You've Lost That Lovin'Feeling | The Righteous Brothers (1964)

Auteurs | Phil Spector, Barry Mann, Cynthia Weil
Production | Phil Spector

Label | Philles

Album | You've Lost That Lovin’ Feeling (1965)

YOU'VE LOST THAT LOVIN® FEELING
UNCHAINED MELODY / SOUL AND INSPIRATION

« Cest la meilleure
production de Spector,

l'apogée du son de demain. »
Andrew Loog Oldham, 1965

4 |Influencé par:Baby 1 Need Your Loving - The Four
Tops (1964)
Ainfluencé : The Sun Ain't Gonna Shine Anymore
The Walker Brothers (1965)

@ Repris par:Isaac Hayes (1970) - Tom Jones (1970)
Erasure (2003)
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Summum de la blu-eyed soul, les plus bellas
4 minutes de Bill Medley et Bobby Hatfield ont marqug
aussi la fin de la présence de Phil Spector au sein de |
pop américaine. Son opus suivant, River Deep, Mountaip
High d'lke et Tina Turner, a fait un bide aux Etats-Unia‘
sonnant la retraite du «magnat des ados».

Bien décidé a surpasser ce que lui-méme ou toy
autre producteur avait jamais créé, inspiré par le fajt
que les Beatles et Motown avaient congu de nouveaysy
modes d'utilisation des studios, Spector a pris leg
Righteous Brothers au petit label Moonglow aprés |es
avoir vus jouer avec les Ronettes. Il a ensuite demandgé
au couple Cynthia Weil et Barry Mann de leur écrire
quelque chose.

Le label a précisé que la chanson dépassait de cing
secondes les trois minutes réglementaires (oubliang
ainsi 45 autres secondes) pour mieux abuser les stations
de radio peu enclines a passer de longs morceaux. Fry
écoutant la chanson pour la premiere fois, les auditeurs
ont été choqués par la voix grave de Medley se trainan
littéralement pour dire «Tu ne fermes jamais les yeux
quand je baise tes levres». Mann sest récrié quil fallait
régler les platines sur 33 tours a la minute.

On va ensuite de surprise en surprise, dont un «muf
de son» marquant le premier refrain pour ensuite dispa:
raftre au couplet suivant. Au troisieme couplet, aloré
que le baryton est a genoux et que le ténor rappellé
3 son aimée ce quelle faisait auparavant, l'auditeur esl
entrainé dans un étonnant crescendo.

Avec plus de huit millions de passages, cettg
chanson est la plus jouée de toute I'histoire de la radia
américaine. Méme en les écoutant tous, on ne se lasse:
rait jamais. DH

Voir également p. 169



Auteur | Ray Davies
production | Shel Talmy
Label | Pye

Album | Kinks (1964)

THE KINKS
YOU REALLY GOT ME
IT'S ALL RIGHT -

N

Imnare

« You Really Got Me
était une sorte de sommet
du riff blues. Je ne savais pas

ce que je faisais. »
Ray Davies, 1984

4 Influencé par: Louie Louie - The Kingsmen (1963)

b Ainfluencé: | Can't Explain - The Whao (1965)

@ Repris par: Robert Palmer (1978) « Van Halen (1978)
The 13th Floor Elevators (1978) « Sly and The Family
Stone (1983) - Iggy Pop (1995) » Small Faces (1996)
The Patron Saints (2005)

You Really Got Me | The Kinks (1964)

Les Kinks étaient un groupe de R&B originaire de
Muswell Hill, au nord de Londres. Quand ils sont arrivés
aux studios IBC de Portland Place en juillet 1964 pour
y enregistrer leur troisiéme single, You Really Got Me, ils
espéraient faire un tube apres deux titres sans grand
succes. Leur reprise de Long Tall Sally de Little Richard et
le You Still Want Me du chanteur et guitariste Ray Davies
étaient bien dans l'esprit Merseybeat, mais peu délé-
ments pouvaient suggeérer que ce groupe révolution-
nerait la musique populaire,

Clest pourtant ce qui est advenu avec You Really
Got Me, aprés que la version initiale, plus lente, a été
rejetée parce gue manguant de punch. Les accords et
le riff de la nouvelle version ont jeté les bases d'un rock
plus lourd et de la carriére des Who : Pete Townshend a
reconnu ouvertement l'influence de cette chanson sur
leur premier succes, | Can't Explain, tandis que le carac-
tere vocal direct et le son agressif du disque laissaient
entrevoir une attitude proto-punk.

Pour fenregistrement, le producteur Shel Talmy a
remplacé le batteur des Kinks, Mick Avory, par un musi-
cien de studio, Bobby Graham, mais contrairement a la
légende ce nest pas Jimmy Page mais bien le guitariste
et frére de Ray, Dave Davies, qui a joué le riff dintroduc-
tion et le solo «primitif». Pour obtenir le son quiil dési-
rait tirer de son Epiphone, Dave a incisé avec une lame
de rasoir le cone du haut-parleur de son petit ampli de
4 watts, |'a rafistolé avec du Scotch en y plantant des
épingles et a fait passer le son par un ampli de 30 watts
réglé bas pour atteindre la distorsion désirée.

Sorti le 3 acdt, You Really Got Me a effectivernent
apporté le succes aux Kinks en se classant au top des hit-
parades anglais et en 7¢ position aux Etats-Unis. JoH

Voir également p. 174, 186, 207, 234
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The House of the Rising Sun | The Animals (1964)

Auteur | trad. (arrangeur crédité : Alan Price) - Le magnat de la pop Mickie Most a eu le dernier moy
Production | Mickie Most quand il s'est agi de choisir lenregistrernent qui suivrai
Label | Columbia le premier succés des Animals, Baby Let Me Take Yo,

Home. La maison de disques n¥était pas trés emballge
par le blues interminable de The House of the Rising Sup,
~mais le jugement de Most s'est révéle tres sr quar
le morceau est arrive au sommet des hit-parades des
deux cotés de IAtlantique.

Les deux premiers singles produits par les Animals
avaient un certain rapport avec Bob Dylan, qui poy
son premier album avait écrit et enregistré Baby, et
Me Follow You Down (également appelé Baby Can !
Take You Home) mais aussi repris une vieille rengaine
populaire, The House of the Rising Sun. Clest cependant
l'enregistrement en 1937 par le bluesman Josh White
qui a inspiré l'arrangement pour clavier d’Alan Price et la
voix toujours plus forte d'Eric Burdon, laquelle a rendu
aussi marqguante la version des Animals. Originaires de
la cité miniére de Newcastle, en Angleterre, le groupe
renvoyait vers les Etats-Unis cette histoire de maison
close sise a La Nouvelle-Crléans. La chanson sest
classée en téte des hit-parades ameéricains deux mois

« On a CommenCé C\J 8 heures aprés avoir atteint la premiére place en Angleterre.

Cet élément fondamental de linvasion de la pop

et a\ 8 h 75 on OVCI/T te/’m/.né anglaise n'a pas exigé de longues et pénibles sessions
HOUS@ Of the RISlﬂg Sun' N denregistrement. The House of the Rising Sun a été

. gravé en deux prises, un dimanche matin. Comme le
A/OfS ond fa/f un a/bum- » studio était loué a la journée, le producteur Mickie Most
Mickie Most, producteur, 1981 en a profité pour faire tout un album : «Ca m'a colté

24 livres, une bonne affaire», a-t-il déclaré,
Chantée par Johnny Hallyday, la version frangaise ne

o Influencé par: Honey Hush - Big Joe Turner (1953)

P Ainfluencé: Delta Lady - Joe Cocker (1969) parle plus de bordel mais de pénitencier (pour ne pas

@ Repris par: The Supremes (1964) - Frijid Pink (1969) choquer les programmateurs radio), et c'est sous ce titre
Tim Hardin (1969) - Santa Esmeralda (1977) gu'on la connait aujourd’hui. DR

Tracy Chapman (1990} - Sinéad O'Connor (1994)
The Walkabouts (1996) « Muse (2002)
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Gottingen
Barbara (1965)

Auteur | Barbara
Label | Philips
Album | Barbara (1965)

On sait la dame en noir de Précy-sur-Marne propice
aux fantasmes et aux légendes. Les classiques de son
répertoire (Ma plus belle histoire damour, Dis. quand
reviendras-tu 7, Au bois de Saint-Amand, Le Mal de vivre,
Marienbad, [Aigle noir...) en sont nourris. La genese de
Géttingen contient sa part de mythe, mais cette chanson
ne résonne pas moins d'une vraie valeur symbolique.

En juillet 1964, Barbara se rend sans enthousiasme

“en Allemagne, chanter a linvitation du Junges Theater

~dela ville universitaire de Gottingen. « LAllemagne était
comme une griffe » dira Barbara, fermme juive ayant
passé une partie de son enfance a fuir l'occupant naz.

Avant le concert, elle est prise de nausées et saper-
coit qu'au lieu d'un demi-queue, c'est un énorme piano
droit quon a prévu pour elle. Elle en prend prétexte
pour refuser de jouer. Quelle n'est pas sa surprise de voir
ensuite sous ses fenétres un groupe détudiants porter
le piano idoine, récupéré chez une vieille dame.

Touchée, elle prolongera son séjour d'une semaine,
offrant le dernier soir la chanson quelle a écrite d'une
traite dans les jardins du théatre. Guidée par une
mélodie limpide, sa mélancolie valse en hommage aux
« enfants blonds de G&ttingen », avant de se conclure,
a fleur de peau, par un pardon chargé démotion : « O
faites que jamais ne revienne, / Le temps du sang et de
la haine / Car il y a des gens que jaime, / A Gottingen,
& Gottingen ». Deux ans plus tard, Barbara enregistrera
le titre en allemand pour 'album Barbara singt Barbara.
Une chanson de pardon danc, comme le fut, quelques
mais avant, la sublime Nantes, destinée a son pere. SD
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Amsterdam
Jacques Brel (1964)

Auteur | Jacques Brel
Label | Barclay
Album | Enregistrement public a I'Olympia (1964)

Au sommet de son art en 1964, ayant entre autres
servi a son public inconditionnel Les Flamandes, Ne me
quitte pas, Les Bourgeois, Jacques Brel n'a déja plus rien
a prouver. Maitre a émouvoir jusqu'aux larmes autant
qu‘afomenterle scandale, vilipendantles Flamingands,
les conservateurs rancis et la bétise, il était tant admiré
qu'il finissait par étre craint. De méme, sur le registre
d'un expressionisme incisif, il n'avait pas son pareil
pour dépeindre en peu de mots une situation, un
sentiment douteux voire une ville, comme Amsterdam,
La encore, a parité, cette chanson monument heurta
autant gu'elle bouleversa. Saisie comme un instantané
photographique, dans la bouche de son interprete,
I'évocation tourne a l'orgie sur fond d'étreintes et de
soulagement de vessies sur les femmes infidéles : les
putains d’Amsterdam. Entre fascination et dégodt, une
insulte et un baiser a la fois | Construite comme une
lente ascension vers le climax, la chanson prend aux
tripes. D'abord quelques touches disparates, puis, s'in-
terposant entre son sujet et l'auditeur, Brel noue l'en-
semble pour ne plus redescendre de son exaltation.

Enregistré face a un parterre de 2 000 personnes a
I'Olympia, il n'y eut jamais de version studio de ce chef-
d'ceuvre, Brel avait-il tenu a donner en direct ce qu'il se
sentait devoir 4 son public . une démesure partagée
sur le vif 7 Sans doute. Lauteur, en 1977, d'Orly et des
Marquises, nétait pas a un défi pres. Avec Amsterdam,
Brel, qui fut toujours grand, devint géant. CLE

B Voir également p. 102

Jacques Brel au Théatre d’Aubervilliers, lors de sa derniére tournée, en 1967.






La Paloma
Caterina Valente (1965)

Auteur | Sebastian de Iradier

Production | non créditée

Label | Decca

Album | Caterina Valente's Greatest Hits {1965)

La Palorna («la colombe») est certainement la
chanson qui a connu le plus de reprises. Selon le musi-
cien d'avant-garde Kalle Laar qui, pour le label allemand
Trikont, a produit en six CD une compilation de versions
venues du monde entier, il y aurait plus de 2 000 enre-
gistrements de ce titre (contre 1 600 de Yesterday des
Beatles). Parmi les principaux interprétes, citons Joan
Baez, Maria Callas, Bing Crosby, Charlie Parker, Bill Haley,
Julio lglesias, Luciano Pavarotti, Dean Martin, etc.

La version de la chanteuse d'origine italienne
Caterina Valente est I'une des plus agréables a écouter.
Lorchestre de Werner Miller ajoute harpe, cuivres et
percussions latinos a des paroles espagnoles d'une
grande suavité. Elvis a enregistré sa propre version
sous le titre No more pour son album Blue Hawaii (1961,
bande-son du film Sous fe soleil de Hawat).

Qualifié a tort de «traditionnel», La Paloma a été
écrit au début des années 1860 par le compositeur
basque Sebastian de Iradier, tout juste revenu de Cuba.
Il a recouru & un rythme de habanera, lequel donne-
rait par la suite naissance au tango argentin. Autre
chanson célébre d'lradier, £/ Areglito, encore une haba-
nera, a été copiée par Bizet dans Carmen (Lamour est un
oiseau rebelle).

Le plus ancien enregistrement de La Paloma date des
années 1880 et est conservé au musée de la Musique a
La Havane. On peut entendre cette chanson dans une
quinzaine de films. Mireille Mathieu I'a interprétée en
francais sous le titre La Paloma adieu. JLu
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Sinnerman
Nina Simone (1965)

Auteur | traditionnel
Production | Hal Mooney
Label | Philips

Album | Pastel Blues (1965)

Au début des années 1960, Nina Simone a fait d,
Sinnerman, standard du gospel, une piéce maitress
de son répertoire, la chantant notamment en final
de ses concerts new-yorkais. Le titre n'a pourtant ét
diffusé quaprés son départ de Colpix pour Philips, e
1964. Lenregistrement live effectué a Greenwich Villag
n‘avait pas été intégré dans Nina at the Villa Gate (1962

Larrivée chez Philips a coincidé avec limplicatio
de Nina Simone dans le combat pour I'galité racial
aux Etats-Unis. Son premier album sous ce label, Nin
Simone in Concert (1964), incluait Mississippi Goddam ¢
Qld Jim Crow, et le message pour les droits civils a ét
repris!'année suivante dans Pastel Blues. Lenregistremer
en studio de Sinnerman est inclus dans cet albur
aux cotés d'une reprise du classique de Bessie Smit
Nobody Knows You When You're Down and Out, ainsi qu
de Strange fruit de Billie Holiday.

Il est probable que Simone avait entendu Sinnerma
des l'enfance, lors des réunions & I'église que tena
sa mére, pasteur méthodiste. Cette chanson est u
spiritual traditionnel et de nombreuses versions exi
taient avant celle de Nina Simone ; celle des Weave
(1959) est la plus connue. Lenregistrement de pl
de 10 minutes présent dans Pastel Blues est considél
comme la version définitive de Simone,

Signalons aussi gue Nina Simone a enregistré
célebre Ne me quitte pas de Jacques Brel. MW

B Voir également p. 224



The Irish Rover | The Clancy
Bro & Tommy Makem (1965)

Auteur | arr.The Clancy Brothers & Tommy Makem
production | Tom Wilson
Label | CBS

Sorti en face B de The House of the Rising Sun, The

irish Aover est 'un des plus grands succes des Clancy
pisthers & Tommy Makem, Influencés par des groupes
emeltant au golt du jour le folk américain, comme le
Kinaston Trio ou les Weavers, ils ont initié pratiquement

A el -_;§_|" B renouyeal ae la ballade irlandaise.
Lorigine de la chanson est sujette a controverse,
mais il sagit certainement d'un chant de marin datant

1s les bals campagnards. En accord

e
avec le penchant du groupe pour I'humour, c'est le récit

d'un navire mythique parti de la baie de Cork avec sa
cargaison de briques destinées a I'hotel de viile de New
York mais qui fera naufrage en plein océan. Les mots
«Irish Rover» ont été repris par dinnombrables pubs,
restaurants et bateaux — méme par une revue estu-
diantine catholique et un club de football. En 1963, le
groupe canadien des Irish Rovers a été fondé par des
émigrants nord-irlandais fraichement débarqués. |l
tournait encore il n'y a pas si longtemps.

The Irish Rover a été repris en 1987 par les Pogues et
les Dubliners, réunis sur proposition de Dave Robinson
(fondateur du label Stiff Records) et du produc-
teur Eamonn Campbell. Le single sest classé 8 en
Angleterre, faisant ainsi connaitre les Dubliners a toute
une génération de fans. Le titre a été interprété par d'in-
nombrables formations de musique celtique dont les
Shamrock Singers et Tony Walsh & The Detroits. JLu

Cécile, mafille
Claude Nougaro (1963)

Auteurs | Claude Nougaro,
Jacques Datin
Label | Philips

Le répertoire de Claude Nougaro pulse souvent
des rythmes du jazz (Le Jazz et la java, Armstrong), des
musiques brésiliennes (Bidonville, Tu verras) ou du rock
(Nougayork) avec une intensité propre au « Négre grec»
de Toulouse. Une de ses chansons les plus célébres a
pourtant la délicatesse d'une berceuse.

Cécile, sa fille, est née en 1962. Sa maman, Sylvie,
tenait le vestiaire du Lapin agile, cabaret de la butte
Montmartre ou Claude a déclamé ses premiers poemes
puis ses premieres chansons, dans les années 1950. Fils
d'un chanteur d'opéra et d'une professeur de piano, il
a été chamboulé par la découverte du jazz de Bessie
Smith, Louis Armstrong ou Glenn Miller autant que par la
fantaisie de Trenet et l'intensité de Piaf. Un soir d'ailleurs,
tandis que seul, a la maison, il essayait dendormir la
petite Cécile en pleurs, Edith, qui I'admirait, lui envoya
une voiture avec chauffeur pour le voir dans I'heure.

Est-ce pour calmer plus vite 'enfant que Nougaro
cisela cette merveilleuse ballade ? Un an avant, il avait
connu ses premiers succés avec un deuxiéme album
rempli de pépites (Les Don Juan, Une petite fille, Le Jazz
et la java...), arrangées par Michel Legrand. Cette fois,
il triomphe en décrivant, sur une musique de Jacques
Datin, I'¢merveillement d'un pére, son embarras, son
amour comme I'histoire de sa possible jalousie.

Ce chef-d'ceuvre de tendresse est devenu une des
chansons préférées des Francais. A époque, on enre-
gistra dailleurs un nombre particulierement élevé de
Cécile dans les registres de I'état civil. SD
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Papa’s Got a Brand New Bag
James Brown (1965)

Auteur | James Brown
Production | James Brown
Label | King

En 1965, James Brown était tout prét & accomplir de
grands changements. Celui qui sétait imposé comme
auteur-compositeur de talent ainsi que chanteur de
doo-wop, de soul et de R&B, cherchait a présent un son
plus musclé. Des problémes de contrat d'enregistre-
ment survenus entre Smash Records et lui ont fait que
Papa’s Got a Brand New Bag (morceau occupant les deux
faces d’'un méme single) est sorti sous la forme d'un
enregistrement plus ancien retravaillé, Out of Sight. Cela
a conduit King & renégocier les accords denregistre-
ment et de diffusion avec Brown, lequel a pu controler
de bout en bout la production et toucher de meilleures
royalties.

Cette chanson est l'un des premiers exemples du
son qui ferait de Brown I'un des pionniers du funk. Alors
que Qut of Sight insistait sur les deuxiéme et quatrieme
temps de la mesure, la nouvelle version privilégiait le
premier et le troisieme. Le duo cuivres-guitare vient
souligner I'histoire de cet homme déja 4gé qui ne craint
pas de faire de nouveaux pas sur la piste de danse. La
session a vu la participation des fréres Maceo et Melvin
Parker (saxophone et batterie, respectivement), lesquels
ont largement contribué au futur son funky de Brown.

Comme |'a écrit le critique Dave Marsh : «La seule
facon de rendre ce rmorceau encore plus prenant, ce
serait de voir James Brown jaillir des haut-parleurs, vous
saisir aux épaules et vous entrainer a danser.» CR

B Voir également p. 217,227,272
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La Bohéeme
Charles Aznavour (1965)

Auteurs | Charles Aznavour,
Jacques Plante

Production | non créditée
Label | Barclay

Album | La Bohéme (1965)

Auteur de plus de 1000 chansons, Charles Aznavoy
artiste francais le plus renommeé au monde, croule s
les honneurs. Pourtant, le pilier des éditions Rag
Breton pendant une borine tranche des années 191
fut d’abord ignoré en qualité d'interpréte et se conteyy
d'écrire pour les autres et notamment pour Edith pj
sans abandonner l'idée de devenir chanteur. Enfant ¢
la balle, fils de la diaspora arménienne réfugié 3 Pa
avant la Seconde Guerre mondiale, comédien, cha
teur, auteur-compositeur, guand il livre La Boheme,
1965, c'est déja un artiste respecté, précédé de sa rép
tation de fin trousseur de couplets pour les autres ol
son service : Tu tlaisses aller, La Mama, Les Comédiens.

Sorte de peinture sensible et nostalgique, sugae
tive de la légende admise de la boheme montm
troise, elle aiguise limagination des Frangais frian
de ce passé mythique : la vie libre d'artiste, la mise
sur fond d'amour et deau fraiche ! Dans le contex
de son interpréte, Jacques Plante faisait-il la référer
3 un épisode de la vie d'Aznavour qui, en des tem
difficiles, s'ancra passagérement a Montmartre av
celle quiallait devenir sa premiére épouse 7 Quimpol
I Monsieur Charles, laissant libre cours a son lyrism
confectionna une mélodie efficace sur le texte
Plante, pour une chanson qui devint son passefc
témoin d'une époque que chacun lui préta dav
vécue. Et clest beau, toujours. Trés beau | CLE

Charles Aznavour en pleine compositionen 1§
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California Dreamin’| The Mamas & The Papas (1965)

Auteurs | John Phillips, Michelie Phillips
Production | Lou Adler

Label | Dunhill

Album | If You Can Believe Your Eyes and Ears (1966)

VA

IF YOU CAN BELIEVE YOUR EYES AND EARS 097 |

TS THE MAMAS ~THE PAPAS

MNGING

CALIFORNIA DREAMIN’

A u&\k

« Je ne pouvais croire quun
truc aussi chouette me soit

arrivé comme ¢a. »
Lou Adler, 1966

Influencé par : Mr. Tambourine Man - The Byrds (1965)
A influencé : Sunday Will Never Be the Same - Spanky
and Our Gang (1967)

@ Repris par: The Seekers (1966) - Bobby Womack (1968)

The Four Tops (1969) - M.ILA. (1985)
The Beach Boys (1986)
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John Phillips avait au moins 10 ans de plus q
plupart de ses contemporains folk-rock des années |
mais l'expérience avait nourri ses Compositions tol
lui apprenant ce qui pouvait retenir 'attention du g
public. Il a formé un groupe hippie de folk-po
réunissant autour de sa belle et jeune épouse, Mic|
la plantureuse Cass Elliot et le beau Denny Dohert
voix d'or. Rapidement, ils se sont produits sur la s
folk de Greenwich Village, & New York.

Puis le groupe — dont le nom emprunté a l'argc
Hell's Angels signifie tout simplement «les hon
et les femmes» — est parti pour la cote ouest, L
folk-pop Barry McGuire les a présentés a son prc
teur, Lou Adler, dont la premiére remarque a ét
voyant Michelle : «Clest qui, la blonde 7» Un
contrecoeur, il leur a demandé d'accompagner au «
McGuire, puis a signé avec eux dés quil a eu ent
leurs compositions originales.

Johnavait écrit California Dreamin’ a New York g
Michelle sétait plainte du froid régnant dans cett
et avait avoué gue la Californie lui manquait (elle a
boré aux paroles). Conscient de leur potentiel, A
demandé 3 dexcellents musiciens de studio
Campbell, Hal Blaine, Joe Osborne et Larry Knecht
les accompagner. Bud Shank, vétéran du jazz, est
ajouter le son de sa filite.

Cette chanson célébre la Californie, véritable p:
tout en étant teintée d'un certain malaise. « Je serai
et jaurais chaud sijétais a L. A.», disent les paroles
la mélancalie en mode mineur du morceau cor
cet espoir. Cette chanson a valu au groupe une
tation internationale immédiate. Maintes fois re
elle figure aussi dans nombre de films et de série
visées. Mains d'une décennie aprés la formatic
groupe, Cass Elliot mourait, et John Phillips et B¢
drogués, étaient devenus des épaves. GC



Ticket to Ride | The Beatles (1965)

Auteurs | John Lennon, Paul McCartney
production | George Martin

Label | Parlophone

Album | Help! (1965)

« Cest George Harrison
qui m'a incité a avoir une
Rickenbacker. Ticket to Ride,

quelle chanson super ! »
Johnny Marr, 1990

4 Influencé par: When You Walk in the Room
The Searchers (1964)

b Ainfiluencé : Tomorrow Never Knows
The Beatles (1966)

® Repris par: The 5th Dimension (1967)
The Carpenters (1969) « The Punkles (1998)

Les disques de Beatles ont toujours fait des tubes
planétaires mais le succés commercial de ce groupe-
cache malheureusement la réelle innovation & lorigine
de la fascination qu'il continue a exercer.

TickettoRide a bienentendu été n° 1 de partet d'autre
de l'Atlantique, mais il ne l'est resté gu'une semaine en
Ameérigue. Cette chanson n'a en réalité rien pour faire
une face A Son rythme est lent (et sa durée supérieure
a celle des autres titres des Beatles), la batterie est
toujours la méme, lintroduction ne présente gu'un seul
accord pendant dix mesures, etc. Enfin, les parales sont
résolument mélancoliques.

En bref, Ticket to Ride témoigne d'un éloignement
de la pop pure et de linsertion dans un territoire
moins répertorié, plus intéressant aussi: Les principales
influences sonticile son deTamla Motown — on retrouve
ce type dintroduction dans des tubes tels que Dancin’
in the Street de Martha & The Vandellas - et celui d'autres
groupes relevant du Merseybeat comme les Searchers.
George Harrison joue ici sur une Rickenbacker & douze
cordes (pour la toute derniére fois sur un disque des
Beatles). Du point de vue sonore, le morceau séloigne
des ftitres plus anciens en ce quil est plus métallique.
La batterie anticipe ce que Ringo Starr fera en 1966
sur Tomorrow Never Knows (les deux fois sur la sugges-
tion de Paul McCartney) et Rain. Ajoutons a cela la
ligne de basse et les guitares en premier plan, et l'on
comprendra pourguoi John Lennon dira plus tard que
« Ticket to Ride... est I'un des tout premiers disques de
heavy metal jamais enregistrés »,

Rien d¢tonnant donc a ce que le titre soit repris deux
ans plus tard par des « proto-métallistes » tels que Vanilla
Fudge. Les graines semées dans Ticket to Ride avaient
donné des fleurs intensément psychédéliques. RD

Voir également p. 180, 200, 210, 230, 270
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(I Can't Get No) Satisfaction | The Rolling Stones (1965)

Auteurs | Mick Jagger, Keith Richards
Production | Andrew Loog Oldham
Label | Decca

SATISFACHON
OFF THE HOOK

LITLE RED ROOSVER

THE UNDER ASSISTANT i
WEST COAST .
PROMOTION MAN ST

« Je suis le type qui a écrit

Satisfaction en dormant. »
Keith Richards, 2003

Influencé par : Dancing in the Street - Martha & The
Vandellas (1964)

Ainfluencé : Sunshine of Your Love - Cream (1967)
Repris par : Sandie Shaw (1968) - The Troggs (1975)
Devo (1977) - Tom Jones (1996) « Cat Power (2000)
Britney Spears (2000)
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Méme si Keith Richards avait depuis IongtemF
réputation de laisser venir & lui les chansons au lig,
chercher patiemment a les extraire de leur gangu
succés de (I Can't Get No) Satisfaction en 1965 a dép
toutes ses espérances.

Une nuit de printemps, alors que les Stones éta
en tournée aux Ftats-Unis, Richards dormait dans
chambre de motel. Il sest réveillé brusquement
enregistré le plus célébre riff de rock de tous les te
ainsi que les mots «| can't get no satisfaction» («Ji
peux avoir de satisfaction») sur le magnétophone
emportait partout. Puis il sest rendormi. Sur la banc
y avait «deux minutes de Satisfaction et 40 de min
de moi en train de ronfler», confierait-il ultérieurenr

Une semaine plus tard, en mai, les Stones se t
vaient dans les studios de RCA, a Hollywood, pour e
gistrer une version préliminaire du titre — on la trouv
par la suite sur le 33 tours américain Out of Our He
Séparant les deux parties de la notion de satisfac
I'une spirituelle et Vautre purement sexuelle, Ja
avait écrit des paroles relatives au commerciali
américain, qui le fascinait et le repoussait a la fois
présentateur 1élé essayait non seulement de lui ve
des choses dont il ne voulait pas, mais il 'empécha
plus de faire 'amour.

Richards songeait a remplacer par des cuivres |
de guitare sur trois notes sur lequel reposait la char
Pour renforcer le son de sa guitare, il a recouru
Gibson Maestro Fuzzbox, laquelle a donné au riff
au groupe — cette atmosphére qui serait sa signa
Richards a d0 oublier les cuivres. «Soudain, je
tendais sur toutes les stations de radio et je me &
que je n'avais pas a me plaindre, méme si je trouve
morceau inachevé», sest-il souvenu plus tard. MO

B Voir également p. 175, 228, 305

Les Rolling Stones durant une répétition pour la télévision £



The Tracks of My Tears
The Miracles (1965)

‘_‘ Auteurs | « Smokey » Robinson,

. . Warren Moore, Marvin Tarplin

= Production | « Smokey » Robinson
A /! Label |Tamla

i KC B8 K PR

~ g Album | Going to a Go-Go (1965)

Avec son groupe les Miracles, le maestro de Motown
quétait Smokey Robinson simposait depuis 1960 dans
les hit-parades américains, Il avait inspiré_Dylan, les

_Beatles et les Stones et choisi, comme ces derniers,

de sortlr en 1965 lun de ses plus grands albums.
Gomg 10 a Go-Go, avec des titres aussi géniaux que la
chanson éponyme et A Fork in the Road, souvrait sur ce
classique.

The Tracks of My Tears trouve son origine dans une
mélodie du guitaristé Marvin Tarplin auquel se sont
joints Robinson et Warren Moore. Smokey a écrit des
paroles éloguentes — dont le mot «substitute » inspirera
a Pete Townshend la célebre chanson Fiomonyme des
Who. La production de Smokey séloigne toutefois de
son héritage R&B / doo-wop, tandis que la batterie et les

_cuivres ajoutent cette sorte dimpression d'urgence qui |

caractérisait plutdt Stax, le label rival de Motown.

Au début de leur partenariat, Berry Gordy, respon-
sable de Motown, avait dit a Smokey : «Chaque
chanson devrait avoir une idée, raconter une histoire,
vouloir dire quelque chose.» Le triomphe de Robinson
a été tel que méme Gordy, si avare en compliments, lui
en a fait un en parlant de chef-diceuvre, Le titre na été
que n° 16 aux Etats—UniS,-mais les nombreuses reprises
(Aretha Franklin en 1969 et Linda Ronstadt en 1975, par
exemple) témoignent de son attrait durable. Dans les
années 1980, elle a été intégrée dans la bande-son du
film de Lawrence Kasdan Les Copains dabord et dans
celle de Platoon. BM .
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Mr. Tambourine Man
The Byrds (1965)

Auteur | Bob Dylan
Production | Terry Melcher
Label | Columbia

Album | Mr. Tambourine Man
(1965)

Mr, Tambourine Man, premier succes du guintet
Los Angeles quétaient les Byrds, est sorti aux Etats:
le 12 avril 1965 ; le 26 juin, il était déja n° 1 dans Bjllb,
Cette chanson avait été choisie par leur manager
Dickson, aprés quil a eu entendu son auteur,
Dylan, la chanter en 1964 au festival folk de Mon
et demandé une démo a léditeur de Dylan. Le
sinueux qui en sortait, avec Dylan au chant et Ran
Jack Elliott aux harmonies, n'a nullement impressi
les protégés de Dickson (connus sous le nom de Je
jusquen novemnbre 1964), méme lorsque Dickson |
demandé de couper dans le texte et de mettre d:
tage de rythme. Ils nont été convaincus gue le joi
Dylan leur a rendu visite et, ayant entendu leur vel
slest écrié ; « Super, on pourrait danser la-dessus !»

Un seul Byrd a joué sur le single : Jim (puis R
McGuinn, armé de sa Rickenbacker a douze cc
Il a aussi chanté dans un style quil décrira plus

.
Ccomme «a mi-chemin entre Dylan et Lenr

Laccompagnement des 22 prises enregistrées e
3 des musiciens de studio, les Wrecking Crew,
principalement le batteur Hal Blaine et le bassiste
Knechtel. Les autres Byrds nont pas eu le droit de|
mais Gene Clark et David Crosby ont ajouté dexc
harmanies vocales. Ce single a donné & Dylar
premier tube international en tant gue composite
aussi fait des Byrds des pionniers du folk-rock. Jot
Voir égalementp. 173

Loin de leur Californie natale, les Byrds sous la pluie new-y¢



Like a Rolling Stone | Bob Dylan (1965)

Auteur | Bob Dylan

Production | Tom Wilson

Label | Columbia

Album | Highway 61 Revisited (1965)

Like

A
Rolling
Stone

Gates
Of
Eden

BOB
DYLAN

«Rolling Stone est la meilleure

chanson que jaie écrite. »
Bob Dylan, 1965

OVaA
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Influencé par: Lost Highway - Hank Williams (1949)
Ainfluencé : Hey Jude - The Beatles (1968)

Repris par : The Turtles (1965) « Cher (1966)

The Jimi Hendrix Experience (1970} - Spirit (1975)
Mick Ronson (1994) » The Rolling Stones (1995)
Nancy Sinatra {1999) - Green Day (2009)

Dire quel est le meilleur titre de Bob Dylan ast
ridicule que choisir la plus belle toile de Van ¢
pourtant les fans de Dylan l'ont fait : c'est Like g g
Stone qui est cité le plus souvent.

Hypnotique, poetique, acerbe, sauvage, Likea
Stone n'est pas sorti du néant. En 1965, I'album gy
It All Back Home marquait éloignement de Dyl
carcan du folk et de la protest song, mais le tan
a timbre d'ouverture (dont Bruce Springsteen
«quelqu'un a brutalement poussé la porte de
esprit») arameuté ses admirateurs. Le titre estemp
au chanteur et compositeur Hank Williams et l'org
manege est celui d'Al Kooper, quia participé a la se
presque par défaut mais qui a donné au morcea
riff fondamental. Profondement - sarcastique,
prend pour cible une mondaine qui connait 3 pr
des temps difficiles. Certains pensent qu'il s'agit (
Sedgwick, muse d’Andy Warhol, d'autres de Dyl
personne. Quelle importance, puisque |écritur
d'une incroyable puissance |

«How does it feel?» («Qu'est-ce quon ressel
dermande Dylan au fil des paroles de plus en plus f
tives («You used to be so amused / At Napoléon if
and the language that he used» («Tu t'amusais te
Napoléon et du langage quil employaits), tandi
la chanson sembile ne vouloir jamais finir. Elle
en effet 6 minutes, du jamais-vu pour un single,
cela ne I'a pas empéchée de se placer n° 2 aux
Unis, donnant ainsi a l'artiste toute liberté en m
de durée. Le titre a été repris de nombreuses ft

Bob Marley a Michael Balten, mais la meilleure vt

alternative est due a Dylan en personne, enregisit

live pendant sa tournée anglaise de 1966. On peu

tendre sur Bootleg Series: Vol. 4, précédée d'une it

tion de Dylan de I'écouter «a fond la caisse». PW
B \oir également p. 166, 354, 674

La premiére Stratocaster de Dylan a horrifié de nombreux fans au festival folk de Newport&



People Get Ready
The Impressions (1965)

' Auteur | Curtis Mayfield
Production | Johnny Pate
Label | ABC-Paramount
Album | People Get Ready
(1965)

Groupe vocal de Chicago dirigé par Jerry Butler,
les Impressions avaient connu leur premier succes en
1958 avec For Your Precious Love du méme Butler. Curtis
Mayfield a repris les rénes quand if a quitté le groupe
pour une carriére solo : au sein d'un trio consacré a la
soul, Curtis, ténor, sest accompagné d'un autre ténor,
Fred Cash, et de la basse Sam Gooden.

En 1964, Mayfield a écrit une chanson en faveur
des droits civils imprégnée de gospel, Keep On Pushing,
qui est entrée dans le Top 10 pop de Billboard. 'année
suivante, le groupe a été n° 3 au hit-parade R&B de
Billboard et e 14 a celui de la pop avec People Get
Ready. Cette chanson contemplative qui réchauffe le
coeur mariait une fois de plus les convictions religieuses
de Mayfield et sa culture gospel au message subtil
d'unité raciale et de montée en puissance des Noirs.
Avec limage du train propre a de nombreux spirituals
(par exemple The Gospel Train des Fisk Jubilee Singers),
Mayfield chante «la foi est la clé» et «lespoir pour tous».
Il se livre au dialogue musical avec Fred Cash tandis
que Sam Gooden chante en harmonie sur un fond
de cordes et de cuivres arrangé par Johnny Pate, sans
parler des fioritures & la guitare de Mayfield. La seule
personne a ne pas trouver de place dans ce train, c'est
«le pécheur impénitent qui nuirait 3 tous les hommes
pOUr SE 5auver soi-Meme ».

Le message n'a pas &chappé a Bob Marley : les
Wailers ant beaucoup appris des Impressions et One
Love fait référence a ce morceau. JoH
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Who Do You Love
The Preachers (1965)

Auteur | Bo Diddley
Production | Ray Maxwell
Label | Moonglow

Avec leurs cols decclésiastiques et leurs cheyg
leur arrivant aux épaules, les Preachers, originaires
Hermosa Beach, avaient une drole dallure, méme
1965. Au fil de leurs trois singles, le quintette a déple
une énergie pré-punk avec des titres tels que Out Of
World. Son premier opus était toutefois une reprisa
classique rock de Bo Diddley Who Do You Love. Le sify
a échappé a l'emprise de l'envahisseur britannique
le R&B et le vieux blues américain, tandis que son niy
sonore et son énergie atteignaient des niveaux q|
parodigues. Abandonnant la subtilité etles nuances
minimes de l'ceuvre originale, les Preachers ont prot
des harmonies pouvant faire croire quils se raclaier
gorge, un break de guitare surf et des effets song
amenant & penser que Rudy Garza jouait du claviera
des gants de boxe. Un passage dans I'émission de 1
vision Shivaree a montré le groupe regardant d'uri
mauvais la caméra et secouant frénétiquement la
comme des adeptes du Kink Dave Davies.

Le chanteur Richard Fortunato a bientot été reny
par leur label, Moonglow, & cause de son style'w
outrancier, mais Who Do You Love est devenu un ma
de garage rock, repris par des groupes pronar
retour aux sources, principalement Michigan's Wol
en 1966. Les Doors ont étiré la chanson pour abl
3 une version de concert de 6 minutes quon ent
dans Absolutely Live (1970) : il y ala des passages de
quitar vertigineux... sans toutefois arriver a la che
des Preachers. PL



The Carnival Is Over
2kers (1965)

The S

m#a Auteur | Tom Springfield
: Production | non créditée
Label | Columbia

Dans un style propre aux inflexions folk & la Peter,
paul &Mary, les Seekers ont enchainé une série de tubes
qu début des années 1960, dont /il Never Find Another
Vou, Morningtown Ride 1 le plaisant Georgy Girl. lls sont
4insi devenus le premier groupe australien a connaitre
o succes a [étranger. Aucun de ces tubes cependant
navait lz grandeur tranquille de The Carnival Is Over.

La méledie sinspire d'une vieille chanson populaire
fusse, mais c'est certainement par la version de Pete
Seener de 1953, River of My People, que le compositeur
Tom Sprinafield I'a connue: Judith Durham se lamente
surun amour perdu d'une voix claire et sincére, tandis
e la mélodie plaintive est en parfait accord avec le
pathos des paroles. Quand les cordes font soudain
[eur entrée, le son prend de F'ampleur, sans toutefois
fiuite & la prestation de Durham ni aux harmonies qui
la soutierinent. Morceau trés émouvant, The Carnival Is
Over sest vendu jusqu'a plus de 90 000 exemplaires par
Jour, permettant ainsi aux Seekers de se classer (pour la
detixieme et derniere fois) n* 1 en Angleterre,

En 1986, Nick Cave & The Bad Seeds ont donné ce
fui est certainement la version la plus inattendue de
Camnival dans leur album de reprises Kicking Against
Ifie Pricks. C'est une lecture saisissante et évocatrice qui
plonge au coeur de la mélancolie etapporte une dimen-
sion nouvelle & cet élément capital des années 1960. 1|
fle faudrait pas non plus oublier la version surprenante
rr plus enjouée de Boney M. RD

Psycho
The Sonics (1965)

Auteur | Jerry Roslie

Production | Buck Ormsby,

Kent Morrill

Label | Etiquette

Album | Here Are The Sonics (1965)

Bien avant Iépoque du grunge, la cote nord-ouest
des Ftats-Unis avait la réputation de créer un rock
«ouvrier» dans ce quil a de plus élémentaire, loin
du clinquant des métropoles du business musical
quetaient New York et Los Angeles. Contrairement 3
certains de leurs pairs, les groupes étaient ici dans un
tel isolement géographique quils pouvaient forger
leur propre son. De plus, ne pouvant accéder aux
grands studios, ils faisaient preuve d’une éthique de la
débrouillardise annonciatrice de la scéne punk.

A coté de formations comme les Kingsmen de
Seattle, les Sonics étaient un groupe de cing adoles-
cents originaires de la pluvieuse ville de Tacoma, dans
I'Etat de Washington. lls avaient connu un succés local
quand leur premier single, The Witch, avait été remarqué
par un DJ. Comprenant trés vite que la face B ne leur
rapporterait pas de royalties — une reprise frénétique de
Keep a Knockin® de Little Richard -, le groupe a décidé
dcrire sa propre composition aprés avoir joué comme
tous les samedis soirs dans un club des environs, The
Red Carpet. «On slest arrétés de jouer & une heure du
matin, ensuite on a écrit et répété Psycho. Ca nous a pris
15 minutes», a raconté le chanteur et claviériste Jerry
Roslie.

Le résultat est sorti en single. Prés de quatre décen-
nies plus tard, clest encore un morceau de rock’n roll
chauffé a blanc, de sorte que les Sonics ont pu jouer
dans des salles combles quand ils se sont reformés au
début du xxe siecle, PL
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I've Been Loving You Too Long
(to Stop Now) | Otis Redding (1965)

Stop! In the Name of Love
The Supremes (1965)

Auteurs | Otis Redding, Jerry Butler
Prod. | Otis Redding, Jerry Butler
Label | Volt

Album | Otis Blue: Otis Redding
Sings Soul (1965)

Otis Redding a entamé sa carriére au début des
années 1960 comme chanteur de R&B, mais il a fallu
attendre plusieurs années pour qu'il impose sa vraie
personnalité, ainsi que le son du label Stax, aprés la
mort de son idole, Sarn Cooke, dont il a hérité le titre
de Soul Brother n° 1. Avec son album Otis Blue, Redding
s'adressait au mainstream en contrebalangant les aboie-
ments sexuels de Richard par |€légante voix de ténor
de Cooke. La piéce maitresse du disque est une longue
supplication, /'ve Been Loving You Too Long.

Quelques mois seulement apres que Cooke a
été abattu par le gardien d'un motel de Los Angeles,
Redding a apporté sa compasition a la maison-mere
(Booker T. & The MG, rien de moins) du label Stax.
Comme A Change Is Gonna Come de Cooke, |a ballade
d'Otis est parcourue par une voix insistante qui séleve
pour atteindre des sommets démotion avant de
retomber dans la confession. La chanson débute par les
mots du titre, «je t'aime depuis trop longtemps» — un
cri adressé au héros défunt.

En partie grace aux Rolling Stones qui ont repris fve
Been Loving You Too Long, Redding a connu un succés
phénoménal. En 1967, il a envo(té limmense public
venu au festival pop de Monterey, jetant ainsi un pont
entre les divers genres musicaux. Hélas, le 10 décembre
de la méme année, en pleine tournée, un plongeon de
son avion dans un lac glacé du Wisconsin 'a envoyé
rejoindre Cooke dans l'au-dela. MO

Voir également p. 227
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s mmeaweorioe]  Auteurs | B. & E.Holland, L. Dozjey
e Production | B. Holland, L. Dozier
Label | Motown

Album | More Hits by The Supremes
(1965)

Stop! In the Name of Love a valu aux Supremes de s
classer pour la quatriéme fois en téte de la pop amér
caine. C'a aussi été le morceau sur lequel elles congl
raient leurs concerts. En 1965, ce trio regroupait le
artistes les plus chaudes de Motown, et Berry Gord
ne songeait qu'a faire delles des superstars. Cétait e
partie commercial : les Supremes étaient dotées d'y
physique bien plus attirant que les autres chanteuse
noires de lépoque. Et en partie sentimental, puisqu
Gordy était tombé amoureux de Diana Ross.

Congue par Lamont Dozier aprés un retentissar
«Arréte, au nom de I'amour !» lancé a sa petite amie ave
qui il se disputait, la chanson a pris un tour plus dram;
tique quand Brian Holland en a fait une ballade ave
accompagnement de piano. Gordy en a reconnu l¢
qualités mais, comme les succes des Supremes étaier
tous des airs a danser, il a insisté pour que Dozier et le
Holland en accélérent le tempo. La chanson a donc pr
des airs de dancefloor, marqués par la basse de Jame
Jamerson et l'orgue électrique de James Gittens.

Les paroles étaient typiques des girl groups — Ro:
sinquiétait de voir son copain sintéresser a une aut
fille —, mais aussi trés touchantes puisqu'elle lui demar
dait de voir la beauté de leur relation tout en le supplial
de ne plus en regarder une autre. Avec sur scéne ur
gestuelle rappelant celle d'un agent de police faisant
circulation, Stop! In the Name of Love est devenu 'ur
des plus belies chansons du groupe. GC

B Voir également p. 193

Les Supremes en 1964. De gauche & droite, Mary Wilson, Diana Ross et Florence Ballai
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Subterranean Homesick Blues | Bob Dylan (1965)

Auteur | Bob Dylan

Production | Tom Wilson

Label | Columbia

Album | Bringing It All Back Home (1965)

«“La pompe ne marche pas /
Des vandales ont volé

la poignée.” J'adore

cette phrase. »

Roger Waters, 1987

4 Influencé par: Too Much Monkey Business
Chuck Berry (1956)

P Ainfluencé: We Didn't Start the Fire
Billy Joel (1989)

@ Reprispar: Harry Nilsson (1974) - Red Hot Chili
Peppers (1987) - Mountain (2007)
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«Johnny's in the basement / Mixing up the meq
cine...» («Johnny est au sous-sol et prépare les mag
caments...») citait Thom Yorke dans une intervie,
accordée en 1997 au magazine OK Computer, allusigy
au guitariste de Radiohead, Johnny Greenwood, et |
un morceau assez insolent du groupe, Subterraneq,
Homesick Alien. Méme si la chanson na pas granc
rapport avec Dylan en dehors de son titre, elle confirmg
la place de celleci au sein d’une illustre lignée rock.

Avec la sortie de ft Ain't Me, Babe en 1964, Dylan ;
dit adieu & la musique folk. Lannée suivante, Bringing
It All Back Home seest révélé si iconoclaste que le rock’r
roll devrait attendre arrivée des Sex Pistols en 197¢
pour étre aussi chamboulé. Outlaw Blues et On the Roac
Again donnaient le ton de Bringing It All Back Home, mais
le moment le plus intense est Subterranean Homesick
Blues, sorte de relecture déjantée du Too Much Monkey
Business de Chuck Berry.

Dylan ne se génait pas pour emprunter & son idole
Woody Guthrie. Il a ainsi pris des phrases entires 3
la chanson de Guthrie et Pete Seeger Taking It Easy :
«Mom was in the kitchen preparing to eat / Sis was in
the pantry looking for some yeast» («Maman était dans
la cuisine et préparait & manger, ma soeur cherchait de
la levure dans le placard») - et les a mises & sa sauce,
Le sens de la chanson a fait lobjet de nombreuses
interprétations. Certains passages sont fréquemment
cités comme «You don't need a weatherman / To know
which way the wind blows» («Pas besoin de M. Météo
pour savoir d'ou souffle le vent»),

Le résultat final nest pas plus profond que le texte
de Berry, mais grace & limmense talent de Dylan et &
son influence, ainsi qu'a un clip ot on le voit brandir
des cartons avec les paroles de la chanson, le titre est
devenu son premier n° 1 dans Billboard. BM

Voir également p. 160, 354, 674
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The Sounds of Silence | Simon & Garfunkel (1965)

Auteur | Paul Simon

production | Tom Wilson

Label | Columbia

Album | Sounds of Silence (1966)

Simon &
Garfunkel

! Am A Rock

The Sounds OFf Silence
Kathy's Song

A Most Peculiar Man

« Cétait de l'angoisse
existentielle post-ado mais. ..
elle parlait a des millions

de gens. »
Paul Simon, 2004

‘4 Influencé par : Masters of War - Bob Dylan (1963)
) Ainfluencé : Catch the Wind - Donovan (1965)

. Repris par : The Bachelors (1966} - Bud Shank (1966)
The Ventures (1970) » Edward Woodward (1970)
James Last (1974) - Nevermore (2000)

Shaw-Blades (2007)

Ecrit juste aprés l'assassinat du président Kennedy,
The Sounds of Silence représente un moment particulier
dans I'histoire de la musique américaine, quand l'enga-
gement politique sincére de la scéne folk a trouvé sa
place dans le mainstream.

Amis décole, Paul Simon et Arthur Garfunkel
formaient un duo assez improbable, mais la pureté de
leurs harmonies était assez convaincante pour faire
passer les paroles quelque peu naives de Simon, tout
jeune diplomé de ['université. La premiére version enre-
gistrée de cette chanson — deux voix accompagnées par
la guitare acoustique de Simon — se trouvait dans leur
tout premier album, Wednesday Morning, 3am, paru en
1964, Le disque afait un bide, le duo sest séparé et Simon
est parti en Europe dans l'espoir d'y faire une carriere
solo. Peu de temps avant un concert au Danemark, il a
découvert que le producteur Tom Wilson avait ajouté
une guitare électrique, une basse et une batterie pour
sortir une nouvelle version sans en avoir prévenu les
interprétes. Lindignation des deux partenaires n'a pas
duré longtemps. A la fin de 1965, The Sounds of Silence
arrivait en haut des hit-parades, premier d'une kyrielle
de n° 1. Pour mieux faire de cette chanson un symbole
de l'aliénation de la jeunesse des années 1960, le réali-
sateur Mike Nichols 'a incluse dans son film Le Lauréat,
avec Dustin Hoffmann (1967). On y entendait égale-
ment le non moins célébre Mrs. Robinson, et la bande-
son due a Simon & Garfunkel donnerait naissance a l'un
des best-sellers de 1968, au point de surpasser dans les
vente le White Album des Beatles.

En 1970, Simon & Garfunkel enregistrent pour la
derniére fois ensemble, et ce sera Bridge Over Troubled
Water. Depuis, le duo se reforme occasionnellement
pour des concerts, dont celui mémorable donné a
Central Park en 1982. PL

B \oir également p. 223, 274
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My Generation
Tht /o (1965)

%# Production | ShelTalmy
"% Y Label|Brunswick

& % Album | My Generation (1965)
5 1

i Auteur | Pete Townshend

Le troisieme single des Who est probablement le
plus connu de tous : bourré d'adrénaline, clest l'ex-
pression -austique d'une rébellion, inspirée en partie
par les mods londoniens qui suivaient le groupe a ses
deburs. Au début, le guitariste et compositeur Pete
Tawnshend voulait faire de My Generation un morceau
lerit style Chicago blues inspiré de Jimmy Reed. Les
Whoenregistreront d'allieurs une version blues en 1970
gour album Live at Leeds. Quoi quil en soit, la derniére
pfise de My Generarion a été explosive, agressive, plus
que tout ce quon pouvait entendre en 1965. La quitare
ond, avec feedback et distorsion, la basse

de Townsh
tornante de lohn Entwistle et |a batterie de Kelth Moon
soulignent l'arrogance de Roger Daltrey et de son «l

hope | di ore | get old » («Jespére mourir avant d'étre
Vielixs), urie des phrases les plus célébres de la pop.
[lestocade donnée par le comanager Kit Lambert

guand il a fait begayer Daltrey sur « Why don't you all £-f

fade away », pour empécher que ne sorte un autre mot

aammencant par f - «fuck» bien évidemment.

La chanson a &té n° 2 en Angleterre et est devenue
le morceau incontournable des concerts des Who,
finissant chaque fois avec un feedback hurlant de la
Rickenbacker de Townshend projetée contre les haut-
parleurs tandis que Moon se déchainait sur sa batterie
avant de la renverser sur la scéne. Comme leurs pres-
fations live, My Generation demeure 'une des pierres
aligulzires du rock. JoH

B \Voir égalerment p. 172, 246, 292

MyGeneration et la fureur destructrice de Pete Townshend en 1965.

Unchained Melody
The Righteous Brothers (1965)

Auteurs | Alex North, Hy Zaret
Production | Bill Medley (bien
qu'attribuée a Phil Spector)

Label | Philles

UNCHAINED HELOD) T | Just Once in My Life (1965)

Les Righteous Brothers (Bobby Hatfield et Bill Medley)
enregistraient pour le label Philles, propriété de Phil
Spector qui produirait leurs singles, mais apposerait
également son nom sur de nombreux titres ainsi que
des faces B produits en réalité par Medley. Ce dernier
n'y voyait pas dinconvénient, mais Spector était secré-
tement furieux quand les DJ accordaient plus de temps
dantenne a la face B, Unchained Melody {un solo chanté
par Bobby Hatfield), qua la face A, Hung On You, une
chanson de Gerry Goffin et Carole King. Enregistré a l'ori-
gine pour un album, Unchained Melody était une ballade
convenant mieux & la voix de ténor de Hatfield qu'a celle
de basse de Medley ; les deux Righteous Brothers ont
toutefois été nommés sur le single.

Theme du film Unchained (1955), la chanson a
eté n° 1 pour Les Baxter et, quelques semaines aprés,
n® 3 pour Al Hibbler. Il en existerait 500 versions diffé-
rentes dont celles de Harry Belafonte, des Platters,
des Supremes ou encore dElvis Presley. Son succés a
dépassé les frontieres américaines puisque Armand
Mestral I'a chantée en frangais sous le titre Tous les deux
enchainés.

Lenregistrement des Righteous Brothers est certai-
nement le plus sensuel de tous. Il a été redécouvert a la
sortie du film Ghost (1990), avec Demi Moore et Patrick
Swayze : on l'entend a deux reprises, lors de la sublime
scéne damour entre Molly et Sam, mais aussi lorsqu’il
lui fait ses adieux et part pour 'au-dela. MW

Voir également p. 144
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Et moi et moi et moi
Jacques Dutronc (1966)

Auteurs | Jacques Lanzmann,
Jacques Dutronc

Production | Vogue

Label | Vogue

Album | Jacques Dutronc (1966)

Stay with Me
Lorraine Ellison (1966)

Auteurs | Jerry Ragovoy,
George Weiss

Production | Jerry Ragovoy
Label |Warner Bros.

Pilier du Golf-Drouct et de la bande la Trinité a Pars,
avec Johnny Hallyday et Eddy Mitchell, au début de
l'ere yé-y¢, Jacques Dutronc officie comme guitariste
au sein d’El Toro et des Cyclones. Avec son physique
de play-boy, sa voix nasillarde et sa frivolité affichée,
grace a £t moi, et moi, et moi, une chanson qu'il endosse
par hasard, en 1966, il grimpe en haut des hits. Sur les
paroles revenant au romancier Jacques Lanzmann,
avec lequel la collaboration durera, il a composé une
musique dans la lignée de celle que produisait alors, en
Angleterre, les Kinks ou les Pretty Things. En quéte d'un
interpréte, aprés que celui pressenti, Benjamin, échoue
dans sa tentative, il s'est résolu a poser sa voix pour ce
qui devait n'étre qu'une maguette, Une seule prise aura
suffi. La suite est connue.

Dés %été, grace a cet opus gringant d'un moder-
nisme inquiétant, sur le mode concerné mais désin-
volte, il sinstalle dans le paysage pop hexagonal. Avec
sa thématique récurrente a la Sempé, celle du seul au
milieu de tous, il étonne, fascine et raille. Chroniqueur
d'une actualité lorgnée avec recul, il peaufine sonimage
de rock and moqueur qui le classe a part dans la produc-
tion ambiante. Et encore | Avec sa tournure du tout a
l'ego, Dutronc se retrouve, malgré lui, lorateur de ce
quon nommait alors la majorité silencieuse. Inclassable,
unique, dans la méme tonalité, il produira a la suite une
litanie de tubes ancrés dans le répertoire frangais parmi
lesquels : Les Play Boys, Les Cactus, Paris séveille, Jaime les
filles, etc. Aux petits couplets, les grands effets ! CLE
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Le studio gtait réservé, lorchestre était engagé majs
le chanteur, Frank Sinatra en loccurrence, est tompe
malade. Warner Bros. a proposé le créneau au produc-
teur Jerry Ragovoy ; celui-ci a tout juste eu |e tarmpg
d'écrire un arrangement pour une chanson qu'il venait
de composer. Il pensait également a une chantause.
Lorraine (née Marybelle Luraine) Ellison avait une belle
réputation dans le milieu du gospel ; elle était passée
dansle mainstream en 1964 et avait fait I'année suivante
un tube de R&B avec ! Dig You Baby. Elle était préte §
enregistrer une chanson si profonde, si puissante et sj
émouvante que le terme «soul music» serait une fois
pour toutes défini.

Stay With Me (n° 11 du R&B en Amérique) commence
lentement, prudemment presque. Moins d’'une minute
plus tard, & la fin du premier couplet, la musique enfle
et Ellison éclate avec le mot «leave » («quitter»), qulelle
tient pendant quelque cing secondes. Lexpérience du
gospel est 1a tout entiére, mais lobjet de 'amour de 1a
chanteuse est un ingrat qui I'abandonne en lui déchi-
rant le coeur. Malgré l'intensité du propos et le crirenou-
velé 3 la fin de chaque couplet, Ellison est parfaitement
maitresse delle-méme. Son appel désespéré ébranle
chaque fois l'auditeur, méme sl connait par cceur I3
chanson. |l est difficile de croire quEllison na pas fin
la session agenouillée et en sanglots tandis que sor
amant s'arrachait 3 ses bras et passait la porte du studio
Un homme digne de ce nom serait resté. DH



Al-Atlal
Oum Kalsoum (1966)

Auteurs | Riyad al-Sunbati,
Ibrahim Naji

Production | non créditée
Label | Sono Cairo

Album | £l Atlal (1966)

You're Gonna Miss Me | The
Thirteenth Floor Elevators (1966)

Auteur | Roky Erickson
Production | Lelan Rogers
Label | International Artists
Album | The Psychedelic Sounds
of the 13th Floor Elevators (1966)

Oum Kalsoum (parfois retranscrit Oum Kalthourn), a
été la chanteuse arabe la plus célébre du xx siécle. A sa
mort, en 1975, prés de quatre millions de personnes en
pleurs ont envahi les rues du Caire. Ses enregistrements
sont trés nombreux, mais on voit habituellement dans
Al-Atlal {«les ruines») le morceau le plus représentatif de
sa carriére, méme s'il a été enregistré assez tardivement,
alors que sa voix n&tait plus & son summum. Méme ainsi,
elle se tenait toujours a deux métres du micro.

Oum Kalsoum avait une maitrise absolue des tech-
niques de chant arabes (magamat) et sa voix véhicule
une émotion profonde. En 1966, elle sest détournée
de la musique classique égyptienne pour adopter un
format plus moderne, méme si Al-Atlal recourt encore
aux gammes traditionnelles. Aprés une longue et plain-
tive introduction ou un grand orchestre égyptien vient
lui répondre, c'est un rythme de danse plus moderne
qui prend le dessus. Les paroles mélent deux poémes
du docteur Ibrahim Naji pour évoquer un amour qui
se délite, avec des images tragiques mais lumineuses
(«nous dépassons nos propres ombress»). Nombreux
sont ceux qui ont vu dans cette chanson une métaphore
de la désillusion que causait le régime de Nasser.

Cest également en 1966 gu'Oum Kalsoum a donné
son unique concert hors du monde arabe. A Paris, lors
d'une prestation marathon de six heures, elle n'a chanté
que trois morceaux dont I'un était justerent Al-Atlal. Ce
nest pas pour rien que de Gaulle I'appelait «la Dame»
et Maria Callas «la Voix incomparable ». JLu

Récemment repris par Dell pour la publicité de
l'ordinateur XPS, You're Gonna Miss Me est I'apogée du
premier rock psychédélique américain, enregistré par
un groupe connu pour distribuer du LSD a ses specta-
teurs, employer un individu jouant de la «cruche élec-
trique » sur scéne, avoir choisi son nom en raison du fait
que m est la 13¢ lettre de I'alphabet (m comme «mari-
juana») et fait sur la pochette du disque l'apologie de la
drogue, portail ouvrant sur un état de conscience «non
aristotélicien» !

Youre Gonna Miss Me est peut-étre le meilleur
exemple d'agression punk style sixties. Avec les hurle-
ments d'un autre monde du chanteur Roky Erickson, un
break de guitare surf revigorant et les étranges sons de
la cruche de Tormmy Hall, cette chanson a tout d'abord
été enregistrée par le groupe d’Erickson, les Spades,
pour un petit label ; le nouvel enregistrement d( aux
Elevators (Thirteenth et non pas 13th comme il est écrit
sur l'album) a été produit pour International Artists.
You're Gonna Miss Me a été I'unique tube national de
ce groupe originaire d’Austin, Texas. Il slest classé en
55¢position dans Billboard.

Aprés une poignée d'albums et de singles tout aussi
dérangeants, Erickson a plaidé la folie en 1969 pour
échapper a une accusation de prise de drogue et sest
retrouvé en asile psychiatrique. Le soutien d’amis et de
fans tels que ZZ Top, REM. et Primal Scream ont valu au
chanteur de faire récemment quelques tournées triom-
phales. PL
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Substitute | The Who (1966)

Auteur | Pete Townshend
Production | Pete Townshend
Label | Reaction

I'M A BOY/PICTURES OF LILY

« Smokey Robinson chantait
si parfaitement le mot
“substitute” .. que jai décidé de

le célébrer par une chanson. »
Pete Townshend, 1987

< Influencé par: 19th Nervous Breakdown
The Rolling Stones (1966)

P Ainfluencé: Pretty Vacant - Sex Pistols (1977)

@ Repris par : Sex Pistols (1979) « The Glitter Band (1986)
Ramones (1993) - Blur (1994) « Richard Thompson
[2006) = Croshi (2007)
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Selon son auteur, Pete Townshend, Substitute 3
commencé sa vie sous forme de canular dans 19t
Nervous Breakdown des Rolling Stones. Aprés que leyr
manager, Andrew Loog Oldham, Iui a fait entendre
un premier mixage de la chanson, Townshend se |'est
approprié pour en faire la base de sa propre démg,
allant jusqu'a imiter la voix de Mick Jagger.

Le titre Substitute sexplique par I'admiration que
Townshend portait & Smokey Robinson et a sa facon
d'utiliser ce mot dans The Tracks of My Tears des
Miracles ; le riff a quant & lui été emprunté & Where Is My
Girl de Robb Storme & The Whispers, une chanson que
Townshend avait entendue alors quiil passait en revue
des singles pour le compte de la rubrique «Blind Date»
du magazine Melody Maker.

Pour l'enregistrement, Townshend a troqué sa fidéle
Rickenbacker électrique contre une guitare acoustique
& douze cordes. Ce changement d'instrumentation n'a
rien enlevé au mordant des précédents singles des

juernt de

Who, et les paroles chantées par Daltrey évoc
fagon trés ingénieuse les notions dident |
de réalité. La phrase «I look all white but my dad was
black» («Jai 'air bien blanc mais mon pére était noir») a
é1é jugée outranciére pour FAmérique et remplacée par
«| try going forward but my feet walk back» («Jessaie
d'avancer mais mes pieds reculent»). Cétait le prermiier
titre que Townshend produisait seul aprés sa rupture
avec Shel Talmy. Le riff de la lourde basse de John
Entwistle a été produit par une augmentation déme-
surée du niveau de I'ampli au cours de l'enregistrement,
aboutissant ainsi a un vrai solo de basse. Keith Moon
avait quant a lui pris tellement de pilules quil n‘avait
aucun souvenir de cet enregistrement.

Le single est arrivé en 5¢ position en Angleterre pour
devenir incontournable dans les concerts des Who. JoH

Voir également p. 169, 246, 292



r
Miles High | The Byrds (1966)

Eight
puteurs| Gene Clark, Roger McGuinn, David Crosby
production | Allen Stanton

Label | Columbia

Album | Fifth Dimension (1966)

«Bien sdr que cétait une
chanson sur la drogue. . .
on était défoncés quand

onlafaite. »
David Crosby, 1980

‘ Influencé par : India - John Coltrane (1963)

P Ainfluencé:Ragarock

@ Repris par : Golden Earring (1969) - Roxy Music (1980)
Hiisker D (1984) - Ride (1990) - Robyn Hitchcock
and The Egyptians (1996) - Dave Cloud (1999) - Chris
Hillman (2005} - The Postmarks (2008)

En 1965, la premiere tournée en Angleterre des Byrds
a fait un bide. On attendait trop de ceux qui avaient été
surnommés, stupidement d‘ailleurs, les «Beatles améri-
cains» — lesdits Beatles ayant eux-mémes déclaré que les
Byrds étaient leur groupe préféré. Leur coté Californiens
cool - une éternité pour accorder une quitare sur
scene — et un jeu sans émotion narrangeaient rien. Un
élément positif est toutefois sorti de tout ce chaos.

Le choc des cultures éprouvé par le groupe a
débouché sur Fight Miles High, un des plus extraor-
dinaires singles jamais sortis (son titre original, Six
Miles High — «9 600 metres», altitude des avions de
ligne commerciaux — avait été rejeté parce que «peu
poétique »). Du point de vue du texte, cette chanson
est une vision sincere de leur tournée mouvementée
puisguon y parle du Swinging London et méme des
rivalités entre bandes («Nowhere is there warmth to
be found / Among those afraid of losing their ground »
(«On ne peut trouver de chaleur chez ceux qui crai-
gnent de perdre leur territoire »).

Question musique, on comprend pourquoi les Fabs
aimaient les Byrds. Aprés une sinistre introduction a
la basse, la Rickenbacker a douze cordes de Roger
McGuinn lance le célebre riff sur quatre notes avant
de produire une véritable cascade de notes trés jazzy.
Linfluence de John Coltrane est ici évidente, avec tout
particuliérement son titre de 1963 India. Moins célébre
mais tout aussi essentiel, le travail aux cymbales de
Michael Clarke fait frissonner entre les couplets.

Hélas pour les Byrds, les radios de |époque
traquaient toute référence aux drogues. Eight Miles High
a été interdit aux Etats-Unis, méme sil sest placé en
14¢ position dans Billboard. En Angleterre, il a été n° 24,
mettant ainsi un terme a la longue attente de l'entrée
des Byrds dans les hit-parades. RD

B Voir également p. 158
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Sunny Afternoon | The Kinks (1966)

Auteur | Ray Davies
Production | Shel Talmy
Label | Pye

Album | Face to Face (1966)

LAY
il

THATGIRL C

£ Tl

« Jétais sdr gque tout irait bien
et jai méme dit a Shel :
“Tu sais que cest la bonne prise,

Shel. Cest celle-la”. »
Ray Davies, 1984

4

Influencé par : Let’s All Go down the Strand
Clarence Wainwrighit Murphy (composed 1904)

A influencé : Everybody Knows (Except You)

The Divine Comedy (1997)

Repris par : Bob Geldof (1992) - Jimmy Buffett (1994)
Stereophonics (1999)
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Aprés avoir inventé le hard rock (mais pas le heavy
metal, comme on I'a souvent dit) avec leurs premiers
tubes, You Really Got Me et All Day and All of the Night
les Kinks ont surpris tout le monde en s'aventurant syr
le chemin du music-hall. (Leur tube de 1965, A Wej
Respected Man, relevait du méme domaine.) Sunny
Afternoon a été un coup de génie — combinaison de
piano de bastringue, de gloussements de guitare et
de batterie pépére visant & une seule chose : exalter Je
plaisir de ne rien faire. Mais etait-ce vraiment tout ?

Comme tant de chansons sorties entre 1966 et 1968,
Sunny Afternoon semblait matérialiser I'esprit de chan-
gement qui semparait de 'Amérique et de I'Europe.
«Turn on, tune in, drop out», slogan de contestation
invitant a «décrocher» du systéme, parlait a tous ceux
qui, en tisiére de la contre-culture, commengaient 3
comprendre qu'ils n'étaient pas obligés de participer au
mainstream. En 1966, les Beatles conseillaient eux aussi
a leurs fans de déconnecter leurs esprits et de se laisser
flotter. Les Kinks les avaient toutefois devancés.

Du point de vue de la musique et des paroles,
Sunny Afternoon a été une révélation. La démarche
rétrograde de Ray Davies — un retour au music-hall de
sa jeunesse et non pas I'adhésion aux tendances mani-
festées précédemment par le groupe — nous apparait
aujourd’hui comme un trait de génie. La chaleur et
la douceur de cet interméde trahissent lntelligence
de ceux qui se cachaient derriére. C'a été la meéme
chose avec les Beatles (encaore eux), qui enregistraient
I'année suivante leur propre hommage au music-hall
ou plutot a la musique de féte foraine avec Being for
the Benefit of Mr. Kite. Un trait de génie, pas de doute
la-dessus. JMc



paint It Black | The Rolling Stones (1966)

Auteurs | Mick Jagger, Keith Richards
production | Andrew Loog Oldham
Label | Decca

PAINT IT, BLACK
fE ROLLING STONES

«Ce sont les paroles qui mont
fait passer au coté obscur.
Ily avait un chemin menant

aux Doors. .. et aux Banshees. »
Marc Almond, 2007

_‘ Influencé par : Ulysses « James Joyce (1922)

_} Ainfluencé: Thirteen - Big Star (1972)

@ Repris par : Chris Farlowe (1966) - Eric Burdon &
The Animals (1967) - After Hours (1987) - Echo & The
Bunnymen (1988) - Deep Purple (1988) - Dominion
(1998) « Acid Mothers Temple (2003)

Le dixiéme single anglais des Stones a projeté une
ombre certaine sur loptimisme ensoleillé de la pop de
I'année 1966. Paint It Black est un blues, mais autrement
plus nihiliste gue tout ce a quoi le groupe sétait précé-
dermment essayé. (Pourquoi cette mystérieuse virgule
sur le titre de la pochette ? Une coquille de la maison
de disques, selon Keith Richards.) Les paroles de Mick
Jagger «I'have to turn my head until my darkness goes»
(«Je dois tourner la téte jusqu'a ce que mes téneébres
disparaissent»)} — font référence au Ulysse de James
Joyce. Elles font de la vie d’'un étre cher le catalyseur
de la vision d'un monde plongé dans le désespoir et la
désolation. «C'est comme le début d'un univers psyché-
délique misérable», a expliqué Jagger des années aprés,
«C'est ¢a que les Rolling Stones ont initié. »

La plus grande puissance musicale est ici, et de loin,
celle du sitar de Brian Jones. Cette présence déran-
geante, vaguement menagante, fait de cette chanson
une excursion dans I'univers psychédélique plus réussie
que l'inégal Their Satanic Majesties Request de 1967. (Le
titre figure dans le 33 tours américain Aftermath, mais
ne se trouve pas dans la version originale anglaise.) En
fait, la session ne débouchait sur rien, jusqua ce qu'il
prenne cet instrument exotigue et commence a en tirer
des notes. « Avec nos rythmes funky, ¢a ne donnait rien,
dira Richards, mais il s'est mis a jouer [du sitar] et tout le
monde I'a suivi.» Comparez le jeu de Jones, exploita-
tion habile du son strident et envodtant de linstrument,
a celui, plus plat, de George Harrison dans Norwegian
Wood. Dans la premiére version, Bill Wyman jouait de
l'orgue de Barbarie, mais il sest résolu a doubler sa partie
de basse par les notes les plus graves de l'orgue.

La hargne garage punk créée par la batterie tribale
de Charlie Watts contribue aussi a faire de Paint It Black
le requiem le plus saisissant de toute la pop. RD

Voir également p. 156, 228, 305

Les années 1960 | 175



Summer in the City
The Lovin’ Spoonful (1966)

God Only Knows
The Beach Boys (1966)

Auteurs | J. & M. Sebastian, S. Boone
Production | Erik Jacobsen

Label | Kama Sutra

Album | Hums of the Lovin’

*""" ¢ Spoonful (1966)

En deux ans, les Lovin' Spoonful ont enchainé une
série de tubes ensoleillés — dont le sublime Do You
Believe in Magic et Daydream — symbolisant tout ce quiil
y avait de grand dans la culture pop des années 1960.
Le summum a été atteint avec Summer in the City.

Cela commence par un clavier style film de série B
et la clague d'un tambour a timbre enregistrés dans
une cage descalier pour obtenir un maximum de
réverbération. Klaxons et marteaux-piqueurs renforcent
I'atmosphére torride de la ville en été. Comme dans
lironique Sunny Afternoon des Kinks sorti au méme
moment, chague couplet passe par toutes sortes d'ac-
cords mineurs — «Back of my neck alt dirty and gritty...
Doesn't seem to be a shadow in the city » (« J'ai la nuque
sale... on dirait quil y a pas dombre ici») — avant d'ex-
ploser en mode majeur — «But tonight it's a different
world!» («Mais ce soir tout est différent I»).

Les paroles sont dues & Mark Sebastian, frére du
compositeur du groupe, John, alors étudiant a la Blair
Academy. John a développé par son jeu aux claviers
le contraste entre I'épuisement diurne et l'euphorie
nocturne : «Je voulais une suite d'accords qui n'an-
nonce pas ce qu'apporterait le refrain.»

«Nous croyions que la seule fagon de nous distin-
guer était d'avoir un son completement différent d'un
single & l'autre », dira-t-il plus tard. Une bonne tactique,
qui a placé cette chanson en téte de Billboard, mais ¢'a
été leur unique n° 1 américain. Elle est arrivée en 8° posi-
tion en Angleterre. RD
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Auteurs | Brian Wilson,
Tony Asher

Production | Brian Wilson
Label | Capitol

Album | Pet Sounds (1966)

En 1966, Brian Wilson était a Hollywood, violem-
ment en proie 2 la Beatlemania. Il était le seul homme
au monde a oser déclarer qu'il allait faire un disque auss;
bon que Rubber Soul, et il y a réussi. Brian et les Beach
Boys avaient aligné neuf albums en trois ans et, contre
toute attente, indiquaient guiils se sentaient

capables
de transformer la mode surf en une musique pop
pouvant rivaliser avec le classique.

Pet Sounds, riposte des Beach Boys a Rubber Sou),
avait pour point d'ancrage une ballade étonnante, God
Only Knows, ou l'on parlait d'amour et du désespoir
sans hom gu'engendre I'absence. Wilson a engagé une
bonne vingtaine de musiciens de studio (accordéon,
clarinette, violoncelle, saxophone et cor d’harmonie
pour créer un paysage sonore original) et composé un
hymne a trois voix en quéte de spiritualité.

Pour la premiére fois, quelqu'un écrivait de la pop
exigeant une certaine concentration. Les couplets
étaient reliés par un pont ne révélant en rien sa desti-
nation. Peu de chansons damour commencent par un
déprimant «| may not always love you» («Je ne t'aimerai
peut-&tre pas toujours»), mais quand la phrase est suivie
de «But as long as there are stars above you/ You never
need to doubt it» («Mais tant quil y aura des étoiles
au-dessus de toi, tu n'auras pas a douter »), NOUs savons,
nous aussi, que Dieu détruit autant qu'if crée. Peu apres
avoir écrit God Only Knows, Brian Wilson entendait Sgt.
Pepper’ et perdait l'esprit. MO

B Voir également p. 186, 288

En 1966, les Beach Boys posent pour leurs fans dans des Mini Mokes customisées. ‘



