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                        INTRODUCTION QUAND TOUT LE RESTE A DISPARU !
                    

               
                
                    Fermez les yeux.

                    Un accord de guitare, un parfum oublié… et soudain, tout
                        revient.

                    Hier encore, vous aviez dix ans, quinze ans, vingt ans…

                    Comme un souffle léger, une chanson populaire est capable de
                        libérer ce que les mots seuls ne savent plus dire. Elle fait jaillir en nous
                        la sérotonine du bonheur, la dopamine du plaisir. Même si, dans la bouche de
                        certains, le mot « populaire » est un gros mot car trop souvent notre
                        société se plaît à intellectualiser la chanson française, comme si elle
                        avait honte de certains refrains populaires. Avec cet ouvrage, je veux
                        mettre à l’honneur toutes celles et tous ceux qui ont composé, écrit et
                        produit ces mélodies de nos vies. Le public ne fait pas de différence,
                        pourvu qu’il aime la chanson. Contrairement à ce que peuvent affirmer
                        certains spécialistes, je suis convaincu, et depuis toujours, qu’il n’y a
                        pas de mauvais artistes en France mais tout simplement des publics
                        différents.

                    Depuis longtemps, des refrains nous accompagnent : ils
                        illustrent les rencontres amoureuses, bercent les naissances, réchauffent
                        les anniversaires, illuminent les mariages, soignent les cœurs blessés dans
                        les ruptures ou les disparitions. Les chansons populaires nous relient à un
                        lieu, à un sourire, à une époque. Elles sont profondément ancrées dans notre
                        être au point d’y rester quand tout le reste a disparu !

                    Depuis de nombreuses années, je m’intéresse à toutes ces
                        chansons populaires qui ont marqué le destin de chacune et de chacun. Ces
                        chansons qui particulièrement vous touchent et qui regorgent d’anecdotes et
                        de secrets jamais révélés, je les ai réunies dans ce livre. Je vous raconte
                        alors l’histoire de plus de 300 chansons populaires, de 1955 à 1990. Autant
                        de vibrations positives et de tubes incontournables et indémodables, qui
                        sentent bon l’euphorie et l’insouciance. Le bonheur d’une époque forcément
                        révolue que seuls les succès peuvent ranimer. Infatigablement, je
                        m’émerveille de cette force cachée dans les chansons. Celles que j’ai
                        rassemblées ici sont autant de portes ouvertes sur l’insouciance et l’envie
                        d’aimer encore. Comme une promesse d’y croire toujours.

                    Et si un peu de notre bonheur tenait finalement en quelques
                        chansons ?

                    Comme le disait si bien Jules Renard : aimer la chanson, c’est
                        se garantir un quart de son bonheur. Ce livre vous le confirmera !

                     

                    FABIEN LECŒUVRE

                

            

        
    
        
            
            
                
                    LE TEMPS DES SIXTIES
                
            

            
                Les années 60 forment une décennie charnière, à la croisée de
                    l’insouciance et des bouleversements sociaux. C’est une époque où tout
                    s’accélère : la jeunesse prend la parole, la société se transforme, et la
                    musique devient un terrain d’expression privilégié. Les voix nouvelles d’une
                    génération qui veut vivre, aimer et s’émanciper entrent dans chaque foyer,
                    portées par la vague yéyé, à travers les radios et les tourne-disques.

                C’est aussi l’âge d’or des grandes chansons populaires,
                    celles qui marquent les mémoires, accompagnent les premiers amours ou les
                    départs en vacances, et que l’on fredonne encore des décennies plus tard. Elles
                    révèlent des figures inoubliables comme Johnny Hallyday, Sylvie Vartan, Claude
                    François, France Gall ou Serge Gainsbourg. Entre refrains légers et textes
                    poignants, elles racontent une époque – ses espoirs, ses rêves, ses
                    contradictions.

                Ces 100 titres emblématiques offrent un voyage au cœur des
                    sixties, entre nostalgie douce et énergie joyeuse. Un patrimoine musical qui
                    continue de traverser les générations.

                 

                Alors, prêts à remonter le temps et à appuyer
                    sur « play » ?

            

        
    
        
            
          
            
                 
 

                
                    
                    
                        ADIEU MONSIEUR LE PROFESSEUR
                    

                    
                        C’est en lisant un livre de la fin du
                                xixe siècle qu’Hugues Aufray aura l’idée de sa chanson
                            Adieu Monsieur le Professeur en 1968.

                    

                    Après de brillantes études aux Beaux-Arts et passionné de
                        chansons, Hugues Aufray connaît des débuts difficiles. Il chante dans les
                        boîtes de la rive gauche à Paris. En 1959, il gagne le premier prix des
                            Numéros un de demain avec la chanson de Serge Gainsbourg Le
                            Poinçonneur des Lilas. Il enregistre, cette année-là, son premier
                        disque. Mais c’est un voyage aux USA qui décidera de la suite de sa
                        carrière. Il découvre le folk song à travers Joan Baez et Bob Dylan et
                        décide alors de l’importer en France. Il obtient un rapide succès dès 1961
                        avec des chansons comme Santiano, Dès que le printemps revient ou
                            L’Épervier.

                    Mais neuf ans après l’enregistrement de son tout premier disque
                        et après tant de succès, ce cow-boy pacifiste et généreux demande au
                        compositeur Jean-Pierre Bourtayre et à la parolière Vline Buggy de
                        travailler sur une nouvelle chanson. En effet, après avoir lu le livre signé
                        Émile Erckmann & Alexandre Chatrian traitant des problèmes d’un
                        maître d’école pendant la guerre de 1870, Hugues Aufray souhaite interpréter
                        une chanson en hommage à cet enseignant lorrain partagé entre un territoire
                        tantôt français, tantôt allemand. Vline Buggy propose alors un texte
                        intitulé Adieu Monsieur Grégoire dans lequel les enfants d’une classe
                        disent au revoir à leur maître d’école. Mais Hugues Aufray n’est pas
                        satisfait, il trouve le titre trop anecdotique. Après avoir assisté à la
                        fête donnée pour le départ à la retraite d’un professeur de sa fille,
                        Charlotte, à Marnes-la-Coquette, il impose l’idée plus généraliste du titre
                            Adieu Monsieur le Professeur et demande à Jean-Pierre Bourtayre
                        de retravailler sa mélodie. Au bout d’une semaine, le compositeur retrouve
                        Hugues Aufray à la fin d’un concert et lui joue au piano les nouvelles notes
                        de la prochaine chanson. Hugues Aufray n’en revient pas, il est ému
                        d’entendre le savant mariage des mots de Vline Buggy avec la nouvelle
                        partition musicale signée Jean-Pierre Bourtayre. En quelques jours, il
                        enregistre la chanson et sort le disque en novembre 1968.

                    Six mois après les révoltes étudiantes et les événements
                        politiques, la chanson d’Hugues Aufray devient un véritable hommage au corps
                        enseignant. Avec plus de 640 000 exemplaires vendus, le titre restera classé
                        pendant huit mois dans les meilleures ventes de disques en France.

                    Pour la petite histoire, Adieu Monsieur le Professeur
                        est devenu, avec le temps, une chanson culte, un véritable hymne pour toutes
                        les fêtes de fin d’année scolaire, et cela depuis plus de
                    cinquante ans !

                

                
                
                    
                    
                        ALINE
                    

                    
                        Christophe est un chanteur
                            abonné aux slows. Et lorsque le petit prince de la musique arrive avec
                            Aline en 1965 dans le hit-parade de Salut les Copains, c’est pour
                            s’installer à la première place.

                    

                    Lui qui aurait tant voulu être pilote de course
                        professionnelle, c’est avec Aline, un bolide musical, qu’il voit le
                        drapeau à damier de la gloire s’abattre sur ses vingt ans. Pour la petite
                        histoire, entre 1965 et 1969, Christophe enregistre pour la firme AZ six
                        45 tours et un album, faisant danser les filles et les garçons chaque été.
                        Mais l’histoire de sa chanson Aline ressemble à une blague. En effet,
                        au printemps 1965, le chanteur se trouve chez son dentiste dont l’assistante
                        se prénomme Aline. Et c’est au moment où le praticien approche sa roulette
                        de la bouche de l’artiste pour soigner une carie dentaire qu’il entend ce
                        prénom. Les cris et les hurlements qui suivront inspireront véritablement
                        les paroles.

                    Mais pour Christophe, l’histoire de ce titre manque de mal
                        commencer en 1965, puisqu’il est accusé à tort d’avoir volé à Jacky
                        Moulière, le chanteur yéyé estampillé et produit par Henri Salvador,
                        l’incroyable mélodie de son tube Aline. Christophe est condamné une
                        première fois, puis relaxé. Quelques mois plus tard et après d’interminables
                        procédures, Jacky Moulière et Henri Salvador lui rendent son argent car le
                        tribunal reconnaît enfin à Christophe la véritable paternité de l’œuvre. Une
                        expérience unique pour ce poète psychédélique, tombé à l’adolescence sous le
                        charme de John Lee Hooker et d’Elvis Presley.

                

                
                
                    
                    
                        BAMBINO
                    

                    
                        En 1956, la carrière discographique de Dalida prend son envol avec l’immense succès de
                            Bambino, adaptation française d’une chanson italienne d’un certain
                            Marino Marini.

                    

                    Ce sont souvent les chansons qui consacrent les vedettes et
                            Bambino en est une preuve flagrante. En effet, au début de sa
                        carrière de chanteuse, Dalida a bien du mal à s’imposer, surtout parce
                        qu’elle n’a pas la bonne chanson. Son premier 45 tours, Madona, tout
                        comme le suivant, La Violetera, ne connaissent pas le succès espéré.
                        Heureusement, son producteur Eddie Barclay et le directeur artistique de la
                        jeune station Europe 1, Lucien Morisse, croient en elle et font tout pour
                        lui trouver le titre qui la révélera au grand public et lui ouvrira les
                        portes de la gloire. Un jour, Lucien Morisse entend une chanson napolitaine
                        intitulée Guaglione. Dès les premières notes, il sent que ce titre
                        serait parfait dans la bouche de Dalida. Il décide donc immédiatement d’en
                        bloquer les droits éditoriaux, au grand dam de Gloria Lasso qui, elle aussi,
                        aurait aimé en faire une version française. C’est finalement le célèbre
                        parolier Jacques Larue, auteur notamment du fameux Cerisier rose et
                            pommier blanc, qui va écrire le texte français de la chanson en
                        l’intitulant Bambino. Pour que Dalida soit la première en France à
                        créer cette chanson, Lucien Morisse la lui fait enregistrer très vite, en
                        une nuit, accompagnée par l’orchestre de Raymond Lefèvre. Le disque 45 tours
                        sort à la fin de l’année 1956 avec sur la pochette une ravissante photo de
                        la jeune Dalida, un procédé tout nouveau puisque jusqu’alors les disques
                        n’avaient pas de photos sur leurs pochettes.

                    Bambino est alors matraqué toutes les heures sur
                        l’antenne d’Europe 1 et le succès ne tarde pas à arriver. La chanson reste
                            no 1 des hit-parades pendant 39 semaines et
                        se vend à 3 000 000 exemplaires, ce qui vaut à Dalida de recevoir le
                        17 septembre 1957 son premier disque d’or. Face à un tel succès, Bruno
                        Coquatrix propose à Dalida de passer en vedette anglaise du spectacle de
                        Georges Guétary à l’Olympia. Dalida accepte dans un premier temps cette
                        proposition avant d’y renoncer, lorsqu’elle apprend que Georges Guétary veut
                        intégrer Bambino à son propre tour de chant.

                    Et c’est finalement en faisant la première partie de Charles
                        Aznavour que Dalida fera son premier passage en tant que vedette sur la
                        scène de l’Olympia, du 27 février au 19 mars 1957.

                    Alors, Bambino a été reprise par de nombreux artistes
                        comme Plastic Bertrand, en 1978, dans une version disco, avec un tempo
                        beaucoup plus accéléré que celui de l’original. En 2006, l’acteur Jean
                        Dujardin a repris la chanson en arabe pour son film OSS117 : Le Caire,
                            nid d’espions.

                    Pour la petite histoire, depuis sa création en 1956,
                        Bambino s’est vendu à plus de 30 millions d’exemplaires dans le monde
                        entier, avec 80 versions dans plus de 16 langues.

                

                
                
                    
                    
                        BELLES, BELLES, BELLES
                    

                    
                        Belles, Belles, Belles est le titre qui donna à Claude François son statut d’idole des
                            jeunes. Sorti le 27 septembre 1962, ce disque vinyle qui sent bon la
                            joie de vivre et la jeunesse propulse le jeune chanteur en tête de tous
                            les hit-parades.

                    

                    Après l’accueil très mitigé d’un premier 45 tours en arabe,
                            Le nabout twist, sorti sous le pseudonyme de Kôkô, Claude
                        François cherche la chanson qui pourra véritablement toucher un très large
                        public.

                    L’histoire de la chanson populaire Belles, Belles,
                        Belles commence le jour où la chanteuse Régine fait écouter à Claude
                        François un disque venu d’outre-Atlantique intitulé Made to love. Il est subjugué. Immédiatement, il emporte le
                        disque et le fait écouter à son directeur artistique de chez Fontana,
                        Jean-Jacques Tilché. Hélas, ce titre à l’origine interprété par les Everly
                        Brothers est déjà réservé. En effet, Jean-Jacques Tilché destine la version
                        française de cette chanson, adaptée par la parolière Vline Buggy, à son
                        jeune poulain, Lucky Blondo, qui vient alors de triompher quelques semaines
                        auparavant avec le titre Jolie petite Sheila. Aussi, Claude François
                        supplie Jean-Jacques Tilché de lui donner cette chanson. Avec l’entêtement
                        et le pouvoir de conviction qui le caractérisent, Cloclo parvient à le faire
                        changer d’avis. Le jeune chanteur lui demande ensuite de revoir le texte
                        français dont le refrain « Rien, rien, rien que notre amour… » ne le
                        satisfait guère ! Claude rencontre alors Vline Buggy et, ensemble, ils
                        trouvent le gimmick de Belles, Belles, Belles qui sonne mieux et fait
                        penser au mot anglais bell, qui signifie cloche ! Ce disque 45 tours
                        est enregistré rapidement dans les studios du boulevard Blanqui à Paris.
                        Aussitôt la bande 19 prête, Jean-Jacques Tilché et Claude François la
                        portent à Daniel Filipacchi qui accepte, sous l’influence du programmateur
                        Michel Poulain, de la diffuser sans son émission quotidienne Salut les
                            Copains sur Europe 1. À la fin du premier passage sur l’antenne
                        entre 17 h et 18 h, les appels sont si nombreux que le standard de la radio
                        est bloqué.

                    La chanson devient le chouchou des auditeurs de la station.
                        Résultat, en quelques semaines, le disque Belles, Belles, Belles se
                        vend à plus de 600 000 exemplaires.

                    Dès lors, Claude François ne tarde pas à rejoindre le cercle
                        des idoles. Il participe à sa première émission de télévision intitulée
                            Toute la chanson, réalisée par Jean-Christophe Averty et diffusée
                        le 21 janvier 1963. Le public découvre ainsi son visage et surtout ses
                        talents scéniques. Et un jeune réalisateur débutant, Claude Lelouch, tourne
                        le premier scopitone de la chanson Belles, Belles, Belles en forêt de
                        Fontainebleau, dans la neige. La jeune idole est entourée de superbes jeunes
                        filles légèrement vêtues. Nous sommes au tout début des années 1960 et
                        Claude François est en train de devenir une grande vedette.

                    Pour l’anecdote, Claude François se produira sur scène 1 188
                        fois. Et entre le 18 décembre 1962, date de son premier spectacle à Paris,
                        et le 24 février 1978, date de son ultime concert à Lyon, le chanteur
                        n’oubliera jamais d’interpréter sur scène et durant toute sa carrière sa
                        première chanson fétiche : Belles, Belles, Belles.

                

                
                
                    
                    
                        BICHE, MA BICHE
                    

                    
                        Pour résumer la carrière de Frank Alamo en 1964, il suffit de laisser parler les hit-parades. Sa
                            chanson Biche, ma Biche fait désormais partie de la mémoire collective
                            des Français.

                    

                    Frank Alamo est né à Paris d’un père industriel et d’une mère
                        américaine. Tout semble tracé pour lui, puisqu’il est convenu qu’il
                        reprendra, un jour, l’entreprise familiale de téléviseurs et de transistors
                        Grandin. En attendant, il a la vie dorée d’un fils de famille qui passe
                        l’été à Saint-Tropez et l’hiver à Val-d’Isère. C’est là justement qu’Eddie
                        Barclay et son collaborateur Jean Fernandez remarquent cet étudiant, ancien
                        soliste des Petits Chanteurs à la Croix de Bois, qui dévale les pistes en
                        criant « Alamooo ! » pour dégager le passage. Selon Eddie, ce jeune homme
                        pourrait bien figurer la tendance saine du rock, face aux rockers de
                        banlieue gominés et bardés de cuir. Ainsi Jean-François Grandin deviendra,
                        un an plus tard, Frank Alamo.

                    Fan d’Elvis Presley, comme tous les jeunes de sa génération, et
                        voulant travailler avec le compositeur du King, Frank fera venir à ses frais
                        et pour la première fois en France, à l’automne 1963, Mort Shuman. Pendant
                        une semaine, ils s’installeront au château des Castaignes dans la Marne, la
                        propriété de la famille Grandin. Mort Shuman découvre le vin de Bordeaux, le
                        champagne Dom Pérignon, les fromages de l’Hexagone et, bien sûr, les jolies
                        filles françaises ! Durant son séjour, il proposera à Frank Alamo une
                        vingtaine de chansons et quelques musiques sans textes que le compositeur
                        américain joue sur la guitare de Frank Alamo. Ce dernier est
                        particulièrement séduit par l’une d’entre elles. Et c’est ainsi que Vline
                        Buggy écrira un texte sur ses notes. La chanson aura pour titre Biche, ma
                            Biche et s’adressa à ces milliers de jeunes filles qui, à 16 ans, se
                        maquillent en cachette. Le disque 45 tours se retrouve très vite en tête de
                        tous les hit-parades et plus de 400 000 exemplaires seront vendus en
                        quelques semaines durant l’année 1964.

                    Pour l’anecdote, trois mois plus tard, un groupe
                        d’outre-Atlantique reprendra le titre et se classera aux premières places
                        des charts américains, sans savoir que cette chanson devenue Sweet for my
                            sweet était née en France et avait été spécialement composée, au
                        départ, pour le plus séduisant chanteur yéyé.

                

                
                
                    
                    
                        BRUXELLES
                    

                    
                        En 1962, Jacques Brel sort un
                            nouveau 45 tours dont l’un des titres évoque sa ville natale, Bruxelles,
                            au temps de ses grands-parents.

                    

                    Ce n’est un secret pour personne, Jacques Brel est né à
                        Bruxelles, précisément au 138 avenue du Diamant, sur la commune de
                        Schaerbeek, un 8 avril 1929. Issu d’une grande famille d’industriels,
                        Jacques aurait dû prendre tout logiquement la suite de son père dans la
                        cartonnerie familiale si la passion de la musique ne l’avait conduit vers le
                        métier de chanteur. Découvert par Jacques Canetti, c’est en venant en France
                        que Jacques Brel devient célèbre avec des titres comme Quand on n’a que
                            l’amour en 1957 ou Ne me quitte pas en 1959. Très vite, son
                        répertoire se singularise avec des titres forts, pleins de poésie et
                        d’anticonformisme. Le 12 octobre 1961, engagé pour remplacer Marlene
                        Dietrich à l’Olympia, Jacques Brel fait un triomphe. Il est acclamé par le
                        Tout-Paris.

                    Quelques mois après, en mars 1962, il quitte le label Philips
                        et signe chez Barclay. Dès lors, il travaille sur un nouvel album sur lequel
                        il souhaite consacrer plusieurs chansons à son pays d’origine, qui lui
                        manque énormément depuis qu’il chante aux quatre coins du monde. Ainsi, non
                        seulement il écrit Le Plat Pays, merveilleuse chanson évoquant ses
                        racines, mais il a l’idée également de composer un titre sur sa ville
                        natale : Bruxelles. Sur une musique très rythmée, il écrit alors un texte
                        décrivant Bruxelles au temps de la Belle Époque, une période que Jacques n’a
                        bien sûr pas connue mais dont ses grands-parents lui ont souvent parlé.
                        Ainsi, faisant appel à ses souvenirs d’enfant, il décrit l’ambiance de
                        Bruxelles avant la Première Guerre mondiale en évoquant son grand-père
                        militaire et sa grand-mère fonctionnaire.

                    Au printemps 1962, Jacques Brel enregistre donc
                        Bruxelles au studio Barclay de l’avenue Hoche à Paris, en une seule
                        prise, debout face aux musiciens et sous le regard de son orchestrateur
                        privilégié, François Rauber. Comme à son habitude, Brel enregistre une
                        cigarette à la main gauche et une deuxième fumant dans un cendrier rempli de
                        mégots.

                    Ce titre fait partie des onze chansons qui composent l’album
                            Le Plat Pays qui va connaître un succès retentissant. La chanson
                            Bruxelles sort aussi en 45 tours 4 titres en deuxième position de
                        la face A, juste après Les Bourgeois, autre chanson qui va s’inscrire
                        parmi les standards du répertoire de Jacques Brel.

                    Pour la petite histoire, dans l’élan et l’effervescence de la
                        création de Bruxelles, Jacques Brel va même jusqu’à inventer le verbe
                        « bruxeller », un néologisme audacieux qui va faire la singularité du
                        refrain et beaucoup amuser les critiques qui voient là un coup de génie de
                        l’artiste.

                

                
                
                    
                    
                        C’EST EXTRA
                    

                    
                        Titre incontournable du répertoire du grand Léo Ferré, C’est extra est sorti en 1969.
                            Une chanson inspirée de l’univers musical d’un groupe de pop
                        anglaise…

                    

                    Chantre de la variété poétique et des chansons engagées, Léo
                        Ferré devient, à partir de 1968, l’idole d’une jeunesse révoltée et
                        désireuse de changements. C’est à cette époque qu’il écrit l’un de ses plus
                        grands tubes, C’est extra. Pour créer cette chanson, il débarque un
                        soir au 94 rue de Javel dans le 15e
                        arrondissement de Paris, chez son fidèle complice et chef d’orchestre depuis
                        près de 15 ans, un certain Jean-Michel Defaye. Ce soir-là, Léo lui parle
                        d’une nouvelle idée de chanson qui démarrerait comme un titre du groupe les
                        Moody Blues, Nights in White Satin, « Des nuits dans le satin blanc »
                        en français dans le texte. Mais voilà, pour le grand musicien classique
                        qu’est Jean-Michel Defaye, ce groupe et cette chanson ne lui évoquent
                        absolument rien.

                    Après le départ de Léo ce soir-là, Jean-Michel décide de
                        vaincre son ignorance et d’en savoir un peu plus sur ce groupe de pop
                        anglaise créé en 1964. Après des premières recherches infructueuses dans des
                        ouvrages spécialisés en pop, il descend chez son voisin du cinquième, un
                        passionné de musique qui lui prête le disque des cinq Anglais dans le vent.
                        Jean-Michel se le passe en boucle toute la nuit pour s’inspirer de
                        l’ambiance et, au petit matin, il compose sur son clavier la musique de
                            C’est extra. Quand, quelques jours après, il fait entendre la
                        mélodie à Léo Ferré, ce dernier est emballé et écrit dans la foulée un texte
                        dans lequel, d’ailleurs, il n’oublie pas de citer les Moody Blues.

                

                
                
                    
                    
                        CAPRI C’EST FINI
                    

                    
                        Sorti en juin 1965, Capri c’est fini révèle Hervé Vilard au grand public. Une chanson
                            forte et nostalgique, imaginée dans le métro…

                    

                    Enfant de l’assistance publique, Hervé Vilard grandit avec le
                        rêve de devenir chanteur comme son idole, Dalida. À sa sortie de
                        l’orphelinat, il est pris en charge par un grand résistant, Daniel Cordier,
                        l’ancien secrétaire de Jean Moulin. En attendant de percer dans la chanson,
                        Hervé trouve un job de vendeur de disques dans une grande boutique des
                        Champs-Élysées, Symphonia. Avec l’argent que lui rapporte ce travail, il
                        prend des cours de chant avec Christiane Néret. Très vite, cette dame va
                        croire au talent du jeune Hervé et va non seulement l’aider à perfectionner
                        sa voix, mais aussi à signer son premier contrat de disque sur le label
                        Mercury. Son premier 45 tours s’intitule Une voix qui t’appelle. Même
                        si le succès n’est pas encore au rendez-vous, ce premier disque lui permet
                        au moins de se faire connaître. Grâce à Dalida, le titre est diffusé dans
                        l’émission de Maurice Biraud sur Europe 1.

                    Pour son deuxième 45 tours, Hervé va avoir une idée de génie.
                        Un matin, alors qu’il se trouve dans le métro, tout en fredonnant dans sa
                        tête la chanson de Charles Aznavour C’est fini, Hervé tombe sur une
                        affiche publicitaire proposant des vacances à Capri. Immédiatement, il
                        décide d’associer cette destination exotique au titre de la chanson
                        d’Aznavour. Ainsi naît Capri c’est fini. Arrivé dans la petite
                        chambre qu’il loue rue Jean Mermoz à Paris, Hervé compose en une dizaine de
                        minutes, sur un clavier d’occasion, une mélodie pour accompagner son texte.
                        En s’inspirant de la construction musicale d’une chanson de Jacques Brel, il
                        crée la mélodie de Capri c’est fini. Très satisfait de son travail,
                        il le présente quelques jours plus tard à sa maison de disques. Mais ce
                        n’est pas l’emballement. C’est même le moins que l’on puisse dire puisque
                        personne ne croit en ce titre. Pour faire plaisir à Hervé, ils acceptent
                        qu’il figure quand même sur son deuxième 45 tours, mais seulement en
                        quatrième position. Le jury de la Rose d’or d’Antibes ne croit pas non plus
                        à cette chanson et ne la sélectionne même pas pour son concours. Et
                        pourtant, sortie en juin 1965, après une première diffusion sur l’antenne
                        d’Europe 1, la chanson devient un immense succès et se vend à plusieurs
                        millions d’exemplaires. Dès lors, la carrière d’Hervé Vilard est lancée…

                

                
                
                    
                    
                        CASATSCHOK
                    

                    
                        Au début de l’année 1969, la chanteuse d’origine
                            israélienne Rika Zaraï connaît un immense
                            succès populaire avec Casatschok, une chanson pleine d’entrain qui se
                            classe en tête des hit-parades français jusqu’au printemps 1969.

                    

                    Arrivée en France au tout début des années 1960 pour poursuivre
                        une carrière de chanteuse commencée dans son Israël natal, Rika Zaraï se
                        produit dans des cabarets parisiens avant d’être repérée par Eddie Barclay à
                        la recherche d’une chanteuse étrangère avec un accent séduisant. Il lui fait
                        alors enregistrer en février 1960 Hava Nagila, une chanson
                        folklorique en hébreu qui lui permet de passer à la radio et de se faire
                        connaître du grand public. Elle enchaîne ensuite avec d’autres succès comme
                            Michaël en 1964 et Prague en 1966 avant de sortir, au
                        début de l’année 1969, Casatschok, l’adaptation d’une chanson russe
                        intitulée Katioucha. Cette chanson est née en Russie en 1938. Sur une
                        musique de Matveï Blanter, un poète russe avait écrit un texte qui évoquait
                        l’amour d’une jeune fille pour un soldat parti à la guerre à qui elle
                        écrivait, et dont elle gardait précieusement les réponses. Katioucha qui, en
                        russe, est le diminutif du prénom Ekaterina (Catherine) est ainsi devenu
                        pendant la Seconde Guerre mondiale une chanson très populaire pour les
                        soldats. La chanteuse Lidia Rouslanova se rendait d’ailleurs sur les
                        différents fronts pour l’interpréter et soutenir ainsi le moral des troupes
                        russes. Au même moment, en Italie, la chanson a été adaptée sous le titre
                            Le vent siffle (Fischia il vento) et ce titre devient
                        l’hymne des résistants italiens.

                    À la fin de l’année 1968, Rika Zaraï, qui a des origines russes
                        par son père, est sensibilisée par cette chanson qu’Ivan Rebroff a
                        réactualisée, et elle décide de l’enregistrer en français. Des nouveaux
                        arrangements sont signés par Boris Rubaschkin et les paroles françaises sont
                        écrites par Tony Perdone. Plus rien à voir avec le texte de propagande russe
                        original. Dans la version française, même si l’action se passe toujours en
                        Russie, il est question de lutter contre le froid et la tristesse de
                        l’hiver. Le disque 45 tours sort au mois de janvier 1969, sur le Label
                        Philips et, en quelques semaines, Rika Zaraï se retrouve en tête des
                        hit-parades. Le disque se vend à 6 000 exemplaires par jour, en totalité
                        c’est plus de 700 000 exemplaires qui se vendent en quelques semaines. Il
                        devient l’une des meilleures ventes de l’année 1969. La chorégraphie qui
                        accompagne la chanson à la télévision sera beaucoup reprise dans les fêtes
                        de famille et dans les écoles.

                    Pour la petite histoire, durant l’été 1998, le refrain de
                            Casatschok est choisi pour être diffusé sur la voiture de la
                        société ASO du Tour de France cycliste, en ouverture de la parade précédant
                        la caravane du Tour.

                

                
                
                    
                    
                        CÉLINE
                    

                    
                        Chanson marquante de l’année 1966, Céline, interprétée par
                                Hugues Aufray, est née d’une
                            fructueuse rencontre franco-américaine. Un tube qui a inspiré bien des
                            mamans des années 1960, en mal de trouver un prénom pour leurs
                        filles…

                    

                    En 1966, la parolière Vline Buggy, qui écrit alors beaucoup de
                        chansons pour Claude François, rencontre par l’intermédiaire de sa maison
                        d’édition un jeune compositeur américain qui vient de débarquer en France.
                        Il s’appelle Mort Shuman et a déjà composé dans son pays des chansons
                        notamment pour Elvis Presley. Entre la parolière française et le compositeur
                        américain, le courant passe bien. Il lui fait écouter plusieurs de ses
                        créations musicales et Vline tombe sous le charme de l’une d’elles, qui va
                        lui inspirer les paroles de Céline.

                    C’est en se souvenant d’une cousine de sa mère que Vline
                        baptise l’héroïne de sa chanson Céline. Pour cette chanson, la parolière
                        imagine l’histoire d’une jeune fille orpheline qui sacrifie sa vie privée
                        pour élever ses frères et sœurs. Comme depuis près de cinq ans Vline
                        enchaîne les tubes avec Claude François, elle pense d’abord et tout
                        naturellement à lui pour interpréter ce titre. Pourtant, le chanteur,
                        influencé par son producteur Paul Lederman et sa petite amie du moment,
                        France Gall, refuse de chanter cette chanson qu’il ne trouve pas assez
                        moderne pour l’époque. Vline Buggy la propose alors à Hugues Aufray, qui
                        accepte de l’enregistrer le 11 juillet 1966, en modifiant un peu le texte du
                        couplet. Et il ne le regrettera pas puisque Céline devient un immense
                        succès. Pour l’anecdote, c’est parce qu’elle adorait cette chanson française
                        qu’une maman canadienne, une certaine madame Dion, a appelé l’une ses filles
                        Céline !

                

                
                
                    
                    
                        COMME D’HABITUDE
                    

                    
                        Véritable phénomène, Comme d’habitude arrive chez les
                            disquaires au mois d’octobre 1967. C’est le premier disque 45 tours
                            sorti sous le label Flèche, créé par Claude François. Et malgré un démarrage en France plutôt timide, ce
                            titre co-signé par Cloclo, Gilles Thibaut et Jacques Revaux va connaître
                            un destin international extraordinaire.

                    

                    L’histoire de Comme d’habitude commence réellement à
                        Megève en février 1967. Jacques Revaux, ancien chanteur devenu compositeur à
                        succès, écrit la musique d’un slow qu’il baptise provisoirement For
                        me. Déposée à la Sacem sous le numéro 300, cette chanson est proposée à
                        plusieurs artistes et stars du moment, dont Claude François qui ne donne pas
                        suite. Mais au cours de l’été 1967, deux chansons composées par Jacques
                        Revaux caracolent en tête des hit-parades. Et en grand professionnel, Cloclo
                        décide aussitôt de contacter le faiseur de ces tubes d’été. La rencontre
                        avec Jacques Revaux a lieu le dimanche 27 août 1967 au moulin de Dannemois,
                        la propriété du chanteur, à 50 kilomètres de Paris.

                    Au bord de la piscine, ce jour-là, Cloclo réécoute
                        la musique de For me qui avait été modifiée à la demande d’Hugues
                        Aufray. Il est emballé mais insiste pour conserver la ligne mélodique de la
                        toute première version. Il crée également un pont musical après les premiers
                        refrains. Mais il veut surtout un texte qui soit proche de sa vie et
                        souhaite raconter la douloureuse rupture sentimentale qu’il vient de vivre
                        avec la chanteuse France Gall. Sur cette idée et pour compléter le fameux
                        « J’me lève et je te bouscule… » trouvé par Cloclo, Gilles Thibaut écrit et
                        complète ainsi le texte de cette chanson qui devient Comme
                        d’habitude.

                    Sortie en octobre 1967 sur le nouveau label du chanteur,
                        Flèche, Comme d’habitude se retrouve très vite aux premières places
                        des hit-parades, aux premiers jours de l’hiver 1967-1968. C’est le départ
                        d’un inimaginable conte de fées !

                    En effet, Paul Anka, en vacances de Noël à Mougins chez sa
                        belle-famille, l’entend à la radio et voit plusieurs fois Claude François
                        interpréter Comme d’habitude à la télévision. Séduit par cette
                        chanson, il demande à son père Andy d’obtenir les droits pour adapter ce
                        succès français. Ainsi, quelques semaines plus tard, Andy Feinman rencontre
                        à l’hôtel Plaza-Athénée à Paris Gilbert Marouani et Régis Talar, éditeurs et
                        représentants des Nouvelles Éditions Barclay. Au terme de cette entrevue,
                        Gilbert et Régis confient à la société californienne de Paul Anka, Spaka
                        Music, les droits d’interprétation de trois titres français : Les Anges
                            du matin, Mon Fils et bien sûr Comme d’habitude.

                    Le 11 décembre, Jacques Revaux informe Claude François qu’un
                        télégramme signé Andy Feinman vient d’arriver chez son éditeur : «
                            Sinatra asked for and been given exclusive on habitude titled in
                            english My Way. Imperative send contact sending lead sheet. » La
                        chanson a donc traversé l’Atlantique en la personne de Frank Sinatra !

                    1969… L’année commence bien pour Claude François, Jacques
                        Revaux et Gilles Thibaut. Nos trois complices, auteurs et compositeurs sont
                        fous de joie et n’en reviennent pas. Frank Sinatra, The Voice, va
                        enregistrer la version américaine de Comme d’habitude. Pour Claude
                        François, le rêve devient réalité ; en effet, depuis toujours et comme tout
                        bon musicien qui se respecte, il a une admiration sans limite pour Sinatra.
                        C’est ainsi qu’au seuil de l’an nouveau, Cloclo reçoit un disque souple des
                        États-Unis, sur lequel est gravée la voix de Sinatra dans une interprétation
                        magistrale de Comme d’habitude qui est devenue My Way. Au
                        départ, Sinatra proposa le titre en 4e de la face
                        B de son nouvel album, mais à l’issue de l’enregistrement, en prise directe,
                        les musiciens se levèrent et firent une ovation à Sinatra sur les violons.
                        Il décida alors de l’inscrire en titre leader de son disque 33 tours. Il
                        faut dire que l’adaptation de Paul Anka est un chef-d’œuvre d’efficacité car
                        sans s’occuper du texte original, il exploite la mélodie en espalier pour
                        écrire une espèce de testament au plus grand chanteur du monde.

                    My Way entre au Top 40-USA le 12 avril 1969
                        pour y rester près de six semaines, au Royaume-Uni, la chanson restera près
                        de 18 mois au hit-parade, toujours dans la version de Sinatra. Début 1970,
                        Jacques Revaux se retrouve alors sur le continent américain car My
                        Way reçoit à Hollywood l’Oscar de la meilleure chanson étrangère pour
                        plus d’un million de passages radio aux États-Unis dans l’année 1969. Le
                        triomphe se confirme de disques d’or en trophées. Ainsi My Way
                        devient l’un des plus grands succès de Frank Sinatra avant de l’être pour
                        Paul Anka lui-même, Elvis Presley plus tard, mais aussi Ray Charles, Dionne
                        Warwick, Sammy Davis Junior, Les Platters, Nina Hagen, Liza Minnelli, Barbra
                        Streisand, Céline Dion, Robbie Williams… et tant d’autres. La version de
                        Nina Simone est une véritable re-création, quant à celles de Tom Jones ou de
                        Luciano Pavarotti une performance vocale, et la plus folle sans doute, celle
                        des Sex Pistols. On ne compte plus le nombre de covers, près de 3 000 à ce
                        jour, 2 341 versions différentes annoncées dans le Livre des records. Record
                        également de durée dans les charts avec 122 semaines en Angleterre, 100 en
                        Allemagne… Aujourd’hui cette chanson est toujours en tête des répartitions
                        de droits d’auteur en provenance d’Allemagne, du Japon ou des États-Unis. En
                        France, Mike Brant, Michel Sardou, Julio Iglesias, Hervé Vilard, Régine,
                        Florent Pagny, Gilbert Montagné, Johnny Hallyday, Patrick Bruel, Garou,
                        Amaury Vassili et M. Pokora inscrivent la chanson à leur répertoire.

                    Pour la petite histoire, depuis octobre 1967, plus d’un
                        milliard de disques sur la planète ont été gravés et pressés avec des
                        versions différentes de Comme d’habitude et de My Way et dans
                        plus de 163 langues. Enfin, et pour l’anecdote, il ne se passe pas une
                        minute au monde où la chanson n’est pas jouée !

                

                
                
                    
                    
                        COMME UN GARÇON
                    

                    
                        Irrésistible Sylvie Vartan
                            qui, en 1968 séduit son public avec le titre Comme un garçon. Une
                            chanson née dans un taxi, aux portes de la capitale, qui résume assez
                            bien une époque en pleine mutation.

                    

                    En 1968, Sylvie Vartan n’est plus une petite fille. Elle est
                        devenue une femme, belle et provocante, laissant exprimer une féminité à
                        fleur de peau avec une voix sensuelle. En très grand nombre, les jeunes
                        filles viennent l’applaudir sur scène et voir en elle l’incarnation de leurs
                        désirs. Son répertoire doit être à la hauteur de leur espérance dans une
                        époque en mutation.

                    C’est en revenant de Saint-Mandé, en décembre 1967, que
                        Jean-Jacques Debout à l’idée d’écrire Comme un garçon pour Sylvie
                        Vartan. Ce jour-là, dans le taxi qui le ramène à Paris, la voiture roule sur
                        une avenue à Vincennes et, au moment où le véhicule passe devant le château,
                        une énorme moto conduite par une jeune femme double le taxi. Surpris, le
                        chauffeur râle et s’exclame : « Les filles aujourd’hui sont comme les
                        garçons ! » En attendant et pendant plus de trois kilomètres, Jean-Jacques
                        observe cette moto qui, comme lui, s’arrête régulièrement à chaque feu rouge
                        sur l’avenue menant aux portes de la capitale. Pour Jean-Jacques Debout, la
                        scène est irrésistible. Il est fasciné par cette jeune femme qui, aux
                        allures masculines, conduit son bolide. Il n’en faudra pas plus au
                        compositeur pour trouver l’inspiration. De retour chez lui, il téléphone à
                        Eddie Vartan, le frère et producteur de Sylvie. Et au moment où Eddie Vartan
                        et Jean-Jacques Debout présentent l’idée à l’artiste, ils n’ont guère que le
                        titre. Le trouvant génial, Sylvie est pressée et insiste : « Dépêchez-vous,
                        il me faut cette chanson pour demain, nous entrons en studio ! » Ainsi,
                        Jean-Jacques Debout et son complice l’auteur Roger Dumas terminent la
                        chanson dans la nuit, car c’est à Londres que Sylvie enregistre la chanson
                            Comme un Garçon avec l’orchestre de Reg Guest, d’Arthur Geenslade
                        et bien sûr sous le regard avisé d’Eddie Vartan.

                    Pour l’anecdote, ce jour-là, Sylvie Vartan enregistrera onze
                        autres titres pour son nouvel album, allant même jusqu’à finir aphone, tard
                        dans la nuit. Pour Sylvie Vartan, Comme un garçon résume un peu
                        toutes ses frustrations de petite sœur. Enfant, c’était toujours son frère
                        aîné Eddie qui devait la surveiller ou l’accompagner. Et aux premiers jours
                        de l’année 1968, le disque 45 tours se classe immédiatement en tête de tous
                        les hit-parades. La chanson devient un succès et se transforme en double
                        disque d’or. Ce titre annonce et incarne parfaitement une époque en
                        mouvement. Désormais les filles se masculinisent mais n’en demeurent pas
                        moins féminines !

                    Pour la petite histoire, Sylvie Vartan interprétera Comme un
                            garçon dans quatre langues. Cette même année, elle triomphe sur
                        toutes les scènes du monde entier, du Brésil à l’Italie, en terminant par
                        l’Olympia en décembre 1968, où elle apparaît sur scène en smoking noir et
                        jabot de dentelles blanches pour chanter inlassablement son nouveau
                    succès.

                

                
                
                    
                    
                        COMMENT TE DIRE ADIEU
                    

                    
                        En 1968, Serge Gainsbourg signe pour Françoise Hardy le texte de la chanson Comment te dire
                            adieu, qui sera l’un des succès du 9e album
                            studio de la chanteuse. Avec cette adaptation du titre américain It
                            Hurts to Say Goodbye, Serge Gainsbourg prouve une fois de plus son
                            talent d’auteur.

                    

                    L’histoire de Comment te dire adieu commence en 1968, au
                        moment où Françoise Hardy prépare un nouvel album. À la recherche de
                        mélodies accrocheuses, elle tombe chez son éditeur sur un instrumental
                        intitulé It Hurts to Say Goodbye, composé par l’Américain Arnold
                        Goland. Françoise adore cette musique qui a été utilisée l’année précédente
                        par la chanteuse Vera Lynn, qui en a fait un succès en Angleterre.
                        Seulement, Françoise Hardy n’est pas inspirée pour écrire des paroles en
                        français. C’est alors que son manager, Lionel Roc, lui préconise de demander
                        à Serge Gainsbourg d’en faire l’adaptation. Françoise contacte donc
                        Gainsbourg, qui accepte la proposition. Quelques jours plus tard, après
                        avoir imaginé un texte avec des rimes en « ex », Serge Gainsbourg rejoint
                        Françoise Hardy à Londres, où elle donne une série de concerts au Savoy. Il
                        lui présente son texte dans lequel il a ajouté un passage parlé. Françoise
                        est séduite par cette adaptation française et décide de l’enregistrer.

                    Les séances d’enregistrement se déroulent au studio CBE, à
                        Paris. Soucieuse de respecter la ligne musicale de la version originale,
                        Françoise Hardy demande à celui qui l’accompagne sur scène, Jean-Pierre
                        Sabar, d’en faire les orchestrations. Serge Gainsbourg assiste à
                        l’enregistrement et en profite pour lui faire enregistrer L’Anamour,
                        une chanson dont il a écrit les paroles et composé la musique et qui sera
                        incluse à l’album et au 45 tours 4 titres qui arrivent chez les disquaires
                        en décembre 1968. Comment te dire adieu devient l’un des grands
                        succès du début de l’année 1969 et se classe en tête de tous les
                        hit-parades. Ce formidable succès donne à la carrière de Françoise Hardy un
                        nouveau souffle et devient un nouveau standard de son répertoire. Elle
                        enregistre aussi une version italienne sous le titre Il presteto et
                        une version allemande sous le titre Was mach’ich ohne dich.

                    Vingt ans après, en 1989, le chanteur pop anglais Jimmy
                        Somerville, ex-membre des groupes new wave Bronski Beat et The Communards,
                        reprend la version de Françoise Hardy, en duo avec June Miles-Kingstown.
                        Cette nouvelle version lui ouvre les portes du Top 50.

                

                
                
                    
                    
                        D’AVENTURES EN AVENTURES
                    

                    
                        Derrière de magnifiques chansons se cachent parfois de
                            véritables tragédies. C’est le cas pour ce succès de 1968, D’aventures
                            en aventures, écrit et interprété par Serge Lama.

                    

                    Après le succès du super 45 tours 4 titres Les Ballons
                            rouges, sorti en juin 1967, Serge Lama commence à travailler sur un
                        premier album. Parmi les douze chansons sélectionnées pour ce disque, qui
                        sort le 23 octobre 1968 sur le label Philips, il y en a une qui, pour Serge,
                        a une dimension émotionnelle très forte. Il s’agit du titre D’aventures
                            en aventures qui donnera d’ailleurs son nom à l’album. Cette sublime
                        et touchante déclaration d’amour éternelle mise en musique quasiment en la
                        lisant, comme une évidence, par Yves Gilbert évoque le premier grand amour
                        de Serge Lama, une certaine Liliane Benelli. Serge rencontre cette jeune
                        fille en 1963, alors qu’il sort du Petit Conservatoire de Mireille et
                        qu’il fait le tour des cabarets parisiens. À l’époque, Liliane est la
                        pianiste attitrée du cabaret L’Écluse à Paris où elle accompagne
                        régulièrement la chanteuse Barbara, pour laquelle elle composera également
                        des chansons.

                    Serge Lama et Liliane Benelli tombent éperdument
                        amoureux l’un de l’autre. Avec la passion et la force d’une femme qui aime,
                        la jeune pianiste devient même le mentor de Serge et l’aide à se faire une
                        place dans le métier. Grâce à elle, Serge est notamment engagé aux côtés de
                        Barbara, en première partie du tour de chant de Georges Brassens à Bobino
                        où, un soir, il rencontre Eddy Marouani qui lui signe un contrat. Liliane
                        est donc un personnage essentiel dans la vie de Serge. Non seulement c’est
                        son premier et véritable grand amour, mais en plus elle joue un rôle
                        essentiel dans son démarrage de carrière. Mais voilà, au moment où Serge et
                        Liliane songent au mariage, un terrible drame vient interrompre cette
                        mélodie du bonheur. Le 12 août 1965, à la sortie d’Aix-en Provence, ils sont
                        victimes d’un terrible accident de la route. La voiture dans laquelle ils
                        ont pris place, conduite par Jean-Claude Macias, le frère d’Enrico, s’écrase
                        contre un arbre. Liliane est tuée sur le coup et Serge est très grièvement
                        blessé. Physiquement anéanti, Serge Lama mettra plus d’un an pour remarcher.
                        Le chanteur n’oubliera jamais ce choc, pas plus qu’il n’oubliera Liliane à
                        qui il pense lorsqu’il écrit D’aventures en aventures. Au départ,
                        Serge Lama n’a pas écrit cette chanson pour l’interpréter lui-même. Il
                        s’agissait en fait d’une commande d’un producteur pour une jeune fille qui
                        chantait comme Édith Piaf. Finalement, le producteur, pas très sérieux, n’a
                        jamais donné suite à son projet. Serge Lama a donc gardé sa chanson, qu’il a
                        mise sur son premier album studio. Plus tard, Serge Lama l’interprétera
                        magnifiquement sur scène, avec à chaque fois une grande émotion évidente.

                    Cette chanson lui portera chance, comme un ultime clin d’œil de
                        celle qui n’aura jamais cessé de croire en lui.

                

                
                
                    
                    
                        DA DOU RON RON
                    

                    
                        Da dou ron ron, interprété par Johnny Hallyday, a été un grand succès durant l’été.
                            Cette adaptation d’une chanson créée par les Chrystals, un groupe de
                            quatre jeunes filles noires américaines, a fait l’objet d’une vive
                            bataille pour l’adaptation française entre Frank Alamo et Johnny
                            Hallyday.

                    

                    Le 11 mai 1963, la version originale, Da Doo Ron Ron, se
                        classe dans les premières places du Billboard américain. Cette
                        chanson, enregistrée deux mois plus tôt aux Gold Star Studios de Los
                        Angeles, est interprétée par The Chrystals, une formation vocale de quatre
                        jeunes chanteuses noires américaines. Ce groupe est produit par le célèbre
                        producteur Phil Spector qui, bien avant de défrayer la chronique judiciaire,
                        a inventé le fameux style Wall of Sound qui consiste à mettre les
                        voix des chanteurs en arrière-plan pour privilégier la musique. Ce titre
                        devient un énorme hit, si bien que les chanteurs yéyé français et leur
                        entourage se disputent les droits d’adaptation. Au milieu d’un planning
                        surchargé entre tournées et tournage d’un film, Johnny Hallyday trouve le
                        temps d’enregistrer Da dou ron ron adaptée en français par le
                        parolier Georges Aber. Cette version raconte l’histoire d’un garçon
                        désespéré qui vient d’être quitté par sa petite amie et qui a du mal à s’en
                        remettre, même s’il fait tout pour ne pas le montrer.

                    Un peu avant Johnny, un autre chanteur, Frank Alamo, enregistre
                        lui aussi cette adaptation française. Cette situation a bien failli
                        provoquer une violente bagarre entre les deux artistes, Johnny reprochant à
                        Alamo de lui faire un sale coup en enregistrant la chanson et Alamo
                        insistant sur le fait qu’il avait été le premier à la trouver et à signer
                        les droits d’adaptation. Finalement, les deux versions auront du succès et
                        se vendront autant l’une que l’autre.

                    Pour la petite histoire, la petite Adeline, la fille du copain
                        de Johnny Long Chris, adorait chantonner Da dou ron ron lorsqu’elle
                        était enfant. C’est de là que lui viendra plus tard le surnom de Dadou.

                

                
                
                    
                    
                        DANIELA
                    

                    
                        En 1961, Les Chaussettes
                            noires, un jeune groupe de rock français, atteignent les premières
                            places des hit-parades avec leur deuxième disque 45 tours intitulé
                            Daniela. Avec cette chanson multigénérationelle que les cinq membres du
                            groupe n’apprécient pourtant pas beaucoup, ils prennent le chemin de la
                            gloire et marquent la légende des sixties.

                    

                    L’histoire des Chaussettes noires commence au cours de l’été
                        1960. Cinq jeunes garçons originaires de la région parisienne, Claude Moine,
                        le chanteur qui deviendra Eddy Mitchell, William Benaïm, Tony d’Arpa, Aldo
                        Martinez et Jean-Pierre Chichportich, tous passionnés de rock, forment un
                        groupe qu’ils baptisent les Five Rocks. Après plusieurs mois de répétitions,
                        ils décident de démarcher les maisons de disques afin de signer un contrat.
                        À l’automne 1960, ils décrochent une audition avec le label Barclay. Leur
                        dynamisme et la folie de leur jeunesse plaisent au directeur artistique Jean
                        Fernandez et à Eddie Barclay en personne, qui les engage en novembre 1960.
                        Il leur fait enregistrer un premier 45 tours le mois suivant avec deux
                        titres leaders : Tu parles trop et Be bop a lula. En homme
                        d’affaires avisé, Eddie Barclay fait sponsoriser son nouveau groupe par une
                        marque de chaussettes, les chaussettes Stemm, et le rebaptise – sans
                        prévenir ses cinq membres – Les Chaussettes noires. Quelle n’est pas la
                        surprise d’Eddy Mitchell et de ses acolytes lorsqu’ils entendent pour la
                        première fois leur chanson diffusée sur l’antenne d’Europe 1, annoncée par
                        l’animateur comme un titre des « Chaussettes noires » ! Ainsi, mis devant le
                        fait accompli, les cinq jeunes gens n’ont pas d’autre choix que de se faire
                        à ce nouveau nom de groupe, qui va d’ailleurs contribuer à leur notoriété.

                    Si le succès de ce premier disque ne se fait pas attendre et
                        permet en quelques mois aux Chaussettes noires de devenir l’un des groupes
                        préférés de la jeunesse française, leur deuxième disque 45 tours intitulé
                            Daniela va être encore beaucoup plus fort. Pourtant, en
                        découvrant cette chanson composée par Georges Garvarentz, le beau-frère de
                        Charles Aznavour, et écrite par un certain André Pascal, parolier né à
                        Marseille à qui l’on doit notamment le célèbre générique du Gendarme de
                            Saint-Tropez, les cinq membres du groupe ne sont guère emballés. Ils
                        ne trouvent pas ce titre assez rock. Sur les conseils de leur maison de
                        disques, ils finiront quand même par l’enregistrer et ils n’auront pas à le
                        regretter.

                    Nous sommes en 1961, et une actrice allemande, Elke Sommer,
                        véritable sex-symbol dans ces années-là, et pin-up la plus populaire du
                        magazine Playboy, triomphe en tenant le rôle d’une certaine Daniela
                        dans un film de Max Pécas. Pour la petite histoire, il semblerait bien que
                        c’est ce film qui a inspiré le titre de la chanson interprétée par les
                        Chaussettes noires.

                    Le disque 45 tours Daniela sort en mars 1961 et va
                        rapidement connaître un immense succès populaire et se vendre à plus de
                        800 000 exemplaires.

                

                
                
                    
                    
                        DOMINIQUE
                    

                    
                        Sœur Sourire est devenue un
                            mythe international avec ses deux millions d’albums vendus en 1964, et
                            sa chanson Dominique a dépassé les Beatles ou Elvis Presley dans les
                            hit-parades du monde entier.

                    

                    Une religieuse belge du couvent de Fichermont, Jeannine Deckers
                        dite sœur Luc-Gabriel, a véritablement une passion pour la chanson.
                        Musicienne dans l’âme, elle joue de la guitare et compose des chansons.
                        C’est en 1962 qu’elle enregistre un premier disque à compte d’auteur qui se
                        vend exclusivement dans les kermesses paroissiales et dont les bénéfices
                        sont reversés aux toutes premières œuvres humanitaires. Mais, très vite,
                        après le succès des Petits Chanteurs à la Croix de Bois, la maison de
                        disques Philips propose à cette jeune religieuse un contrat. Et c’est sous
                        le pseudonyme de Sœur Sourire que, désormais, sa voix est diffusée sur
                        toutes les radios du moment. Sur son premier disque 45 tours, quatre titres
                        sont gravés dont la fameuse chanson Dominique. Se classant entre
                            Nathalie de Bécaud et Mathilde de Brel, la chanson de Sœur
                        Sourire Dominique obtient les honneurs du hit-parade au printemps
                        1964 et se vend à plus 800 000 exemplaires en France. Pourtant, son succès
                        et sa popularité ne font guère la joie des instances supérieures
                        religieuses. Mais l’histoire ne s’arrête pas là. Le disque franchit les
                        frontières et les océans. Les radios nord-américaines diffusent en boucle la
                        chanson interprétée en français. Surnommée par les Américains The Singing
                        Nun, ou plutôt la nonne chantante, Sœur Sourire devient outre-Atlantique une
                        véritable superstar. Les caméras du célèbre Ed Sullivan Show tournent
                        même des images de la nouvelle idole du culte. Aux USA, le disque 45 tours
                        reste no 1 des ventes durant cinq semaines et
                        l’album reçoit le Grammy Award du meilleur enregistrement gospel et
                        religieux.

                    Les millions de royalties générées par le tube de
                        Sœur Sourire seront reversées aux Sœurs Dominicaines Missionnaires à
                        l’étranger. Et par la suite, Sœur Sourire continuera d’enregistrer plusieurs
                        disques sous le nom de Luc Dominique.

                    Même si sa vie reste empreinte de dévotion et de compassion,
                        Sœur Sourire abandonne le voile en octobre 1966 et ouvre un refuge pour
                        drogués. Afin de récolter des fonds pour la survie de son centre, elle
                        réenregistre en 1980 sa chanson fétiche Dominique en version disco.
                        Hélas, le succès n’est plus au rendez-vous pour elle. Elle se résout donc à
                        fermer son établissement. Accablée par les dettes et une réputation
                        d’homosexuelle toxicomane, elle décide de mettre fin à ses jours et se
                        suicide avec sa compagne en 1986.

                    Pour la petite histoire, et près de cinquante ans après ce
                        succès planétaire, personne ne peut encore expliquer aujourd’hui comment la
                        chanson Dominique de Sœur Sourire, sortie au départ chez les
                        disquaires belges, se retrouva propulsée en tête de tous les charts
                        américains en quelques semaines. L’énigme reste encore entière, malgré
                        l’excellent biopic réalisé en 2009 par Stijn Coninx, avec la délicieuse
                        Cécile de France dans le rôle de cette femme touchante, pleine de doutes et
                        d’enthousiasme, en quête d’amour.

                

                
                
                    
                    
                        ÉLISA
                    

                    
                        Pour répondre aux nombreuses interrogations des
                            journalistes sur sa vie privée, Serge
                            Gainsbourg interprète en 1969 Élisa. Une manière vive et insolente
                            d’affirmer son goût pour les lolitas dans une société en pleine
                            mutation.

                    

                    En raison de leur différence d’âge, la liaison amoureuse
                        qu’entretiennent Serge Gainsbourg et Jane Birkin depuis leur rencontre sur
                        le tournage du film Slogan durant l’été 1968 fait jaser. Un couple
                        qui devient alors très célèbre et qui s’affiche régulièrement en couverture
                        de nombreux magazines. Beaucoup de journalistes s’interrogent sur les
                        préférences amoureuses de Gainsbourg et sur le comportement érotique de
                        Birkin. Et c’est justement à l’issue d’une interview accordée à Philippe
                        Bouvard sur RTL que Serge Gainsbourg aura l’idée d’écrire un texte faisant
                        référence à son obsession pour les lolitas. Gainsbourg veut désormais
                        répondre en chanson à toutes ces questions sur son couple qui reviennent
                        sans cesse. Il décide alors de reprendre une musique instrumentale qu’il
                        avait composée au départ avec Michel Colombier pour la bande originale du
                        film L’Horizon en 1967, d’en modifier la ligne rythmique et de faire
                        un texte. La chanson s’intitule Élisa. Lors de l’enregistrement du
                        titre à Londres, Gainsbourg donne à sa musique des allures de cabaret des
                        années 1930 et corrige une dernière fois son texte. Il insiste sur la phrase
                        « … Tes vingt ans, mes quarante ! Si tu crois que cela me tourmente ? »,
                        pour flirter avec les interdits, ignorer les tabous et choquer une société
                        gaullienne.

                    Ainsi, le mercredi 29 janvier 1969, Serge Gainsbourg interprète
                        pour la première fois à la télévision Élisa dans l’émission Quatre
                            temps produite par Michèle Arnaud et présentée par le jeune Michel
                        Drucker.

                    Malgré d’excellentes ventes de disques, la chanson est un
                        succès timide. Trois ans plus tard et avec d’autres paroles, Zizi Jeanmaire
                        reprend le titre sur la scène du Casino de Paris.

                    Après la disparition de Serge Gainsbourg en 1991, la chanson
                        est régulièrement diffusée sur toutes les radios. Élisa fait
                        désormais partie du répertoire classique de l’artiste. Le titre est
                        également inclus dans la bande originale du film Élisa, sorti en
                        salles le 1er février 1995 et réalisé par Jean
                        Becker avec Vanessa Paradis, Gérard Depardieu et Clotilde Courau. Ce
                        long-métrage aux 2 535 000 entrées reçoit en 1996 le César de la meilleure
                        musique de film. Toutes les générations chantent alors ce succès interprété
                        par de très nombreux artistes : Alain Souchon en 1978, Julien Clerc en 1990,
                        Pierre Vassiliu en 1997, Yves Duteil en 1998, Faudel en 2001, Arno en 2002,
                        Grégoire, Patrick Fiori, Raphaël, Jean-Louis Aubert en 2011, Jacques Higelin
                        en 2013… et, bien sûr, Jane Birkin, qui reprend régulièrement Élisa
                        sur scène.

                

                
                
                    
                    
                        ET MAINTENANT
                    

                    
                        Le hasard des rencontres et des circonstances donne
                            parfois naissance à des chansons de légende. C’est le cas en 1962 pour
                            Et Maintenant de Gilbert Bécaud.

                    

                    Immense succès du printemps 1962, Et maintenant est né
                        dans les airs entre Paris et Nice, à la fin de l’année 1961. En effet, c’est
                        au cours d’un vol entre les deux villes que Gilbert Bécaud, qui se retrouve
                        assis à côté de l’actrice Elga Andersen, a l’idée de sa nouvelle chanson. La
                        jeune actrice, qui vient de triompher dans le film de Georges Lautner
                            L’Œil du Monocle, est désemparée car son fiancé vient de la
                        quitter. En pleurs, dans l’avion, elle confie son chagrin et son désarroi à
                        son voisin de siège, Gilbert Bécaud. Dans la conversation, elle répète
                        souvent d’une voix sanglotante : « Et maintenant, qu’est-ce que je vais
                        faire ? » Gilbert tente de la réconforter. De retour à Paris, Gilbert
                        raconte cette anecdote à son complice, l’auteur Pierre Delanoë, et lui
                        demande d’écrire un texte à partir de cette phrase : « Et maintenant… »
                        Monsieur 100 000 Volts enregistre la chanson quelque temps plus tard. Elle
                        devient un immense tube planétaire et est reprise par les plus grandes stars
                        de la planète comme Frank Sinatra ou Shirley Bassey sous le titre What
                            Now My Love. En 1967, cette chanson connaît un second souffle grâce
                        à une reprise instrumentale par le trompettiste Herb Alpert, puis une
                        version pop par le duo Sonny and Cher. Au total, il existe plus de 200
                        versions de cette chanson qui a fait de Gilbert Bécaud une star
                        internationale.

                

                
                
                    
                    
                        ET MOI, ET MOI, ET MOI
                    

                    
                        L’un des tubes de l’année 1966 est incontestablement Et
                            moi, et moi, et moi de Jacques Dutronc. Ce
                            titre, qui initialement n’était pas destiné à l’artiste, lui permettra
                            en tout cas de s’imposer parmi les idoles et surtout de démarrer une
                            inoxydable carrière !

                    

                    Jacques Dutronc est né à Paris en avril 1943. Très tôt, son
                        père, qui est un mélomane averti, lui fait apprendre le piano. Il a une
                        adolescence sans souci, mais Jacques n’est pas très motivé par l’école.
                        Lorsqu’il abandonne le lycée pour faire du dessin industriel, il n’échappe
                        pas aux courants musicaux qui déferlent sur la capitale. Il se met alors à
                        la guitare et il crée son groupe, El Toro & Les Cyclones. En 1962,
                        ils enregistrent ensemble et publient deux 45 tours qui vont permettre au
                        jeune Dutronc de s’affirmer comme guitariste, et par la suite de devenir
                        l’assistant d’un des directeurs artistiques des Disques Vogue, Jacques
                        Wolfsohn.

                    L’histoire de la chanson Et moi, et moi, et moi commence
                        le jour où une guerre entre deux directeurs artistiques s’installe au sein
                        des Disques Vogue. En effet, L’équipe de Jacques Wolfsohn, dont Jacques
                        Dutronc fait partie, agacée par le succès des disques du chanteur Antoine
                        chez Vogue, veut parodier ses tubes, histoire d’énerver Antoine et son
                        directeur artistique de l’époque, Christian Fechner. Pour la circonstance,
                        Jacques Dutronc compose alors une musique et, sur la recommandation de
                        Jacques Wolfsohn, demande au rédacteur en chef du magazine Lui,
                        Jacques Lanzmann, d’écrire un texte. Après un dîner bien arrosé, le
                        journaliste accepte et insiste pour obtenir une vraie liberté de ton dans
                        l’écriture, car Lanzmann souhaite vraiment se moquer en chanson de
                        l’égocentrisme des idoles yéyé du moment. À l’origine, le disque parodiant
                        Antoine aurait dû être enregistré par un certain chanteur beatnik prénommé
                        Benjamin. Mais ce dernier n’ayant obtenu qu’un maigre succès d’estime avec
                        son précédent disque 45 tours, Jacques Wolfsohn pense aussitôt pour la voix
                        à Hadi Kalafate, le bassiste des Cyclones et fidèle complice de Dutronc.
                        Mais le destin guette, car au cours de l’enregistrement des instruments en
                        studio, Wolfsohn demande à son assistant Jacques Dutronc de prêter sa voix
                        pour réaliser une maquette de la chanson. Et là, un verre de whisky dans une
                        main et le cigare dans l’autre, Dutronc s’exécute. Dans un style nonchalant
                        et irrespectueux, il interprète pour la première fois Et moi, et moi, et
                            moi. Cet hymne à l’égoïsme arrogant surprend tout le monde. Jacques
                        vient de créer, sans le savoir lui-même, le personnage de Dutronc.

                    La décision sera prise très vite par la maison de
                        disques : c’est Dutronc qu’il faut ! Mais Dutronc lui-même ne croit pas
                        vraiment à ce petit chef-d’œuvre qui, en avril 1966, jette dans la mare des
                        idoles yéyé un véritable pavé !

                    Au départ, le disque 45 tours 4 titres aura beaucoup de mal à
                        démarrer en matière de ventes. Il sera classé au hit-parade de Salut les
                            Copains seulement huit semaines après sa commercialisation.
                        Pourtant, avec ses yeux bleus de myope et ses cheveux plus courts que la
                        mode de l’époque, le charmeur Jacques Dutronc abandonne son poste chez
                        Vogue, la firme de disques de Villetaneuse, pour devenir la nouvelle idole
                        de toute une génération.

                    Ce succès permettra en tout cas à Lanzmann et à Dutronc de bien
                        rigoler, mais surtout de sceller ensemble la première pierre d’une
                        fructueuse collaboration.

                    Pour la petite histoire, Et moi, et moi, et moi a été
                        reprise et adaptée dans la langue de Shakespeare par le groupe Mungo Jerry
                        en 1973 et surtout elle a été l’une des premières chansons françaises à
                        avoir été diffusée en Angleterre, sur la fameuse Radio Caroline et cela dès
                        le printemps 1966.

                    Et pour l’anecdote, deux ans plus tard, un fan de Dutronc,
                        Serge Gainsbourg qui vient de refuser de travailler sur la comédie musicale
                            Hair, propose à Jacques Lanzmann de collaborer à l’adaptation de
                        ce nouveau spectacle révolutionnaire. Lanzmann accepte et pour lui donner de
                        l’inspiration, le producteur du spectacle lui fera livrer toutes les
                        semaines de la marijuana à domicile !

                

                
                
                    
                    
                        FAUT RIGOLER
                    

                    
                        La chanson Faut rigoler, en 1960, est sur toutes les
                            lèvres et triomphe grâce à son interprète, Henri Salvador. Un immense bluesman qui influencera considérablement à
                            la fin des années 1950 la chanson française, mais surtout qui aidera à
                            la création de deux personnages : Astérix et Obélix.

                    

                    L’histoire de ce titre commence le jour où Henri Salvador, qui
                        est né en Guyane en 1917, raconte à Boris Vian son enfance. Sur les bancs de
                        l’école, la première phrase qu’il doit apprendre par cœur est : nos ancêtres
                        les Gaulois… Et le jeune Henri a bien du mal à retrouver ses arrière,
                        arrière, arrière-grands-parents dans ces personnages blonds, moustachus et
                        blancs de peau. Au début de l’année 1959, Boris Vian adore cette idée de
                        Gaulois, il y ajoute la vieille frayeur celtique que le ciel ne leur tombe
                        sur la tête, et ainsi naît l’un des plus grands tubes de l’année 1960 :
                            Faut rigoler.

                    Mais hélas, l’ami Boris Vian ne connaîtra pas le succès de ce
                        cha-cha gaulois, puisqu’il disparaît le 23 juin 1959, quelques semaines
                        avant la sortie du disque.

                    La France entière chante ce titre, les disques de Faut
                            rigoler se vendent par milliers chaque mois. Et c’est à ce moment-là
                        dans l’histoire, et pour l’anecdote, qu’interviennent deux jeunes
                        dessinateurs, issus des hebdomadaires Tintin et Spirou : René
                        Goscinny et Albert Uderzo. Et c’est en écoutant sur Radio Luxembourg Faut
                            rigoler avec les célèbres couplets consacrés à « nos ancêtres les
                        Gaulois… », que nos deux amis ont l’idée d’inventer et de créer pour le
                        journal Pilote les personnages d’Astérix et d’Obélix. Henri Salvador
                        était très fier de cette influence historique en chanson qui donna naissance
                        à ces deux personnages de bande dessinée préférés des Français et qui
                        triomphent depuis plus de soixante ans dans plus de 48 pays.

                

                
                
                    
                    
                        HARLEY DAVIDSON
                    

                    
                        En 1967, Brigitte Bardot
                            enregistre Harley Davidson pour un show télévisé. Cette chanson signée
                            Serge Gainsbourg dissimule une liaison amoureuse et secrète entre
                            l’actrice et l’auteur-compositeur.

                    

                    À l’automne de l’année 1967, alors que Brigitte Bardot prépare
                        son retour à la chanson dans un show télévisé programmé pour le Nouvel An,
                        elle reçoit un appel téléphonique de Serge Gainsbourg. D’une voix timide, il
                        lui propose alors de la rencontrer pour lui faire écouter les deux chansons
                        qu’il a composées pour elle. Le jour du rendez-vous, au domicile de
                        l’actrice avenue Paul Doumer à Paris, Gainsbourg s’installe au piano et joue
                        ses compositions. La séduisante comédienne craque immédiatement pour
                            Harley Davidson. Cette chanson, faisant référence à une créature
                        tout droit sortie d’une bande dessinée et attirée par les engins mécaniques,
                        est née quelques mois plus tôt dans l’esprit du singulier
                        auteur-compositeur. En effet, assis sur la banquette arrière d’un taxi et
                        croisant dans les rues de la capitale un bolide de la célèbre marque de moto
                        créée en 1903 à Milwaukee aux USA par William Harley et Arthur Davidson,
                        Gainsbourg imagine alors un texte à la hauteur de son fantasme sexuel, dont
                        les vers sont détournés du récit érotique Les Onze Mille Verges de
                        Guillaume Apollinaire publié en 1907. Également, il s’agit de la suite
                        provocante et évidente d’un titre intitulé Roller Girl que Gainsbourg
                        avait adapté pour Anna Karina au début de l’année 1967.

                    À l’écoute du texte, Brigitte Bardot souhaite enregistrer la
                        chanson rapidement. Ainsi, le jeudi 19 octobre 1967, sous la direction
                        musicale de Michel Colombier, la comédienne pose sa voix au studio de
                        l’avenue Hoche à Paris et sous l’œil avisé de Serge Gainsbourg, dont elle
                        tombe éperdument amoureuse. Un double état de grâce, sentimental et
                        professionnel, pour Brigitte Bardot qui, par ailleurs, est mariée au
                        milliardaire allemand Gunter Sachs. La liaison secrète dure plusieurs
                        semaines, durant le tournage des séquences du Bardot Show, réalisé
                        par Eddy Matalon et diffusé le 1er janvier 1968.
                        Pour la première fois, Brigitte Bardot apparaît en amazone des temps
                        modernes, toute de cuir vêtue et chevauchant une grosse cylindrée, pour
                        interpréter Harley Davidson. En quelques semaines et dans 60 pays du
                        monde, le disque 45 tours édité par les Disques AZ se vend à plusieurs
                        centaines de milliers d’exemplaires.

                    Durant l’année 1968, la chanson Harley Davidson sera
                        reprise pour illustrer une séquence du film franco-italien Le Pacha
                        de Georges Lautner. Plus tard, Gainsbourg aura la bonne idée de reprendre ce
                        succès en version reggae sur la scène du Palace à Paris en 1980. Par la
                        suite, de nombreux artistes reprennent Harley Davidson, sur des
                        albums ou en duo pour la télévision. De Jean-Pierre Kalfon à Lio, en passant
                        par Bernie Bonvoisin, Chantal Lauby, Muriel Robin, Josiane Balasko, Ophélie
                        Winter, Zazie… sans oublier Arielle Dombasle, Élodie Frégé, Anggun ou Ève
                        Angeli. Une indémodable chanson qui traverse le temps et les modes.

                

                
                
                    
                    
                        IL EST CINQ HEURES, PARIS S’ÉVEILLE
                    

                    
                        En 1968, Jacques Dutronc, le
                            chanteur play-boy à l’ironie douce-amère, connaît un nouveau grand
                            succès avec Il est cinq heures, Paris s’éveille, une chanson qu’il a
                            composée et dont le texte est signé Jacques Lanzmann et Anne
                        Segalen.

                    

                    Il est cinq heures, Paris s’éveille est avant tout un
                        triomphe de plus dans la fructueuse collaboration professionnelle qui unit
                        Jacques Dutronc et le journaliste et écrivain Jacques Lanzmann. Les deux
                        hommes se sont rencontrés en 1965. Jacques Lanzmann est alors rédacteur en
                        chef du magazine de charme Lui. Entre les deux Jacques, le courant
                        passe très vite et une solide amitié s’installe. C’est alors que Jacques
                        Wolfsohn, directeur artistique aux Disques Vogue, suggère à Jacques Dutronc
                        de devenir lui-même interprète. Jacques se laisse convaincre et passe donc
                        de l’ombre à la lumière. Il demande alors naturellement à son nouvel ami
                        Jacques Lanzmann d’écrire des paroles sur ses compositions. C’est ainsi
                        qu’en 1966, avec le titre Et moi, et moi, et moi, débute une
                        véritable success story pour Jacques Dutronc qui enchaîne alors les tubes
                        comme Les Playboys, Les Cactus, J’aime les filles et, en 1968, une
                        chanson qui va devenir l’emblème de son répertoire : Il est cinq heures,
                            Paris s’éveille.

                    Cette chanson est créée au mois de mars 1968, deux mois avant
                        les fameux événements du mois de mai qui vont provoquer un grand
                        chambardement dans notre pays. Lors d’une séance de travail en studio,
                        Jacques Wolfsohn suggère à Jacques Lanzmann, qui planche alors sur de
                        nouvelles chansons avec sa femme Anne Segalen, de s’inspirer d’une chanson
                        populaire de 1802, créée à l’époque par un certain Marc-Antoine Desaugiers
                        et intitulée Tableau de Paris à cinq heures du matin, sur l’air d’une
                        contredanse du xviiie siècle.
                        Jacques Lanzmann et sa femme, qu’il a épousée deux ans plus tôt, découvrent
                        alors le texte de cette ancienne chanson mais trouvent les mots complètement
                        désuets et les rimes très pauvres. En revanche, l’idée de raconter Paris au
                        petit matin les inspire et leur rappelle un retour de voyage à l’étranger,
                        avec une traversée de Paris, à l’aube, en taxi. Le texte terminé, ils le
                        proposent à Jacques Dutronc qui compose alors une musique et l’enregistre
                        dans la foulée. Le résultat n’est pas à la hauteur de leurs espérances. Les
                        trois Jacques trouvent que la chanson est ennuyeuse, qu’il manque quelque
                        chose pour lui donner du relief. Jacques Wolfsohn croise alors dans le
                        studio voisin un célèbre flûtiste, Roger Bourdin, qui enregistre alors pour
                        Vogue du Jean-Sébastien Bach. Il lui demande de réaliser un solo de flûte
                        traversière ; Roger Bourdin accepte et fait deux prises en dix minutes : ce
                        sont ces notes de flûte qui vont donner son ambiance et toute sa singularité
                        à la nouvelle chanson de Jacques Dutronc. Dès sa sortie, ce titre se classe
                        rapidement dans tous les hit-parades, la chanson va devenir l’un des hymnes
                        de la jeunesse française en révolte.

                

                
                
                    
                    
                        IL EST MORT LE SOLEIL
                    

                    
                        En 1967, avec Il est mort le soleil, Nicoletta décroche son premier véritable succès et
                            entame une très belle carrière de chanteuse. Pourtant, cette chanson
                            composée par Hubert Giraud et écrite par Pierre Delanoë a bien failli ne
                            jamais voir le jour.

                    

                    Élevée par sa grand-mère adorée dans les Alpes savoyardes,
                        Nicole, qui est passionnée de chanson, de jazz et de blues, débute en se
                        produisant dans des boîtes de sa région. Au début des années 1960, elle
                        monte à Paris et fait des tas de petits métiers pour gagner sa vie comme
                        vestiaire, barmaid ou disc-jockey dans des clubs à la mode. Grâce à sa voix
                        rauque et singulière, Nicole est remarquée par Léo Missir, qui est directeur
                        artistique aux Disques Barclay. Rebaptisée Nicoletta, elle signe alors un
                        contrat avec ce label et enregistre en 1966 un premier 45 tours qui comprend
                        deux reprises, Pour oublier qu’on s’est aimé créé par Nino Ferrer et
                            L’Homme à la moto d’Édith Piaf. Ces deux chansons lui permettent
                        d’affirmer sa forte personnalité et surtout toute l’étendue de ses capacités
                        vocales. L’année suivante, Nicoletta connaît un premier succès avec La
                            Musique. Mais c’est surtout le disque 45 tours Il est mort le
                            soleil, sorti la même année, qui lui permet de faire son entrée dans
                        la cour des grands. Cette chanson a été créée quelque temps plus tôt par
                        Hubert Giraud, un compositeur qui a déjà à son palmarès de nombreux tubes
                        pour Édith Piaf, Bourvil, Fernandel, Yves Montand, Gloria Lasso, Dalida,
                        Sacha Distel, Claude Nougaro, Claude François et tant d’autres. C’est en
                        revenant d’un week-end en famille, avec sa femme et sa fille alors âgée de
                        14 ans, qu’Hubert Giraud imagine la mélodie de Il est mort le soleil,
                        en voyant justement le soleil se coucher à l’horizon. Tout le long du
                        chemin, au volant de sa voiture, il fredonne le nouvel air qu’il vient de
                        trouver.

                    Le lendemain, au moment de jouer la mélodie,
                        Hubert Giraud ne s’en souvient plus. Heureusement, sa fille ne l’avait pas
                        oubliée et c’est elle qui la lui fredonne en rentrant de l’école. La musique
                        terminée, Hubert Giraud appelle son vieux complice et auteur de
                        prédilection, Pierre Delanoë, avec lequel il a souvent travaillé, notamment
                        sur la chanson d’André Claveau Dors mon amour, qui a remporté le
                        Grand Prix de l’Eurovision en 1958. Hubert lui raconte comment est née sa
                        nouvelle musique et, à partir de là, Delanoë écrit les paroles de la
                        chanson. Grâce à Il est mort le soleil enregistré avec l’orchestre de
                        Jean Bouchety, Nicoletta va connaître son premier grand tube et révéler au
                        grand public toute la puissance et la subtilité de sa voix. Pourtant, cette
                        chanson a failli ne jamais voir le jour. En effet, l’éditeur Rolf Marbot
                        refusait d’éditer des chansons qui comportaient dans le titre le mot
                        « mort » ; de plus, Nicoletta avait dans un premier temps refusé de
                        l’enregistrer car, selon elle, pour chanter une telle chanson, il fallait
                        être une femme amoureuse, et ce n’était pas son cas à ce moment-là. C’est
                        finalement Léo Missir qui a réussi à faire changer tout le monde d’avis !

                    Pour la petite histoire, la chanson va parvenir jusqu’aux
                        oreilles de Ray Charles qui la traduit et l’interprète en anglais sous le
                        titre The Sun Died. Par la suite, elle sera reprise par de nombreux
                        artistes anglo-saxons, dont Tom Jones.

                

                
                
                    
                    
                        IL FAIT TROP BEAU POUR TRAVAILLER
                    

                    
                        Quelques jours avant l’été 1964, Les Parisiennes se retrouvent en tête de tous les
                            hit-parades avec une chanson composée par l’illustre Claude Bolling. Le
                            succès du titre Il fait trop beau pour travailler permet à ce groupe
                            vocal féminin de démarrer une incroyable carrière internationale.

                    

                    On ne peut parler de la chanson Il fait trop beau pour
                            travailler, interprétée par le groupe vocal Les Parisiennes en 1964,
                        sans évoquer le nom de Claude Bolling. Né à Cannes, enfant surdoué, il se
                        nourrit très tôt de musique classique et étudie au conservatoire de Nice.
                        Très vite, Claude Bolling se passionne pour une musique classique plus
                        moderne, il monte alors à Paris pour étudier le jazz au conservatoire. À
                        l’âge de 14 ans, il joue avec Lionel Hampton et participe régulièrement aux
                        concerts organisés par le Hot Club de France à l’École normale de musique de
                        Paris. En 1948, il devient professionnel et accompagne Chippie Hill.
                        Deux ans plus tard, Claude Bolling joue et enregistre avec Roy Eldridge et
                        Kenny Clarke. En 1955, il constitue son premier grand orchestre, le Show
                        Bizz Band, puis le Claude Bolling Big Band. Il triomphe alors dans toutes
                        les grandes salles et les festivals. Il est demandé à la radio mais aussi à
                        la télévision et enregistre ses premiers disques de modern jazz.

                    Mais au-delà d’être un brillant chef d’orchestre, Claude
                        Bolling est surtout un excellent arrangeur. On lui propose aussitôt d’écrire
                        les partitions musicales et de superviser les enregistrements pour les
                        disques de divers artistes de variétés : de Dario Moreno à Sacha Distel en
                        passant par Henri Salvador, Jacqueline François et Juliette Gréco, sans
                        oublier Brigitte Bardot.

                    L’histoire de la chanson Il fait trop beau pour
                            travailler commence alors dans un studio d’enregistrement de la rue
                        Jenner à Paris, le jour où Claude Bolling dirige une séance avec quatre
                        choristes, en avril 1964. À l’issue des prises de voix sur un magnéto huit
                        pistes et après avoir observé la remarquable complicité des quatre jeunes
                        filles, il lance : « Et si on faisait un groupe vocal ? » Ce jour-là est
                        présent le parolier Franck Gérald qui, par ailleurs, écrit beaucoup pour
                        Marcel Amont, Philippe Clay, Annie Cordy, Les Gam’s, Gilbert Bécaud, Les
                        Chats sauvages, Nana Mouskouri, Lucky Blondo… Et, observant Claude Bolling
                        derrière son piano qui improvise plusieurs départs de musiques dont un
                        charleston, Franck Gérald réagit aussitôt et propose un début de texte :
                        « …Il fait trop beau pour travailler, ce serait dommage de rester
                        enfermés… » Des paroles inspirées, bien sûr, par la météo du jour au moment
                        de la création du titre. Dans les jours suivants, Bolling écrit
                        l’arrangement et réserve trois heures de studio. Il convoque alors quelques
                        musiciens et choristes. Et c’est en écrivant une autre chanson, Les
                            Parisiennes, pour la face B que Claude Bolling et Franck Gérald
                        trouveront le nom de scène de la formation vocale.

                    Pour ce premier 45 tours publié chez Philips quelques jours
                        avant l’été 1964, le groupe Les Parisiennes est composé de Nicole Croisille,
                        Danièle Licari, Michèle Dornet, Nadine Doukan et d’une cinquième choriste
                        non identifiée. C’est le seul disque avec cette formation, car dès l’année
                        suivante, Nicole Croisille et Danièle Licari ayant déjà leur carrière, une
                        autre équipe de choristes forment à nouveau Les Parisiennes : Raymonde
                        Bronstein, Anne Lefébure, Hélène Longuet et Anne-Marie Royer. Sur scène et
                        en télévision, elles chantent à l’unisson, dansent sur une mise en scène de
                        Roland Petit et sont traditionnellement accompagnées par l’illustre Claude
                        Bolling. En pleine période yéyé, le titre Il fait trop beau pour
                            travailler se retrouve aux premières places des hit-parades et les
                        disques se vendent par centaines de milliers d’exemplaires. Une belle
                        réussite discographique pour celui qui, après avoir orchestré tant de
                        chansons pour tant d’artistes et pour tant de maisons de disques, se
                        retrouve producteur et en tête d’affiche de nombreuses tournées
                        internationales avec Les Parisiennes.

                    Pour la petite histoire, après la séparation du groupe en 1969,
                        le producteur et animateur Laurent Ruquier réalise son rêve d’enfant en
                        reformant Les Parisiennes avec Arielle Dombasle, Mareva Galanter, Inna Modja
                        et Helena Noguerra dans le cadre de la sortie d’un nouvel album le 27 avril
                        2018 et d’une tournée européenne qui commence le 24 mai 2018 aux
                        Folies-Bergère à Paris et qui se termine les 18 et 19 décembre 2018 à
                        l’Olympia.

                

                
                
                    
                    
                        ITSY BITSY, PETIT BIKINI
                    

                    
                        En 1960, plusieurs artistes, dont Dalida, popularisent en version française une chanson
                            venue d’Amérique et intitulée : Itsy bitsy, petit bikini. Un titre
                            inspiré par une prude jeune fille.

                    

                    Lorsque, le 5 juillet 1946, un certain Louis Réard présente
                        pour la première fois à la piscine Molitor, à Paris, le maillot de bain deux
                        pièces qu’il vient de créer et qu’il a baptisé Bikini, en référence à
                        l’atoll du même nom sur lequel, cinq jours auparavant, a eu lieu une
                        explosion nucléaire, il est certainement bien loin de se douter que
                        quatorze ans après, son fameux bikini ferait l’objet d’une chanson au succès
                        retentissant. Et c’est d’Amérique que le succès arrive en 1960, avec Itsy
                            Bitsy Weeny Yellow Polkadot Bikini, une chanson écrite par Paul
                        Vance et Lee Pockriss et interprétée par un jeune chanteur de 16 ans, Brian
                        Hyland. Ce titre, inspiré à Paul Vance par sa fille qui n’osait pas porter
                        en public ces maillots de bain deux pièces, très à la mode à l’époque, se
                        classe no 1 dans les charts américains au mois
                        d’août 1960. Le succès s’exporte ensuite un peu partout en Europe et
                        notamment en Angleterre, où la chanson atteint la huitième place des
                        hit-parades.

                    En France, l’auteur André Salvet et Lucien Morisse, qui dirige
                        alors la programmation musicale d’Europe 1, adaptent la chanson en français
                        en conservant le sens de la version originale. À ce moment-là, Lucien
                        Morisse est follement amoureux de Dalida. Ils vivent même ensemble rue
                        d’Ankara, dans le 16e arrondissement de Paris.
                        C’est donc tout naturellement que la chanteuse, qui cherche alors des
                        chansons pour affronter la vague yéyé qui déferle, décide d’enregistrer le
                        titre avec l’orchestre de Raymond Lefèvre. Le super 45 tours Barclay de
                        Dalida sur lequel figure en face A Itsy bitsy, petit bikini arrive
                        dans les bacs à la rentrée 1960. Multidiffusée sur Europe 1, la chanson ne
                        tarde pas à devenir un succès. Comme c’est très courant à l’époque,
                        plusieurs artistes enregistrent aussi Itsy bitsy, petit bikini. Il y
                        a la version de Richard Anthony, de Dario Moreno, de Line Renaud, des sœurs
                        Kessler, et celle de Johnny Hallyday qui figure sur le troisième disque
                        vinyle du chanteur. Un titre que Johnny a toujours regretté d’avoir
                        interprété. Il a souvent confié : « Cette chanson est la chose la plus
                        débile que je n’aie jamais chantée. »

                    La version de Dalida reste aujourd’hui encore la plus connue en
                        France. En mai 2002, dans l’émission hommage consacrée à la chanteuse sur
                        TF1 pour le quinzième anniversaire de sa disparition, c’est Lorie Pester qui
                        a repris le titre.

                

                
                
                    
                    
                        J’ATTENDRAI
                    

                    
                        Sortie au mois de décembre 1966, J’attendrai est une
                            chanson américaine à laquelle Claude
                            François donne une nouvelle identité en français. Avec cette adaptation,
                            le chanteur retrouve les premières places des hit-parades et s’entoure
                            pour la première fois de danseuses sexy.

                    

                    Au milieu des années 1960, Claude François est très à l’écoute
                        de ce qu’il se fait de mieux, en matière musicale, aux États-Unis. Ce qui
                        attire particulièrement son attention, ce sont les productions de la maison
                        de disques Motown Records, créée par Berry Gordy. Les studios
                        d’enregistrement de la Motown, situés à Détroit, sont une véritable
                        pépinière de talents. Ces studios ont révélé des artistes aussi importants
                        que Smokey Robinson, Marvin Gaye, Stevie Wonder, les Supremes, Diana Ross ou
                        le groupe les Four Tops. C’est d’ailleurs en entendant pour la première fois
                            Reach Out I’ll Be There, le nouveau titre de ce groupe de
                        Détroit, que Claude François décide de le reprendre dans une version
                        française.

                    Fidèle à celle qui a écrit en français ses premiers succès,
                        Claude François demande à Vline Buggy d’imaginer un texte pour habiller la
                        musique dynamique des Four Tops. Comme Vline connaît parfaitement Claude,
                        elle n’a pas beaucoup de mal à trouver un texte qui lui corresponde bien.
                        Vline parvient à donner une véritable singularité à la version française de
                        la chanson, qui devient J’attendrai. Et le public de Cloclo ne va pas
                        s’y tromper puisqu’il va très rapidement plébisciter ce titre au refrain
                        plein de dynamisme et d’enthousiasme. D’ailleurs, cette chanson fera partie
                        pendant très longtemps des concerts de l’idole. À partir de cette chanson,
                        en s’inspirant des artistes de la Motown, Claude François s’entoure sur
                        scène et à la télévision de deux danseuses sexy : Pat et Cynthia. Elles ne
                        s’appellent pas encore les Clodettes, mais elles font déjà forte impression
                        et mettent en valeur les prestations scéniques du chanteur.

                

                
                
                    
                    
                        J’ENTENDS SIFFLER LE TRAIN
                    

                    
                        Véritable slow de l’été 1962, J’entends siffler le train
                            va marquer à tout jamais la carrière de son interprète, Richard Anthony. Une adaptation réussie qui est
                            devenue en France l’hymne d’une génération.

                    

                    Depuis son troisième 45 tours, Nouvelle Vague, en 1959,
                        Richard Anthony surfe sur la vague yéyé et collectionne les succès. Celui
                        que l’on qualifie alors de « Père tranquille du twist » adapte, comme
                        beaucoup de ses petits camarades de l’époque, de nombreux succès venus
                        d’Amérique et leur redonne une nouvelle identité. Toujours à l’affût de la
                        bonne chanson, Richard redécouvre au début de l’année 1962 If You Hear
                            the Whistle Blow (500 miles), un titre de musique country américain
                        re-créé par Hedy West et que Richard fredonnait déjà dans son enfance dans
                        la toute première version folklorique sous le titre 900 miles.
                        Adaptée en français par le prolifique auteur Jacques Plante sous le titre
                            J’entends siffler le train, cette chanson pleine de souvenirs
                        pour Richard lui plaît beaucoup. Il décide donc de l’enregistrer. Mais son
                        entourage lui déconseille vivement de le faire parce qu’il juge cette
                        chanson beaucoup trop lente et à l’opposé des goûts de la jeunesse, qui se
                        portent alors plus vers le rock’n’roll. Richard, n’en faisant qu’à sa tête,
                        menace alors de rompre son contrat avec Pathé-Marconi. Il finit par faire
                        changer d’avis les patrons de sa maison de disques et entre en studio pour
                        graver J’entends siffler le train. Comme il n’est pas rare à l’époque
                        que plusieurs artistes chantent la même adaptation, au même moment, Hugues
                        Aufray interprète lui aussi sa version de J’entends siffler le train.
                        Le disque de Richard Anthony sort au mois de juin 1962, tout comme celui
                        d’Hugues Aufray, mais c’est la version de Richard qui va finalement
                        connaître un immense succès. Elle fera d’ailleurs rapidement oublier celle
                        d’Hugues Aufray, ce qui laissera un goût amer à ce dernier, qui regrettera
                        longtemps d’être passé à côté d’un tube.

                    Nous sommes alors au début de l’été 1962 et ce slow imparable
                        de Richard Anthony va faire merveille au temps des premières amours de
                        vacances. La guerre d’Algérie se termine, et ce train qui siffle porte
                        encore en lui le souvenir douloureux des séparations entre les conscrits
                        envoyés se battre de l’autre côté de la Méditerranée et leur fiancée ou leur
                        famille. C’est un peu pour toutes ces raisons que, rapidement, cette chanson
                        pleine de mélancolie devient un tube immense et se vend à plus de 2 millions
                        d’exemplaires en quelques mois.

                    Pour la petite histoire, en 1988, l’un des fils de Richard
                        Anthony, Xavier, qui n’avait pas encore trouvé sa vocation de chef
                        cuisinier, a enregistré sa propre version de J’entends siffler le
                        train, qui n’a hélas pas connu le succès de celle de son illustre papa,
                        vingt-six ans plus tôt. Il faut dire qu’au moment de la sortie de cette
                        nouvelle version, un grave accident ferroviaire a endeuillé la France et les
                        radios ont carrément boudé le disque.

                

                
                
                    
                    
                        JE M’VOYAIS DÉJÀ
                    

                    
                        Véritable succès de la consécration, la chanson Je
                            m’voyais déjà, créée en 1960, permet à son interprète, Charles Aznavour, de véritablement s’inscrire dans le
                            patrimoine musical français.

                    

                    Plus de dix ans après ses débuts en duo avec Pierre Roche, la
                        carrière solo de Charles Aznavour commence seulement à prendre de l’ampleur,
                        au milieu des années 1950, avec notamment en 1956 le succès du titre Sur
                            ma vie. Pourtant, malgré cela, l’artiste est encore loin de faire
                        l’unanimité. Sa voix dérange, son physique aussi. Les critiques sont sévères
                        à son endroit, mais le fils d’émigrés arméniens, à force de travail et
                        d’acharnement, va finir par retourner la situation à son avantage. En 1960,
                        après un passage de trois mois à l’Olympia, Charles Aznavour se produit dans
                        une autre salle mythique de la capitale : l’Alhambra. À cette occasion,
                        Charles Aznavour décide de créer sur scène une chanson forte qu’il a écrite
                        et composée quelque temps auparavant, et dans laquelle il raconte les
                        désillusions des jeunes artistes convaincus de leur avenir de gloire. L’idée
                        de cette chanson lui est venue à Bruxelles, après avoir vu un jeune chanteur
                        dans un cabaret situé place de Brouckère. Ce soir-là, le jeune artiste est
                        arrivé sur scène vêtu d’un costume bleu pétrole et, en apercevant Aznavour
                        dans la salle, il a chanté pour lui toute la soirée. Plus tard, de retour à
                        l’hôtel, Aznavour a écrit Je m’voyais déjà en repensant à ce jeune
                        chanteur. 

                    Ensuite, c’est le 12 décembre 1960, dans la
                        célèbre salle du 11e arrondissement de Paris
                        l’Alhambra, située 50 rue de Malte, que Charles Aznavour crée pour la toute
                        première fois, devant les 2 500 spectateurs présents, Je m’voyais
                        déjà. Cette huitième chanson de son spectacle ne semble pas a priori pas
                        plus emballer les spectateurs que les sept précédentes. En coulisses, face
                        aux faibles applaudissements, le chanteur est désemparé et songe à tout
                        abandonner. Pourtant, lorsqu’il revient sur scène pour un dernier salut, le
                        public se lève et lui fait un triomphe. Ce jour-là, la carrière de Charles
                        Aznavour prend son véritable départ. À la suite de cette Alhambra
                        triomphale, le label discographique de Charles Aznavour, les Disques
                        Barclay, décide de sortir Je m’voyais déjà en disque 45 tours. Une
                        première version 2 titres arrive dans les bacs quelques jours après la
                        première de l’Alhambra, puis un 45 tours 4 titres sort au mois de
                        janvier 1961. Dès lors, avec cette chanson, Charles Aznavour connaît un
                        immense succès qui ne se démentira jamais avec les années. La chanson sera
                        très souvent reprise et notamment dans les années 2000, à l’ère des
                        télé-crochets de la télé-réalité, dans lesquels bon nombre d’apprentis
                        chanteurs interpréteront de Je m’voyais déjà, un véritable hymne.

                    Pour l’anecdote, avant de l’inclure à son tour de chant,
                        Charles Aznavour avait proposé Je m’voyais déjà à Yves Montand qui
                        l’avait refusée, convaincu que ce titre sans complaisance narrant le
                        parcours d’un artiste raté ne pourrait jamais marcher.

                    Pour la petite histoire, en 2008, la chanson Je m’voyais
                            déjà a donné son titre à une comédie musicale mise en scène par
                        Alain Sachs, écrite par Laurent Ruquier à l’initiative de Katia Aznavour et
                        de son mari Jean Rachid. Joué pendant plusieurs mois au théâtre du Gymnase à
                        Paris, ce spectacle basé sur les grandes chansons de Charles Aznavour s’est
                        poursuivi avec succès en tournée dans la France entière, en Suisse, au
                        Québec et en Belgique.

                

                
                
                    
                    
                        JE T’AIME... MOI NON PLUS
                    

                    
                        En 1969, un duo sulfureux sème un climat érotique dans la
                            variété française. Serge Gainsbourg et sa
                            nouvelle compagne Jane Birkin chantent en
                            duo Je t’aime… moi non plus, une chanson au parfum de scandale qui ne
                            laisse personne indifférent et surtout pas le Vatican, pour qui la
                            chanson sera ni plus ni moins jugée obscène !

                    

                    L’histoire de la chanson Je t’aime… moi non plus
                        commence réellement à la fin de l’année 1967. À cette période, Serge
                        Gainsbourg vit une liaison torride avec la comédienne Brigitte Bardot. Pour
                        un show TV qu’elle prépare, l’actrice et chanteuse demande à Serge de lui
                        écrire la plus belle chanson d’amour qu’il puisse imaginer. En une seule
                        nuit, sans doute inspiré par la beauté divine de l’héroïne du film Et
                            Dieu… créa la femme, Gainsbourg crée la chanson Je t’aime… moi
                            non plus. Gainsbourg, qui est très féru de peinture, s’inspire pour
                        le titre de sa chanson, des célèbres mots de Salvador Dali qui, quand on lui
                        demandait ce qui le différenciait de Picasso, répondait : « Picasso est
                        espagnol, moi aussi. Picasso est un génie, moi aussi. Picasso est
                        communiste, moi non plus. »

                    Le 10 décembre 1967, Serge Gainsbourg et Brigitte Bardot se
                        retrouvent avenue Hoche à Paris, dans les studios Barclay, pour enregistrer
                        les voix du duo dont la partie musicale a été enregistrée préalablement au
                        studio Fontana de Londres. La ligne d’orgue répétée dans la musique
                        s’inspire de partitions de morceaux de Jean-Sébastien Bach. Dès le
                        lendemain, la chanson est diffusée sur l’antenne d’Europe 1, à 12 h 30. Seul
                        problème, Brigitte Bardot est une femme mariée depuis le 14 juillet 1966 à
                        l’homme d’affaires allemand Gunter Sachs, qui n’apprécie pas du tout ce duo
                        sensuel de son épouse avec Gainsbourg. Il fait immédiatement interdire la
                        sortie de ce disque et d’autres diffusions radio. La comédienne intervient
                        aussi personnellement le 21 décembre 1967, par lettre manuscrite auprès de
                        son directeur artistique. Pour des raisons privées sérieuses et graves, elle
                        explique dans son courrier que le titre Je t’aime… moi non plus ne
                        doit sortir en aucun cas. Fin du premier acte !
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