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 Fender a enfanté la Telecaster, la Stratocaster, Gibson a créé la Les Paul, la SG,  



 la Flying V., Jim Marshall a amplifié le blues avec le JTM 45. À quoi ça sert en 2014 ?  



 Chauffage d'appoint, trancheuse de jambon ? La guitare est devenue renégate,  



 elle a disparu de la pop actuelle. Les nouveaux   guitar heroes   sont les DJ's qui mixent  



 sans les mains, l'informatique musicale a facilité beaucoup de choses,  



 tant mieux pour la démocratisation, mais quel gâchis. Désormais, on fabrique  



 de la musique, on la formate, on la teste, on l'emballe, on la remballe, on la vend :  



 une vraie foire au numéraire ! Et pourtant, quoi de plus sensuel qu'une guitare  



 électrique se tordant de plaisir sous les doigts nerveux d'un expert  



 ou les ruades d'une brute épaisse.  



 S'il y a bien une famille musicale qui roule depuis toujours pour la guitare,  



 c'est le metal ! Le metal, un sacré courant qui porte sur son front et sur son dos tant  



 d'étiquettes réductrices qu'importe, nous sommes toujours là, debout et fiers.  



 De Led Zeppelin à Rammstein, de AC/DC à Avenged Sevenfold, de Nirvana à Queens  



 Of The Stone Age,   Du hard-rock au metal, Les 100 albums cultes, de Christian  



 Eudeline, est une sacrée rétrospective pour découvrir, se remémorer, aiguiser  



 sa curiosité et alimenter sa passion pour la “musique des sculpteurs de menhirs”.  



 Liberté, Fraternité, Musique.  



 Francis Zégut  
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 52 YNGWIE J. MALMSTEEN



 Rising Force  



 Mars 1984  



 53 SORTILÈGE


 Métamorphose


 Mai 1984  



 54 TWISTED SISTER



 Stay Hungry  



 Mai 1984  



 55 Y&T



 In Rock We Trust  



 Juillet 1984  



 56 QUIET RIOT



 Condition Critical  



 Juillet 1984  



 57 W.A.S.P.


 W.A.S.P.


 Août 1984  



 58 WENDY O. WILLIAMS


 W.O.W.


 Octobre 1984  



 59 SAXON



 Innocence Is No Excuse  



 Septembre 1985  



 60 ANTHRAX



 Spreading The Disease  



 Octobre 1985  



 61 EUROPE



 The Final Countdown  



 Mai 1986  



 62 RATT



 Dancing Undercover  



 Août 1986  



 63 CINDERELLA



 Night Songs  



 Août 1986  



 64 BON JOVI



 Slippery When Wet  



 Août 1986  



 65 MEGADETH



 Peace Sells… But Who's Buying ?  



 Octobre 1986  



 66 MANOWAR



 Fighting The World  



 Février 1987  



 67 WHITE LION


 Pride


 Juin 1987  



 68 GREAT WHITE



 Once Bitten…  



 Juillet 1987  



 69 GUNS N'ROSES



 Appetite For Destruction  



 Juillet 1987  



 70 JOE SATRIANI



 Surfing With The Alien  



 Décembre 1987  



 71 LITA FORD


 Lita


 Février 1988  



 72 POISON



 Open Up And Say… Ahh !  



 Mai 1988  



 73 QUEENSRŸCHE



 Operation : Mindcrime  



 Mai 1988  



 74 STEVE VAI



 Passion And Warfare  



 Juillet 1990  



 75 SEPULTURA


 Arise


 Mars 1991  



 76 NIRVANA


 Nevermind


 Septembre 1991  



 77 BURZUM


 Burzum


 Mars 1992  



 78 TYPE O NEGATIVE



 Bloody Kisses  



 Août 1993  



 79 PEARL JAM


 Vs.


 Octobre 1993  



 80 MARILYN MANSON



 Portrait Of An American Family  



 Juillet 1994  



 81 DEFTONES



 Around The Fur  



 Octobre 1997  



 82 NASHVILLE PUSSY



 Let Them Eat Pussy  



 Février 1998  



 83 SYSTEM OF A DOWN



 System Of A Down  



 Juin 1998  



 84 FEAR FACTORY


 Obsolete


 Juillet 1998  



 85 KORN



 Follow The Leader  



 Août 1998  



 86 SLIPKNOT


 Slipknot


 Juin 1999  



 87 DREAM THEATER



 Metropolis Pt. 2 : Scenes  



 From A Memory  



 Octobre 1999  



 88 NIGHTWISH


 Wishmaster


 Mai 2000  



 89 LIMP BIZKIT



 Chocolate Starfish  



 And The Hot Dog Flavored Water  



 Octobre 2000  



 90 CRADLE OF FILTH


 Midian


 Octobre 2000  



 91 OPETH



 Blackwater Park  



 Février 2001  



 92 RAMMSTEIN


 Mutter


 Avril 2001  



 93 BACKYARD BABIES



 Making Enemies Is Good  



 Mai 2001  



 94 QUEENS OF THE STONE AGE



 Songs For The Deaf  



 Août 2002  



 95 AVENGED SEVENFOLD



 City Of Evil  



 Juin 2005  



 96 GOJIRA



 From Mars To Sirius  



 Septembre 2005  



 97 LORDI



 The Arockalypse  



 Mars 2006  



 98 AIRBOURNE



 Runnin' Wild  



 Juin 2007  



 99 STEEL PANTHER



 Feel The Steel  



 Juin 2009  



 100 SLASH


 Slash


 Mars 2010  
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 STEPPENWOLF


 JANVIER 1968  


 0

 1


 Il aura suffi   de quelques mesures pour  



 que la messe soit dite : “Get your motor  



 runnin' / Head out on the highway / Lookin'  



 for adventure… / I like smoke and lightning  



 / Heavy metal thunder / Racin' with the  



 wind…” Si l'on excepte l'utilisation de William  



 S. Burroughs dans son livre   Naked Lunch  



 (Le Festin nu), c'est bien Steppenwolf qui  



 popularise l'expression “heavy metal” pour  



 tenter de décrire son art dans la chanson  



 symbole de la chose, “Born to Be Wild” : du  



 rock méchant et agressif, immédiatement  



 adopté par tous les voyous, parce qu'il  



 représente à la perfection cette envie de  



 liberté que tous réclament. Ce sera le titre  



 phare du film   Easy Rider.  



 Steppenwolf tire son nom du roman  



 éponyme de Hermann Hesse (Le Loup  



 des steppes   en français), qui raconte la  



 schizophrénie d'un homme tiraillé entre son  



 désir d'intégration dans la société et une vie  



 de solitude, loin des autres.  



 John Kay est le chef de la bande. Depuis son  



 plus jeune âge, il n'a d'autre idée en tête que  



 de se produire sur scène. Il découvre le rock  



 grâce aux soldats anglais et américains qui  



 occupent la ville d'Allemagne de l'Est où il  



 s'est réfugié avec sa mère. Né à Tilsit, en  



 Lituanie, en 1944 ; c'est la Seconde Guerre  



 mondiale qui le fera toujours avancer vers  



 l'ouest. Son périple l'emmènera jusqu'en  



 Californie, après un détour par le Canada.  



 Dans le groupe Steppenwolf, aux côtés  



 de John Kay (chant et guitare), on trouve  



 Rushton Moreve (basse), Michael Monarch  



 (guitare) ainsi que Goldy McJohn (orgue) et  



 Jerry Edmonton (batterie), qui jouaient tous  



 au sein du groupe canadien Jack London  



 & the Sparrows. Lorsque leur chanteur  



 déclara forfait, ils proposèrent le poste à  



 John Kay. Steppenwolf est officiellement né  



 durant l'automne 1967. En fait, ils ont déjà  



 un contrat avec une maison de disques,  



 très impressionnée par la démo qu'ils ont  



 entendue, et n'ont plus qu'à entrer en studio  



 pour confirmer.  



 C'est peut-être cette précipitation qui  



 empêche le groupe de composer et les  



 fait graver plusieurs reprises “Sookie  



 Sookie” (de Don Covay), qui ouvre l'album,  



 ou le standard du blues qu'est “Hootchie  



 Kootchie Man” de Willie Dixon (orthographié  



 Hootchie Kootchie et non Hootchie  



 Cootchie…) ainsi qu'un Chuck Berry intitulé  



 “Berry Rides Again”.  



 Heureusement, l'espace de créativité qui  



 leur est laissé leur permet d'accoucher de ce  



 qui va devenir un extraordinaire classique :  



 “Born to Be Wild” – et également de “The  



 Pusher” (qu'ils n'ont pas écrit mais doivent à  



 la plume de l'acteur-chanteur-compositeur  



 Hoyt Axton). “Born to Be Wild” non plus  



 n'est pas un original sorti du cerveau fertile  



 de Steppenwolf : c'est un titre écrit pour  



 eux par le frère de Jerry Edmonton, Dennis,  



 qui a soudain changé de pseudonyme pour  



 adopter celui de “Mars Bonfire”. S'il ne s'est  



 pas joint aux efforts de Steppenwolf, c'est  



 qu'il a préféré se consacrer à sa carrière solo.  



 Ce n'est pas le film   Easy Rider   qui ouvrira  



 une autoroute au morceau “Born to Be  



 Wild”, car la chanson se hisse rapidement  



 dans les meilleures ventes un an avant  



 d'illustrer la pellicule de Dennis Hopper.  



 Six mois après sa sortie, le premier album  



 de Steppenwolf s'est vendu à 1 million  



 d'exemplaires, grâce à des riffs sauvages et  



 des accents rugueux sans artifice. Du rock  



 bien huilé et graissé, comme un moteur de  



 Harley-Davidson tournant à plein régime.  



 Un deuxième disque est aussitôt mis en  



 branle,   The Second, il sortira au mois  



 d'octobre 1968, mais ce n'est pas pour  



 cela qu'il a été bâclé. Au contraire, il profite  



 de cette soudaine notoriété pour aborder  



 quelques points importants et ouvertement  



 engagés, telle la lutte contre la guerre  



 du Vietnam ou contre l'Administration  



 américaine encore très réactionnaire  



 (“Don't Step On the Grass, Sam”).  



 L'année suivante verra la parution de pas  



 moins de deux albums studio   At Your  



 Birthday Party,   Monster   et l'enregistrement  



 d'un live,   Steppenwolf Live   (à ne pas  



 confondre avec   Early Steppenwolf,  



 paru en 1969, surfant sur le succès en  



 commercialisant des lives des Sparrows).  



 Steppenwolf est à son zénith. Leur  



 cinquième album, intitulé   7, est l'un des  



 meilleurs, avec des préoccupations  



 politiques toujours aussi présentes même  



 si moins directes, et surtout un son entre  



 hard et psyché, avec un zeste de douze-  



mesures. Il n'y a pas de tube, pourtant,  



 c'est le deuxième disque du groupe à se  



 vendre à 1 million d'exemplaires qui marque  



 également la fin d'une époque. Le groupe  



 se dissout quelques mois après, juste après  



 un dernier tour de piste,   For Ladies Only.  



 En cause, l'épuisement des tournées, et  



 l'énergie qui s'évapore. Le groupe court  



 après un tube du calibre de “Born to Be  



 Wild” sans parvenir à en saisir  



 John Kay embraye avec un exercice solo  



 plus blues-country, de leur côté, Goldy  



 McJohn et Jerry Edmonton forment un  



 groupe répondant au nom de “Manbeast”.  



 Il y aura des retrouvailles, plus ou moins  



 longues, plus ou moins réussies, jusqu'à  



 ce dernier tour de piste, le 6 octobre 2007  



 à Aberdeen, dans le Maryland, où en  



 fait ne reste plus des origines que John  



 Kay. Il vendra les droits de son groupe  



 à son manager, tout en conservant le  



 droit de jouer sous le nom de John Kay  



 & Steppenwolf. Un peu compliqué à suivre,  



 mais peu importe l'emballage du moment  



 puisqu'il reste l'ivresse de “Born to Be  


 Wild”…

 TITRES


 Sookie Sookie  



 Everybody's Next One  



 Berry Rides Again  



 Hootchie Kootchie Man  



 Born to Be Wild  



 Your Wall's Too High  


 Desperation


 The Pusher  



 A Girl I Knew  



 Take What You Need  



 The Ostrich  
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 Vincebus Eruptum  



 BLUE CHEER  



 JANVIER 1968  


 0

 2


 C'est un plaisir premier, presque bestial,  



 mais tellement jouissif qu'il était sans doute  



 voué à l'échec, mort-né. Blue Cheer aimait  



 le blues et la défonce, l'amplification et  



 la vitesse, mais leur manque d'ambition  



 peut-être aussi de capacités réelles, a  



 prématurément mis un terme à leur carrière.  



 Un petit tour et puis s'en vont. Enfin, ça, c'est  



 la version officielle, car l'autre, l'officieuse,  



 nous fait remarquer que le groupe a  



 enregistré une dizaine d'albums en quarante  



 ans. Alors ?  



 Le   Blue Cheer   est un dérivé du LSD ; les  



 musiciens du groupe en sont de grands  



 consommateurs, et c'est l'un des gourous  



 de cette drogue alors très en vogue sur la  



 côte ouest des États-Unis qui leur aurait  



 suggéré ce patronyme. Ils ne risquaient pas  



 la censure, car nul autre que les initiés ne  



 pouvait saisir l'allusion.  



 Le groupe serait véritablement né après  



 avoir pris la prestation de Jimi Hendrix à  



 Monterey (le 18 juin 1967) en pleine gueule,  



 l'idée du trio et la guitare triturée jusqu'à  



 plus soif. Dickie Peterson (basse et chant),  



 Leigh Stephens (guitare) et Paul Whaley  



 (batterie) seront les trois rescapés de  



 longues discussions avec leur manager, Gut,  



 un Hells Angels local.  



 Tant qu'on est dans le mythe, pourquoi ne  



 pas y aller à fond ? Sonny Barger n'a pas  



 fondé le premier chapitre, mais c'est lui qui  



 devient le boss en 1957 de cette organisation  



 désormais internationale. Il est basé à  



 Oakland, dans la banlieue de San Francisco.  



 Les Blue Cheer seront leur groupe, l'idée  



 étant de donner plutôt vie à un mauvais  



 voyage que célébrer l'été de l'amour et de  



 la paix. Les Blue Cheer sont du côté des  



 vilains, pas des hippies. Leur volume sera  



 au maximum, la section rythmique poussée  



 en avant. La guitare sera saturée le plus  



 possible, c'est un peu la représentation la  



 plus fidèle possible qu'il soit de la violence.  



 Surtout lorsque l'improvisation dégénère en  



 de longues plages certes psychédéliques,  



 mais surtout menaçantes. Un rock qui  



 rend fou. Le drame d'Altamont (un Hells  



 Angels tue Meredith Hunter d'un coup de  



 couteau pendant la prestation des Rolling  



 Stones, le 6 décembre 1969) et la fin du rêve  



 californien ne va pas tarder. Un peu la faute  



 à Blue Cheer.  



 Enregistré rapidement, mais avec des  



 moyens, le disque sort tout de même  



 sur Philips, malgré des apparences  



 trompeuses, le titre ne signifie rien. En latin,  



 Vincemus   désigne la conquête en train de  



 se réaliser, alors que   Eruptum   propose une  



 sorte de charabia identique. Serait-ce un  



 détournement du mot   Erumpere, que l'on  



 traduit généralement par “explosion” ?  



 Si les trois Blue Cheer ne sont pas des  



 linguistes, ils savent faire sonner les  



 chansons des autres : leur version de  



 “Summertime Blues” est apocalyptique.  



 Eddie Cochran a dû s'en retourner dans sa  



 tombe. Même les Hells, leur premier public,  



 leur faisaient remarquer qu'ils ne pouvaient  



 pas jouer aussi fort. “Bah, sauf si tu tournes  



 le bouton jusqu'à 10 !”  



 Premières parties de Janis Joplin,  



 Quicksilver, Ten Years After, Jeff   Beck,  



 leur réputation commence à grossir. Leur  



 reprise devient un hit jusqu'au Japon et en  



 Europe, où il sort en 45 tours. Hélas, les Blue  



 Cheer n'en profiteront pas pour tourner : ils  



 n'ont pas assez de morceaux, car l'album  



 ne propose que six chansons, dont deux  



 “Doctor Please” et “Second Time Around”  



 de longue durée respectivement 7'53''  



 et 6'17''. “Doctor Please” s'inspire encore  



 beaucoup de cette vague psychédélique qui  



 fait fureur, une expérience ou un trip, pour  



 reprendre le vocabulaire de l'époque. Il faut  



 accompagner les effets de cette dope que  



 l'on absorbe grâce à des buvards, le LSD.  



 “Turn on, tune in, drop out !” a dit Timothy  



 Leary, et Dickie Peterson reconnaîtra  



 volontiers qu'il n'avait alors d'autre idée en  


 tête.


 Blue Cheer décide de battre le fer tant qu'il  



 est chaud, d'enregistrer immédiatement  



 une suite à   Vincebus Eruptum. Mais voilà,  



 même si   Outsideinside   reprend peu ou  



 prou la même formule que le précédent,  



 une sorte de rock violent, mix de blues  



 et d'envolées, du hard dans sa plus pure  



 expression, la déception pointe parmi  



 les auditeurs. Comme si l'expérience  



 parfaitement identique n'amenait pas son  



 même lot de frissons. C'est le problème  



 de l'addiction : on recherche toujours la  



 sensation première sans jamais renouer  



 avec. Ce deuxième essai est trop structuré,  



 bien moins grossier, et donc décevant.  



 Le batteur Paul Whaley est le premier à  



 quitter le navire, bientôt suivi de Leigh  



 Stephens, en six mois à peine, Blue Cheer  



 a complètement changé de visage. Leur  



 troisième livraison,   New ! Improved, a  



 gommé ce que le groupe juge comme des  



 scories hard pour se tourner vers un rock  



 plus sage. Leur manager, Gut, qui dessinait  



 également les pochettes, a lui aussi déposé  



 les armes, ce qui n'empêchera pas le groupe  



 de jouer jusqu'en 1972, avec six albums  



 à son actif, avant de se retrouver dix ans  



 plus tard pour des tournées plus ou moins  


 régulières.


 Nirvana ne cessera de chanter leurs  



 louanges. Pourtant, jamais le trio de l'année  



 glorieuse ne rejouera ensemble, mais ils  



 apparaîtront tous à un moment ou l'autre  



 de ces tournées souvenirs, jusqu'à la  



 disparition de Dickie Peterson, en 2009.  


 TITRES


 Summertime Blues  



 Rock Me Baby  



 Doctor Please  



 Out of Focus  



 Parchman Farm  



 Second Time Around  
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 JANVIER 1969  



 Led Zeppelin  



 LED ZEPPELIN  



 On appelle ça une “pierre angulaire” ou une  



 “pierre fondatrice” : le premier album de  



 hard rock. Et, même si quelques groupes  



 l'ont précédé, ils ne comptent presque pas  



 tant ce disque est devenu un monument  



 dès le jour de sa sortie, le 12 janvier 1969.  



 Jamais on n'avait entendu une guitare aussi  



 monstrueuse et un chant aussi déchirant,  



 tout en sachant que si l'on parle toujours de  



 ces deux devant, il ne faut jamais oublier que  



 Led Zeppelin est un quartet constitué de  



 Robert Plant (chant), Jimmy Page (guitare),  



 John Paul Jones (basse et claviers) et John  



 Bonham (batterie).  



 L'idée de Led Zeppelin, on la doit à Jimmy  



 Page, ex-musicien de studio (Rolling  



 Stones, Kinks, Who, Johnny Hallyday…)  



 devenu l'un des   guitar heroes   des Yardbirds,  



 après Eric Clapton mais avec Jeff   Beck,  



 qui rêve de former un supergroupe. Mais  



 ni Jeff   Beck, qui entre-temps a fondé sa  



 propre formation, ni Keith Moon ou John  



 Entwistle n'accepteront son offre. C'est  



 donc finalement un peu par hasard que ces  



 quatre-là se sont rencontrés et acoquinés,  



 et, comme chacun sait, le hasard fait très  



 bien les choses.  



 Jimmy Page : “Lors de l'enregistrement  



 de notre premier album, John Paul Jones  



 et moi savions comment nous y prendre.  



 Nous avions tous les deux passé plusieurs  



 années à jouer sur les disques des autres  



 et n'avions donc aucune difficulté pour  



 accoucher de ce que nous avions en tête.  



 De plus, comme tous les morceaux venaient  



 d'être rodés sur scène lors d'une tournée en  



 Scandinavie, c'était très rapide à finaliser.  



 Ce disque a été enregistré en trente-six  



 heures   [au mois d'octobre 1968]. Je m'en  



 souviens très bien puisque c'est moi qui ai  



 payé l'addition.” Une addition pas du tout  



 salée, puisqu'elle s'éleva très exactement à  



 1 782 livres sterling, alors qu'on estime les  



 sommes engendrées par ce premier essai  



 aux environs de 3,5 millions.  



 La photo de pochette est historique : elle  



 documente le feu qui s'est propagé dans  



 le dirigeable   Hindenburg   le 6 mai 1937 et  



 illustre la vision que John Entwistle, Keith  



 Moon et Jimmy Page ont eue du groupe  



 qu'ils auraient pu fonder ensemble : “Nous  



 nous serions entendus comme un dirigeable  



 de plomb”.   “Plomb” se disant   lead   en  



 anglais, “Zeppelin” étant le nom du modèle  



 du dirigeable de la compagnie Hindenburg,  



 il n'en fallait pas plus pour s'arrêter sur cette  



 association. Led Zeppelin était né.  



 Le premier morceau, “Good Times Bad  



 Times”, est un blues tellement agressif  



 qu'il n'a besoin d'aucune surenchère, mais  



 c'est peut-être l'assise de la batterie et les  



 relances de basse qui en constituent la  



 ode à l'apaisement. “Black Mountain Side”  



 louche vers d'autres continents grâce à ses  



 sonorités orientales, les tablas, une voie que  



 ne manquera pas d'explorer Robert Plant  



 par la suite. “Communication Breakdown”  



 est un moment de folie pure, alors que “How  



 Many More Times” flirte avec un tempo  



 boogie prêt à s'emballer mais préférant la  



 violence contenue au feu d'artifice final.  



 Contrairement à ce que l'on pourrait croire,  



 ce premier album ne séduit pas la critique,  



 qui ne voit là qu'un autre supergroupe de  



 rock, qui plus est légèrement prétentieux,  



 puisqu'il n'y a que Jimmy Page qui soit  



 réellement connu. Ils préfèrent nettement  



 Cream, Blind Faith ou le Jeff   Beck Group.  



 Jimmy Page : “Au début, le seul intérêt de  



 Led Zeppelin, c'était qu'il y avait à la guitare  



 un ex-Yardbirds, moi-même. Je veux dire par  



 là que j'étais le plus connu des quatre, mais  



 ça n'était pas non plus suffisant pour attirer  



 les foules. Les premiers spectateurs qui ont  



 fait le déplacement n'ont pu qu'être surpris.  



 Sur scène, j'ai le souvenir d'un TGV, d'un son  



 qui déboulait à toute allure et qui ne pouvait  



 que prendre par surprise. Nous savions  



 que les gens qui nous verraient en action  



 en prendraient plein les neurones, et qu'ils  


 TITRES


 Good Times Bad Times  



 Babe I'm Gonna Leave You  



 You Shook Me  



 Dazed and Confused  



 Your Time Is Gonna Come  



 Black Mountain Side  



 Communication Breakdown  



 I Can't Quit You Baby



 How Many More Times  



 véritable cohésion. C'est d'une efficacité  



 redoutable, tout comme la reprise de “Babe  



 I'm Gonna Leave You” (morceau signé Anne  



 Bredon mais popularisé par Joan Baez),  



 totalement réarrangée, laissant exploser au  



 grand jour tout le talent du chanteur.  



 “You Shook Me” et “I Can't Quit You Baby”,  



 tous deux empruntés à Willie Dixon, restent  



 dans le douze-mesures mais tirent profit  



 de toutes les possibilités offertes à une  



 guitare éprise d'émancipation. “Dazed  



 and Confused”, qui deviendra une pièce  



 maîtresse du groupe puisque jouée à  



 chaque apparition, n'est rien d'autre  



 qu'une démonstration de force, avec ses  



 rythmes accélérant et décélérant, alors  



 que “Your Time Is Gonna Come” est l'un  



 des titres rares de Led Zep', exécuté une  



 seule fois. Peut-être parce qu'il évoque la  



 déconvenue de l'infidélité et semble être une  



 seraient nos meilleurs alliés. C'est pour cela  



 que nous tournions sans cesse.”  



 Le public adhère immédiatement, surtout  



 celui qui consomme, le public américain.  



 Il est vrai que le label Atlantic n'a pas fait  



 les choses à moitié, puisque le disque a été  



 mis en vente quelques semaines avant la  



 première tournée nord-américaine et que  



 les radios ont été largement arrosées. Ce  



 sont elles qui répandront la bonne parole.  



 Jimmy Page : “Notre rock lourd venait à point  



 nommé. En cette fin des années 1960, le rock  



 psychédélique se meurt, or Led Zeppelin  



 propose une alternative, quelque chose  



 d'effrayant et qui se conjugue parfaitement  



 avec cette décennie qui se meurt. Les années  



 1960 avaient été magiques, personne ne  



 savait ce qui les attendait dans les années  



 1970. Led Zeppelin est tombé au bon  



 moment.”
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 Kick Out The Jams  


 MC


 FÉVRIER 1969  


 0

 4


 C'est l'un des meilleurs albums de tous  



 les temps, tous genres confondus, et l'un  



 des disques qui illustra à la perfection la  



 frontière ténue entre punk rock et hard  



 rock. Car si le mur de guitare qui procure  



 une immédiate sensation de vertige, doublé  



 d'une voix éminemment haute, obéit aux  



 codes du hard rock (ou de la   high electricity,  



 comme on disait alors), cette énergie  



 bouillonnante préfigure également les  



 assauts chaotiques de la seconde moitié des  



 années 1970.  



 Originaire de Detroit, familièrement appelé  



 “Motor City” par ses locaux, car c'est la  



 ville des constructeurs automobiles : Ford,  



 General Motors, Chrysler, le chiffre 5 ne sert  



 ici qu'à compter le nombre de musiciens.  



 Rob Tyner au chant, Wayne Kramer et Fred  



 Smith aux guitares, Michael Davis à la basse  



 et Dennis Thompson à la batterie. Amateurs  



 du rock and roll des pionniers, ils seront  


 –


 chose rare – également influencés par la  



 musique noire et se forgeront un style que  



 l'on pourrait presque comparer à un travail à  



 la chaîne, mix de combativité et de vélocité.  



 Une agression sonore massive et définitive  



 qui rappelle le travail en usine.  



 Le MC5 appartient à cette vague de groupes  



 “garage” qui animent les États-Unis dès  



 le milieu des années 1960, une réponse  



 à la déferlante Beatles. Des centaines de  



 gamins se réunissent pour faire du bruit  



 avec leurs guitares dans le garage de leurs  



 parents en fin d'après-midi ; certains n'iront  



 pas plus loin, mais d'autres enregistreront  



 pour de vrai.  



 Le MC5 imagine carrément une révolution  



 (il est vrai que la période s'y prête), ils  



 seront l'un des seuls combos à afficher des  



 prétentions politiques. L'influence sans  



 doute du free jazz qu'ils écoutent et de cette  



 vie de liberté que les hipsters ont découverte  



 dans les livres de Jack Kerouac. Aussi  



 l'envie de Rob Tyner de s'impliquer dans ces  



 mouvements d'agitation qui animent les  



 grandes villes, tel le White Panther Party,  



 directement inspiré des Black Panthers.  



 Pour eux, la révolution doit passer par le  



 rock and roll, l'usage de drogues, le sexe  



 libre et l'abolition du capitalisme… C'est  



 essentiellement pour cette raison que les  



 punks verront dans le MC5 l'un des groupes  



 fondateurs du genre et que le FBI se mettra  



 à les surveiller… Le manager du groupe,  



 John Sinclair, fera régulièrement des allers-  



retours en prison.  



 Le MC5 n'est pas seul à Detroit, un autre  



 combo pousse dans le même terreau, les  



 Stooges. Et puisque ce dernier a développé  



 un incroyable côté scénique, Wayne Kramer  



 et Fred Smith mettront au point ce que l'on  



 décrira comme un cataclysme de guitares.  



 Un déluge de décibels, une extraordinaire  



 déclaration de guerre, oui, c'est bien le but  


 recherché.


 Premier disque du MC5,   Kick Out The Jams  



 est un live qui s'ouvre sur un titre tellurique,  



 que n'aurait pas renié Led Zeppelin :  



 “Ramblin' Rose”, à ne pas confondre avec  



 le morceau du même nom popularisé par  



 Nat King Cole, celui-ci étant le titre de Ted  



 Taylor repris par Jerry Lee Lewis. Ted Taylor  



 le chantait d'ailleurs avec une même voix de  



 tête presque criarde ; Rob Tyner, lui, n'hésite  



 pas à hurler.  



 En deuxième titre, l'hymne “Kick Out the  



 Jams”, ou comment “donner des coups  



 de pied aux connards”, avec l'utilisation  



 d'un mot censuré,   motherfuckers, dès  



 l'introduction. Un mot qui fait réagir la  



 maison de disques, en l'occurrence Elektra,  



 pourtant déjà échaudée avec Jim Morrison  



 qui n'a pas encore exhibé son anatomie  



 (ce sera le 1er  mars à Miami) mais qui a  



 déjà à son actif plusieurs arrestations  



 pour outrage à agent ou ébriété sur la voie  



 publique. Il y aura donc une version sage  



 de “Kick Out the Jams”, sans le mot tabou,  



 ce qui n'empêche pas ce titre de devenir un  



 hymne à la résistance contre le lavage de  



 cerveau que pratiquent les autorités sur la  



 jeunesse américaine, par exemple. Wayne  



 Kramer expliquera bien plus tard que c'était  



 à l'origine une sorte de mantra que le groupe  



 se répétait lorsqu'il jouait en extérieur. Parce  



 que très souvent ces derniers improvisaient  



 de longues sessions (jams   en anglais), et  



 qu'eux avaient envie au retour d'un rock  



 simple et rentre-dedans.  



 Enregistré lors de deux concerts les 30 et  



 31 octobre 1968 (pour les anglophones, la  



 nuit du Diable et la fête d'Halloween) dans  



 leur fief, le Grande Ballroom de Detroit, ce  



 live deviendra un indéniable classique du  



 rock rebelle, aussi bien aux États-Unis qu'en  



 Europe. Déterminé et bourré de poigne,  



 ce live installera le groupe comme l'un des  



 chefs de file du rock incendiaire et sans  


 concession.


 Mais, plutôt que de suivre une orientation  



 hard, le groupe se tourne vers ce qui  



 deviendra le punk rock à cause de guitares  



 acérées et incandescentes se refusant  



 à de longs monologues. Le rock du MC5  



 est à consommer immédiatement, il se  



 prend en pleine face et ne s'écoute pas  



 religieusement. Le groupe demande à  



 ses spectateurs de participer, un peu à la  



 manière d'Antonin Artaud, qui rêvait d'un  



 théâtre interactif.  



 Les disques se vendront mais ne  



 permettront jamais au MC5 de devenir aussi  



 énorme qu'il l'aurait mérité, et après deux  



 autres albums,   Back In The USA   et   High  



 Time, pourtant sortis sur Atlantic, le groupe  



 est lâché en pleine nature. Il n'y survivra pas.  


 TITRES


 Ramblin' Rose  



 Kick Out the Jams  



 Come Together  



 Rocket Reducer No. 62 (Rama  



 Lama Fa Fa Fa)  


 Borderline


 Motor City Is Burning  



 I Want You Right Now


 Starship
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 S'il n'y en avait pas déjà un, on  



 l'appellerait “Dieu” tant sa technique est  



 époustouflante ; mais voilà, en cette fin des  



 années 1960, la compétition est grande au  



 titre de fine gâchette de la six-cordes. Point  



 commun avec ses frères d'armes, Jimmy  



 Page et Eric Clapton tous trois sont passés  



 par les Yardbirds, que d'aucuns considèrent  



 comme les pères du gros son.  



 Depuis son plus jeune âge, Jeff   Beck a  



 voulu expérimenter son instrument, le  



 décliner à toutes les sauces et ne jamais  



 hésiter devant les progrès techniques. S'il  



 aime profondément le rock and roll, c'est  



 un fan de Cliff   Gallup, le guitariste de Gene  



 Vincent, il n'hésitera jamais à changer de  



 style, passant du blues (la base de tout)  



 au rock anglais, mais bientôt s'aventurant  



 aussi sur les contrées hasardeuses du  



 jazz rock, voire de la fusion. Jeff   Beck n'en  



 faisant qu'à sa tête, sa carrière, même  



 étendue sur cinq décennies, connaîtra de  



 nombreux hauts et bas.  



 Jeff   Beck : “Nous étions tous les trois Anglais  



 et nous nous connaissions, nous étions  



 amis avant la scène. Une fois musiciens, il  



 nous a fallu survivre. Et entre nous c'était  



 comme une sorte de surenchère, pas de  



 compétition, car nous étions proches, mais  



 c'était à celui qui allait épater ses deux  



 camarades. C'est ainsi que nous avons  



 progressé, par nécessité. Or, lorsque Jimi  



 Hendrix a débarqué, c'est comme s'il jouait  



 dans une autre catégorie, il était meilleur  



 que nous trois. De plus, il avait un look, des  



 bandeaux dans les cheveux, et à côté, nous,  



 nous avions l'air de sortir du collège. Nous  



 nous sommes mis à pomper son jeu, pour  



 ne plus sombrer. Jouer avec les dents en soi  



 est la chose la plus idiote, dans le sens où  



 c'est à la portée de n'importe qui, mais au  



 niveau de l'image c'est exactement ce que  



 le public attendait. Lui l'avait compris et il en  



 usait, alors que nous, nous n'y avions jamais  



 pensé.”



 C'est donc grâce à Jimi Hendrix que le rock  



 anglais va se durcir. Jeff   Beck, ayant quitté  



 les Yardbirds après le concert du 30 octobre  



 1966 au Memorial Coliseum (Texas),  



 enregistre deux singles puis fonde le Jeff  



 Beck Group. Un groupe surtout centré  



 autour de sa personnalité ; son caractère  



 impétueux l'empêche de réellement  



 fidéliser d'autres musiciens, même si  



 Ronnie Wood à la basse et Rod Stewart au  



 chant assureront l'enregistrement des deux  



 premiers disques,   Truth   et   Beck-Ola.  



 Le Jeff   Beck Group se stabilise en novembre  



 1967 ; Nicky Hopkins est venu prêter main-  



forte, et, de mémoire de promoteur, jamais  



 concerts n'avaient rendu le public aussi  



 hystérique. Au Fillmore East de New York,  



 au mois de juin 1968, c'est même l'hystérie.  



 Il est temps d'enregistrer. Or, si   Truth   est  



 un premier disque réussi et jouant la carte  



 du blues incontrôlable, c'est le deuxième,  



 Beck-Ola, qui est le plus intéressant, car  



 il ne propose pas que des reprises mais  



 bien des chansons originales écrites pour  



 l'occasion. Le disque commence par  



 une version totalement déstructurée du  



 classique d'Elvis Presley “All Shook Up”,  



 une autre figure d'ailleurs sur le disque,  



 “Jailhouse Rock” tout aussi méconnaissable  



 et maltraitée.  



 La première chose qui frappe, outre la voix  



 rocailleuse, est cette impression de densité,  



 de musiciens unis et ne faisant plus qu'un,  



 les parties de guitares et de piano ne se  



 marchant jamais sur les pieds. Il y a comme  



 une intelligence innée qui régit l'harmonie  



 des forces en présence, la section  



 rythmique conduite par Ronnie Wood et  



 Tony Newman à la batterie permettant une  



 assise costaude aux trois figures de proue.  



 Produit par Mickie Most, qui s'est occupé  



 des Animals et des Herman's Hermits,  



 ainsi que de Donovan et Lulu, ce dernier  



 sait très exactement où il veut emmener le  



 groupe. Du blues extrêmement lourd avec  



 des interventions parfois surprenantes, à  



 la limite du déséquilibre. D'où le choix d'un  



 tableau du peintre surréaliste Magritte pour  



 la pochette. Ce courant artistique évoque la  



 rupture en même temps que la continuité,  



 la logique en parallèle de l'incohérence ; son  



 but est de réveiller les forces inconscientes  



 telles que l'imagination ou la part de rêve qui  



 est en nous.  



 Beck-Ola   sera un succès, l'un des premiers  



 disques de la planète hard rock, qui aurait  



 sans aucun doute pu connaître un plus  



 grand avenir si Jeff   Beck n'avait pas viré  



 Ronnie Wood et Rod Stewart la veille d'une  



 tournée… Chaotique, la vie sur les routes  



 n'était pas faite pour lui, et le concert au  



 festival de Woodstock pourtant annoncé  



 partout n'aura finalement pas lieu. Le Jeff  



 Beck Group n'existe plus.  



 Il faudra attendre une année pour qu'il  



 revienne, dans une tout autre formation, car  



 entre-temps Rod Stewart a enregistré son  



 premier solo,   An Old Raincoat Won't Ever  



 Let You Down, en parallèle des Faces, qu'il  



 vient de rejoindre avec Ronnie Wood. Nicky  



 Hopkins, quant à lui, multiplie les séances de  



 studio, avec P.J. Proby, le Jefferson Airplane  



 mais aussi les Rolling Stones.  



 Jeff   Beck : “Une fois dans le circuit, il fallait  



 survivre, toujours trouver de nouvelles  



 choses. En mourant jeune, Jimi Hendrix  



 est devenu immortel, il est aujourd'hui  



 extrêmement populaire, mais il ne l'était pas  



 autant à l'époque. Je n'ai aucun regret du  



 chemin parcouru et de ces longues absences  



 qui m'ont permis de me consacrer à mon  



 autre passion, les vieilles voitures. Si c'était à  



 refaire, je resignerais tout de suite.”  


 TITRES


 All Shook Up  



 Spanish Boots  



 Girl From Mill Valley  



 Jailhouse Rock  



 Plynth (Water Down the Drain)  



 The Hangman's Knee  



 Rice Pudding  
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 Supergroupe conduit par Dieu en personne,  



 Eric Clapton (guitare, ex-Yardbirds et  



 Cream), Ginger Baker (batterie, Graham  



 Bond Organisation et Cream), Steve  



 Winwood (chant-orgue, ex-Spencer David  



 Group et Traffic) et Rick Grech (basse, ex-  



Family), Blind Faith (“confiance aveugle”  



 en français) naît sur les cendres de Cream,  



 un trio majeur dans l'édification du heavy  



 blues, mais dont l'incroyable succès a semé  



 la zizanie au sein du trio  



 Dommage, penseront les fans, mais ceci  



 aura l'avantage de pousser Eric Clapton à  



 monter sa propre formation, Blind Faith,  



 plus expérimentale que Cream et donc  



 légèrement moins violente. Les tables de  



 lecture sont les mêmes – les trois accords,  



 les douze mesures –, mais l'attaque sera  



 plus brute et immédiate, plus bestiale. Le  



 groupe se veut une transition entre le blues  



 éternel et une nouvelle forme d'expression,  



 une sorte de découverte (ou de défrichage)  



 d'un monde nouveau qui allait prendre  



 forme sous le nom de heavy metal.  



 La très controversée photo de pochette  



 tente d'ailleurs cette approche, saisir le  



 visage (et le corps) d'une jeune demoiselle,  



 plus tout à fait enfant mais pas encore  



 femme. C'est en tout cas ainsi que Bob  



 Seidemann expliquera son cliché à tous ceux  



 qui l'accuseront des pires maux. Et si elle  



 tient un avion dans ses mains – l'enjoliveur  



 d'une Chevrolet modèle 1956 –, c'est pour  



 mieux s'étonner des infinies possibilités  



 techniques du monde moderne. Ce n'est  



 en aucun cas un objet phallique, comme  



 les foudres de la censure le proclament.  



 La pochette fut bien évidemment interdite  



 aux États-Unis et remplacée par une autre,  



 beaucoup moins réussie, un cliché du  



 groupe (à droite).  



 Sorti au mois d'août 1969, le disque est  



 dans les bacs alors que le groupe n'existe  



 plus vraiment. Quelques jours auparavant,  



 le 7 juin pour être précis, Blind Faith a  



 donné un concert à Hyde Park pour  



 promouvoir la sortie du LP, mais devant  



 le peu d'enthousiasme suscité dans la  



 foule – 100 000 personnes ont fait le  



 déplacement ! – par les nouvelles chansons,  



 le groupe a décidé de se saborder dans la  



 foulée. Groupe plus éphémère, ça n'existe  



 pas, dissout avant même d'avoir sorti son  



 unique album ! Les années 1960 étaient  



 décidément une autre époque…  



 Même si cette version des faits est  



 légèrement raccourcie, car il y aura une  



 tournée additionnelle en Scandinavie de  



 quelques dates, immédiatement suivie de  



 shows au Canada et aux États-Unis aux  



 alentours de la semaine de la sortie. C'est à  



 la lecture des chroniques peu enthousiastes  



 que Blind Faith se dit : “À quoi bon !”  



 L'album propose six morceaux, dont une  



 reprise de Buddy Holly, “Well All Right”,  



 livrée grand seigneur arrangements  



 divers et variés en sus, et finalement pas si  



 saignante que ça. Le morceau d'intro, “Had  



 to Cry Today”, laisse chanter la guitare d'Eric  



 Clapton dans un riff   devenu culte, qui se  



 marie parfaitement bien avec la voix plutôt  



 fluette de Steve Winwood, rien à voir avec  



 les hurleurs façon Robert Plant. Le tempo  



 jamais ne s'accélère, même si la batterie  



 martèle inlassablement, comme pour mieux  



 rappeler sa présence. “Can't Find My Way  



 Home” est une ballade acoustique, l'une des  



 premières d'Eric Clapton sinon la première,  



 tout comme “Presence of the Lord”.  



 En fait, ce disque est très éloigné de la  



 virulence présente chez Cream, et il n'est  



 pas stupide d'y voir une sorte de contre-pied  



 désiré, comme pour bien marquer qu'une  



 page était tournée, alors que dans un autre  



 temps, il ouvre la porte aux ballades, un  



 genre inhérent au hard rock.  



 De l'aveu de tous, Blind Faith ne pouvait  



 survivre à sa réputation. Trop de pression.  



 Eric Clapton a envie de voguer vers d'autres  



 cieux, Steve Winwood également, et Ginger  



 Baker connaissait quelques problèmes  


 d'addiction…

 TITRES


 Had to Cry Today  



 Can't Find My Way Home  



 Well All Right  



 Presence of the Lord  



 Sea of Joy  



 Do What You Like  




[image: ]


[image: ] 0

 7


 DÉCEMBRE 1969  



 Grand Funk  


 GRANDFUNK


 S'il est un groupe aujourd'hui complètement  



 ignoré, c'est bien Grand Funk Railroad, une  



 formation appartenant pourtant à l'État si  



 fertile du Michigan, et s'adonnant à la   high  



 electricity, comme on disait alors.  



 Mais, à la différence des Stooges ou du MC5,  



 pour ne citer qu'eux, Grand Funk Railroad  



 fut extrêmement populaire : on parle ici de  



 25 millions d'albums vendus, score qui valut  



 au groupe quelques jalousies.  



 C'est sans aucun doute d'ailleurs ce succès  



 qui rendit le groupe si mal aimé de ses  



 pairs, et qui fait que persiste un nuage de  



 médisances à son propos, notamment  



 par rapport à leurs talents de musiciens.  



 La presse les a toujours détestés et traités  



 d'usurpateurs, alors qu'ils remplissaient les  



 stades et enthousiasmaient un public jeune  



 grâce à un heavy metal hautement efficace,  



 bourré de pédale wah-wah et de chambres  



 d'écho, de guitare fuzz et saturée. Mais  



 cette haine est sans doute également le fruit  



 de comptes non réglés avec leur manager,  



 un certain Terry Knight, grande gueule et  



 fier de l'être.  



 Derrière chaque groupe qui embrasse le  



 succès se cache un homme qui toujours  



 tire les ficelles. Ici, c'est Terry qui mettra  



 la basse en avant, en modifiant son  



 amplification. C'est Terry qui investira  



 des sommes folles dans la publicité,  



 une campagne radio sans précédent  



 est orchestrée alors que le groupe n'est  



 pas encore signé. On y entend le jingle  



 annonçant : “Grand Funk Railroad, il faut les  



 voir pour le croire !” Et c'est encore Terry qui  



 devine l'énorme potentiel de ce démentiel  



 trio et qui n'hésite pas à tout miser dessus,  



 en investissant dans une sono que l'on décrit  



 comme la plus grosse de l'époque.  



 Au moins vingt concerts par mois et une  



 participation bénévole au festival d'Atlanta,  



 le 4 juillet 1969, aux côtés de Janis Joplin,  



 Johnny Winter et Led Zeppelin susciteront  



 sinon la curiosité l'envie. Les maisons de  



 disques se bousculent pour signer Grand  



 Funk Railroad (le nom est un clin d'œil à  



 la compagnie de chemins de fer Grand  



 Trunk Western Railroad) ; c'est Capitol qui  



 remporte l'affaire.  



 “Grand Funk”, comme les fans l'ont appelé  



 presque aussitôt, a poussé son premier cri  



 en 1968 du côté de Flint, Michigan. Mark  



 Farner (chant et guitare), Don Brewer  



 (batterie) et Mel Schacher ont répété une  



 formule idéale pour décoller à toute vitesse :  



 le trio, comme l'Experience de Jimi Hendrix.  



 Le quatrième homme sera Terry Knight,  



 ex-DJ reconnu reconverti par opportunisme  



 dans le rock, le groupe qu'il a intégré a dû se  



 rebaptiser Terry Knight and the Pack alors  



 qu'il ne joue de rien. Mais tous l'apprécient, à  



 commencer par Mark et Don, qui étaient de  



 l'aventure The Pack.  



 Le premier album,   On Time, s'ouvrira sur  



 un son assourdissant, servi par une assise  



 rythmique basse-batterie implacable.  



 Le hard rock de Grand Funk Railroad est  



 extrêmement percutant, et le guitariste-  



chanteur peut débrayer comme bon lui  


 semble.


 Les auditeurs sont immédiatement happés :  



 ils n'ont jamais entendu cela. Par contre, les  



 journalistes exècrent ce qu'ils découvrent.  



 Peu importe, Grand Funk Railroad est  



 lancé. Un deuxième album est mis en  



 chantier aussitôt le premier servi, il sera  



 immédiatement suivi d'un troisième. Il faut  



 battre le fer tant qu'il est chaud et damer le  



 pion à Led Zeppelin, que le trio américain  



 (enfin, surtout Terry) considère comme son  



 seul véritable concurrent. Les trois premiers  



 chapitres de l'histoire sont commercialisés  



 en moins de douze mois c'est plus efficace  



 que Led Zep' !  



 Les textes de “Grand Funk” vantent les  



 bienfaits de la liberté à laquelle aspirent  



 nombre d'ados : “Come on over to my side /  



 It's where you wanna be / Come on over to  



 joy ride, and let your morals be…” (“Got This  



 Thing on the Move”) ; “Well, do you think I'm  



 a young boy, / Yet to make up my mind ?/  



 Well, I'm just castin' all my toys, / I'm gonna  



 leave what's behind me…” (“In Need”). C'est  



 la cible première du groupe, celle qui se  



 laisse le plus spontanément porter par la  



 musique, aussi à faire fonctionner le bouche  



 à oreille.  



 Le 13 juin 1970, Grand Funk Railroad se  



 produit au festival de Cincinnati aux côtés  



 d'Alice Cooper, de Traffic et des Stooges ;  



 il a désormais acquis ses galons de groupe  



 bankable. Les programmateurs doivent  



 désormais aligner dans les 40 000 dollars  



 par concert (30 000 euros) ; rien que pour  



 l'année 1970, le trio déclarera 5 millions de  



 dollars de recettes. Un record.  



 Il y aura un live, et encore une fois une  



 campagne marketing aux petits oignons  



 axée sur l'aspect rebelle de “Grand Funk”.  



 L'identification avec les   kids   est entière.  



 Il y aura encore des albums vendus par  



 cargaisons entières, une prestation au  



 Shea Stadium et même un Madison Square  



 Garden complet avant la bataille juridique  



 entre l'artistique et le management. Malgré  



 cet épisode, malgré l'adjonction d'un  



 quatrième homme jouant des claviers,  



 malgré une production plus pop signée  



 Todd Rundgren, le groupe restera au zénith  



 jusqu'en 1976, date de sa séparation. Envie  



 de repos et de recul.  



 Mark Farner entamera une carrière solo  



 mais ne refusera pas le come-back de 1996 :  



 250 000 spectateurs iront applaudir le trio  



 originel reformé le temps d'une tournée qui  



 se déplace jusqu'en Bosnie. En revanche,  



 aucun nouvel album depuis 1983, mais une  



 dévotion éternelle du plus grand fan avéré  



 du groupe : Homer Simpson.  


 TITRES


 Got This Thing on the Move  



 Please Don't Worry  



 High Falootin' Woman  



 Mr. Limousine Driver  



 In Need  



 Winter and My Soul  


 Paranoid


 Inside Looking Out  
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 Black Sabbath  



 BLACK SABBATH  



 Objet de bien des fantasmes, la pochette  



 du premier album de Black Sabbath n'est  



 rien d'autre qu'une litote, une pensée que  



 l'on essaie de faire deviner sans réellement  



 la détailler. Car si la maison en arrière-plan  



 a tout d'une vieille demeure hantée, ce  



 n'est qu'une bâtisse dans la campagne de  



 l'Oxfordshire : le Mapledurham Watermill,  



 que l'on peut voir également dans le film  



 de John Sturges   L'aigle s'est envolé. Et  



 la supposée sorcière du premier plan un  



 mannequin booké pour l'occasion qui a  



 peut-être fait de la figuration dans des  



 films de Jean Rollin mais restée à ce jour  



 anonyme. En tout cas, absolument pas une  



 professionnelle des messes noires et autres  



 rituels magiques.  



 Pourtant, il est vrai que rarement mise en  



 scène – on doit celle-ci au photographe  



 Marcus Keef, auteur entre autres de la  



 pochette du disque de David Bowie   The  



 Man Who Sold The World   – aura été à ce  



 point figurative. L'entrée de Black Sabbath  



 dans l'arène de la musique porte l'indélébile  



 signature du Malin à cause de cet album ;  



 ils auront beaucoup de mal à s'en défaire.  



 D'autant qu'il n'hésitera pas à en jouer,  



 Satan et Lucifer étant tour à tour invoqués  



 dans le disque : “Satan's coming 'round the  



 bend…” (“Black Sabbath”) ; “My name is  



 Lucifer, please take my hand…” (“N.I.B.”) ;  



 sans oublier le magicien dans le titre  



 éponyme (“The Wizard”), indispensable à  



 toute histoire de sorcellerie.  



 Mais les membres du groupe n'hésitent  



 pas à avouer qu'après être allés voir le film  



 L'Exorciste   qu'ils étaient tellement terrifiés,  



 et donc si peu en communion avec les  
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