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			Catherine Chantepie

			L’Histoire cachée des 
tubes de la chanson française

		


		
			Pour commencer

			Derrière chaque chanson se cache un souvenir. Celui d’une petite main tendue, blottie dans celle de ses grands-parents. Celui de longs voyages en voiture, à l’arrière d’une Renault 20, quelque part entre la banlieue est et l’île de Ré. Celui des premières vacances sans les parents. Celui d’un cœur serré à l’heure de dire au revoir à ceux que l’on aime.

			Joie, tristesse, larmes et rires. Les chansons qui nous touchent nous ramènent à toutes ces émotions. Elles font partie de nous, comme ces films et ces livres qui marquent une vie. À la manière d’une madeleine de Proust, le simple fait de les réécouter nous plonge dans une sorte de passé idéalisé, où tout paraît plus simple, plus beau.

			Derrière chaque chanson se cache un souvenir, mais aussi une histoire, souvent surprenante. Ainsi, Belle-Île-en-Mer, succès incontournable de Laurent Voulzy, a bien failli ne jamais sortir. Quant à Banana Split qui a lancé la carrière de Lio en 1980, il est édité à l’origine pour procurer des avantages fiscaux à sa maison de disques ! 

			D’autres titres sont de gros succès parce qu’ils collent à leur époque, comme Il ne rentre pas ce soir d’Eddy Mitchell sur le thème du chômage de masse ou Les divorcés de Michel Delpech, sur les séparations qui ne tournent plus au drame. D’autres enfin rencontrent le succès bien des années après leur enregistrement, à l’image de Comme un boomerang, succès promis à Dani dans les années soixante-dix et qui ne sortira des tiroirs qu’au début des années deux mille, grâce à l’indéfectible soutien de son ami Étienne Daho. 

			Si l’histoire des chansons françaises vous passionne, ce livre est pour vous. Vous y découvrirez quelques secrets sur les titres qui ont marqué toutes les générations, des années quarante à aujourd’hui. Le choix de ces chansons est forcément arbitraire. J’ai surtout veillé à n’oublier personne et à tenter de convenir à tous les goûts, en évoquant à la fois des mythes tels que Piaf, Aznavour et Brel, et des artistes n’ayant rencontré le succès qu’à une seule occasion. Ce qui ne les rend pas moins nobles que les autres pour autant. 

			D’époque en époque, cette sélection vous emmènera de la chanson à texte à la pop, du rap au rock, ou encore du disco au jazz. Éclectisme, vous dites ?

			J’espère que vous aurez plaisir à découvrir ou redécouvrir ces histoires surprenantes, autant que j’en ai éprouvé à les écrire. 

		


		
			Charles Trenet — La mer

			1946 — Paroles et musique : Charles Trenet

			Avec « La mer », le Fou chantant signe l’un des plus grands succès de sa (longue) carrière. Composé au milieu des années quarante, le titre a fait le tour du monde. Redécouvrons ensemble l’une des chansons magiques de celui qui a fait descendre la poésie dans la rue, comme aimait à le dire son ami Jean Cocteau.

			La Mer, chanson née dans un train

			La mélodie de La mer a été composée en ١٩٤٣ sur un petit bout de papier, alors que Charles Trenet se rend en train de Montpellier à Perpignan. À ses côtés, le pianiste Léo Chauliac et le chanteur Roland Gerbeau. En une vingtaine de minutes seulement, Charles Trenet compose une mélodie inspirée simplement par les paysages de l’étang de Thau qui défilent sous ses yeux ronds. Le texte, quant à lui, est prêt depuis des années. C’est un « tout petit poème » que Trenet couche sur le papier alors qu’il n’a que 17 ou 18 ans.

			Une chanson à laquelle personne ne croit !

			Lorsqu’il achève La mer, Trenet n’en est pas vraiment satisfait. La chanson manque de ce swing qu’il affectionne tant. Il la trouve « trop solennelle et rococo ». Il en va de même pour son entourage, qui pense que la chanson n’a pas d’avenir.

			Néanmoins, Charles la propose à Suzy Sulidor, figure emblématique des années trente, celle que l’on surnommait « la madone des marins ». Mais elle non plus n’est pas séduite. La chanteuse la rejette, prétextant que des textes sur ce thème, elle en reçoit dix par jour !

			C’est seulement fin 1945 que La mer est enregistrée par le chanteur Roland Gerbeau. 

			Quand La mer traverse l’Atlantique…

			En 1946, l’éditeur musical Raoul Breton pousse Trenet à enregistrer enfin SA chanson.

			La même année, de retour d’un voyage aux États-Unis, Raoul Breton convainc le Fou chantant — surnom que lui a choisi Edmond Bory en 1937, alors qu’il se produisait dans son hôtel cabaret marseillais, pour attirer les foules — de lui prêter la mélodie de La mer. Puis elle est enregistrée par le clarinettiste Benny Goodman. C’est Jack Lawrence qui se charge de l’adaptation. La mer devient Beyond the Sea et raconte une tout autre histoire. Tandis que la version française est une ode aux éléments et à la beauté de la nature, Lawrence en fait une chanson d’amour.

			Les années passent et Beyond the Sea connaît un succès planétaire, marquant plusieurs générations. Des interprètes d’univers très différents s’essaient à la chanter, y compris Django Reinhardt, Georges Benson, Julio Iglesias et Françoise Hardy. Trenet lui-même l’interprétera parfois sur scène, tout en conservant des passages en français. Néanmoins, c’est la version de Bobby Darin, réalisée en 1959, qui rencontre le plus grand succès. Cette version atteint en effet la sixième place dans le Billboard Hot 100 et la huitième place dans le UK single chart.

			Cette mer qui inspire...

			Charles Trenet fait partie des nombreux artistes francophones à avoir chanté la mer. En 1961, c’est au tour de Jean Ferrat de prendre l’océan pour toile de fond avec Deux enfants au soleil, lorsque « La mer sans arrêt/Roulait ses galets ». Quatre ans plus tard, Salvatore Adamo chante le temps si chouette des Filles du bord de mer, tandis que François Deguelt décrit un fabuleux triptyque : Le ciel, le soleil et la mer. Puis en 1970, Alain Barrière se prend « à regarder la mer/Le cœur abasourdi, les pensées de travers ». 

			Avec son sens du swing et de la poésie, Charles Trenet a inspiré de nombreux artistes, de Georges Brassens à Jacques Higelin… entre autres ! Très prolifique, il aurait composé près de mille chansons au cours de sa vie. Une performance incroyable pour cet artiste qui n’avait jamais appris la musique ni le solfège.

		


		
			Tino Rossi — Petit Papa Noël

			1946 — Paroles : Raymond Vinci — Musique : Henri Martinet 

			« C’est la belle nuit de Noël/La neige étend son manteau blanc... » Qui n’a jamais fredonné cet air au moment des fêtes ? Cette chanson au succès planétaire est l’emblème du french crooner, Tino Rossi.

			La chanson d’un film : Destins

			Petit Papa Noël est une chanson culte née par le plus grand (et heureux) des hasards. Juste après la Seconde Guerre mondiale, Tino Rossi décroche un rôle dans le film musical Destins. Il doit y interpréter une chanson de Noël, accompagné d’un groupe de chanteurs américains. Mais, coup de théâtre : au dernier moment, ils annulent leur participation au film ! Tino Rossi se retrouve sans morceau. Il a alors l’idée de rendre visite au compositeur en vogue du moment, Henri Martinet, auteur de plusieurs opérettes des années quarante. Ce dernier soumet au crooner corse une chanson d’une opérette qu’il n’a jamais montée. Les toutes premières paroles de la chanson qui deviendra Petit Papa Noël concernent un enfant allemand, priant pour que son père, soldat à la guerre, lui revienne. À l’écoute, Tino Rossi est séduit par le morceau. L’artiste confie à Raymond Vincy la tâche de réécrire les paroles. Puis Raymond Legrand réorchestre le chant. Et enfin, Tino Rossi interprète Petit Papa Noël pour la première fois. Le film peut être monté !

			Petit Papa Noël, le plus beau tube de la carrière de Tino Rossi

			Dès sa sortie, Petit Papa Noël est un succès colossal. Tino Rossi signe alors LE tube de sa carrière pourtant déjà marquée par de nombreux hits. Avec cette berceuse, Tino Rossi change de registre. Le thème de sa chanson est plus festif et touche toutes les générations. Avec Petit Papa Noël, les ventes de disques atteignent des records : trente millions d’exemplaires du single s’arracheront, de 1946 à nos jours. Avec au total quatre cents millions de disques vendus, Tino Rossi est aujourd’hui le plus grand vendeur de disques français de tous les temps. Et c’est avec ce titre que Tino devient, en 1949, le premier chanteur français à se voir décerner un disque d’or.

			Tino Rossi, interprète de génie

			De son vrai nom Constantin Rossi, Tino avait une voix de crooner comme hors du temps. Elle couvrait trois octaves. Énorme star de l’avant-guerre, il se produisait aux quatre coins du monde. Ses admiratrices, qu’à l’époque on n’appelait pas encore « groupies », se bousculaient pour lui arracher son pardessus. Certaines allaient même jusqu’à se jeter sous les roues de sa voiture ! Le beau ténébreux faisait chavirer les cœurs avec sa voix d’or.

			Mélodie simple de quelques notes, « Petit Papa Noël » est une comptine pour enfants très accessible, que l’on peut encore entendre aujourd’hui aux quatre coins de la planète. Rééditée tous les mois de décembre, la chanson, véritable hymne de Noël, enregistre toujours des records de vente. C’est le single le plus vendu en France, avec « Ne me quitte pas » de Jacques Brel. À partir de 1946, en période de Noël, la chanson sera écoutée dans les maisons, de génération en génération, toujours avec la même émotion !

		


		
			Édith Piaf — L’hymne à l’amour

			1949 — Paroles : Édith Piaf — Musique : Marguerite Monnot

			Classique parmi les classiques de la chanson française, « L’hymne à l’amour » est l’un des titres les plus emblématiques de la môme Piaf. Ce succès reste aux yeux du grand public l’une des plus belles chansons d’amour de tous les temps. 

			« Dans le ciel, plus de problème, 
Dieu réunit ceux qui s’aiment »

			Nous sommes en 1949 lorsqu’Édith Piaf écrit L’hymne à l’amour, aux côtés de Marguerite Monnot, pianiste et compositrice. Une chanson dont les paroles d’une incroyable intensité sont inspirées de l’histoire d’amour passionnelle entre Édith, l’enfant de Belleville, et le boxeur Marcel Cerdan.

			Tous deux se rencontrent un an auparavant, à New York. Marcel Cerdan est alors marié et père de famille. Mais la passion est la plus forte et ils deviennent amants. « Il y a une Édith Piaf et j’ai la chance, moi, pauvre brute de boxeur, d’être aimé par elle », dira Marcel Cerdan. 

			En 1949, le couple achète une somptueuse maison à un milliardaire ruiné, à Boulogne-Billancourt. C’est là qu’Édith composera son hymne, promesse d’un amour éternel, sans savoir que, quelques mois plus tard, le destin brisera son bonheur. Le 28 octobre 1949, Marcel Cerdan meurt dans l’accident d’avion Paris-New York Air France. Il rejoignait Édith Piaf. La chanteuse est anéantie. 

			C’est le début d’une longue descente aux enfers, faite de nuits blanches, d’accidents de voiture et d’absorption massive de médicaments pour tenir sur scène et pour ne plus souffrir.

			L’une des chansons-symboles de l’après-guerre

			Illustrant la romance entre Cerdan, le roi de la boxe, et Édith Piaf, la reine de la chanson, L’hymne à l’amour est aussi l’un des symboles d’une époque. Dans ses paroles, un instinct de vie intense. Et en 1949, la France, détruite par la guerre, veut croire en une renaissance. Comme Marcel et Édith, partis de rien et élevés à l’école de la rue, pouvant « se payer le luxe et la célébrité ». 

			1949, c’est aussi l’année du lancement de la 2 CV et de l’invention du transistor. Un petit objet qui contribuera à populariser de nombreuses autres chansons de Piaf, comme L’homme à la moto, La foule, Milord, ou encore Je ne regrette rien… 

			Un nombre incalculable de reprises

			Alain Barrière, Josh Groban, ou encore Mireille Mathieu font partie des très nombreux interprètes qui se sont essayés à reprendre L’hymne à l’amour de Piaf. Johnny Hallyday le chante également sur scène, avec une petite adaptation dans le texte : « Je me ferai teindre en blonde » devient « J’oublierai brunes et blondes ».

			En 2015, lors des American Music Awards, Céline Dion interprète la chanson et la dédie aux victimes des attentats de Paris du 13 novembre 2015.

			Il existe également une version anglaise de L’hymne à l’amour, intitulée If You Love Me. Une adaptation proposée par Brenda Lee en 1961. En 1976, c’est l’un des grands succès de la chanteuse britannique Mary Hopkins. Une version reggae est même interprétée par l’artiste jamaïcain Kiddus I, en 2015.

			L’hymne à l’amour est aussi très populaire au Japon, comme d’autres grandes chansons françaises telles que Poupée de cire, poupée de son de France Gall, Tombe la Neige d’Adamo ou La Bohème d’Aznavour.

			Sur scène, Édith Piaf dédiera chacune de ses interprétations de ce titre à Marcel Cerdan, jusqu’à sa mort, le 10 octobre 1963, à seulement 47 ans. Depuis, la chanson emblématique de Piaf a traversé les époques. Elle reste pour beaucoup de mélomanes l’un de ses chefs-d’œuvre.

		


		
			Georges Brassens – Le gorille

			1952 — Paroles et musique : Georges Brassens

			Chanson parmi les toutes premières de Georges Brassens, « Le gorille » est un pamphlet contre la peine de mort. À sa sortie, le titre défraie la chronique. Il est rapidement censuré par les radios. Finalement, il est diffusé sur Europe 1, à partir de 1955, et il révèle Brassens à un large public.

			Une chanson composée bien avant sa sortie

			C’est en 1943, au beau milieu de la Seconde Guerre mondiale, que Georges Brassens compose la mélodie d’une chanson baptisée tout d’abord Gorille Vendetta. Il est alors en plein STO (Service du Travail Obligatoire), en Allemagne. En 1944, il revient en France à l’occasion d’une permission et se cache chez Jeanne et Marcel Planche. Très modeste, ce couple vit impasse Florimont, dans le 14e arrondissement de Paris, à deux pas de la rue d’Alésia. Jeanne et Marcel ne peuvent lui proposer qu’un lit-cage posé au milieu de la salle à manger. Dans ce lieu qu’il qualifiera volontiers de « taudis », il se sent bien. De cette époque, il dit garder « un sens de l’inconfort tout à fait exceptionnel ». C’est là, à côté d’une basse-cour et au milieu des chats que Brassens adorait, que l’artiste compose une grande partie de son répertoire. Entre autres, Chanson pour l’Auvergnat, dédiée à Marcel ou la Cane de Jeanne, à l’intention de son hôtesse. C’est également en ce lieu inspirant qu’il trouve les paroles du Gorille. 

			Gare au gorille…

			La chanson relate l’histoire d’un grand singe échappé de sa cage. L’animal perd son pucelage en même temps qu’il venge un condamné à mort, en violant un jeune juge dans un buisson. Le gorille est donc un violent plaidoyer contre la peine capitale. Rappelons qu’à l’époque de sa sortie, la France y recourt encore. Il faudra attendre 1981 pour que la peine de mort soit abolie, sous le gouvernement de François Mitterrand, après un très long combat mené au fil des siècles par de grands noms comme Lamartine ou Victor Hugo. « Que dit la loi ? Tu ne tueras point ! Comment le dit-elle ? En tuant ! » écrira ce dernier, dans Les Misérables. 

			Brassens, 
le coup de cœur artistique de Patachou

			En écrivant les paroles de son Gorille, Georges Brassens s’est néanmoins autocensuré. Pour éviter la fougue du singe en rut, la toute première version conseillait en effet aux magistrats ceci : « Ils n’ont qu’à retirer leur robe/Ou, mieux, à changer de métier ». 

			Si Brassens retire finalement ce dernier passage, c’est pour proposer sa chanson à Patachou. Il a peur que des termes trop crus effraient cette dernière. 

			Grande vedette de l’après-guerre, Patachou est l’artisan essentiel de la carrière de Georges Brassens. Lorsqu’en 1952 le chanteur auditionne devant la star, cette dernière est immédiatement séduite. Elle choisit alors d’interpréter quelques-unes de ses chansons comme Brave Margot ou Les amoureux des bancs publics. En revanche, elle préfère laisser Le gorille à son auteur. Convaincue de son talent, Patachou parle de Brassens à tout Paris et contribue grandement à sa notoriété, puis à son succès. 

			Brassens et la censure

			En novembre 1952 sort le premier 78 tours du chanteur sétois, sous le titre Georges Brassens chante les chansons poétiques (...et souvent gaillardes) de... Georges Brassens. Le gorille y figure bien évidemment, mais aussi La mauvaise réputation, La chasse aux papillons et Le petit cheval. 

			S’il interprète Le gorille sur scène, la chanson sera immédiatement censurée en radio. Ce n’est qu’en 1955, au moment de la création d’Europe 1, qu’étonnamment, elle sera enfin diffusée. Cette année-là, elle parvient miraculeusement à passer entre les mailles du filet de la censure, pour le plus grand plaisir des auditeurs, tantôt choqués, tantôt séduits.

			Dans les années cinquante et soixante, toutes les chansons sont en effet soumises au comité d’écoute de la radiodiffusion française. L’organisme est chargé de contrôler la bonne moralité des textes et le fait qu’ils ne fassent pas de tort au pouvoir en place. De nombreuses chansons de Brassens furent ainsi censurées. Parmi elles, Le gorille, Le pornographe, La tondue, Brave Margot, Le temps ne fait rien à l’affaire, ou encore La mauvaise réputation. 

			Contestataire pacifique, dans ses textes Brassens préférait suggérer plutôt que dire, et faire sourire plutôt que faire rire aux éclats. En 1979, dans le cadre de l’émission « Les samedis de France Culture », il déclare : « Il faut que ceux qui m’entendent croient que je parle, que je ne sais pas chanter, que je fais de petites musiquettes comme çà… » Près de quarante ans après sa mort, ces musiquettes résonnent encore dans le cœur de nombreux Français pour qui l’amour de Brassens se transmet de génération en génération.  

		


		
			Jacques Brel — Ne me quitte pas

			1959 — Paroles et musique : Jacques Brel

			Près de soixante ans après sa sortie, « Ne me quitte pas » continue de faire chavirer le cœur des mélomanes. La chanson qui a rendu célèbre Jacques Brel est la deuxième chanson d’amour préférée des Français, juste après Édith Piaf et son « Hymne à l’amour1 ».

			Une interprétation théâtrale

			C’est en 1959, alors qu’il fait la première partie de Philippe Clay, que Jacques Brel interprète pour la première fois Ne me quitte pas. Et force est de constater qu’au fil des soirs, le jeune Belge finit par voler la vedette à l’interprète de Cigarette, whisky et p’tites pépées.

			Si Brel séduit les foules, c’est parce qu’il a cette capacité incroyable d’enflammer les salles comme personne. Il habite littéralement ses personnages, s’exprime avec sincérité, parfois avec gravité. Sur scène, il donne tout. Ses rages et ses passions. Et la magie opère lorsqu’il chante Ne me quitte pas : il transporte instantanément son public dans les cieux noircis de la tristesse, de l’abandon et du désespoir.

			Une chanson d’abord destinée à être chantée par une femme 

			Lorsque Brel écrit Ne me quitte pas, il destine la chanson à une femme : Simone Langlois. Cette dernière l’enregistre en 1959. La même année, elle est suivie par le grand Jacques. Dans cette version, Brel est accompagné par Sylvette Allart qui joue des Ondes Martenot, cet instrument de musique électronique inventé dans les années vingt et précurseur du synthétiseur Moog.

			Ensuite, la chanson continue de vivre. Elle est reprise de très nombreuses fois par des artistes de toutes nationalités et sensibilités musicales confondues. Elle est notamment réinterprétée par des francophones comme Sylvie Vartan, Serge Lama, Johnny Hallyday ou Céline Dion. Nina Simone et Sting en livrent eux aussi des versions très émouvantes. Ne me quitte pas est adaptée en anglais par Rod McKuen et chantée, entre autres, par David Bowie, Franck Sinatra, Ray Charles ou Madonna. Preuve de sa grande popularité, Ne me quitte pas est même parodiée par de grands humoristes : Pierre Desproges et Muriel Robin.

			Une chanson d’amour inspirée de Suzanne Gabriello ?

			« Je creuserai la terre jusqu’après ma mort pour couvrir ton corps d’or et de lumière. » Tel un boxeur au tapis, le grand Jacques implore sa belle de revenir. « Cette chanson évoque la lâcheté des hommes. C’est l’histoire d’un con et d’un raté. C’est jusqu’où un homme peut s’humilier », dira-t-il. Édith Piaf est très dure à l’évocation de ce morceau : « Un homme ne devrait pas chanter des trucs comme ça ! »

			Ne me quitte pas s’inspirerait en réalité de la romance entre Jacques Brel et Suzanne Gabriello, de la bande Les Filles à papa. Alors qu’il est marié à Thérèse Michielsen, la mère de ses trois filles, il vit une histoire passionnelle avec la jeune artiste, une liaison faite de réconciliations et de ruptures. Finalement, la tumultueuse romance prend fin en 1961, à l’initiative de Brel. De son côté, son épouse « Miche » lui pardonnera ses nombreuses incartades. Tous deux resteront mariés, jusqu’à la mort de Brel, même lors de sa relation avec Maddy, sa dernière compagne.

			Brel, le « galérien des galas », abandonne sa carrière quelques années seulement après « Ne me quitte pas », en 1966. Il est alors au sommet de sa gloire. Depuis sa sortie, le disque s’est vendu à plus de vingt-cinq millions d’exemplaires, faisant de Brel le quatrième artiste belge de tous les temps !

			

			
				
					1.  Selon un sondage BVA publié en février 2016.

				

			

		


		
			Gilbert Bécaud — Et maintenant

			1961 — Paroles : Pierre Delanoë — Musique : Gilbert Bécaud

			« Et maintenant » est l’un des tubes incontournables du répertoire de Gilbert Bécaud. Une chanson à haute intensité émotionnelle, portée par la voix de Bécaud et par une caisse claire répétant inexorablement le même boléro. La chanson, qui a fait le tour du monde, sera reprise par de nombreuses stars, par Elvis et Johnny Hallyday, en passant par Sonny & Cher… entre autres !

			Une chanson née de la tristesse d’une amie

			L’histoire de la chanson Et maintenant commence dans un avion, quelque part, entre Paris et Nice. Gilbert Bécaud fait la rencontre de l’actrice Elga Andersen, qui a joué dans Les collégiennes et Bonjour tristesse. Durant le vol, la jolie Allemande raconte au chanteur qu’elle rejoint son fiancé sur la Riviera. Très enthousiaste, elle s’attend à vivre un moment heureux. Mais c’est une Elga triste que Bécaud retrouve dans le vol retour. Car son histoire d’amour s’est achevée dans la nuit. Pour la réconforter, Gilbert lui propose de prendre le petit déjeuner dans sa cabane en bois, à 100 m de sa maison du Chesnay, dans les Yvelines, où il a l’habitude de travailler ses compositions. Là-bas, Elga Andersen s’appuie sur le piano et murmure : « Et maintenant, que vais-je faire ? » Une phrase qui inspire immédiatement Bécaud. L’artiste s’empresse alors d’appeler Pierre Delanoë, l’un de ses paroliers, et lui dit : « J’ai un début ». 

			Un tube qui traverse les frontières

			La chanson est écrite dans la journée. En l’écoutant, Bécaud et Delanoë en comprennent vite le potentiel. Ils sont pourtant loin de s’imaginer l’immense succès que la chanson s’apprête à rencontrer. Car elle se classe numéro 1 des hit-parades dès sa sortie en France. Dans la foulée, Monsieur 100 000 volts en enregistre une version anglaise, What Now My Love, sur des paroles de Carl Sigman. Cette version sera interprétée par Shirley Bassey qui atteint la deuxième place des charts anglais en 1962. En 1966, aux États-Unis, Sonny & Cher la reprennent à leur tour et connaissent eux aussi le succès. Mais l’un des plus célèbres interprètes de What Now My Love n’est autre que le King, Elvis Presley. Il la chantera à l’occasion du spectacle Aloha from Hawaï en janvier 1973. Un concert retransmis dans une quarantaine de pays, devant un milliard de téléspectateurs.

			Un thème chargé de tension affective

			Pour Et maintenant, Gilbert Bécaud choisit un motif musical récurrent, le Boléro de Ravel. Une toile de fond qui illustre parfaitement la tension affective d’un morceau chargé d’émotion. La révolte va crescendo, jusqu’à son dernier vers : « Je n’ai vraiment/Plus rien ». Pierre Delanoë est également l’auteur de Je t’appartiens en 1955, de La pluie viendra en 1957, et surtout de Nathalie, en 1964. Une chanson que Bécaud n’acceptera qu’après un an ! Au départ, le titre s’appelait Natacha et racontait l’histoire d’un amour impossible dans l’enfer communiste. Malgré les multiples tentatives de Delanoë, Bécaud ne cesse de repousser sa proposition. Le chanteur lève son veto lorsque Delanoë parvient à trouver une image forte, en ouverture : « La place Rouge était vide/Devant moi marchait Nathalie ». Bien que Bécaud lui refuse de nombreux textes tout au long de sa carrière, Pierre Delanoë reste l’un de ses auteurs fétiches. Il signe notamment six des douze textes qui composent le dernier album sorti du vivant du chanteur : Faut faire avec, en 1999. Les deux autres grands paroliers associés à Bécaud ne sont autres que Louis Amade (L’important, c’est la rose, Les marchés de Provence) et Maurice Vidalin (L’indifférence, L’indien, La vente aux enchères).

			Bécaud et la scène

			Véritable bête de scène, Gilbert Bécaud va jusqu’à donner deux cent cinquante concerts par an. Ses tournées, mondiales, passent par l’Europe, l’Amérique du Nord et le Maghreb. Au cours de sa carrière, il se produit trente-trois fois à l’Olympia. La première de Bécaud dans cette salle mythique a lieu en 1954. Bruno Coquatrix, nouveau propriétaire de l’Olympia, lui propose de venir en tant que vedette, à l’occasion de la réouverture de la salle de spectacle après des années d’abandon. L’année suivante, il y revient, mais en tant que vedette française à part entière. Le 17 février 1955, à l’occasion d’un spectacle en matinée, Bécaud déchaîne l’enthousiasme des spectateurs. Dévoré par une énergie communicative, l’auditoire se prend à casser les fauteuils. La scène est retranscrite dans les journaux, et Gilbert devient alors Monsieur 100 000 volts ou encore Monsieur Dynamite. Le 14 janvier 1974, Gilbert Bécaud est nommé Chevalier de la Légion d’honneur sur la scène de l’Olympia. La médaille est remise par Louis Amade, l’un de ses paroliers fétiches. Le jour des obsèques du chanteur, le corbillard passe devant la salle de spectacle. Le célèbre fronton du music-hall affiche en lettres rouges « Salut, Gilbert Bécaud ».

			Mélodiste hors pair, talentueux pianiste, énergique et charismatique, Gilbert Bécaud a inspiré de nombreux artistes, notamment, Johnny Hallyday à ses débuts. Le rockeur rendra hommage à l’artiste en interprétant sur scène « Et maintenant » au Stade de France en 2009. 

		

OEBPS/Images/cover.jpg
L histoire cachée

des TBES de la

CHANSON
FRANCAISE

EEEEEE
LA BOITE A
PANDORI






