lourd, mais 

toujours cinématographique et très théâtral (aussi bien musicalement qu'au niveau du chant) et sombre à la 

manière des Suisses de Silver Dust avec des riffs d'une grande densité soutenus par une rythmique plombée, 

l'aspect symphonique renforçant encore le tout. Une nouvelle fois, Magoyond se démarque par une musique 

originale, loin des sentiers battus. (Yves Jud)     

 

 

OLDOWAN GASH ï 1000 DREAMS OF WAR  

(2026 ï durée: 39'55"  ï 5 morceaux) 

Il y a parfois des albums qui marquent. Au d®but tu te dis que côest pas 

mal, et plus tu le découvres, et plus tu plonges corps et âme dedans, 

jusquô¨ boire un titre de 15 minutes avec d®lectation, sans voir le temps 

passer. Côest le cas, en ce qui me concerne, de ce "1000 Dreams of 

War", nouvelle offrande et deuxième album longue durée du groupe 

américain Olodowab Gash, formation de black metal, qui en fait cache 

un seul multi instrumentiste en la personne dôun certain The Forlorn 

Spirit, accompagné à la batterie par Longinus. On y parle de la guerre 

inéluctable et assassine. Je cite "nous aspirons à ce que les collines 

deviennent noires et que les rivières coulent en rouge". Musicalement, 

dès "Catechism of Shame Pt I", on est happé par un riffing rapide, tout 

en vagues concentriques et répétitives. Une voix hurle sa haine et sa souffrance, pendant que se rajoutent de 

petites nappes musicales glacées. Un quelque chose de coupant, dôaffut® comme une lame tranchante se 

dégage du tout ; puis arrivent des rythmiques heavy, malsaines et gangrénées par la black metal. Bien vu ! 

Sur "1000 Dreams of War", composition men®e tambour battant, lôatmosph¯re y est oppressante. Côest 

construit dans lôurgence avec un passage m®lodique qui aurait pu °tre positif sôil nôavait pas ®t® port® par 

une rage impulsive. La musique de "Brides of Orlok" est horrifique, non d®nu®e dôune certaine musicalit® un 

peu noisy sur les bords. Le morceau suivant, "Catechism of Shame (Word of Magic) Pt II" offre une fois de 

plus des airs entrainants que le black metal transforme en danse de la mort, comme une danse de saint Guy, 

jusquô¨ ®puisement. Et puis il y a ce titre de pr®s dôun quart dôheure, ®pique, entrainant, dont la m®lodie 

devient doucement, devient plus m®lancolique au gr®s dôune guitare qui sôexprime en solos. Au final, un 

album inspir®, attachant ¨ la musicalit® certaine et habit® dôune ©me ! (Olivier No Limit) 
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THE QUILL  ï MASTER OF THE SKIES  

(2026 ï durée : 45'31" - 10 morceaux) 

The Quill, les vétérans suédois de la scène heavy, reviennent avec leur 

12ème réalisation studio intitulée Master of The Skies. Le groupe formé 

en 1990, qui a en pourtant vu passer des modes et des tendances, 

comme les vaches regardent passer les trains, nôa pas chang® son style 

dôun iota depuis sa cr®ation. Du heavy teinté de doom stoner avec des 

riffs plomb®s et la voix de Magnus Ekwall qui nôest pas sans rappeler 

de loin en loin celle dôun certain Ozzy Osbourne ("Master of The 

Skies"). Avec des lignes de basse qui ronronnent bien et des refrains 

qui atteignent leur cible ("Dark City", "If Tomorrow Never Comes"), 

des soli dôune pr®cision chirurgicale ("Mastodon") et des orchestrations 

charnues, The Quill nous régale au travers de compositions très 

variées : on a du doom stoner pur jus ("Master of The Skies", "If Tomorrow Never Comes"), du rock 

alternatif façon seventies ("Now You Are Gone"), des morceaux de heavy psychédélique ("Itôs Over", "You 

Can Not Kill My Soul") ou un titre tr¯s calme que lôon croirait tout droit issu dôun album de Crosby Still and 

Nash ou Jefferson Airplane ("Son of Light"). Tout est excellent dans cet opus mais jôai un faible pour 

"Lights Turns Low" par lô®nergie magistrale quôil insuffle avec une prestation vocale de haut rang et pour 

"Mastodon", un titre magique de plus de 9 minutes sur un mid tempo qui nous invite à une longue et 

d®licieuse croisade vers des horizons tr¯s sombres et envo¾tants. Lôinfluence de Black Sabbath sur la 

musique du groupe est patente sans que lôon puisse parler de plagiat. The Quill a depuis longtemps assimil® 

les codes du heavy des seventies pour nous proposer des îuvres personnelles et authentiques ¨ lôinstar de ce 

Master of The Skies qui est absolument monumental. Assur®ment lôun des meilleurs albums du groupe 

suédois. (Jacques Lalande) 

 

RIVAL CULTS ï OUR GODS NEED BLOOD  

(2026 ï durée : 38'41" - 10 morceaux) 

Depuis sa formation en 2020, Rival Cults, le groupe de hard gothique 

de Santa Barbara (Californie), sôest fait une place au soleil (et en plein 

soleil!) dans le genre et la sortie de Our Gods Needs Blood, leur 

deuxi¯me album, ne fait que confirmer lôexcellente impression quôavait 

laissé le premier (Indoctrination-2023). Avec la voix de baryton 

chaude, vibrante et profonde de Cole Tyler Barrington et les deux 

guitares (Adi Tejada-rythmique et Casey Shropshire-solo) qui sôen 

donnent ¨ cîur joie, on a des compositions carr®es faites d'un hard aux 

sonorités gothiques avec des touches de death ou de punk dans une 

ambiance ténébreuse, le tout étant scandé de main de maître par la 

section rythmique qui ne sô®conomise gu¯re. Les riffs sont gras, les soli 

incisifs ("Dripping with Divinity") et les refrains sont très accessibles. On a des morceaux de pur hard rock 

comme le magnifique "Victoria" avec la voix angoissée et décharnée de Cole qui fait merveille ou le titre 

éponyme avec une séquence de twin guitars savoureuse, des titres où le rock gothique retrouve ses lettres de 

noblesse ("Under Flesh", "Last Sunset", "Roadside Cross"), des morceaux plus calmes, plus introspectifs, 

comme le très réussi "Specimen" avec une mélopée qui nous transporte très loin et des guitares très 

mélancoliques ou le génial "Bleeding Out" aux sonorités apocalyptiques, mais aussi des morceaux proches 

du punk rock comme "Lust" ou "Roadside Cross" qui mettent le p©t® sur la tartine. Dôune fa­on g®n®rale, cet 

opus ne suinte pas lôoptimisme et les th¯mes abord®s sont dôune noirceur dôencre. Par rapport au premier 

album, Rival Cults a poussé le curseur un peu plus du côté du hard que du côté du gothique, pour proposer 

une galette sur laquelle brille 10 bougies que lôon nôa pas envie dô®teindre. Un bien bel album de gothique 

moderne et musclé. (Jacques Lalande) 
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RPWL ï WORLD THROUGH MY EYES LIVE (2026 ï cd 1 - 

durée : 73'44"- 10 morceaux /cd 2 ï durée : 72'20" ï 8 morceaux) 

En 2025, RPWL a célébré les 20 ans de la sortie de l'album "World 

Through My Eyes", un album somptueux de rock progressif, lors 

d''une tournée anniversaire où il a été interprété en intégralité. Des 

enregistrements audios ont été réalisés, que l'on retrouve au sein de ce 

double album, qui comprend également d'autres morceaux de RPWL. 

Le groupe allemand démontre sur les planches une très bonne maitrise 

scénique, ce qui n'est pas étonnant, la formation ayant enregistré 

depuis ses débuts, onze albums studio et neuf albums live, exercice où 

ces musiciens sont particulièrement à l'aise. Le rock progressif du 

groupe prend toute son ampleur sur les planches avec des influences 

qui ressortent au gré des titres et qui vont de Pink Floyd (l'influence 

majeure du combo), Porcupine Tree, Marillion, Pendragon à Arena avec des compositions souvent assez 

longues, propices à des longs développements musicaux avec des parties planantes où les guitares font des 

merveilles ("New Stars Are Born", un titre de plus de 13 minutes), le tout accompagné d'un chant d'une 

grande délicatesse, secondé sur certains titres par des voix féminines. Si vous aimez le rock progressif plein 

de finesse, mais aussi un brin un peu plus remuant ("Unchain The Earth"), foncez sur ce live. (Yves Jud)                

 

MITCH RYDER ï SONGS FROM THE ROAD (2026 ï cd ïdurée : 

77'44" ï 13 morceaux / dvd ï durée : 93' ï 13 morceaux) 

Comme sur les précédents enregistrements de la série "Songs From 

The Road", le label Ruf Records propose dans un même package un 

enregistrement audio accompagné d'une captation vidéo, mais dans le 

cas de Mitch Ryder, les enregistrements sont issus de deux concerts 

différents. Le cd a été capté au Club Frannz à Berlin le 06 mars 2025 

alors que le dvd a été saisi lors du show donné à la salle Gemeinde à 

Lindwerra le 26 février 2025, date qui a coïncidé avec le 80ème 

anniversaire du chanteur américain. Les deux set listes sont quasi 

identiques, puisqu'il n'y a que deux titres différents par soirée. Etant 

assis pendant ses concerts, le chanteur n'a néanmoins pas perdu sa voix 

gorgée de feeling sur des morceaux qui tiennent aussi bien du rhythm 

and blues que de la soul ("All the Fools It Sees"), avec un peu de classic rock ("War"), de soft rock et même 

une petite incursion vers la musique latino et jazzy ("Oh What A Night"), sans oublier une superbe reprise 

du "Soul Kitchen" des Doors. Cette reprise a été interprétée les deux soirs avant "The Artist", un morceau 

intimiste (voix/claviers) qui a clôt avec émotion ces deux concerts, dont on retiendra les parties de guitare 

("The Thrill Of It All", "Fly") de Laura Chavez (chronique de son album solo "My Voice" dans le magazine 

194) et de Sean Athens, mais aussi les soli de claviers de Léa Worms ("Ain't Nobody White"). (Yves Jud)    

 

SACRIVERSUM ï BEFORE THE BIRTH OF LIGHT   

(2026 - durée : 44'37"  - 9 morceaux) 

Sixième album des Polonais de Sacriversum, trente quatre ans après 

leur première démo. Le groupe a eu le temps de peaufiner son style et 

il le maitrise... Sacriversum oscille entre death metal ¨ lóancienne et un 

son plus progressif et atmosphérique. On aimera la grande place des 

guitares tantôt rythmant et accompagnant la batterie, tantôt à travers 

des purs soli metal. Les compositions sont techniquement élaborées 

dans une ambiance aussi ®pique quóagressive. Tr¯s belle 

sortie/découverte. Pour les amateurs de death autant que pour les 

afficionados de son plus progressifs. A découvrir... (Schapsgaruscht) 
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THE SILENCERS ï ROADS AND ROOTS  

(2026 - durée : 73'15 - 13 morceaux) 

Le concert des Silencers le 25 janvier au Moloco a été chroniqué par 

mes soins dans le mag pr®c®dent. Jimme OôNeil nous avait dôailleurs 

annonc® quôun nouvel album sortait le jour-m°me. En fait, il sôagit 

dôun live qui reprend la setlist du show ¨ Audincourt. Ceux qui y 

étaient retrouveront le déroulé des tubes du groupe de Glasgow qui 

nous avait fait passer une excellente soirée. Ce Roads and Roots a été 

enregistr® en 2025 ¨ lôoccasion du Silent Highway Tour. Certains titres 

de cet album figurent dôailleurs dans la tracklist. Mais ce que lôon 

retiendra, ce sont les anciens morceaux tels que "Painted Moon", 

"Scottish Rain", "I See Red" ou "Answer Me" qui ont forg® lôidentit® 

du groupe de Jimme OôNeil dans les ann®es 1980. Les morceaux sont 

retravaillés pour leur donner une version scénique plus pêchue avec un son plus rond et des riffs de guitare 

soutenus distill®s par les fils du ma´tre de c®r®monie (voir la chronique sur le mag 194). Côest valable 

notamment pour "Answer Me" et surtout un génial "Scottish Rain" dont le combo nous avait déjà gratifié au 

Moloco. Quant ¨ "The Real Mc Coy", ­a donne une id®e de lôambiance qui r¯gne dans la salle. La 

production nous offre un son énergique et direct, mettant en avant les guitares. Ça claque bien et ça donne 

du peps aux morceaux. Pour tous les fans du groupe, cette galette sôav¯re indispensable. Si vous nô°tes pas 

encore fan du groupe deux explications sont possibles : soit vous habitez au fin fond de la Creuse dans une 

zone qui vient de d®couvrir le minitel, soit vous nôavez pas encore ®cout® cette galette. Une tr¯s bonne 

rétrospective de la carrière des Silencers. (Jacques Lalande) 

 

 

SOMNIA FINEM  ï DESASSOSSEGO  

(2026 ï durée : 35'57"  ï 6 morceaux) 

Bienvenue dans le monde underground du groupe portugais Somnia 

Finem dont le premier album "Desassossego" paraîtra le 29 mai via 

Signal rex. Basé sur le "Livro do Desassossego" de Fernando Pessoa, 

une "autobiographie sans faits" laiss®e non ®dit®e par lôauteur et 

publiée à titre posthume. On y découvre un black, parait-il très 

influencé, par, je cite : "Les sons sud européens de la seconde moitié 

des ann®es 90, en particulier lôItalie, la France et la Gr¯ce". Alors, 

voilà quelques impressions glanées au fil de quelques titres. 

Lôesth®tisme y est glac® et les lignes sonores y sont fragiles ("Sinfonia 

de Mim"). Les mélodies sont belles, répétitives sur fond de blast beat, 

d®gageant une esp¯ce de romantisme sombre ¨ lô®l®gance d®chir®e, 

embué de nostalgie ("Prisão da Razão"). Au détour de "Desassossego", des tremolos soutenus comme posés 

sur un velours musical, soutiennent une voix féminine. Quand arrive "Sonho Lúcido", une voix humaine, 

sôexprime en forme de complainte. Elle est rattrap®e par leur musique qui sôexprime soutenue et hypnotique 

pour muter ensuite vers quelque chose de presque dansant. Et il y a toujours de ces tremolos, propre au 

black, mais typiques aussi de certaines cultures latines. Enfin, sur "Sonhos Mortos", un sentiment de gravité 

se pose, sur une musique dense et soutenue, charriant une douce souffrance qui semble ne pouvoir 

sô®teindre. On sent bien la basse qui gronde et s'est nourri dôun tas de changements de tempo. Les harmonies 

y sont belles, avant de sôenfoncer dôun cran dans le sombre. Au final, côest construit comme un album de 

black metal, mais ce c¹t® romantisme, apporte ¨ cette offrande sonore un quelque chose dôun peu diff¯rent 

de ce que le genre distille dôhabitude. Une musique ¨ la sensibilit® bless®e. Perso, jôai plut¹t appr®ci®. 

(Olivier No Limit) 
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SEVEN EYED CROW ï EMERGE  

(2026 ï durée : 48'48" ï 10 morceaux) 

Formé en 2013, Seven Eyed Crow après deux albums studio, "Dark 

Ways To The Sun" (2015), "Organized Chaos' " (2018) et un EP 

intitulé "Icarus" (2022) revient avec un opus de grande qualité qui tire 

ses influences aussi bien de Tool ("Until" avec un travail rythmique 

remarquable), que de Haken, Karnivool, Leprous ou Agent Fresco, des 

formations dont le point fort est de proposer une musique qui 

s'apprécie au fil des écoutes. En effet, chaque titre comprend plein de 

subtilités (le saxophone et les claviers discrets sur "Hello Stranger"), 

avec des passages qui alternent finesse ("Happiness Injunction") et 

agressivité avec différents sons de guitare (et des soli superbes), mais 

également plusieurs types de chants (en majorité mélodique et tout en 

de délicatesse) qui parfois se superposent ("We All Shall Fall"). Après l'excellent album de Holy Fallout 

(chronique dans le magazine 193), Seven Eyed Crow avec cet opus du même acabit, confirme l'excellence 

de la scène hexagonale qui peut s'exporter en dehors de nos frontières. (Yves Jud)  

 

SOCIAL DISTORSION ï BORN TO KILL  

(2026 ï durée : 45'55'' ï 11 morceaux) 

Michael Poulsen de Volbeat a souvent cité Social Distorsion, comme 

l'une des influences majeures du groupe danois et cela se comprend car 

la formation ricaine a toujours su proposer un punk rock énervé teinté 

de rock'n'roll et de country. Ce huitième opus du groupe du 

chanteur/guitariste Mike Ness, seul rescapé des débuts de Social 

Distorsion  en 1978, ne déroge pas à la règle avec des compositions 

auxquelles on adhère immédiatement. L'opus débute avec le très punk 

rock "Born To Kill", pour ensuite aller vers des morceaux aux 

mélodies imparables ("The Way Things Were", "Tonight") et qui 

comprennent des touches country ("Crazy Dreamer", un titre rehaussé 

par la participation de Lucinda Williams et qui nous plonge dans une 

ambiance enfumée de bar au fin fond des Us). On notera également la reprise très réussie du titre "Wicked 

Game" de Chris Issak, alors que le punk rock revient en force avec "Walk Away", tout juste suivi par "Never 

Going Back Again" qui se distingue par un côté rock sudiste affirmé. Cet album est vraiment très varié et 

confirme que le groupe californien n'a rien perdu de sa créativité et l'on a hâte de découvrir quelques 

morceaux de cet opus en live, puisque le groupe sera en concert au Hellfest et aux Eurockéennes. (Yves Jud)    

 

SUKKUBYS ï ETERNEL DAMNATION  

(2026 - durée 67'47" - 14 morceaux) 

Débuté en 2023, le très prolifique Zagan livre ici le cinquième album 

de Sukkubys. Noirceur et dépression planent sur cet album de manière 

prégnante, le depressive black metal a encore de longs jours devant lui. 

Une puissance malsaine se d®gage de chacun des titres et lôartiste 

am®ricain nôa pas ¨ rougir, il ma´trise son îuvre. Les titres se suivent 

sans se ressembler mais en gardant une parfaite cohérence musicale et 

®motionnelle. Le voyage est sombre et sôaccompagne de quelques 

featurings comme Kaalt, Harifa ou Cold July. Côest dôailleurs ce 

dernier duo qui môa le plus interpell®, prenant aux tripes. Tout le 

monde nôaime pas le DSBM, il faut sôaccrocher mais aucun doute sur 

le fait que Zagan en est un porte étendard à connaître et découvrir. A 

suivre de près ! (Schapsgaruscht) 
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STEEL ARCTUS ï DREAMRULER  

(2025 ï durée : 47'27" ï 11 morceaux) 

Quelle découverte que cet album des Grecs de Steel Arctus qui après 

avoir sorti "Fire And Blood" en 2020 et "Master Of War" en 2022, 

déboulent avec "Dreamruler", un opus qui dévoile des compositions de 

heavy épique qui font penser tour à tour à Armored Saint ("Cry For 

Revenge"), Iced Earth ("Glory Of The Hero") ou Queensrÿche ("Fires 

Of Death" qui n'est pas sans rappeler un peu le premier EP du groupe 

de Seattle). Il faut dire que la formation de Thessalonique possède de 

nombreux atouts dans sa manche, dont Tasos Lazaris au micro qui peut 

passer d'un chant grave à un chant aigu avec une facilité déconcertante 

et Nash G. qui impressionne également par la qualité des soli de 

guitare qui sont d'une efficacité redoutable ("Cry For Revenge", 

"Riding Through The Night"). L'album est également très varié (la power ballade "Legend Of The Warrior", 

le speed "Fate Of The Beast") et l'idée d'avoir inséré des notes de claviers de manière discrète sur certaines 

compositions est bien vu, alors que l'instrumental "Onar Outro" conclut tout en délicatesse avec des sons de 

flûte et de la guitare acoustique cet album remarquable. (Yves Jud)    

 

TAILGUNNER ï MIDNIGHT BLITZ  

(2026 ï durée : 44'33" ï 10 morceaux) 

Découverts en avant groupe des Suédois d'Hammerfall le 14 janvier 

2026 au Z7, les jeunes britanniques de Tailgunner confirment à travers 

leur nouvel album "Midnight Blitz", le potentiel détecté sur leur 

premier opus intitulé "Guns For Hire". Le label Napalm Records qui 

regroupe une grosse partie des meilleurs groupes de métal l'a bien 

compris puisqu'ils les ont signés. Le quintet a ®galement tap® dans l'îil 

de K.K. Downing puisque l'ex-guitariste de Judas Priest a produit 

l'album après que Tailgunner ai assuré la première partie de la tournée 

de KK's Priest. Alors pourquoi cet engouement ? Et bien, c'est simple : 

ces jeunes musiciens portent haut et fort le flambeau du heavy 

classique, celui issu de la NWOBHM (pour les non initiés : New Wave 

Of British Heavy Metal) des eighties avec panache à travers des compositions rapides, truffées de 

cavalcades de riffs ("Mignight Blitz", ""Follow Me In Death") avec de nombreux soli et des passages de 

twin guitares ("Tears In Rain") entre les deux guitaristes Rhea Thompson et Zach Salvini. Les morceaux 

sont en majorité assez courts (moins de quatre minutes), en dehors d'une ballade correcte mais pas 

transcendante ("War In Heaven") et de deux titres ("Barren Lands And Seas Of Red" et "Eulogy") qui 

dépassent les six minutes et qui permettent au groupe de mettre en avant un côté épique avec des 

développements dans la lignée d'Iron Maiden avec à chaque fois le chant haut perché, puissant mais toujours 

mélodique de Graig. Un album fait pour headbanguer. (Yves Jud)  

 

VARGRAV ï DIMENSION DAEMONIUM  

(2026 ï durée : 42'27"  ï 8 morceaux) 

Quel plaisir... Le duo finlandais revient avec son quatrième album : 

Dimension : Daemonium, trois ans apr¯s lô®lan cosmique initi® par 

The Nighthold. On a failli attendre... Les prolifiques V-Khaoz 

Stormrage et Graf Werwolf Von Armageddon continuent dôîuvrer 

dans un black metal symphonique aussi bestial que captivant. Porté 

par les compositions et les instros de V-Khaoz et le chant de Werwolf, 

lóîuvre est aussi puissante que t®n®breuse. Port®e par le clavier, 

lôatmosph¯re est glaciale et sombre. Le chant bestial, soutenu par la 

violence instrumentale. Pour qui aime le black symphonique (et 

presque cinématographique), Vargrav et cet album remplissent le 

contrat, sans surprise... A écouter ! (Schapsgaruscht) 
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VICTORIUS ï WORLD WAR DINOSAUR  

(2026 - durée : 44'05" - 12 morceaux) 

Avec une pochette aussi délirante et un titre d'album qui l'est tout 

autant, il est évident que Victorius a choisi le second degré pour son 

nouvel opus (comme les précédentes réalisations discographiques du 

groupe allemand) avec des morceaux aux titres délirants ("Dino Race 

From Outer Space", "Dino Power Resistance", "Raptor Squad Attack", 

"Prehistoric Panzer Power", é) et cela lui r®ussit particuli¯rement 

bien, car le niveau musical du groupe ne souffre d'aucune faiblesse (les 

deux guitaristes font très bien le job). En effet, dans un registre power 

métal symphonique, le quintet s'inscrit dans la lignée de Freedom Call, 

notamment au niveau du chant, David Baßin se rapprochant fortement 

de celui de Chris Bay, alors qu'au niveau des guitares/claviers difficile 

de ne pas penser à Dragonforce, Gloryhammer ou Angus McSix (le chanteur est d'ailleurs présent avec 

Orden Ogan sur le titre "World War Dinausaur"), le tout soutenu par des parties chantées à plusieurs. 

L'ensemble est rapide, percutant et épique et il est certain que les titres de cet album vont faire un malheur 

lors des concerts que le groupe va donner à compter d'avril 2026. (Yves Jud)  

 

WHEELS OF FIRE ï ALL IN  

(2025 ï durée : 52'05" ï 12 morceaux) 

Qu'il est bon ce nouvel album, le quatrième après "Hollywood Rocks" 

(2010), "Up For Anything" (2012) et "Begin Again" (2019) des Italiens  

de Wheels Of Fire, car la musique du combo ratisse large. En effet les 

amateurs de hard racé ("Fool's Paradise") dans la lignée de Bonfire, 

Mad Max (au niveau du chant période Michael Voss) y trouveront leur 

compte comme ceux appréciant les belles ballades ("Resonate", 

"Invisible"), un format où l'émotion est transmise par les claviers et le 

chant de Davide "Dave Rox" Barbieri. Le groupe dans sa démarche fait 

aussi penser aux Anglais de Cats In Space qui ont réussi à insuffler 

dans leur musique un style à la Queen ("Neverland", "Staring Out The 

Window") pour le côté grandiloquent, symphonique et pop. L'ensemble 

est évidemment très mélodique mais qui n'omet pas pour autant de proposer des passages affutés de guitare 

("Neverland" avec son ambiance de fête foraine), fruit du travail de Stefano Zeni, avec de superbes soli, 

pendant que la partie rythmique se démarque avec des passages plus complexes et groovy ("9.29") dans la 

lignée d'Extreme. Wheels Of Fire a pris son temps pour réaliser son nouvel album, mais on peut dire que 

cela valait le coup, car "All In" est une belle réussite. (Yves Jud)         

 

REEDITION  

 

LEVEL 42 ï THE LATER YEARS 2001-2020  

(2026 - coffret 7 CD's) 

Le label Cherry Red Records vient de sortir un coffret de sept disques 

consacré à Level 42 et plus particulièrement à la période 2001-2020 de 

sa carrière. Alors que le groupe du bassiste Mark King, formé en 1979 

et qui continue de tourner aujourd'hui, a connu un succès mondial dans 

la seconde moitié des années 80' avec notamment les albums World 

machine et Running in the family et des tubes comme "Something About 

You" (1985), "Lessons in love" (1986) ou encore "Running in the 

family" (1987), avant de se séparer à la fin des années 90', les années 

2000', celles de la reformation, ont quant à elles été plus compliquées et 

beaucoup moins fécondes musicalement. Le jazz, funk, pop de Level 42, 

emmené par la basse toujours aussi phénoménale de son leader, reste 

toutefois au rendez-vous, à l'écoute de l'album Retroglide sorti en 2006 et du EP 6 titres Sirens sorti en 2013, 
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mais ce coffret aussi beau soit-il, laisse tout de même un peu sur sa faim. En dehors de ces deux disques et 

d'un cd acoustique plutôt intéressant, le reste du coffret est en effet plus que dispensable avec un cd de titres 

bonus et de versions radio, et trois cd de remixes pour l'essentiel consacrés aux titres "Lessons in 

Love" et "Starchild". (Jean-Alain Haan) 

 

JON ANDERSON ï SURVIVAL AND OTHER STORIES   

(2010 ï réédition 2026 ï durée : 48'16" - 11 morceaux) 

A 81 ans, Jon Anderson nôen finit plus de terminer sa carri¯re avec son 

groupe The Band Geeks et sort ¨ lôoccasion quelques opus qui 

sô®coutent sans d®plaisir. Ici, le label Frontiers propose tout 

simplement la r®®dition de lôalbum "Survival and other Stories" sorti 

initialement en 2010. Pour ceux qui seraient passés à côté de cette 

galette, la voiture balai de chez Frontiers se charge de remettre lô®glise 

au milieu du village. Pourquoi le choix de cet album sur les 16 unités 

que compte la carri¯re solo de lôartiste qui, rappelons-le, a été connu 

surtout pour être le vocaliste (et quel vocaliste!) du groupe Yes ? Peut-

°tre parce que cet album faisait suite ¨ son hospitalisation dôurgence, 

en pleine tournée, en 2008, pour des problèmes respiratoires (dus aux 

fumées des fumigènes) et, consécutivement à cela, son éviction de Yes, sine die. Peut-être aussi parce que la 

genèse de cet opus est assez atypique. Jon Anderson avait demandé, dans les années 2000, à tous les 

musiciens qui le souhaitaient de lui envoyer des extraits de leur musique et côest ce qui a constitu® la base 

des morceaux de cet album. Un album ¨ la fois intime et universel. Ce qui transpara´t, côest la sensibilit® qui 

ressort de cette galette et la voix de lôartiste qui est encore plus ®mouvante quô¨ lôaccoutum®e 

("Understanding Truth"). "Unbroken Spirit", dans un registre de pop atmosphérique, fait également très mal. 

Des morceaux comme "Love of The Life" ou "Love and Understanding" sont plus enlevés, mais sans 

toutefois affoler les potentiomètres. Cet album est très mélancolique et très personnel pour Jon Anderson et 

cette profondeur au niveau des sentiments se refl¯te sur les m®lodies et en rend lô®coute particuli¯rement 

délectable. Un opus à redécouvrir. (Jacques Lalande) 

 

DARBY MILLS ï FLYING SOLO + LIVE (1991 ï 2015 ï 2018 ï 

réédition 2026 ï cd 1 ï durée : 48'48" ï 11 morceaux / cd 2 ï 

durée: 79'08" ï 16 morceaux) 

Coup double pour le label Bad Reputation qui sort en même temps 

l'album solo de Darby Mills sorti en 1991, initialement sorti sous le 

titre "Never Lock Back" pour être réédité en 1995 sous son nom actuel, 

ainsi que le live enregistré en 2018 sous le nom Darby Mills Project. 

Le moins que l'on puisse dire, c'est que l'on en a pour son argent (les 

deux albums coûtent de plus le prix d'un album), car ces 

enregistrements n'étaient pas faciles à trouver à un prix correct et 

surtout ils démontrent de manière éclatante qu'au Canada, il n'y a pas 

seulement Lee Aaron. En effet, tout d'abord au sein de Headpins avec 

qui elle enregistra trois albums, puis à travers sa carrière solo, Darby 

Mills a confirmé qu'elle était une chanteuse dont la voix pouvait être tour à tour puissante ("Bad Bad Boy", 

"Hot Water"), très mélodique ("Never Look Back"), pop ("Run") et même groovy dans un registre funk à la 

Dan Reed Network ("Want It"). Evidemment, elle se révèle également très à l'aise lors des ballades ("Give It 

All Up", "Someone Turn the Light On"), tout en s'illustrant sur "House On Pooh Corner", un titre live chanté 

a capella qui clôt son album solo. Une belle performance enregistrée en public et qui constitue le lien avec le 

live incandescent de 2018 qui comprend sept titres de l'album solo dans des versions plus débridées qui 

côtoient également plusieurs belles reprises ("I've Got The Music In Me" de Kiki Dee, "Natural Woman" 

d'Aretha Franklin, "Hair Of The Dog" de Nazareth), le tout interprété dans des ambiances hard, blues, soul 

(avec renfort de cuivres). On peut rêver maintenant qu'avec la sortie de ces deux albums sur un label 

français, la chanteuse se décide à venir fouler le sol européen pour quelques dates. (Yves Jud) 
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MANTAS ï WINDS OF CHANGE  

(1988 ï réédition 2026 ï durée : 43'15" - 11 morceaux) 

Lorsque Mantas, le guitariste de Venom, a sorti en 1988 chez Neat 

records, ce premier album solo, où il s'essayait au hair metal, alors en 

vogue, et à jouer les shredders et les guitar heros, les fans du trio de 

Newcastle n'en ont sans doute pas cru leurs oreilles, tandis que ses 

détracteurs étaient hilares après des années à railler son niveau 

technique et celui du trio emmené par Cronos. Retiré du monde de la 

musique depuis 1985, le musicien avait rangé sa guitare pour travailler 

dans l'hôpital de sa ville, mais Jeff Dunn (pour l'état civil) est 

finalement revenu à la musique en 1988 avec ce projet sobrement 

baptisé "Mantas". Musicalement, on est bien loin ici, de ñWelcome to 

hellò et de ñBlack metalò, les albums qui ont fait conna´tre le guitariste 

quelques années plus tôt, et le projet de ce fan de Judas Priest, qui cite volontiers Gary Moore, Frank Marino 

ou Uli Jon Roth, se veut résolument de son époque et de ces années MTV. Le guitariste à la tignasse blonde, 

arbore désormais un look façon hard US et s'est débarrassé pour cette parenthèse musicale, des symboles 

sataniques du temps de Venom. Son album est quant à lui inondé de claviers aux sonorités parfois 

complètement kitsch, de soli de guitare endiablés et de refrains destinés aux radios. A l'écoute de ces onze 

titres (dont trois instrumentaux et une reprise du "Green Manalishi" de Fleetwood Mac, également repris par 

le Priest), il faut toutefois saluer la qualité du chant de Pete Harrison, celle des parties de guitare de Jeff 

Dunn et d'un répertoire qui à l'image de "Let it rock", "Deceiver", "King of the ring", "Winds of change" ou 

"Nowhere to run" est plutôt efficace même près de quarante ans plus tard. (Jean-Alain Haan) 
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QUICKSILVER MESSENGER SERVICE ï QUICKSILVER 

MESSENGER SERVICE + HAPPY TRAILS (1968/1969 - 

réédition 2026 cd 1 ï durée : 31'41" ï 6 morceaux / cd 2 ï durée : 

56'11" ï 12 morceaux) 

Le label BGO records réédite les deux premiers albums du groupe de 

San Francisco dans un double cd agrémenté de deux titres bonus. 

L'occasion de retrouver la paire de guitaristes John Cipollina et Gary 

Duncan à son meilleur. Si l'album éponyme, sorti en 1968, est encore 

ancré dans les années 60', le titre "The fool" et ses 12 minutes, ouvrent 

la voie à l'acid rock et au rock psychédélique développé par 

Quicksilver Messenger Service sur "Happy trails" avec notamment de 

longues improvisations de guitares. Sorti l'année suivante, en 1969, ce 

dernier n'est autre que l'un des disques majeurs du rock west coast et 

impose notamment John Cipollina comme un guitariste précurseur, au jeu juste unique. Il suffit d'écouter la 

longue suite du "Who do you love" de Bo Diddley, qu'il revisite en toute liberté avec son compère Gary 

Duncan. Indispensable dans toutes les discothèques. (Jean-Alain Haan) 

 

SLEEZE BEEZ - POWERTOOL (1993 ï réédition 2026 ï cd 1 ï 

durée : 43'43" ï 12 morceaux / cd 2- durée : 68'34" ï 16 morceaux) 

Il n'est pas certain que beaucoup de lecteurs connaissent Sleeze Beez et 

pourtant ce groupe a sorti quatre albums entre 1987 et 1994 qui ont fait 

le bonheur des amateurs de hard sleaze et même si musicalement l'on 

peut croire que le quintet est issu du fameux Sunset Strip de Los 

Angeles, il n'en est rien, puisque Sleeze Beez vient d'un pays plus 

proche de chez nous, puisque les musiciens sont néerlandais. Il reste 

que les morceaux sonnent fortement US et se rapprochent des Mötley 

Cr¿e, Skid Row, é. mais avec une pointe musicale qui fait penser aux 

britanniques de Def Leppard ("Raise A Little Hell"), avec parfois 

l'énergie des australiens d'AC/DC ("Like A Dog"). D'un autre côté, le 

groupe sait aussi se montrer charmeur, à travers des ballades, dont les 

groupes de hard sont devenus les maîtres ("I Don't Live Without You"). C'est un peu tout cela que l'on 

retrouve sur le troisième opus du groupe, album qui comprend aussi de la slide, de l'harmonica, ce qui le 

rend très diversifié, avec toujours en avant un chanteur à la voix puissante, un brin éraillée et des guitaristes 

énervés. Une belle réédition qui ressort sur Bad Reputation et qui propose un gros bonus à travers un 

deuxième cd rempli de démos, de remix, de versions alternatives et d'un titre live et même si souvent ces 

bonus, du fait d'un son moyen, ne valent que pour leur aspect historique et sont plutôt réservés aux 

collectionneurs, il n'en est rien ici, car le son est correct et l'on prend vraiment plaisir à écouter l'ensemble de 

ce package. (Yves Jud)          
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BLUES  ï BLUES ROCK - SOUTHERN ROCK ï FOLK ROCK ï COUNTRY - WESTCOAST 

 

BOOGIE BEASTS ï DON'T BE SO MEAN ! A TRIBUTE TO R.L. 

BURNSIDE (2026 ï durée : 41'37" -  11 morceaux) 

Boogie Beasts, groupe belge de blues plusieurs fois chroniqué avec 

®loges en ces colonnes, f°te ses quinze ans dôexistence avec la sortie 

dôun tribute album ¨ la m®moire de RL Burnside, ma´tre du Hill 

Country Blues, un blues du nord du Mississippi avec des percussions 

plus marquées et aux orientations africaines, avec des riffs plus secs, 

répétitifs, annonciateurs du rock, alors que le blues du Delta était joué 

souvent ¨ la slide avec des changements dôaccords fr®quents. RL 

Burnside est n® il y a juste 100 ans (disparu en 2005), dôo½ lôid®e de cet 

hommage.  Pour ce faire, le quatuor dôoutre-Qui®vrain, sôest entour® 

dôinvit®s de haut vol tels que le fils de R.L Burnside (Duwayne 

Burnside), Luther Dickinson (ex-Black Crowes), Cedric Maes (The 

Sore Losers) ou encore Pablo van de Poel (DeWolff). Le projet est une totale réussite, le choix des morceaux 

de RL Burnside est judicieux et on est littéralement pris au piège de ces rythmes quasi hypnotiques (qui 

rappellent un certain Son of Dave). Côest suave en diable et la vari®t® des invit®s donne un relief encore plus 

marqué à cet album. "Going Down South", un titre trépidant avec Pablo van de Poel aux manettes, tranche 

avec "You Gotta Move" avec Cedric Maes à la six cordes, faisant presque oublier la version géniale du 

Sticky Fingers des Rolling Stones (1971). On retrouve cette différence de style et de tempo dans tout 

lôalbum. Autre exemple : "Over the Hill" un titre de country blues (avec Luther Dickinson) est tout lôoppos® 

de "Fireman Ring The Bell" (avec Duwayne Burnside) dans un style de boogie que nôaurait pas reni® 

Canned Heat. Impossible également de passer à côté de "Skinny Woman" ou "Snake Drive" (les deux avec 

Kenny Brown) entre blues, soul et rockôn roll ou de "Peaches" avec un tempo de blues traditionnel. Le très 

funky "Poor Black Mattie" m®rite ®galement dô°tre cit®. De lôid®e g®n®reuse de rendre hommage ¨ un artiste 

pour le centenaire de sa naissance est né cet album magnifique qui nous plonge dans un blues rythmé, 

authentique, issu du nord du Mississippi auquel Boogie Beasts et ses invités ont su apporter leur touche sans 

d®naturer les îuvres originales. A d®couvrir sans tarder et ¨ consommer sans mod®ration. (Jacques Lalande) 

 

MUDDY WHAT ?ï NEON SOUL  

(2026 ï durée : 45'32" - 9 morceaux) 

Muddy What ? est un quatuor de blues allemand emmené par Fabian 

Spang (guitare, chant) et sa sîur Ina Spang (guitare, mandoline), avec 

également Michi Lang à la basse et Manfred Mildenberger derrière les 

f¾ts. Le combo avait ®t® ®lu groupe allemand de blues en 2021 et côest 

surtout au nord de lôEurope que le quatuor est connu et reconnu. Ce 

Neon Soul est le 6ème album des Bavarois et il risque fort de tourner en 

boucle sur votre platine. Le style du groupe est assez atypique puisquôil 

puise son inspiration dans les racines profondes du rock et du blues 

auxquelles ils donnent une infinie fraîcheur dans une approche très 

dynamique et tr¯s groovy, lôapport de la mandoline dôIna amenant une 

touche folk rock qui contraste avec le reste. La voix de Fabian, très 

directe, un peu angoiss®e, semblant professer les textes plus quôelle ne les chante, est particuli¯rement 

accrocheuse. Les parties instrumentales avec la guitare de Fabian et la mandoline dôIna sont somptueuses 

comme dans le génial "Letters on a Line" et ses accents du sud des US. Dans les 9 compositions, on note 

deux reprises de Bob Dylan dont le superbe "Blind Willie Mc Tell" dans lequel Fabian et Ina nous gratifient 

dôune partie de gratte magnifique et "The Lonesome Death of Hattie Carroll" un peu plus funky avec un 

groove irrésistible et une partie de mandoline superbe. La reprise de "Voodoo Child" de Jimi Hendrix nôest 

pas la meilleure que jôai entendue, mais elle donne une touche un peu plus rock ¨ lôopus. Les autres 

compositions montrent que le groupe ne se ferme aucune porte. Le blues trouve une autre sonorité avec la 

mandoline ("Tales Unveiled and Secrets Sealed"), mais le groupe ne néglige pas les voies traditionnelles du 

genre aec le titre éponyme tandis que "Uncontainable" amène une fraîcheur très funky à la Joe Jackson, alors 

que "Lost Symphony" nôaurait pas d®plu ¨ Bob Dylan. Lôinstrumental qui cl¹t la tracklist ("Inaôs Lullaby") 
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apporte une touche romantique ¨ cet opus qui ne manque pas dôatouts et qui va s®duire un auditoire allant 

bien au-del¨ des stricts amateurs de blues. Vraiment une galette magnifiqueé. (Jacques Lalande) 

 

 

DANA FUCHS ï LIVE IN DENMARK  

(2026 ï durée : 56'52" ï 10 morceaux) 

Si vous ne connaissez pas encore Dana Fuchs, je ne peux que vous 

inciter à vous pencher sur ce live enregistré le 06 octobre 2025 dans la 

salle Godset à Kolding au Danemark, car c'est sur scène que la 

chanteuse et guitariste (mais également actrice) vit vraiment sa 

musique. De sa voix rauque et pleine de feeling, la chanteuse donne vie 

à des compositions blues rock ("Double Down On Wrong"), 

énergiques ("Hard Road", un titre qui fait taper du pied), groovy 

("Superman"), mais également plus intimistes ("Blue Mist Road") avec 

un côté soul qui ressort à l'occasion ("Nothing You Own") et même 

funk ("Home Is Where The Hatred Is", un morceau où la basse mène la 

danse). A l'évidence, l'artiste aime s'aventurer sur différents registres 

musicaux (on notera aussi "Borrowed Time" qui possède un côté sudiste marqué) et cela lui réussit 

particulièrement bien et s'il fallait encore une preuve supplémentaire, il suffit d'écouter la tigresse reprendre 

le "Sympathy For The Devil" des Rolling Stones qui clôt ce très bon live. (Yves Jud)   

 

LOWER CASE BLUES ï TAKE IT FOR A RIDE  

(2024 ï durée : 52'59" ï 10 morceaux 

C'est lors de la Rock Legends Cruise aux Usa en février dernier, que 

j'ai découvert sur scène Lower Case Blues, un power trio américain qui 

se démarque par un mélange absolument addictif d'un peu de blues 

rock ("Wichoo"), de blues plus lents et plus traditionnels ("Blues No 

More", "Move On", "At A Distance") et de compositions qui incluent 

du funk distillées par le jeu hyper groovy à la basse de BJ Muntz 

(également au micro) avec de nombreux soli à la clé ("Take It For a 

Ride", "Couldn't Get To Sleep", "Peace Of Mind", "Be There Soon"). 

Au niveau des autres soli, comment ne pas parler du jeu de Jake 

Banaszak qui marque de son empreinte les morceaux, tant ses 

interventions à la guitare sont généreuses et absolument 

époustouflantes (le musicien ne s'économise vraiment pas) tout au long de cet opus à découvrir. (Yves Jud)    

 

LEO SEEGER ï NUTS AND BOLTS  

(2026 ï durée : 48'25" ï 14 morceaux) 

Septième album pour le nantais Leo Seeger, compositeur, chanteur, 

guitariste, harmoniciste qui nous emmène à nouveau dans son univers 

musical délicat construit autour de morceaux assez diversifiés qui 

oscillent entre folk, pop et soft rock. Sa voix fine et pleine de de 

sensibilité, mais également chaude, est parfaite pour ce type de 

musique qui fait cohabiter guitares acoustiques et électriques 

("Fireworks") mais aussi violon et accordéon. Il y a également du 

groove ("Casino Showgirl"), des ambiances qui nous emmènent vers 

les grands espaces américains ("Fallen Angel" avec l'harmonica qui 

apportent le côté western), mais aussi des passages a capella ("Don't 

Speak Loud") qui contribuent à former un ensemble que l'on écoute 

avec plaisir et qui apporte un peu de quiétude dans ce monde actuel qui en a bien besoin. (Yves Jud)     
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LIVE REPORT CONCERTS ï FESTIVALS 

 

LAZULI ï mardi 10 mars 2026 ï Z7 ï Pratteln (Suisse) 

Même si Lazuli n'a pas pu bénéficier de la grande scène du Z7 et a dû se contenter de la petite scène, force a 

été de constater que cela a permit d'apprécier au mieux la musique si fine de la formation française qui 

débutait sa tournée par cette date suisse avec un show de 2h00 qui bénéficiait d'un écran sur lequel était 

projeté des clips qui illustraient parfaitement le côté poétique du groupe. Cette tournée était aussi l'occasion 

pour le groupe de mettre en lumière son dernier album "Etre ou ne pas être" (chroniqué d'ailleurs dans ce 

numéro) et l'on peut dire que le groupe est fier de son "nouveau bébé", puisqu'il l'a interprété en intégralité 

(avec néanmoins de titres plus anciens, dont une majorité de "11", l'avant dernier album du groupe), soit 12 

morceaux, chose assez rare pour être 

souligné, les formations ayant une 

carrière aussi longue (28 ans) 

interprétant souvent que quelques 

morceaux de leur dernier opus. Ce 

choix était un pari risqué, car l'album 

venait juste de sortir fin janvier, mais 

le groupe a réussit à faire voyage le 

public dans son univers délicat, où 

chaque note est placée où il le faut, 

avec une interprétation sans faille, 

par des musiciens qui jouent 

plusieurs instruments, à l'image 

d'Arnaud Beyney qui a tenu avec 

panache alternativement la guitare 

(certains soli étaient époustouflants, 

comme sur "L'eau qui dort" ou sur 

"Quel dommage") ainsi que la basse, alors que Romain Thorel a tenu aussi bien les claviers que le cor, le 

tout mené par Dominique Léonetti (chant/guitare) qui a fait l'effort de parler en allemand entre les morceaux 

(chose pas évidente malgré les notes lues sur une feuille, mais cela démontre un vrai respect pour le public), 

tout en venant seul lors du rappel juste avec sa guitare acoustique pour interpréter le titre "L'instant", avant 

que ses comparses le rejoignent pour 

"Au bord du précipice", le tout se 

concluant avec "Neuf Mains autour 

d'un Marimba" et si certains se posent 

la question des "neufs mains" (le 

groupe est composé de cinq 

musiciens), c'est tout simplement que 

Claude Leonotti a perdu l'usage d'une 

main lors d'un accident de moto, ce 

qui ne l'a pas empêché d'avoir une 

carrière musicale avec le groupe, 

puisqu'il a conçu la Léode, un 

instrument unique avec lequel il sort 

des notes se rapprochant des guitares. 

Une belle soirée de rock progressif 

qui a alterné titres tout en finesse, 

mais aussi moments plus pêchus et 

groovy. Pour celles et ceux qui ont raté le concert, ils pourront revoir Lazuli en fin d'année puisque le groupe 

assurera la première partie de Marillion sur les dates françaises (texte et photos Yves Jud)      
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ELEMENTS OF ROCK ï vendredi 13 

mars 2026 ï Stadthofsaal ï Uster 

(Suisse) 

Le festival Elements of Rock est un 

festival qui existe depuis 2004 et dont la 

particularité est de proposer sur deux 

jours des affiches mettant en lumière 

principalement des formations issues du 

courant "White Metal", côest-à-dire des 

groupes qui ont pour point commun la 

foi en Dieu et même si la source 

d'inspiration est la même pour les 

groupes, les styles musicaux servant à 

propager "la bonne nouvelle" sont très 

diversifiés, puisque la majorité des 

courants métalliques sont représentés  

(heavy, hard, progressif, death, thrash, 

gothique, é).  Ce fut ¨ nouveau le cas 

cette année et même si je n'ai pu 

participer qu'à la première journée du 

festival, la diversité a été de mise avec 

d'entrée de jeu, le hard flamboyant des 

suisses de Mud Slick qui après "Keep 

Crawlin' In The Mud", un album très 

bon de hard rock sorti en 1993, suivi par 

"Into To Nowhere" (mais dans un 

registre plus alternatif) en 1998, a splitté 

au début des années 2000 avant de 

renaitre de ses cendres il y a quelques 

années avec un line up remanié autour 

des deux membres d'origine, le 

guitariste Serge Christen et le batteur 

Heinz Baumann qui ont intégré le 

bassiste Daniel Schmid et surtout Fabio 

Chiodi au poste de chanteur qui a su 

restituer parfaitement les meilleurs titres 

("License To Kill", "Girls Are On Fire", 

"Money", "Slow Down", "Manhunt", 

titre dont une nouvelle version a été 

enregistrée sous la forme d'un clip avec 

la nouvelle formation) du premier opus, 

l'occasion pour le guitariste de prendre 

un bain de foule. Changement de style 

ensuite avec le thrash un brin progressif 

mais également lourd de Detritus, une 

formation anglaise venant de Bristol qui 

là aussi, après s'être formée en 1989, 

s'est séparée en 1993 pour revenir en 

2019 avec à la clé un line up remanié et un nouvel album "Myths" en 2021 avec toujours en leader le 

bassiste chanteur Mark Broomhead (membre également du groupe chrétien Seventh Angel), accompagné  


