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INTRODUCTION

Pour savourer un instant le bonheur d’être triste

Comme dans les opéras italiens où amants et maîtresses ne parviennent jamais à se quitter, nous n’en finissons jamais de nous rappeler les chansons. Qu’elles soient des standards de toujours ou des tubes d’un jour, ces rimes poétiques que nous savourons comme des pommes d’amour ont le privilège suprême de retenir un peu ce temps qui nous emporte loin de lui, et que nous refusons de perdre.

Qu’elles soient légères, savoureuses, délicieuses, sucrées, salées, profondes ou mystérieuses, les chansons nous accompagnent tout au long de nos vies. Nous les suivons. Nous les aimons. Les chansons, c’est la mémoire qui se chante.

Une bonne chanson passe de fenêtre en fenêtre, elle nous percute, elle nous réveille, elle fait naître en nous des sentiments qui font vibrer nos âmes et frémir nos cœurs.

Qu’elles soient explicites ou qu’elles avancent masquées, les chansons soufflent sur nos vies et nous les respirons selon nos goûts ou nos dégoûts. Elles sont des témoignages, des clichés qui racontent nos amours, nos séparations, l’air du temps.

Elles décalent nos quotidiens, nous enivrent, nous prennent dans leurs mélodies les soirs de chagrin et de solitude. Elles nous plongent dans une mer écrasée de souvenirs qui nous ramène à nous-même.

Après la publication des deux premiers volumes de Petites histoires des grandes chansons, vous avez été très nombreux à exprimer vos émotions, vos satisfactions à la lecture de ces histoires qui vous ont rappelé tant de périodes de vos vies. Avec ces livres, je suis parti à vos rencontres aux quatre coins de la France et un jour, lors d’une séance de signatures à Saint-Louis, une dame m’a regardé dans les yeux et m’a dit : « Heureusement qu’il y a des chansons pour sauver ceux qui souffrent d’eux-mêmes et de leur passé ! »

Légères ou graves, poétiques ou partisanes, rock ou langoureuses, les chansons se déclinent sur tous les tons et sur toutes les vies. Canons à larmes ou harpons à mémoire, elles font naître en nous la nostalgie pour savourer un instant le bonheur d’être triste.

Michel-Ange disait que Dieu avait donné une sœur au souvenir et qu’il l’avait appelée espérance. On pourrait dire aussi qu’il lui en a donné une deuxième qu’il a baptisée chanson.

Une saison, un amour usé par le temps, un moment de notre existence s’enfoncent forcément un jour dans le passé, pour devenir un souvenir. Ce qui éclaire à jamais ce souvenir, ce sont les chansons, ces petites mélodies du bonheur sublimes et exagérées, douces comme des sucres raffinés, qui restent quand on a tout oublié

Avec ce volume 3 de Petites histoires des grandes chansons, je vous propose de continuer notre voyage au cœur des chansons de vos vies et de leurs incroyables genèses.

Dans ce grand bal aux anecdotes et aux souvenirs, vous découvrirez forcément un peu de vous-même et comprendrez aussi combien la création relève de ce que Chateaubriand appelait « la séparation des songes ».




Y A D’LA JOIE

Maurice Chevalier

1937

Chanter en balayant

En 1937, Maurice Chevalier interprète Y a d’la joie, une chanson aux paroles surréalistes et pleine de vie, écrite par un jeune auteur-compositeur débutant : Charles Trenet. Cette grande chanson a été imaginée dans la cour d’une caserne militaire, à Istres.

Après un début de carrière en duo avec Johnny Hess, Charles Trenet doit accomplir son devoir militaire en 1936. Il est appelé sous les drapeaux et doit interrompre quelque temps sa carrière d’artiste. Il se retrouve alors à la base aérienne d’Istres où, pour tuer le temps, il imagine des chansons. Un jour, en balayant la cour de la caserne, pour vaincre la déprime, Charles se met à fredonner un petit air joyeux qu’il intitule tout naturellement : Y a d’la joie ! Quelque temps plus tard, lors d’une permission, Charles Trenet présente ce titre à son éditeur Raoul Breton, qui songe immédiatement à le proposer à Maurice Chevalier, alors au zénith du succès. Ce qui paraît une évidence pour l’éditeur ne va pourtant pas l’être pour le chanteur qui ne souhaite pas, dans un premier temps, inclure cette chanson à son répertoire. La raison en est simple, il trouve les couplets trop surréalistes et craint que cette écriture au cinquième degré déroute son public. Raoul Breton insiste, Mistinguett s’en mêle et, finalement, Maurice Chevalier finit par accepter d’interpréter cette chanson, mais à la seule condition que Charles Trenet modifie les quatre premiers vers du premier couplet. Ainsi, le texte initial qui disait : « Le garçon boucher, qui va sur ses 15 ans, est fou d’amour pour une femme agent / Et la femme agent, qui va sur ses 100 ans, est folle de bonheur pour cet amour enfant », est replacé par : « Le gris boulanger bat la pâte à plein bras, il fait du bon pain, du pain si fin que j’ai faim / On voit le facteur qui s’envole là-bas comme un ange bleu portant ses lettres au bon Dieu. »

Comme c’est souvent le cas à cette époque, Maurice Chevalier chante sur scène Y a d’la joie dans la revue Paris en joie, qu’il mène au Casino de Paris, au début de l’année 1937. Lors d’une des représentations, le 12 février 1937, Charles Trenet assiste au triomphe du grand Maurice qui le fait monter sur scène et le félicite pour sa création.

Maurice Chevalier enregistre Y a d’la joie sur 78 tours, au mois de juillet 1937, et ce disque bat rapidement des records de ventes.


Point anecdote : Quand Charles Trenet termine son service militaire en octobre 1937, son éditeur Raoul Breton le fait engager pour ses débuts en solo, sur la scène de l’ABC, boulevard Poissonnière, à Paris. Charles fait alors la première partie de Lys Gauty et interprète plusieurs titres dont le fameux Y a d’la joie. Il faut savoir que cette interprétation, beaucoup plus folle et moderne que celle de Maurice Chevalier, a valu à Charles Trenet le surnom de « Fou chantant ».






L’ACCORDÉONISTE

Édith Piaf

1940

Un rêve en plein cauchemar

En 1940, tandis que la guerre fait rage, Édith Piaf enregistre une très jolie chanson, L’Accordéoniste, qui va devenir l’un de ses plus grands succès. Ce titre est né d’un rêve de son créateur, Michel Emer.

Les affres de l’histoire conduisent souvent à de cruelles séparations. Ainsi, en 1939, lorsque la Seconde Guerre mondiale éclate, le parolier fétiche d’Édith Piaf, Raymond Asso, est mobilisé et la chanteuse doit trouver un nouvel auteur. Un certain Michel Emer, qu’elle avait croisé quelque temps plus tôt dans les couloirs de Radio Cité, se présente alors chez elle, au 39 avenue Junot, le 5 septembre 1939, pour lui faire écouter une chanson. Au départ, Édith refuse de le rencontrer prétextant une répétition. Pourtant, lorsqu’on lui annonce que l’auteur est mobilisé et doit prendre le train le soir même, gare de l’Est, la chanteuse décide de lui accorder un peu de son temps. Elle le fait donc entrer et lui donne dix minutes pour l’auditionner. Michel Emer s’installe au piano et commence à jouer et à chanter L’Accordéoniste. Édith, en découvrant cette chanson, a le souffle coupé. Dès le deuxième couplet, elle sait que ce titre est pour elle. Michel Emer est très touché de voir que sa chanson plaît à la grande Édith. Lorsqu’il l’a écrite trois jours plus tôt, après l’avoir rêvée dans la nuit, il était loin de se douter que la chanteuse accepterait de l’interpréter.

Lors de son passage sur la scène parisienne de Bobino, du 16 au 22 février 1940, Édith Piaf interprète en public L’Accordéoniste, avec l’orchestre de Maurice Boulais. Un soir, dans la salle, le caporal Emer est présent et Édith, à la fin de la chanson, le salue, le faisant ovationner par le public.

C’est seulement le 5 avril 1940 qu’Édith Piaf enregistre sur disque Philips L’Accordéoniste, qui s’intitule alors La fille de joie est triste. La chanson obtient rapidement un immense succès populaire, amplifié par les heures dramatiques que traverse alors notre pays. En effet, des milliers de femmes privées de leur mari se reconnaissent dans le portrait déchirant de cette fille : son amour, accordéoniste, est devenu soldat d’une guerre dont il ne reviendra pas.


Point anecdote : En 1943, Édith Piaf est contrainte de retirer L’Accordéoniste de son tour de chant à l’injonction de l’armée allemande qui ne veut pas qu’elle interprète ce titre signé d’un auteur de confession juive. Dès la fin de la guerre, l’artiste réintégrera L’Accordéoniste à son répertoire et la chantera très souvent sur scène, accompagnée par son accordéoniste préféré, Marc Bonel.






DOUCE FRANCE

Charles Trenet

1942

Un hymne à la liberté

En 1942, une belle chanson aux accents patriotiques et nostalgiques se répand dans notre pays, alors occupé par l’armée allemande. Cette chanson de Charles Trenet, intitulée Douce France, devient un immense succès qui parle au cœur d’un peuple offensé.

Le contexte historique peut parfois donner à une chanson une valeur de symbole. C’est le cas de Douce France, créée en 1942, dans une France occupée par l’armée allemande. À cette époque, Charles Trenet, déjà une star depuis près de six ans, a du mal à exercer son métier de chanteur. Désireux de laisser passer la tempête, il choisit de ne plus se produire sur scène, même en zone libre, et préfère se consacrer à d’autres activités comme la radio ou le cinéma. Cela ne veut pas dire pour autant qu’il n’écrit plus de chansons. Bien au contraire. Un jour de 1942, alors qu’il est chez lui dans sa maison de La Varenne-Saint-Hilaire, pris de nostalgie en repensant à son enfance et à la France dans laquelle il a grandi, il se met à composer et à écrire une nouvelle chanson qu’il intitule Douce France. Quelques jours plus tard, Charles Trenet rencontre André Claveau, le « prince de la chanson de charme », et lui propose d’enregistrer Douce France. Ce dernier refuse car, selon lui, il a déjà suffisamment de titres à son répertoire pour l’année à venir. À ce moment-là, Charles Trenet découvre au Chapiteau, un cabaret de Pigalle, un jeune chanteur dont on commence à beaucoup parler, Roland Gerbeau. Ce dernier a beaucoup de tangos dans son répertoire, mais également une chanson intitulée La Route de France. En entendant ce titre interprété par Gerbeau, Charles Trenet a l’idée de lui proposer Douce France.

Après avoir entendu Douce France, Roland Gerbeau accepte de l’interpréter et de l’enregistrer aux disques Polydor. Le succès est phénoménal et se répand par le bouche-à-oreille dans la France entière. Les résistants français sont particulièrement sensibles à cette chanson qui devient l’un de leurs hymnes.

Face à un tel engouement, Charles Trenet ne tarde pas à intégrer Douce France à son répertoire et à l’enregistrer sur disque, donnant ainsi à la chanson un rayonnement encore plus éclatant, non seulement dans notre pays, mais aussi à l’étranger. D’ailleurs, au début des années 1950, lors d’un voyage officiel au Québec, le général de Gaulle a été accueilli au son de Douce France, et non de La Marseillaise comme il est pourtant d’usage.

Bien des années plus tard, en 1986, le groupe créé par Rachid Taha, Carte de séjour, reprend dans une version raï Douce France qui devient un succès du Top 50, et permet aux jeunes Français issus de l’immigration maghrébine de clamer leur désir d’intégration. Lors de la discussion d’une loi sur le code de la nationalité à l’Assemblée nationale, en présence du ministre de la Culture, Jack Lang, et de Charles Trenet, le disque a été distribué dans l’hémicycle.


Point anecdote : Charles Trenet aimait beaucoup raconter qu’un jour, alors qu’il visitait une école au Canada, une chorale a interprété en sa présence Douce France sans savoir qu’il en était le créateur. Leur professeur ne le savait pas non plus puisqu’il a dit à Charles Trenet : « Elles sont quand même bien ces chansons du XVIIe siècle ! », ce qui a beaucoup amusé l’artiste !






LA VIE EN ROSE

Édith Piaf

1946

Un jour heureux

Enregistrée par Édith Piaf en 1946, La Vie en rose est non seulement devenue un grand standard de la chanson française, mais a aussi fait le tour du monde. Une chanson culte née dans une brasserie des Champs-Élysées.

En 1945, tandis qu’elle s’évertue à faire connaître un jeune chanteur débutant, Yves Montand, qui assure ses premières parties au Moulin-Rouge, Édith Piaf continue de mener tambour battant sa propre carrière avec toujours autant de succès. La Môme Piaf d’avant-guerre est devenue la grande Édith Piaf et rassemble des foules de plus en plus nombreuses à chacun de ses concerts. Un jour de cette année 1945, Édith Piaf, qui nage alors en plein bonheur, imagine chez elle, au 71 avenue Marceau, une mélodie qu’elle intitule Les Choses en rose, chanson qui traduit son état d’esprit du moment. Quelques jours plus tard, dans une brasserie des ChampsÉlysées, Édith rencontre une autre chanteuse, Marianne Michel, à qui elle fredonne sa nouvelle création en lui disant : « Ce n’est pas une chanson pour moi, je te la donne. » Marianne Michel est ravie de cette proposition et accepte sans hésiter. Puis, elle interprète la chanson en direct à la radio en remplaçant « choses » par « vie ». Ainsi Les Choses en rose devient La Vie en rose et obtient un énorme succès.

Assez vite agacée par le triomphe de Marianne Michel avec La Vie en rose, Édith Piaf décide de se réapproprier sa création.

Le 9 octobre 1946, elle enregistre La Vie en rose au studio Columbia, à Paris, et ne tarde pas à inclure la chanson à ses tours de chant, notamment lors de son passage au Club de l’Étoile du 11 octobre au 21 novembre 1946.

Contrairement à ce que beaucoup d’esprits chagrins colportaient à l’époque, c’est bien Édith Piaf qui a trouvé la ligne mélodique de La Vie en rose. En revanche, elle n’a pas pu la déposer en tant que compositrice à la Sacem, car en 1945, elle n’avait pas encore obtenu le fameux examen d’entrée nécessaire pour faire partie de la prestigieuse Société des auteurs-compositeurs. Édith avait été reçue comme auteur en février 1944, mais c’est seulement en 1948 qu’elle le sera en tant que compositrice. De fait, pour La Vie en rose, c’est le musicien qui avait retranscrit la partition de la chanson, un certain Louis Guglielmi, dit Louiguy, qui accepta de servir de prête-nom pour le dépôt.

La Vie en rose a connu et connaît toujours un succès international, grâce notamment aux différentes reprises de Louis Armstrong, Placido Domingo, Grace Jones, Donna Summer, Cyndi Lauper, Mireille Mathieu, Diana Krall et tant d’autres.


Point anecdote : Lors de la sortie du film en 2007 d’Olivier Dahan, avec Marion Cotillard, qui retraçait de nombreuses parties de la vie d’Édith Piaf, le titre français La Môme est devenu, pour la sortie dans les pays anglo-saxons et au Québec, La Vie en rose.






LES FEUILLES MORTES

Yves Montand

1949

Le froid et le chaud

En 1949, Yves Montand enregistre Les Feuilles mortes, une chanson écrite et composée pour la bande originale d’un film de Marcel Carné. Ce titre poétique est devenu un standard international, après avoir pourtant mis près de cinq ans à séduire le public français.

Bien que devenue populaire au cours de l’été 1950, la chanson Les Feuilles mortes a été composée en 1945 par Joseph Kosma et écrite par le poète Jacques Prévert. Il s’agit d’une commande du cinéaste français, Maître du réalisme poétique, Marcel Carné. En effet, dans l’immédiate aprèsguerre, Marcel Carné prépare un film musical, Les Portes de la nuit, dont il souhaite confier les rôles principaux à Jean Gabin et Marlene Dietrich. Le réalisateur organise un dîner dans un restaurant de la rue Dauphine, à Paris, Au Vieux Pont-Neuf, avec Jean Gabin, Joseph Kosma et Jacques Prévert. Au cours de la soirée, Kosma joue la mélodie de la chanson Les Feuilles mortes. Jean Gabin est tellement séduit par cet air qu’il demande au musicien de le rejouer une dizaine de fois. Au départ, Jean Gabin aurait dû chanter cette belle chanson d’amour perdu, pleine de mélancolie proustienne. Mais les deux acteurs refusent finalement de tourner dans Les Portes de la nuit, prétextant que le film n’est pas très patriotique. Mais la réalité est tout autre : c’est leur rupture amoureuse qui a réellement motivé cette décision.

Pour les remplacer, Marcel Carné fait appel à deux jeunes acteurs débutants : Nathalie Nattier et Yves Montand. Celuici interprète donc cette chanson, qu’il va dès lors inscrire à ses tours de chant.

Pendant cinq ans, Yves Montand chante, à chacun de ses spectacles, Les Feuilles mortes. Le public a bien du mal à apprécier ce titre, sans doute à cause de sa construction peu commune, ne respectant pas la découpe habituelle couplet-refrain. Au départ, Les Feuilles mortes vaut d’ailleurs à Yves Montand plus de sifflets que d’applaudissements, si bien qu’aucun éditeur n’accepte de le publier. Il est même supprimé de la bande originale du film et simplement remplacé par une version instrumentale. Malgré les quolibets, Yves Montand, qui adore Les Feuilles mortes, s’efforce de l’imposer. Il va finir par y parvenir. À la fin de l’année 1949, quelques mois après Cora Vaucaire et Jacques Douai, Yves Montand enregistre sur disque la chanson, qui, quelques mois plus tard, devient un grand succès populaire. Ce succès dépasse largement nos frontières puisqu’il est traduit en anglais par Johnny Mercer, sous le titre Autumn leaves, et interprété par les plus grands artistes américains comme Nat King Cole, Frank Sinatra, Barbra Streisand, Grace Jones et tant d’autres. À partir de 1952, de nombreux musiciens de jazz, tels Miles Davis, Dizzy Gillespie ou Oscar Peterson, incluent Les Feuilles mortes à leur répertoire, lui donnant une couleur jazzy.

Il faut savoir que Marlene Dietrich n’a jamais chanté Les Feuilles mortes car Jacques Prévert, n’ayant pas apprécié qu’elle refuse de tourner dans le film qu’il avait écrit, s’y est toujours opposé.


Point anecdote : Il n’existe pas moins de six cents interprétations différentes de la chanson Les Feuilles mortes, l’un des titres français qui, chaque année, génère encore énormément de droits d’auteur dans le monde entier. Malgré son succès de l’autre côté de l’Atlantique, Yves Montand a toujours refusé d’enregistrer la version anglaise des Feuilles mortes.






LE P’TIT BONHEUR

Félix Leclerc

1951

Une rencontre déterminante

En 1951, la France découvre le grand poète canadien Félix Leclerc, qui obtient énormément de succès avec Le P’tit Bonheur. À l’origine, ce titre est extrait d’une pièce de théâtre.

La Belle Province nous a souvent offert de grandes chansons et des artistes de talent. La chanson de Félix Leclerc, Le P’tit Bonheur, que la France entière fredonne en 1951 en fait partie. Pour bien comprendre l’histoire de ce titre plein de poésie, il faut remonter trois ans plus tôt.

Après avoir été animateur de radio au Québec, dans les années 1930, Félix Leclerc se lance dans la chanson et le théâtre. Il crée même une compagnie théâtrale : la Troupe des Compagnons de Saint-Laurent, avec laquelle il présente ses pièces à travers le Québec. En 1948, l’une d’elle s’intitule Le P’tit Bonheur et, pendant les changements de décor, pour faire patienter le public, Félix Leclerc interprète certaines de ses créations dont l’une reprend exactement le titre de la pièce. L’histoire de la chanson aurait donc pu se cantonner aux salles des fêtes du Québec si, au mois de mai 1950, le chemin de Félix Leclerc n’avait pas croisé celui du célèbre directeur artistique français, Jacques Canetti. À cet instant précis, ce dernier se trouve au Québec. Il a fait le déplacement dans la Belle Province pour découvrir de nouveaux talents. L’animateur d’un célèbre cabaret de Montréal, Jacques Normand, lui parle de Félix Leclerc. Canetti demande à le rencontrer et, dès le lendemain, il l’auditionne dans les studios de la radio CKVL.

Canetti avoue qu’en entendant Félix Leclerc, il avait reçu un des plus forts chocs émotionnels de sa vie. En effet, Jacques Canetti tombe littéralement sous le charme du répertoire de l’auteur-compositeur-interprète québécois, si bien que, dans la même journée, il lui demande d’enregistrer douze chansons dont Le P’tit Bonheur, en trois heures seulement !

Dans la foulée, il lui fait signer un contrat de cinq ans avec la firme Polydor et repart le lendemain pour Paris, les enregistrements dans ses bagages.

D’abord, Félix Leclerc ne réalise pas vraiment l’importance de cette signature de contrat avec une maison de disques française. Il faut dire qu’à trente-six ans, sa maturité le préserve des écumes de l’illusion.

Quelques mois plus tard, en décembre 1950, Jacques Canetti le fait venir à Paris pour qu’il chante en première partie des Compagnons de la chanson, au théâtre de l’ABC.

Dès la première, le 22 décembre 1950, « Le Canadien » séduit le public français par son authenticité et son répertoire plein de poésie. Sa guitare sèche en bandoulière, le pied sur une chaise, Félix Leclerc triomphe en France au grand étonnement du Québec qui l’accueille en héros, à son retour en 1953, auréolé du grand prix de l’Académie Charles-Cros.


Point anecdote : Félix Leclerc, disparu le 8 août 1988, est considéré comme le fondateur de la nouvelle chanson québécoise, et nos cousins canadiens ont donné son nom à de nombreuses écoles et même à une autoroute !
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