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    It’s only rock and roll

    but I like it !...


    Lorsque, sur scène, Jagger interprète Love in Vain avec Richards à la guitare slide, c’est un peu de leur engouement le plus intime qui remonte à la surface, l’époque adolescente où ils s’imprégnaient religieusement de l’original de Robert Johnson, où le bluesman, avec sa voix éraillée, s’escrimait sur une guitare de fortune. C’était un enregistrement râpeux, sans fioriture aucune. Oui, mais aussi avec un feeling démentiel, quelque chose d’irrésistible pour ces jeunes amateurs anglais.


    Un demi-siècle plus tard, ils sont toujours là, portant les flammes de ce rock and roll teinté de blues et de rhythm and blues qu’ils aiment tant, une passion si dévorante qu’elle a l’effet d’un élixir de jouvence. Il suffit d’assister à un concert des Stones pour que s’inscrive à jamais dans la mémoire cette sensation d’avoir été convié, le temps d’une pause éphémère, dans un mystérieux éden où de surnaturelles créatures côtoient des pirates au long cours, une terre parallèle insensible aux lois qui régissent la nôtre.


    D'année en année, les Stones repoussent les limites de l'inévitable au revoir. Ils sont plus qu'un groupe ; ils sont une ligue des gentlemen extraordinaires qui a lancé un défi au temps. Voilà 50 ans déjà que Jagger, Richards et leurs comparses font un pied de nez aux modes, aux blancs-becs qui voudraient hâtivement les déloger ou aux vaniteux détracteurs de passage. Leurs gesticulations et fanfaronnades ne décrochent qu’un sourire amusé sur le faciès de Keith. Qui peut se targuer d’aligner une telle brochette de morceaux mythiques : « Jumpin’ Jack Flash », « Sympathy for the Devil », « Angie », « Start Me Up » ?… Les groupes qui ont visité autant de styles différents, du reggae de « Hey Negrita » aux accents country de « Far away Eyes », du blues à l’ancienne de « You Gotta Move », de la dance avec « Miss You », sans oublier les ballades médiévales telles que « As Tears Go By » ne sont pas légion. Ils ont accumulé tant de morceaux, tant de trophées musicaux, tant de refrains associés à l’histoire récente, ils se sont insinués dans les souvenirs de tant de générations qu’ils représentent davantage qu’un groupe. Ils sont une légende.


    La longévité du groupe les a amenés à affronter toutes sortes de situations et à les maîtriser. En octobre 1981, Prince, qui ouvrait un concert pour les Stones, s’est plaint de ce que deux boîtes de conserve avaient été jetées sur la scène et a expliqué alors qu’il ne voulait plus se produire devant un public. Jagger s’en est amusé et a répondu que, pour sa part, il avait vu des milliers de cannettes balancées sur lui et que, si Prince voulait jamais être une tête d’affiche, il devait se préparer à cela !


    Il demeure qu’il ne suffit pas de continuer d’exister pour conserver les faveurs du public. Il n’est pas rare, lorsqu’on se balade dans la France profonde, de découvrir qu’une des stars d’hier se produit le samedi soir dans une salle de bal et attire à lui quelques centaines de spectateurs trop heureux qu’on leur offre une distraction teintée de nostalgie. Les Stones n’ont rien à voir avec cela. C’est un groupe qui inscrit encore régulièrement ses albums dans le Top 5 mondial, ne serait-ce qu’avec les rééditions telles que Exile on Main Street en 2010, et qui joue à guichets fermés dans des stades accueillant les fans par milliers ou dizaines de milliers.


    Quelle est la recette d’une popularité toujours aussi intacte ? En premier lieu, la présence d’un chanteur hors pair, capable d’un phrasé que l’on rencontre rarement chez les artistes blancs. Un chanteur qui saute et danse avec inventivité, avec une énergie digne d’un athlète olympique. Mick Jagger apparaît par ailleurs comme un individu clairvoyant, intellectuellement brillant, débordant de charme personnel, avec une mixture de qualités contradictoires qui forment un délicieux pot-pourri : il est à la fois ambitieux, malin, guilleret, attentionné... L’apport de Keith est tout aussi majeur. Cet individu naturellement peu porté à se mettre en avant est un amoureux transi de la musique noire, capable d’un enthousiasme juvénile vis-à-vis des musiques qu’il adore, avec une aptitude à aspirer intelligemment ce qu’il écoute pour créer des formes originales et redoutablement efficaces.


    Outre ses qualités de compositeur, Richards a le don de concevoir des riffs imparables, qui instantanément accrochent, happent et grisent l’auditoire. Qui plus est, le travail de duettiste qu’il effectue avec son placide compère Ron Wood est jubilatoire, rien de moins. Le soutien rythmique qu’effectue le débonnaire Charlie Watts ne saurait être négligé tant il est émaillé des subtilités dont peut être capable un passionné de jazz avéré.


    Antithèse de ce que pourrait être une rock star, Watts apparaît comme un individu décalé, sans compromis, tout en se montrant amène dans les rapports humains. Réservé mais aimable, Bill Wyman, le bassiste du groupe jusqu’en 1993, complétait avec élégance le lot en apportant une ossature solide et maintes suggestions avisées. Il a été remplacé par un homme de l’ombre, Darryl Jones, qui accomplit sa tâche avec ce qu’il faut de swing maîtrisé. Ajoutons à cela les apports de seconds couteaux tels que le saxophoniste Bobby Keys ou les indispensables choristes, et nous obtenons un spectacle à nul autre pareil. À tel point que les artifices (fumigènes, poupées gonflables et autres jeux de miroir), s’ils sont appréciables, demeurent accessoires par rapport à la performance musicale.


    Il y a un autre élément que l’on ne saurait négliger. Les Rolling Stones sont généralement présentés comme « le plus grand groupe de rock and roll du monde ». Or, un tel qualificatif est trop réducteur. Leur musique embrasse un territoire bien plus vaste que le simple idiome du rock.


    Leurs racines sont ancrées dans la musique noire, celle des bluesmen qui égrenaient leurs complaintes sur le bord du Mississippi tout en s’accompagnant d’une simple guitare, et dans les saccades de la soul music de Chicago. Elles vont parfois chercher leur fièvre dans les musiques tribales de l’Afrique, certains morceaux accueillant des percussions et chants dignes des gospels.


    Dès les premières heures du quintette (au nombre de six avec leur pianiste), Jagger a chanté avec un phrasé qui évoquait davantage Otis Redding qu’Elvis Presley. Lui-même dira volontiers qu’il n’a jamais supporté la musique strictement blanche ! On ne saurait être plus clair quant à ses affinités. Et dès lors que le groupe se conforme à cet idiome, il est immense, authentique et distille invariablement une infernale séduction, que ce soit sur l’album A Bigger Bang, qui a accompagné la tournée de 2006, ou sur leur premier opus enregistré en 1963 !


    Le creuset du blues


    Les groupes britanniques du début des années 1960 étaient sous influence. Pour les Beatles et de nombreux groupes catégorisés sous le nom de Merseybeat, la référence était un groupe vocal américain, les Everly Brothers, créateurs de chansons mettant en valeur leurs harmonies vocales. Si les grands noms du rock, tels Elvis Presley et Little Richard, ont influencé leur répertoire, l’essentiel du style de ces formations anglaises était trempé dans les mélodies pop.


    Mick Jagger, Keith Richards et Brian Jones avaient nourri leurs âmes à un autre élixir. S’ils adulaient eux aussi les rockers comme Chuck Berry, la musique qu’ils affectionnaient par-dessus tout était celle des bluesmen noirs de Chicago, comme Muddy Waters, ou ceux de Louisiane, comme Slim Harpo, dont l’atmosphère était plus paresseuse. La ville de Londres commençait doucement à se peupler de circuits faisant connaître cette musique, âpre ou plaintive, avec un style de guitare et des harmonies particulières. Toutefois, seul un tout petit nombre de connaisseurs fréquentaient de tels lieux.


    Étudiant en sciences économiques, le jeune Mick Jagger retrouve un jour le guitariste Keith Richards qu’il connaissait lors de son enfance, et tous deux découvrent qu’ils partagent cette même passion. Un soir, au Ealing Club de Londres, un lieu de ralliement des amateurs de notes bleues, ils sont estomaqués par la performance d’un brillant guitariste, Brian Jones. Ils découvrent bientôt que ce frêle ange blond est à l’aise sur de nombreux instruments.


    Lors d’une autre soirée, Cyril Davies, l’un des organisateurs du Ealing Club, met Jagger et Richards au défi de monter sur la scène. Épaulés pour l’occasion par un dénommé Charlie Watts, ils s’enhardissent alors à interpréter un morceau de Chuck Berry. Grand amateur de jazz, Watts tient régulièrement la batterie dans le groupe Blues Incorporated d’Alexis Korner, un homme qui s’acharne à faire connaître le blues en Angleterre. Les gesticulations de Mick Jagger interpellent Cyril Davies, et il s’avise à en faire les louanges à Alexis Korner. Peu après, Jagger participe de temps à autre au Blues Incorporated.


    Brian Jones est alors le plus ambitieux du lot. Dès 1962, il a formé un premier groupe de blues en compagnie d’un pianiste recruté par annonce, Ian Stewart. Jagger et Richards joignent la formation en compagnie de leur ami d’école Dick Taylor qui assume la basse. Charlie Watts n’étant pas disponible, un dénommé Mick Avory est à la batterie. Sous le nom « The Rolling Stones », inventé à la hâte par Brian Jones à partir du titre d’une chanson de Muddy Waters, ils donnent leur premier concert au Marquee Club le 12 juillet 1962. Le second a lieu au Ealing Jazz Club le 28 juillet.


    Grisés par ce qu’ils éprouvent à jouer ensemble la musique qu’ils adorent, Brian, Mick, Keith et leurs compères répètent sans relâche et développent un répertoire mêlant l’énergie du rock avec la hargne du blues. Ils puisent leur répertoire dans celui de Bo Diddley comme de Chuck Berry, ce qui aboutit à un son original.


    — À l’origine, personne ne jouait notre type de musique en Angleterre. Personne, affirme le pianiste Ian Stewart.


    À l'origine, les Rolling Stones ne souhaitent pas qu’on les considère comme un groupe de rock, estimant que leur musique relève davantage du courant appelé « rhythm and blues » (plus tard rebaptisé R&B). La ferveur qu’ils mettent à faire connaître leur moyen d’expression a quelque chose d’« évangélique » pour reprendre les termes de Jagger. La musique qu’ils jouent est composée de reprises des bluesmen et, par chance, elle semble attirer le public une fois qu’on lui donne la chance de se faire entendre.


    Quant à savoir jusqu’où cela pourrait aller, nul ne peut alors l’affirmer. Keith a confirmé qu’à cette époque, l’une de leurs ambitions était de « brancher » les gens sur le blues et a comparé leur attitude à celles de disciples : s’ils parvenaient à faire apprécier Muddy Waters, Jimmy Reed, Howlin’ Wolf et John Lee Hooker d’un grand nombre de gens, leur mission était accomplie, et ils n’en demandaient pas plus. Brian Jones a donné la même version :


    — Nous voulions que tout le monde adore nos idoles.


    Son attitude était même sans concession au sujet d’une telle musique : si le public aime, c’est pour le mieux. Si, toutefois, il n’aime pas, cela ne fait absolument aucune différence. Une telle intransigeance a engendré une allure sauvage et coriace qui allait devenir leur marque de fabrique.


    Les débuts du groupe sont âpres, leurs maigres revenus leur permettant à peine de subsister. Ils se retrouvent le plus clair du temps dans un appartement délabré, déniché par Brian Jones au 102, Edith Grove. Les Rolling Stones se donnent un an pour réussir, estimant que, s’ils échouent, au moins ils n’auront rien à déplorer par la suite.


    — Nous ne voulions pas passer une vie à regretter lorsque nous regarderions en arrière, a témoigné Jones.


    Comme ils sont sans le sou, leur activité essentielle consiste à jouer pendant que Mick suit ses cours à la London School of Economics. Brian Jones et Keith Richards développent ainsi, des heures durant, un jeu hyper sophistiqué à deux guitares.


    — Nous écoutions beaucoup Jimmy Reed et Muddy Waters. Dans leurs morceaux, deux guitares s’emmêlent, l’une autour de l’autre. Brian et moi avions tellement joué ces morceaux de blues que nous connaissions les deux parties de guitare. Donc, nous les jouions d’une façon (l’un en lead, l’autre en accompagnement) et puis nous échangions soudainement nos rôles. Nous opérons toujours de cette manière aujourd’hui. Les Rolling Stones sont fondamentalement un groupe à deux guitares. C’est ainsi que nous avons démarré. Et le secret, s’il y a un secret derrière le son des Stones, c’est la façon dont les deux guitares travaillent ensemble, déclarera par la suite Keith Richards au magazine Crawdaddy.


    La formule autour de laquelle évoluent les Stones n’a pas son pareil sur le sol britannique. S’il est courant de voir des musiciens de jazz s’essayer à jouer du blues, personne n’a encore tenté de mélanger l’âpreté de cette musique qui évoque les souffrances du peuple noir avec l’énergie du rock. Il s’ensuit une situation singulière. Le public jazz est opposé à cette forme de musique, et les Rolling Stones doivent souvent batailler pour obtenir un concert. Pour eux, le rhythm and blues est une forme de jazz qui suppose la présence d’une section de saxophones. Un groupe avec deux guitares et une basse est apparenté à du rock and roll, un genre dont les puristes du jazz ne veulent même pas entendre parler. Les Stones doivent donc se battre pour faire écouter leur musique qui, à la base, ne séduit ni les amateurs de jazz ni les amateurs de pop music. Ils savent toutefois une chose : si l’occasion leur est donnée de se faire entendre, ils emportent inévitablement l’adhésion du public. Si nécessaire, leur capacité d’indifférence à l’animosité externe est impressionnante. Ils peuvent débarquer sur une scène, jouer face à une foule apparemment hostile et tenir bon.


    Il est vrai qu’une fois sur une scène, les Stones sont fantastiques. Ils dégagent quelque chose d’électrique. Chacun joue son rôle et semble contrôler ce qu’il effectue. Jagger joue avec le public comme Presley a pu le faire lors de ses premières années. Ceux qui vont les voir reviennent sidérés et attirent d’autres spectateurs.


    Bien qu’il ait lui-même été un vétéran du jazz et du blues, Alexis Korner a été leur premier admirateur et il a rapidement perçu le potentiel de ce groupe particulier.


    L’inévitable percée


    À partir de décembre 1962, la demande pour les Stones progresse. Ils décrochent une bonne quinzaine de concerts pour le mois. C’est à cette époque qu’ils recrutent Bill Wyman à la basse, impressionnés qu’ils sont en premier lieu par le matériel d’amplification de ce personnage beaucoup plus âgé qu’eux. Un mois plus tard, le batteur Charlie Watts, qu’ils ont longtemps convoité, mais dont ils ne pouvaient s’offrir les services, se laisse tenter. Le premier concert des Stones au complet – tels qu’ils demeureront durant les années 1960 – a lieu le 12 janvier 1963 au Ealing Club.


    L’année 1963 est marquée par la montée en puissance d’un groupe de Liverpool, les Beatles, qui inscrivent le premier numéro un d’une longue liste de singles en février. Au cours du même mois, à Richmond, un quartier de Londres, le responsable du Crawdaddy Club, Giorgio Gomelsky, s’éprend du blues rock pur et dur des Stones. Cet émigré russe, qui est demeuré un anticonformiste militant, place les Stones à l’affiche des soirées de son club et s’acharne à les soutenir et à les promouvoir. Ils drainent progressivement un public de plus en plus large vers le répertoire blues jusqu’alors limité à une audience modeste.


    C’est à partir du Crawdaddy que leur réputation de groupe culte se développe, même s’ils jouent dans d’autres endroits du Londres nocturne. Rapidement, le message circule : le groupe qu’il faut aller voir à tout prix s’appelle les Rolling Stones ! Le Crawdaddy peine bientôt à engranger tous les spectateurs qui tentent d’assister à leurs concerts. Si Brian Jones apparaît alors comme le leader au niveau de la direction musicale, Mick Jagger se distingue par le spectacle qu’il donne à lui seul dans l’espace restreint qui lui est réservé.


    À partir de mai 1963, un jeune manager aux dents longues, Andrew Oldham, prend en main les Rolling Stones. Après leur avoir obtenu un contrat chez Decca, il leur fait enregistrer à la hâte un single plutôt banal, « Come On », qui rapidement les place dans le Top 50 britannique. Oldham perçoit toutefois le risque qui pourrait exister à ce que les Stones apparaissent comme une énième déclinaison des ultrapopulaires Beatles. Il a alors l’idée de positionner les Stones en réaction au groupe de Liverpool.


    Puisque les Beatles sont polis, bien habillés et d’un relationnel agréable, les Stones se doivent d’apparaître rebelles, vêtus de façon négligée, un brin canaille. L’opposition factice ainsi développée fonctionne auprès des médias et contribue à faire parler d’eux. L’image projetée par les Stones suscite la colère de certains journaux conservateurs. Dans un numéro du Daily Mirror, le président du syndicat des coiffeurs les traite d’affreux personnages. Ailleurs, on peut lire qu’un proviseur de lycée a refusé l’entrée à 11 élèves coiffés comme Mick Jagger.


    L’engouement populaire est en route. Lors de la tournée qu’ils effectuent en octobre en première partie d’un groupe fort populaire, les Everly Brothers, pour la première fois, les Rolling Stones ne parviennent pas à sortir d’un théâtre tant la foule qui les attend est immense.


    De nombreuses adolescentes craquent pour le look de ces garçons impertinents. S’ils ont commencé par faire l’ouverture du show, leur popularité devient telle qu’ils aboutissent bientôt en première partie. Au bout de six semaines, les Everly Brothers eux-mêmes doivent se rendre à l’évidence : ce sont les Stones que réclame la majorité du public. Leur premier album qui sort en janvier 1964 se vend rapidement à 100 000 exemplaires et confirme que leur musique opère une séduction à grande échelle.


    Un parfum de scandale


    Le 1er juin 1964, les Stones débarquent à New York pour une tournée américaine. Les Beatles, qui les ont précédés de quatre mois, ont fait une conquête express du continent à la suite de laquelle ils ont aligné cinq singles dans le Top 5 américain.


    Les comptes rendus de la tournée américaine accentuent la réputation sulfureuse de la bande : à Broadway, leur hôtel est assiégé par les fans, à Chicago leur conférence de presse est interrompue par la police pour des raisons de sécurité… Pourtant, Jagger, Jones, Richards et leurs collègues sont avant tout émus de fouler le sol où est née la musique qu’ils adulent. Ils découvrent au passage qu’elle a évolué avec les disques de Marvin Gaye, Wilson Pickett ou James Brown, qui s’imprègnent de ces nouveaux courants.


    Les 10 et 11 juin, ils se rendent aux studios Chess de Chicago (comme d’autres iraient en pèlerinage) afin d’y enregistrer quelques morceaux. Ils y font la rencontre de plusieurs des musiciens qu’ils vénèrent, tels Muddy Waters, Chuck Berry, Willie Dixon et Buddy Guy.


    S’ils se montrent sincères et appliqués lorsqu’ils jouent du blues, les Stones ont rapidement compris le potentiel médiatique qu’ils peuvent tirer à cultiver l’image provocante et décomplexée souhaitée par Andrew Oldham. Fin juin, alors qu’ils viennent de rentrer à Londres, ils sont invités à l’émission Juke Box Jury. En s’affalant sur le plateau, ils déroutent le présentateur de l’émission au moment où il s’avance pour les présenter. Qu’importe, puisque l’enjeu en vaut la chandelle. Quelques jours plus tard, ils ont eu le plaisir de découvrir que leur 45 tours « It’s All over Now », une reprise de Bobby Womack, est numéro un en Angleterre.


    Leur parcours de l’Europe est touché par un parfum de scandale. À Blackpool, le 24 juillet, le concert tourne en petite émeute. Les Stones découvrent, estomaqués, des milliers de filles déchaînées qui crient à s’époumoner comme elles le font d’ordinaire pour les Beatles. Une bande d’Écossais ivres s’introduisent sur les lieux, jouent des coudes pour s’approcher du bord de la scène, puis se mettent à cracher sur le groupe, les forçant à prendre la poudre d’escampette. Une scène similaire se produit le 8 août dans le vieil opéra de La Haye, où les spectateurs saccagent les lieux (les Rolling Stones ne parviennent à demeurer sur scène que durant sept minutes). Dans le parc de Lord Bath, 200 spectateurs s’évanouissent. Des dégâts matériels sont recensés après leur venue à La Haye. Pour couronner le tout, ils y mettent parfois du leur. À Bruxelles, reçus par un diplomate anglais, ils font scandale en réclamant des frites. La tournée d’automne 1964, en Europe et aux États-Unis, les voit jouer devant des salles bondées de jeunes déchaînés.


    Les frasques des Rolling Stones, relayées par le miroir déformant des journaux, font office de promotion à grande échelle. Melody Maker place en couverture ce titre qui va demeurer célèbre : « Laisseriez-vous votre sœur sortir avec un Rolling Stone ? »


    L’hystérie et les excès qui sont associés au quintette ne sont pas toujours du goût de Jones, Richards ou Watts, qui préféreraient qu’on les identifie davantage à des musiciens de blues rock. En revanche, Jagger semble s’en accommoder, comme en témoigne cette déclaration au Daily Express en janvier 1965, où il déplore le manque de salles de bain en Nouvelle-Zélande :


    — Ce ne sera pas notre faute si nous ne sentons pas bon.


    La tournée américaine de 1965 est tout aussi agitée que celle de l’année précédente. Début mai, Mick, Keith et Brian affrontent cinq types qui les ont traités de pédés. Le même mois, alors qu’ils se trouvent dans un bus, plusieurs dizaines de fans assaillent le véhicule au point où le toit menace de craquer. Leur périple aux USA a au moins le mérite d’inspirer un fameux single, le plus grand succès qu’ils vont graver : « Satisfaction ».


    Dès sa sortie, « Satisfaction » installe les Stones au sommet des groupes de rock mondiaux et consacre qu’ils sont devenus les seuls challengers des Beatles. Côté scène, ils se donnent sans compter, sillonnant les routes pour aller à la rencontre des fans. Plusieurs concerts se déroulent dans une atmosphère trouble, générant maints incidents dont les journaux à sensation se repaissent une fois de plus : une centaine de voitures saccagées à Munich, 70 personnes blessées à Berlin, bagarres de fans contre la police en Nouvelle-Zélande… À la fin mars 1966, lors du passage des Stones à Lyon, Jagger reçoit un barreau de chaise en pleine figure. Il doit être hospitalisé et avoir des points de suture.


    Si les Rolling Stones semblent le groupe le plus accompli sur une scène, ils ont du mal à suivre au niveau discographique. À la suite du hit « Satisfaction », alors que les Beatles multiplient les numéros un (singles et albums confondus), les Stones peinent à renouveler l’exploit, seul « Paint it Black » effectuant une percée majeure dans les charts mondiaux.


    Durant la période de transition qu’ils traversent, le rôle musical de Brian Jones devient majeur. Bien qu’il soit souvent absent des concerts ou même des séances d’enregistrement, le blond à la frange, si célèbre qu’on l’associe à la coupe de cheveux Stones, marque les chansons où il intervient par ses capacités de multi-instrumentiste. Il joue du sitar dans « Paint it Black », de la flûte à bec sur « Ruby Tuesday », de l’accordéon sur « Back Street Girl »… Un tel apport est chaque fois essentiel à ces chansons. S’il contribue à éloigner les Stones de leur idiome d’origine, le blues, il aboutit à des œuvres d’une immense beauté sonore et harmonique.


    En cette année 1966, les Beatles abordent une nouvelle phase de leur carrière. Suite à une scène de foule terrorisante vécue à Manille, ils décident d’en terminer avec les tournées et de se consacrer entièrement à l’enregistrement d’albums d’une qualité supérieure, dont Revolver, qui, dès sa sortie, est acclamé pour ses recherches sonores et ses aspects avant-gardistes. Vers la fin de l’année 1966, lassés par le rythme trépidant des tournées et les incidents de parcours, les Stones adoptent eux-mêmes une pareille voie.


    L’année du Flower Power


    Les Stones démarrent 1967 avec un single qui comporte la très belle chanson « Ruby Tuesday » et augure d’un virage vers la pop music alors triomphante des Beatles et des Beach Boys. L’album qui sort au même moment, Between the Buttons, n’a plus rien à voir avec le blues qui les a jadis portés aux nues. Les Stones opèrent sur un terrain qui n’est pas naturellement le leur et ne s’avèrent pas brillants dans un tel exercice.


    La brève tournée qu’ils effectuent au printemps 1967 est à nouveau marquée par l’agitation et va confirmer le désir de demeurer hors de la scène durant un moment. À Varsovie, en avril, 2000 fans attendent à l’extérieur de la salle de spectacle, alors que les sièges du premier rang sont occupés par les familles du pouvoir communiste corrompu. Richards s’énerve et force les spectateurs des premiers rangs à sortir pour laisser quelques fans venir près du bord de la scène. Il s’ensuit une petite émeute.


    Quelques jours plus tard, ils jouent dans un stade de football à Athènes alors que la Grèce est à quelques jours du putsch des colonels. De violentes bagarres éclatent entre la police et les fans (l’un des assistants des Stones est lui-même victime de coups assénés par les forces de l’ordre). Un tel événement va inciter le groupe à ne pas faire de concerts pendant deux ans.


    D’autres soucis sont à l’horizon. La montée de la consommation des drogues dans les milieux branchés londoniens inquiète les pouvoirs publics qui souhaitent faire un exemple. En février 1967, une descente surprise a été effectuée au domicile de Richards, et des substances illicites y sont trouvées. Les menaces judiciaires qui pèsent alors sur les Stones perturbent fortement leur créativité musicale.


    Un autre événement vient briser l’ambiance : Anita Pallenberg, petite amie de Brian Jones, a craqué pour Keith Richards. Jones, qui avait déjà pris ses distances, est ulcéré et se réfugie dans les paradis artificiels.


    Peu avant l’été, Jagger et Richards séjournent brièvement en prison et se voient condamnés, le premier pour possession illégale de stupéfiants, et le second pour avoir laissé des invités fumer du haschich à son domicile. La chanson « We Love You », qui sort en août avec Paul McCartney et John Lennon dans les chœurs, est dédiée à ceux qui les ont soutenus durant cette épreuve. Elle apparaît néanmoins comme insolite dans leur discographie bluesy.


    Il faut s’y faire. L’année 1967 est celle du triomphe absolu des Beatles, sur le plan populaire comme artistique, l’album Sgt. Pepper’s Lonely Hearts Club Band demeurant numéro un durant 27 semaines en Grande-Bretagne et fracassant des records de vente dans l’histoire de ce pays. La réplique des Stones, Their Satanic Majesties Request, pareillement trempée dans le psychédélisme et les orchestrations raffinées, est un flop sans appel. Elle amène un constat : leur territoire est celui du blues, de la musique d’inspiration noire. Apprise à la dure, la leçon ne sera jamais plus oubliée.


    Retour aux sources


    La pause de 1967 a été utile à Keith Richards, qui a pris le temps d’écouter l’immense collection de disques accumulée lors des voyages du groupe sur le continent américain. Il s’imprègne d’un blues plus traditionnel encore que celui que le groupe a pu jouer dans le passé, celui qui était en vigueur avant la Seconde Guerre mondiale.


    En parallèle, il s’approprie la musique country qu’il a appréciée lors de sa jeunesse et redécouverte lorsque les Stones traversait l’Amérique profonde, ce type de chansons étant le seul diffusé par les radios locales. Il s’initie par ailleurs à un nouveau jeu de guitare, qu’il n’accorde plus selon l’usage, et, au passage, il développe un jeu plus sophistiqué. À partir d’un tel creuset, Richards élabore des morceaux plus ancrés dans la musique traditionnelle américaine, des perles telles que « Prodigal Son » ou « Dear Doctor »…


    Le single « Jumpin’ Jack Flash » qui sort en mai 1968 annonce la couleur. Les Stones ont retrouvé ce qui les caractérise et les rend unique. L’essai est transformé avec l’un des plus grands albums de leur carrière, Beggar’s Banquet, qui les voit revisiter le blues avec une sincérité accrue.


    À présent, le souci majeur du groupe s’appelle Brian Jones, dans la mesure où il est perpétuellement absent pour cause de maladie ou d’abus de drogues. À partir de la fin mai 1969, un nouveau guitariste est recruté : le jeune et frêle Mick Taylor, habitué à produire de longs solos de blues dans le groupe de John Mayall. Pour les Stones, l’arrivée de Taylor correspond à une nouvelle phase, avec une musique qui emprunte davantage au R&B et au country. Perméables à ces influences, ils enregistrent un album, Let it Bleed, enrichi de nouveaux apports instrumentaux et vocaux grâce à cette présence nouvelle de Mick Taylor, certes, mais la contribution d’autres musiciens tels que Ry Cooder ou le saxophoniste Bobby Keys est également importante. Les Stones apparaissent alors comme une formation musicale ambitieuse, dans la lignée de ce que le rock de cette fin des années 1960 peut alors explorer avec ses passerelles vers d’autres styles tels que le jazz ou l’expérimental.


    — À notre façon, on était un groupe assez sérieux, déclarera rétrospectivement Mick Jagger[1]. On se disait : « On n’est pas comme ces groupes de rock à paillettes. On est sérieux, nous. On a des nuances, on connaît l’histoire de la musique, on fait des tubes avec de la guitare slide dessus, on joue des disques beat de Bo Diddley et on fait des tubes. »


    Le premier groupe de rock


    Après deux années sans présenter de concerts, les Stones éprouvent le besoin d’aller se frotter de nouveau à l’univers de la scène. Un immense concert gratuit est organisé pour le 5 juillet 1969 à Hyde Park (Londres) devant une foule de plusieurs centaines de milliers de fans. Dans la mesure où Brian est mort trois jours plus tôt, l’événement prend des allures quasi mystiques, comme si on était venu rendre hommage au musicien disparu.


    Les retrouvailles avec le public redonnent des couleurs au groupe. Plus que jamais, ils réalisent que, s’ils ne peuvent rivaliser avec les mélodies des Beatles, leurs performances scéniques sont difficilement égalables. L’automne 1969 marque ainsi le retour des immenses tournées, avec un parcours des villes américaines comme par le passé. Après avoir craint qu’ils ne soient dépassés par les nouveaux groupes apparus à la fin de la décennie, ils s’imposent à nouveau tout en devant prendre en compte que la durée des concerts s’est fortement étendue. Désormais, des groupes comme Led Zeppelin ou Grateful Dead peuvent jouer durant plusieurs heures d’affilée. Heureusement, la qualité de la prestation scénique des Stones est telle qu’elle leur assure bientôt le titre de « premier groupe de rock and roll du monde ».


    Stones Circus


    À partir des années 1970, les Stones déménagent en France, sur le conseil d’un ami de la haute société, le prince Rupert Loewenstein, qui est devenu leur comptable. Selon lui, les taux d’imposition en Angleterre, sous la férule du travailliste Harold Wilson, seraient en train de mener les Stones vers la ruine. Ce n’est pas tout. Les membres du groupe ont découvert que leur précédent comptable, Allen Klein, a « oublié » de payer leurs impôts. En février, ils ont la désagréable surprise d’apprendre qu’ils ne possèdent pas les droits d’édition des chansons qu’ils ont enregistrées jusqu’ici et n’ont même pas la propriété des bandes master.


    Dépités, les Stones s’installent dans le sud de la France en 1971. Dès la fin de leur contrat avec Decca, ils signent avec la maison de disques Atlantic Records. Le label Rolling Stones avec la fameuse langue tirée voit le jour. Sticky Fingers et Exile on Main Street sont les deux premiers albums à sortir sur ce label et figurent parmi ce qu’ils ont accompli de meilleur à ce jour.


    Le spectacle des Stones est appelé à évoluer en profondeur. Depuis le début des années 1960, le volume sonore n’a cessé de monter et, à lui seul, ce facteur modifie la perception de la musique. Le rock perd en subtilité et devient un média de masse avec des arènes immenses pouvant accueillir des dizaines de milliers de spectateurs. Les groupes à la Led Zeppelin ont ouvert la voie aux décibels du hard-rock, et l’impact de leurs prestations modifie la réception de la musique par le public. Le rock se simplifie. Conscients qu’ils affrontent une nouvelle donne, les Stones développent progressivement une forme de grand spectacle adaptée à des foules immenses. Durant les années 1970, l’organisation des tournées des Stones va devenir une machine commerciale particulièrement bien rodée.


    La nouvelle vie des Stones les amène à ne se voir que de manière épisodique, chacun vivant désormais loin des autres et se retrouvant régulièrement pour un nouvel album suivi d’une tournée. Jagger diversifie ses activités : il est l’acteur principal du film Performance, qui sort en 1970. Son mariage avec le top model nicaraguayen Bianca Perez Morena de Macias l’amène à entrer par la grande porte dans le monde de la jet-set, au risque de s’attirer les foudres de son compère Keith qui, pour sa part, entend se contenter d’être un musicien. Lui-même traverse une période de dépendance accrue aux drogues, qui contribue à le fermer au monde et rend difficile pour Mick de travailler avec lui.


    La tournée américaine de 1975 marque un tournant. En premier lieu, Ron Wood, un guitariste sympathique mais aux possibilités limitées, a remplacé Mick Taylor, qui ne s’est jamais adapté à la vie trépidante du groupe. Par ailleurs, le spectacle est devenu théâtral avec une nacelle élévatrice qui promène Jagger au-dessus de l’audience. Si Richards rejette une telle approche qu’il trouve superflue, Jagger, pour sa part, suit clairement la tendance emphatique amorcée par des artistes tels que Queen ou Elton John.


    Un nouveau défi attend les Stones vers ce milieu de décennie. Les punks débarquent, et le message qu’ils véhiculent vise à déstabiliser les groupes de la décennie précédente, dont la musique serait devenue pédante.


    À en croire Johnny Rotten des Sex Pistols, les Rolling Stones auraient dû prendre leur retraite en 1965. Jagger prend la chose avec force humour à cette époque, pariant que, d’ici un an, les Sex Pistols se seront envolés en fumée. Il ne s’est pas trompé de beaucoup. Les Clash, dans leur chanson « 1977 », se veulent plus agressifs et clament qu’il faut en finir avec les Rolling Stones.


    Face à de telles agressions, les Stones répliquent superbement avec un album, Some Girls (1978), qui, se vendant à près de sept millions d’exemplaires, devient leur plus gros succès commercial et ridiculise au passage les scores atteints par les hérauts du punk. Bien des années plus tard, Richards aura la tâche facile lorsqu’un journaliste l’interrogera à propos de la saillie des Clash et fera simplement remarquer qu’ils ont disparu. Message sous-jacent : ils ont été balayés, pas même capables de survivre jusqu’à la fin des années 1980, et leurs albums n’ont pas forcément mieux vieilli qu’un bon Let it Bleed…


    Le passage à vide


    Au cours des années 1980, les concerts des Stones deviennent de plus en plus impressionnants. Lors de l’automne 1981, ils se produisent devant 1,5 million de personnes aux USA, battant déjà tous les records connus. Dans de nombreux endroits, la demande est telle que des concerts supplémentaires sont organisés. Parfois, il suffit qu’un show additionnel soit annoncé à la hâte pour qu’il soit plein à craquer dans les trois jours suivants. Au Superdome de La Nouvelle-Orléans, le 5 décembre, 90 000 spectateurs sont présents.


    Dans la mesure où les espaces sont si énormes, une grande attention est portée sur le décor. Le film Let’s Spend the Night Together (1982) de Hal Ashby, réalisateur de Harold et Maud, donne la mesure d’un show de plus en plus impressionnant, les vues d’hélicoptère faisant apparaître Jagger sur une énorme grue hydraulique. Il se pavane au-dessus d’une foule gigantesque dans le stade démesuré de Sun Devil Stadium doté d’une scène rotative.


    Plus que jamais, le groupe apparaît incomparable en concert. Jagger se reconvertit aux joies du sport et de l’alimentation saine pour mieux conserver la forme nécessaire à ses incroyables déhanchements scéniques, dignes d’un Fred Astaire.


    Pourtant, les années 1980 sont pénibles pour le fan de base des Stones qui n’est plus trop sûr de comprendre vers où se dirige son groupe fétiche. Les albums Emotional Rescue (1980), Undercover (1983) et Dirty Work (1986) ne sont pas vraiment à la hauteur des attentes. Seul Tattoo You (1981) et son infernal « Start Me Up » sort du lot, mais il est constitué d’anciens morceaux que le groupe, particulièrement prolifique durant les années 1970, avait négligé de graver sur disque. De surcroît, l’amitié qui a longtemps été à la base de leur longévité est ébranlée par maints événements difficiles. Si le quintette survit, il n’a plus grand-chose à voir avec ce qu’il a représenté à l’origine et apparaît bien intégré au show-business.


    À la sortie de l’album Dirty Work en mars 1986, il devient conséquent de s’interroger sur la capacité du groupe à demeurer ensemble. Vont-ils se séparer sans bruit, chacun vaquant à ses préoccupations (Jagger a produit son premier album solo) ?


    Jagger refuse d’envisager une tournée avec les Stones, tant il apparaît que la distance s’est creusée entre lui et Richards. Pour couronner le tout, Charlie Watts, longtemps le Stone sans histoire, s’est mis aux drogues et devient temporairement difficilement fréquentable. Il semble que le groupe qui a tenu bon envers et contre tout durant 23 années pourrait cesser d’exister faute d’arriver à restituer le désir de jouer ensemble.


    En mars 1987, lorsqu’il apparaît que Jagger s’apprête à partir en tournée en solo dans le cadre de son deuxième album, Primitive Cool, le torchon brûle, et certains échanges que Richards et lui ont par voie de presse interposée laissent à penser que le groupe a vécu. Jagger va jusqu’à déclarer qu’il ne pense pas pouvoir retravailler avec Keith ! Richards travaille à son tour sur un album solo et se contente d’expliquer que le groupe est parvenu à un point où une pause est salutaire.


    La chance voudra que les excursions en solitaire de Jagger comme de Richards ou de Watts n’aient pas le succès escompté. Vers la fin des années 1980, une fois que chacun a pu donner libre cours à ses capacités d’expression personnelles, les Stones se retrouvent au complet, pour la dernière fois avec Bill Wyman, sur un album de bon niveau : Steel Wheels. Il se vend à deux millions d’exemplaires, un chiffre honorable pour les Stones qui n’ont jamais vraiment connu des volumes comparables aux Beatles. Cette fois, c’est reparti et pour longtemps, le cap le plus difficile ayant été surmonté.


    Longévité record


    En 1993, deux ans et demi après la tournée Steel Wheels/Urban Jungle, lassé d’avoir à assumer la furie des spectacles à grande échelle, Bill Wyman tire sa révérence. Les autres tiennent bon, et les tournées continuent de plus belle, marquant régulièrement de nouveaux records.


    Comme si les années n’avaient aucune prise sur eux, le groupe continue de développer son spectacle à très grande échelle, et Mick Jagger réalise encore et toujours une impressionnante performance en tant que chanteur et danseur, au milieu des fumigènes et poupées gonflables géantes. Parfois aussi, les Stones se donnent le luxe de se produire dans des petites salles pour recréer encore et encore un peu de ce blues à l’ancienne qui les a portés à l’origine, quitte à jouer de manière acoustique (comme en a témoigné l’album Stripped du milieu de décennie).


    Le nouveau siècle est arrivé, et ils ont continué d’être là, multipliant les rendez-vous avec le public. Il est vrai qu’avec ses 40 années de carrière, le groupe a accumulé tant de tubes mythiques qu’il peut inlassablement puiser dans un tel creuset. De « Honky Tonk Women » à « Miss You » en passant par « Ruby Tuesday » ou « Fool to Cry », les Stones peuvent invariablement ressusciter l’émotion et inciter sans effort une foule en liesse à reprendre en chœur ces refrains immortels.


    — Jamais nous ne nous sommes assis à une table pour décider de continuer jusqu’à la mort, il n’y a pas de serment, de plan, non [rires]. J’avais 21 ans quand j’ai joint les Stones. Très honnêtement, je leur donnais trois ans d’existence. Car les groupes ne durent pas, c’est ainsi, c’est connu[2], a déclaré Charlie Watts en septembre 2005 pour mieux faire ressortir combien une telle persistance paraît étonnante aux intéressés eux-mêmes.


    Les Rolling Stones sont le plus ancien groupe de rock encore en activité. La tournée qui a suivi la sortie de l’album A Bigger Bang à la fin 2005 a confirmé qu’ils étaient encore capables de déclencher le frisson. Le 18 février 2006, le groupe a battu le record d’audience qu’il détenait lui-même en attirant 1,3 million de personnes pour un concert gratuit à Rio de Janeiro ! Pour sa part, la tournée A Bigger Bang (2005-2006) a généré le plus de recettes de la décennie : 437 millions de dollars sur 110 spectacles qui ont attiré 3,5 millions de spectateurs.


    Un demi-siècle après leurs débuts, la légende des Stones est toujours intacte. Lorsqu'ils se retrouvent sur une scène, une infernale magie s'installe, née du maillage improbable de leurs inépuisables énergies et de la puissance toujours vivace de leurs chansons entrées dans la légende. Leurs innombrables fans de tous âges vivent alors l'un des moments forts de leur existence. Cette sensation s'appelle les Stones�


    Rien ne semble pouvoir les arrêter et, au fond, ils semblent s’amuser de tenir ainsi la barre, envers et contre tout. Quant au public, il est toujours au rendez-vous.


    Là n’est pas tout. S’ils en ont vu de toutes les couleurs, les Stones demeurent tels qu’ils sont. Ceux qui les ont approchés témoignent de la chose : ils sont comme vous et moi. Du moins se comportent-ils ainsi. C’est peut-être l’une des raisons pour lesquelles l’affection du grand public demeure forte envers ces garçons.


    Combien de temps encore pourront-ils tenir un tel rythme ? Impossible de le dire, car les Stones sont un défi au temps. Ils lui tirent la langue et repartent inlassablement à l’assaut des foules.


    It’s only rock and roll…, but I like it !

  


  
    A


    A Bigger Bang


    Album des Rolling Stones enregistré à partir de novembre 2004 et sorti en septembre 2005.
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    Quelle ouverture !… « Rough Justice » démarre A Bigger Bang avec une exubérance qui rappelle l’ambiance survoltée de Exile on Main Street, et ce morceau aurait été à sa place sur ce disque devenu mythique. « Let Me down Slow » restitue une atmosphère proche de certains titres teintés de guitares folks de l’époque idyllique de Let it Bleed/Sticky Fingers. « It Won’t Take Long » sonne à la façon d’un 45 tours des années 1960, même s’il ne transforme pas l’essai et se perd en route. 


    L’ensemble augure d’un retour aux sources si ce n’est que cette cuvée ne soutient pas la comparaison avec les légendaires « Gimme Shelter » ou « Brown Sugar » de la période 1969-72. Le quatrième morceau, « Rain Fall Down », qui parle d’un type qui, bien qu’il habite dans un taudis, sort avec une superbe fille, est soutenu par un motif de guitare R&B, élargissant le spectre vers les musiques plus actuelles.


    La critique s’est montrée élogieuse envers cet opus, 24e album studio des Rolling Stones et le premier sorti depuis l’année 2000 (le précédent remontait à 1997). Seize morceaux attendent le fan au total, soit presque autant que le double album Exile on Main Street, qui en comportait 18, alors réparties sur 4 faces de 33 tours. A Bigger Bang paraîtrait presque trop fourni, car certaines chansons échouent à renouveler l’attention. Il n’empêche, nous avons droit à une fournée honorable de la part des recordmen de longévité musicale. L’album comporte même deux ou trois grands moments, ce qui était devenu rare dans leurs productions. L’un d’eux est le très beau blues à l’ancienne, « Back of My Hand », qui sonne comme un hommage à Muddy Waters et Robert Johnson. Keith Richards et Ron Wood y rivalisent d’ingéniosité à la slide, tandis que Jagger s’époumone à l’harmonica, pour le plus grand ravissement de Keith qui considère que Mick serait l’un des meilleurs harmonicistes de blues en exercice. « This Place Is Empty », avec sa déclamation sentimentale, met en valeur un Keith Richards acoustique et détendu, qui susurre des mots tendres à sa campagne avec son panache habituel. Plutôt folk, « Biggest Mistake » évoque REM.


    A Bigger Bang fait apparaître des Stones en forme, déployant une franche énergie avec ce fameux son développé à partir d’un savant maillage de guitares qui est leur marque de fabrique depuis une quarantaine d’années déjà. En moins de trois mois, l’album a dépassé le million d’exemplaires. La tournée mondiale qui a suivi sa sortie et s’est prolongée sur l’année 2006 ne pouvait manquer d’améliorer confortablement ce score.


    Le travail préparatoire sur l’album s’est opéré à partir de juin 2004 de manière spontanée, alors que Keith Richards se trouvait dans la demeure de Mick Jagger à Pocé-sur-Cisse près d’Amboise, à proximité de la Loire. En travaillant de manière décontractée, tous deux ont découvert qu’ils disposaient d’un grand nombre de chansons en gestation. Keith avait déjà écrit les bases de morceaux tels que « Rough Justice » ou « This Place Is Empty », tandis que Mick en avait amorcé d’autres telles que la rengaine « Streets of Love ».


    Sur l’insistance de Keith, il a progressivement été décidé d’enregistrer l’essentiel de l’album au domicile de Mick Jagger à Pocé-sur-Cisse, tout comme Exile on Main Street avait jadis été réalisé en majeure partie dans la maison provençale de Keith Richards.


    L’idée a séduit Mick qui redoutait de passer plusieurs mois en studio à Los Angeles ou Londres à côtoyer toutes sortes de gens de passage et à ce que le groupe se lance dans d’interminables jams en vue de trouver des idées. Après tout, puisque la majorité des disques sont désormais réalisés à l’aide d’un ordinateur, pourquoi ne pas composer et mettre les titres en boîte dans le confort du foyer ?


    Durant quelques semaines, Mick Jagger et Keith Richards ont dû prendre en compte le fait que Charlie Watts était atteint d’une maladie grave et, inconsciemment, une telle situation a contribué à les souder. Se pourrait-il qu’ils demeurent les deux seuls Stones d’origine vivants ? Une telle perspective qu’ils ont préféré ne jamais évoquer, mais qui flottait dans l’air a rendu plus précieuse encore l’amitié qui avait jusqu’alors servi de fondation à leur collaboration.


    En attendant que le bon vieux Charlie se rétablisse, Richards a tenu la basse, et Mick s’est installé derrière la batterie et a assumé un tempo de base. Heureusement, Watts s’en est sorti avec bonheur et, dans l’attente de son rétablissement, Jagger et Richards ont disposé de davantage de temps pour peaufiner les arrangements.


    D’une certaine façon, cette création commune qui démarre le plus souvent avec deux guitares acoustiques leur a apporté la satisfaction de passer de longs moments ensemble, ce qui n’était pas arrivé depuis bien des années.


    — Cette ambiance détendue nous a rendus plus coopératifs, plus créatifs[3], a témoigné Jagger.


    Le producteur Don Was s’est déclaré bluffé de ce qui est sorti d’un tel travail collaboratif et a parlé d’un esprit de « camaraderie, fraternité et de confort à travailler ensemble ».


    Une fois guéri, Watts rapplique. Un matin, alors qu’il arrive chez Jagger, Richards entend une frappe particulièrement tonique retentir de l’intérieur de la maison et comprend immédiatement que le batteur des Stones est de retour.


    — Charlie est revenu, place au maître ! ironise Keith, en comparaison avec la prestation qu’apportait Mick. De fait, Watts place ses frappes sur tous les morceaux avec une vitalité particulière, se donnant sans réserve comme s’il voulait faire passer le message qu’il est revitalisé. Ron Wood va pareillement insérer ses interventions sur l’ensemble et, de ce fait, plusieurs morceaux ont bénéficié de l’apport de trois guitares : Keith, Mick et Ron.


    D’avoir été réalisé à domicile, A Bigger Bang est ressorti avec un son live, sans fioritures, ce qui lui donne une identité particulière, quelque chose qui ressemble fortement à la musique de base des Stones. Jagger a résumé l’esprit de cet album d’une jolie réflexion :


    — Il faut rester branché sur son cœur. Si ça fonctionne bien, d’autres vont le reconnaître.


    Toutefois, ici et là, l’apport du saxophone de Bobby Keys eût été bienvenu.


    Aftermath


    Album des Rolling Stones enregistré en décembre 1965, puis en mars 1966 aux Studios RCA de Los Angeles. Sorti le 15 avril 1966 en Angleterre et le 2 juillet aux USA.
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    Aftermath est un des grands albums des Rolling Stones. S’il apparaît majeur, c’est parce qu’il marque une rupture, une maturité nouvelle. Intégralement constitué de chansons originales – alors que les précédents incluaient de nombreuses reprises –, il est brillant d’un bout à l’autre avec de nombreux moments forts. Si les Stones demeurent fidèles à ce blues qui est à l’origine de leur formation initiale, ils absorbent les influences extérieures du moment, notamment celle de la pop music alors triomphante ou celle de groupes en émergence tels que les Yardbirds qui se plaisent à intégrer des sonorités inattendues dans leurs morceaux.


    L’album est réalisé intégralement dans les studios RCA de Los Angeles, les Stones ayant alors jugé qu’ils se sentaient plus à l’aise à produire leurs disques aux USA. À la différence de la Grande-Bretagne, les ingénieurs du son sont accoutumés à l’enregistrement du blues et du rock, et disposent d’équipements bien adaptés à ces styles. À vrai dire, les studios RCA ne sont pas aussi funky que ceux de Chess à Chicago où ils ont enregistré l’an passé. Toutefois, les Stones apprécient la présence de l’ingénieur du son Dave Hassinger, qui se montre capable d’obtenir de belles sonorités. Dans la mesure où ils se sentent épaulés par un technicien apte à les suivre dans leurs expérimentations, il arrive souvent qu’ils tentent plusieurs versions d’une même chanson.


    Sur Aftermath, les Rolling Stones prennent leur temps, ce qui les change des interminables séances qu’ils ont connues jusqu’alors. Certaines chansons qui ne figureront pas sur l’album, mais sortiront sous forme de singles, sont enregistrées au passage, notamment le fameux « Paint it Black ».


    Dans la mesure où Aftermath est intégralement écrit par le tandem Jagger-Richards, Brian Jones vit assez mal une telle prise de contrôle implicite. Pourtant, lui-même se montre trop dispersé pour tenir la barque. Comme il sait jouer toutes sortes d’instruments, Jones a perdu tout intérêt pour la guitare. Sa contribution consiste donc à enrichir le son global du groupe, et il joue un rôle essentiel à cet égard. Esthète et touche-à-tout, il prend plaisir à introduire ici et là un instrument relativement inattendu comme les marimbas dans « Under My Thumb », le tympanon[4] du magnifique « Lady Jane » avec ses accents médiévaux ou le sitar de « Paint it Black ».


    « Under My Thumb » est une chanson où Jagger évoque une fille qu’il mène à la baguette (l’expression signifie : « sous ma domination »). Si elle passe comme une lettre à la poste en 1966, elle fera l’objet de maintes critiques quelques années plus tard avec la montée des mouvements féministes. Jagger s’en défendra. Selon lui, la chanson n’est nullement antiféministe et doit être perçue sous l’aspect de la plaisanterie. Il dira juste avoir pris sa revanche sur une fille qui le dominait et le maltraitait :


    — Qu’est-ce que dit la chanson ? : « Sous ma baguette, c’est une fille qui m’a jadis déprimé » […]. Tout cela est donc absurde ; je parle juste du fait que j’ai renversé les rôles. Certaines femmes l’ont interprété comme antiféministe alors qu’en réalité, ce n’était qu’une tentative de se venger contre le fait d’être un « mâle opprimé » il y a fort longtemps [rires].


    Il demeure que l’album comporte aussi une pièce intitulée « Stupid Girl », qui n’est pas plus tendre envers la donzelle dont parle Mick. Keith Richards expliquera que de tels titres sont nés de la trop grande fréquentation d’hôtels en tous genres dans lesquels ils auraient côtoyé certaines filles pas très futées.


    « Going Home » est la première chanson de l’univers du rock qui s’étend sur une longue durée, soit 11 minutes. Selon ce qu’a rapporté Keith, elle n’était pas préméditée.


    — Nous n’avions écrit que les deux minutes et demie du début. Il se trouve que nous avons laissé la bande défiler.


    C’est Brian qui est à l’harmonica.


    — Ce disque est un point de repère pour moi, a confié Mick Jagger au magazine Rolling Stone en 1995. C’était la première fois que nous écrivions un disque entier. Nous devions nous débarrasser de ce fantôme permanent lié au fait d’avoir enregistré toutes ces reprises de rhythm and blues, sympas et intéressantes, mais qui ne seraient jamais rien d’autre que des reprises.


    Aftermath s’est vendu à 1,3 million d’exemplaires et s’est classé numéro deux au hit-parade américain.


    Altamont


    Concert gratuit donné par les Stones le 6 décembre 1969.


    Le concert d’Altamont est généralement considéré comme la date où le rêve de la génération hippie s’est transformé en cauchemar. Tout était parti d’une bonne intention. L’événement a pourtant dégénéré au point où un spectateur a trouvé la mort. L’image des Stones en a pâti, et eux-mêmes ont eu à en subir des conséquences judiciaires.


    Les Stones avaient déjà connu des situations dantesques durant certains concerts. Ainsi, au tout début de l’été 1966, à Montréal, alors qu’ils se produisaient devant 12 000 personnes, une trentaine de videurs étaient apparus et s’étaient mis à maltraiter certains spectateurs.


    Le groupe avait fini par s’arrêter de jouer, par solidarité avec les fans. Pourtant, une fois le show terminé, ils avaient dû s’échapper à toute vitesse, car les videurs en avaient désormais après eux. Aucun concert n’a pourtant atteint le paroxysme d’Altamont.


    En juillet 1969, les Stones ont donné un concert gratuit dans Hyde Park, à Londres, événement qui avait été l’occasion de rendre un dernier hommage à Brian Jones, décédé quelques jours plus tôt. Le 15 août, un immense festival a été organisé à Woodstock, et il a marqué le point culminant de la contre-culture hippie, avec des concerts mémorables de Crosby, Stills & Nash, de Santana ou Jimi Hendrix. Afin de terminer en beauté leur tournée des États-Unis, les Stones ont décidé d’organiser un concert gratuit similaire à celui de Hyde Park.


    Le film Gimme Shelter réalisé par Albert et David Maysle retrace la planification épique d’un tel événement, les organisateurs affrontant les refus de la part des élus locaux, l’appétit financier de certains des intervenants, et aussi la nécessité à la dernière minute de modifier le lieu prévu pour la rencontre. Au départ, le concert devait avoir lieu au Golden Gate Park de San Francisco. Afin qu’un maximum de spectateurs puissent être présents et dans la mesure où le festival doit être filmé, Jagger a organisé une conférence de presse pour annoncer l’événement. Effrayés, les responsables de la ville de San Francisco refusent finalement de donner l’autorisation adéquate. À la hâte, la prestation est transférée à Altamont, une ancienne piste de course située à 50 kilomètres à l’est de la ville.


    Le 6 décembre, 250 000 fans convergent vers Altamont. Pour assurer le service d’ordre, les Stones s’en sont remis (apparemment, sur le conseil peu avisé de membres des Grateful Dead) aux Hell’s Angels, un regroupement de motards[5]. Dans la pratique, les Hell’s Angels font preuve d’une incroyable violence envers certains membres du public et iront plus tard jusqu’à justifier de tels actes en raison de propos orduriers qui avaient été lancés à Jagger. Tout au long de l’après-midi, le festival d’Altamont vire progressivement à la panique. Les prestations des groupes qui précèdent, Flying Burritos Brothers, Jefferson Airplane, Santana et Crosby, Stills, Nash & Young se déroulent en parallèle à de nombreux actes de violence. Grace Slick de Jefferson Airplane s’en prend publiquement à ces motards buveurs de bière, qu’elle accuse d’avoir frappé au visage leur chanteur, et doit pourtant contenir sa colère tant elle perçoit la menace latente autour d’elle.


    Jagger a refusé de jouer durant la journée, estimant que le film bénéficierait d’un meilleur éclairage si leur concert avait lieu une fois le soleil couché. Lorsque les Stones débarquent sur la scène, Jagger paraît inquiet, mais son professionnalisme reprend rapidement le dessus, et il exhorte tant bien que mal les spectateurs à garder le calme.


    Les images du film Gimme Shelter montrent pourtant qu’il n’en mène pas large. À plusieurs reprises, il interrompt un morceau des Stones pour ramener l’ordre, et Keith, sidéré par ce qu’il perçoit, va jusqu’à crier sans ménagement à un Hell’s Angel de cesser de frapper un spectateur. Jagger menace aussi d’arrêter purement et simplement leur concert si le calme n’est pas rétabli.


    Les admonestations qu’il adresse au public contrastent cruellement avec le ton des titres qu’ils interprètent ce jour-là, tels « Sympathy for the Devil » qui dépeint diverses scènes tragiques de l’histoire tout en indiquant que celui qui les évoque en assume avec fierté la paternité, ou « Street Fighting Man », qui semble glorifier le combattant des rues !


    Vers la fin du concert, alors que le groupe interprète « Under My Thumb », un Hell’s Angel poignarde un jeune spectateur noir, Meredith Hunter, surpris en train de pointer un pistolet en direction de la scène. Les Stones ne réalisent pas immédiatement ce qui s’est passé : ils enchaînent avec leur nouvelle chanson « Brown Sugar ». Puis, l’affolement s’empare des membres du groupe. Ils s’échappent de la scène en hélicoptère alors qu’au-dessous l’atmosphère tourne à la panique.


    Dès le lendemain, les Stones quittent d’urgence l’Amérique pour retrouver le sol britannique.


    — Nous avons appris quelque chose, ironisera plus tard Bill Wyman dans le magazine français Best. C’est qu’il ne faut jamais donner de concert gratuit !


    Angie


    Single des Rolling Stones sorti le 17 août 1973, extrait de l’album Goats Head Soup.


    Voir aussi : Goats Head Soup


    Antiapartheid


    Vers la fin 1985, Keith Richards et Ron Wood ont participé à l’enregistrement de la chanson « Silver & Gold » écrite et chantée par Bono à New York à l’occasion d’une rencontre avec les Rolling Stones. La chanson a été intégrée au projet Artists Against Apartheid que dirigeait Steven Van Zandt, guitariste de Bruce Springsteen.


    Dès le début de leur carrière, les Rolling Stones ont paru choqués par le racisme qui pouvait exister dans des pays tels que l’Afrique du Sud et, dans une moindre mesure, en Amérique. Lors de leur première tournée aux USA en 1964, lorsqu’ils s’enfoncent vers le Sud, ils sont effarés de découvrir qu’il existe encore des endroits où les toilettes sont réservées aux Blancs ou aux Noirs et que la discrimination existe encore.


    Dans une biographie qui lui est consacrée[6], on rapporte une conversation que Gram Parsons a eu avec Keith Richards en mai 1968, alors qu’il était de passage en Angleterre avec son groupe, les Byrds. Lorsqu’il fut question de leur tournée prévue pour l’Afrique du Sud en juillet, Parsons et Richards ont échangé leurs opinions sur l’apartheid, et le guitariste des Stones aurait alors dit :


    — Mettons les choses au clair : si c’était nous, nous n’irions pas là-bas !


    Il semble que le sentiment d’amitié que Parsons éprouvait pour Richards ait porté ses fruits : lorsque les Byrds sont retournés à Londres en juillet, Parsons a expliqué à ses compagnons qu’il refusait d’aller jouer en Afrique du Sud en raison de règles de ségrégation en vigueur. Ce même soir, Parsons quittait les Byrds.


    Voir aussi : Parsons (Gram), Politique


    Arrestations


    En raison de leur caractère rebelle et aussi de leur attitude initiale face à la drogue, plusieurs membres des Stones ont eu à comparaître devant la justice. Les principaux évènements de ce type ont été les suivants :


    Mars 1965 : l’incident des toilettes. Bill Wyman, Mick Jagger et Brian Jones se soulagent la vessie sur le mur d’une station-service. Ils avaient cru à tort qu’elle était fermée.


    Février 1967 : le raid de Redlands. La police fait une descente au domicile de Keith Richards et découvre la présence de cannabis, d’amphétamines et d’héroïne. Après une condamnation et un emprisonnement à la fin juin, Jagger et Richards sont finalement acquittés.


    Mai 1967 : la police se présente au domicile londonien de Brian Jones et y découvre du cannabis. Jones est condamné en octobre, puis relaxé avec sursis en décembre.


    Mai 1968 : le domicile de Jones fait l’objet d’une nouvelle fouille. Le musicien est reconnu coupable et condamné à verser une amende.


    Mai 1969 : Mick Jagger et Marianne Faithfull sont arrêtés pour possession de haschich. Ils s’en tirent avec une amende.


    Juillet 1972 : Jagger et Richards sont arrêtés à Warwick, Rhode Island, pour avoir agressé un photographe. Ils sont libérés sous caution. Le concert de Boston qu’ils devaient donner ce 18 juillet est retardé de trois heures.


    Décembre 1972 : suite à une descente au domicile de Keith Richards dans le sud de la France, le guitariste et sa compagne Anita Pallenberg sont accusés de possession de drogue.


    Juin 1973 : Keith Richards est arrêté pour possession de drogue et d’une arme à feu à son domicile.


    Juillet 1975 : Keith Richards et Ron Wood sont arrêtés pour possession illégale d’un poignard, alors qu’ils se rendent à Dallas. Ils sont libérés sous caution.


    Mai 1976 : Keith Richards, qui s’est endormi au volant, percute la zone médiane de l’autoroute avec sa Bentley. Huit mois plus tard, il est condamné à Londres pour possession de cocaïne et soumis à une amende.


    Février 1977 : Richards et sa compagne Pallenberg sont arrêtés à Toronto, au Canada, pour possession de drogue. Le guitariste risque alors la prison. Il sera finalement relaxé en échange d’un concert humanitaire et de la promesse faite de suivre une thérapie.


    Février 1980 : À Sint Maarten (Petites Antilles), Ron Wood et sa compagne Joséphine sont arrêtés et emprisonnés pour possession de cocaïne, puis libérés.


    Voir aussi : Jagger (Mick), Jones (Brian), Redlands – le raid, Richards (Keith), Toilettes (l’incident des), Wood (Ron).


    As Tears Go By


    Single des Rolling Stones sorti en face B de « 19th Nervous Breakdown » en février 1966.
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    Réalisé avec soin, avec une magnifique introduction à la guitare 12 cordes et des violons classiques, « As Tears Go By » s’inscrit dans la lignée de « Yesterday » des Beatles. La chanson paraît surprenante en ce début d’année 1966 dans le répertoire des Stones jusqu’alors taillé dans le rock et le blues. Jagger chante d’une voix feutrée et parle de cette soirée où il est assis, à la manière d’un vieil homme, à regarder les enfants jouer.


    À l’origine, « As Tears Go By » est une chanson que Jagger et Richards ont écrite pour la chanteuse Marianne Faithfull à la demande de leur manager Andrew Oldham. Eux-mêmes n’apprécient pas particulièrement, à l’époque, cette ritournelle mélancolique qu’ils ont composée sur commande. Le succès de la version de Faithfull est tel qu’ils consentent à l’enregistrer eux-mêmes. En France, où la chanson apparaît sur le même 45 tours que « 19th Nervous Breakdown », elle devient le hit de ce single.


    Il est à remarquer que les Stones ont attendu la tournée A Bigger Bang de 2005-2006 pour intégrer cette chanson dans leur répertoire de scène.


    Atlantic Records


    La maison de disques des Rolling Stones à partir de la fin des années 1970 et durant les années 1980.


    Fondé par Ahmet Ertegun en 1946, Atlantic a été le premier label indépendant de l’histoire de la musique moderne, accueillant des artistes noirs de la trempe de Ray Charles, Charlie Mingus, Ornette Coleman ou John Coltrane à une période où les grandes majors américaines rechignaient à sortir leurs disques. Durant les années 1960, Atlantic est le label sur lequel apparaissent les disques de chanteurs légendaires du R&B tels qu’Aretha Franklin ou Wilson Pickett.


    Le label s’est ensuite ouvert à des groupes de la scène du rock tels que Cream, les Bee Gees, Crosby, Stills, Nash & Young, Led Zeppelin, Genesis ou Emerson, Lake & Palmer.


    Aversions musicales


    Dans plusieurs interviews, Jagger et Richards ont exprimé leur aversion envers certains groupes. Mick Jagger a ainsi manifesté un dégoût non feint pour les New York Dolls et les Stranglers.


    Il n’apprécie ni la musique du groupe Chicago qu’il trouve trop fabriquée, ni celle d’Aerosmith (bien qu’il apprécie personnellement Steve Tyler). Il a aussi déclaré à propos des Clash, au moment de leur gloire, qu’ils étaient démodés. Au milieu des années 1980, il se sentait très éloigné de groupes comme Duran Duran.


    Pour sa part, Richards déteste le rap. Il a jugé que les Sex Pistols étaient nuls et n’a pas caché son aversion pour des artistes tels que Gloria Estefan ou George Michael.

  


  
    B


    Beast of Burden


    Single extrait de l’album Some Girls et sorti en septembre 1978 aux USA.


    Voir aussi : Some Girls


    Beatles contre Stones


    Durant les années 1960, les Stones étaient considérés comme les seuls concurrents des Beatles, et les médias ont longtemps monté en épingle une opposition artificielle qui aurait existé entre les deux groupes.


    Lorsque les Beatles sortent leur premier album, Please Please Me, le 22 mars 1963, leur réputation est en train de croître à très grande échelle. Les fans qui assistent aux concerts de ce groupe venu de Liverpool manifestent une telle exubérance et un tel déchaînement que l’on parle de « Beatlemania ». Please Please Me s’installe au sommet des charts britanniques et y demeure durant 30 semaines d’affilée.


    Au printemps 1963, les Rolling Stones n’ont pas encore signé de contrat avec une maison de disques, mais leur réputation commence à faire le tour du Londres branché. De ce fait, le 14 avril, Giorgio Gomelsky, qui dirige la programmation du Crawdaddy Club, où se produisent les Stones, parvient aisément à faire venir les Beatles lors d’une soirée. Ils apprécient ouvertement la musique qu’ils entendent et ne s’en cachent pas.


    Lorsque le single « She Loves You » des Beatles sort à la fin août 1963, le phénomène Beatles prend une ampleur d’une autre dimension, avec une popularité qui s’étend à l’échelle mondiale. Andrew Oldham, qui est devenu le manager des Rolling Stones, demande alors si le quatuor de Liverpool pourrait écrire la chanson de leur prochain single.


    Le 10 septembre, John Lennon et Paul McCartney rendent visite aux Stones, alors en répétition. Ils viennent de composer l’ébauche d’une chanson, « I Wanna Be Your Man ». Ce n’est pas ce qu’ils ont fait de mieux, mais ils sont prêts à céder ce titre. Les Stones ayant manifesté leur intérêt pour « I Wanna Be Your Man », John et Paul se retirent durant un court moment, puis reviennent avec la chanson terminée. Jagger et Richards ressortent impressionnés par une pareille performance. C’est à la suite d’un tel événement qu’ils se laissent convaincre par Andrew Oldham de se mettre eux aussi à écrire des chansons.


    Lors de leurs premiers passages télévisés, les Rolling Stones se présentent vêtus de costumes, l’air sage et bien coiffés, une apparence que Brian Epstein, le manager des Beatles, a imposée à ses protégés et qui est alors calquée par la plupart des groupes en émergence. Andrew Oldham comprend rapidement qu’il a tout à gagner à créer une opposition entre les numéros un du moment et les Stones qu’il entend positionner comme leurs challengers. Il dicte donc un mot d’ordre à Jagger, Richards et consorts : apparaître comme les « vilains » Stones par opposition aux « gentils » Beatles. Pour ce faire, il leur suffit de se montrer à l’état brut, tels qu’ils sont au quotidien, habillés de manière plutôt négligée, avec des cheveux un peu plus longs et une coiffure moins soignée. Toujours sur son conseil, les Stones cultivent une attitude provocante.


    Oldham a vu juste, car les médias, avides de controverse, s’empressent de monter en épingle une telle disparité et de dépeindre les Stones sous un aspect redoutable. Comme leurs concerts sont souvent accompagnés de débordements incontrôlés des fans, de nombreux magazines se plaisent à les dépeindre sous des jours inquiétants.


    En ce qui a trait à l’image, l’opposition artificielle engendrée entre Beatles et Stones fonctionne à merveille. Les premiers apparaissent comme des garçons respectables, bien élevés et esthètes, capables de pondre des mélodies telles que « Yesterday » ou « Michelle », avec une orchestration classique ou des harmonies empruntées au jazz. L’apothéose survient avec l’album Sgt. Pepper’s, de 1967, que les magazines culturels encensent et se plaisent à élever au rang d’œuvre d’art. Les Stones, par opposition, arborent une attitude hargneuse et rebelle. Certains de leurs textes, tel « Satisfaction » qui raille le modèle de société américain, sont osés ou contestataires. La division étant posée, chacun peut tenter de s’identifier à son groupe favori.
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    Une telle apparence est pourtant infondée. En réalité, les Stones se distinguent par une immense gentillesse assortie d’une grande timidité pour la plupart d’entre eux. De leur côté, les Beatles sont loin de se comporter comme des garçons de bonne famille, et McCartney comme Lennon ne mâchent pas leurs mots face à ce qu’ils trouvent injustes, notamment la ségrégation dont est victime la population noire dans l’Amérique profonde.


    Dans le privé, les Beatles et les Stones éprouvent un authentique respect mutuel et cultivent une franche amitié, allant jusqu’à se montrer solidaires dans l’épreuve. Le 29 juin 1967, après avoir passé une nuit en prison, Mick Jagger et Keith Richards sont condamnés pour usage illégal de stupéfiants et, en ce qui concerne le second, pour avoir laissé des invités fumer du haschish à son domicile. Dans le single enregistré par les Stones en août 1967, We Love You, Lennon et McCartney figurent dans les chœurs, une façon comme une autre d’apporter leur soutien à Jagger et Richards.


    Mieux encore : un pacte de non-agression était respecté par les deux groupes. Il s’agissait d’éviter à tout prix de se retrouver en compétition au même moment dans le classement des singles. Ainsi « Ticket to Ride » n’a été lancé que lorsque « The Last Time » a quitté la première position du hit-parade. De même, les Stones ont attendu, pour sortir « Jumpin’ Jack Flash », que « Lady Madonna » ait tiré sa révérence du Top 10. Mick Jagger reconnaîtra plus tard qu’il existait un tel gentleman’s agreement.


    La carrière des Beatles s’est achevée au printemps 1970, suite à la décision de Paul McCartney de quitter le groupe. Pourtant, il est demeuré courant de poser la question : « Êtes-vous plutôt Beatles ou Stones ? » Le magazine Rock & Folk l’a posée régulièrement à ses invités, et ce, jusqu’à l’aube de l’an 2000 !


    Beauport (de), Pierre


    L’un des hommes à tout faire des Rolling Stones. Sa tâche première consiste à veiller à ce que les guitares de Keith Richards soient toujours accordées. Mick Jagger l’a initialement embauché pour sa tournée en solo, Primitive Cool, en 1987.


    En 1989, Jagger appelle Pierre de Beauport de la Barbade, alors que le groupe prépare l’album Steel Wheels, et lui propose une semaine de travail. Spontanément, Beauport va réparer le vieil ampli de Keith Richards et, à partir de là, il va gagner le respect du guitariste :


    — Il est capable de tout réparer, commente Richards.


    Beauport va rester sur place durant les trois mois d’enregistrement, puis tout au long de la tournée d’un an et demi.


    Pendant l’enregistrement de Voodoo Lounge, il joue de la basse sur « Saint of Me » et des claviers sur « Thief in the Night » (dont il est crédité comme coauteur).


    Beggar’s Banquet


    Album des Rolling Stones enregistré à partir de la mi-février 1968 et sorti en décembre 1968.


    Beggar’s Banquet est un album charnière dans la carrière des Stones. La parenthèse hippie qu’ils ont traversée malgré eux un an plus tôt est totalement refermée. L’heure est au retour au son du blues.


    — Nous devions faire un album qui soit réellement bon. Un album des Stones, a relaté Richards.


    À la suite de Their Satanic Majesties Request, les Stones ont préféré changer de producteur et en ont informé Glyn Johns, lequel leur a conseillé de prendre Jimmy Miller, dont il a apprécié le travail pour le groupe Traffic.


    À cette époque, Mick Jagger vit à Londres et passe une bonne partie de son temps à lire de la poésie et de la philosophie, ou à fréquenter les amis du propriétaire de galeries d’art Robert Fraser. Sa compagne, Marianne Faithfull, cherche à faire du théâtre, ce qui l’amène à rencontrer de jeunes directeurs de troupes ou metteurs en scène. Par ailleurs, Jagger a déclaré qu’à cette époque, il avait fortement réduit sa consommation de drogues et qu’elles avaient donc cessé de nuire à ses capacités créatives.


    Richards, pour sa part, a bénéficié de plusieurs influences. Comme les Stones ont marqué une pause et s’abstiennent alors de donner des concerts, il a trouvé le temps d’écouter énormément d’albums rares.


    — Lorsque nous étions allés aux États-Unis entre 1964 et 1966, j’avais réuni une immense collection de disques que je n’avais jamais eu le temps d’écouter. À partir de la fin 1966 et durant l’année 67, je les ai enfin déballés et écoutés sur mon tourne-disque, raconte-t-il au magazine Rolling Stone.


    Il s’agit principalement d’albums de blues qui datent de la période précédant la Seconde Guerre mondiale, soit une forme ultra-dépouillée de cette musique.


    Keith Richards a également fait quelques rencontres déterminantes. Ry Cooder lui a enseigné une technique de jeu slide avec une guitare accordée en open tuning (de façon à ce que le jeu des cordes à vide produise un accord) à l’instar de John Lee Hooker. Un autre guitariste, Taj Mahal, lui a enseigné quelques plans de blues. Enfin, Richards découvre l’univers du jeu de guitare country au travers de l’immense amitié qu’il développe avec Gram Parsons.


    En mai 1968, Jagger et Richards sympathisent en effet avec Gram Parsons, qui accompagne alors les Byrds, un groupe de folk rock alors en tournée en Europe. Entre Parsons et Richards, le courant est si fort qu’en juillet, il démissionne des Byrds et s’installe à Londres, chez le guitariste des Stones. Tous deux se sentent comme des frères et passent de longs moments à écouter des disques et jouer ensemble. Parsons est un immense guitariste qui a fortement contribué au développement d’un nouveau courant musical, le country rock. Il initie Richards dans le détail aux subtilités du guitar picking, de la slide et autres jeux propres à cette musique des racines de l’Amérique. Ce que Keith absorbe du blues et du country va rejaillir sur des morceaux tels que « Factory Girl » ou « Prodigal Son ».


    « Sympathy for the Devil », le morceau de bravoure de l’album, brille par la qualité de son texte émaillé de références historiques et philosophiques. Jagger l’a originellement écrit à la façon d’une chanson de Bob Dylan. C’est Richards qui a suggéré de l’enregistrer sur un rythme rapide, et il est sorti d’un tel travail une ambiance hypnotique, proche d’une samba ou de musiques primitives d’Afrique ou d’Amérique du Sud. Du 4 au 10 juin, tandis que la chanson prend forme, le cinéaste Jean-Luc Godard filme son évolution pour One + One.
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    « Street Fighting Man » parle des manifestants qui se battent dans les rues. Cette pièce semble dans l’air du temps lors d’une année marquée par les événements de mai 1968. Pourtant, son écriture est en fait prémonitoire : la chanson est amorcée vers la fin mars. Lorsque les Stones complètent « Street Fighting Man », les événements de mai 68 viennent tout juste de démarrer en France.


    « Street Fighting Man » a été banni par de nombreuses stations de radio lors de sa sortie en single aux USA le 31 août 1968.


    Si le son est particulièrement sale, c’est parce que le morceau a été enregistré dans des conditions particulières à partir d’une idée de Keith Richards. La piste de base a été gravée avec deux guitares acoustiques jouées devant un microphone et passées à travers un lecteur cassette mono relié à un haut-parleur avec énormément de distorsion.


    À l’arrière des guitares, un shehani (instrument indien proche de la clarinette) joué par Dave Mason produit des notes aiguës vers la fin du morceau, mais ses sonorités se fondent avec celles des instruments frontaux. De son côté, Charlie Watts martèle un petit kit de répétition de batterie, en réalité un jouet datant des années 1930. Ce son de batterie a été enregistré directement face au micro. Le seul instrument électrique figurant dans la chanson est la basse que Richards a lui-même jouée.


    « Factory Girl », qui s’apparente à un morceau irlandais, a également fait l’objet d’un traitement original. Charlie Watts joue des tablas (un instrument de percussion indien) à l’aide de baguettes plutôt qu’avec les mains, comme le voudrait la pratique traditionnelle de cet instrument. Le son de mandoline a été interprété par Dave Mason, mais il est issu d’un synthétiseur Mellotron tandis que le violon est joué par Rick Grech (tous deux du groupe Traffic). La chanson parle d’une fille qui travaille à l’usine et qui a des bigoudis et les genoux trop gros, et on ignore si Jagger se montre attendri ou vachard à son égard. Lui-même a qualifié ce type de chanson de pastiche de la musique country.


    Brian Jones, qui est souvent retenu à son domicile pour cause de surconsommation de drogues, est rarement présent aux séances d’enregistrement de Beggar’s Banquet. Sa contribution essentielle est la partie de la guitare slide de l’émouvant « No Expectations ».


    — C’est la dernière fois que je l’ai vu s’impliquer dans quelque chose qui en vaille la peine, s’est rappelé ultérieurement Jagger tout en reconnaissant que cette participation était fort réduite.


    À l’origine, Beggar’s Banquet doit sortir en août 1968. Toutefois, Decca refuse de le mettre sur le marché avec l’image de pochette que les Stones ont prévue : celle de la partie supérieure d’un mur de toilette crasseux, assorti de graffitis. La pochette fait apparaître le haut de la cuvette relevée tandis que le papier hygiénique est déroulé sur la partie gauche, en arrière-plan de la tuyauterie. THE ROLLING STONES est inscrit en rouge, sur un fond jaunâtre, au milieu de mentions telles que Bob Dylan’s dream (« Le rêve de Bob Dylan ») ou du symbole de paix des beatniks. Si elle peut paraître provocante, elle est avant tout humoristique.


    La maison de disques Decca n’entend pas publier une telle pochette, et certains cadres affirment préférer ne pas sortir l’album plutôt que d’accepter une telle image. Jagger vient déplorer la chose à la télévision britannique le 3 septembre :


    — Ce qui m’intéresse est de créer de la musique. Malheureusement, vous ne pouvez pas acheter Beggar’s Banquet, et cela me désole, car nous aimerions passer à l’album suivant.


    Il affirme par ailleurs qu’il ne voit pas en quoi une telle pochette serait plus contrariante que celle d’un album produit par Decca et sur lequel figure l’explosion d’une bombe.


    En novembre, Jagger finit par lâcher du lest tant il apparaît que Decca demeure inflexible. Il faut finalement patienter jusqu’au 6 décembre pour que Beggar’s Banquet sorte enfin, avec une pochette blanche évoquant une carte d’invitation à un banquet.


    Pour le lancement de l’album, les Stones organisent un dîner auquel est convié la presse au Gore Hotel de Kensington, à Londres. Durant le repas, ils sont d’une étonnante civilité et politesse vis-à-vis des journalistes, et certains d’entre eux se montrent étonnés par la classe et la réserve de leurs hôtes. Le groupe leur réserve pourtant une surprise : au moment du dessert, Jagger se lève et s’adresse à l’assistance :


    — Sachez qu’on ne vous a pas invités que pour cela !


    Les Stones déclenchent alors une immense bataille de tartes à la crème, au grand dam de leurs invités !


    Si Beggar’s Banquet marque le grand retour des Stones, il n’atteint que la troisième position des charts britanniques et la cinquième position des charts américains. Il se vend alors à deux millions d’exemplaires. C’est avec le recul du temps que cet album va entrer dans la légende.


    Jagger et Richards ont souvent cité Beggar’s Banquet comme l’un des deux ou trois meilleurs albums qu’ils aient jamais réalisés et parfois même comme celui qu’ils apprécient le plus de toute leur discographie.


    Bell, Madeline


    Choriste intervenue sur la chanson « You Can’t always Get what You Want » lors de son enregistrement en mars 1969.


    Berline, Byron


    Violoniste et joueur de mandoline américain. Il joue du violon sur la chanson « Country Honk » de l’album Let it Bleed. Berline a également joué avec Bob Dylan, Emmylou Harris, les Doobie Brothers.


    Voir aussi : Let it Bleed


    Berry, Chuck


    Musicien de rock, Chuck Berry est un artiste qui a fortement influencé les Rolling Stones lors de leurs débuts. Les premiers disques du groupe comportaient de nombreux morceaux écrits par Berry, notamment « Come On » (leur tout premier single), « Carol » ou « Around and Around ».


    Né le 18 octobre 1926 à Saint Louis, dans le Missouri, Chuck Berry connaît une jeunesse tumultueuse qui l’amène à passer trois années en maison de correction. Il monte un groupe en 1952 et, trois ans plus tard, grâce à l’aide du bluesman Muddy Waters qui le recommande à Leonard Chess, il enregistre son premier disque pour Chess Records, « Maybellene ». La chanson profite alors de l’engouement généré par Bill Haley et Elvis Presley pour le style musical rock and roll et monte à la cinquième place du hit parade américain.
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    Jusqu’à la fin des années 1950, Chuck Berry multiplie les tubes tels que « Roll over Beethoven » (1956), « Sweet Little Sixteen » (1957), « Rock and Roll Music » (1957), « Johnny B. Goode » (1958), autant de chansons qui deviennent des classiques du rock et sont reprises par de très nombreux artistes et groupes mondiaux. Outre la qualité de ses chansons pourvues de riffs de guitare mémorables, de textes simples ou drôles, Chuck Berry se distingue par un jeu de jambes demeuré célèbre et baptisé duck walk ou « démarche du canard » (consistant à avancer en sautant sur un pied tout en balançant l’autre d’avant en arrière). Chuck Berry semblait avoir une longueur d’avance sur son public, et ses chansons étaient amusantes, poétiques et dynamiques. Elles étaient une sorte de vignette sur la vie sociale des adolescents, et il les interprétait parfois comme si leur grand frère leur parlait.


    À la fin des années 1950, Chuck Berry est un véritable héros pour le jeune Keith Richards. Lorsqu’il rencontre son ami d’enfance, Mick Jagger, à la fin de l’été 1961, il se targue de savoir jouer parfaitement les morceaux de Berry ! À partir de 1963, plusieurs groupes britanniques, notamment les Beatles, les Rolling Stones et les Animals, mais aussi le français Eddy Mitchell, reprennent des chansons de Chuck Berry. L’intéressé ne profite pas immédiatement de tels hommages que lui rend la jeune génération : accusé de détournement de mineur en octobre 1961, il a été incarcéré au pénitencier du Missouri et n’est relâché qu’en octobre 1963.


    Il découvre alors combien son influence est grande chez les nouveaux artistes. Sa carrière redémarre en conséquence avec de nouveaux hits tels que « Nadine », « No Particular Place to Go », « You Never Can Tell », qu’il a composées lors de son incarcération. À partir de la fin des années 1960, il participe à de nombreux spectacles sur le Rock Revival (résurgence du rock). En octobre 1964, les Rolling Stones sont invités à participer à un show télévisé live, et les organisateurs insistent pour qu’ils soient les têtes d’affiche en dépit de la présence de Chuck Berry, Bo Diddley, Marvin Gaye, Diana Ross & The Supremes, Ike & Tina Turner et enfin James Brown. En apprenant qu’il n’est pas la vedette de l’émission, Brown pique une colère et assure aux Rolling Stones qu’ils vont le lui payer. De fait, James Brown assure alors une performance époustouflante, d’une telle qualité qu’il paraît illusoire de lui succéder.


    Alors que Jagger, Richards et les autres tremblent de peur, Chuck Berry et Marvin Gaye prennent sur eux de venir leur remonter le moral. Les Stones parviendront à produire une prestation de qualité et, d’ailleurs, à la fin du concert, James Brown viendra leur serrer la main.


    Keith Richards, en revanche, va pâtir plusieurs fois de l’adulation qu’il voue à son maître. Le 21 janvier 1972, il monte sur une scène de Los Angeles où se produit Chuck Berry afin de jouer avec lui. Comme Berry ne l’a pas reconnu, il le sort sans ménagement de la scène sous prétexte qu’il joue trop fort.


    En juin 1981, Richards assiste au concert de Chuck Berry à New York et s’avise d’aller le voir backstage. Cette fois, Berry le prend pour un fan et le frappe dans l’œil. Richards dira à ce propos que Chuck Berry est le seul à avoir agi ainsi sans que lui-même réplique.


    À partir de 1986, les deux hommes vont jouer ensemble dans le cadre du concert filmé Hail ! Hail ! Rock and Roll organisé par Keith Richards en hommage à Chuck Berry. Pour l’occasion, Richards va se prêter de bon cœur au rôle de faire-valoir et supporter avec bonne humeur le caractère désagréable du créateur de « Johnny B. Goode ».


    Intronisé au Rock and Roll Hall of Fame en 1986, Chuck Berry s’est vu inviter à jouer lors de l’entrée en fonction du président Clinton. En 2003, le magazine américain Rolling Stone l’a placé en sixième position du classement des « 100 plus grands guitaristes de tous les temps », une liste où Keith était lui-même situé à la dixième position.


    Between the Buttons


    Album des Stones enregistré à divers moments de l’année 1966 et sorti le 20 janvier 1967 en Angleterre et le 11 février aux USA.
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    De tous les albums des Stones, Between the Buttons est l’un des moins brillants. En Angleterre comme aux États-Unis, la vogue de la pop music à la Beatles a rendu populaires d’autres groupes s’inscrivant dans la lignée de chansons mélodiques, comme les Beach Boys, les Kinks, les Hollies et, dans une certaine mesure, les Who. Il semble que le manager des Stones, Andrew Oldham, les ait incités à prendre cette voie qui n’était pas naturellement la leur.


    « Yesterday’s Papers », qui ouvre l’album, est la première chanson intégralement écrite par Jagger seul. Elle apparaît atypique par rapport à leurs productions antérieures, évoquant les rengaines pop des Kinks. Lorsqu’ils se lancent dans des harmonies vocales sur « My Obsession », le fan de blues est plus dérouté encore. D’autres ballades pop produisent le même effet, la plus étonnante étant sans doute « Cool, Calm & Collected », qui sonne comme du vaudeville à l’ancienne. « Something Happened to Me Yesterday » pourrait presque figurer dans le répertoire d’un des groupes de la même époque, Herman’s Hermits (créateurs de « No Milk Today »). Autant dire que nous sommes aux antipodes du style qui a porté les Stones au sommet… L’album comporte pourtant un chef-d’œuvre, inscrit dans une lignée pop, mais avec une formidable classe : « Back Street Girl », où l’on entend un clavecin délicat et même un accordéon détourné de son usage habituel.


    Between the Buttons est clairement l’album d’un groupe qui tente de se raccorder au train alors omniprésent de la pop à l’anglaise triomphante, et il sera suivi d’un album psychédélique poussant encore plus loin le concept : Their Satanic Majesties Request. Ces deux disques seront de semi-échecs commerciaux et auront au moins le mérite de fâcher une fois pour toutes les Stones avec la musique pop et de les ramener dès 1968 dans le giron de la musique blues qu’ils savent si bien exprimer.


    Il est à noter que, sur la version américaine de Between the Buttons, Decca a remplacé « Back Street Girl » et « Please Go Home » par les chansons du 45 tours d’alors : « Let’s Spend the Night Together » et « Ruby Tuesday ».


    Black and Blue


    Album enregistré à partir de décembre 1974 et sorti le 15 avril 1976.
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    Cet album de milieu de décennie marque un retour aux Stones comme on les aime après un relatif passage à vide. Black and Blue a une couleur, une identité. Comme au bon vieux temps, tous les morceaux sans exception sont bons. Le titre fait référence à leurs racines artistiques : « blue » comme le blues et « black » comme la musique dont ils raffolent depuis leur prime jeunesse. Il accueille certaines influences inhabituelles, notamment celle du reggae, dont Keith Richards est devenu friand.


    La trame essentielle de Black and Blue a été produite en un temps record, sous la supervision du producteur Glyn Johns avec un personnel réduit (Mick Taylor vient juste de quitter le groupe lorsque les séances de travail démarrent à Munich). Les Stones se retrouvent à cinq en comptant leur pianiste Ian Stewart, secondé par Nicky Hopkins. Une fois les morceaux mis en boîte, ils décident de se retrouver en Hollande et de faire intervenir divers musiciens extérieurs, l’occasion étant idéale pour auditionner des guitaristes et choisir le remplaçant de Mick Taylor.


    À partir de janvier 1975, alors que les Stones se trouvent à Rotterdam, divers virtuoses viennent auditionner, tels Harvey Mandel et Wayne Perkins que l’on entend à de nombreuses reprises sur le disque, mais aussi Jeff Beck, Rory Gallagher et enfin Ron Wood, que l’on entend sur deux morceaux. L’organiste Billy Preston est également présent lors de l’enregistrement.


    Dès l’intro de « Hot Stuff », il se passe quelque chose. Le don de Richards pour les riffs explose. Torride, le morceau est bien construit avec une rythmique de guitare originale. Harvey Mandel, du groupe Canned Heat, assure des soli tout à fait corrects. Jagger chante comme un dieu, sur un mode à la « Live with Me », c’est-à-dire avec le phrasé d’un artiste noir. « Hot Stuff » est le premier morceau des Stones qui semble s’écarter du rock pour se rapprocher de la dance. Il semble que la chanson ait représenté un compromis entre l’attrait de Jagger pour les musiques de club et celle de Richards pour le reggae. D’une certaine façon, elle anticipe la mode prochaine du disco, encore balbutiante à cette époque.


    « Fool to Cry » est un morceau doté d’une splendide mélodie. Jagger chante avec tendresse et emphase, et aussi avec tant d’âme que l’on accroche aisément. L’arrangement est excellemment réalisé, orgue, basse et guitares coopérant d’une manière quasi magique. Jagger a écrit cette chanson alors que sa fille Jade était encore très jeune, et elle reflète l’émotion relative au fait d’être père et de se faire appeler Daddy (« papa ») par elle. Le texte raconte qu’il revient à la maison après avoir travaillé tard, place sa fille sur ses genoux et elle lui dit : « Papa, qu’est-ce qui ne va pas ? » et murmure dans son oreille. Le refrain dit « Ooh Daddy, you’re a fool to cry, makes me wonder why » (« Papa, tu êtes bête de pleurer, je me demande pourquoi tu fais cela »).


    Avec son tempo lent mais chaloupé, « Melody » frise la perfection. Les voix, l’ambiance engendrée par l’orgue, les réponses du piano confirment les retrouvailles avec un groupe énorme. Lorsqu’il se termine, on se dit que le morceau aurait pu continuer encore longtemps, à l’instar d’un vieux blues entendu dans un bouge enfumé. Il semble que l’organiste Billy Preston ait inspiré ce morceau.


    « Cherry Oh Baby » marque leur première incursion dans le reggae avec une redoutable efficacité. Les Stones se sont totalement approprié le style de la Jamaïque. « Hey Negrita » est un autre reggae avec un riff imparable. L’atmosphère globale est bien enlevée. Lorsqu’il fait un solo, Ron Wood apparaît honorable, même s’il semble parfois s’égarer. « Hand of Fate » est rassurant quant à la cohésion retrouvée des Stones. Le solo de Wayne Perkins est si bon que le départ de Taylor ne paraît même pas regrettable. « Memory Motel » parle d’une fille américaine très indépendante.


    Dans cette suave ballade, Billy Preston ponctue avec sagacité les déclamations de Mick. Les parties vocales sont d’une grande beauté, l’arrangement évolue de manière intelligente, et Charlie Watts va jusqu’à oser quelques interventions légèrement inattendues. Le morceau qui clôt l’album, « Crazy Mama », rappelle des morceaux à la « Tumbling Dice », mais il est diablement envoyé. Les Stones rappellent qu’ils savent faire cette musique, leur marque de fabrique, avec un brio incontestable.


    Pour la promotion de Black and Blue, les Stones utilisent l’image d’une femme à moitié nue et attachée, avec des contusions sur le corps. Cette campagne attire les foudres de l’association Women Against Violence Against Women (« Les femmes opposées à la violence contre les femmes ») qui appelle à un boycott généralisé des albums produits par Warner Communications. Keith Richards se contentera d’un commentaire détendu expliquant que, si certaines personnes ont un sens de l’humour, elles ont tendance à ne plus l’exprimer dès qu’elles s’expriment au sein d’une institution.


    Lors de la sortie de l’album, Jagger essuie quelques remarques désobligeantes : cette œuvre serait moins accessible que les précédentes, mais il la défend aisément, rappelant que certains critiques avaient boudé Exile on Main Street au moment de sa sortie et que ce disque est désormais considéré comme un classique. Un tel accueil n’empêche pas Black and Blue de se classer numéro un aux USA.


    Blue, Sugar


    Harmoniciste né à New York en 1955, Sugar Blue, de son vrai nom James Whittin, joue le solo d’harmonica sur les chansons « Miss You » et « Some Girls » de l’album Some Girls. Au moment où les Stones enregistraient cet album dans les studios de Pathé Marconi à Paris au cours de l’automne 1977, un associé du groupe a découvert Sugar Blue alors qu’il jouait dans le métro ! Il a également joué de l’harmonica sur le morceau « Down in the Hole » de l’album Emotional Rescue.


    Voir aussi : Some Girls


    Blue Magic


    Un quartette vocal de Philadelphie qui intervient sur la chanson « If You Really Want to Be My Friend » de l’album It’s only Rock and Roll.


    Blues


    Le blues est la forme musicale qui a le plus influencé les Rolling Stones lors de leurs débuts et marqué leur identité en tant que groupe.


    Le blues est né vers la fin du XIXe siècle après la guerre de Sécession sur le delta du Mississipi. À la suite de la guerre d’Indépendance qui a vu les États du Nord triompher sur ceux du Sud, l’esclavage a été aboli sur l’ensemble du sol américain. Libérés d’un tel joug, les Noirs du sud des États-Unis se sont retrouvés livrés à eux-mêmes sans avoir aucunement été préparés à une telle évolution. La ségrégation s’est mise en place insidieusement ou parfois de façon franche, certains États prodiguant des lois ouvertement partiales à propos des populations jusqu’alors asservies.


    Le blues naît alors, mélange profond de musiques traditionnelles, de spirituals, de morceaux de danse et aussi de l’héritage irlando-écossais qui est à la base de la country music. Ce type de chanson, à l’instar du jazz, est fondé sur le swing, né du couple « tension-relâchement ». Pour ce qui est des paroles, le double sens est une caractéristique typique. Les chanteurs noirs, ne pouvant protester sous peine de se faire lyncher, développent des métaphores sexuelles et politiques. Il en ressort un mode de communication particulier.


    L’un des premiers bluesmen s’appelle Charlie Patton. Les chansons qu’il interprète évoquent les difficultés de son existence personnelle et amoureuse. Il se distingue déjà par un style de guitare fougueux et un jeu de scène spectaculaire qui, en ce début de XXe siècle, préfigure le rock and roll. D’autres bluesmen tels que Blind Lemon Jefferson ou Henry Thomas acquièrent une certaine popularité au cours des années 1920, avec des répertoires étendus qui incluent des styles de chansons diverses, allant jusqu’aux musiques mexicaines. Vers 1935, Robert Johnson développe un jeu de guitare qui va influencer de nombreux artistes de rock trente ans plus tard.


    Le premier compositeur à transcrire les blues est un Noir de Memphis, W. C. Handy. Handy a eu la vocation lors de sa jeunesse en entendant un musicien pousser la complainte dans une gare.


    — J’ai entendu ce chanteur avec une guitare, qui disait : « I’m going where the southern cross the dog » (« Je m’en vais là où la sudiste croise le chien »). Il fait référence aux deux lignes de chemin de fer Southern et Yellow Dog. C’était la forme de chanson la plus étrange que j’aie entendue.


    Plus tard, Handy publie les partitions de morceaux de blues, organise des spectacles et crée une maison de disques qui diffuse les œuvres de ce courant musical. Par la suite, lors des années 1940 et 50, le blues électrifié qui se développe à Chicago avec Muddy Waters et Howlin’ Wolf constitue la matrice du rock and roll.


    Telle est la musique que des passionnés comme Alexis Korner ou John Mayall s’acharnent à faire connaître aux alentours des années 1960 et qu’un adolescent comme Mick Jagger commande directement auprès de maisons de disques américaines. De nombreux groupes britanniques du début des années 1960 bâtissent une forme de rock issue du blues. Lors de leurs débuts, les Stones prennent très au sérieux cette musique et se sentent fiers de la faire découvrir à un plus vaste public.


    — Lorsque nous parlions du blues, a raconté Jagger, nous étions aussi sérieux que des étudiants lorsqu’ils discutent de quelque chose. C’était presque une dispute théologique entre nous.


    En parallèle, sur le sol américain, la portée du blues tend à décroître auprès du public noir qui, à la faveur du mouvement des droits civiques, commence à relever la tête. La population noire devient fière, James Brown célèbre sa couleur, les Afro-Américains commencent à accéder à des niveaux élevés de la société. En conséquence, tandis que de nombreux artistes blancs glorifient cette musique, le public noir se détourne du blues qui évoque de mauvais souvenirs.


    Boogie-woogie


    Un style de piano qui s’est développé vers les débuts du rock and roll et a pris le relais d’un style de piano joué par les bluesmen durant les années 1930 et 40. Il consistait en une figure de basse régulière jouée par la main gauche, la main droite développant divers styles de rythme.


    Les artistes les plus célèbres du genre ont été Meade Lux Lewis, Albert Ammons, Pete Johnson et aussi Johnnie Johnson (le pianiste de Chuck Berry). Le nom lui-même est venu d’une chanson du pianiste Clarence Pinetop Smith : « Pinetop’s Boogie Woogie » (1928).


    Il a été dit que l’une des clés du style de Chuck Berry avait été d’adapter le style de piano de Johnnie Johnson à la guitare. Ian Stewart, le pianiste des Rolling Stones, était à l’origine un pianiste de boogie-woogie.


    Voir aussi : Berry (Chuck), Stewart (Ian)


    Bridges to Babylon


    Album des Rolling Stones sorti le 26 septembre 1997.
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    Bridges to Babylon est un disque particulier, que l’on a du mal à appréhender au premier abord. Composite, empreint d’influences variées, il touche à des styles aussi variés que le funk, le reggae ou la musique électronique. Une telle approche est délibérée : Jagger ne désire pas refaire un disque similaire à Voodoo Lounge. Il a donc voulu explorer d’autres couleurs et a d’ailleurs demandé aux producteurs mais aussi à Charlie Watts de varier les grooves. Il en ressort un disque où le son Stones de base se voit mélangé à d’autres influences, mais pas toujours sous une forme qui suscite l’intérêt, faute de compositions d’un meilleur calibre.


    À l’origine, Jagger a écrit un grand nombre de chansons au cours de l’automne 1996, notamment « Anybody Seen My Baby » ou « Saint of Me », et il envisage un temps de les placer sur un album solo. Pourtant, la pression monte autour de lui : les autres membres du groupe aimeraient refaire un disque et une tournée. D’abord réticent, Jagger se laisse tenter. Il présente ses nouvelles compositions à Richards, et ils les peaufinent ensemble. De fil en aiguille, de nouvelles chansons sortent de leur travail commun. Jagger fait état de son envie de réaliser un album différent sans se poser de restrictions, et une telle approche séduit les autres Stones.


    Sorti sous forme de single, « Anybody Seen My Baby » est un titre accrocheur et dans l’air du temps, ce qui implique un fond mélodieux de synthétiseur, un motif de basse bien en avant et une ambiance dance. Originale et chaloupée, la chanson offre de belles harmonies vocales sur le refrain. L’un des morceaux les plus intrigants est « Out of Control », qui évolue autour un riff de basse revenant inlassablement dans l’esprit de « Papa Was a Rolling Stone », un tube funk des Four Tops. L’emprunt semble parfois délibéré : la guitare wah-wah qui démarre la chanson rappelle celle du morceau originel, et le thème initial joué par l’harmonica ressemble fortement à celui qu’interprétait le saxophone en son temps. « Saint of Me » fait ressortir la voix de Jagger et développe une atmosphère attirante. Toutefois, à l’instar de nombreux morceaux de cet album qui semblent prometteurs lorsqu’ils débutent, la chanson s’étire en longueur sans parvenir à renouveler l’attention de façon marquante.


    Il en est de même pour la ballade « Always Suffering » qui débouche sur un refrain dénué de panache et une partie instrumentale nonchalante.


    Si l’album a des couleurs disparates, c’est en partie parce qu’il a été réalisé avec des producteurs différents à New York, à Londres, puis à Los Angeles et aussi avec divers bassistes (Darryl Jones, le bassiste qui a remplacé Bill Wyman n’intervient que sur trois titres). Pour deux des morceaux dont « Might as Well Get Juiced », Jagger avait démarré un travail de réalisation important avec le producteur Babyface avant même que Keith n’arrive dans le studio. Il en résulte un morceau qui démarre par une envolée de synthétiseur et se poursuit sur une rythmique électro avec un Jagger dont la voix a été déformée au moyen d’effets, un maillage sonore peu usuel pour les Stones, même si certains ingrédients propres aux groupes ont été insérés dans cette confection.


    Autre particularité : à partir du moment où ils s’installent à Los Angeles, les Stones peuvent profiter du feedback résultant de la visite régulière d’autres musiciens et aussi obtenir leur contribution, qu’il s’agisse du batteur Jim Keltner, du guitariste Waddy Watchel ou du mythique saxophoniste Wayne Shorter.


    Keith Richards interprète pas moins de trois morceaux, et ils sont souvent les plus intéressants de l’album, qu’il s’agisse le reggae gentiment accrocheur qu’est « You Don’t Have to Mean It », de la ballade bluesy « Thief in the Night », où sa voix traînante est irrésistible, et de « How Can I Stop », qui n’est pas loin d’offrir la construction mélodique la plus riche de tout l’album.


    Il est étonnant, au moment de sa sortie, de constater la différence entre la perception de Bridges to Babylon par les Stones eux-mêmes et l’effet global que ce disque peut susciter sur un fan du groupe. Jagger se déclare plus que satisfait par ces chansons, estimant que ce serait les meilleures qu’ils aient écrites depuis des années et que l’album en tant que tel se situerait un cran au-dessus de leur production usuelle.


    Ron Wood va même jusqu’à le comparer à Beggar’s Banquet et Let it Bleed, auxquels il n’a pas participé, alors qu’aucun titre n’atteint la classe des morceaux de légende de tels albums, que ce soit au niveau de l’écriture ou de la réalisation.


    Il paraît inapproprié de désavouer les Stones à partir du moment où ils se laissent tenter par une certaine expérimentation, car le reproche que l’on porterait plus naturellement serait de refaire perpétuellement le même genre de chansons. Dans le même temps, le disque aurait sans doute gagné à accueillir des chansons plus courtes afin de conserver d’un bout à l’autre l’impression de bouillonnement que Jagger semble avoir souhaité. Bridges to Babylon aurait peut-être aussi gagné à voir Keith prendre davantage en main la direction musicale, car les moments forts sont ceux où il assure le chant et dicte la couleur musicale. L’impression générale est mitigée, car, si le disque nous transporte sur des territoires diversifiés, il lui manque les moments de génie qui font les grands albums. Bridges to Babylon s’est vendu à un million d’exemplaires, un score inférieur à celui réalisé par les grands albums du groupe. S’il s’est dit heureux du résultat, Keith Richards a affirmé avoir voulu faire un disque que les gens puissent aimer ou détester.


    British blues


    Un courant musical né en Grande-Bretagne au début des années 1960 et qui a vu de nombreux musiciens anglais former des groupes inspirés des légendes du blues.


    C’est un guitariste du nom d’Alexis Korner qui a pavé le chemin pour le courant british blues. Korner avait formé un groupe, le Blues Incorporated, qui mélangeait les influences du blues avec celles du jazz traditionnel, du folk et d’un courant appelé le skiffle.


    Le Blues Incorporated avait ceci de particulier qu’il était à « géométrie variable » et pouvait donc accueillir divers musiciens au fil des concerts. Charlie Watts y tenait régulièrement la batterie. Mick Jagger a parfois assumé le chant.


    Korner a fortement contribué à populariser le blues à Londres et a ainsi influencé de nombreux musiciens tels qu’Eric Clapton, John Mayall, Manfred Mann et d’autres qui ont participé à des groupes comme les Yardbirds, les Cream, les Small Faces…


    Dans son livre Life, Keith Richards a donné cette opinion sur ceux qui appréciaient ce courant musical en Angleterre :


    — Dans les années 60, les amateurs de british blues valaient le détour. C’étaient de drôles d’oiseaux. Ils se réunissaient comme les premiers chrétiens dans de petites salles du sud-est de Londres. Le blues était leur seul point commun, il y avait des gens de tous les âges et de tous les bords. Les puristes du blues étaient archi-coincés, ultraconservateurs, des nerds à lunettes qui vous prenaient de haut et pensaient être les seuls à savoir ce qu’était le vrai blues.


    Voir aussi : Blues, Introduction, Korner (Alexis), Skiffle


    Brown, Ollie E.


    Percussionniste, Ollie E. Brown intervient sur plus de la moitié des morceaux de l’album Black and Blue, notamment sur « Hot Stuff ». Il avait auparavant joué avec Stevie Wonder et Billy Preston. Après avoir participé à la tournée 1975-76 des Stones, il a accompagné des artistes tels que Diana Ross, Van Morrison et Michael Jackson.


    Brown Sugar


    Single sorti en mars 1971 et premier extrait de l’album Sticky Fingers.


    Voir aussi : Sticky Fingers

  


  
    C


    Carter, Bill


    Bill Carter était l’avocat américain des Rolling Stones durant les années 1970 et 80.


    En 1953, le jeune Bill Carter s’engage dans l’Air Force et participe à la guerre de Corée. À son retour, il bénéficie d’une bourse qui lui permet d’effectuer des études d’économie et de droit. En 1962, il rejoint la section des gardes du corps du John F. Kennedy. Le jour de l’assassinat du président des États-Unis, Carter n’était pas présent à Dallas. Par la suite, il participe à la Commission Warren qui enquête sur ce crime. Bill Carter ouvre ensuite un cabinet d’avocat à Little Rock, en Arkansas.


    C’est en 1973 que les Rolling Stones font appel à Bill Carter, par l’intermédiaire du député de l’Arkansas, Wilbur Mills. À la suite d’incidents intervenus pendant la tournée américaine des Stones en 1972, le département d’État (équivalent américain du ministère de l’Intérieur) a refusé au groupe l’entrée aux USA, prétextant qu’ils seraient une menace pour la jeunesse américaine. À la suite de longues négociations, Bill Carter parvient à obtenir des visas pour le groupe en 1974, assortis de conditions strictes : les mesures de sécurité doivent être draconiennes, et Carter s’en porte garant. Avant tout, ils ne doivent en aucun cas être arrêtés en possession de drogues…


    Les Rolling Stones peuvent donc effectuer une tournée américaine en 1975. Pourtant, à l’occasion d’un passage du groupe à Fordyce, dans l’Arkansas, Carter doit intervenir : Keith Richards et Ronnie Wood ont été arrêtés en possession de drogues. Carter parvient toutefois à les faire libérer sans souci, comme le décrit Keith Richards au tout début de son livre Life.


    En 1977, lorsque Keith Richards est arrêté à Toronto avec 30 grammes d’héroïne dans son étui de guitare, c’est encore Bill Carter qui va réussir à le tirer d’affaire. Il parvient à persuader le tribunal que Richards est un cas médical et que seul un traitement approprié pourra l’aider à sortir de sa dépendance. Richards va bel et bien suivre une thérapie auprès d’une dénommée Meg Patterson et progressivement se libérer de ce qu’il a décrit comme un enfer.


    Carter va également s’occuper de la sécurité des Stones durant les tournées de 1978 et 1981. Il va continuer de représenter le groupe jusqu’en 1990.


    Durant les années 1990, Carter est devenu le manager de plusieurs stars de la country music, notamment Reba McEntire.


    Castro, Lenny


    Percussionniste, Lenny Castro est intervenu sur les albums Voodoo Lounge et A Bigger Bang (sur la chanson « Look What the Cat Dragged In »). Il a par ailleurs joué avec Randy Newman, Toto et aussi sur l’album solo Wandering Spirit de Mick Jagger.


    Chansons rejetées


    Les Stones sont réputés pour enregistrer bien plus de chansons qu’ils n’en sortent sur leurs disques. Une telle profusion vient en partie de leur mode de travail qui les amène souvent à enregistrer le fruit de leurs séances d’improvisation. L’album Tattoo You de 1981 a été une occasion de récupérer plusieurs chansons enregistrées pour les cinq albums précédents et jamais mises sur le marché. Toutefois, un grand nombre de titres réalisés en séance n’ont jamais été inclus sur les disques officiels.


    Parmi les morceaux prisés par ceux qui ont pu les entendre figurent la ballade « Blood Red Wine » (séances de Beggar’s Banquet), « Criss Cross », enregistré le 28 mai 1973 à Londres, « What Gives You the Right » (été 1978, Los Angeles) ou « Too Many Cooks » avec ses riffs de cuivres (Los Angeles, probablement fin 1973).


    Si les séances effectuées à Boulogne-Billancourt à partir de la fin 1977, qui ont abouti à l’album Some Girls, avaient laissé de côté plusieurs dizaines de chansons dont certaines ont été récupérées sur Tattoo You, bon nombre d’entre elles étaient demeurées dans l’ombre : parmi ces pièces, mentionnons le boogie « Fiji Jim », où il est question de numérologie, « Claudine », qui évoque une danseuse de Las Vegas accusée d’avoir éliminé son mari en 1976, ou « Do You Think I Really Care », qui sonne comme un morceau country et aurait bien pu figurer à la place de « Faraway Eyes » sur Some Girls.


    À la fin 2011, « Claudine », et « Do You Think I Really Care » sont apparus sur le CD de bonus de la réédition de Some Girls. Ces chansons y côtoient de nombreux titres d’une grande qualité tels que « We Had it All ». La grande surprise a été de constater que la plupart de ces 11 chansons auraient décemment pu trouver leur place sur le CD originel. C’est dire si le groupe faisait alors preuve d’une grande exigence dans la réalisation de ses morceaux.


    Sur Voodoo Lounge, les chansons rejetées à la Barbade en 1993 étaient si nombreuses qu’elles pouvaient s’étendre sur une dizaine de CD. Certains fans ont pu récupérer des morceaux tels que « Zulu », qui circulent aujourd’hui entre connaisseurs.


    La réédition de Exile on Main Street en 2010 a pareillement fait découvrir une dizaine de titres laissés-pour-compte et parfois d’une haute qualité. L’un d’eux, « Plundered My Soul » est alors sorti en single et s’est classé numéro deux des charts américains.


    Don Was, producteur des albums des Rolling Stones depuis Voodoo Lounge, a eu cette réflexion en novembre 2011 :


    — Il existe tant de matériel disponible que, s’ils n’allaient plus jamais en studio, il serait possible de sortir un nouvel album des Stones chaque année, et tout serait bon.


    Voir aussi : Tattoo You, Zulu/Zip Mouth Angel


    Chaplin, Blondie


    Multi-instrumentiste et chanteur, Blondie Chaplin s’est vu inviter à participer à divers titres sur l’album Bridges to Babylon : chœurs sur « Flip the Switch » ou « Anybody Seen My Baby » et plusieurs autres morceaux (basse sur « Low Down », piano sur « Too Tight »…).


    Né en Afrique du Sud, Chaplin a d’abord collaboré avec les Beach Boys au début des années 1970, puis avec The Band, Joe Walsh ou Bonnie Raitt.


    Présent sur les tournées des Stones qui ont suivi Bridges to Babylon, il est intervenu en tant que choriste sur « She Saw Me Coming » de l’album A Bigger Bang.


    Chapman, Tony


    L’un des batteurs des Rolling Stones lors de leur première année d’existence, avant que Charlie Watts ne le remplace.


    Chapman était présent lors du premier concert des Stones le 12 juillet 1962 au Marquee Club. Il a par la suite participé au groupe The Herd, dont le guitariste était Peter Frampton.


    Chess, Marshall


    Marshall Chess a été le président de Rolling Stones Records de 1971 à 1976.


    Fils de Leonard Chess, le fondateur de Chess Records, Marshall Chess en est venu très naturellement à participer à l’activité de ce mythique label, et ce, dès l’âge de 10 ans (il a démarré comme coursier). Chargé de superviser la vente par correspondance, il faisait les paquets destinés aux clients d’Europe. Il lui a semblé se rappeler avoir un jour traité la commande d’un dénommé M. P. Jagger de Dartford dans le Kent.


    Au printemps 1964, alors que les Rolling Stones se préparent à effectuer leur première tournée américaine, Marshall reçoit un appel d’Andrew Oldham, manager du groupe qui lui demande si le quintette et leur pianiste pourraient profiter de leur passage à Chicago pour enregistrer dans les studios Chess.


    Marshall Chess affirme avoir alors fait des pieds et des mains pour convaincre sa famille d’accepter la venue de ces musiciens britanniques qui rendaient hommage à de nombreux artistes de blues et de rock du label Chess.


    Lorsque le groupe arrive sur les lieux en juin, Marshall les escorte dans les studios et parfois aussi dans la ville. Pour les Stones, se retrouver au mythique studio du 2120, South Michigan Avenue, là où Chuck Berry et Willie Dixon ont enregistré auparavant, relève du surnaturel.


    — On a foulé la Terre promise, a relaté Richards.


    Une fois ses études terminées, Marshall Chess passe quelques semaines en Europe afin d’y ouvrir une succursale, puis s’en retourne à Chicago, où il produit plusieurs groupes de l’époque. Puis, en 1968, Leonard et son frère Phil Chess, désireux de se consacrer au développement de programmes de télévision dédiés aux Noirs, décident de vendre leur maison de disques. Dans la mesure où il ne s’entend pas avec les nouveaux propriétaires du label, Marshall donne sa démission vers le début de l’année 1970.


    Ayant appris que le contrat liant les Rolling Stones à la maison de disques Decca arrivait à échéance le 31 juillet 1970, Marshall Chess contacte Mick Jagger et l’informe du fait qu’il entend créer un label. Après une longue hésitation, le groupe décide de lui confier la direction de Rolling Stones Records.


    Lorsque les Stones signent un contrat avec Atlantic Records, le 1er avril 1971, Chess intervient dans la négociation et veille à ce que le groupe soit traité comme il se doit :


    — Ce fut un très bon accord, l’un des contrats les plus royaux jamais signés par Atlantic[7].


    Après la sortie de Sticky Fingers, qui se classe numéro un des deux côtés de l’Atlantique, Marshall Chess doit affronter le départ des Stones pour la France. Il participe à l’élaboration du studio mobile qui va permettre d’enregistrer l’album Exile on Main Street dans la villa louée par Keith Richards. Lorsque le groupe a sorti Goats Head Soup, Marshall a dû batailler avec la maison mère Atlantic Records et obtenir que « Angie » puisse sortir sous forme de single. Il en a résulté un disque numéro un aux USA.


    En parallèle à son activité de directeur de Rolling Stones Records, Marshall Chess a produit le sulfureux film Cocksucker Blues (qui n’est jamais sorti sur les écrans) du photographe Robert Frank, relatant les péripéties de la tournée américaine de 1972.


    Lassé de la vie qu’il menait dans l’entourage des Stones, Marshall Chess a donné sa démission en 1977. Il a continué à produire des artistes par la suite.


    Voir aussi : Chess Records


    Chess Records


    Fondée par les frères Leonard et Phil Chess, des juifs blancs originaires d’Europe centrale, la maison de disques Chess a joué un rôle historique dans l’histoire du blues et du rock and roll.


    Sise à Chicago et gérée à la manière d’une entreprise familiale indépendante, Chess Records a accueilli un grand nombre d’artistes devenus légendaires :


    
      	dans le blues : Muddy Waters, Sonny Boy Williamson, Buddy Guy, Koko Taylor ;


      	dans le rock : Chuck Berry et Bo Diddley ;


      	dans le rockabilly : Dale Hawkins (le créateur de « Suzie Q »).

    


    C’est dans le club de jazz Mocamba Lounge qu’ils avaient ouvert en 1938 que Phil et Leonard Chess ont pu observer l’immense impact du blues sur le public. Opportunistes, ils ont jugé qu’il fallait graver sur disque les meilleurs artistes du Mocamba Lounge. Après avoir racheté des parts d’un label indépendant, Aristocrat, ils ont racheté les parts de leurs associés et créé Chess Records. Dès 1951, ils ont connu le succès avec la chanson « I Can’t Be Satisfied » de Muddy Waters. En une journée, tous les disques pressés ont été écoulés !


    Tout au long des années 1950, les frères Chess ont eu un sens aigu de l’air du temps. Ils ont su percevoir les courants musicaux qui allaient éclater et donner leur chance à des artistes inspirés. À cette époque, le jeune Mick Jagger passait régulièrement commandes de disques introuvables en Grande-Bretagne et se les faisait envoyer par courrier, attendant durant des semaines les nouveaux arrivages, sans d’ailleurs savoir si le disque lui plairait ou non.


    Les studios Chess sont tellement mythiques aux yeux des Stones que, dès leur arrivée aux États-Unis, lorsqu’un journaliste leur a demandé s’ils avaient un vœu particulier, ils ont répondu qu’ils souhaitaient visiter les studios Chess !


    Le 10 juin 1964, lors de leur arrivée à Chicago, les Stones ont réalisé leur rêve d’adolescent en se rendant dans ce lieu que Keith Richards décrit comme « La Mecque du blues ».


    Lors de leur arrivée, les Stones ont toutefois eu une immense surprise. Alors que Phil Chess et l’ingénieur du son Ron Malo les baladaient dans les couloirs, ils ont aperçu un homme vêtu d’une combinaison blanche qui était en train de repeindre le plafond. Quelqu’un leur a alors dit :


    — À propos, je vous présente Muddy Waters !


    Dans la mesure où il ne vendait pas beaucoup de disques à cette époque, le chanteur de blues avait trouvé un job d’appoint ! Keith Richards, qui a conté cette anecdote, a parfois été accusé d’avoir fabulé, mais il affirme pourtant qu’il a bel et bien vu une telle scène et qu’il en était tout retourné. S’il entretenait quelques illusions sur l’industrie du disque, elles ont été ébranlées ce jour-là !


    — J’étais fou ! Voilà que l’on me présente l’Homme – mon dieu personnel, n’est-ce pas – et il est en train de peindre le plafond. Alors que moi, je suis venu là pour travailler dans ses studios !… Qu’il soit béni en tout cas.


    Outre le plaisir de se retrouver dans le temple du blues, les Stones sont plus qu’heureux à l’idée de pouvoir enfin obtenir un son comme ils le désirent. En Grande-Bretagne, personne ne semble en mesure de leur fournir le son funky à l’américaine qu’ils souhaitent obtenir pour leurs disques. Les studios britanniques ne sont pas équipés pour restituer une telle rudesse sonore, et les ingénieurs du son ne sont pas accoutumés à un tel univers.


    Sur place, ils sont épaulés par un ingénieur du son, Ron Malo, qui a déjà travaillé avec Chuck Berry, Bo Diddley et Howlin’ Wolf. Malo comprend immédiatement ce qu’ils désirent et procure l’atmosphère recherchée.


    La deuxième grande surprise, c’est qu’ils reçoivent la visite spontanée d’un grand nombre des musiciens qu’ils adulent, tels Willie Dixon ou Buddy Guy. Le jour suivant, Chuck Berry lui-même vient les voir. Ils n’en croient pas leurs yeux.


    Ils enregistrent plusieurs morceaux, dont les singles « It’s All over Now », « Time Is on My Side », et acquièrent au passage une sonorité digne des grands artistes de R&B. Parmi les titres enregistrés sur place figure également l’instrumental « 2120 South Michigan Avenue » qui constitue un hommage à ce label (il s’agit en effet de l’adresse des studios Chess).


    Le lien avec Chess va rester intense. Au début des années 1970, lorsque les Rolling Stones créent leur propre label, filiale d’Atlantic Records, ils placent à sa tête Marshall Chess, le fils du fondateur de Chess Records.


    Clayton, Merry


    La chanteuse qui donne la réplique à Mick Jagger sur la chanson « Gimme Shelter ». Native de La Nouvelle-Orléans, Clayton avait auparavant secondé Joe Cocker et Neil Young. Elle est par la suite apparue sur des albums de Carol King, B. B. King et Bill Preston.


    Clearmountain, Bob


    L’ingénieur du son et producteur qui a mixé les bandes de l’album Tattoo You et a veillé à tirer une atmosphère d’ensemble de chansons qui avaient originellement été enregistrées en divers endroits. Il est également intervenu sur le mixage des albums live Flashpoint, Stripped et Live Licks.


    Clearmountain a commencé sa carrière en tant que bassiste, participant à nombreux groupes de l’est des USA durant les années 1960 et 70. C’est à partir de l’année 1972 qu’il a démarré une carrière d’ingénieur du son.


    Parmi les disques célèbres qu’il a produits figurent des albums d’artistes tels que Simple Minds, Pretenders, Tina Turner, David Bowie, Roxy Music, Bruce Springsteen… Il est également intervenu sur des disques d’artistes français, tels que l’album Le Passage de Jenifer.


    Voir aussi : Tattoo You


    Cocksucker Blues


    En 1971, lorsque le contrat qui les lie à Decca prend fin, les Rolling Stones signent avec Atlantic Records. Ils sont toutefois légalement liés à fournir à leur première maison de disques un ultime 45 tours.


    Les rapports n’ont pas toujours été idylliques avec Decca. En 1968, la maison de disques a refusé de sortir la pochette de Beggar’s Banquet souhaitée par le groupe, et une telle obstruction a retardé de cinq mois la sortie de l’album.


    Le titre que les Rolling Stones remettent alors à Decca en est un doté d’une atmosphère un peu dépressive sur fond de guitare acoustique, un morceau qu’ils avaient enregistré comme un gag vers 1969. Le titre de la chanson est particulièrement problématique : « Cocksucker Blues » (« Le Blues du suceur de b…).


    L’histoire est celle d’un écolier solitaire monté à Londres et qui ne sait pas où trouver des sources de divertissement à caractère sexuel. Le texte est fort explicite quant à ce qu’il recherche.


    Comme les Stones peuvent s’y attendre, Decca n’osera pas publier un tel single. « Cocksucker Blues » a longtemps été diffusé sous forme de disque pirate.


    Il existe également un film intitulé Cocksucker Blues, de Robert Frank, jamais officiellement sorti et uniquement projeté lors de festivals. Il fait apparaître les Rolling Stones durant leur tournée américaine de 1972, ce qui se passe sur scène comme en coulisse, avec des scènes parfois très explicites de sexe et de drogue. Mick Jagger s’est opposé à sa diffusion.


    Collectors


    Une cinquantaine d’années de carrière produisent inévitablement un lot conséquent d’articles de collection. Si la plupart des pièces recherchées par les amateurs sont des pressages extrêmement rares de disques du groupe, on trouve aussi dans le lot des objets divers : attaché-case, montre, CD de promotion, radios, magazines de fans, story-boards, bannières de tournée…


    Il faut débourser plus de 1000 euros pour acquérir le tout premier pressage vinyle de l’album anglais The Rolling Stones, sorti en 1964. Ce disque se distingue par une version de « Tell Me », qui s’étend sur 2 min 52 s, remplacée par une version de 4 min 6 s sur les pressages suivants.


    Si l’on désire retrouver la nappe réalisée par Andy Warhol pour la fête de lancement de Love You Live, et sur laquelle sont imprimées 25 photos du groupe, il faut s’attendre à payer plus de 2500 euros.


    Voir aussi : Pirates (disques)


    Collins, Mel


    Le saxophoniste qui intervient sur la chanson « Miss You ». Au cours des années 1970, ce musicien né en Grande-Bretagne a fait partie de divers groupes, dont King Crimson, et a collaboré aux enregistrements de Humble Pie, Bad Company, Bryan Ferry. Il a par la suite été employé par Alan Parsons, les Stray Cats, Tears for Fear, Tina Turner, Dire Straits…


    Come On


    Premier single des Rolling Stones, enregistré le 10 mai 1963. Il est sorti le 7 juin 1963 en Angleterre.


    [image: comeon2.jpg]


    Lorsque les Stones enregistrent cette reprise d’un rock de Chuck Berry, ils viennent tout juste de signer leur contrat chez Decca Records. Curieusement, la sonorité de ce single d’une durée de 1 min 49 s ne ressemble pas aux Stones d’alors, adeptes d’un blues à l’ancienne.


    Selon leur manager Andrew Loog Oldham, ce sont les Rolling Stones eux-mêmes qui auraient sélectionné « Come On », une face B d’un 45 tours de Chuck Berry. Keith Richards a pourtant une tout autre version :


    — À cette époque, nous l’avons enregistré dans l’unique but de sortir un disque. C’était du second choix, mais aussi très, très pop. Nous l’avions proposé avec quelques chansons de Bo Diddley. Ça doit être Andrew Loog Oldham et quelques autres comme Dick Rowe [directeur artistique de Decca] qui ont pris la décision… Nous, nous nous en fichions pas mal, nous voulions seulement que cela sorte.


    Dans « Come On », les guitares ont une sonorité twist, le chant est effectué à plusieurs voix sur le modèle des Beatles. La voix de Jagger est affirmée, mais paraît trop gentille si l’on prend en compte ce qu’ils dégagent alors dans les clubs où ils se produisent. « Come On » va demeurer comme l’un des singles les plus hétéroclites de toute leur discographie.


    Sur la face B figure la reprise d’un morceau de Willie Dixon, « I Want to Be Loved ». Si l’atmosphère est davantage bluesy, Mick chante là encore d’une voix qui paraît bien trop douce. Le groupe n’a pas encore réussi à imposer ce qui constitue sa spécificité et se rattrapera lors de son premier album sorti l’année suivante.


    Andrew Loog Oldham, le très jeune producteur des Stones, était alors ignorant des us et coutumes du domaine et a décrit la séance d’enregistrement en ces termes[8] :


    — Nous avons sélectionné trois chansons et loué un studio quatre pistes pour les enregistrer. Nous avons négocié 3 heures de studio pour 40 livres. La séance a démarré à 3 heures de l’après-midi. Au début, cela ne s’est pas très bien passé, tout le monde était hyper tendu. Moi, j’avais l’œil vissé sur la pendule qui tourne. Le groupe est parvenu à boucler le dernier des titres cinq minutes avant l’heure fatidique de 6 heures. J’ai alors lancé : « C’est bon, on a tout ce qu’il nous faut ! On rentre à la maison, on a fini. » L’ingénieur du son m’a regardé, a souri et m’a jeté d’un ton sarcastique : « Et qu’est-ce que l’on fait pour le mixage ? » Et moi de répondre : « Le mixage, c’est quoi ça ? » Finalement, le type a fait cela gratuitement la nuit et j’ai récupéré les bandes au matin.


    — « Come On » n’était pas très bon, en fait c’était de la m… Dieu seul sait comment la chanson est entrée dans les charts. En fait, nous la détestions à un point tel que nous ne l’avons jamais jouée sur scène, a raconté Richards.


    Le single n’a pas été diffusé sur la principale radio du pays, la BBC. À cette époque, il était nécessaire d’auditionner pour cette radio avant qu’un disque soit diffusé. Or, le groupe avait raté ladite audition. « Come On » parvient tout de même à s’immiscer dans les charts britanniques, atteignant la 23e position. À en croire Oldham, il était alors facile de « truquer » les charts :


    — Il suffisait de connaître la liste des 40 disquaires sondés dans tout le pays.


    Avant d’avoir compris ce qui leur arrive, les Rolling Stones se retrouvent à interpréter « Come On » lors de Thank Your Lucky Stars. Le producteur de cette émission de télévision a tout de même conseillé à Andrew Loog Oldham de se débarrasser de ce chanteur « d’allure infecte ». Oldham n’en fera rien. Les garçons vont ainsi faire leur première apparition à la télé habillés avec des vestes pied-de-poule. Pour les convaincre d’endosser une telle tenue, Oldham a dû faire preuve de diplomatie :


    — J’ai vu Muddy Waters se produire dans des costumes sacrément ridicules.


    Il faut un début à tout, et « Come On » a au moins permis aux Stones de mettre le pied à l’étrier.


    Voir aussi : Rowe (Dick), Oldham (Andrew)


    Concert


    Voir : Tournées.


    Cooder, Ry


    Guitariste réputé pour son jeu de slide, Ry Cooder est intervenu sur trois albums des Rolling Stones : Beggar’s Banquet, Let it Bleed et Sticky Fingers.


    Né en 1947, Ry Cooder aurait commencé à jouer de la guitare à l’âge de trois ans. Lors de sa maturité, il s’intéresse aux musiques traditionnelles de l’Amérique et se fait connaître comme virtuose d’instruments divers, notamment la guitare slide. Il travaille alors comme musicien de studio. En 1967, lorsque Captain Beefheart enregistre son disque Safe as Milk, Ry est l’un des trois guitaristes présents et il côtoie le bluesman Taj Mahal.


    C’est à l’occasion du tournage du film Performance par Mick Jagger en 1968 que Ry Cooder se fait connaître des Stones. Le producteur Jack Nitzsche, qui a mis sa touche sur un grand nombre de leurs albums (Out of Our Heads, Aftermath, etc.) se voit chargé de réaliser la bande sonore de Performance. Nitzsche fait participer plusieurs musiciens de studios, parmi lesquels Ry Cooder, qui intervient sur cinq morceaux, dont la chanson « Memo from Turner » qu’interprète Jagger.


    Dans la foulée, Ry est invité à participer aux séances d’enregistrement de Beggar’s Banquet. Il semble qu’il ait enregistré la partie de slide du blues « No Expectations », mais, par la suite, Brian Jones l’a effectuée à son tour, et c’est sa version qui aurait été conservée. Les Stones sont si impressionnés par le talent de Ry Cooder à la guitare qu’ils lui proposent de prendre la place de Brian Jones dans le groupe.


    Mais le musicien préfère poursuivre une carrière solo. L’une des influences majeures de Ry Cooder aurait consisté à faire découvrir à Keith Richards le jeu de guitare accordée en « sol ouvert » (de telle façon que le fait de jouer les cordes à vide produise un accord de sol).


    Sur le disque Let it Bleed, Cooder intervient une fois de plus, mais, là encore, ce n’est pas lui qui joue les parties de slide. Il tient la mandoline sur le morceau « Love in Vain ». Il faut attendre le disque Sticky Fingers et la chanson « Sister Morphine » pour entendre enfin Cooder à la slide. Son intervention instrumentale introduit un élément de drame majeur sur cette mélopée et apparaît comme le point fort de la chanson.


    Ry Cooder est l’un des cinq musiciens du disque Jamming with Edward (1972), qui réunit par ailleurs Mick Jagger, Bill Wyman et Charlie Watts, en compagnie du pianiste Nicky Hopkins. Par la suite, Ry Cooder ne sera plus jamais associé au groupe.


    Entre-temps, il s’est livré à quelques déclarations désagréables selon lesquelles les Stones l’auraient « volé » musicalement. Une telle affirmation a fortement surpris Keith Richards, qui, pour sa part, avait conservé un bon souvenir de Cooder. De plus, c’est avant tout son ami Gram Parsons des Byrds qui l’a initié aux jeux de guitare spécifiques à la country music.


    Cooder a poursuivi une brillante carrière, accompagnant de nombreux artistes tels que Neil Young, Eric Clapton ou Van Morrison. Parmi ses faits de gloire figurent la bande sonore du film Paris, Texas et le film Buena Vista Social Club.


    Country rock


    Un style musical apparu vers la fin des années 1960, avec pour ambition de marier le style country traditionnel de chanteurs tels que Hank Williams ou Merle Haggard avec l’énergie du rock.


    Apparu en 1968, Sweetheart of the Rodeo des Byrds est généralement considéré comme le premier album de country rock. Ce qui fait l’essence du genre est là : des guitares folks, de la pedal steel (le fameux instrument qui sonne à la manière de guitares hawaïennes), du violon ou du banjo, soit autant d’ingrédients du country, mais aussi une rythmique et des voix en harmonie empruntées au pop rock. Le guitariste Gram Parsons est considéré comme un élément essentiel de cet album fondateur.


    Parsons a quitté les Byrds en juillet 1968 alors qu’il était de passage à Londres, en partie pour demeurer proche de Keith Richards qui était devenu un ami. Son influence a été déterminante sur le guitariste des Rolling Stones, qui, à son contact, a découvert ce style musical. Des morceaux tels que « Dear Doctor » (Beggar’s Banquet), « Country Honk » (Let it Bleed) ou « Wild Horses » (Sticky Fingers) sont le reflet des longues journées que les deux amis ont passées ensemble dans la demeure de Richards.
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    Le country rock a pris son essor à partir de 1969 à la suite d’albums tels que Nashville Skyline de Bob Dylan, Harvest de Neil Young ou Hand Sown… Home Grown de Linda Ronstadt. Ce style est devenu extrêmement populaire durant les années 1970 grâce à des groupes tels que les Eagles, Poco ou les Flying Burritos Brothers.


    Voir aussi : Antiapartheid, Beggar’s Banquet, Let it Bleed, Parsons (Gram), Richards (Keith)

  


  
    D


    Dartford


    C'est dans cette ville située à l’est de Londres, sur les bords de la Tamise, que sont nés Keith Richards, le 18 décembre 1943, et Mick Jagger, le 26 juillet de la même année.


    C’est à la gare de Dartford que Richards a vu un jour le lycéen Mick Jagger, qui avait sous le bras un disque de Chuck Berry. Il s’en est suivi une conversation passionnée, les deux garçons se découvrant une même adulation pour le rock et le blues. Ils en sont alors venus à envisager une collaboration musicale qui a abouti aux Rolling Stones.


    Vers le milieu des années 1990, la ville a décidé de se doter d’un centre dédié à la musique, le Mick Jagger Center, inauguré en 2000. Jagger a lui-même financé l’une des initiatives du centre, le Red Rooster, visant à favoriser l’éveil musical à l’école primaire.


    Voir aussi : Jagger (Mick), Richards (Keith)


    Decca


    Maison de disques britannique qui a mis sur le marché les disques des Rolling Stones de 1963 à 1970.


    Au printemps de l’année 1963, Andrew Oldham a pris en main la carrière des Rolling Stones et se met en quête d’une maison de disques. Chez Decca, il est reçu par un directeur artistique du nom de Dick Rowe. L’homme n’est pas long à se décider concernant cette nouvelle formation qui soulève tant de réactions enflammées. Il consulte un journaliste musical qui lui conseille de ne surtout pas rater une telle opportunité. Dick Rowe assiste à un concert des Stones le 5 mai.


    Trois jours plus tard, il leur fait signer un contrat d’enregistrement. Un premier 45 tours est enregistré dans l’urgence, la chanson « Come On » de Chuck Berry, et il est disponible dès le 7 juin 1963.


    Si Dick Rowe s’est empressé de mettre les Stones sous contrat, c’est parce qu’il veut à tout prix éviter de réitérer une bourde qu’il a commise et qui est devenue célèbre. À la veille du nouvel an 1961, Brian Epstein est venu lui présenter un nouveau groupe, les Beatles… Rowe ne s’est pas montré intéressé par ce quatuor de Liverpool et a justifié son refus en déclarant :


    — Les groupes de guitare sont sur le déclin.


    Au moment où Oldham lui a parlé des Stones, les Beatles étaient numéro un des ventes d’albums depuis de nombreux mois, et leur popularité était déjà telle que l’on commençait à parler de Beatlemania !


    À leurs débuts chez Decca, les Stones jouissent d’une liberté artistique totale et peuvent sortir les disques qu’ils désirent sans subir le moindre diktat (Andrew Oldham a négocié leur contrat en ce sens). La maison de disques n’aura pas à s’en plaindre, le groupe accumulant les singles numéro un en Angleterre : « The Last Time », « Satisfaction », « Paint it Black »…


    Un véritable accrochage se produit pourtant entre les Stones et leur maison de disques lors de l’été 1968. Pour l’album Beggar’s Banquet, ils souhaitent une pochette représentant un mur de W.-C. La direction de Decca refuse formellement de commercialiser l’album avec une telle image, et certains hauts cadres font savoir qu’ils préfèrent ne pas sortir le disque plutôt que d’accepter une telle pochette. De guerre lasse, les Stones finissent par céder, et Beggar’s Banquet sort finalement en décembre.


    Lorsque le contrat avec Decca s’achève en 1970, Mick Jagger prend contact avec Ahmet Ertegun d’Atlantic Records et lui propose de reprendre les Stones. Dans la mesure où le groupe doit encore un single à Decca, ils lui fournissent un titre, « Cocksucker Blues », si osé qu’ils savent pertinemment que cette maison de disques refusera de le sortir.


    Voir aussi : Chess (Marshall), Cocksucker Blues, Beggar’s Banquet


    December’s Children


    Album des Stones paru uniquement aux USA, sorti le 4 décembre 1965.


    December’s Children est un album intéressant qui sort aux États-Unis dans la foulée du tube mondial qu’est « Satisfaction ». Interrogé sur ce disque, Jagger expliquera qu’il ne s’agit pas d’un album des Stones à proprement parler, mais plutôt d’un recueil de chansons. Il comporte pourtant plusieurs titres de haute qualité, écrits par le tandem Jagger-Richards, dont certains vont apparaître en singles : « Get Off of My Cloud », « As Tears Go By », « I’m Free »… Toutefois, plus de la moitié des titres de December’s Children sont des reprises : « Talkin’ ‘bout you » est de Chuck Berry, « Look what You’ve Done » avait été étrenné par Muddy Waters.


    L’album a été enregistré en partie dans les studios RCA de Los Angeles, mais aussi au studio Chess de Chicago le temps de leur passage éclair le 11 juin 1964.


    La pochette qui montre les cinq Stones en noir et blanc debout au fond d’une ruelle a été réalisée avec brio par le photographe Gered Mankowitz.


    Décoration


    Le 12 décembre 2003, Mick Jagger est nommé membre de l’Ordre de l’Empire britannique par la reine Élisabeth II. Il est décoré à titre personnel, indépendamment des autres membres du groupe. Les Beatles, pour leur part, ont reçu une pareille distinction le 12 juin 1965, moins de trois ans après leurs débuts discographiques. À la même époque, il eût semblé impossible qu’un membre des Stones puisse recevoir une telle décoration. D’apprendre que son compagnon de route a ainsi été anobli déconcerte Keith Richards :


    — Je ne comprends pas. Voilà un gars qui a écrit et chanté « Street Fighting Man ». Un mec qui a dormi plusieurs nuits dans une prison de Sa Majesté à Brixton[9] ! lâche-t-il à Rock & Folk.


    Il s’avise alors de minimiser la chose en affirmant que l’honneur serait « minuscule » puisque même Phil Collins en aurait profité.


    — Là, on parle de Mick Jagger ! À sa place, j’aurais demandé à être fait Lord de la Couronne.


    Dans le même magazine, Jagger s’amuse énormément lorsqu’on lui apprend quelle a été la réaction de son partenaire musical :


    — Pauvre Keith ! Il est d’une jalousie... Vous savez, j’ai beaucoup d’enfants, mais Keith Richards est le pire de tous.


    Dickinson, Jim


    Le pianiste américain qui intervient sur la chanson « Wild Horses » de l’album Sticky Fingers enregistrée dans les studios Muscle Shoals. Dickinson a également joué avec Aretha Franklin et Ry Cooder.


    Voir aussi : Sticky Fingers


    Dijon, Rocky


    Ce percussionniste a participé à plusieurs morceaux des Stones entre 1967 et 1970 : « Citadel » (Their Satanic Majesties Request), « Factory Girl » (Beggar’s Banquet), « You Can’t always Get what You Want » (Let it Bleed), « Can’t You Hear Me Knockin’ » (Sticky Fingers)... Il a également travaillé avec Taj Mahal, Nick Drake et Stevie Wonder.


    Dirty Work


    Album des Stones enregistré à partir de janvier 1985 et sorti le 24 mars 1986.
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    Les années 1980 sont bien avancées, et les Stones n’y ont pas particulièrement brillé. Undercover, qui est sorti en 1983, a plutôt déçu les fans de base. Dirty Work (littéralement « sale boulot ») semble hélas confirmer la baisse d’inspiration. Ces riffs de Keith, ces vociférations de Jagger, ces répliques de guitare, ces cognements de Charlie, ces ersatz de rock à la Chuck Berry, ne les a-t-on pas entendus et réentendus mille fois ? Même lorsqu’ils s’aventurent dans le reggae avec « Too Rude », la « réverb » excessive sur la batterie gâche le plaisir. Avant tout, les chansons écrites par Jagger et Richards sont d’un faible niveau.


    Parmi les titres qui sortent du lot figure le single « Harlem Shuffle », qui démontre une fois de plus leur capacité à régulièrement produire un hit plus que respectable. Il s’agit toutefois d’une reprise d’un morceau de R&B enregistré par le duo Bob & Earl en 1963. La genèse du morceau a été épique. Cela fait plus de cinq ans que Richards essaie subtilement de placer cette chanson dans un album des Stones. Il estime en effet qu’elle est totalement appropriée au phrasé de Jagger. Pourtant, Keith ne le lui a jamais formellement dit ; il s’est contenté de placer « Harlem Shuffle » sur diverses cassettes qu’il transmettait à son compère. Jagger n’a jamais réagi.


    Un soir, dans le studio, Keith et Ronnie Wood ont commencé à faire un bœuf autour de cette chanson. Mick Jagger est arrivé et s’est mis à chanter. Au bout de deux prises, la chanson était en boîte. Plusieurs invités sont intervenus dans les chœurs, notamment Bobby Womack et Don Covay, des chanteurs de soul music dont Ron Wood est proche depuis plusieurs années.


    En fin d’album, l’instrumental « Key to the Highway », hommage au pianiste Ian Stewart qui vient de mourir, se laisse déguster avec tant de plaisir que l’on regrette qu’il soit si court.


    Pendant l’enregistrement de Dirty Work en février 1985 à Paris, l’ambiance est étrange. Jagger se prépare à lancer son album solo et, à cet égard, effectue de fréquents allers et retours à Londres. De telles absences répétées agacent les autres membres du groupe. Jagger et Richards traversent par ailleurs une période de froid intense, et ils ont écrit peu de morceaux ensemble (Mick a déjà utilisé l’essentiel de ses compositions personnelles pour son propre album solo She’s the Boss).


    Pour compenser l’éloignement fréquent de son alter ego, Richards prend les commandes de l’album Dirty Work. Il passe de longs moments dans la maison louée par Ron Wood, et, d’ailleurs, pour la première fois, Wood va cosigner quatre titres : « One Hit », « Fight », « Dirty Work » et « Had it with You », dont les paroles sont le plus souvent ancrées autour du désamour que Keith Richards ressent envers Jagger. Globalement, à en croire Richards, « l’atmosphère abominable qui régnait en studio affectait tout le monde ».


    Afin de renouveler leur sonorité, les Stones ont fait appel à un nouveau producteur, Steve Lillywhite, qui a déjà travaillé pour Peter Gabriel, U2 et Simple Minds. Lillywhite confirmera par la suite que cet album a été avant tout l’œuvre de Richards, et que Mick Jagger, avant tout préoccupé par la sortie de son premier album, aurait moins contribué qu’à l’accoutumée.


    Selon Richards, Jagger semblait alors considérer les Stones comme un boulet à traîner, d’autant qu’à cette époque, Charlie Watts n’était pas encore sorti de la toxicomanie qu’il avait tardivement développée.


    De tous les albums des Stones, Dirty Work est probablement celui qui a récolté la pochette la plus ordinaire, cette simple photographie du groupe contribuant à donner l’impression d’un manque d’intérêt pour ce disque.


    Jagger ne se montre pas particulièrement zélé dans ses efforts de promotion de Dirty Work. Par le biais d’une lettre qu’il adresse aux autres membres du groupe, il s’oppose, à la grande déception de Keith Richards, à l’organisation d’une tournée consécutive à la sortie de ce disque. Le chanteur estime d’une part que l’album n’est pas de très grande qualité et d’autre part que l’ambiance n’est pas suffisamment bonne au sein des Stones. Il dit avoir été atterré de voir les Who se produire en 1982 alors que l’atmosphère était alors exécrable entre les membres du groupe et ne souhaite pas vivre une pareille expérience.


    Les ventes de l’album Dirty Work ont été réduites, et Keith en attribue la raison à cette absence d’efforts consacrés à mieux le faire connaître. Le bruit a même couru que le groupe pourrait se séparer, et Jagger n’a apporté aucun réel démenti à une telle supposition. Par la suite, les faibles ventes de son album solo, She’s the Boss, et plus encore de celui qui a suivi, Primitive Cool, l’ont incité à se consacrer à nouveau à la carrière des Rolling Stones.


    Drogues


    Le nom des Rolling Stones a souvent été associé à la drogue. Pourtant, ses divers membres ont toujours eu des attitudes assez personnelles.


    Durant les années 1960, si les trois leaders du groupe s’y adonnaient sans complexe, le batteur Charlie Watts tout comme le bassiste Bill Wyman préféraient s’abstenir d’y toucher, et il en était de même pour le pianiste Ian Stewart. Si Stewart n’y a jamais touché durant toute son existence, Wyman a connu une brève dépendance envers le hachisch dans les années 1970, et Charlie Watts, pour sa part, a attendu 1983 pour sombrer dans la dépendance à l’héroïne, à une époque où Mick Jagger comme Keith Richards avaient décroché ! Watts s’est lui-même libéré de cette emprise en 1985.


    Dans son autobiographie Life, Richards a raconté comment il avait découvert la drogue lors de la tournée américaine de 1965.


    — Un matin, j’arrive lessivé devant des types frais comme des gardons, alors qu’on avait les mêmes horaires.


    Il demande à l’un des joueurs de cuivres comment il s’y prend et, pour toute réponse, le type extrait de sa poche un cachet blanc et un joint. Le pli est alors pris, pour le meilleur et surtout pour le pire.


    Lorsque Mick, Keith et Brian ont commencé à toucher aux substances hallucinogènes, seul Jones en a publiquement fait état. En 1967, l’inquiétude suscitée par le rôle emblématique des Rolling Stones auprès de la jeunesse a déclenché des raids et arrestations aux domiciles de Brian comme de Keith. Il s’en est suivi l’arrestation de Jagger et Richards, leur emprisonnement et finalement leur libération et relaxation en juillet 1967. Brian Jones, en revanche, a continué de faire l’objet de poursuites, et son addiction a rendu difficile aux autres Stones de travailler avec lui.


    Les années 1970 ont vu Keith Richards sombrer de plus en plus dans la dépendance à l’héroïne, en dépit de plusieurs cures de désintoxication, alors que Jagger se tenait plus à distance de telles substances. À de nombreuses reprises, Richards ne va échapper que de justesse aux contrôles incessants dont il fait l’objet.


    En 1973, Bobby Keys, saxophoniste accompagnant les Rolling Stones, s’est fait arrêter à Hawaii au retour de l’Australie : les douaniers ont retourné son instrument pour l’inspecter, et une seringue en est alors tombée. Il a alors subi une fouille au corps qui a révélé des capsules d’héroïne.


    Keith Richards, qui en faisait également la consommation, est sorti indemne de la fouille, car il avait voyagé les poches vides. Par chance, Bobby Keys a gardé le contact d’un certain M. Dole, « roi de l’ananas » à Hawaii. Un appel a suffi pour faire libérer Keys. Une fois les deux musiciens dans l’avion, Richards a découvert avec stupeur qu’il avait en fait deux capsules d’héroïne dans son portefeuille (la chose lui était sortie de l’esprit).


    — Ça arrive souvent à la douane : si tu es persuadé que tu n’as rien sur toi, c’est comme si tu n’avais rien sur toi, a commenté Keith.


    La même année, Richards est pourtant arrêté à Londres suite à une descente à son domicile. Vingt-cinq chefs d’accusation pèsent alors sur lui : seringues, cuillères, marijuana… Il va s’en tirer à peu de frais suite à une erreur commise par les policiers dans leur déclaration.


    Au début de l’année 1977, alors que Keith Richards est condamné à Londres pour possession de cocaïne, Jagger marque sa différence, expliquant que, lorsque Richards est sous l’influence de l’héroïne, il est difficile de travailler avec lui. À cette époque, la situation que le guitariste impose ainsi met en péril la capacité du groupe à pouvoir faire des tournées hors de Grande-Bretagne.


    Les choses se compliquent davantage lorsque Richards et sa compagne Anita Pallenberg sont arrêtés à Toronto (Canada) en mars 1977 pour détention de drogues diverses. La situation est compliquée par le fait que Margaret Trudeau, épouse du Premier ministre d’alors, aurait été aperçue en peignoir dans l’hôtel où séjournaient les Stones (elle en pinçait apparemment pour Ronnie Wood). Après avoir risqué la prison, Richards s’est finalement engagé à suivre une thérapie, dans le New Jersey, aux USA. Il va parvenir à décrocher durant de nombreux mois.


    Pourtant, durant l’enregistrement de l’album Some Girls, à Paris, à l’automne 1977, Richards rechute. Dans son autobiographie Life, il raconte son calvaire, alors qu’il se trouve dans un club, attendant désespérément l’arrivée de son fournisseur :


    — En arriver là alors que tu es numéro un mondial, ça te permet de mesurer combien tu es tombé bas. Rien que de se retrouver dans une situation pareille, ça t’inspire un dégoût de toi-même qui ne se surmonte pas en deux jours. La plupart des junkies se muent en crétins. C’est ça qui m’a détourné de la came, au final. On n’a plus qu’une seule idée en tête : se shooter.


    Cette fois, Richards décide de décrocher pour de bon en reprenant la thérapie.


    Lors de l’ouverture effective du procès à Toronto en octobre 1978, il s’en sort à condition de promettre de poursuivre son traitement médical et de donner un concert pour les non-voyants. Il parvient finalement à se libérer des drogues dures, fortement aidé en cela par son manager personnel, Jane Rose, et aussi par Mick Jagger.


    Si Jagger a clairement consommé des drogues durant une bonne décennie, il a par la suite opté pour un style de vie sain et sportif afin d’assumer ses performances scéniques. Il a donc, notamment dans les années 1980, clairement regretté que les Stones aient pu être identifiés à des partisans de la drogue, ajoutant qu’il ne se rappelait pas en avoir jamais fait l’éloge. Il a par ailleurs estimé que les magazines qui, eux, l'ont fait, étaient irresponsables.


    Avec le recul, le message que peuvent apporter les Stones a sans doute davantage de poids que celui de n'importe qui d'autre puisqu’ils sont passés par là ! Jagger a parfois regretté que des artistes actuels puissent se laisser aller à de tels excès, car, dit-il, les conséquences sont désormais connues, ce qui n’était pas le cas dans les années 1960. Il se veut philosophe :


    — Il existe une vieille idée selon laquelle vous ne pouvez être bon que si vous êtes inconnu, sans argent et, mieux encore, dérangé mentalement. Être accro à la drogue, c’est censé être utile. Ça vous rend intéressant. Mais ça ne rend pas nécessairement votre travail plus intéressant. Lorsque vous vieillissez, ça tend au contraire à l’amoindrir, et une personne qui s’adonne aux drogues ne travaille pas beaucoup. Francis Bacon, pour prendre un exemple, se contentait de se répéter, et son œuvre se détériorait sans cesse.


    Keith Richards lui-même affirme que, depuis une trentaine d’années à présent, il se tiendrait à l’écart des paradis artificiels. En avril 2007, il a déclaré au magazine New Musical Express que parmi les trois choses qu’il ne fera plus jamais au grand jamais figure la consommation d’héroïne :


    — Je ne toucherai plus jamais à la dope. Je ne le referai plus. Tout sauf ça. Pourquoi est-ce que je n’y toucherai plus ? Parce que j’y suis allé, je l’ai fait et je peux témoigner d’une chose : c’est incroyablement douloureux. Les têtes de nœud qui en prennent à foison, j’ai pitié d’eux.


    Voir aussi : Arrestations, Faithfull (Marianne), Jagger (Mick), Redlands – le raid, Richards (Keith), Watts (Charlie), Wood (Ron), Wyman (Bill)


    Dupree, Theodore Augustus


    Grand-père maternel de Keith Richards.


    Dans ses mémoires (Life), Keith Richards rend un vibrant hommage à celui qu’il appelle « Gus ». Il vivait non loin de chez lui, entouré de son épouse Emma et de sept filles. C’est en effet ce grand-père qui a fait naître chez le jeune Keith la passion pour la guitare. Gus avait appris le saxophone, puis le violon, et formé un orchestre de bal dans les années 1930. À la maison, il était donc fréquent qu’il joue du violon accompagné par Emma au piano.


    Lors des visites de Keith, son grand-père plaçait volontairement la guitare sur le piano droit, laissant son petit-fils la contempler avec envie.


    — C’est seulement après sa mort que j’ai découvert que, pendant tout ce temps, il ne la sortait et ne l’installait à cette place que quand je venais. C’était une tentation dont je n’avais pas conscience. Je crois qu’il étudiait mes réactions parce qu’il m’avait entendu chanter. Dès qu’il y avait une chanson à la radio, on la reprenait tous ensemble, comme ça, spontanément. Je ne sais plus bien à quel moment il a pris la guitare sur le piano et m’a dit : « Vas-y ! »


    Gus a enseigné à Keith ses premiers accords et l’a par la suite incité à aller de l’avant.

  


  
    E


    Easton, Eric


    Le premier responsable des affaires financières des Rolling Stones.


    Lorsqu’en avril 1963 Andrew Oldham découvre les Rolling Stones et décide de devenir leur manager, il s’associe avec Eric Easton, qui tient alors le rôle d’agent pour deux artistes. Easton produit le deuxième 45 tours des Rolling Stones, « I Wanna Be Your Man ». Assez rapidement, Oldham se déclare peu satisfait des services d’Eric Easton, qui s’adjuge des revenus excessifs sur les concerts et multiplie les comptes obscurs, officiellement pour protéger les Stones du fisc. En juillet 1965, Oldham décide de le remplacer par Allen Klein, un choix qui va s’avérer catastrophique.


    En août 1971, les Rolling Stones ont déposé une plainte contre Andrew Oldham et Eric Easton, arguant que ces deux personnes avaient signé un accord secret avec la maison de disques Decca, en 1963, qui les privait de revenus importants sur les ventes de disques. L’accord amenait 14 % de ces revenus à Oldham et Easton, tandis que Brian Jones ne percevait que 6 % au nom du groupe.


    Voir aussi : Klein (Allen), Oldham (Andrew)


    Écriture rock


    Si l’on parle des grands auteurs du rock, des noms tels que Bob Dylan, John Lennon, Jim Morrison ou Bruce Springsteen surgissent spontanément à l’esprit. Il est plus rare de voir apparaître le nom de Mick Jagger et, s’il est régulièrement acclamé comme showman ou chanteur, il n’est pas souvent cité pour ses faits littéraires. Jagger n’est certes pas Dylan, et ses textes ont rarement acquis une très haute sophistication.


    Toutefois, et particulièrement dans les débuts des Stones, certaines pièces font ressortir une écriture audacieuse qui mérite le détour.


    Au début de leur carrière, Mick Jagger et Keith Richards ont longtemps attendu avant de se mettre à écrire des chansons. S’ils s’y sont mis, c’est sur la demande de leur manager Andrew Oldham.


    Ils ont commencé par écrire des titres pour d’autres chanteurs tels « As Tears Go By », dont le succès les a favorablement surpris. Ce n’est qu’au début de l’année 1965 qu’ils ont osé proposer aux autres membres du groupe que les Stones interprètent l’une de leurs chansons, « The Last Time ». Cette pièce est demeurée quatre semaines au top anglais, ce qui était de bon augure.


    En mai, sur une musique de Richards, Mick Jagger a eu l’inspiration de « (I Can’t Get No) Satisfaction ». Ce jour-là, alors qu’ils résidaient dans un motel américain, Jagger, qui était assis sur le bord d’une piscine, s’est lancé dans une charge contre le mode de vie à l’américaine et l’omniprésente publicité :


    



    Quand je regarde ma télé,


    Un homme vient me dire,


    Quelle devrait être la blancheur de ma chemise,


    Mais ce ne peut pas être un homme, car il ne fume pas,


    Les mêmes cigarettes que moi.


    



    Dans le même texte, Jagger se plaint d’entendre la radio diffuser tout un tas « d’informations inutiles », s’adresse à une fille qui ne réagit pas à ses avances, mais elle lui dit de revenir la semaine prochaine parce qu’elle est « dans une mauvaise phase », ce qui en américain peut être interprété comme le fait qu’elle est en période de menstruation.


    À l’époque, il est peu commun d’entendre des mots aussi bruts. Avec « Satisfaction », Jagger développe un style d’écriture rock vif et trempé dans l’anticonformisme qui va se développer au cours des années qui suivent. La chanson « Jumpin’ Jack Flash », qui paraît au printemps 1968, dévoile une autre facette avec un texte surréaliste dans la lignée du « I Am the Walrus » de John Lennon comme en témoignent ces extraits :


    



    J’ai été élevé par une vieille sorcière édentée et barbue


    J’ai froncé les sourcils devant

    les miettes d’une croûte de pain


    J’ai été couronné avec une pointe qui a traversé ma tête.


    



    C’est toutefois avec la chanson « Sympathy for the Devil » (1968) que Jagger est allé le plus loin au niveau de l’écriture. Dans cette chanson, il se présente comme un homme riche et de bon goût qui serait à l’œuvre de manière maléfique derrière les événements du monde. Ce qu’il dépeint est proprement effrayant.


    



    J’étais là quand Jésus-Christ


    A eu son moment de doute et de souffrance, 


    Je me suis assuré que Pilate


    Se lave les mains et scelle son destin.


    



    Jagger a affirmé qu’il n’y avait là aucune référence au satanisme. Les paroles lui ont été inspirées par la lecture d’un livre que Marianne Faithfull venait de lui offrir, Le Maître et la Marguerite de Mikhail Boulgakov, dans lequel le diable apparaît sous la forme d’un personnage mondain et sophistiqué.


    L’inspiration de Jagger va parfois refléter l’époque comme dans la chanson « Street Fighting Man », parlant des jeunes qui se battent dans les rues de Paris en 1968. Il semble déplorer que de tels événements soient inconcevables au Royaume-Uni :


    Hé ! Je pense que le temps

    d’une révolution de palais est advenu


    Car là où j’habite le jeu en vigueur

    est solution de compromis,


    Eh bien, que peut faire un pauvre gars


    À moins de chanter dans un groupe de rock and roll


    Car dans la ville endormie de Londres


    Il n’y a pas de place pour un batailleur de rue.


    



    Pour sa part, Jagger a tenté de minimiser ce texte à diverses reprises. En 1987, il a été jusqu’à déclarer :


    — Je ne pense pas que la violence soit nécessaire pour amener des changements politiques dans la société. […] C’est moralement répréhensible. Et c’est réellement ce que je dis dans « Street Fighting Man ».


    En 1995, il livrera cette autre analyse :


    — Je n’aime pas beaucoup cette chanson. À l’époque, les émeutes en France étaient stupéfiantes. C’était une inspiration directe, car, en contraste, Londres était très calme.


    Keith Richards a tenu à souligner pour sa part que les paroles de chanson n’apportaient pas de réponse.


    — En réalité, elles soulèvent d’autres questions.


    À une époque où la révolution sexuelle battait son plein, Jagger a souvent donné libre cours à son inspiration et, avec le recul, certains textes apparaissent d’un goût douteux, comme dans « Stray Cat Blues », où il s’en prend explicitement à une fille de 15 ans. « Star Star » (1973), pour sa part, était initialement baptisé « Starfucker », et la maison de disques Atlantic a purement et simplement refusé de le sortir sous ce titre.


    Interrogé en 1987 sur ce qu’il avait pu écrire dans les débuts des Stones, Jagger a tenu à le situer dans le courant général de l’époque.


    — Ce que nous avons probablement fait dans les années 1960, c’est élargir les thèmes de la pop music au-delà des typiques « amour/toujours » et « j’ai une nouvelle moto ». Nous avons dit qu’on peut écrire une chanson sur tout ce qu’on désire. C’est probablement, avec d’autres artistes, l’un des plus grands legs que nous ayons laissés dans l’écriture de chanson.


    Durant les années 1980, la prose de Jagger est devenue plus mature, et on l’a vu aborder des thèmes plus avisés. Dès 1981, dans « Waiting on a Friend » (une chanson démarrée en 1973, mais achevée huit ans plus tard pour l’album Tatoo You), il laisse entendre qu’il préfère une amitié solide aux dérives du sexe et de l’alcool. Durant les années qui suivent, Jagger tire un trait sur ses excès passés, adopte un mode de vie sportif et ouvertement clean. Sa prose reflète cette mutation. « Let’s Work » (1987), qui paraît sur son deuxième album solo, laisse transparaître des idées conformes à l’esprit des années 1980 :


    



    Il n’y a pas de raison de rester assis sur ton séant


    Le monde ne te doit rien


    Prends une grande inspiration


    Et assure ta montée en travaillant


    Travaillons, soyons fiers


    Tenons-nous droit, touchons les nuages


    Travaillons, tuons la pauvreté.


    



    Il s’agit d’un texte fort qui paraît traduire des convictions profondes. Toutefois, on peine à l’imaginer sur un album des Stones ! Le groupe se retrouve en 1999 sur Steel Wheels, et, sur les morceaux de tels albums, Jagger va se montrer moins audacieux et aborder des thèmes plus légers. Il va toutefois s’opposer au gouvernement Bush dans la chanson « Sweet Neo Con » du disque A Bigger Bang (2005), qui raille le Parti républicain avec toutefois un style d’écriture peu raffiné et fort basique. Keith Richards a dit qu’il avait exprimé ses réserves en ces mots :


    — Est-ce que tu es sûr que ces gars-là méritent une chanson des Rolling Stones ?


    Mick Jagger est ainsi : son œuvre est souvent un reflet de ce qu’il vit et ressent à un moment donné. Avant tout, les mots qu’il place dans ses chansons peuvent avoir un impact particulièrement fort au niveau sonore. Chuck Leavell, qui joue du piano pour le groupe depuis 1982, a fort bien décrit comment se produisait ce travail d’écriture :


    — Habituellement, quand nous sommes en préproduction, il n’existe qu’une phrase ou un demi-refrain, quelques lignes et un couplet, et Mick marmonne le reste. La raison pour laquelle il le fait est qu’il attend que la chanson prenne forme. Il ne veut pas écrire un couplet si à long terme il va disparaître ; il ne veut pas gaspiller son temps. Par conséquent, il aime tester une chanson jusqu’à ce qu’elle acquière de la structure. Il rentre alors à la maison, fait ses devoirs et revient avec une chanson. Ça me fascine.


    Désireux de faire la part des choses, Jagger est souvent demeuré modeste en ce qui a trait à son art. Il estime qu’une chanson se doit d’être raisonnablement bonne.


    — Je n’imprime pas les mots dans les disques. Si vous ne pouvez pas les entendre, c’est dommage. Il se trouve que je ne pense pas que ce soient de grandes œuvres poétiques !


    Voir aussi : Jumpin’ Jack Flash, Satisfaction, Starfucker, Street Fighting Man, Sympathy for the Devil


    Emotional Rescue


    Album des Stones enregistré à partir de la fin août 1978 à Los Angeles, puis à Nassau, aux Bahamas, en janvier-février 1979,

    et enfin à Paris entre juin et août 1979. Complété et mixé à New York entre octobre 1979 et avril 1980. Sorti le 23 juin 1980.
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    Emotional Rescue n’est pas ce que les Stones ont produit de meilleur. À l’occasion du changement de décennie, le groupe semble traverser une période où il cherche à redéfinir son identité sans parvenir à se positionner clairement. La tendance musicale a fortement changé avec l’arrivée de groupes tels que Blondie, Police, Clash, Pretenders ou Human League, certains d’entre eux introduisant le synthétiseur dans les orchestrations.


    Les Stones viennent de triompher avec l’album Some Girls, qui, grâce au hit « Miss You », s’est vendu à six millions d’exemplaires – leur meilleure vente. Le duo de compositeurs Jagger-Richards se montre prolifique : 42 chansons avaient été enregistrées lors des sessions effectuées à Paris pour Some Girls, certaines sont sorties sur l’album Tatoo You et d’autres ont été écrites pour Emotional Rescue ! Pourtant, ce qui apparaît sur le nouvel album a relativement peu de panache. Il est vrai qu’à cette époque, d’autres stars apparues dans les années 1960, notamment Paul McCartney, les Who ou les Beach Boys, traversent une semblable crise d’inspiration.


    « Dance (pt. 1) », qui ouvre l’album, semble vouloir marcher sur la trace de « Miss You » avec un climat adapté aux pistes de danse, mais il n’en a pas la classe. « Summer Romance » confirme l’inquiétude en développant une ambiance proche des tubes des années 1960 sans toutefois convaincre. « Send it to Me » apparaît comme du reggae faiblard. Lorsque sur le cinquième titre, « Indian Girl », apparaissent des trompettes à l’espagnole, on se sent légèrement gêné. Jagger a justifié de tels choix en expliquant qu’il y avait de nombreux pastiches sur cet album et qu’il s’agissait d’un disque à prendre au second degré et en aucune façon sérieusement. Dans le même temps, « Indian Girl » est doté d’un texte engagé qui ne prête aucunement à sourire : Jagger évoque une petite fille vivant dans la pauvreté et le chaos au Nicaragua et se débrouillant comme elle le peut pour s’en sortir. Quoi qu’il en soit, il faut attendre la huitième plage pour en découvrir les morceaux essentiels, « Emotional Rescue » et « She’s so Cold ». Ce dernier titre, avec un son proche du rockabilly et des phrases extrêmement ironiques, évoque une fille particulièrement froide.


    « Emotional Rescue » nous amène à retrouver les Stones comme on les aime, imaginatifs et inspirés, sur une rythmique qui rappelle la soul music. Jagger chante avec une voix de fausset, des intonations suraiguës, comme s’il voulait parodier les Bee Gees, mais revient régulièrement à son registre vocal habituel. Pourtant, « Emotional Rescue » est une chanson que Richards a par la suite reniée, expliquant que Jagger voulait alors produire des morceaux pour les clubs et que lui-même, dans la mesure où il sortait de sa période de dépendance à la drogue, n’exprimait pas particulièrement ses points de vue.


    La chanson a été enregistrée avec le groupe au complet lorsqu’il se trouvait à Nassau, mais c’est une version réduite qui a finalement été préférée pour l’album. Jagger venait tout juste de composer cette pièce sur un piano électrique et l’avait enregistrée dans la foulée avec Charlie Watts et Ronnie Wood, en l’absence de Bill Wyman et de Keith Richards. « Down in the Hole » a pareillement été conservé tel quel dans l’urgence du moment et n’a fait l’objet que de deux prises.


    Lors du mixage de l’album à l’Electric Lady Studios de New York à partir du 26 octobre, de nombreux désaccords sont survenus entre Mick et Keith. Ils vont jusqu’à se battre verbalement avec véhémence, chacun défendant bec et ongles ses mixages.


    Durant la période où Richards était prisonnier d’une hyperdépendance aux drogues et aussi durant celle où il s’en est libéré, Jagger a pris l’habitude de prendre les choses en main. Une fois remis sur pied, Keith a voulu reprendre une part de pouvoir, et il a semblé s’opposer à Mick pour la forme. Le guitariste voulait constamment améliorer certaines chansons ou renouveler les arrangements alors que les autres s’estimaient satisfaits.


    Lui-même a déclaré qu’il trouvait tout simplement qu’un trop grand nombre de chansons sonnaient de la même façon. Comme épuisé au sortir de la production, Jagger a jugé que ce disque avait manqué d’une réelle vision et s’est montré peu désireux de jamais le réécouter !…


    Il va s’écouler une bonne année entre le moment où l’album est enregistré et celui où il est mixé et prêt à être mis sur le marché. Jagger a tellement entendu ces morceaux qu’il en a assez et a préféré partir pour New York, histoire de prendre du recul.


    La critique rock accueille le nouvel album d’une manière fort mitigée. Jagger attribue une telle situation au fait que la réalisation de cet opus s’est étirée sur une trop longue période et que la trop grande quantité de chansons disponibles a contribué à désorienter le groupe. Richards a confirmé la chose, estimant qu’avoir trop de chansons est un problème comparable à n’en avoir pas assez.


    Pourtant, une fois de plus, le succès du single est tel qu’il entraîne l’album dans son sillage : Emotional Rescue atteint la position numéro un et va s’écouler à deux millions d’exemplaires, un score très inférieur à celui de Some Girls, mais tout de même dans la moyenne supérieure pour les Stones. Il se trouve aussi que, lors de cette année 1981, ils entament la tournée la plus importante jamais entreprise par un groupe de rock, ce qui a pour effet d’entraîner un véritable matraquage radio sur leur passage.


    Enfants


    Si tous les membres des Stones ont eu des enfants, Mick s’est distingué en étant le plus prolifique (six enfants dont l’un, Karis, avec Marsha Hunt qu’il ne voulait pas reconnaître à l’origine) et Brian Jones par le fait qu’il avait mis enceintes de nombreuses filles avant d’avoir atteint l’âge adulte. Son premier fils, né en 1959, a ainsi été recueilli par un autre couple. Les divers membres des Rolling Stones ont eu les enfants suivants :


    
      	Mick Jagger: Karis (3 novembre 1970), Jade (21 octobre 1971), Elizabeth (2 mars 1984), James (28 août 1985), Georgia (12 janvier 1992), Gabriela (9 décembre 1997).


      	Brian Jones : Mark (22 octobre 1961), Paul (24 mars 1965).


      	Keith Richards : Marlon (10 août 1969), Dandelion (17 avril 1972), Tara (26 mars 1976), Theodora (18 mars 1985), Alexandra (28 juillet 1986).


      	Mick Taylor : Chloe (6 janvier 1971).


      	Charlie Watts : Serafina (18 mars 1968).


      	Ron Wood : Jesse (30 octobre 1976), Leah (22 octobre 1978), Tyrone (20 août 1983).


      	Bill Wyman : Stephen (29 mars 1962), Katharine (4 septembre 1994), Jessica (novembre 1995), Mathilda (27 avril 1998).

    


    Voir aussi : Hunt (Marsha), Hall (Jerry), Jones (Brian), Morena (Bianca), Pallenberg (Anita)


    Ertegun, Ahmet


    L’un des plus grands responsables de maison de disques, Ahmet Ertegun, a accueilli sur Atlantic Records des artistes aussi fameux que les Rolling Stones, John Coltrane, Led Zeppelin, Ray Charles ou Tori Amos.


    Jovial, bon vivant et amateur sincère de musique, Ertegun apparaît comme le producteur de disques de rêve tel qu’il en a jadis existé et que les artistes en herbe désespèrent parfois de rencontrer de nos jours…


    Né en Turquie en 1923 d’un père ambassadeur, Ahmet a reçu le nom Ertegun suite à un décret récent demandant à ce que chaque citoyen adopte un nom de famille – faute de quoi, il eût porté le nom Ahmet, fils de Munir. Son père a choisi Ertegun, qui signifiait « celui qui vit un avenir plein de promesses ».


    S’il a très vite été passionné par le jazz, Ahmet Ertegun a vite pris conscience de la ségrégation dont étaient victimes les musiciens de couleur sur le sol américain.


    En 1932, alors qu’il a neuf ans, Ahmet assiste à un concert du Duke Ellington Orchestra à Londres, où son père tient l’ambassade de Turquie. Peu après, son père est nommé à Washington, et la famille émigre aux États-Unis. Une fois sur place, Ahmet Ertegun découvre avec stupeur qu’un artiste de l’ampleur de Duke Ellington ne se produit jamais dans un théâtre pour les Blancs.


    — S’il arrivait qu’il joue dans un théâtre pour les Blancs, alors, aucun Noir n’était autorisé dans la salle[10] !


    En 1947, Ahmet Ertegun emprunte 10 000 dollars au dentiste de la famille et forme, aidé de son frère Nesuhi, le label Atlantic Records à New York. Ils se distinguent alors en produisant de nombreux artistes de couleur que les majors rechignent à mettre sous contrat, préférant se concentrer sur les chanteurs à la peau blanche. Suite au succès connu par des groupes comme les Drifters, Atlantic étend son influence et prend de court les grandes sociétés discographiques en produisant de nombreux hits. Vers le milieu des années 1950, Ahmet débourse 3000 dollars pour racheter le contrat de Ray Charles. En revanche, il échoue à récupérer Elvis Presley qui est lié avec RCA.


    À partir de 1956, Atlantic Records développe un département jazz et accueille des légendes telles que John Coltrane, Charles Mingus ou le Modern Jazz Quartet.


    Jerry Wexler, ancien chroniqueur du magazine Billboard, a rejoint Atlantic en 1953. Au cours des années 1960, tandis que des artistes majeurs du R&B comme Aretha Franklin sont mis sous contrat par Atlantic, Wexler aide à diversifier le catalogue d’Atlantic en accueillant des groupes de la mouvance pop anglaise tels que Cream. Il convainc Ertegun de débourser 200 000 dollars d’avance en prévision de 5 albums à venir pour un groupe britannique encore inconnu, Led Zeppelin, qui va devenir l’un des plus gros vendeurs de disques au monde. Aux alentours des années 1970, quelques-unes des plus grandes formations américaines telles que Crosby, Stills, Nash & Young se lient pareillement à Atlantic. La maison de disques peut ainsi se targuer d’avoir à son catalogue la crème du rock et du R&B.


    Fan des Stones de la première heure, Ertegun est devenu un ami des membres du groupe. Un soir d’automne 1969, alors qu’il se trouve à Los Angeles, il est invité par Mick Jagger à assister à une séance d’enregistrement. Ertegun rend visite aux Stones, qui enregistrent alors « Country Tonk », puis convient de retrouver Mick Jagger aux alentours de minuit dans un bar de la ville. Le soir venu, alors qu’Ertegun est passablement fatigué et a absorbé sa dose de whisky, Jagger lui annonce au milieu du bruit ambiant qu’il serait intéressé à ce que les Rolling Stones se retrouvent sur Atlantic Records.


    Ce soir-là, Ertegun s’endort sans donner de réponse. Les négociations démarrent dès le lendemain et vont aboutir en avril 1971. Jusqu’en 1994, le label Rolling Stones Records sera une filiale d’Atlantic Records. Durant les années 1970, Ertegun peut ainsi se targuer d’accueillir les plus grands noms du rock britannique puisqu’il va également faire signer Emerson, Lake & Palmer, Roxy Music, Genesis, Yes…


    Ertegun a conservé une véritable fascination pour les Stones et s’en est confié dans le livre Selon les Rolling Stones[11]. Il dit de Mick Jagger :


    — Quand on lui parle, il est complètement engagé et engageant, et a dans les yeux une expression qui reflète un réel intérêt et une authentique compréhension.


    Il qualifie le travail à la guitare de Keith d’« incroyablement subtil et complètement évident ». Par ailleurs, il n’hésite pas à dire de Charlie qu’il est l’un des meilleurs batteurs qu’il ait jamais entendus !


    Exile on Main Street


    Double album des Rolling Stones enregistré à divers moments entre 1969 et 1971 et dont la production a été achevée en mars 1972. Sorti le 22 mai 1972, réédité

    en version remastérisée le 17 mai 2010.
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    Quelle énergie ! De tous les albums des Stones, c’est l’un des plus enlevés, comme si une ambiance de fête avait régné durant la majeure partie de son élaboration. Certes, l’album est loin d’offrir une richesse de composition aussi forte que Beggar’s Banquet, Let it Bleed ou Sticky Fingers. Pourtant, Exile on Main Street apparaît généralement en tête des sondages organisés auprès des fans du groupe. Il est même souvent cité parmi les albums essentiels de l’histoire du rock. Or, c’est un album inégal, dont la qualité sonore est en deçà des productions précédentes jusqu’à ce qu’apparaisse la réédition de 2010.


    Que dire ? Avec ses 18 morceaux, Exile on Main Street est à considérer comme une globalité, le témoignage de l’époque euphorique d’un groupe qui a développé un réel savoir-faire dans l’organisation de son rock inspiré de R&B. Exile se déguste à la vitesse du son, et plus d’un morceau est habité par une infernale célérité. Le mot d’ordre essentiel est celui de la fête. Le single « Tumbling Dice » resplendit d’une exubérance digne des gospels d’une église perdue dans un village du Mississippi.


    Dès l’ouverture de l’album avec « Rocks Off », on est comme emporté par une vague irrésistible, un souffle dévorant, une cavalcade de guitares, voix et saxophones. Soutenu par une contrebasse qui assume une sonorité bien ronde « Rip this Joint » poursuit de plus belle cette fiesta débridée et nous entraîne plus loin encore dans le vertige de l’allégresse ambiante (c’est l’un des morceaux les plus rapides jamais enregistrés par le groupe). Sur d’autres faces du 33 tours originel, l’atmosphère devient plus modérée avec des thèmes plus proches de la country music (« Sweet Virginia ») ou du folk (« Sweet Black Angel »), mais le tonus ressurgit aisément avec des morceaux comme « Happy ». Il est à noter qu’à cette époque, l’album se présentait sous la forme de deux 33 tours, et il semble exister une logique dans l’organisation des morceaux : rock pour la face 1, country pour la face 2, blues et soul pour le second disque.


    Si certains morceaux ont été ébauchés auparavant – certains tels « Sweet Virginia » datent des séances de Sticky Fingers –, la gestation effective de l’album démarre en juin 1971 dans la villa Nellcôte (Villefranche-sur-Mer) qu’a louée Keith Richards. À cette époque, les Stones viennent d’émigrer en France et ils ont d’abord cherché s’ils pouvaient dénicher une ferme à louer dans les montagnes. Faute de trouver un lieu d’enregistrement à leur goût, ils se sont rabattus sur la cave de la villa de Keith et y ont installé leur matériel d’enregistrement mobile.


    Le producteur Jimmy Miller et l’ingénieur du son Andy Johns débarquent à partir de juillet afin de prendre en main la réalisation effective des chansons. C’est dans une atmosphère de liesse et de vie en communauté que sont créés la plupart des morceaux de cette vibrante collection. Comme les séances de travail ont lieu en majeure partie durant l’été, la température est élevée, et l’atmosphère, humide (les guitares ont tendance à se désaccorder et la batterie ressort d’une manière peu claire).


    Rétrospectivement, Jagger gardera un souvenir déplaisant d’une telle période et de son atmosphère proche de l’improvisation. Il paraissait souvent impossible de réellement savoir s’ils étaient en train d’enregistrer, de s’amuser ou dîner, ou encore à quel moment exact il était prévu de jouer ou de chanter.


    Outre la chaleur permanente, l’exiguïté des lieux faisait en sorte qu’il était difficile d’entendre distinctement ce qui était joué. L’album a d’ailleurs été mixé ultérieurement durant de nombreux mois à Los Angeles. Les membres du groupe n’étaient toujours pas d’accord quant au moment où il serait bon d’enregistrer, et de nombreuses heures ont été perdues à s’attendre mutuellement. Il pouvait arriver que Gram Parsons soit en train de jouer une partie de guitare assis sur la table de la cuisine alors que d’autres y discutaient et grignotaient. Du fait du manque de place, Nicky Hopkins pouvait se retrouver à jouer du piano dans une pièce tandis que Keith Richards, Charlie Watts et Bill Wyman enregistraient, avec Bobby Keys dans le couloir, la base instrumentale dans la cave. Il est arrivé que Mick Taylor assure la basse comme sur « Shine a Light » du fait que ce jour-là Bill Wyman était parti sur un yacht.


    À partir de septembre, Jagger a fait de nombreux allers et retours à Paris afin de veiller sur son épouse Bianca qui était enceinte, et une telle absence avait le don de mettre Richards en rogne.


    La création de « Happy » est symptomatique d’une telle atmosphère. L’après-midi où ce morceau est né, Keith Richards est arrivé relativement tôt pour la séance d’enregistrement. Comme seul le saxophoniste Bobby Keys était présent, avec le producteur Jimmy Miller, Keith a attrapé la guitare et lâché un riff. Ils ont enregistré « Happy » tel quel, le producteur Jimmy Miller tenant la batterie.


    C’est en octobre que Jagger récupère les bandes. Il décide qu’il vaut mieux que le mixage ait lieu ailleurs, très loin de Nellcôte. Interrogé sur son contenu, Jagger semble déplorer que les Stones ne soient pas allés plus loin :


    — C’est un album très rock and roll et c’est une bonne chose. Dans le même temps, je suis très lassé du rock and roll. Il est bon d’explorer…


    Jagger passe plusieurs mois, de décembre à février, au studio Sunset Sound de Los Angeles, puis en mars 1972 dans un autre studio de la même ville, le Wally Helder. Les Stones ont gravé une trentaine de titres, et il paraît difficile d’en écarter les deux tiers. Il est donc jugé opportun de sortir un double album. Son titre fait référence au fait que, étant partis pour la France, ils sont comme en exil. Toutefois, Main Street évoque une rue de Los Angeles.


    La pochette de l’album est confiée au photographe Robert Frank. Il décide d’exploiter un visuel qu’il a aperçu dans un salon de tatouage à New York : un mur recouvert de photographies de gens étranges ou monstrueux. Il se sert d’un appareil photo bon marché afin d’obtenir des clichés des Stones qu’il puisse intégrer dans ce panorama.


    Lors de sa sortie, l’album Exile on Main Street essuie la morve de nombreux critiques, et les ventes initiales sont relativement décevantes. Un seul single est extrait de l’album, le brillant « Tumbling Dice » assorti du très beau « Sweet Black Angel » dédié à l’activiste Angela Davis. Au fil des années, les journaux de rock vont modifier leur attitude et chanter les louanges de Exile on Main Street. À la fin des années 1970, le magazine Village Voice va jusqu’à le désigner « meilleur album de la décennie ».


    Un tel revers d’opinion de la part des médias sera souvent cité par Jagger et Richards lorsqu’ils évoqueront la futilité de certaines critiques d’album écrites sur le vif.


    — La plupart des critiques ont dit que Exile on Main Street était un tas de m… Puis, ils ont tourné casaque et déclaré que c’était probablement un des meilleurs albums que les Stones aient sortis. Que dire ? Je ne fais plus attention à ce que peuvent dire les critiques, a dit pour sa part Bill Wyman.


    Il faut toutefois reconnaître que Exile on Main Street est un album dont la séduction opère sur le long terme, davantage au niveau du climat qui s’en dégage d’un bout à l’autre que pour la qualité individuelle de ses titres.


    Richards, s’il considère que la trilogie qui va de Beggar’s Banquet à Sticky Fingers constitue les meilleurs albums du groupe, s’est montré élogieux à l’égard de Exile on Main Street. Il juge qu’il s’agirait de l’une de leurs meilleures prestations, et que la mauvaise qualité sonore de ce disque préfigurait d’une certaine façon le grunge !


    Jagger est longtemps demeuré réservé à l’égard de Exile on Main Street, estimant qu’il comportait peu de chansons individuellement bonnes. Il s’avouait même surpris que cet album soit adulé. Il considère que Beggar’s Banquet et Let it Bleed sont de meilleurs disques, dans la mesure où ils sont plus compacts. Avant tout, il se disait horrifié par la piètre qualité du mixage.


    Dans une interview donnée en 2003, Jagger disait aussi qu’il adorerait pouvoir retravailler sur Exile, car, disait-il, « c’est l’un des mixages les plus déplorables que j’aie jamais entendus ».


    Le vœu de Jagger a finalement été exaucé. Le 17 mai 2010, une édition intégralement remastérisée de Exile a vu le jour. Auparavant, Mick Jagger, Keith Richards et aussi le producteur Don Was ont consacré plus d’une année à réécouter les bandes datant de 1969 à 1972. Ils se sont même autorisé quelques ajustements, réenregistrant certaines voix ou parties de guitares ! Pour la chanson « Plundered My Soul », Jagger a même fait appel à Mick Taylor afin qu’il réenregistre des interventions à la guitare à même de sonner à la façon de Exile.


    La réédition de Exile on Main Street a été particulièrement bien accueillie, se classant numéro un au Royaume-Uni et numéro deux aux USA. Sous cette nouvelle forme, Exile on Main Street a confirmé qu’il s’agissait bel et bien d’un des albums majeurs de la musique rock. Pour diverses raisons…


    La première est de nature pratique. Exile on Main Street était originellement un double album et donc divisé en quatre faces, très inégales. Si la première était excellente, la troisième, à l’exception de « Happy », pouvait laisser sur sa faim. Il en était de même pour la quatrième face, qui se terminait fort curieusement sur un morceau dénué d’intérêt (« Shine a Light » eût été plus approprié). Or, Atlantic a eu l’excellente idée de placer ces 18 titres sur un seul CD. On récolte ainsi plus d’une heure ininterrompue de musique des Stones, Mick et ses compères explorant des territoires fort divers du rock au country en passant par le gospel. Avec une écoute d’une seule traite, Exile on Main Street se laisse déguster avec délice. Mieux encore, il apparaît alors qu’Exile est une globalité, davantage qu’une suite de chansons qui se distingueraient individuellement. C’est un album à considérer en tant que tel.


    Le second point est tout aussi lié à l’évolution de la consommation de la musique. À partir de l’an 2000, l’iPod et autres baladeurs numériques ont imposé un mode d’écoute prioritaire : le casque aux oreilles. Or, dans ce mode, Exile fait l’objet d’une véritable redécouverte. On découvre mille détails : les soli que tricote le frêle guitariste Mick Taylor, les interventions de Nicky Hopkins au piano, les phrasés au saxophone de Bobby Keys…


    Le troisième point est qu’avec le recul, les albums du niveau de Exile on Main Street sont devenus trop rares, sinon inexistants. Les Stones étaient et demeurent un groupe qui enregistre live, répétant un morceau inlassablement jusqu’à obtenir une prise digne de figurer sur l’album. Exile est donc un album live, incroyablement vivant, dénué d’effets, de trucages.


    Enfin, le quatrième point concerne le son et semble valider ce que disait Richards : Exile est sorti à une époque où la plupart des albums de progressive music disposaient d’un son léché, clair, avec chaque instrument bien détaché. C’était le cas des disques de Genesis, de Pink Floyd, de Lennon, d’Emerson, Lake & Palmer…


    Enregistré à la maison, Exile a un son brouillon, brut, fouillis et sauvage. À se demander ce qu’il venait faire à cette époque… Plus de 30 ans après l’édition de 1972, ce son ne surprend plus, il s’est banalisé avec le punk ou le grunge. Il demeure une incroyable énergie, une folle vitalité, quelque chose qui s’apparente à un feu d’artifice.


    Un monument du rock…


    Voir aussi : Nellcôte
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    Faithfull, Marianne


    Chanteuse rock et actrice, Marianne Faithfull a été la compagne de Mick Jagger durant la seconde moitié des années 1960.


    — Elle était aussi insouciante et pure qu’une journée d’été… Son corps était mince, aussi fragile qu’un brin d’herbe. Pourtant, c’était son visage qui était singulier : c’était le visage d’un ange, avec ses grands yeux bleus innocents, des lèvres douces faisant la moue, et un encadrement de cheveux blonds qui luisaient comme le soleil, avec jeunesse et santé. Partout où elle entrait, son visage arrêtait toutes les conversations. Elle subjuguait à sa volonté tous les hommes.


    C’est ainsi que Tony Sanchez, un proche des Rolling Stones et auteur d’un livre à leur sujet, Up and down with the Rolling Stones, a décrit Marianne Faithfull.


    Sa voix éraillée et mystérieuse qui porte la trace de trop nombreuses cigarettes, la hargne qu’elle a parfois insinuée dans ses refrains, les épreuves qu’elle a traversées pour se sortir de la drogue ont tissé une légende autour de sa personnalité. Fille d’une baronne australienne, Marianne est née à Londres le 29 décembre 1946 et a reçu une éducation stricte. À l’âge de 17 ans, alors qu’elle vient de sortir du couvent, elle s’émancipe et se fait connaître en tant qu’aspirante à la chanson. Andrew Oldham, le manager des Rolling Stones, la croise dans une fête et dira plus tard :


    — J’ai rencontré un ange avec de gros seins et l’ai mis sous contrat.


    Le 27 mars 1964, Mick Jagger fait la connaissance de Marianne Faithfull au cours d’une soirée organisée en l’honneur d’Adrienne Posta, une autre chanteuse dont Andrew Oldham est le manager. À cette époque, Oldham a demandé à Jagger et Richards d’écrire de nombreuses chansons pour d’autres artistes. Bien que les Stones chantent un répertoire rock et blues, ils ont pris l’habitude de composer des chansons pop, et cette pratique leur sert d’apprentissage (ils ne se sentent pas encore assez confiants pour écrire leurs propres hits).


    Avec sa blondeur et sa peau blanchâtre, mais aussi avec la classe qu’elle tient de sa naissance, Marianne Faithfull inspire aux deux garçons la chanson « As Tears Go By », dont le texte et l’atmosphère évoquent l’Angleterre ancienne. Le single sort le 19 juin 1964 et devient un immense succès (les Rolling Stones iront jusqu’à l’enregistrer eux-mêmes en 1966).


    Au cours de l’année 1965, Marianne Faithfull épouse le marchand d’art John Dunbar, qui la présente à Allen Ginsberg et William Burroughs, ce qui lui permet d’aborder l’univers du théâtre et du cinéma. Elle a un enfant de Dunbar, Nicolas. Cette année-là, allaitant son bébé dans les coulisses, elle passe en première partie du chanteur Hugues Aufray à l’Olympia. Pourtant, Mick Jagger s’éprend de Marianne Faithfull, et ils entament une relation discrète.


    En octobre 1966, Marianne Faithfull se sépare de son mari afin de se rapprocher de Mick Jagger. À la fin de la même année, lui-même se sépare de sa compagne d’alors, Chrissie Shrimpton, et la chose ne passe pas sans heurts (elle tente de mettre fin à ses jours). La relation entre Mick Jagger et Marianne Faithfull ne devient publique qu’en janvier 1967, date à laquelle il l’emmène en vacances dans le sud de la France. Lorsque la police britannique débarque au domicile de Keith Richards le mois suivant, elle se prélasse, nue sous une couverture, et la nouvelle dessine une aura de scandale autour de sa personnalité.


    Au début d’octobre 1968, alors que la chanteuse apparaît dans le film La Motocyclette avec Alain Delon, la nouvelle que Marianne Faithfull est enceinte de Mick Jagger apparaît dans les médias. Pourtant, quelques semaines plus tard, il s’avère qu’elle a fait une fausse couche.


    Les problèmes de drogue influent sur le moral de Faithfull. En février 1969, elle enregistre une chanson écrite avec Jagger et Richards, « Sister Morphine », qui évoque un patient réclamant sa dose de morphine pour calmer la douleur. Début juillet, elle se retrouve dans le coma durant plusieurs jours à la suite d’une overdose. Elle suit alors une cure de désintoxication en Suisse le mois suivant. En novembre, il apparaît que la chanteuse s’est amourachée d’un peintre et cinéaste italien, Mario Schifano.


    Jagger quitte Marianne Faithfull en 1970 et, peu après, la chanteuse va traverser une longue période de dépendance aux drogues dures, allant jusqu’à se retrouver sans le sou et sans domicile fixe.
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    1979 est l’année de son retour sur le devant de la scène avec l’album Broken English, qui comporte plusieurs chansons à succès, notamment « The Ballad of Lucy Jordan ». Elle reprend une carrière en tant que chanteuse et actrice, travaillant avec Angelo Badalamenti comme avec Metallica, et au cinéma avec Patrice Chéreau et Sofia Coppola.


    Voir aussi : Redlands – le raid


    Femmes


    La libération sexuelle des années 1960 et leur statut de rock star en tournée ont permis aux Stones de profiter sans réserve des groupies et autres fans avides d’un contact avec l’un d’eux. Si Mick Jagger apparaît comme le plus grand play-boy du groupe, lors des premières années d’existence des Stones, Bill Wyman et Brian Jones étaient les plus demandeurs en la matière.


    Bien qu’il soit marié avec Diane Perks depuis 1959 et qu’il ait un enfant d’elle en 1962, Wyman manifestait une véritable compulsion à trouver une fille avec qui passer la nuit, et Keith Richards a même laissé entendre qu’il n’était pas forcément regardant sur la personne en question. Bill et Diane ont finalement divorcé en 1969. Dès 1967, Wyman avait pris pour compagne Astrid Lundstrom, et il est demeuré avec elle jusqu’en 1983. Par la suite, Wyman a entretenu une liaison secrète avec l’adolescente Mandy Smith, qu’il a finalement épousée à sa majorité en 1989 avant de divorcer deux ans plus tard. En 1992, il a fait la connaissance de Suzanne Acosta qu’il a épousée et avec laquelle il est toujours aujourd’hui.


    Bien avant de former les Rolling Stones, Brian Jones avait fait parler de lui en mettant enceinte sa petite amie Valérie, âgée de 14 ans, alors qu’il n’avait lui-même que 16 ans. Lors de ses débuts en tant que musicien, il a été dit qu’il faisait des ravages auprès de la population féminine. De 1963 jusqu’à 1965, il avait pour compagne Linda Lawrence, mais, tout comme Bill Wyman, il partait activement à la chasse aux jeunes fans après les concerts. De 1965 à 1967, Jones a eu pour compagne l’actrice allemande Anita Pallenberg, mais elle l’a quitté pour rejoindre Keith Richards, ce qui a contribué à creuser la distance entre Jones et le groupe. Il a ensuite eu pour compagne, jusqu’à son décès en 1969, Suki Poitier, une fille qui ressemblait fort à Anita Pallenberg.


    Charlie Watts, ici comme ailleurs, représente l’exception. Il a épousé Shirley en 1964 et est demeuré avec elle depuis.


    Keith Richards, de par son naturel timide, n’a pas eu la réputation d’être particulièrement coureur. Il a été dit qu’il se sentait mal à l’aise en compagnie des femmes. Il a toutefois eu pour compagne Linda Keith de 1964 à 1966. En 1967, alors qu’il se rendait au Maroc dans sa Bentley, lui et Anita Pallenberg, alors la compagne de Brian Jones, ont craqué l’un pour l’autre. Ils sont demeurés ensemble jusqu’en 1978 et ont eu trois enfants. En 1979, il tombe follement amoureux de la top model Patti Hansen, au point de vouloir l’épouser quatre ans plus tard. Ils sont demeurés ensemble depuis.


    Ron Wood a rencontré Jo Howard en 1977 et ne l’a jamais quittée depuis. Ils se sont mariés en 1985.


    Mick Jagger n’a jamais caché son attirance pour les femmes et a parfois manifesté un certain mépris pour celles qui venaient leur tourner autour. Il a toutefois eu plusieurs compagnes officielles et épouses. La première, de 1963 à 1966, a été Chrissie Shrimpton, la sœur du top model Jean Shrimpton. Il a été dit que c’était à propos d’elle qu’il aurait écrit les chansons « Under My Thumb », avec des accents revanchards à propos d’une fille, et aussi « 19th Nervous Breakdown », dans laquelle il implore sa compagne de ne pas laisser libre cours à ses crises de colère. Jagger a ensuite quitté Shrimpton pour Marianne Faithfull, avec qui il est demeuré jusqu’en 1970. Lorsque Faithfull a voulu publier les notes personnelles qu’elle avait prises sur ses relations amoureuses, Jagger s’y est opposé. En 1970, il est apparu que Mick aurait eu une relation secrète avec l’actrice et chanteuse Marsha Hunt. Elle affirmait qu’il était le père de son fils, Karis, né le 3 novembre (que Jagger a par la suite reconnu). La rencontre avec le model Bianca Moreno de Macias va partiellement métamorphoser Jagger. À la fois activiste politique et membre de la jet-set, Bianca a parfois été décrite comme une « Jagger au féminin » tant elle apparaît racée et sûre d’elle. Ils se sont mariés le 12 mai 1971 et ont divorcé en 1979, Jagger ayant craqué depuis deux années déjà pour la compagne de Brian Ferry, l’actrice Jerry Hall. Mariés en 1990, Mick et Jerry ont divorcé en 1999 après avoir eu quatre enfants ensemble, lorsqu’il a été prouvé suite à un test d’ADN que Jagger avait mis enceinte le top model Luciana Morad qu’il fréquentait depuis déjà quatre années.


    Tout aussi sexy et sculpturale que les femmes qui l’ont précédée, l’actrice L’Wren Scott, qui a 21 ans de moins que lui, est demeurée la personne la plus proche du sexagénaire Mick Jagger depuis qu’ils se sont « secrètement » mis ensemble en 2001.


    Voir aussi : Aftermath, Faithfull (Marianne), Hall (Jerry), Hunt (Marsha), Jagger (Mick), Jones (Brian), Morena (Bianca), 19th Nervous Breakdown, Pallenberg (Anita), Sexisme, Wyman (Bill)


    Finale des concerts


    Il est courant qu’un groupe de rock achève un concert par l’une des chansons les plus populaires de son répertoire. Dans le cas des Stones, à partir de l’automne 1965, le titre qui a le plus souvent servi à clôturer un spectacle a naturellement été « Satisfaction », et il en a été ainsi jusqu’à la fin de la tournée européenne de 1967 (suite à laquelle le groupe a marqué une pause).


    En 1969 et jusqu’en 1976, lorsque les Stones reprennent le chemin des tournées, c’est généralement « Street Fighting Man » qui est utilisé. Puis, à partir de 1977, la chanson « Jumpin’ Jack Flash » devient la nouvelle favorite des fins de concert.


    Durant les années 1980, « Satisfaction » redevient la dernière chanson du set des Stones, en alternance avec « Jumpin’ Jack Flash » et parfois aussi, plus rarement, « Street Fighting Man ». Il faut attendre 1997 pour voir « Brown Sugar » devenir le nouveau titre choisi en alternance avec « You Can’t always Get what You Want » À partir de 1999, la place est à nouveau dévolue aux inusables « Sympathy for the Devil » et « Satisfaction ». Depuis 2003, selon les shows, c’est l’une des chansons précitées qui termine les concerts.


    Fischer, Lisa


    Choriste des Rolling Stones à partir de la fin des années 1980. Cette charismatique chanteuse de New York à la voix suraiguë apparaît notamment dans les enregistrements live Stripped ou Live Licks. Elle assure la seconde voix derrière Mick Jagger sur des chansons telles que « Gimme Shelter » et n’hésite pas à arborer des tenues suggestives : sous-vêtements de cuir, talons aiguilles… Il est arrivé que Jagger vienne embrasser les seins de sa choriste durant le show.


    Lisa Fischer a également assuré les chœurs pour Luther Vandross et Tina Turner, et elle a chanté pour des artistes tels que Billy Ocean, Randy Crawford et Dionne Warwick. Si Mick Jagger a fait appel à elle en 1984, c’était pour intervenir sur son premier album solo, She’s the Boss. Quatre ans plus tard, Lisa s’est vue inviter à participer à la tournée japonaise de Mick Jagger, toujours en solo. Elle est ensuite intervenue sur l’album Steel Wheels de 1989. Depuis, elle a accompagné le groupe lors des tournées qui ont suivi, de Steels Wheels à A Bigger Bang.


    En 1992, elle a obtenu le Grammy Award du meilleur single de R&B pour la chanson « How Can I Ease the Pain », de son album solo So Intense.


    Flashpoint


    Album live des Rolling Stones issu de concerts donnés entre le 25 novembre 1989 et le 28 juillet 1990 à Clemson (Caroline du Sud), Atlantic City (New Jersey), Jacksonville (Floride), Tokyo, Barcelone et Turin. Sorti le 2 avril 1991.
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    Flashpoint permet de découvrir les Rolling Stones comme ils sont apparus au cours de la tournée qui a suivi la sortie de Steel Wheels en 1989, un album qui a marqué leur retour en tant que groupe. Les Stones sortent d’une période où il a fortement été question d’une séparation et semblent ragaillardis, plus que jamais prêts à en découdre avec le public. Le film Rolling Stones at the Max de Julian Temple, qui couvre une période similaire, est un autre témoignage de la forme qu’ils entretiennent à l’époque.


    Si les chansons alors incontournables que sont « Start Me Up » ou » Miss You » figurent au début du show, d’autres sont plus inattendues, comme « Ruby Tuesday », pièce qui n’avait plus été interprétée sur scène depuis sa sortie en 1967 et sur laquelle Chuck Leavell effectue une belle prestation pianistique, ou encore « Factory Girl », qui, pour sa part, n’avait jamais été jouée en public avant cette tournée et donne l’occasion aux guitaristes de se livrer à quelques échanges véloces. « Paint it Black » permet à Keith Richards de se livrer à de belles espagnolades, et « Satisfaction », qui conclut le show, s’étale sur six minutes et se déroule en crescendo avec de longues improvisations vocales et instrumentales.


    Flashpoint comporte également deux inédits enregistrés en studio. « Highwire » apparaît comme un morceau efficace, mais sans surprise, et se montre avant tout intéressant par son texte qui s’en prend aux vendeurs d’armes et aux va-t-en-guerre de tout poil qu’il honnit sans réserve. « Sex Drive » sonne comme un vieux morceau de R&B à la James Brown, avec un riff qui n’est pas sans évoquer celui de « Sex Machine » et une section de cuivres digne des disques d’Otis Redding.


    Il est à noter qu’une édition limitée de Flashpoint est apparue avec un deuxième CD comprenant des versions remixées de morceaux tels que « Miss You » ou « Harlem Shuffle ».


    Fool to cry


    Single des Stones, sorti en avril 1976, extrait de l’album Black and Blue.


    Voir aussi : Black and Blue


    Forty Licks


    Une compilation des plus grands hits des Rolling Stones depuis leurs débuts jusqu’en 2002. Sortie le 30 septembre 2002.


    [image: Forty Licks2.jpg]


    Forty Licks se compose de deux CD. Le premier couvre la période Decca et va de « Not Fade Away » (1964) à « Honky Tonk Women » (1969) – sans suivre un ordre chronologique. Le second CD comporte des titres du label Rolling Stones Records et couvre donc la période qui s’étend de « Brown Sugar » (1971) à « Anybody Seen My Baby » (1997). L’ensemble inclut certains titres apparus uniquement sur des albums, tels « Wild Horses » ou « Mother’s Little Helper ». La compilation comporte également trois titres originaux et tous de qualité : « Don’t Stop », dont les guitares produisent une atmosphère classique, mais dotée d’une jolie mélodie, « Keys to Your Love », une belle ballade country folk, et enfin « Losing My Touch », un slow avec une ambiance soul, où Keith chante avec une voix grave.


    C’est en France, en 2002, au studio Guillaume Tell de Suresnes que le groupe a enregistré ces morceaux inédits de la compilation Forty Licks.


    Dans la foulée, un quadruple DVD, Four Flicks, est sorti le 11 novembre 2003. Il se compose de divers concerts, dont un enregistré à Paris à l’Olympia le 11 juillet 2003.


    Voir aussi : Four Flicks


    Four Flicks


    Un quadruple DVD sorti le 11 novembre 2003 dans la foulée de la compilation Forty Licks.
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    Four Flicks est particulier dans la mesure où il suit un principe similaire à cette tournée où les Stones avaient décidé de faire tour à tour un concert dans une arène, un autre dans un stade et un autre dans une salle de taille normale. Si le DVD 1 est composé d’une série de bonus avec des interviews, des documentaires et quelques chansons live ou en studio, les autres épousent cette logique.


    Le DVD 2 correspond à leur passage au Madison Square Garden de New York le 18 janvier 2003 filmé de main de maître à l’aide de 28 caméras, le DVD 3, au concert donné dans le stade de Twickenham à Londres le 24 août 2003, et le DVD 4, au passage à l’Olympia de Paris le 11 juillet 2003.


    Les avis demeurent partagés sur ce document unique : les uns ont fait l’éloge de la perfection technique de l’image et de la pêche toujours intacte du groupe, d’autres ont déploré que le jeu des deux guitaristes ne soit pas toujours à la hauteur de performances passées.


    Fowler, Bernard


    L’un des choristes attitrés des Stones depuis l’album Steel Wheels de 1989 et la tournée qui a suivi. Il est apparu sur tous les albums enregistrés par la suite et a participé aux diverses tournées, ce qui lui vaut d’être présent sur les albums live Flashpoint, Stripped, No security et Live Licks.


    Fowler a d’abord apporté sa contribution sur l’album solo She’s the Boss de Mick Jagger en 1984, puis sur la tournée qui a suivi. Il a également collaboré à diverses aventures en solo de Charlie Watts, Ronnie Wood et Keith Richards.


    France


    Entre les Rolling Stones et la France, une idylle s’est développée au fil du temps.


    Tout commence en octobre 1964. À peine la tournée anglaise terminée, le batteur Charlie Watts se marie en coup de vent, et, en passant par l’Allemagne, le Belgique et la France, la course promotionnelle continue en Europe pour les Rolling Stones.


    Le 19 octobre, après une conférence de presse à la Locomotive, discothèque parisienne située place Clichy, les Stones passent pour la première fois à la télévision française, sur la deuxième chaîne, dans l’émission Quoi de neuf ? Présentés par Denise Fabre, ils interprètent en play-back « Carol » et « It’s All over Now ». Curieusement, cette émission va demeurer la seule à ce jour, en France, qui ait reçu les Rolling Stones pour un tour de chant !


    Le lendemain, le groupe se produit à l’Olympia. Il n’y a pas de tête d’affiche. Plusieurs groupes et chanteurs passent pour un Musicorama d’Europe 1, dont le Vince Taylor Band, Ron & Mel, un duo qui chante en quatre langues, et Pierre Perret. Plutôt court (une demi-heure environ), le concert des Rolling Stones ne comprend quasiment que des reprises. L’Olympia est dévastée par une centaine de spectateurs qui arrachent les sièges et brisent les vitres. La police est appelée pour évacuer la salle, et environ 150 fans sont arrêtés. Peu après, pour la sortie du 45 tours « Time Is on My Side », ils prennent la pose au milieu des automobiles sur l’avenue des Champs-Élysées devant l’objectif de Jean-Marie Périer.


    Six mois plus tard, les Stones sont de retour à Paris pour trois concerts, toujours à l’Olympia, mais en tête d’affiche. Les Jets, Vince Taylor, Evy & The Rocky Roberts se produisent en première partie. Durant les sets des Stones, l’hystérie est à son comble. Alors qu’en Angleterre ils sont habitués aux cris des jeunes filles, ce sont les garçons qui manifestent ici leur contentement. Mick pousse Charlie à se lever de derrière sa batterie pour présenter le morceau « Little Red Rooster ». Le dernier concert, qui clôt la tournée européenne, est diffusé sur Europe 1, où les Stones sont également interviewés pour l’émission Salut les Copains.


    Moins gâtés que les Anglais ou les Américains, les fans français ont jusque-là pu écouter le premier album The Rolling Stones, mais aussi avec plusieurs EP (45 tours à 4 titres), dont « I Wanna Be Your Man », écrit par Lennon et McCartney, « Not Fade Away », leur premier succès en France, « Carol », extrait de l’album, ou encore « Time Is on My Side ».


    Jusqu’à présent, seuls les fans parisiens ont pu voir les Rolling Stones sur scène. Les provinciaux vont pouvoir se procurer de nouveaux disques, l’album Out of Our Heads, et les EP « Get Off of My Cloud », « (I Can’t Get No) Satisfaction » ou encore « As Tears Go By ». Il faut toutefois attendre l’année suivante pour une vraie tournée française.


    Le 29 mars 1966, les Rolling Stones organisent un passage éclair à Paris pour deux shows, le même jour, à l’Olympia. Une partie du public est fort jeune : les chocolats Meunier ont offert des places à tous ceux qui pouvaient faire la preuve d’achat de 10 tablettes ! L’ambiance est néanmoins très chaude ; une bombe fumigène est jetée sur scène, un policier est blessé et 60 personnes sont arrêtées.


    Le lendemain, les Stones prennent la direction de Marseille, où deux concerts, organisés par Jean-Pierre Foucault, sont donnés salle Vallier. Pendant le second set des Stones, une bagarre éclate entre les policiers et les fans des premiers rangs. Pendant « (I Can’t Get No) Satisfaction », Mick est blessé au visage par un barreau de chaise lancé par un fan. C’est heureusement la fin du show, et il est évacué aux urgences. Bilan : un cocard et huit points de suture. C’est donc avec une grosse paire de lunettes de soleil qu’il apparaît, 24 heures plus tard, sur la scène du Palais d’hiver de Lyon, pour deux concerts, après la prestation d’Antoine en première partie.


    Les 1er et 2 avril, Bill Wyman et Brian Jones remontent à Paris. Au programme : tourisme et shopping. Ils donnent également une interview pour l’émission anglaise Ready Steady Go ! en direct du club la Locomotive, où passent aussi les Who et les Yardbirds. Puis la tournée européenne continue dans la même ambiance : trois salles les refusent à Copenhague.


    En 1967, comme la presse anglaise a fait ses gros titres avec les problèmes de drogue éprouvés par trois membres du groupe, les services de douanes européens réservent un accueil suspicieux aux Stones : bagages passés au peigne fin et vérification poussée des passeports. C’est notamment le cas lorsqu’ils atterrissent à l’aéroport du Bourget le 11 avril : fouille minutieuse et contrôle des papiers sont de rigueur.


    L’Olympia les accueille à nouveau. On ne sait pas encore que ce sont les derniers concerts français avec Brian Jones. Il arbore un immense feutre à la Garbo et, durant tout le spectacle, il a l’air complètement ailleurs. Pour l’anecdote, le premier set est perturbé par un problème avec l’orgue sur le morceau « She Smiled Sweetly », qui est recommencé trois fois. Les fans sont plus calmes que lors des précédents passages. Fin avril, la tournée est terminée.


    Entre 1968 et 1970, les Rolling Stones virent leur manager Andrew Oldham, et c’est seuls qu’ils produisent l’album Their Satanic Majesties Request. L’exception française joue alors à fond : bien que l’album soit un échec un peu partout, il se classe numéro un des ventes en France.


    Début juin 1969, Brian Jones, dont les problèmes de drogue n’ont fait qu’empirer, est évincé – avant de mourir noyé le 3 juillet 1969. Il est remplacé par le jeune Mick Taylor, guitariste prodige de 19 ans. Les Stones recommencent une tournée américaine fin 69, avant d’attaquer l’Europe, fin 70, avec une section de cuivres : Jim Price à la trompette et Bobby Keys au saxophone. Ils fondent leur maison de disques, Rolling Stones Records avec le fameux logo de la langue.


    Les 22, 23 et 24 septembre, le public français découvre Mick Taylor et aussi la nouvelle section de cuivres. L’Olympia étant maintenant trop petit, les Stones remplissent le Palais des sports de Paris. Hommage au blues, Buddy Guy et Junior Wells sont en première partie, et Eric Clapton s’incruste avec eux le premier soir sur le morceau « Money ». À l’extérieur, c’est l’émeute. Des agitateurs maoïstes forcent les portes de la salle en hurlant « Musique gratuite ! » L’un d’entre eux monte sur scène avec l’autorisation de Mick Jagger pour parler deux minutes au micro. Les fans et les auditeurs d’Europe 1 découvrent « Dead Flowers » et « Brown Sugar » avant la sortie de l’album Sticky Fingers. Mick Jagger dédie « Midnight Rambler » à Jimi Hendrix, décédé le 18 septembre. Le 3 octobre 1970, le groupe se produit au Palais des sports de Lyon.


    À partir du printemps 1971, les Rolling Stones émigrent en France. Après une courte tournée d’adieu en Angleterre, ils s’installent dans le sud de la France. Ils s’épanouissent sous le soleil méditerranéen, chacun trouvant des activités bien différentes.


    Mick s’installe un temps au Plaza Athénée à Paris avant de s’installer, entre Antibes et Biot, dans une grande maison blanche. Il épouse Bianca à Saint-Tropez le 12 mai, entouré d’invités prestigieux comme Eric Clapton, Ringo Starr, Paul McCartney, Ronnie Lane ou encore Stephen Stills. Les témoins sont Roger Vadim et Nathalie Delon. La petite Jade, née en octobre à Paris, fait ses premiers pas en France.


    Mick Taylor et sa femme Rose s’installent à Grasse. Le guitariste en profite pour s’occuper de sa fille Chloé qui n’a alors que trois mois. Il s’essaie à la batterie, instrument qu’il trouve merveilleux pour dépenser son énergie.


    Bill Wyman abandonne rapidement sa première propriété de Grasse pour emménager à Saint-Paul-de-Vence avec sa femme Astrid et son fils Stephen. Il profite du ciel de Provence pour s’adonner à sa nouvelle passion, l’astronomie.


    Charlie Watts et sa femme Shirley ne s’installent pas sur la Côte d’Azur et préfèrent acquérir une ferme dans le Gard en pleine campagne, à Thoiras, près d’Arles. Madame s’occupe de chevaux, et la petite Seraphina, trois ans, se plaît dans sa nouvelle maison, au milieu de chats et de chiens. Charlie occupe son temps à l’aménagement de la propriété.


    Keith Richards, pour sa part, trouve refuge avec sa femme Anita et son fils Marlon à Villefranche-sur-Mer, dans la villa Nellcôte, qui va rapidement devenir le QG du groupe. C’est dans le sous-sol de cette demeure isolée de l’extérieur par une véritable jungle de plantes qu’est enregistré Exile on Main Street, que certains fans considèrent comme leur album majeur. Ils utilisent pour l’occasion l’un des premiers studios d’enregistrement mobile, le Rolling Stones Mobile Unit.


    En parallèle à la musique, Keith se met aux sports nautiques. Très vite, Nellcôte est connue des dealers, car Keith et Anita Pallenberg se font livrer de l’héroïne toutes les semaines. Au mois de novembre, ils quittent la France pour s’installer aux États-Unis.


    Le 16 décembre 1971, la police niçoise arrête les dealers, et un mandat d’arrêt est lancé contre le couple Richards en avril 1972. De plus, les autorités françaises lancent un mandat d’amener contre Keith pour détention illégale d’armes à feu et de chanvre indien. Alors que se déroule son procès à Nice, il balance dans une interview à France-Soir qu’il pourrait prouver son innocence, mais qu’il ne fait pas confiance à la justice française.


    Le 13 octobre 1973, le couple Richards-Pallenberg est condamné par le tribunal de Nice à un an de prison avec sursis. Du fait de cette condamnation, les Stones ne peuvent s’arrêter en France durant la tournée européenne de 1973. La radio RTL a anticipé la chose, et un déplacement en train de Paris à Bruxelles a été prévu pour des centaines de fans français : le premier show bruxellois, le 17 octobre au Forest National, leur est réservé. Pendant ce concert d’une heure et quart complètement fou, débordant d’énergie, les Stones donnent le meilleur d’eux-mêmes.


    Mick Taylor quitte le groupe en décembre 1974, et Ronnie Wood, ex-Faces, est choisi pour le remplacer. C’est avec lui que les Stones partent en tournée américaine en 1975. L’Europe découvre le nouveau guitariste lors de la tournée de 1976, s’arrêtant les 4, 5, 6 et 7 juin à Paris. Les billets sont vendus exclusivement à la station de radio RTL ; les fans sont très nombreux à attendre l’ouverture des guichets. Les Stones choisissent les Abattoirs, porte de la Villette, pour donner les quatre concerts, plus d’une heure et demie chaque soir. Tout est filmé par le réalisateur Freddy Hausser pour la chaîne Antenne 2, qui diffuse des extraits durant l’été de la même année. Le 9 juin, les Stones font salle comble au Palais des sports de Lyon, même chose le 20 au Parc des sports de l’ouest de Nice, où le concert est très chaud, tant au niveau du thermomètre que de l’ambiance : une bagarre éclate dans les 10 premiers rangs avec les Hell’s Angels. Les shows français sont encore une fois extraordinaires. L’album live de la tournée, Love You Live, qui sort fin 1977, comporte d’ailleurs des titres enregistrés à Paris.


    L’album Some Girls est enregistré à partir d’octobre 1977 dans les studios Pathé Marconi de Boulogne-Billancourt, près de Paris. En quatre mois, plus d’une trentaine de morceaux sont mis en boîte. Les inédits sont nombreux, au grand plaisir des collectionneurs de disques pirates.


    Pour promouvoir le nouvel album, une tournée marathon de 25 dates aux États-Unis démarre le 10 juin 1978. Aucun concert n’a lieu en Europe. Il faudra attendre 1982. Some Girls est un gros succès commercial dans le monde entier. Le groupe apprécie tant l’ambiance de la capitale française qu’ils y gravent une quarantaine de titres. Certains vont se retrouver sur l’album Tattoo You.


    De 1977 à 1985, les Rolling Stones enregistrent tous leurs albums aux studios Pathé Marconi (EMI), soit cinq galettes, de Some Girls à Dirty Work.


    Emotional Rescue est enregistré entre juin et octobre 1979, et, même si de courtes sessions ont lieu en octobre et novembre 1980 pour Tattoo You (1981), cet album demeure à part, car il est constitué de chutes diverses dont beaucoup proviennent des sessions Some Girls. Aujourd’hui, les studios Pathé Marconi n’existent plus, mais ils ont fait le bonheur de dizaines de fans, dont le plaisir était d’épier le groupe jusqu’à des heures impossibles au petit matin.


    En 1982, les Stones sillonnent l’Europe pour annoncer leur prochaine tournée. Durant leur conférence de presse à l’hippodrome d’Auteuil le 30 avril, ils annoncent qu’ils s’arrêteront à Paris, Lyon et Nice, avec le J. Geils Band et George Thorogood en première partie. Il est même question du groupe Téléphone, alors très populaire, pour un soir à Paris.


    Les 13 et 14 juin, les Stones sont de retour à l’hippodrome d’Auteuil, pour les concerts cette fois. Les Français ayant patienté depuis six ans, les Stones sont très attendus. Malgré le mauvais temps et la pluie le premier soir, c’est un énorme succès : les deux concerts sont complets. Mick s’amuse avec le public et chante en français « Chantilly Lace », une reprise de Big Bopper, et quelques paroles de « Miss You », faisant allusion au Bois de Boulogne, à deux pas de l’hippodrome. J. Geils Band et Thorogood font un malheur. Le lendemain, le groupe Téléphone donne une prestation médiocre, le son est très mauvais, le groupe est perdu sur une scène aussi grande. À en croire le témoignage de Louis Bertignac, leur prestation aurait fait l’objet d’un sabotage : lorsque Jean-Louis Aubert jouait, il entendait Louis et inversement !


    Les Stones se retrouvent deux jours plus tard à Lyon, au stade Gerland, puis, comme en 1976, au Parc des sports de l’ouest de Nice, le 20 juillet. En fin de tournée, le morceau « Chantilly Lace » a été remplacé par « Angie ».


    Trois mois sont passés, les Stones sont de retour aux studios Pathé Marconi pendant un mois, pour l’enregistrement de Undercover, un album qui ne marque franchement pas les esprits. Le clip du single, Undercover (Of the Night), est tourné aux Bains Douches, discothèque parisienne, le 18 octobre 1983. Cela se termine en petit concert pour la centaine de privilégiés présents. L’album sort en novembre, sans tournée promotionnelle. L’année suivante, Jagger prend des vacances et en profite pour travailler sur un album solo. Celui qui sort le 4 mars 1985 est un relatif échec, mais Mick ne s’arrêtera pas là.


    Les Stones se retrouvent au complet en janvier 1985 aux studios Pathé Marconi. Les sessions de Dirty Work durent jusqu’en juin. L’ambiance est exécrable. Keith en veut énormément à Mick pour son escapade solo. Ils s’expliquent par voie de presse, et les coups bas sont nombreux. Côté enregistrement, Keith remanie la nuit ce que Mick enregistre le jour ; ils travaillent peu ensemble. L’album, qui sort en mars 1986, est considéré comme faible et n’est pas un franc succès. Comme Jagger refuse de partir en tournée, préférant se consacrer à sa carrière solo, tout est réuni pour une rupture définitive, la fin des Rolling Stones.


    Jagger récidive en solo en 1987, avec Primitive Cool, un album mieux réussi que le premier. En 1988, il part en tournée promotionnelle au Japon et en Australie. Keith Richards n’attend pas plus longtemps pour sortir son premier album solo, Talk Is Cheap, et part en tournée américaine en fin d’année.
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    Au début de 1989, les Rolling Stones sont introduits au Rock and Roll Hall of Fame. Pour l’occasion, Mick Jagger, Keith Richards, Ronnie Wood et Mick Taylor sont présents à la cérémonie. Un début de réconciliation se dessine entre Mick et Keith. En mars, les Rolling Stones entrent en studio, et, en l’espace d’un mois, Steel Wheels est enregistré. Après sept années d’absence sur scène, la machine est relancée, et, en commençant par l’Amérique du Nord, les Stones reprennent la route à la fin de l’été 1989. Les shows durent plus de deux heures, avec un répertoire enrichi de hits sixties, comme « Ruby Tuesday », « Factory Girl » ou encore « 2000 Light Years from Home ». Dès 1990, c’est au tour de l’Europe de les accueillir, et, le 20 juin, c’est au Stade-Vélodrome de Marseille que débute la tournée française. Paris les reçoit les 22, 23 et 25 juin, au Parc des Princes. Le temps est orageux le second soir, Mick se plaint d’avoir avalé une mouche ! Souvenir mémorable, le troisième soir : Keith inverse l’ordre de deux morceaux et se trompe de guitare. Il est trop tard, les autres le suivent, dans une version complètement destroy de « Jumpin’ Jack Flash ». Une partie des répétitions de Urban Jungle Tour, nom donné à la tournée européenne, a eu lieu au Château de Dangu, en Normandie, au mois de mai. Après 30 ans de bons et loyaux services, le bassiste Bill Wyman va quitter officiellement les Stones en 1993.


    1992, Keith Richards sort un second album solo et entame une tournée européenne, qui passe par le Zénith de Paris le 7 décembre. Il y fait le plein. Pour leur plus grand plaisir, les fans ont pu se régaler avec Mick Taylor sur la scène du New Morning, petit club parisien, quelques jours auparavant, le 28 novembre. Tout cela permet de patienter jusqu’à la tournée Voodoo Lounge, qui traverse l’Europe en 1995.


    Les 30 juin et 1er juillet, l’hippodrome de Longchamp reçoit les Stones avec un nouveau bassiste, Darryl Jones. Il pleut des trombes d’eau le 1er juillet. Bono et The Edge du groupe U2, présents en backstage, ne montent pas sur scène. C’est Bon Jovi qui se produit en première partie. Le plus beau reste à venir…


    Deux jours plus tard, 28 ans après leur dernier passage dans la salle mythique, les Rolling Stones sont de retour à l’Olympia. Le lieu de vente des billets est tenu secret. C’est la radio NRJ qui doit l’annoncer le 2 juillet à 10 heures. Dès la veille, juste après le concert de Longchamp, les premiers fans font la queue devant le disquaire Virgin Megastore des Champs-Élysées.


    À 8 heures, le 2 juillet, plus de 300 personnes attendent l’ouverture des portes du magasin. Lorsque la radio annonce officiellement le secret de Polichinelle, il y a déjà plus de monde à faire la queue que de places à vendre. La sécurité est débordée, les resquilleurs tentent leurs chances. Les 1500 billets disponibles sont vendus en quelques heures. Une place par personne, et un bracelet est attaché au poignet de chaque acheteur pour éviter le marché noir.


    Le 3 juillet au matin, il y a déjà du monde devant l’Olympia. Les Stones dans une petite salle, il faut être au premier rang ! En difficile première partie, le groupe français La Place subit des insultes et reçoit tout ce qui est susceptible d’être lancé par des fans surexcités qui veulent les Rolling Stones et rien d’autre. Ce concert est enregistré, et des extraits figurent sur l’album semi-live Stripped qui va paraître quatre mois plus tard. S’il y a bien un autre lieu où il fallait être cette année, c’est à l’Espace Grammont de Montpellier, le 27 juillet. Un festival… Les Black Crowes, qui ne cachent pas leur influence stonienne, ouvrent le bal, suivis de Bob Dylan en personne ! Le public en redemande, les Stones triomphent, Dylan, plutôt timide, les rejoint sur scène pour un « Like a Rolling Stone » un peu raté.


    Bill Wyman sort de sa retraite musicale en 1997. Il forme les Rhythm Kings, un très bon groupe jazz, blues, soul, avec des amis de toujours comme Terry Taylor, Gary Brooker (Procol Harum) ou Albert Lee. Il tourne en Europe et passe au Bataclan, à Paris, le 12 octobre 1998. On le revoit au Festival de jazz à Nice, le 25 juillet 2001, et au festival Blues Passion à Cognac deux jours après.


    Entre-temps, les Rolling Stones sont repartis sur la route en septembre 1997 pour la promotion de l’album Bridges to Babylon. Ils passent en Europe en 1998, mais démarrent la tournée avec un peu de retard : un mois avant le début de la tournée, Keith Richards se fracture plusieurs côtes en tombant de l’échelle de sa bibliothèque ! La tournée débute le 13 juin à Nuremberg. Le 24 juillet, Mick Taylor se produit sur la scène du Plan, une salle en banlieue parisienne. Les fans sont sous pression ; ils s’attendent à une éventuelle surprise. En effet, les Rolling Stones sont à Paris. Ils jouent le lendemain au Stade de France…, alors, pourquoi pas une jam informelle ? Elle n’aura pas lieu. Vingt-quatre heures plus tard, les Stones sont au grand stade, Jagger se dit « content de jouer dans le stade des champions du monde ». Jean-Louis Aubert, ex-Téléphone, prend sa revanche sur 1982 et passe en première partie. Cette tournée est, pour la France, un relatif échec : si le concert parisien est complet, le promoteur a dû annuler trois dates, Lyon, Marseille et Paris, qui devaient respectivement avoir lieu les 5 juin, 22 et 26 juillet. Comme les places ne se vendent pas au rythme escompté, les dates sont purement et simplement annulées, pas de report prévu. Pourquoi cet échec ? En partie à cause de la Coupe du monde de football, que la France vient d’accueillir. Comme, pour les concerts des Stones, le prix des billets est assez élevé, et le budget des spectateurs n’étant pas extensible, ils ont dû choisir entre musique et sport. Apparemment, le football l’a emporté.


    La tournée 1999 contourne la France sans s’y arrêter. Les fans doivent se déplacer en Allemagne, Espagne ou Angleterre s’ils veulent voir les Stones.


    Début 2000, Jagger est à Paris pour enregistrer aux Twin Studios plusieurs morceaux de son prochain album, Goddess in the Dorway. Il travaille également dans sa propriété tourangelle, un château où il séjourne régulièrement. En novembre, Charlie Watts passe également aux Twin Studios pour travailler sur un album inclassable, ni rock, ni jazz, ni techno, Charlie Watts & Jim Keltner Project.
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    Pour fêter les 40 ans de carrière du groupe, leurs maisons de disques mettent le paquet : Virgin publie la compilation Forty Licks, leurs 40 plus gros succès, toutes périodes confondues. La compilation comporte quatre titres inédits enregistrés aux studios Guillaume Tell, près de Paris. Les sessions ont duré un mois, entre mai et juin, près d’une vingtaine de morceaux ont été composés, on parle déjà d’un nouvel album fin 2003. En parallèle à la sortie de Forty Licks, en septembre 2002, une tournée américaine démarre. La particularité du Forty Licks Tour : dans chaque grande ville, trois types de scène : un stade, une salle, un théâtre. En France, stop à Marseille, puis Paris.


    En décembre 2002, les billets pour Bercy sont vendus en moins de 24 heures. Pour l’Olympia, le système de mise en vente est très critiqué : afin de laisser une chance à tous les fans, pas seulement aux Parisiens, un numéro de téléphone est mis à la disposition des acheteurs potentiels. Le jour J, le standard explose : les 1200 places en vente partent en quelques heures. Le mois de juillet 2003 est alors attendu avec impatience : le 5, arrêt au Stade-Vélodrome à Marseille, le 7, au Palais omnisports de Paris-Bercy, le 9, au Stade de France, et le 11, à l’Olympia.


    La première halte française du Licks Tour se fait à Marseille. Treize ans après Urban Jungle Tour, les Rolling Stones sont de retour, le 5 juillet 2003, dans la cité phocéenne. Deux jours plus tard, le groupe passe pour la première fois au Palais omnisports de Paris-Bercy.


    Puis, le 11 juillet, les Rolling Stones remplissent à nouveau le Stade de France. La trilogie parisienne prend fin avec un concert à l’Olympia le 11 juillet.


    Le coffret vidéo Four Flicks sort le 11 novembre 2003, au lendemain d’un concert en Chine qui marque la fin de la tournée. Ce coffret de 4 DVD comprend l’enregistrement du concert de l’Olympia en quasi-intégralité (il ne manque que trois titres).


    Lorsque sort l’album A Bigger Bang, en novembre 2005, la tournée éponyme a déjà démarré aux États-Unis depuis fin août. Plus de petites salles au programme de cette tournée ; les Rolling Stones repassent au mode « grand stade ». Alors que la tournée européenne doit commencer en mai 2006 à Barcelone, elle est momentanément suspendue en raison d’une opération importante à la tête que doit subir Keith Richards : pendant des vacances en Nouvelle-Zélande, il est tombé d’un cocotier et s’est fracassé le crâne ! C’est finalement à Milan avec un mois et demi de retard que démarre le Bigger Bang Tour européen. Les Stones repassent au Stade de France le 27 juillet, avant une halte au stade Charles-Ehrmann de Nice le 8 août.


    Finalement, pour rattraper les annulations des premières dates européennes du Bigger Bang Tour, les Stones refont une trentaine de dates dès juin 2007 à travers l’Europe. Sans grande surprise, ils passent encore une fois par le Stade de France, le 16 juin, puis par Lyon, au stade Gerland, le 18 juin. Ce concert lyonnais demeure un excellent souvenir dans l’esprit des fans. La tournée prend fin à Londres en août.


    La love story entre les Stones et la France est loin d’être achevée. Keith Richards a toujours un appartement à Paris. Charlie Watts a une chambre d’hôtel réservée à l’année dans un palace et possède une maison dans le Gers. Mick Jagger a un appartement à Paris et un château en Touraine. C’est dans cette demeure située à Pocé-sur-Cisse, près d’Amboise, que lui-même et Keith Richards ont effectué la préparation et l’enregistrement en juin 2004 de l’album A Bigger Bang. Enfin, Bill Wyman s’est marié en France et a longtemps eu une maison à Saint-Paul-de-Vence.


    Voir aussi : Exile on Main Street, Some Girls
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    Get Off of My Cloud


    Single des Rolling Stones enregistré le 5 septembre 1965. Sorti le 25 septembre aux États-Unis et le 22 octobre en Angleterre.
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    « Get Off of My Cloud » (« Tire-toi de mon nuage ») est le single de l’automne 1965 pour les Stones. Il fait suite à l’immense succès estival qu’a été « Satisfaction » et qui a imposé mondialement les Stones au sommet des charts.


    Comme pour « Satisfaction », ce nouveau single a été enregistré à Los Angeles aux studios RCA sous la supervision de l’ingénieur du son Dave Hassinger.


    Si « Get Off of My Cloud » est un titre efficace, la chanson ne soutient aucunement la comparaison avec « Satisfaction », et l’attaque des guitares, de l’harmonica ou des voix sur le refrain semble plus proche de leurs premiers singles. Richards reconnaîtra plus tard qu’ils ont produit ce single un peu trop rapidement pour faire suite à « Satisfaction » (à cette époque, il était courant de voir les groupes sortir un nouveau single tous les trois mois).


    — Le refrain était une bonne idée, considère Richards, mais nous l’avons fait trop vite pour enchaîner avec « Satisfaction ». Il est difficile de réaliser avec quelle pression nous devions alors balancer des hits.


    La chanson a été enregistrée lors de leur passage au RCA Studio de Los Angeles lors de l’été 1965, mais, à la différence d’autres morceaux réalisés là-bas, la production laisse à désirer.


    Une fois de plus, ce titre est composé par le tandem Jagger-Richards. Les paroles, tout comme « Satisfaction », font apparaître de nouveau une franche exaspération de Jagger à l’égard de la civilisation moderne avec ses aspects publicitaires ou restrictifs.


    Dans le premier couplet, il parle d’un type, habillé à la manière d’un drapeau britannique, venant lui annoncer qu’il a gagné une récompense s’il possède le bon type de lessive et il lui crie alors : « Va-t’en de mon nuage, parce que deux, c’est déjà une foule sur mon nuage. » Plus loin, alors qu’il a garé sa voiture en centre-ville et s’est endormi, il retrouve le pare-brise recouvert de tickets de parking et balance le même discours sur le ton « arrêtez de m’ennuyer ».


    Jagger se révèle comme un auteur de chansons rock, avec un message en phase avec son époque, celui de « Get Off of My Cloud » étant qu’il se sent assailli de messages indésirables. Jagger se révèle déjà comme un auteur. Pourtant, avec le recul, il ne s’est pas senti particulièrement fier des paroles qu’il avait pondues sur ce single.


    Selon Jagger, « Get Off of My Cloud » parle de l’aliénation qui suit l’adolescence et fait référence à la société des adultes qu’il percevait alors comme excessivement ordonnée dans la façon de penser, de se comporter ou de s’habiller. Lui-même sentait qu’il était en train de se sortir d’un tel étau.


    Get Yer Ya-Ya’s Out


    Album des Rolling Stones issu des concerts donnés à New York les 27 et 28 novembre au Madison Square Garden et de celui du 26 novembre 1969 à Baltimore.


    On ne saurait rêver plus live… En introduction à « Jumpin’ Jack Flash », nous avons droit à deux brefs faux départs. Il est immédiatement surprenant de constater combien le nouveau guitariste Mick Taylor apporte une réplique harmonieuse et fluide aux assauts de Keith Richards. Jagger chante avec fougue et se permet de haranguer la foule en faisant miroiter que son pantalon pourrait tomber s’il continue de gigoter ainsi. Sur « Sympathy for the Devil », les deux guitaristes effectuent tour à tour leurs soli, Keith se montrant incisif tandis que Taylor apparaît plus aérien et assez bavard, même s’il n’effectue pas de réelle envolée.


    Les Stones ont repris la route après plusieurs années de pause et sillonnent les États-Unis, désireux de rappeler qu’ils sont avant tout un groupe de scène qui joue du rock et du blues. Ils ont tourné la page des années pop, et il est à noter qu’aucune chanson de la période qui va de Aftermath à Their Satanic Majesties Request n’est présente à leur répertoire. « Ruby Tuesday » ou « She’s a Rainbow » brillent par leur absence et ne réapparaîtront que bien plus tard dans leurs concerts, parfois à la faveur d’une demande explicite du public.


    Une part importante du répertoire que les Stones jouent alors est issue de l’album Let it Bleed, qui n’est pas encore sur le marché au moment des concerts de New York (il va sortir le 29 novembre sur le sol américain). L’un des morceaux de bravoure est d’ailleurs « Midnight Rambler », qui s’étend sur 9 min 15 s et se révèle supérieur à la version enregistrée en studio, que ce soit pour l’harmonica de Jagger, l’attaque ultra-directe de Keith, les variations de tempo ou la furie générale. La partie lente au milieu de la chanson est forte en intensité dramatique, les guitares échangeant quelques belles lignes ou assénant des frappes sans équivoque tandis que Mick se donne en spectacle. « Live with Me » est un bon exemple de l’efficacité que peut avoir le groupe lorsqu’il s’adonne à un rock bien construit avec un mariage savant des riffs de Keith et des enjolivements du petit nouveau.


    Il est à noter que Bobby Keys n’est pas présent pour lâcher son solo de saxophone et que la guitare de Taylor prend le relais avec efficacité.


    À la différence du disque Let it Bleed, dont le mixage est léché, le son est extrêmement brut, avec ici ou là du larsen, une mise en avant pas toujours heureuse de la basse de Bill Wyman ou des cymbales de Charlie ici ou là. De même, du fait de la tension issue du passage sur scène, la démonstration de slide qu’effectue Mick Taylor sur « Love in Vain » n’a pas la fluidité qu’on lui connaît parfois. Sur « Street Fighting Man », le volume des guitares couvre parfois la voix de Mick Jagger. Il demeure que celui qui apprécie le groupe sur scène retrouve là un témoignage fidèle de la frénésie qu’il peut dégager dès lors qu’il affronte ses fans.


    Un premier album live était sorti en décembre 1966, mais uniquement aux USA : Got Live if You Want It !


    Glimmer Twins


    Littéralement « les jumeaux étincelants ». L’un des surnoms attribués au duo Mick Jagger-Keith Richards.


    À l’origine, un vieux couple qu’ils voyaient dans un bar en Amérique du Sud avait dit à Mick Jagger qu’il leur semblait les reconnaître. Ils lui ont dit :


    — Qui êtes-vous ? Allez, donnez-nous une lueur (glimmer) !


    À partir de là, Mick et Keith ont commencé à s’appeler mutuellement les Glimmer Twins.


    Goats Head Soup


    Album des Stones enregistré à partir du 25 novembre 1972 à Kingston, en Jamaïque, puis à Londres. Sorti le 31 août 1973.
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    Après la tétralogie magnifique de Beggar’s Banquet, Let it Bleed, Sticky Fingers et Exile on Main Street, Goats Head Soup apparaît comme une relative déception. Pour la première fois depuis cinq ans, les Stones ont commis un album qui manque un peu de panache. Ils semblent se contenter de « faire du Stones » et ne manifestent rien de l’originalité et de la brillance des fameux albums précédents, à l’exception d’un morceau qui entre instantanément dans la légende, « Angie ».


    L’ingénieur du son de Goats Head Soup, Andy Johns, a déploré qu’il y ait eu trop de drogues consommées à l’époque et que leur usage ait rejailli sur l’esprit du groupe qui ne semblait pas s’amuser comme à l’accoutumée. Jagger lui-même a reconnu plus tard que cette dépendance qu’avait cultivée en particulier Keith n’a pas eu un bon impact sur les albums de cette période. Mick Taylor dira plus tard, alors qu’il a quitté le groupe, que Goats Head Soup était un album faible et manquant de direction. Le jugement le plus sévère est toutefois venu du saxophoniste Bobby Keys, qui a jugé l’album fade, en particulier dans la mesure où il faisait suite à Exile on Main Street. Il a estimé pour sa part qu’aucune chanson ne surnageait vraiment.


    « Dancing with Mr D » ouvre l’album avec une sonorité brouillonne et laisse présager une baisse de créativité. Mick Taylor, que l’on a connu si fluide, voit ses interventions noyées dans la masse sonore. « 100 Years Ago » démarre de manière intéressante, mais sombre rapidement dans l’attendu, en dépit d’un solo forcené de Taylor. On cherche en vain la clarté sonore qui a pu exister au temps de Let it Bleed. La déconvenue continue sur les morceaux qui suivent, même si « Doo Doo Doo/Heartbreaker » affiche un étonnant modernisme avec une intervention des cuivres sophistiquée.


    Par bonheur, « Angie » est irréprochable. Keith retrouve sa verve acoustique légendaire, et Jagger chante avec passion. C’est lui-même qui a eu l’idée d’ajouter des violons sur le pont orchestral. À lui seul, le single va propulser les ventes de l’album tant il touche un vaste public.


    « Star Star », qui clôt l’album, est efficace, mais paraît tout de même si loin de leur grande époque qu’il y a de quoi demeurer sur sa faim. Il est à noter que la chanson s’appelait à l’origine « Starfucker » (« Extraordinaire Baiseuse »). Le texte de « Star Star » est certes suggestif : « Tes jambes enveloppées autour de moi me manquent, j’ai appris que tu avais fait des polaroïds et je trouve cela obscène, je parie que tu gardes ta chatte bien propre… » Jagger évoque même une pipe qui aurait été faite à Steve McQueen et qui aurait rendu son épouse, l’actrice Ali McGraw, verte de jalousie.


    La maison de disques américaine, Atlantic, a refusé durant deux mois de faire la mise en marché avec le titre « Starfucker » du fait des lois anti-pornographie en vigueur aux USA. Les cadres d’Atlantic prétendaient aussi que Steve McQueen ferait interdire l’album si cette chanson y figurait. Afin de calmer Atlantic, les Stones ont adressé une copie de « Starfucker » à l’acteur de La Grande Évasion, qui a donné son approbation.


    La chanson a finalement été rebaptisée « Star Star », même si le refrain demeure le même. Toutefois, sur le mixage américain de la chanson, le passage citant Steve McQueen a été mixé d’une manière telle qu’il est difficile de reconnaître le nom de l’acteur. En revanche, sur la version sortie en Grande-Bretagne et ailleurs, la mention est explicite. Par la suite, Jagger a dû répondre à des accusations d’antiféminisme et expliquer qu’il n’en était rien.


    Goats Head Soup a été enregistré en majeure partie à Kingston, en Jamaïque, à l’automne 1972, dans un petit bâtiment muni d’un magnétophone huit pistes, et a parfois bénéficié de l’apport de percussionnistes de passage.


    Porté par l’immense popularité du tube « Angie », Goats Head Soup s’est fort bien vendu, atteignant la position numéro un et s’écoulant à trois millions d’exemplaires, un score analogue à Sticky Fingers et Exile on Main Street.


    Gomelsky, Giorgio


    Fondateur d’un légendaire club de blues de Londres, Gomelsky a été l’un des premiers à croire dans le potentiel des Rolling Stones.


    Immigré russe, Gomelsky a vécu dans divers pays européens avant que sa famille ne s’établisse en Suisse. Son père, médecin de Géorgie, avait fui les purges staliniennes au cours des années 1930. C’est durant la Seconde Guerre mondiale, alors qu’il était caché dans un grenier en Italie, qu’il a découvert la musique de Duke Ellington. Il a dès lors assimilé le jazz à une promesse de liberté.


    Lorsqu’il arrive à Londres en 1955, à l’âge de 21 ans, Gomelsky convainc la télévision en émergence de le laisser réaliser un documentaire sur le jazz britannique. Il lance ensuite une émission hebdomadaire sur cette musique à la BBC.


    Au début des années 1960, Gomelsky, dont la difficile jeunesse a fait de lui un rebelle anticonformiste, se sent peu d’atomes crochus avec la musique rock blanche qu’il trouve sans saveur. Brian Jones le convainc d’aller écouter le groupe qu’il a monté, les Rolling Stones. Gomelsky découvre alors une formation qui interprète des standards du blues de Chicago, et ce que les Stones véhiculent rencontre un écho en lui. Certes, les Stones jouent des reprises de Bo Diddley, Chuck Berry ou Muddy Waters, mais ils le font à leur façon, sans jamais se montrer académiques, « avec leurs tripes, avec conviction ». Ce qu’ils font ne ressemble qu’à eux. Il demeure que le groupe a du mal à décrocher des concerts. Les clubs de jazz les rejettent du fait qu’ils jouent du rock. Les organisateurs de concerts rock trouvent pour leur part que leur musique est trop décalée par rapport à celle des artistes alors en vogue. Gomelsky décide donc de leur venir en aide.


    Vers la fin de l’année 1962, il prend la gérance d’un pub de Richmond, dans la périphérie extérieure de Londres, et le transforme en un club de jazz, le Crawdaddy Club. À la première occasion, il invite les Stones à s’y produire et se démène pour les promouvoir. Le 24 février 1963, peu avant leur premier concert, la neige a recouvert les pavés, ce qui est pourtant rare à Londres. Brian Jones vient lui faire part de son inquiétude :


    — Giorgio, il n’y a que trois spectateurs et nous sommes six sur scène !


    — Brian, à ton avis, combien la salle peut-elle accueillir de spectateurs, répond Gomelsky.


    — Une centaine environ…


    — Fais comme s’ils étaient cent et ils viendront.


    Gomelsky a vu juste : de semaine en semaine, le Crawdaddy attire de plus en plus de curieux. Usant de toutes les ressources à sa disposition pour faire connaître ses protégés, Gomelsky obtient notamment la parution d’une chronique élogieuse dans le Daily Mirror. Progressivement, le public londonien est pris d’une folie furieuse à l’égard des Rolling Stones, et il faut faire la queue durant des heures pour assister à leurs prestations. Parfois, la soirée tourne à l’émeute tant les spectateurs se déhanchent dans l’espace restreint, sautant en l’air, heurtant les poutres du bas plafond. En avril, le groupe qui monte, les Beatles, vient assister à l’un de leurs concerts.


    La popularité du groupe devient telle que le propriétaire du pub décide d’en terminer avec les concerts. Gomelsky rouvre alors le Crawdaddy dans une salle bien plus vaste. Pourtant, lui-même se voit obligé de déprogrammer les Stones, car l’excitation du public est forte. En parallèle, ils enregistrent leurs premiers disques, et leur réputation nationale décolle.


    Gomelsky, pour sa part, accueille d’autres groupes au Crawdaddy tels que les Yardbirds (qui comptent Eric Clapton dans ses rangs). Il va devenir aussi le producteur de nombreux artistes britanniques tels que Julie Driscoll, John McLaughlin, mais aussi les Français Gong et Magma, avant de partir s’installer à New York à la fin des seventies.


    Got Live if You Want It


    Premier album live des Rolling Stones, sorti uniquement aux USA le 10 décembre 1966.


    [image: Got Live if You Want It2.jpg]


    Got Live if You Want It est issu des concerts donnés par les Stones en Angleterre, à Newcastle, le 1er octobre 1966 et à Bristol le 7 octobre. Toutefois, deux des titres, « I’ve Been Loving You too Long » et « Fortune Teller », sont des enregistrements studio sur lesquels des bruits artificiels de foule ont été ajoutés afin de donner l’illusion d’un passage sur scène. À l’époque où le disque est enregistré, les cris des fans sont omniprésents d’un bout à l’autre du concert, et les techniques d’enregistrement, encore peu sophistiquées. Il en résulte un son global caverneux et parfois disgracieux, notamment sur « 19th Nervous Breakdown », qui souffre d’un trop grand nombre de fréquences aiguës, créant comme un sifflement en parallèle à la chanson. « Have You Seen Your Mother, Baby » est à la limite de l’inaudible.


    La liste des chansons de Got Live if You Want est constituée en grande partie de leurs hits de l’époque avec parfois des surprises comme lorsqu’ils entament « The Last Time » (les Stones font semblant de démarrer « Satisfaction », puis embrayent sur cet autre hit). Deux des titres sont issus de l’album Aftermath de 1966 : « Under My Thumb » et aussi « Lady Jane », qui voit Brian Jones jouer du dulcimer sur la scène sur les arpèges de Keith, dont la guitare apparaît toutefois cruellement désaccordée !


    Goûts musicaux


    À leurs débuts, les Stones étaient célèbres pour leur adulation de bluesmen comme Muddy Waters ou Jimmy Reed, ou de rockers comme Chuck Berry et Bo Diddley. Charlie Watts, pour sa part, a marqué ses préférences pour des légendes du jazz telles que Charlie Parker. Toutefois, au travers de diverses déclarations, les Stones ont également exprimé leur appréciation des groupes et chanteurs apparus durant leur carrière.


    Parmi les artistes que Mick Jagger a déclaré apprécier au fil des années figurent Jimi Hendrix, Bruce Springsteen, Prince, Pearl Jam, Pete Townshend des Who. Il voit par ailleurs d’un bon œil les groupes de rock plus récents tels les Strokes ou les White Stripes.


    Richards, pour sa part, a dit avoir toujours aimé le groupe AC/DC. Il a émis des opinions favorables à propos de Police, de U2 et du groupe australien INXS. Au début des années 1980, Jagger tout comme Richards avaient pareillement craqué pour le groupe Stray Cats. Ils ont d’ailleurs tenté de mettre sous contrat ce groupe de rockabilly avec Rolling Stones Records. De son côté, Charlie Watts s’est montré fort élogieux à propos de Prince.


    Voir aussi : Blues, Berry (Chuck), Reed (Jimmy), Waters (Muddy)


    Grech, Rik


    Violoniste né en France, qui a joué le violon sur la chanson « Factory Girl » de l’album Beggar’s Banquet. Il par ailleurs participé à des groupes tels que Family, Blind Faith, Traffic…


    Guitare (jeu de)


    Le son légendaire de Keith Richards vient d’une Fender Telecaster, le plus souvent accordée en open tuning (la guitare est réglée de façon à ce que le jeu des cordes à vide corresponde à un accord) de sol.


    C’est à partir de 1968 que Richards a découvert le jeu en open tuning, alors qu’il s’était mis à écouter des disques de blues des années 1920 et 30. Durant des années, il avait tenté en vain de reproduire certains phrasés avec la façon normale d’accorder et a progressivement réalisé que de tels musiciens recouraient à l’open tuning. C’est le guitariste Ry Cooder qui a influencé Richards en la matière, dans la mesure où lui-même utilisait un open tuning de sol.


    Sur la guitare de Keith, la corde mi grave a été enlevée. De ce fait, il a résumé son jeu de guitare d’une ellipse :


    — Cinq cordes, trois doigts et un enfoiré.
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    Hall, Jerry


    Jerry Hall a été la compagne de Mick Jagger à partir de 1977 et son épouse du 21 novembre 1990 au 13 août 1999.


    Glamour et sexy, d’une blondeur étincelante, le visage longiligne doté d’une forte mâchoire, Jerry Hall a été l’une des icônes des années 1980. Née le 2 juillet 1956 au Texas, elle a entrepris sa carrière comme top model à Paris. Par la suite, elle a effectué ses débuts au cinéma dans le film Urban Cowboy avec John Travolta en 1980.


    En mars 1976, au moment où Mick fait la connaissance de Jerry, elle est la fiancée américaine de Bryan Ferry, le chanteur du groupe Roxy Music. Le soir où il l’invite à dîner, Mick laisse sentir qu’il est intéressé par elle.


    Deux mois plus tard, ils se retrouvent dans la maison de Holland Park, où Jerry Hall vit avec Brian Ferry. Mick, qui désire la séduire, se montre follement amusant. Bryan Ferry, qui a perçu le manège, apparaît fort jaloux. Au moment de partir, Jagger tente d’embrasser Jerry, mais elle lui résiste. Par la suite, lorsqu’il lui téléphone, elle se refuse à le rappeler.


    À partir du printemps 1977, Hall et Jagger commencent pourtant à se fréquenter régulièrement. Ils passent Noël ensemble au Savoy Hotel de Londres. En 1979, alors qu’il séjourne à Paris, Jagger confie à un magazine qu’elle est « comparable à une Rolls-Royce ».


    Alors que leur idylle dure depuis déjà cinq années, les deux amants paraissent sur le point de se séparer en octobre 1982. Hall est alors aperçue au bras de Robert Sangster, un éleveur de chevaux multimillionnaire. Pourtant, Jagger et Hall passent les fêtes de fin d’année ensemble, puis ils partent en vacances au Kenya, sur l’île de Mustique, en mars 1983. En octobre de la même année, ils se retrouvent chez les parents de Mick Jagger en Angleterre et leur annoncent qu’ils attendent un enfant. Leur fille Elizabeth naît l’année suivante.


    Jerry Hall et Mick Jagger se retrouvent tous deux derrière la caméra de Julian Temple dans le film Running out of Luck qui sort en 1989. Ils se marient le 21 novembre 1990 à Bali. Jagger a quatre enfants de Jerry Hall : Elizabeth, Georgia, James et Gabriel.La séparation survient en 1999 suite à la brève liaison de Mick avec le mannequin brésilien Luciano Giminez Morad, qui a accouché d’un petit Lucas le 19 mai. Un test d’ADN confirme ce qu’affirme ce mannequin : Jagger est le père. Le 13 août, un juge déclare que le mariage célébré en 1990 est « nul et non avenu », les six heures de cérémonie à Bali n’ayant jamais été enregistrées.


    En 2005, dans la chanson « Around this Table », qu’elle a coécrite pour la chanteuse Rachel Fuller (l’amie de Pete Townshend), Hall fait référence à l’immense table à dîner de leur demeure anglaise sur laquelle de nombreux ébats extraconjugaux auraient eu lieu.


    Hansen, Patti


    L’épouse de Keith Richards depuis 1983.


    Née à New York, Patti Hansen était une top model pour Calvin Klein et Revlon depuis plusieurs années lorsqu’elle a fait la connaissance de Keith Richards en mars 1979, dans un club de New York, le Studio 54. Ce n’est toutefois qu’en janvier 1980 que leur liaison a démarré. Dans l’un de ses carnets, Keith Richards s’extasie :


    « J’ai rencontré une femme ! Incroyable, c’est la plus belle femme (du point de vue physique) AU MONDE. Mais ce n’est pas l’essentiel. Ça aide, c’est sûr, mais c’est son esprit et sa joie de vivre qui comptent, et (ô merveille), elle pense que ce pauvre junkie déglingué est le type qu’elle aime. Je suis sur un nuage. »


    Patti et Keith se sont mariés le 18 décembre 1983 à l’occasion du quarantième anniversaire du guitariste. Ils ont eu deux filles, Alexandra et Theodora, qui sont toutes deux devenues des top models.


    Harmonica


    Sur les premiers morceaux des Rolling Stones, Brian Jones, le multi-instrumentiste, joue fréquemment de l’harmonica. Pourtant, Jagger a également développé un jeu inspiré de l’harmonica dès les débuts des Stones (il existait une compétition permanente entre Brian Jones, et les autres membres du groupe). Keith Richards s’est toujours montré élogieux quant à la façon dont Mick jouait d’un tel instrument. Pour apprendre l’harmonica, Jagger s’est d’abord adressé en vain à Cyril Davis, le compagnon d’Alexis Korner dans le groupe Blues Incorporated. Il est vrai qu’il n’est pas aisé d’enseigner le jeu de l’harmonica. Jagger s’est donc contenté de l’observer. En parallèle, il s’est mis à écouter de nombreux disques de Jimmy Reed et à tenter de jouer en même temps.


    Jagger joue de l’harmonica sur des morceaux tels que « Parachute Woman » (Beggar’s Banquet), « Gimme Shelter » (Let it Bleed), « Sweet Virginia » (Exile on Main Street), « Black Limousine » (Tattoo You), « Out of Control » (Bridges to Babylon) et sur le blues « Back of My Hand » (A Bigger Bang).


    Harwood, Keith


    L’ingénieur du son qui a collaboré avec Andy Johns sur le mixage de l’album It’s only Rock and Roll, puis avec Glyn Johns sur Black and Blue. Harwood avait auparavant travaillé avec David Bowie, Led Zeppelin et Ron Wood. Il est décédé en 1977, et l’album Love You Live sorti le 23 septembre de cette même année a été dédié à sa mémoire.


    Hassinger, David


    C'est l'ingénieur du son qui se trouvait derrière la console lorsque les Rolling Stones ont enregistré l’album The Rolling Stones, Now ! dans les studios Chess de Chicago en 1964. Hassinger a tenu la même fonction sur la chanson « Satisfaction », sur les albums Out of Our Heads, December’s Children et Aftermath. Parmi les autres artistes avec lesquels il a travaillé figurent des groupes tels que Jefferson Airplane, Crosby, Stills, Nash & Young, Grateful Dead et aussi les Electric Prunes, dont il était le manager.


    Voir aussi : Chess Records, The Rolling Stones, Now !


    Have You Seen Your Mother, Baby, Standing in the Shadow ?


    Single des Stones enregistré en août et septembre 1966 et sorti le 23 septembre.
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    « Have You Seen Your Mother » est un single mineur, sans intérêt particulier. Les Stones semblent à bout de souffle sur une certaine forme d’expression amorcée lors de leurs débuts et qui semble tourner en rond. C’est tout juste si la chanson se distingue par l’inclusion de trompettes. Jagger l’assimilera plus tard à un défoulement ultime. Les Stones ont d’ailleurs marqué comme un arrêt après cette chanson, comme s’ils sentaient qu’ils ne pouvaient plus continuer sur une telle voie. Ils ont probablement eu l’impression d’avoir donné tout ce qu’ils pouvaient en matière de blues rock. Ils effectueront un retour aux sources deux ans plus tard. Selon Richards, le mixage aurait été bâclé, les Stones ayant subi la pression de leur management, qui désirait à tout prix sortir un nouveau single pour la rentrée. Le single ne connaît qu’un succès limité. Jagger reconnaîtra au début de l’année suivante qu’ils ont vendu moins de disques en 1966 qu’en 1965 sur le territoire britannique, seul « Paint it Black » ayant effectué une carrière marquante. « Have You Seen Your Mother, Baby » marque la fin de leur première période et va favoriser le virage temporaire des Stones vers un style plus pop avec des chansons telles que « Ruby Tuesday », « We Love You » ou « She’s a Rainbow » durant l’année 1967.


    Honky Tonk Women


    Single des Rolling Stones sorti le 4 juillet 1969.
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    « Honky Tonk Women » est un des meilleurs singles des Stones. Épaulé par le nouveau venu Mick Taylor, Keith Richards élabore une rythmique sophistiquée et originale, qui sonne comme s’il donnait la réplique à Mick Jagger tandis que celui-ci évoque des aventures amoureuses.


    « Honky Tonk Women » a été écrit alors que Jagger, Richards et leurs compagnes respectives, Marianne Faithfull et Anita Pallenberg, se trouvaient en vacances au Pérou et au Brésil. C’est dans un ranch isolé, au milieu des chevaux et de leurs gardiens, qu’ils ont l’inspiration de ce morceau. Une honky tonk woman se réfère à une danseuse de bar western pouvant occasionnellement travailler comme prostituée.


    Richards voulait d’abord écrire une chanson de type country à la Hank Williams, et c’est sous cette forme qu’elle apparaît dans l’album Let it Bleed, sous le titre « Country Honk ». Dès lors qu’ils adaptent la chanson sous une forme plus funk, les Stones réalisent qu’ils tiennent là un single de taille. C’est donc avec une certaine fébrilité qu’ils enregistrent au printemps 1969, soucieux de réaliser quelque chose d’énorme.


    Il a été dit que la chanson avait d’abord été enregistrée en compagnie de Brian Jones. Ses parties de guitare auraient par la suite été enlevées du mixage pour être remplacées par des interventions du nouveau guitariste Mick Taylor.


    La chanson « Honky Tonk Women » s’est classée en tête du hit-parade américain le 23 août 1969 et y est demeurée quatre semaines.


    Voir aussi : Let it Bleed


    Hopkins, Nicky


    Le piano que l’on entend sur « She’s a Rainbow », sur « Live with Me », « Tumbling Dice » ou « Sympathy for the Devil », c’est le sien. C’est le même Nicky Hopkins qui assure la partie de piano sur des hits tels que « Sunny Afternoon » des Kinks ou « Revolution » des Beatles (la face B du single « Hey Jude »). Indéniablement, Nicky Hopkins est un des plus grands musiciens de studio de l’histoire du rock. Il se distingue par un toucher raffiné, qui peut tout aussi bien apparaître précieux que funky.


    Né le 6 septembre 1944, Nicky Hopkins a suivi une formation classique, suivant les cours de la Royal Academy of Music de 12 à 16 ans, puis s’est intéressé au blues. En 1962, il devient le pianiste du Cyril Davies All Star.


    Comme il souffre toutefois d’une affection chronique à l’intestin, il lui est difficile de partir en tournée, et il préfère se concentrer sur le travail en studio. Hopkins devient bientôt l’un des musiciens les plus prisés du rock britannique. Il est invité par les Who, les Kinks ou Donovan, puis par les Beatles. En 1967, il se joint au Jeff Beck Group de Jeff Beck et Rod Stewart.


    C’est à partir de 1967 que Nicky Hopkins se voit invité à jouer sur un album des Rolling Stones. Il est présent sur « She’s a Rainbow », puis sur les albums Beggar’s Banquet, Let it Bleed et Exile on Main Street. Durant les séances d’enregistrement de Let it Bleed, il participe à l’album Jamming with Edward qui est constitué d’une jam avec Mick Jagger, Bill Wyman, Charlie Watts et aussi Ry Cooder. Il a été dit que les Rolling Stones lui auraient proposé de rejoindre le groupe de manière permanente, mais qu’il aurait refusé du fait de ses problèmes de santé.


    Au cours de l’été 1969, Nicky Hopkins s’installe en Californie. Il participe à l’éclosion de la scène de San Francisco en jouant sur les albums de Jefferson Airplane, Steve Miller et Quicksilver Messenger Service. Il continue toutefois de travailler occasionnellement pour les Rolling Stones (« Angie » en 1973) et aussi pour des artistes tels que John Lennon (sur l’album Imagine) ou Joe Cocker (la chanson « You Are so Beautiful »).


    Hopkins est mort le 6 septembre 1994 à Nashville.


    Horn, Jim


    Saxophoniste, Jim Horn intervient à ce titre, en complément de Bobby Keys sur « Coming down Again », « Doo Doo Doo Doo Doo » et aussi à la flûte sur « Can You Hear the Music » de l’album Goats Head Soup (1973).


    En 1966, Jim Horn était intervenu sur l’album Pet Sounds des Beach Boys. Il a par la suite joué avec de nombreux artistes tels que Joe Cocker, Toto ou Steely Dan.


    Hunt, Marsha


    Actrice et chanteuse noire, Marsha Hunt a été la compagne de Mick Jagger au début des années 1970 et a porté son premier enfant, Karis.


    Née à Philadelphie le 15 avril 1946, Hunt a fait des études à Berkeley en Californie avant de partir pour la Grande-Bretagne. La relation entre Marsha et Mick a démarré en janvier 1970 et il a été dit qu’elle aurait inspiré « Brown Sugar ». Peu après, alors qu’elle faisait partie d’une troupe de théâtre qui jouait la comédie Hair, elle s’est retrouvée enceinte et a laissé entendre à Mick qu’elle désirait garder l’enfant. Le 4 novembre 1970, elle a accouché d’une fille, Karis, et Jagger aurait nié en être le père (au même moment, il avait démarré une liaison avec Bianca Moreno de Macias). Suite à une action en justice, Jagger a finalement accepté de prendre en charge la mère et la fille en 1979. Karis est depuis devenue très proche de son père.


    À partir des années 1980, Marsha Hunt s’est mise à l’écriture et a publié, outre une autobiographie, deux romans. Elle s’est également illustrée dans la lutte contre le cancer du sein.

  


  
    I


    Influences


    À leurs débuts, les Rolling Stones ont été fortement influencés par les artistes de blues, en particulier la forme électrifiée de cette musique qui est née à Chicago vers la fin des années 1940 avec des artistes tels que Muddy Waters ou Howlin’ Wolf. Cette musique a donné naissance à une forme de rock and roll teintée de R&B, dont les principaux représentants ont été Chuck Berry et Bo Diddley, deux artistes adulés aussi bien par Keith Richards que Brian Jones, et qui ont fortement influé sur le son originel des Stones.


    — J’ai gravité autour d’un certain nombre de chanteurs vraiment bons comme Buddy Holly, Eddie Cochran, Elvis Presley ou Chuck Berry, a conté Jagger en évoquant les chanteurs qui ont été décisifs lors de sa jeunesse[12].


    Il a ajouté que, lors de ses premières prestations amateurs, il chantait du Jerry Lee Lewis ou de la country music.


    Avant tout, durant les années 1950, comme les disques étaient rares, Jagger les commandait auprès du label américain Chess Records en Amérique.


    — On ne savait pas si on allait aimer le disque quand il arriverait puisqu’on ne l’avait jamais entendu.


    L’autre pratique courante consistait à aller chez un autre lycéen en possession d’un disque.


    — C’était une époque où n’importe quel disque était une vraie pépite d’or ; alors, on apportait les siens chez quelqu’un d’autre et on se le faisait mutuellement écouter, a relaté Mick Jagger.


    — J’ai grandi en écoutant Sarah Vaughan, Billy Eckstine, Ella Fitzgerald et Louis Armstrong, a pour sa part confié Keith Richards.


    Toutefois, la révélation s’est produite un peu plus tard lors de la découverte des artistes du rock and roll : Chuck Berry, Elvis Presley, Little Richard et Buddy Holly.


    — Elvis Presley était fantastique, tandis que Buddy Holly portait des lunettes et ressemblait un peu à un employé de banque. Et donc on pouvait se dire : « Bon, le rock and roll n’est pas uniquement réservé à ceux qui ressemblent à Elvis. »


    À partir du rock, Keith Richards s’est entiché du blues de Muddy Waters et Robert Johnson.


    Un autre artiste qui a énormément compté pour Mick comme pour Keith a été le chanteur de blues Jimmy Reed, dont le succès auprès du public blanc américain avait été notoire durant les années 1950. Le son des premiers albums des Stones est très proche de celui de Jimmy Reed.


    Durant les années 1960, les Stones ont naturellement subi les influences de certains artistes de leur époque. La façon de chanter d’artistes de musique soul tels que James Brown ou Otis Redding a marqué celle de Mick Jagger. Vers 1966-1967, l’empreinte des Beatles et d’autres groupes de pop music est flagrante sur les chansons des Stones, même s’ils s’en écarteront par la suite. La façon d’écrire de Bob Dylan, qui abordait des thèmes sociaux, a clairement ouvert la voie aux textes de chansons comme « Satisfaction » ou « Mother’s Little Helper » et, plus encore, aux chansons de Beggar’s Banquet. En outre, avec son album de décembre 1967, John Wesley Harding, Bob Dylan a été l’un des premiers artistes à s’aventurer sur l’approche « retour aux sources » que l’on a retrouvée sur Beggar’s Banquet de 1968. À la même époque, Keith Richards a par ailleurs été marqué par la fréquentation de Gram Parsons qui lui a fait découvrir le country rock.


    Charlie Watts, pour sa part, a été marqué par le jazz et a acheté ses premiers albums du genre à l’âge de 12 ans, des disques de Duke Ellington, Johnny Dodds, Charlie Parker. Le batteur qu’il souhaitait alors imiter est le jazzman Phil Seaman. Il a par la suite été influencé par un autre batteur : Kenny Clarke.
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    Lorsque les Stones reprennent le chemin de la scène en 1969, Tina Turner est l’artiste qui ouvre leurs concerts. Jagger a reconnu qu’elle l’avait influencé par sa manière agressive de chanter sur scène. Il a également déclaré que le premier album du Velvet Underground avait changé leur façon de concevoir le son. Les disques qu’ils sortent à cette même époque semblent aussi porter la marque d’artistes tels que Marvin Gaye ou Stevie Wonder.


    Durant les années 1970, dans la mesure où l’album Goats Head Soup a été enregistré à Kingston en Jamaïque, le reggae a infiltré la musique des Stones, en particulier dans l’album Black and Blue. Keith Richards avait acheté une demeure à Ocho Rios, en Jamaïque, et le chanteur Jimmy Cliff était devenu un proche.


    Le producteur de musique reggae Lee Scratch Perry (notamment intervenu sur des albums de Bob Marley comme des Clash) a été cité par Richards comme une influence majeure pour l’enregistrement des chansons.


    Voir aussi : Blues, Berry (Chuck), Country rock, Écriture rock, Introduction, Reed (Jimmy), Satisfaction, Waters (Muddy)


    Internet


    Les Rolling Stones ont manifesté très tôt leur intérêt pour Internet. Officiellement, ils ont même été les précurseurs du concert en ligne. Le 18 novembre 1994 à 22 h 32, les premières mesures de « Not Fade Away » ont été retransmises sur Internet depuis le stade du Cotton Bowl au Texas. En réalité, le concert des Stones n’était pas le premier à avoir fait l’objet d’une telle diffusion. Un an plus tôt, en juin 1993, un groupe relativement obscur, Seven Tire Damage, avait fait de même. Par la force des choses, c’est la prestation des Stones qui a fait grand bruit.


    Étant donné la faible capacité des modems en novembre 1994, la plupart des auditeurs n’ont capté que des bribes de sons difformes du concert des Stones. Pour bénéficier d’une bonne réception, il fallait se connecter depuis un ordinateur haut de gamme – une station Sun, que seules de grandes entreprises pouvaient alors s’offrir. Qui plus est, les images retransmises en ligne étaient saccadées (huit images par secondes, le quart du débit de la télévision).


    L’événement a tout de même permis de découvrir que Mick Jagger aimait naviguer sur Internet en tant que passionné d’histoire et de littérature. Un mois plus tard, le groupe a sorti son premier CD-ROM, confirmant ainsi son intérêt pour le multimédia.


    En 1995, lors d’une discussion sur le forum Compuserve, Jagger a indiqué qu’il aimait parcourir les forums dédiés au groupe, afin de trouver des suggestions de chansons à interpréter sur scène. Par la suite, le premier site officiel des Rolling Stones a été conçu avec la contribution active du groupe : durant la tournée Voodoo Lounge, Jagger se connectait régulièrement afin de suivre la progression et donner son approbation.


    De septembre 1997 à septembre 1998, à l’occasion de la tournée Bridges to Babylon, le site officiel des Rolling Stones incluait une page à partir de laquelle les visiteurs pouvaient voter pour les chansons qu’ils aimeraient entendre lors des prochains concerts dans leur ville. Baptisée Cyberchoice, une telle opération a permis aux Stones de jouer certains morceaux qu’ils n’avaient pas l’habitude d’interpréter sur scène :


    
      	« She’s a Rainbow » (à Chicago, le 25 septembre 1997) ;


      	« Star Star » (East Rutherford, 17 octobre 1997);


      	« No Expectations » (Atlanta, 9 décembre 1997) ;


      	« She’s a Rainbow » (Honolulu, 23 janvier 1998) ;


      	« Under my Thumb » (Vancouver, 28 janvier 1998).

    


    Quelle que soit la ville visitée, il suffisait qu’une chanson arrive en tête des votes du Cyberchoice pour qu’elle soit interprétée ce soir-là. Pour l’occasion, certains habitués du site ont parfois contacté des centaines de connaissances afin qu’ils votent pour un morceau particulier.


    En 1999, <www.rollingstones.com> est devenu le site officiel du groupe.


    It’s All over Now


    Single des Rolling Stones sorti le 26 juin 1964.


    La chanson « It’s All over Now » est le premier véritable tube des Stones. Interprété par un Jagger en rogne, elle contribue à imposer l’image en décalage du quintette, avec un texte qui va à l’opposé des chansons d’amour en vogue. Le chanteur explique que sa copine a passé la nuit dehors, qu’elle a dépensé tout son argent et que c’en est fini. L’atmosphère est enlevée, et l’alchimie qui existe alors entre les guitares de Keith Richards et Brian Jones – qui se lance dans un très bon solo – est flagrante.


    « It’s All over Now » a été enregistré le 10 juin alors que les Stones étaient de passage aux studios Chess de Chicago lors de leur première tournée américaine. Pour la première fois, ils ont pu obtenir un son ample, avec une attaque importante et une distinction claire des instruments.


    La chanson avait déjà été interprétée, sans remporter de succès, par le groupe Valentinos. C’est Murray the K, le premier DJ américain à avoir jamais passé un disque des Beatles aux USA, qui l’a fait connaître aux Stones et a conseillé de la reprendre. Une fois traité par eux, sous la direction d’un ingénieur du son compétent, Ron Malo, « It’s All over Now » a été transcendé.


    La chanson « It’s All over Now » atteint la position numéro un des charts anglais au début du mois de juillet 1964. C’est la première fois qu’un single des Stones se retrouve au top du classement. Une telle performance contribue à les établir comme les principaux challengers des Beatles.


    It’s only Rock and Roll


    Album enregistré à partir de juillet 1973 et sorti le 16 octobre 1974.


    « C’est du rock and roll, rien de plus » Le titre annonce la nature du programme et augure de ce que l’on va trouver dans ce disque : peu de choses enthousiasmantes. Il s’agit d’un album qui n’a pas de couleur bien définie. Il rappelle le précédent en ce sens qu’il n’a rien de bien original, à l’exception du dernier morceau, « Fingerprint File ». La clarté instrumentale de Let it Bleed ou Sticky Fingers semble avoir laissé place à un son d’ensemble plutôt fouillis.


    La chanson phare de l’album, « It’s only Rock and Roll » est pourtant sacrément réussie et extrêmement efficace. Selon ce qu’a rapporté Richards, la chanson avait originellement été enregistrée par Jagger en compagnie de David Bowie. Keith Richards, qui adorait le morceau, a convaincu Jagger de le conserver pour les Stones. Le texte s’en prend aux journalistes avides de reportages à sensation et dit : « Si je plantais un couteau dans mon cœur et me suicidais sur scène, est-ce que cela suffirait à votre juvénile convoitise ? »


    La chanson a été enregistrée le 24 juillet 1973 par Mick Jagger au cours d’une séance de travail informelle en compagnie de David Bowie et de deux membres des Faces : Kenny Jones à la batterie et aussi Ron Wood qui joue de la guitare 12 cordes acoustique (la séance a d’ailleurs eu lieu au domicile de ce dernier). Wood a par la suite ajouté des guitares électriques.


    La scène se passait deux années avant que Ron Wood ne rejoigne les Stones et confirme les sentiments d’amitié déjà développés. D’ailleurs, lors des séances réalisées à Munich du 13 au 24 novembre 1973, il est arrivé que Wood débarque et participe là encore de façon informelle aux enregistrements. Pour l’heure, Keith Richards a réenregistré les parties de guitares électriques de Ron Wood. La chanson est sortie sous forme de single le 26 juillet 1974. Bien qu’elle soit demeurée fort connue, elle n’a pas réellement remporté un succès majeur : 16e aux USA et 10e en Angleterre. Il est vrai que l’album lui-même a fort bien marché, atteignant le sommet des charts aux USA.


    Peu de morceaux surnagent dans cet album. « Time Waits for no One » évoque la musique des Eagles tout en évoluant rapidement vers une ambiance plus R&B. Un grand nombre de fans le considèrent comme l’un des derniers grands moments de Mick Taylor, les guitares intervenant d’une manière inspirée. Par bonheur, l’album se termine en beauté avec les sept minutes fiévreuses de « Fingerprint File », dont la mélodie n’est pas sans afficher une relative originalité et un son fort innovant pour l’époque. Au départ, on croit assister au grand retour de Keith Richards, inventeur de riffs, mais, en réalité, c’est Jagger qui tient la guitare, tandis que Mick Taylor joue la basse, et Wyman, du synthétiseur. Vocalement, Jagger se montre capable de dégager une véritable ambiance soul. La partie où la basse de type Motown joue seule avec la batterie pour faire entrer la guitare wah-wah sort clairement de l’ordinaire.


    L’album It’s only Rock and Roll s’est classé numéro un aux USA et numéro deux en Angleterre.


    I Wanna Be Your Man


    Second single des Rolling Stones, mis sur le marché le 7 novembre 1963.
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    Le 31 août 1963, les Beatles ont sorti leur premier tube à très grande échelle, « She Loves You », un feu d’artifice vocal dont la mélodie se répand allègrement d’un bout à l’autre du globe. Signe particulier : les Fab Four écrivent leurs propres chansons. Les Stones, qui se contentent de piocher dans le répertoire des bluesmen, ont besoin à leur tour de matériel original. Leur manager Andrew Loog Oldham cherche alors une chanson qui pourrait faire un hit et n’y parvient pas.


    Un jour, après une répétition des Stones, Oldham tombe sur John Lennon et Paul McCartney, qui descendent d’un taxi et paraissent un peu ivres. Les deux Beatles connaissent bien Oldham : il a assuré la fonction d’attaché de presse du groupe basé à Londres durant quelques mois. En voyant que le manager des Stones est soucieux, ils lui demandent ce qui ne va pas. Oldham explique qu’il cherche désespérément un bon titre pour ses poulains. John et Paul lui assurent alors qu’ils disposent de la chanson adéquate.


    Une fois dans le studio de répétition des Stones, John et Paul disent à Mick Jagger qu’ils viennent d’écrire à la va-vite une rengaine pop à la mélodie facile et ne comptent pas s’en servir comme face A d’un single à eux. Ils jouent alors « I Wanna Be Your Man » aux Stones. Comme elle leur paraît commerciale et qu’ils sont alors à la recherche de tubes, ils acceptent la chanson. Paul et John se retirent durant quelques minutes et complètent les paroles, ce qui impressionne fortement Mick et Keith. Les Stones font de leur mieux pour faire sonner « I Wanna Be Your Man » à la façon d’un blues rock d’Elmore James (Brian Jones y joue de la guitare slide).


    L’impact de « I Wanna Be Your Man » sera négligeable en comparaison d’une chanson au titre similaire, « I Want to Hold Your Hand », que les Beatles sortent le 7 décembre et qui entre alors dans la légende en se vendant à 1,5 million d’exemplaires en cinq jours aux USA (il va atteindre les 12 millions d’exemplaires au niveau mondial). En comparaison, « I Wanna Be Your Man » grimpe jusqu’à la 12e position du Top britannique, mais c’est tout de même une première pour les Stones.


    Rétrospectivement, Jagger assimilera le couple Lennon et McCartney de cette époque à de gentils « arnaqueurs » pour leur avoir refilé « I Wanna Be Your Man ». En revanche, il est clair que l’exemple de Lennon et McCartney leur a mis le pied à l’étrier pour ce qui est de se mettre à l’écriture de chansons. Les Beatles eux-mêmes ont enregistré leur propre version de cette chanson quelques jours plus tard et l’ont placée dans leur deuxième album, With the Beatles, sorti le 22 novembre 1963.


    Dans sa fameuse interview pour le magazine Playboy publiée en janvier 1981 juste après sa mort, Lennon faisait peu de cas de « I Wanna Be Your Man ».


    — C’était une chanson bonne à jeter. Nous n’allions tout de même pas leur donner quelque chose de super, hein ?

  


  
    J


    Jagger, Mick


    à l’automne 1981, alors que les Stones se produisent au Coliseum Stadium de Los Angeles devant 100 000 fans, la nuit vient progressivement à tomber. Jagger lance alors :


    — Je ne vous vois plus ? Vous êtes toujours là ?


    Une immense forêt de briquets s’allume aussitôt.


    — Oui, je peux vous voir maintenant. J’ai eu peur, j’ai cru que vous étiez partis !


    Cabotin, séducteur et enjôleur, Mick Jagger n’a pas son pareil pour mettre une foule dans sa poche. À la manière d’un titan moderne, il installe une immédiate autorité sur le public, une attitude née d’une immense assurance d’apporter quelque chose d’unique à ces milliers d’âmes. Infatigable, il effectue un show totalement hors du commun, courant à perdre haleine d’un bout à l’autre d’une scène étendue, faisant 20 fois de suite un parcours, qui laisserait la plupart des gens essoufflés au bout d’une ou deux allées et venues, tout en chantant et en dansant au passage avec une maîtrise qui laisse pantois.


    — Pour moi, Mick est le plus grand showman du monde, en public, sur scène, a commenté un jour Charlie Watts dans un documentaire intitulé Let it Bleed.


    Ce n’est pas tout. Sa façon de chanter est en soi un atout qui le distingue particulièrement. Mick ne chante pas, il dévore les mots, les expulse avec emphase de sa bouche immense qu’il ouvre à la manière d’un cracheur de feu. Il lui arrive aussi d’emprunter des accents étrangers au sien pour le besoin d’une chanson.


    Durant sa jeunesse, il a dit avoir été frappé par certains enregistrements de Fats Domino, où les paroles étaient intelligibles mais peu claires. D’où l’intérêt de laisser passer une ambiguïté lorsqu’il prononce certains mots.


    Avec le passage des ans, Mick ne parvient plus toujours à exploiter les aigus comme autrefois, et, sur certains morceaux à la « Paint it Black », l’interprétation paraît se cantonner dans un registre médian et perdre un peu de son efficacité d’antan. Pourtant, l’essentiel est préservé : l’énergie, la fougue, la gesticulation, les attitudes. Avec une conscience aiguë de l’impact qu’il peut produire.


    La substance qui fait les légendes ne se limite pas au talent artistique. La façon d’exister, de se comporter, d’aborder les événements participe de l’élaboration d’un mythe. Durant les premières années des Stones, Mick a joué à fond sur la carte du jeune rebelle. La révolution sexuelle et la contestation des valeurs établies nées dans les années 1960 et qui se sont poursuivies lors de la décennie suivante lui ont donné l’occasion d’exploiter ces deux voies. D’ailleurs, bien avant que Orange Mécanique ne soit tourné par Stanley Kubrick, Jagger se montrait intéressé à incarner à l’écran le personnage d’Alex, le chef de bande maléfique qui va faire l’objet d’une « dépersonnalisation » dans le roman d’Anthony Burgess. Il est vrai que le personnage méphistophélique semble coller à merveille avec ce que Jagger représentait vers la fin des années 1960 et incarnait dans les textes de chansons telles que « Sympathy for the Devil » ou « Live with Me » !


    Le charme de Jagger n’est plus à démontrer, et plus d’une femme, légitime ou non, a succombé à ses avances, à tel point qu’une telle emprise a pu causer des soucis. Lorsque les Stones étaient en tournée à Toronto en mars 1977, la femme du Premier ministre canadien, Margaret Trudeau, semblait si fascinée par lui qu’elle est demeurée dans le même hôtel plusieurs jours durant (il a toutefois été dit qu’elle en pinçait avant tout pour Ron Wood). Devant le scandale qu’une telle présence soulevait dans les médias, le management des Stones a dû demander à Margaret Trudeau de quitter les lieux.


    Un regard sur l’évolution de Jagger fait pourtant apparaître un sens particulier de l’équilibre. Il semble d’ailleurs posséder un don : celui d’aller jusqu’au bord du précipice sans toutefois se lancer dans le vide. Il s’amuse de brusquer les interdits tout en conservant l’allure d’un noble, tolérant juste ce qu’il faut de décadence pour épater la galerie, avec une démarche fondamentalement inscrite dans ce qui est établi. Paradoxe d’une star qui a su faire de la rébellion sous contrôle un véritable fonds de commerce. Il est d’ailleurs étonnant qu’il ait continué d’interpréter « Street Fighting Man » au fil des années, une chanson incitant volontiers à la bagarre des rues, alors qu’il était déjà un bon quinquagénaire châtelain et membre implicite de la jet-set, dotant ses enfants d’une éducation de grands bourgeois. Comme s’il crachait des mots dont il n’assumait aucunement la portée, comme s’il ne s’agissait que d’une chanson, véhicule éphémère et sans conséquence d’une impression passagère.


    Il existe un autre facteur qui vient compenser l’attitude outrageante que Jagger a pu assumer parfois. C’est un être généreux. Werner Herzog, qui l’a fait intervenir comme acteur dans Fitzcarraldo au début de l’année 1981, a été positivement étonné par sa simplicité et sa capacité à s’adapter aux circonstances sans rechigner aucunement, une attitude qu’il attribue à un très grand professionnalisme, l’appréciation du travail bien fait. Ainsi, Jagger, ayant loué une petite Volskwagen, faisait spontanément le chauffeur pour ceux qui désiraient aller en ville.
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    Lorsqu’il est ému, l’homme manifeste des facettes touchantes. Ainsi, en prévision du concert de Hyde Park qui devait avoir lieu deux jours après le décès de Brian Jones le 3 juillet 1969, il a laissé entendre que, selon lui, « Brian sera là » et qu’il entendait contribuer à ce que son départ se fasse dans le bonheur.


    De manière plus générale, au niveau personnel, il se montre humain, attentionné et ouvert. Certes, il préfère demeurer à l’écart des excès liés à l’adulation des fans, mais davantage pour préserver le calme de sa vie privée que pour dresser une barrière quelconque. Ainsi, bien qu’il soit habitué à ce que chaque détail de son existence puisse être pris en charge, Jagger peut instantanément prendre lui-même en main les choses – s’il se retrouve perdu au fond de la jungle pour les besoins d’un tournage par exemple – et se montrer serviable et naturel.


    Dans la famille Jagger, la mère était issue de la classe ouvrière, tandis que le père, conférencier en éducation physique, s’apparentait davantage à un bourgeois. Né le 26 juillet 1943 à Dartford, dans le sud-est de l’Angleterre, le jeune Michael Philip, avec un mélange de telles influences sociales, a reçu une bonne éducation.


    Avant même d’aimer le blues, Mick Jagger s’est senti attiré par la country music d’artistes tels que Merle Haggard, Johnny Cash, George Jones, Jim Reeves, les Everly Brothers... Autant d’artistes américains de country pop qui étaient fort populaires dans l’Angleterre des années 1950 et se produisaient souvent à la télévision.


    — Je les ai entendus bien avant d’entendre du blues », a relaté Mick.


    S’il avait fait la connaissance de Keith Richards sur les bancs de l’école primaire de Maypole, dès lors qu’il est entré au collège à l’âge de 11 ans, Jagger a perdu de vue cet autre garçon de la ville.


    Durant son adolescence, il mène une vie assez calme, travaillant très durement à l’école (il se trouve qu’il adore étudier et veut aller de l’avant). Michael Jagger est toutefois dérouté par l’ampleur de la discipline qui règne alors dans les écoles britanniques, et les calvaires que font subir certains professeurs aux élèves : coups de poing, claques au visage d’une force à faire tomber l’enfant au sol… Outre l’ampleur des travaux d’écriture et devoirs à la maison, il faut supporter une discipline mesquine.


    En 1956, lorsque la vague rock and roll envahit l’Angleterre, Jagger développe une admiration profonde pour Little Richard. En revanche, il est peu attiré par les rockers blancs que sont Elvis ou Bill Haley.


    — Ils étaient bons, mais, pour une raison ou pour une autre, ils ne me plaisaient pas particulièrement. J’étais plus attiré par Jerry Lee Lewis, Chuck Berry et, par la suite, Buddy Holly.


    Sans qu’il puisse expliquer pourquoi, Jagger est captivé avant tout par les artistes noirs. Il apprécie sans réserve Bo Diddley, Muddy Waters et Fats Domino, ce que son père appelle alors « la musique de la jungle » (un qualificatif qui ne gêne nullement Mick, car il apprécie une telle désignation).


    — Je ne savais pas ce que cela représentait au juste, mais je trouvais cela magnifique.


    Jagger apprécie tant ce courant musical qu’il en veut toujours plus.


    Dès l’âge de 14 ans, il commence à chanter dans un groupe avec pour compères Dick Taylor, Bob Beckwith et Alan Etherington. En mars 1958, il assiste à un concert donné par Buddy Holly, un chanteur de rock qui, en Angleterre, jouit d’une popularité aussi forte qu’Elvis Presley, les fans de l’un et de l’autre se divisant généralement en deux camps. Aux yeux de Jagger, la grande différence vient de ce que Buddy Holly écrit ses propres chansons et qu’elles sont très simples. Il dira plus tard qu’il s’agit de la leçon numéro un en matière d’écriture de chansons.


    — Elle avait des changements simples, de belles mélodies, des variations de tempo. Vous pouviez apprendre à écrire des chansons en examinant la façon dont s’y prenait Buddy Holly. C’était un excellent auteur.


    C’est au cours de l’année 1959 que Jagger découvre le blues, et grande est sa surprise d’en constater l’ampleur. C’est au hasard de ses fréquentations qu’il réalise que ce style musical existe puisque de tels morceaux ne passent pratiquement jamais à la radio. Certaines pièces sont des hits aux États-Unis, mais jamais en Angleterre. Il réalise aussi que certains chanteurs qu’il apprécie fortement tels que Big Bill Broonzy ou Muddy Waters sont des chanteurs de blues. Il semble que le rock et le blues soient la même chose et qu’il n’existe pas de frontière bien définie entre les deux. Il se trouve simplement que le blues véhicule quelque chose d’émotionnel, que chacun peut ressentir. À défaut de trouver en Angleterre les disques de blues qu’il recherche, Jagger les commande directement aux États-Unis, chez Chess Records à Chicago, patientant plusieurs semaines avant que n’arrivent les colis. Il ignore, jusqu’à ce qu’il les ait écoutés, si ces disques lui plairont ou non. Il arrive aussi que les 33 tours supportent mal le voyage par la poste et se brisent.


    Mick continue de se produire le samedi soir avec toutes sortes de groupes et développe progressivement un jeu de scène audacieux, s’agenouillant pour se rouler sur le sol. Il imite en cela des chanteurs tels qu’Elvis Presley et Gene Vincent. Le point majeur, c’est qu’il ne ressent pas d’inhibition. Il s’est simplement dit qu’il pourrait le faire aussi et y prend plaisir. Les spectateurs des clubs où il se produit sont parfois choqués devant une prestation aussi originale, mais la plupart marquent leur appréciation. En apprenant qu’il se donne ainsi en spectacle, ses parents expriment leur désapprobation, estimant qu’une telle attitude n’est pas digne d’une famille de leur classe. Pourtant, déjà à cette époque, Jagger a pris ses distances avec le modèle bourgeois et ce que cette classe sociale assimilerait selon lui au succès : le mariage, suivi d’une interminable monotonie dans une ville de banlieue.


    Au début de l’été 1961, Mick Jagger s’inscrit à la London School of Economics, ce qui pourrait laisser augurer une tranquille reconversion. Seulement, voilà : un matin, à la gare de Dartford, Keith Richards tombe sur ce garçon qu’il fréquentait jadis à l’école élémentaire et qui se rend alors à Londres. Sous son bras, Jagger transporte deux albums : Rockin’ at the Hops de Chuck Berry et The Best of Muddy Waters.
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    Si Richards n’a que vaguement entendu parler du second, il voue une admiration sans bornes au premier… Dans le train, ils se livrent sur leur passion commune :


    — Tu sais quoi ? Je connais tous les plans de guitare de Chuck Berry ! lance Keith.


    — Quoi, tu joues de la guitare ? répond Mick.


    Il se trouve que Mick fait alors partie d’une formation locale.


    Intrigué, Richards invite Jagger à prendre un thé, et ce dernier lui fait alors écouter quelques trésors de sa collection. Keith découvre au passage que Jagger sait comment se procurer des disques qui ne sont pas disponibles par les voies officielles en Angleterre. Comme tous deux connaissent par ailleurs le bassiste Dick Taylor, ils montent alors un petit groupe, Little Boy Blue and the Blue Boys.


    Richards, pour sa part, est fort impressionné par ce nouvel ami de Dartford. Comme il l’écrira à sa tante Pat :


    « Mick est le meilleur chanteur de R&B de ce côté-ci de l’Atlantique et je pèse mes mots. »


    Le 7 avril 1962, Jagger et son ami Richards se rendent au Ealing Club de Londres pour écouter l’orchestre Blues Incorporated d’Alexis Korner… avec pour batteur Charlie Watts. Ils découvrent alors, médusés, un guitariste de passage du nom de Brian Jones. Le contact est immédiat.


    En mai, Jagger prend son courage à deux mains et monte sur la scène afin de chanter avec le Blues Incorporated. Il va ensuite récidiver chaque jeudi, parfois épaulé par son pote Keith Richards. Une seule chose intimide alors Jagger : il se trouve très petit par rapport aux autres chanteurs qui se produisent au Ealing Club, tels que John Baldry ou Paul Jones. À cette époque, il est obsédé par son aspect physique jusque dans les plus petits détails.


    Pourtant, le succès du groupe The Rolling Stones, que forme initialement Brian Jones, va rapidement amener Jagger à prendre de l’assurance et développer une incroyable personnalité. Celle d’un ensorceleur-né, revendiquant pleinement son identité du moment, ses travers comme son panache.


    L’homme a traversé diverses phases et les a assumées, se montrant chaque fois brillant. Vers la fin des années 1960, il cultive une allure décadente, un brin androgyne, débordant d’une sensualité affirmée. Son intervention dans le film Performance a été digne d’un film underground et comportait de nombreuses scènes qui ont été coupées au montage. Au cours des années 1970, il a baigné sans réserve dans l’univers jet-set avec ses aspects superficiels. Pourtant, les années 1980 l’ont vu développer une personnalité saine et sportive, avec des prises de position clairement opposées à la drogue. En février 1980, il s’en est ainsi pris au magazine Soho qui vantait les mérites de l’héroïne et a clamé qu’il n’existe pas de drogue « récréative » et qu’à coup sûr, ce n’est pas le cas de l’héroïne. Il a même qualifié une telle publication d’irresponsable. Il a récidivé en juin de la même année dans le magazine High Times, qui, pour sa part, faisait la propagande des stupéfiants, et il a déclaré : « Je pense que vous ne devriez pas encourager les jeunes à prendre des drogues. Je trouve cela terrible. » Interrogé sur la question, il a confirmé qu’il trouvait cela hypocrite et qu’il fallait désapprouver une telle attitude.


    Par la suite, Jagger a combiné avec élégance la vie d’un grand bourgeois, gestionnaire avisé de l’entreprise Rolling Stones, dont les enfants étudient dans les grandes écoles avec les excès contrôlés liés à ce qu’il représente en tant que chanteur de rock. En 2000, il a même été anobli par le Premier ministre britannique Tony Blair, ce qui a fortement agacé son compère Keith Richards.


    Un tel caméléon semblait devoir briller sur le grand écran et, pourtant, les tentatives réalisées par Jagger à partir de la fin des années 1960 n’ont pas été particulièrement marquantes. Il a donc pris ses distances vis-à-vis du septième art. En 1991, Jagger a repris le chemin du cinéma en apparaissant dans le film Freejack aux côtés d’Emilio Estevez et Anthony Hopkins, et a récidivé en 1997 avec Bent sans parvenir à s’imposer. Plus récemment, il a monté une société de production de cinéma, Jagged Film, rebaptisée Enigma en 2002, et fait intervenir des réalisateurs tels que Martin Scorsese. Sans doute n’a-t-il pas trouvé le rôle qui lui permettrait de donner sa pleine mesure comme sur une scène.


    Le 26 juillet 2012, Mick a fêté ses 69 ans… À un âge où d’autres seraient marqués par le poids des ans, il continue d’émerveiller par sa forme et son énergie. Comment pourrait-on pourtant associer cet éternel adolescent aux qualificatifs qui sont généralement de rigueur pour ceux qui ont la soixantaine. Impossible de traiter Mick de « papy », le mot ne parvient pas à lui coller à la peau. D’ailleurs comme lui-même l’a déclaré en août 1980 au magazine Best, il n’est pas question pour lui de prendre un jour sa retraite !


    Jet-set


    Ce terme désigne une partie de la société regroupant des personnalités du monde de la mode ou du spectacle, ou disposant d’un haut niveau de vie et se caractérisant par un style d’existence, des lieux qu’elle aime fréquenter, des fêtes extravagantes, etc.


    Pendant les années 1970, Mick Jagger est assurément devenu un membre de la jet-set internationale, notamment grâce à son mariage avec le top model nicaraguayen Bianca Morena. À cette époque, l’attrait de Mick pour ce mode de vie suscitait le rejet de son compagnon musical Keith Richards.


    Voir aussi : Introduction, Jagger (Mick), Morena (Bianca)


    Johns, Andy


    Ingénieur du son britannique, Andy est le petit frère du légendaire Glyn Johns. Après avoir été responsable du mixage pour des groupes tels que Jethro Tull et Ten Years After, il a assisté son frère aîné sur le mixage de Sticky Fingers.


    En janvier 1971, à Headley Grange, un vieux manoir équipé pour l’occasion du studio mobile des Rolling Stones, Andy Johns a produit l’album IV de Led Zeppelin avec le fameux « Stairway to Heaven ». Plus tard, lors de la même année, il a rejoint les Stones dans le sud de la France afin d’aider à l’enregistrement de Exile on Main Street, toujours en collaboration avec Glyn. Sur l’album Goats Head Soup, il s’est retrouvé seul derrière la console.


    Il a également participé à It’s only Rock and Roll, en collaboration avec Keith Harwood. Par la suite, Andy Johns a produit les albums d’artistes tels que Television, Rod Stewart, Joe Satriani, Van Halen.


    Voir aussi : Johns (Glyn), Goats Head Soup, Harwood (Keith)


    Johns, Glyn


    Ingénieur du son et producteur, Glyn Johns a apporté sa contribution sur la plupart des albums des Stones entre 1966 et 1976.


    Au début des années 1960, lorsque des groupes tels que les Rolling Stones apparaissent en Angleterre, ils doivent faire face à une réalité : les ingénieurs du son employés par les maisons de disques ne sont aucunement formés à l’enregistrement pour des groupes de rock. Au départ, le groupe y remédie en réalisant ses albums aux USA. Par la suite, une nouvelle génération d’ingénieurs du son fait son apparition, avec des individus tels que Glyn Johns, experts dans l’art du placement des microphones et de la façon d’obtenir un son efficace.


    Il démarre la collaboration avec les Rolling Stones en assurant l’enregistrement du 45 tours live, « Got Live if You Want It ! » relatif à des concerts donnés à Londres, Liverpool et Manchester du 5 au 7 mars 1965. Il assure ensuite la prise de son sur les singles « As Tears Go By » (octobre 1965) et « Have You Seen Your Mother, Baby ? » (septembre 1966). Les Stones font appel à lui pour enregistrer les albums studio Between the Buttons et Their Satanic Majesties Request. Glyn Johns recommande ensuite Jimmy Miller pour la production de Beggar’s Banquet, mais collabore à la prise de son.


    En tant que producteur, Johns fait ses premières armes auprès du groupe Steve Miller Band en réalisant l’album Brave New World qui paraît en 1969. Il se distingue également en supervisant la prise de son du tout premier album de Led Zeppelin. Johns est par ailleurs appelé par les Beatles pour remixer les bandes du projet Get Back, qui seront finalement confiées à Phil Spector et sortiront sous le nom de Let it Be.


    Glyn Johns est présent en tant qu’ingénieur du son principal sur la série d’albums des Rolling Stones qui va de Let it Bleed jusqu’à Black and Blue, même s’il collabore parfois avec son frère Andy (sur Exile on Main Street) ou avec Keith Harwood (sur It’s only Rock and Roll). Toutefois, il n’intervient aucunement sur l’album Goats Head Soup, en raison des divers projets qu’il supervise alors, ce qui inclut les trois premiers albums des Eagles.


    Glyn Johns va se distinguer par la suite pour son travail avec Clash, Midnight Oil, Ryan Adams et Kings of Leon. C’est également lui qui a produit en 1984 l’album Un autre monde de Téléphone.


    Voir aussi : Miller (Jimmy), Their Satanic Majesties Request


    Jones, Brian


    — Il était du genre à se biler sans arrêt. Extrêmement intelligent. Il parlait avec facilité et élégance, mais se montrait toujours un peu sur les nerfs. Il pouvait être à la fois le plus doux, le plus gentil et attentionné des hommes et la pire saleté qu’on ait jamais vue[13].


    C’est ainsi que le bassiste Bill Wyman a résumé la personnalité complexe de Brian Jones, celui qui a été à l’origine des Stones et les a accompagnés jusqu’à sa mort précoce en juillet 1969. Pour sa part, Jagger a livré cette analyse du guitariste disparu :


    — Il était plein de talent. Mais il était profondément paranoïaque, et totalement inadapté au show-business[14].


    Le parcours de Brian Jones a été bref au regard de la longue histoire du groupe. Pourtant, il a marqué d’une empreinte indélébile son passage dans le quintette. La « couleur » raffinée du son des Stones au cours des années 1966-67, l’ouverture vers une palette instrumentale plus riche que celle du blues et du rock est à jamais associée à la présence de ce prodige mal dans sa peau. Lorsqu’il a évoqué ce compère de jadis, Keith Richards a estimé que l’environnement Regency[15] et Beau Brummel[16] dans lequel Jones avait vécu aurait déteint sur lui. Né le 28 février 1942, Lewis Brian Hopkin Jones a vécu son enfance à Cheltenham, une ville stylée longtemps à la mode pour les bains dans son eau de source qui descend des collines. Dixit Richards :


    — Cheltenham semble aspirer à être une ville aristocratique et cela déteint sur quiconque vient de là-bas.


    Fils d’un ingénieur en aéronautique qui jouait du piano et de l’orgue, et d’une mère professeur de piano, Jones a rapidement manifesté une vivacité rare dans le domaine musical. À l’âge de sept ans, il prend ses premières leçons de piano et, bataillant pour jouer les notes correctes, montre une assiduité de tous les instants. Il réalise rapidement qu’il est doué pour la musique et, d’ailleurs, rien d’autre ne l’attire particulièrement.


    Lorsqu’il entre au collège, Brian s’inscrit à l’orchestre de l’école et y apprend la clarinette. Vers l’âge de 15 ans, il tombe amoureux du jazz, ce qui n’est pas sans inquiéter son père qui n’entrevoit pas de sécurité ou de succès dans un tel domaine. En attendant, comme il fait tourner les disques de groupes tels que le Modern Jazz Quartet du matin au soir, Brian se distingue par son obsession.


    L’année 1959 est riche en rebondissements, car, si Brian est un bon musicien, c’est aussi un garçon qui attire les filles et ne s’embarrasse pas de scrupules particuliers. En février, il acquiert sa première guitare. Quelques mois plus tard, il se révèle qu’il a mis enceinte Valerie, une fille de 14 ans. Le scandale est tel qu’il quitte l’école et se voit envoyé en Allemagne.


    Une fois son bac en poche en juin 1959, Brian voyage en Scandinavie et chante dans des bars (il a alors découvert la guitare). De retour en Angleterre, il découvre qu’une scène blues s’est développée à Cheltenham. Il participe à des groupes de jazz et de rock, et passe ses journées à écouter la discographie des musiciens de blues tels que Muddy Watters ou Elmore James.


    À partir de 1961, il prend l’habitude de monter à Londres durant certains week-ends et se rend parfois au Marquee, le club de blues dans lequel se produit Alexis Korner. Il lui arrive de monter sur la scène pour s’exprimer musicalement. Impressionné par son potentiel, Korner lui conseille d’économiser un peu d’argent et de venir s’installer dans la capitale. À l’automne, Brian débarque subitement à Londres et s’y achète une guitare électrique. Il s’insère de temps à autre dans l’orchestre Blues Incorporated d’Alexis Korner, dont le batteur est un certain Charlie Watts.


    Le 7 avril 1962, au Ealing Club, Brian Jones est invité à monter sur la scène pour y jouer un morceau ou deux. Ce soir-là, deux adolescents pareillement fous de blues sont dans la salle : Mick Jagger et Keith Richards. Peu après qu’un dénommé Dick Heckstall eut commis un long solo de saxophone que les deux fans ont trouvé insupportable, Brian Jones débarque et interprète deux blues traditionnels. Jagger et Richards sont complètement retournés par le talent instrumental de ce garçon blond.


    Une fois la prestation de Brian Jones terminée, les trois jeunes hommes engagent la conversation. Richards et Jagger découvrent que Jones apprécie la même musique qu’eux et qu’il pense, tout comme cela a pu leur arriver, être le « seul type au monde à faire cela ».


    La seule différence entre eux vient de ce que Brian Jones écoute avant tout une forme de blues inspirée du jazz relativement policée et non électrifiée. Richards attribuera ce goût musical de Jones à son éducation dans la ville traditionnelle qu’est Cheltenham. Jagger et Richards lui parlent du blues de Chicago, d’artistes dont Jones n’a jamais entendu parler. Ils vont jusqu’à évoquer des musiciens plus proches du rock tels que Jimmy Reed, Bo Diddley, Chuck Berry… Leur message est clair : tout cela relève d’une même marmite et, à coup sûr, Brian Jones est capable d’en jouer.


    Désireux de monter un groupe, Jones passe une annonce dans Jazz News. En mai, un pianiste du nom d’Ian Stewart répond à sa demande. Épaulés par un guitariste du nom de Geoff Bradford, ils démarrent des répétitions dans des pubs de Londres. Comme Brian Jones a besoin d’un chanteur, il demande à Jagger de se joindre à eux. Mick insiste alors pour faire venir ses potes Keith Richards et Dick Taylor, qui se joignent aux répétitions hebdomadaires. Ensemble, ils s’essaient au répertoire de leurs artistes fétiches, Bo Diddley, Little Walter et Chuck Berry, créant un style à mi-chemin entre le blues et le rock. Comme la cohabitation se passe mal entre Richards et Bradford, qui se montre excessivement puriste en matière de blues, ce dernier quitte finalement le groupe.


    À la hâte, Brian trouve le nom « The Rolling Stones » pour le groupe, et ils donnent leurs premiers concerts en juillet. Selon ce qu’a rapporté Jagger, Brian avait alors une attitude presque évangélique vis-à-vis du public britannique, désirant avant tout leur faire connaître ce rhythm and blues qu’il adulait tant. Une chose toutefois le distingue de ses compères : Jones est animé d’une impulsion dévorante à devenir célèbre, que Keith et Mick n’entretiennent alors pas du tout.


    Au début de 1963, Brian Jones apparaît comme le leader des Stones, celui qui les propulse vers l’avant et aussi comme leur principal guitariste, avec une technique hors pair pour l’époque.


    Lorsque les Stones signent leur contrat chez Decca en mai, c’est Jones qui les représente. La beauté froide qu’il dégage avec ses cheveux blonds encadrant un visage poupin crée un effet particulier sur les foules. Pourtant, en octobre, Jagger et Richards découvrent que Brian touche un meilleur revenu hebdomadaire qu’eux (cinq livres de plus que les autres) du fait qu’il est ainsi supposé être le leader. Une telle nouvelle les rend dingues. Il s’agit là du premier conflit dans le groupe.


    Cette année-là, l’Angleterre est traversée par la montée en puissance des Beatles. Si le phénomène laisse relativement insensible les autres Stones, il impressionne fortement Jones qui modifie peu à peu sa vision de la musique : lui aussi veut devenir une pop star. Fasciné par les progressions d’accord des chansons des Beatles et leurs harmonies vocales, il va tenter d’influencer la musique des Stones dans une telle direction sans réellement y parvenir : sa voix, combinée à celle de Keith, ne produit pas un effet comparable à celui des Beatles.


    Désavoué par ses compères qui n’apprécient pas son caractère capricieux, Jones prend peu à peu ses distances vis-à-vis de l’aventure Stones et commence à poser problème. Manquant de confiance, il a tendance à essayer de monter Mick contre Keith ou réciproquement.


    De leur côté, Mick et Keith se vengent en lui jouant des tours et en multipliant les moqueries. C’est avant tout au niveau professionnel que Jones fait parfois défaut. Là où les autres Stones se démènent sans ménager le moindre effort, le guitariste blond manifeste un caractère délicat et semble ne plus supporter la pression nécessaire : en novembre 1964, il est absent de plusieurs concerts donnés aux USA en raison d’une bronchite et de l’épuisement qu’il dit éprouver. Les autres membres du groupe commencent à se lasser de le voir si souvent manquer à l’appel.


    À partir du moment où Jagger et Richards commencent à écrire leurs propres chansons, Brian accuse le coup. Le statut de leader qu’il s’était assigné à l’origine ne tient plus. En tant que créateurs de tubes tels que « The Last Time » ou « Satisfaction », Mick et Keith ont pris imperceptiblement la direction du groupe. Brian Jones ne manque pourtant pas d’inspiration et il s’adonne volontiers à l’écriture de poèmes d’une veine similaire à ceux d’un artiste folk comme Donovan. Toutefois, il ne parvient pas à les terminer. Selon Richards, le simple fait d’avoir à jouer ou apprendre une chanson écrite par Mick et Keith contribuait à le déprimer de plus en plus. Jones prend la chose à la manière d’une blessure ouverte.


    Le 16 mai 1965, après que les Rolling Stones se sont produits à Long Beach en Californie, Brian Jones prend son premier acide.


    — Brian a dit que le sol était entièrement recouvert de serpents. Il a commencé à sauter dans tous les sens pour les éviter, a relaté Bill Wyman.


    Pour l’ange blond, c’est le début d’un long déclin.


    Brian adopte parfois des comportements incompréhensibles qui finissent par rendre furieux les autres membres du groupe. Un jour de novembre 1965, alors que les Stones se rendent à Dallas, ils s’arrêtent à un fast-food. Jones explique alors qu’il n’a pas faim et préfère demeurer dans la voiture. Au moment de partir, il change soudain d’avis, expliquant qu’il veut se relaxer en prenant un bon repas. Il semble alors s’éterniser, et sa nonchalance fait courir aux Stones le risque d’arriver en retard à Dallas. De guerre lasse, Andrew Oldham demande finalement à l’un de ses assistants d’aller le chercher coûte que coûte. L’homme l’attrape par la peau du cou et le ramène de force dans le véhicule.


    À partir de septembre 1965, Brian Jones s’amourache de l’actrice Anita Pallenberg, qu’il a rencontrée à Munich. Toutefois, sa dépendance aux drogues le rend de plus en plus imprévisible. Lorsque le groupe enregistre Aftermath, à partir de décembre 1965, puis en mars 66, Brian brille souvent par son absence, ce qui oblige Richards à jouer lui-même les parties de guitare de son collègue. Une telle situation le met hors de lui et ni lui ni Mick ne se privent d’exprimer leur rancœur.


    En 1966, Brian Jones s’est fatigué de la guitare et s’intéresse à d’autres instruments. Il se montre toutefois trop inconstant pour pouvoir devenir un grand musicien. Jones a pour habitude d’être fasciné durant trois ou quatre semaines par un instrument donné, de s’y exercer alors de façon intense, puis de le délaisser pour ne plus jamais y revenir. L’éclectisme et le talent immense dont il fait alors preuve vont tout de même amener une couleur essentielle à certains titres majeurs du groupe : le sitar de « Paint it Black », le dulcimer de « Lady Jane », la flûte à bec de « Ruby Tuesday », l’accordéon de « Back Street Girl », etc.


    À partir de mai 1966, Anita Pallenberg commence à vivre avec Brian Jones. Durant la tournée américaine qui a lieu au cours de l’été, l’actrice rejoint Brian et demeure à ses côtés. Cette présence de sa compagne pourrait calmer le musicien, mais il n’en est rien : Jones se bagarre violemment avec Anita Pallenberg. Une nuit, à Los Angeles, ils se battent avec une telle intensité que le bungalow qu’ils occupent est complètement détruit ! Par ailleurs, Jones est si ravagé par les drogues qu’il s’absente de la tournée durant deux semaines. En octobre, le couple Pallenberg-Jones semble s’être remis et passe des vacances à Paris. Le 24 décembre, ils retrouvent Keith Richards et Linda Keith dans la capitale de la France, afin de passer Noël ensemble, mais sont pareillement écroulés sous les drogues.


    Jones n’a pas encore subi son affront majeur…


    Le 26 février 1967, 15 jours après que la police eut fait irruption au domicile de Richards et y eut trouvé du cannabis, Keith Richards et Brian Jones décident de quitter temporairement l’Angleterre en attendant de voir comment les choses vont évoluer. Avec Anita Pallenberg, ils se rendent d’abord à Paris, où ils retrouvent une amie du nom de Deborah.


    Ensemble, ils se mettent le cap vers le Maroc dans la Bentley de Keith Richards. Au cours du voyage, Jones tombe malade et doit se faire hospitaliser à Toulouse. Anita Pallenberg et Keith poursuivent le périple à deux. Chemin faisant, une tension s’installe tandis qu’ils découvrent qu’ils en pincent l’un pour l’autre. Lorsqu’ils arrivent à Marbella, en Espagne, ils ont une aventure. Selon Richards, c’est Anita Pallenberg qui a fait le premier pas.


    L’actrice revient à Toulouse le 4 mars afin de revoir Brian Jones, puis ils rentrent à Londres où le musicien est de nouveau hospitalisé. Une semaine plus tard, ils reprennent l’avion pour Tanger, au Maroc, et, sur place, Brian Jones enregistre un disque avec des musiciens du pays.


    Keith Richards et Anita Pallenberg repartent en voiture pour l’Espagne et, cette fois, craquent réellement l’un pour l’autre. Lors du retour à Londres, Jones ne tarde pas à comprendre que le cœur de sa petite amie lui a été ravi par Keith. De toutes les humiliations qu’il pense avoir subies, celle-ci est l’ultime. Elle est telle qu’il peine à se retrouver dans une même pièce que ses compères.


    Lorsque les Stones démarrent leur tournée européenne de 1967 à la fin mars, Brian n’est pas présent. En privé, il raconte volontiers que Jagger et Richards lui ont volé le groupe qu’il a formé. De surcroît, le départ d’Anita Pallenberg est perçu comme un ultime affront.


    À la fin avril, Richards, Pallenberg et Jones se retrouvent au festival de Cannes pour la première de A Degree of Murder, dans lequel l’actrice tient le premier rôle et pour lequel Jones a contribué à la bande musicale. Les deux anciens amants ont une explication, suite à laquelle Jones quitte le festival prématurément. Pour couronner le tout, en mai, son appartement londonien fait l’objet d’une descente de police, et les enquêteurs y découvrent de la cocaïne et du hachisch.


    En dépit de tels déboires, le talent de Jones est toujours là. En juin, alors qu’il rejoint les Beatles sur l’enregistrement de « You Know My Name », il débarque avec un saxophone, à la surprise de McCartney et ses collègues, et interprète le solo de sax qui apparaît sur le morceau. Jones paraît aussi vouloir se sortir de sa dépendance. À la fin juillet, après avoir passé du temps en clinique, il s’envole pour Malaga avec sa nouvelle petite amie, Suki Poitier.


    Le procès de Jones pour détention de cannabis a lieu le 30 octobre 1967. Il est condamné à un an de prison, puis libéré sous caution dans l’attente d’un appel. Finalement, le 12 décembre, sa peine est annulée et transformée en sursis avec mise à l’épreuve durant trois ans, à condition qu’il se soigne de sa dépendance.


    À partir de l’année 1968, Jones paraît si incapable d’agir qu’il est devenu inutile pour le groupe. Dans la mesure où les Stones se concentrent sur l’enregistrement d’albums, le manque du second guitariste ne se fait pas particulièrement sentir. Le 21 mai, à trois jours de la sortie de « Jumpin’ Jack Flash », il est de nouveau arrêté pour possession de cannabis, puis libéré sous caution.


    Le point de non-retour survient en 1969. Après deux années de retrait, les Stones entendent reprendre le chemin des tournées.


    à cause de sa santé de plus en plus fragile, Jones n’est pas en mesure de répondre à l’appel. Sur l’album Let it Bleed enregistré pour l’essentiel durant le premier trimestre 1969, il est la plupart du temps absent. En mars, il est hospitalisé pour dépression nerveuse. Deux mois plus tard, il a un accident de moto : il est entré dans la vitrine d’une boutique près de son domicile de Cotchford Farm.


    Le 8 juin, Jagger, Richards et Watts viennent rendre visite à Jones dans sa demeure et lui font savoir qu’il doit quitter le groupe.


    — Brian ne faisait plus partie intégrante du groupe, musicalement parlant. Il n’était pas heureux de son rôle au sein du groupe, sans oublier qu’on ne pouvait pas tourner aux States en raison de ses problèmes avec l’immigration, a relaté Bill Wyman dans son livre Rolling with the Stones[17].


    Un communiqué est publié dans la foulée, dans lequel Brian annonce son départ des Stones en ces termes.


    « Nous ne communiquons plus musicalement. La musique des Stones n’est plus à mon goût. J’ai envie de jouer ma propre musique plutôt que celle des autres. La seule solution était de prendre une direction différente. Nous resterons amis ; j’aime ces gars. »


    Le musicien se retire dans sa demeure de Cotchford Farm, qui a autrefois appartenu à A. A. Milne, l’auteur de Winnie the Pooh. Il passe de longs moments à boire dans le pub local.


    Dans la nuit du 2 au 3 juillet, Brian Jones se trouve à son domicile avec sa compagne, le top model suédois Anna Wohlin. Ils sont rejoints par une infirmière amie, Janet Lawson, et par Frank Thorogood, un entrepreneur en bâtiment, qui rénove la propriété.


    À 22 h 30, après avoir regardé une comédie américaine, Brian Jones se plaint de la chaleur et annonce qu’il va dans la piscine. Anna Wohlin et Janet tentent de l’en dissuader : il est bien trop ivre et défoncé. Ils s’y rendent finalement tous les quatre. Puis les deux femmes rentrent dans la maison, suivies 10 minutes plus tard par Thorogood. Craignant que Brian Jones ne demeure seul dans la piscine, Janet s’y précipite et découvre que le musicien flotte à la surface de l’eau. Malgré un massage cardiaque, il s’avère que Jones est décédé.


    La nouvelle qui tombe le 3 juillet laisse le monde du rock sens dessus dessous, à commencer par les Stones eux-mêmes : Brian Jones vient d’être retrouvé sans vie dans sa piscine. C’est le premier musicien majeur des années 1960 à disparaître ainsi.


    Le 5 juillet 1969, lors du concert gratuit que les Stones donnent à Hyde Park, Jagger rend hommage au musicien disparu en lisant un poème de Shelley, Adonais, puis libère plusieurs centaines de papillons dans les airs.


    En 2005, l’enquête sur la mort de Brian Jones a été rouverte par la police à la suite de la remise aux autorités par son ex-amie Pat Andrews d’un dossier de 150 pages réunies par une équipe d’enquêteurs privés. Selon ce qu’ils auraient découvert, Jones serait mort suite à l’acte délibéré de Frank Thorogood, qui aurait maintenu le musicien sous l’eau de sa piscine, afin de l’inciter à payer une dette de 14 000 dollars, et le musicien aurait, hélas, succombé à un tel traitement. Thorogood a d’ailleurs avoué la chose sur son lit de mort en 1993.


    Johnson, Robert


    Bluesman légendaire, auteur de la chanson « Love in Vain » reprise par les Stones sur Let it Bleed.


    Robert Leroy Johnson a vu le jour le 8 mai 1911 d’une mère dont les parents avaient été des esclaves. Il grandit chez un ouvrier agricole et se passionne pour le chant et l’harmonica. Il apprend la guitare à l’âge de 16 ans. Trois ans plus tard, il connaît son premier drame lorsque sa femme et l’enfant qu’elle portait décèdent au cours de l’accouchement. Pendant les années 1930, il démarre une carrière de musicien itinérant et développe un jeu de guitare original en picking (le pouce jouant la basse, et les autres doigts, la mélodie). La chanson « Love in Vain » est gravée sur un disque de cire dans une chambre d’hôtel en novembre 1936.


    Bien qu’il ait été l’une des figures de légende du Delta blues, Johnson a vécu dans la pauvreté. Il a été retrouvé sans vie un matin d’août 1938, et il a été dit qu’il avait été empoisonné par un mari jaloux. C’est en 1962 que son nom a ressurgi à la suite de la publication par Columbia Records d’un album, Robert Johnson : King of the Delta Blues Singers. La jeune génération des groupes de rock blues britanniques s’empare alors de son répertoire : les Cream enregistrent « Crossroads », les Stones, « Love in Vain », etc.


    Jones, Darryl


    Darryl Jones tient la basse sur les disques comme sur la plupart des concerts des Rolling Stones depuis le début de l’année 1993.


    Après que Bill Wyman eut annoncé qu’il quittait le groupe le 6 janvier 1993, Ron Wood propose de le remplacer : n’est-il pas lui-même un ancien bassiste ? Comme il le dira lors une interview :


    — Cela m’aurait bien arrangé : double manche, double travail, double paie !


    Peine perdue, car Richards n’est pas prêt à abandonner son compère de guitare. Les Stones organisent alors une audition à New York. Des dizaines de postulants répondent à l’invitation. Ils doivent aussi bien intervenir sur des titres usuels du groupe tels que « Miss You » ou « Brown Sugar » que sur une improvisation collective. Tous paraissent d’un très bon niveau. Au bout d’une dizaine de jours, deux ou trois bassistes demeurent en lice, dont Doug Wimbish et Darryl Jones, un musicien qui a déjà accompagné Miles Davis, Sting et Madonna.


    Faute de pouvoir faire leur choix, Mick et Keith demandent à Charlie Watts de désigner le bassiste avec lequel il aimerait jouer. Le batteur jette alors son dévolu sur Darryl Jones. Il estime en effet qu’un bassiste aussi talentueux, ayant notamment secondé Miles Davis, peut jouer n’importe quoi. Il va s’avérer qu’il a vu juste, car les deux musiciens vont développer une relation basse-batterie fort efficace, encore que le jeu de Darryl soit bien plus complexe que celui de Bill Wyman.


    Intégré au groupe depuis une vingtaine d’années, Darryl Jones n’a pourtant jamais fait partie des photographies officielles. Par ailleurs, durant la tournée Bridges to Babylon de 1977, c’est Doug Wimbish qui a assuré la basse, et il s’est vu offrir la possibilité de devenir un membre permanent du groupe. Devant le refus de Wimbish, Darryl Jones a été réintégré et il est demeuré avec les Stones depuis.


    Jumpin’ Jack Flash


    Single des Stones enregistré en mars et avril 1968 et sorti le 24 mai.


    Trois ans après « Satisfaction », les Stones assènent un nouveau hit de portée universelle, d’une extraordinaire efficacité. Doté d’un texte proprement incompréhensible trempé dans le dadaïsme, « Jumpin’ Jack Flash » est soutenu par une rythmique imparable, qui, déjà, commence à marquer le style inimitable de Keith Richards tout en étant efficacement soutenu par les contrepoints mélodiques de Brian Jones.


    « Jumpin’ Jack Flash » marque le retour des Stones à un rock pur et brut, teinté de blues après leur escapade pop psychédélique de l’année 1967, qu’avait forcée la mode de l’époque et dans laquelle ils paraissaient fort peu à leur aise. Les valeurs hippies à la peace and love, les chansons mélodiques à la « She’s a Rainbow » n’ont été embrassées que durant une ou deux saisons, en réaction à la déferlante des Beatles de l’époque de Sgt. Pepper’s. À présent, le vent a tourné, et le rock and roll est redevenu à la mode. À Paris comme ailleurs dans le monde, les manifestations d’étudiants ont pris la place du summer of love. Les Stones retrouvent donc l’idiome qui leur colle à la peau, celui qu’ils expriment naturellement : une forme de rock directe et festive, sans fioriture excessive. Le refrain donne le ton avec le « It’s a gas, gas, gas » (« On s’amuse à la folie »).


    Bill Wyman demeure persuadé qu’il aurait inventé le gimmick de la chanson – celui qui est joué par les guitares –, lors d’une répétition alors qu’il se trouvait au piano avec Brian et Charlie, et a déploré qu’il n’en ait nullement été crédité. C’est du moins ce qu’il a affirmé dans son autobiographie Stone Alone.


    L’origine du titre est amusante. Un matin, Mick se trouvait chez Keith. Tous les deux avaient passé une nuit blanche et étaient sur le point de sombrer dans le sommeil. Ils ont soudain entendu un bruit de bottes qui les a ramenés à la réalité…


    — Qu’est ce que c’était ? a demandé Jagger.


    Keith a regardé à la fenêtre et reconnu son jardinier.


    — Oh! c’est Jack. Il est en train de sautiller. C’est Jumpin’ Jack (« Jack le Sautillant ») !


    Immédiatement, les deux compères se sont réveillés et se sont mis à travailler sur ce thème, le mot flash (« éclair ») apparaissant dans la foulée.


    La chanson a été produite par Jimmy Miller. Le son de guitare que l’on entend d’un bout à l’autre a été l’une des trouvailles de Keith Richards : une guitare acoustique branchée sur un petit appareil à cassettes, ce qui l’amenait, du fait de la distorsion, à sonner comme une guitare électrique. C’est le même gimmick qui a été utilisé sur la chanson « Street Fighting Man » de l’album Beggar’s Banquet.


    Lors d’un sondage organisé en 2003 par le magazine britannique Q, on a désigné « Jumpin’ Jack Flash » meilleure chanson des Rolling Stones.


    Voir aussi : Écriture rock, Miller (Jimmy), Q/Mojo
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    Keltner, Jim


    Keltner est l'un des batteurs de studio les plus prisés dans l’univers du rock. Il est présent comme deuxième batteur sur l’album Bridges to Babylon de 1997.


    Charlie Watts et lui-même se sont si bien entendus qu’ils ont été jusqu’à enregistrer un album en commun, Charlie Watts/Jim Keltner Project, sorti en 2000. Auparavant, Keltner a joué avec Delaney & Bonnie et Joe Cocker, puis avec plusieurs membres des Beatles en solo : John Lennon, George Harrison et Ringo Starr. Il a tenu la batterie pour des artistes tels que Carly Simon, Bob Dylan, Randy Newman, Jackson Browne, J. J. Cale, Elvis Costello, Pink Floyd, Brian Wilson, Fiona Apple…


    Keltner s’est aussi vu inviter sur certains albums solos de membres des Stones : Bill Wyman, Ron Wood et Mick Jagger.
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    Keys, Bobby


    Il y a tant de feeling dans son jeu que ceux qui l’ont découvert sur disque avant de le voir sur une scène ont souvent cru qu’il était noir de peau. Depuis qu’il a accompagné les Stones sur Let it Bleed, Keys est devenu un élément essentiel de la couleur du groupe. Ses interventions sont habitées par une fièvre volcanique qui se mélange spontanément aux riffs ravageurs de Keith et à la rythmique de Charlie Watts. Sur scène, Bobby Keys est indispensable à certains morceaux, tels que « Brown Sugar », où il dégaine un solo en tous points identique à celui du disque, mais avec une telle fulgurance soul qu’il paraît irremplaçable.


    C’est le 7 juin 1964, lors d’un concert qu’ils donnaient à San Antonio dans le cadre de leur première tournée américaine, que les Stones ont fait la connaissance de Bobby Keys. Ce saxophoniste d’origine texane est alors âgé de 21 ans et tourne depuis déjà 7 années ; il a même accompagné Buddy Holly ! Au départ, Keys demeure sur sa réserve :


    — Les Stones jouaient « Not Fade Away », un morceau écrit par Buddy Holly, un Texan de Lubock comme moi. Je m’étais dit : « Hé ! c’est une chanson de Buddy, ça ! » De quel droit ces tronches de cake avec leurs jambes maigrichonnes et leur accent bizarre se permettent de jouer ça ici ? Je vais les fracasser !


    Pourtant, étant donné qu’ils logent dans le même hôtel, Bobby Keys entend Brian et Keith jouer sur le balcon et doit se rendre à l’évidence : ces types jouent du rock and roll et ils sont vraiment bons.


    Par la suite, Keys tombe à nouveau sur les Stones dans un hôtel de Los Angeles. Il se lie d’amitié avec Brian Jones, et surtout Keith Richards, la chose étant favorisée lorsqu’ils découvrent qu’ils sont nés le même jour à cinq minutes d’intervalle.


    En 1969, Keith Richards demande à Keys de venir poser un solo de sax sur « Live with Me ». C’est alors un coup de foudre. À partir d’août 1970, lorsque les Stones démarrent leur tournée européenne, ils sont assistés pour la première fois d’une section de cuivres, et Bobby Keys en fait partie. Ses interventions sur Sticky Fingers comme sur Exile on Main Street entrent bientôt dans la légende.


    Bien qu’il ait joué sur les albums d’un grand nombre d’artistes de rock (George Harrison, John Lennon, Joe Cocker, Eric Clapton, Lynyrd Skynyrd et plus récemment Sheryl Crow), Keys est avant tout un associé permanent des tournées des Stones, à de rares exceptions près.


    Après une absence d’une bonne dizaine d’années, Richards l’a fait revenir au sein du groupe à l’occasion de la tournée Steel Wheels de 1989. Il était encore présent lors de la tournée 2005-2006.


    Kick Horns


    Section de cuivres composée de quatre musiciens britanniques, et utilisée par les Stones sur l’album Steel Wheels. Ils ont par ailleurs collaboré à des albums de David Gilmour, The Verve, Pete Townshend, Eric Clapton…


    Kimsey, Chris


    Producteur britannique, Chris Kimsey a été aux commandes sur l’album Some Girls lors des séances parisiennes de 1977. À cette époque, il a renouvelé en partie le « son » des Stones en optant pour un son « direct », sans fioriture. Kimsey a également coproduit les albums Emotional Rescue et Undercover. Il a par la suite produit Steel Wheels et assisté Don Was sur l’album Stripped.


    Sa première collaboration avec les Stones a été comme assistant ingénieur du son sur Sticky Fingers en 1970, suite à quoi, des groupes tels que Ten Years After, Emerson, Lake & Palmer et aussi Peter Frampton ont fait appel à ses services.


    Voir aussi : Was (Don), Some Girls


    King, Clydie


    On entend ce choriste de R&B sur des morceaux de l’album Exile on Main Street tels que « Tumbling Dice » et « Shine a Light ». Clydie King a par ailleurs travaillé pour B. B. King, le Paul Butterfield Blues Band, Jerry Garcia, Steely Dan, Elton John, Bob Dylan et maints autres artistes.


    Klein, Allen


    Allen Klein est un habile consultant qui est parvenu à s’insinuer dans le management des deux plus grands groupes des années 1960, les Rolling Stones comme les Beatles, et a abusé des uns comme des autres.


    Comptable né le 18 décembre 1931, Allen Klein s’est introduit dans le milieu du show-business dès la fin des années 1950. Un jour où il assiste au mariage du chanteur de rock, Bobby Darin, il affirme qu’il peut obtenir 100 000 dollars de sa maison de disques s’il le laisse faire. Il examine alors en détail les comptes et obtient ce qu’il avait estimé. Dès lors, sa réputation va rapidement grandir dans le milieu de la musique.


    À partir de 1962, Klein est appelé par le chanteur de R&B Sam Cooke à prendre la direction de ses affaires et à gérer les négociations avec sa maison de disques. Il obtient un accord sans précédent en faveur de cet artiste. À la mort de Sam Cooke en 1964, Klein devient le propriétaire de son catalogue.


    C’est au début du mois de juillet 1965 qu’Andrew Oldham choisit Allen Klein pour diriger les affaires financières des Rolling Stones. Il a agi ainsi sans en informer le groupe. Avant tout, il déplore que son partenaire Eric Easton se verse des commissions plantureuses sur les concerts du groupe. Les Stones font la connaissance de Klein le 26 juillet 1965. Si Bill Wyman se montre extrêmement méfiant à son égard, Mick Jagger, qui a effectué des études d’économie, apprécie initialement son travail et va jusqu’à le recommander aux Beatles.


    Une fois en selle, Allen Klein fait découvrir aux Stones qu’Eric Easton mais aussi Andrew Oldham ont abusé d’eux. En premier lieu, il leur négocie un meilleur contrat auprès de la maison de disques Decca. Pour ce faire, Klein demande aux membres du groupe de venir avec lui à un rendez-vous avec le président de Decca, Edward Lewis. Il leur donne pour instruction de porter des lunettes noires et de demeurer dans le fond de la pièce, l’air mauvais, tout en fixant Lewis pendant que lui-même lui parle. Klein va repartir avec un contrat qui assure une bien meilleure rémunération aux Rolling Stones.


    — On touche encore des sous sur ce contrat ; on l’appelle le « filon Decca », a conté Keith Richards dans Life.


    Dans cette biographie, il semble penser du bien du travail réalisé par Allen Klein lors du début de leurs relations.


    — Pour nous, Klein a joué le rôle du colonel Tom Parker avec Elvis – je m’occupe de tout, si vous avez besoin de quoi que ce soit, il suffit de me demander, vous l’aurez […]. Il ne faisait jamais d’histoire pour te donner du fric. Si tu voulais une Cadillac dorée, il te l’obtenait. Quand je lui ai demandé 80 000 livres pour acheter une maison sur les docks de Chelsea, près de chez Mick, pour qu’on puisse passer plus de temps à écrire des chansons, je les ai eues le lendemain. Le seul hic, c’est que tu n’étais pas au courant de la moitié de ce qu’il faisait.


    En 1967, Klein rachète la société Cameo Parkway qui détient les droits musicaux de groupes tels que les Animals ou Herman’s Hermits. La société est renommée ABKCO (Allen B. Klein Company). Au cours de cette même année, Brian Epstein, l’homme qui gérait la carrière des Beatles, meurt.


    En janvier 1969, la situation financière d’Apple, la société créée par les Beatles au début de 1968, est inquiétante. Allen Klein insiste pour rencontrer les membres du groupe. John Lennon et son épouse Yoko se laissent convaincre par ses arguments et ils sont rejoints par George Harrison et Ringo Starr. McCartney demeure sur la réserve : il aimerait confier la reprise d’Apple à son beau-père, Lee Eastman. Klein l’emporte et, suite à son analyse des comptes d’Apple, il licencie une partie du personnel.


    L’une des initiatives d’Allen Klein va être fatale aux Beatles. Il fait venir le producteur Phil Spector afin qu’il retravaille sur les bandes de l’album Let it Be. Spector modifie l’arrangement de la chanson The Long and Winding Road en ajoutant un orchestre classique sans en informer au préalable Paul McCartney, qui, ulcéré, annonce qu’il quitte les Beatles au printemps 1970. John, George et Ringo continuent par ailleurs de lui accorder leur confiance.
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    Pourtant, durant l’année 1970, il apparaît qu’Allen Klein a escroqué les Stones. Aidés par leur ami le prince Rupert Loewenstein qui examine leurs finances, Mick et ses collègues tombent des nues lorsqu’ils réalisent que l’arriéré d’impôt qu’ils ont accumulé est si élevé qu’ils sont quasi ruinés malgré toutes leurs années de travail. Et ce n’est pas tout : non seulement Klein a « oublié » de régler les impôts des Stones, mais il s’est aussi approprié, via sa société ABKCO (Jagger dit plus simplement qu’il « a volé »), les droits des chansons antérieures aux années 1970 ! Ce n’est qu’à partir de 1971 que les Stones ont pu détenir la propriété de leurs nouvelles chansons et enfin voir la couleur de leur argent.


    Le 20 juillet 1970, les Stones profitent de la fin de leur contrat avec Decca pour couper tout lien avec Allen Klein. Le 31 décembre 1970, Paul McCartney entame à son tour une action judiciaire à l’encontre du comptable.


    Le 23 juillet 1971, les Stones se lancent dans un procès à grande échelle, réclamant plusieurs millions de dollars de dommages et intérêts à ceux qui ont géré leur carrière au cours de la décennie précédente, soit Allen Klein, mais aussi à Andrew Oldham et son collègue Eric Easton.


    C’est à partir d’août 1971 que George Harrison commence à entretenir des soupçons vis-à-vis de Klein, qui l’aide à organiser le Concert pour le Bangladesh. Par la suite, les fonds récoltés demeurent bloqués durant plusieurs années sans parvenir à l’Unicef.


    Le différend qui oppose les Stones à Allen Klein est finalement réglé en mai 1972. Toutefois, peu après, les quatre anciens Beatles vont entamer des actions judiciaires contre le même homme.


    Les Stones ont échoué à récupérer les droits relatifs à leurs chansons, et des morceaux tels que « Satisfaction » ou « Honky Tonk Women » appartiennent encore aujourd’hui à ABKCO.


    Allen Klein est décédé le 4 juillet 2009.


    Kooper, Al


    Organiste, célèbre pour avoir joué sur la chanson « Like a Rolling Stone » de Bob Dylan alors qu’il était de passage le jour où on enregistrait. En 1967, il fonde Blood, Sweat & Tears, puis quitte ce groupe pour redevenir musicien de studio.


    Al Kooper a collaboré à l’album Beggar’s Banquet, puis à la chanson « You Can’t always Get what You Want » de Let it Bleed. Il a par ailleurs joué des claviers avec Jimi Hendrix, les Who, Stephen Stills, Alice Cooper, Tom Petty… En tant que producteur, Al Kooper a géré la carrière du groupe Lynyrd Skynyrd.


    Korner, Alexis


    Korner est une figure importante de la scène du blues anglais au début des années 1960. Bien qu’il ait été un musicien sans panache particulier, il a favorisé l’essor de cette musique sur le sol britannique et aussi la rencontre de musiciens clés. Alexis Korner est au blues anglais ce que Miles Davis a pu être au jazz durant plusieurs décennies : un rassembleur de talents. C’est par son intermédiaire que les membres originaux des Rolling Stones en sont venus à former un groupe. Tout au long des années 1950 et au début des années 60, Korner a contribué à faire connaître le blues et à le rendre populaire.


    Korner est né à Paris en 1928 d’un père officier autrichien. Il a quitté Paris vers 1940 à une époque où l’Europe commençait à écouter du jazz. Alors qu’il se trouvait à Londres, il s’est mis à dénicher de nombreux disques d’exception par un biais fort étonnant : la guerre ayant favorisé les échanges avec l’Amérique, des navires marchands arrivaient régulièrement en Angleterre, et certains apportaient des disques américains.


    Sur les quais de l’East End, là où débarquaient les navires marchands, les disques de jazz étaient déchargés à l’intérieur de grands containers. Afin de les protéger contre la casse, les fournisseurs les enveloppaient dans des races records, des disques réservés au public noir en ces temps de la ségrégation et considérés sans valeur marchande. Korner récupérait régulièrement de tels disques. C’est ainsi qu’il a découvert le blues au travers de fabuleux enregistrements de chanteurs des années 1930, tels ceux de Big Bill Broonzy


    En tant que guitariste, Korner a alors été invité dans de nombreux orchestres de jazz traditionnel, tel celui de Chris Barber, sur un style proche de ce qu’en France on appelait le New Orleans. Vers le milieu des années 1950 est devenu populaire un nouveau style, le skiffle, forme de folk blues adoucie. Emporté par la vague, Korner s’est mis à jouer du skiffle, mais a rapidement trouvé ce genre trop superficiel.


    Au début des années 1960, Korner s’associe avec Cyril Davies, un joueur de guitare 12 cordes et harmonica. Ensemble, ils créent un groupe, le Blues Incorporated. Il s’agit d’un orchestre à géométrie variable pouvant accueillir toutes sortes de musiciens londoniens. Possédant un fort charisme personnel, Korner attire de nombreux artistes en émergence. Au sein de son groupe passent des gens tels que Charlie Watts et Brian Jones, futurs Rolling Stones, Jack Bruce et Ginger Baker, futurs membres de Cream, le chanteur Long John Baldry, divers saxophonistes et pianistes… Le Blues Incorporated devient un véritable laboratoire de musiciens. La plupart vont du reste essaimer dans des groupes phares des années 1960.


    L’influence de Korner ne s’arrête pas là. Il parvient à vaincre la résistance des propriétaires de clubs de jazz et les amène à s’ouvrir sur la musique blues de Chicago. Chris Barber, qui dirige le Marquee Club, accueille ainsi régulièrement les Blues Incorporated. Ce lieu devient ainsi fer de lance du blues à l’anglaise.


    Au début de l’année 1962, Korner ouvre son propre club, le Ealing. Les conditions sont fort vétustes, l’installation, primitive. Durant les concerts, l’eau dégouline du plafond, et l’atmosphère est si humide qu’il est nécessaire de placer une bâche au-dessus de la scène (« révoltante de saleté » selon ce qu’a rapporté Jagger) afin que la condensation ne coule pas directement sur les musiciens avec leurs instruments électrifiés. Pourtant, l’engouement pour le blues l’emporte sur les réticences et, quoi qu’il en soit, il existe fort peu d’endroits où les amateurs peuvent se réunir et monter sur scène.


    En février 1962, le batteur Charlie Watts, de retour d’un voyage professionnel au Danemark, entre dans les Blues Incorporated. C’est à cette occasion que Mick Jagger et Keith Richards font sa connaissance (ils découvrent le même soir d’avril Brian Jones qui monte sur la scène le temps de jouer deux blues à la guitare). Parfois accompagné de Richards, Jagger s’enhardit bientôt à chanter dans les Blues Incorporated. Il est bientôt régulièrement au programme.


    Jagger et Richards sont impressionnés par Korner et sa bande, mais ressentent toutefois une forte différence dans l’approche de ces « jazzeux » qui ne jouent pas le style de blues qu’ils affectionnent. Selon Richards, Korner tout comme Chris Barber ne semblaient pas parvenir à voir le « lien darwinien » qui pouvait exister entre le rock and roll et la forme de musique mi-jazz, mi-folk/country qu’ils interprétaient couramment. Un soir où Korner était censé jouer avec eux, lorsqu’il a appris que le morceau choisi allait être la chanson « Roll over Beethoven » de Chuck Berry, Korner a cassé une corde avant de pouvoir jouer et s’est retiré. Keith est d’avis qu’il aurait fait exprès d’agir ainsi.


    Pendant les années 1960 et 70, Korner a continué de se produire en tant que musicien de blues. En 1981, il a formé le groupe Rocket 88, dans lequel figurait, outre Charlie Watts et Ian Stewart, le bassiste Jack Bruce. Il est mort le 1er janvier 1984 à Londres.

  


  
    L


    Langue (tirée)


    Logo de Rolling Stones Records, un label d’Atlantic Records que le groupe a créé en 1971 et sur lequel sortent leurs disques depuis Sticky Fingers. Il s’agit d’un dessin noir, rouge et blanc représentant une langue tirée. Selon ce qu’a expliqué Keith Richards, l’inspiration est venue d’une déesse indienne, Kali. L’œuvre originale a été créée par un dénommé John Pasch avant d’être déclinée, en fonction du nom de la tournée du moment, par d’autres artistes tels que Ruby Mazur. Ainsi, à l’occasion de A Bigger Bang, elle apparaît avec des néons.


    Leavell, Chuck


    Pianiste des Stones depuis 1982, Chuck Leavell se distingue par une attaque énergique et fervente de son clavier.


    À l’âge de 20 ans, Chuck Leavell s’est fait connaître par sa participation au groupe Allman Brothers Band, qu’il a rejoint en septembre 1972 et dont il a fait partie jusqu’à leur première séparation en mai 1976. Leavell forme alors son propre groupe, Sea Level, et produit plusieurs albums avant que le groupe ne soit dissous en 1981.


    Peu avant la tournée des Stones en 1982, le pianiste reçoit un appel de l’organisateur de concerts Bill Graham, qui lui explique que les Stones cherchent, pour leurs concerts, un pianiste d’appoint apte à prendre le relais sur les morceaux qu’Ian Stewart, leur clavier habituel, n’aime pas jouer.


    Après une audition à Longview Farm dans le Massachusetts, Leavell passe une semaine avec le groupe et s’entend bien avec tous les membres. Ils partagent les mêmes racines blues et soul. Sur la tournée européenne Tattoo You des Stones de 1982, Leavell assume le rôle de clavier d’appoint, intervenant sur des morceaux tels que « Ruby Tuesday » ou « Play with Fire ». Il participe par ailleurs aux enregistrements des albums à partir de Undercover qui sort en 1983.


    Lorsqu’Ian Stewart décède en 1985, Leavell se voit demander de reprendre le rôle de pianiste attitré des Stones et, dès lors, à partir de la tournée Steel Wheels/Urban Jungle de 1989, il va les accompagner sur l’intégralité des concerts comme sur les albums et sur les tournées.


    Leavell a également participé aux projets d’un grand nombre d’artistes de rock : Eric Clapton (sur l’album Unplugged), Aretha Franklin, George Harrison, Larry Carlton, Chuck Berry...


    Cet individu barbu et bouclé se distingue par les actions qu’il a entreprises pour protéger les arbres des forêts de la Géorgie.


    Let it Bleed


    Album des Stones enregistré à partir du 16 novembre 1968 dans les studios Olympic Sound de Londres. Sorti le 29 novembre 1969.
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    De l’avis général, Let it Bleed est un des quatre meilleurs albums des Stones. Il marque une évolution vers un nouveau son, plus ample, plus chaleureux, ouvert aux horizons de la country music et de la soul music. Plusieurs des chansons qui s’y trouvent vont devenir des morceaux phares de la discographie des Stones, notamment « Gimme Shelter », avec sa mystérieuse introduction à la guitare, « Live with Me », qui dégage une infernale énergie, et « Midnight Rambler », un titre qui se prêtera à maints développements sur la scène.


    Let it Bleed porte la marque de l’influence du guitariste Gram Parsons devenu un ami proche de Keith Richards et qui l’a initié aux subtilités de la guitare country et d’un style en émergence, le country rock, en partie défriché par Bob Dylan ou les Byrds au cours des années précédentes. Plusieurs chansons portent une telle marque, qu’il s’agisse de « Country Honk » (une version acoustique et enjouée de « Honky Tonk Women », égayée par le violon de Byron Berline et qui correspond à la forme originelle de cette chanson) ou de l’affectueux « You Got the Silver » qu’interprète Keith.


    D’un bout à l’autre de l’album, les surprises abondent. En premier lieu, l’entrée des guitares sur « Gimme Shelter » élabore un climat étrange et attirant avant d’ouvrir la voie à Mick Jagger, rejoint avec fougue sur les refrains par la chanteuse Mary Clayton, qui apporte une franche couleur soul à ce morceau. « Live with Me » est le premier morceau sur lequel intervient Mick Taylor, mais il frappe avant tout par le solo de saxophone ardent que balance Bobby Keys, ce qui apporte une nouvelle couleur au son des Stones. « Midnight Rambler » (« Le Randonneur de minuit ») se distingue par ses variations de tempo et sa lente partie médiane qui alterne les murmures de Jagger et la rythmique. La chanson a été écrite lors d’un séjour de Keith et de Mick en Italie, et Jagger s’est demandé plus tard comment il avait pu avoir l’inspiration d’une chanson aussi sombre dans un endroit si ensoleillé. « Love in Vain » est un hommage au bluesman Robert Johnson, l’un des héros de Jagger et Richards. Ils ont pareillement souhaité traiter cette chanson d’une façon country afin de ne pas simplement copier l’original. Ry Cooder, l’expert en guitare slide (amenant à faire glisser les notes sur le manche), était en visite et a été invité à jouer, mais c’est finalement Keith qui a tenu ce rôle.


    Cooder a toutefois joué une très belle partie de mandoline. La chanson « Let it Bleed » (« Que ça saigne ») va parfois permettre à Jagger de faire de drôles de commentaires lorsqu’il introduit cette chanson sur scène telle que « Voici maintenant une chanson que je dédie à toutes les filles qui ont un Tampax ». Il a parfois été estimé que ce titre, « Let it Bleed », était une réplique au hit des Beatles, « Let it Be », mais, en réalité, il n’en était rien : la chanson des Beatles est sortie en mars 1970, et, donc, six mois plus tard.


    Sur Let it Bleed, la participation de Brian Jones est minime. Sur les crédits de l’album, on apprend entre autres qu’il joue des percussions sur « Midnight Rambler », de l’autoharpe (sorte de sitar) sur « You Got the Silver »…


    En dépit de son immense qualité, Let it Bleed n’est pas apparu comme un album majeur au moment de sa sortie. Il est vrai que la même année sont apparus des disques du calibre de Ummagumma (Pink Floyd), Led Zeppelin I (Led Zeppelin), Abbey Road (Beatles), Tommy (Who), Chicago Transit Authority (Chicago)… Face à une telle profusion d’albums de haute qualité, la livraison des Stones pouvait paraître honorable, sans plus.


    Let it Bleed s’est tout de même vendu à deux millions d’exemplaires et a atteint la troisième position aux USA, tandis qu’au même moment, Abbey Road des Beatles se classait semaine après semaine à la première place dans la plupart des pays du monde, réalisant des ventes record.


    C’est au fil des années, une fois extrait du contexte de son époque, qu’il est apparu que, de par son ouverture vers des horizons élargis, Let it Bleed avait représenté un tournant musical dans la carrière des Stones et aussi dans l’évolution de la musique rock.


    Let’s Spend the Night Together/Ruby Tuesday


    Single des Rolling Stones enregistré à partir d’août 1966, sorti le 13 janvier 1967.


    « Passons la nuit ensemble »… De tels mots font sourire aujourd’hui. Pourtant, au moment de la sortie de ce single, ils ont choqué les adultes au point de susciter la controverse.


    Questionné sur le sujet, Jagger a répliqué que seuls les gens à l’esprit déformé pouvaient y voir des sous-entendus sexuels. Pouvait-on le croire complètement, toutefois, si on prenait en compte certains passages de la chanson tels que « Je satisferai tous tes besoins et je sais que tu vas me satisfaire » ? Quoi qu’il en soit, lorsque le groupe est passé sur l’ultrapopulaire spectacle télévisé Ed Sullivan Show à New York, il a été convenu que le texte serait adouci. Mick s’est ainsi retrouvé à chanter « Let’s Spend Some Time Together » (« Passons un peu de temps ensemble »).


    Avec sa mélodie aisée à retenir et les répliques vocales du groupe, « Let’s Spend the Night Together » s’inscrit davantage dans le style pop que celui du rock teinté de blues des débuts des Stones. La chanson démarre sur un thème de piano qui est interprété par Keith Richards, lequel a fait remarquer qu’elle avait été construite sur la même suite d’accords que le single précédent, « Have You Seen Your Mother, Baby, Standing in the Shadow ».


    L’impression d’un virage pop est confirmée avec la face B du 45 tours, le délicieux « Ruby Tuesday », qui démarre là encore au piano avant d’être soutenu par des flûtes à bec que joue Brian Jones au meilleur de sa forme. Jagger a d’ailleurs déclaré au moment de la sortie qu’il préférait cette face-là et a comparé la mélodie à du Chopin.


    « Ruby Tuesday » a eu plus de succès que la face A. Aux USA, dans la mesure où « Let’s Spend the Night Together » était jugé indécent, un grand nombre de radios ont préféré programmer la face B. Le single s’est classé numéro un en Angleterre comme aux USA.


    Life


    Autobiographie de Keith Richards publiée le 26 octobre 2010.
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    C’est en janvier 2007 que l’on apprend que Keith Richards a signé un contrat avec la maison d’édition Little, Brown and Company pour rédiger son autobiographie.


    Aidé par l’auteur James Foxx, Richards revient sur toute sa vie et relate ses pérégrinations dans un style digne de ses riffs de guitare : pêchu, incisif, sans faire aucunement dans la dentelle. Il y décrit sa jeunesse à Dartford, les débuts des Rolling Stones, son addiction progressive à la drogue, le conflit ouvert avec Mick Jagger durant les années 1980…


    S’il se donne souvent le beau rôle, Richards se livre aussi, ici ou là, à de surprenantes confessions comme lorsqu’il raconte comment il a initié le chanteur John Philips des Mamas & Papas aux injections de cocaïne – la seule fois où il l’a fait, dit-il.


    — Je me suis toujours senti responsable vis-à-vis de John à cause de ça parce que je lui ai fait goûter à la came. En une semaine, il avait une vraie pharmacie personnelle et s’était converti en dealer ! Jamais vu un type virer junkie à cette vitesse.


    Richards raconte également comment il a vécu le drame de la disparition de son fils Tara.


    — Désormais, ça me tombe dessus environ une fois par semaine. Il me manque un garçon.


    Avant tout, le livre n’est pas tendre pour Mick Jagger qui fait l’objet de mots très durs à propos de l’attitude qu’il aurait eue durant les années 1980. Après avoir eu le contrôle sans partage des Rolling Stones, il s’était lancé dans une carrière solo avec le désir d’en finir avec le groupe pour briller à part entière. Il n’y était toutefois pas parvenu.


    Peu avant la publication de Life, Richards l’a donné à relire à Mick Jagger qui, comme on pouvait s’y attendre, a été plus qu’irrité par certains passages.


    — Ce qui est le plus drôle, a commenté Richards, ce sont les choses qu’il voulait que je retire […]. Il voulait que l’on supprime le passage où je disais qu’il avait utilisé un coach vocal.


    Dès le 5 novembre 2010, Life s’est classé numéro un de la liste des best-sellers du New York Times. En août 2011, le livre avait déjà dépassé le million d’exemplaires. En France, le livre a été publié par Robert Laffont.


    Lillywhite, Steve


    Producteur de l’album Dirty Work enregistré en 1985 à Paris et à New York.


    Steve Lillywhite avait fait ses premières armes auprès de groupes de la fin des années 1970 tels que Siouxie & the Banshees, Ultravox et XTC. Il était ainsi devenu l’un des producteurs les plus recherchés du moment, intervenant sur l’album III de Peter Gabriel comme sur le premier album de U2.


    Désireux d’obtenir une sonorité en phase avec le milieu des années 1980, les Stones ont fait appel à lui, et il en a résulté un disque dont la sonorité est beaucoup plus claire que celle de leurs enregistrements habituels.


    Dirty Work est le seul disque des Stones sur lequel il est intervenu. Lillywhite a par la suite produit des albums d’artistes tels que Morrissey, Sinead O’Connor, U2 ou Coldplay.


    Voir aussi : Dirty Work


    Little Boy Blue and the Blue Boys


    Le premier groupe dont a fait partie Mick Jagger, durant l’année 1961, avec Keith Richards à la guitare. Dick Taylor (qui a par la suite formé le groupe les Pretty Things) y tenait alternativement la batterie ou la guitare. Bob Beckwith était à la basse, mais parfois aussi à la batterie. Un dénommé Allen Etherington jouait des maracas.


    Taylor, Beckwith et Etherington étaient des copains d’école de Mick Jagger. Il a raconté que le groupe jouait avant tout une musique inspirée du skiffle. « Blue Boy » était le nom de la guitare de Keith Richards.


    Tel quel, le groupe ne semble pas avoir donné de concert. Little Boy Blue and the Blue Boys a toutefois enregistré plusieurs morceaux sur un magnétophone Grundig à la maison : « Around and Around », « Johnny B. Goode » et « Little Queenie » de Chuck Berry, mais aussi « La Bamba » de Ritchie Valens. En juin 1962, le groupe a accueilli Brian Jones et le batteur Tony Chapman. C’est après le départ de Dick Taylor que Brian Jones a renommé le groupe les Rolling Stones.


    Voir aussi : Skiffle


    Love You Live


    Double album live des Rolling Stones sorti le 15 septembre 1977.
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    L’introduction de Love You Live est particulièrement plaisante pour les auditeurs francophones. À la suite d’une fanfare de percussions, une voix annonce dans la langue de Molière : « Mesdames et Messieurs, voici les Rolling Stones. » Il se trouve simplement que le premier morceau de l’album a été enregistré les 5, 6 et 7 juin 1976 à Paris. C’est également le cas pour huit autres pièces de ce double album.


    D’autres chansons ont cependant été enregistrées à Londres le 27 mai 1976, à Toronto (Canada) le 17 juin 1975 et aussi les 4 et 5 mars 1977 dans le club El Mocambo, puis enfin le 9 juillet 1975 à Los Angeles. Les titres sont toutefois enchaînés de façon à donner l’impression d’un unique concert.


    À l’époque où ce live est constitué, il faut remonter à Get Yer Ya-Ya’s Out pour disposer d’un disque officiel des Stones sur scène. Or, depuis l’époque où ont été enregistrés les concerts présents sur ce disque (novembre 1969), le groupe a acquis une maîtrise scénique remarquable de précision. Le show a pris une tout autre échelle avec la généralisation des immenses stades où ils se produisent communément. Dans le même temps, la maîtrise de la qualité sonore a fortement progressé et il en est de même des techniques d’enregistrement de telles prestations.


    Mick Jagger et Keith Richards ont accordé une attention très particulière à cet album, passant deux mois au Sigma Sound Studios de Philadelphie pour choisir les concerts et les mixer. Afin d’affiner le rendu sonore, des overdubs (« pistes supplémentaires ») ont été enregistrées du 25 mai au 20 juin aux Atlantic Studios de New York. Jagger dira pour l’occasion qu’il a travaillé plus durement sur ce disque que sur un album studio.


    Love You Live révèle, si besoin était, que le groupe a gardé une infernale santé sur la scène et peut créer des atmosphères réellement attrayantes. Sur un morceau tel que « Crackin’ Up », qui est enregistré au club Mocambo, les Stones s’aventurent sur des rythmes mambo, et les deux guitares s’en donnent à cœur joie.


    Lorsqu’ils attaquent « Little Red Rooster », ils apparaissent comme la formation des débuts, appliqués et respectueux de leurs maîtres du blues. Parmi les surprises de l’album se trouve aussi une version du trop rare « You Gotta Move », dotée d’un rythme particulièrement pesant, mais aussi d’un prolongement instrumental au piano et à la guitare sur le finale, suivi d’échanges verbaux colorés entre Mick et son compère. Sur « You Can’t always Get what You Want », Jagger adopte une interprétation plus soul que sur l’original, et l’atmosphère générale est plus proche d’un blues que de la chanson aux accents classiques de l’album Let it Bleed. Vers la fin du morceau, faute de disposer de chœurs, la foule parisienne reprend avec emphase le refrain. Par ailleurs, un titre tel que « Mannish Boy », qui ouvre le deuxième disque, n’est disponible que sur ce double album, et il amène à retrouver les Stones à l’ancienne, ceux qui jouaient du blues dans les clubs de Londres.


    À l’époque où cet album live est réalisé, le groupe a connu des démêlés avec leur ancien comptable, Allen Klein, qui s’est approprié toutes leurs pièces des années 1960.


    Comme s’ils voulaient éviter que trop de royalties reviennent à ce gestionnaire qu’ils ont désavoué, les Stones n’ont inclus sur le premier disque que des chansons des années 1970, à l’exception de « Honky Tonk Women » et « You Can’t always Get what You Want ». Les versions proposées de morceaux tels que le tube « Hot Stuff », encore récent à cette époque, ou de « Tumbling Dice », de « Fingerprint File », de « It’s only Rock and Roll » et « Brown Sugar » sont plus que réjouissantes. L’absence de ballades telles que « Angie » ou « Fool to Cry » montre par ailleurs qu’à cette époque, ils privilégient les titres à fort impact pour mieux conquérir le très vaste public qu’ils affrontent alors (leur vision évoluera par la suite).


    Le second album s’ouvre davantage vers le passé, mais inclut de nombreuses reprises d’autres artistes : « Mannish Boy » de Muddy Waters, « Crackin’ Up » de Bo Diddley, « Little Red Rooster » de Willie Dixon, « Around and Around » de Chuck Berry.


    Il faut attendre les deux derniers morceaux pour avoir droit à des compositions de Jagger-Richards durant les années 1960 : « Jumpin’ Jack Flash » et « Sympathy for the Devil ».


    Loewenstein, Rupert


    Banquier londonien qui a sauvé les Rolling Stones de la faillite et géré leurs finances durant près de 40 ans.


    Au début de l’année 1970, les Stones découvrent avec stupeur qu’ils ont été escroqués par leur comptable Allen Klein. Un ami de Keith Richards, le négociant en antiquités Christophe Gibbs, les met alors en contact avec le prince Rupert Ludwig Ferdinand de Loewenstein. Loewenstein est un banquier qui a fait fortune vers le début des années 1960 en rachetant une banque d’affaires. Le rock n’est pas du tout sa tasse de thé, et cela ne changera pas au fil des années. Mieux encore, lorsque Gibbs le contacte, il n’a jamais entendu parler de Mick Jagger.


    Pourtant, une bonne entente s’établit rapidement entre cet homme d’affaires distingué et les Rolling Stones. Loewenstein étudie la situation des Stones et la juge catastrophique : dans la mesure où Klein a omis de payer leurs impôts, le groupe est ruiné. Le fisc britannique leur réclame des arriérés qu’ils ne sont pas en mesure de payer. Rupert Loewenstein trouve alors la solution : ils doivent quitter l’Angleterre et devenir des « non-résidents fiscaux ». Les Stones s’installent en France et c’est sur la Côte d’Azur qu’ils vont produire leur prochain album, Exile on Main Street.


    Au fil des années, Loewenstein va transformer ce qui n’était qu’un groupe de rock en entreprise à part entière, dotée de filiales prenant en charge les divers aspects de leurs affaires. Parmi les actions à souligner de Loewenstein figure l’idée d’avoir associé les Stones au promoteur canadien Michael Cohl, lequel a mis sur pied la tournée Steel Wheels en 1989. À cette époque, Steel Wheels devient la tournée la plus lucrative de l’histoire du rock (260 millions de dollars). Elle a servi de modèle pour celles qui allaient suivre.


    Loewenstein a géré les affaires des Rolling Stones jusqu’en mai 2007.


    Voir aussi : Exile on Main Street, Steel Wheels
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    Macias (de), Bianca Moreno


    Bianca Moreno Rose Perez de Macias a été l’épouse de Mick Jagger de 1971 à 1979.


    Avec un visage bien en chair qui rappelle curieusement celui de Mick, Bianca est une femme de caractère, souvent perçue de façon superficielle comme étant celle qui a rapproché Jagger de la jet-set. Dans les faits, elle s’est avant tout distinguée par son activisme en faveur des droits de la femme et en faveur de diverses causes de nature sociale et politique.


    C’est à Managua, au Nicaragua, que la future Mme Jagger a vu le jour, le 2 mai 1945, dans une famille aisée. Durant ses études de sciences politiques à Paris, elle s’est sentie concernée par la pensée non violente de Gandhi et les philosophies orientales.


    Mick fait la connaissance de Bianca lors de la soirée consécutive à un concert parisien le 23 septembre 1970. Il semble qu’elle ait jeté son dévolu sur lui, car elle a demandé à son ami Donald Cammel de les présenter. Le contact est si fort entre eux qu’il aboutit à un mariage, célébré le 12 mai 1971 à Saint-Tropez, avec Keith Richards pour témoin. Parmi les invités figurent Roger Vadim, Paul et Linda McCartney, Ringo Starr, Eric Clapton, Stephen Stills, les membres du groupe Faces, ce qui inclut Ron Wood…


    Bianca et Mick partent en voyage de noces sur la Côte d’Azur et en Italie. Dès l’automne, il est révélé qu’elle est enceinte. Elle accouche de la petite Jade le 21 octobre 1971.


    Keith Richards n’est pas particulièrement heureux du rapprochement de Jagger et de Bianca. En premier lieu, les possibilités d’écrire, de jouer ou même de sortir ensemble se restreignent, et cela rejaillit sur leur créativité commune. Durant l’enregistrement de Exile on Main Street, il est fréquent que Jagger se rende à Paris pour veiller sur son épouse qui est enceinte.


    Par ailleurs, Bianca, qui est une grande amie d’Andy Warhol, adore assister à de grandes fêtes. Habituée du club Studio 54 de Manhattan, elle a ses entrées dans la jet-set et amène Mick à fréquenter cette caste de gens aisés, que Fellini avait dépeinte dans son film La Dolce Vita.


    En dépit de son attrait pour la jet-set, Bianca est loin d’être une personne futile. À partir de la fin des années 1970, elle collabore à Amnesty International, dont elle devient une porte-parole. Elle joue un rôle tout aussi actif dans l’association Human Rights Watch, une organisation de défense des droits de l’homme.


    Bianca Jagger demande le divorce le 28 mai 1978, Mick s’étant alors amouraché pour le top model texan Jerry Hall. La séparation est prononcée l’année suivante. Bianca va par la suite s’impliquer dans diverses activités de défense des populations d’Amérique Latine et d’autres contrées.


    Malo, Ron


    Malo est l’ingénieur du son qui a supervisé les enregistrements des Rolling Stones lors de leur premier passage à Chess Records. Il est notamment responsable de l’ambiance sonore du single « It’s All over Now ».


    Parmi les légendes du blues et du rock qui avaient auparavant bénéficié de sa science de la prise de son figurent Bo Diddley, Sony Boy Williamson et Chuck Berry. Il a par la suite secondé des artistes tels que John Lee Hooker et Muddy Waters.


    Voir aussi : Chess Records, It’s All over Now


    Mandel, Harvey


    Guitariste virtuose du groupe Canned Heat, Harvey Mandel a été l’un des musiciens envisagés par les Stones après le départ de Mick Taylor.


    Mandel a contribué aux titres « Hot Stuff » et « Memory Motel » de l’album Black and Blue (1976), qu’il illumine par ses interventions à la guitare. Par la suite, Mandel a principalement travaillé comme musicien de studio ou avec ses propres groupes.


    Voir aussi : Black and Blue


    Miller, Jimmy


    Le producteur des albums des Rolling Stones, de Beggar’s Banquet à Goats Head Soup.


    En 1968, les Rolling Stones ont décidé de renouer avec leur style d’origine. Afin de mieux tourner la page, ils informent Glyn Johns, l’ingénieur du son de leurs derniers albums, qu’ils entendent se choisir un producteur. Ils ont eux-mêmes assuré la production du dernier opus, Their Satanic Majesties Request, et préfèrent désormais déléguer la tâche à une personne externe. Johns recommande alors Jimmy Miller, un Américain de 24 ans qui vient d’assurer la production de l’album du groupe Traffic.


    Dès son arrivée auprès du groupe, Miller apporte quelque chose d’essentiel. Ouvert à toutes les suggestions, il n’hésite pas à expérimenter toutes les propositions de Keith Richards. Sur les trois albums qui suivent, Beggar’s Banquet, Let it Bleed et Sticky Fingers, son apport est énorme et se traduit par une sonorité très claire. Sur Exile in Main Street, il adopte une autre approche, privilégiant l’impact global d’une chanson à la distinction des divers éléments.


    Miller sait jouer de la batterie et il intervient à ce titre sur la chanson « Happy ». C’est également lui qui joue les quelques mesures d’introduction à la cowbell (« cloche de vache ») sur « Honky Tonk Women ».


    La dépendance de Miller à l’héroïne le rend de moins en moins fiable à partir du milieu des années 1970, et les Stones cessent la collaboration avec lui après l’album Goats Head Soup. Il va produire les albums de groupes tels que Motörhead ou Primal Scream avant de s’éteindre en 1994.


    Miss You


    Single des Stones extrait de l’album Some Girls.


    Voir aussi : Some Girls
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    Nanker Phelge


    Nanker Phelge est l’auteur-compositeur présumé de plusieurs titres des Rolling Stones à leurs débuts. Ainsi, la face B du single « Satisfaction », « The Under Assistant West Coast Promotion Man » est créditée à Nanker Phelge. Il en est de même pour les chansons « Play with Fire », « Now I’ve Got a Witness », « Sad Day »… Il s’avère que ce pseudonyme désigne alors les compositions attribuées au groupe en entier, plutôt qu’au seul duo Jagger-Richards. L’origine de ce nom est la suivante : Nanker désigne une expression faciale de dégoût ; Phelge était le nom de famille d’un compagnon d’appartement de Keith, Mick et Brian à leurs débuts, lorsqu’ils résidaient ensemble à Chelsea (Londres) durant l’année 1963.


    James Phelge a par la suite écrit une biographie évoquant ces années de vie commune : Nankering with the Rolling Stones.
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    Natale, Dave


    Ingénieur du son des Rolling Stones sur la tournée A Bigger Bang.


    Après avoir mixé les enregistrements d’artistes tels qu’Olivia Newton-John au début des années 1980, Natale a secondé le groupe Van Halen à partir de 1987. Par la suite, il a assuré le mixage d’artistes comme Prince, mais aussi d’événements télévisés (Grammy Awards, MTV Video Awards).


    À partir des années 2000, il a été recruté sur la tournée d’artistes de divers horizons : Lionel Richie, Fleetwood Mac, Liza Minnelli, Mötley Crüe et aussi les Rolling Stones.


    Ned Kelly


    Film réalisé par le Britannique Tony Richardson, dans lequel a joué Mick Jagger au cours de l’été 1969 en Australie, et dont la première a eu lieu le 24 juin 1970 à Londres.


    Le film relate l’histoire d’un hors-la-loi qui vivait au XIXe siècle et défiait les autorités. Jagger, qui joue le rôle de Ned Kelly, apparaît barbu et interprète une chanson traditionnelle « The Wild Colonial Boy ». Il est à noter que Marianne Faithfull, alors sa compagne, était censée jouer le rôle de Maggie Kelly et qu’elle a dû, alors hospitalisée suite à une overdose, être remplacée par Diane Craig.


    Nellcôte


    Villa dans laquelle a résidé Keith Richards, à partir du printemps 1971, et où a été enregistré l’album Exile on Main Street.


    Située à Villefranche-sur-Mer, la villa Nellcôte a été construite vers 1890 par un banquier britannique. Derrière une grille en fer forgé s’étend un grand jardin. La maison elle-même dispose de larges pièces avec des murs de quatre mètres de hauteur et des colonnes en marbre. Un petit escalier donne accès à une jetée.


    Keith Richards a loué la villa Nellcôte vers le printemps 1971 et s’y est installé avec sa compagne Anita Pallenberg. Au bas de la jetée se trouve amarré son bateau à moteur, le Mandrax 2. Très vite, le lieu a été investi par les autres Rolling Stones en vue d’enregistrer les pièces de l’album Exile on Main Street.


    La cave à vins apparaît comme l’endroit le plus approprié pour enregistrer : c’est un local sans le moindre attrait et même plutôt laid. Il est toutefois possible d’y loger tant bien que mal les musiciens. Une fois que la chose a été convenue, il ne reste plus qu’à en informer la compagne de Keith…


    — J’ai regardé Anita et je lui ai dit : « Hé ! babe, il va falloir que nous gérions la chose !… raconte Richards.


    Ce qu’Anita Pallenberg ne sait pas encore, c’est qu’elle devra parfois organiser à dîner pour une vingtaine de personnes en tenant compte des invités de passage…


    Le camion d’enregistrement mobile arrive à la villa Nellcôte le 7 juin 1971, et la gestation effective de l’album démarre dès la deuxième semaine de juin. Les séances se déroulent le plus souvent de huit heures du soir jusqu’à trois heures du matin. Le producteur Jimmy Miller et l’ingénieur du son Andy Johns travaillent avec un système d’interphone depuis le camion qui est stationné à l’extérieur de la villa.


    Charlie Watts, qui vient de s’installer en France, doit traverser Nîmes et Aix-en-Provence avant d’arriver à Villefranche-sur-Mer. Comme il n’existe pas encore d’autoroute, le trajet lui prend près de sept heures. Il décide assez vite de loger à Nellcôte, le temps d’achever l’enregistrement.


    Le lieu attire également toute une faune locale fascinée par l’ambiance débridée qui y règne. Tandis que certains enregistrent, d’autres s’amusent ou dînent lorsqu’ils ne sont pas simplement affalés dans un coin, terrassés par la consommation de stupéfiants.


    Ce qui ne facilite pas le travail à Nellcôte, c’est que Mick Jagger, après être parti en voyage de noces, effectue de fréquents allers et retours à Paris afin de prendre soin de son épouse Bianca, dont la grossesse est difficile. Lorsqu’il émerge de sa torpeur, Richards se met à déplorer que Jagger ait eu à s’éclipser d’urgence, notamment en des moments où une certaine magie s’installe entre eux. En réalité, Jagger déteste l’inactivité qui peut régner au milieu des soûlards et junkies dans la villa de Nellcôte.


    À l’automne, il apparaît que la police locale a mené une enquête sur ce qui se passe dans cette propriété. Keith Richards se retrouve dans le collimateur de la brigade des stupéfiants et risque la prison. Un compromis est trouvé : il doit quitter le territoire français, mais continuer de louer la villa Nellcôte durant une durée non déterminée.


    Fin 1972, alors que les Rolling Stones sont aux USA depuis une bonne année, la condamnation va tomber : une interdiction de séjour durant deux ans assortie d’une amende.


    19th Nervous Breakdown


    Single des Stones enregistré le 3 décembre 1965 à Los Angeles. Mis sur le marché le 4 février 1966 en Angleterre et le 12 aux USA.
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    « 19th Nervous Breakdown » est le quatrième single qu’enregistrent les Stones au cours de l’année 1965, celle qui les a vus triompher avec « Satisfaction ». Emmenée par le riff de Keith Richards, la chanson se déroule à un train d’enfer, Jagger flagellant verbalement une fille surmenée à qui il reproche ses insupportables sautes d’humeur. « Est-ce que ça n’est pas ta 19e crise de nerfs ? » dit-il avec un ton direct. Elle se termine par une descente mémorable de basse de Bill Wyman, tandis que les voix répètent le thème du refrain.


    Jagger abordera un thème relativement similaire dans la chanson « Mother’s Little Helper », de l’album Aftermath, où il se gausse des maîtresses de maison qui absorbent pilule sur pilule. À cette époque, le chanteur a expliqué qu’il tirait son inspiration des choses se déroulant autour de lui – la vie de tous les jours telle qu’il la voyait. L’expression « 19th Nervous Breakdown » est sortie naturellement alors que le groupe venait de vivre cinq semaines houleuses lors de sa tournée américaine. Jagger a alors lâché sans y penser :


    — Je sens que je vais avoir ma 19e crise de nerfs !


    Le groupe a alors perçu qu’il y avait là matière à un titre de chanson.


    En France, c’est la face B du 45 tours, « As Tears Go By », qui va devenir le tube du single.


    Voir aussi: As Tears Go By


    Nitzsche, Jack


    Ingénieur du son et compositeur américain.


    Touche-à-tout de génie, Jack Nitzsche a brillé dans de nombreux domaines au cours de sa carrière, s’illustrant comme compositeur de musiques de film, arrangeur, compositeur, pianiste… À ce titre, il a collaboré à plus d’une centaine de disques, parmi lesquels figurent des albums de légendes tels que Sticky Fingers (il joue du piano sur « Sister Morphine »), Let it Bleed (il a supervisé les chœurs de « You Can’t always Get what You Want »), mais aussi Harvest de Neil Young (au piano) ou River Deep – Mountain High de Tina & Ike Turner (en tant qu’arrangeur).


    Après avoir démarré sa carrière comme claviériste et percussionniste, Nitzsche s’est rapproché du producteur Phil Spector et a participé à l’enregistrement de disques des Ronettes, des Crystals et autres artistes en vogue au début des années 1960.


    Le 2 novembre 1964, il se trouve derrière la console lorsque les Stones viennent enregistrer « Pain in My Heart », « Everybody Needs Somebody to Love », « Heart of Stone » et d’autres titres aux studios RCA de Los Angeles. Le travail avec ce groupe britannique le fait jubiler.


    — C’était la première fois qu’un groupe se contentait de jouer. Jusqu’alors, j’avais participé à des séances où il fallait trois heures pour qu’un morceau commence à être en place. La nouveauté avec les Stones, c’est qu’ils enregistraient une chanson telle qu’ils l’avaient conçue.


    Par la suite, il intervient sur les arrangements d’un grand nombre de chansons telles que « Satisfaction », ou « Let’s Spend the Night Together ».


    Après une pause dans leur collaboration due au fait que les Stones enregistrent à Londres, il les retrouve à partir de 1969, sur « You Can’t always Get what You Want », dont il dirige la chorale. Par la suite, il va collaborer de temps à autre avec les Stones sur des albums tels que It’s only Rock and Roll et Emotional Rescue.


    Jack Nitzsche est mort le 25 août 2000 à Los Angeles.


    No Security


    Album live des Rolling Stones issu de divers concerts donnés entre le 25 octobre 1997 et le 6 juillet 1998 à Amsterdam, New York, Saint Louis et Buenos Aires. Sorti le 2 novembre 1998.
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    No Security est un bon témoignage de la cohésion et du professionnalisme des Rolling Stones en cette fin des années 1990. Lorsqu’ils interprètent « Gimme Shelter », l’équilibre entre les divers instruments est excellent, ce qui permet d’entendre distinctement les parties de piano de Chuck Leavell ou les interventions des guitares de Keith et de Ron. Si l’efficacité demeure intacte, le rendu sonore a gagné en clarté, et il en ressort une impression de grand confort. La version de « Memory Motel » est un délice, la voix fatiguée et rauque de Richards venant se marier avec élégance à celle du séducteur Jagger sur les arpèges de synthétiseur de Leavell. Il en est de même pour « Waiting on a Friend », qui permet au passage d’apprécier le travail rythmique de Charlie Watts en contrepoint des parties de piano et guitares sèches. « Sister Morphine », que l’on n’avait pas l’habitude d’entendre en live, est interprété avec une nervosité de bon aloi, assortie d’un travail redoutablement efficace de la part des guitares qui s’entremêlent avec goût. Quant à « The Last Time », cette chanson de 1965 dépoussiérée pour l’occasion, elle trouve ici une nouvelle jeunesse, et on la redécouvre avec félicité.


    Savoureuse, la chanson « Corinna » est une composition du bluesman Taj Mahal, lequel vient prêter main-forte à Jagger en chantant avec emphase durant la moitié de la chanson (la prestation a été effectuée au TWA Dome de Saint Louis).


    De l’album Bridges to Babylon qui est sorti en septembre 1997, seuls quatre morceaux ont été inclus dans cette sélection : « Flip the Switch », « Saint of Me », « Thief in the Night » et le fameux « Out of Control » (qui rappelle « Papa Was a Rolling Stone »). Tous ressortent grandis de leur traitement en live. La version que Keith offre ici de « Thief in the Night » se laisse déguster avec délectation.


    Not Fade Away


    Single des Stones extrait de leur premier album et sorti le 21 février 1964 en Angleterre et le 6 mars en Amérique.
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    « Not Fade Away » est une chanson de Buddy Holly. Pourtant, les Stones la traitent d’une manière originale en lui appliquant une rythmique de guitare saccadée à la Bo Diddley. Brian Jones joue l’harmonica. Andrew Oldham, qui gérait alors la carrière des Stones, a estimé ultérieurement que la façon dont Mick et Keith avaient arrangé cette chanson représentait un début de travail d’auteur-compositeur. Selon lui, la magie de leur version résidait dans la rythmique que Keith avait spontanément développée sur sa guitare acoustique.


    Numéros un


    Tout au long de leur carrière, les Rolling Stones ont souvent atteint la position numéro un, que ce soit avec des albums ou des singles. En Grande-Bretagne, les singles des Stones parvenus à la première position ont été : « It’s All over Now » (1964), « Little Red Rooster » (1964), « The Last Time » (1965), « Satisfaction » (1965), « Get Off of My Cloud » (1965), « Paint it Black » (1966), « Jumpin’ Jack Flash » (1968) et « Honky Tonk Women » (1969).


    Les albums parvenus au top des ventes en Grande-Bretagne ont été Rolling Stones (1964), Rolling Stones N° 2 (1965), Aftermath (1966), Let it Bleed (1969), Get Yer Ya-Ya’s Out (1970), Sticky Fingers (1971), Exile on Main Street (1972), Goats Head Soup (1973), Emotional Rescue (1980) et Voodoo Lounge (1994). De façon remarquable, l’album Exile on Main Street a atteint de nouveau la position numéro un en Angleterre lors de sa réédition sous forme remastérisée en 2010.


    Aux USA, les Stones ont obtenu un numéro un avec les singles « Satisfaction » (1965), « Get Off of My Cloud » (1965), « Paint it Black » (1966), « Ruby Tuesday » (1967), « Honky Tonk Women » (1969), « Brown Sugar » (1970), « Angie » (1973) et « Miss You » (1978).


    Les albums qui ont atteint la première place du classement américain Billboard sont Out of Our Heads (1965), Sticky Fingers (1971), Exile on Main Street (1972), Goats Head Soup (1973), It’s only Rock and Roll (1974), Black and Blue (1976), Some Girls (1978), Emotional Rescue (1980), Tattoo You (1981). Il faut aussi noter que l’album Voodoo Lounge (1994) a atteint la position numéro deux.


    En France, les Stones ont obtenu la première position du hit-parade avec les albums Their Satanic Majesties Request, It’s only Rock and Roll, Black and Blue (demeuré à cette position durant neuf semaines en 1976) et Tattoo You[18].


    En Suisse, l’album A Bigger Bang de 2005 a fait un numéro un.
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    Oldham, Andrew


    Manager des Rolling Stones de 1963 à 1967, Andrew Oldham est l’homme qui a forgé leur image initiale.


    Andrew « Loog » Oldham n’a que 19 ans lorsqu’il prend en main la carrière des Rolling Stones. Trois ans plus tôt, ce jeune garçon ambitieux a quitté l’école et a travaillé comme homme à tout faire auprès de Mary Quant, célèbre designer de mode. Il s’est ensuite rapproché du monde de la promotion et a participé aux tournées britanniques de Little Richard et Bob Dylan. Puis il a rencontré Brian Epstein, le manager des Beatles, et s’est occupé de leurs relations publiques durant une courte période.


    — Brian Epstein avait besoin d’un attaché de presse basé à Londres. Pas question que quelqu’un appelle de Liverpool pour joindre des journalistes à Londres. Le téléphone coûtait trop cher à l’époque, a relaté Andrew Loog Oldham[19].


    Pourtant, à la suite d’une dispute, Brian Epstein s’est séparé d’Oldham. Le 28 avril 1963, sur le conseil d’un journaliste du Record Mirror, Peter Jones, Oldham assiste à un concert des Rolling Stones au Crawdaddy Club de Giorgio Gomelsky. Il en ressort estomaqué, fasciné :


    — C’était comme un tsunami, dira-t-il plus tard.


    Une fois le concert terminé, il décide de leur faire une proposition : Oldham veut devenir leur manager. Il réfléchit à la chose durant cinq jours, car il se demande d’abord s’il devrait les présenter à Brian Epstein.


    Il décide finalement qu’il vaut mieux qu’ils soient gérés par une autre entité s’ils doivent obtenir toute l’attention qui leur est due. Il se rapproche par conséquent d’un agent musical, Eric Easton, et propose qu’ensemble ils gèrent la carrière des Stones. Il ne reste plus qu’à obtenir l’accord des intéressés (à cette époque, c’est Brian Jones qui prend les choses en main pour le groupe). Oldham obtient le management, la production et même les éditions musicales des Rolling Stones.


    Il va immédiatement se démener pour faire signer aux Rolling Stones un contrat d’enregistrement. L’une de ses premières décisions consiste toutefois à écarter le pianiste Ian Stewart de la composition officielle du groupe (il juge que son look est trop conventionnel pour l’image qu’il entend façonner des Stones).


    Le 10 mai, deux jours après la signature d’un contrat chez Decca Records, il les incite à enregistrer immédiatement un single, le gentillet « Come On », qui ressemble davantage à un morceau pop qu’à leur style usuel. Oldham, qui se distingue déjà par sa propension à pousser pour que les choses se fassent au plus vite, les a persuadés qu’il fallait un single fort avant que leur maison de disques ne leur donne la possibilité de sortir un album.


    Lorsqu’il découvre qu’un très grand nombre de formations musicales imitent les Beatles, il a alors l’idée de bâtir l’image des Stones par opposition au groupe de Liverpool. Les Beatles sont mélodiques et gentils, ils plaisent aux parents. Oldham va faire apparaître les Stones comme bien plus méchants qu’ils ne le sont en réalité.


    — Plus les parents vous détesteront, plus les jeunes vous aimeront, vous verrez, prétend le manager. L’accent cockney (populaire) de Londres que va ainsi prendre Jagger est un emprunt.


    C’est à partir d’une telle réputation savamment entretenue que le magazine musical Melody Maker va publier en mars 1964 une couverture qui va faire date : « Laisseriez-vous votre sœur sortir avec un Rolling Stones ? » Peu après, 8000 spectateurs sont présents lors d’un concert. La preuve est faite : il faut utiliser les médias pour promouvoir l’image des Stones…


    — Andrew avait compris comment manipuler la presse à scandale, à qui il disait : « Venez voir les Stones, ils vont se faire virer du Savoy [un hôtel luxueux de Londres]. » Et il nous disait à nous : « Allez-y, habillés comme d’habitude, et demandez une table. » Bien sûr, sans cravate, on se faisait jeter, mais les journaux imprimaient : « Les Stones éjectés du Savoy », a relaté Keith Richards.


    C’est Oldham qui insiste à partir de l’automne pour que Jagger et Richards commencent, à l’instar des Beatles, à écrire leurs propres chansons. Afin qu’ils mettent le pied à l’étrier, il les incite en premier lieu à composer pour d’autres artistes. Des chansons telles que la très belle mélodie « As Tears Go By » que va chanter Marianne Faithfull sortent de ces séances d’écriture.


    À partir de la fin 1964, ils passent à l’étape suivante et composent leurs propres hits : « The Last Time », « Satisfaction », « Get Off of My Cloud »… Oldham insiste alors pour produire les albums du groupe. Selon ce qu’a relaté Keith Richards, il n’avait aucune expérience en la matière et apprenait au fur et à mesure, tout comme eux.


    En 1965, Andrew Oldham forme le label musical Immediate Records et met sous contrat des artistes tels que les Small Faces et Rod Stewart. En parallèle, il continue de produire les albums des Stones, ce qu’ils apprécient de moins en moins.


    Les membres du groupe réalisent en effet que les idées de production d’Oldham sont celles qu’il a obtenues d’eux-mêmes en premier lieu. Pour l’album Their Satanic Majesties Request, ils ambitionnent donc d’assumer eux-mêmes un tel rôle. La rupture entre les Stones et Andrew Oldham se produit le 20 septembre 1967.


    En 1969, Oldham entreprend de parcourir le monde, fait enregistrer des disques à divers artistes en Italie comme au Texas, puis s’installe à Bogota, en Colombie, en 1983.


    Out of Our Heads


    Album des Rolling Stones sorti le 30 juillet 1965 aux États-Unis et le 24 septembre 1965 en Angleterre.
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    Out of Our Heads marque une première étape majeure dans la carrière des Rolling Stones. Pour la première fois, les reprises et les compositions originales s’équilibrent. Jagger et Richards ont composé une bonne moitié des titres de l’album et, à présent, ils vont jusqu’à les signer de leur propre nom (ils avaient jusqu’alors pris l’habitude d’utiliser le pseudonyme Nanker Phelge). Brian Jones, bien que sa contribution demeure encore patente, sent imperceptiblement qu’il est passé au second plan. Sur certains morceaux majeurs de l’album, son absence est criante.


    Parmi les reprises figurent de nombreux morceaux de chanteurs soul, tels que « Hitch Hike », une création de Marvin Gaye, « Good Times » de Sam Cooke ou « That’s how Strong My Love Is » qu’a popularisée Otis Redding. Il se trouve qu’en cette période, Jagger écoute énormément de chanteurs tels que Redding, Wilson Pickett ou James Brown, et sa façon de poser sa voix a d’ailleurs fortement évolué en conséquence.


    À l’exception d’un morceau enregistré live en Angleterre, l’essentiel de l’album a été réalisé au RCA Studios de Los Angeles. Comme pour l’album 12 x 5 dont une partie a été produite à Chicago, les Stones ont trouvé sur place le personnel adéquat pour le son qu’ils souhaitent obtenir.


    L’album comporte les deux tubes de l’année 1965 que sont « The Last Time » et « Satisfaction », mais aussi une belle composition de Jagger et Richards, « Play with Fire ». Le texte écrit par Jagger évoque une fille de la haute société qui voudrait le fréquenter et à laquelle il réplique qu’en jouant avec lui elle joue avec le feu. Avec style, il se montre gentiment caustique vis-à-vis de la haute société britannique. Keith joue de la guitare acoustique, tandis que le producteur Phil Spector assure la guitare électrique. C’est le producteur Jack Nitzsche qui accompagne le groupe au clavecin, et Mick Jagger est au tambourin. La chanson a été enregistrée vers 7 heures du matin alors qu’ils étaient tous à moitié endormis.


    Une fois de plus, l’image de pochette de Out of Our Heads tranche avec les visuels que l’on voit habituellement sur les disques des groupes pop. Keith et Brian sont au premier plan, l’air maussade pour l’un et renfrogné pour l’autre (les boutons sur la figure de Keith Richards n’ont aucunement été atténués).


    Bill Wyman, qui est légèrement en arrière-plan, a une tête de lendemain de cuite. Watts regarde l’objectif l’air hostile. S’il paraît légèrement plus avenant, Jagger est dans le fond, comme s’il avait eu du mal à figurer sur la photographie. La pochette aurait aisément pu porter comme titre « I Can’t Get No Satisfaction »…


    Si Out of our Heads paraît important lors de sa sortie, c’est parce qu’il sort au moment où ils connaissent leur premier hit à l’échelle mondiale : l’imparable « Satisfaction ».


    Ouverture des concerts


    La chanson qui ouvre un concert est importante, car elle favorise le premier impact du groupe sur un public. Par définition, « Start Me Up » (littéralement : « Démarre-moi ») semblerait être la chanson la plus indiquée pour un tel rôle. Elle ne l’a toutefois tenu que lors de la tournée américaine et japonaise de 1989, la tournée américaine des salles en 2002-2003, et aussi lors des passages dans des arènes en Asie (2003) et dans les salles européennes (2003). Elle a également ouvert les concerts de la tournée 2005 aux USA.


    Au cours des années 1960, les chansons d’ouverture étaient généralement « Everybody Needs Somebody to Love » (1965), « The Last Time » (Europe, 1966, puis 1967), « Paint it Black » (Grande-Bretagne, automne 1966). De 1969 à 1991, le morceau initial devient « Jumpin’ Jack Flash » avant de céder la place à « Brown Sugar » en 1972-1973, puis « Honky Tonk Women » (1976-1977).


    En 1981 et 1982, c’est la chanson « Under My Thumb » qui devient le morceau d’ouverture. « Not Fade Away » prend sa place en 1994-1995. Durant l’année 1999, « Jumpin’ Jack Flash » redevient le premier morceau joué sur chaque concert.


    En 2002-2003, selon que les Stones ont joué dans des stades ou des arènes, ils ont ouvert leur show avec « Brown Sugar » ou « Street Fighting Man ». En revanche, c’est « Jumpin’ Jack Flash » qui a été la chanson d’ouverture sur la plupart des concerts de 2006.
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    Paint it Black


    Single des Stones enregistré vers le 6 mars 1966. Sorti le 7 mai de la même année.
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    Le 3 mars, plusieurs membres des Rolling Stones se trouvent dans les îles Fiji. Ils sont alors intrigués en apercevant des sitars et en découvrant que ces instruments particulièrement fragiles sont fabriqués à partir de citrouilles écrasées de façon à devenir extrêmement dures. L’année précédente, les Yardbirds et les Beatles ont placé du sitar dans un de leurs morceaux, respectivement « Heartful of Soul » et « Norwegian Wood ».


    Pendant la séance d’enregistrement de « Paint it Black », Brian Jones essaie le sitar, et les Stones découvrent alors que cet instrument peut produire un type de son traînant qu’il ne serait pas possible d’obtenir à la guitare faute de pouvoir tendre suffisamment les cordes.


    Au départ, selon Richards, le morceau serait parti d’une blague. À Los Angeles, Bill Wyman se trouvait à l’orgue en train d’imiter l’une de leurs connaissances, qui avait démarré sa carrière comme organiste dans un cinéma. Les autres membres du groupe ont embrayé sur ce qu’il jouait et, progressivement, Keith Richards a eu l’idée de cette mélodie (Wyman a plus tard démenti cette version des faits).


    « Paint it Black » réitère la performance de « Satisfaction » en se classant numéro un en Angleterre comme aux USA. La chanson sera reprise par un très grand nombre d’artistes, parmi lesquels figurent Deep Purple, Led Zeppelin, Eric Burdon, U2, Echo and the Bunnymen. Sur scène, « Paint it Black » est intense, Keith prenant plaisir à quelques espagnolades avant de lâcher la célèbre introduction de guitare.


    La chanson « Paint it Black » est demeurée l’un des grands hits des Stones. Elle apparaît régulièrement parmi les titres les plus appréciés du groupe sur les sites de téléchargement.


    Pallenberg, Anita


    Actrice et mannequin, Anita Pallenberg a été la compagne de Brian Jones de 1965 à 1967, puis de Keith Richards de 1967 à 1977.


    Brian Jones fait la connaissance d’Anita Pallenberg à Munich à la fin de l’année 1965 et entame rapidement une relation avec elle. En mai, elle s’installe dans son appartement de Londres, puis le rejoint sur la tournée d’été des Stones aux USA. Leur relation est épineuse : une nuit, à Los Angeles, ils se battent avec une telle force, se jetant téléviseur et meubles à la figure, qu’ils en détruisent leur bungalow. En octobre 1966, le couple Pallenberg-Jones semble toutefois aller mieux. Ils passent les fêtes de Noël à Paris avec Keith Richards et sa petite amie.


    À la fin février 1967, peu après l’intrusion de la police dans la demeure de Richards à Redlands, Jagger, Richards et Jones quittent le territoire britannique à titre préventif. Keith a décidé de se rendre en voiture au Maroc depuis la France, et emmène Brian Jones et Anita Pallenberg dans sa Bentley.


    Au cours du voyage, Jones tombe malade et doit demeurer à Toulouse afin de se faire hospitaliser. Anita Pallenberg demeure avec Keith, et tous deux poursuivent le voyage jusqu’en Espagne. Lorsqu’ils arrivent à Marbella, ils ont une aventure ensemble. L’idylle se confirme au cours des semaines qui suivent, même si Pallenberg revient temporairement aux côtés de Brian Jones.


    À la fin avril, elle est présente au festival de Cannes pour la première de son film Mord und Totschlag (A Degree of Murder). Comme il a coécrit la bande originale, Brian Jones s’y trouve aussi. À cette époque, il est devenu clair que Pallenberg l’a délaissé pour Keith Richards. Les deux ex-amants ont une explication houleuse, suite à laquelle Jones s’éclipse de Cannes plus tôt que prévu.


    Après avoir tourné dans Barbarella (1967), Dillinger Is Dead (1968), et aussi Performance, dans lequel Mick Jagger a le rôle principal, Anita Pallenberg tombe enceinte de Keith au début de l’année 1969. Ils auront deux enfants ensemble : Marlon (1969), Dandelion (1972). Le troisième, la petite Tara, meurt peu après sa naissance en 1976.
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    La dépendance de Keith Richards à l’héroïne va être fatale à leur relation. Lorsque son époux est au loin, Anita essaye parfois de décrocher. Dès que Keith est de retour, elle retombe malgré elle dans cette addiction, due en partie aux nombreux parasites qui gravitent autour du guitariste. Dans son autobiographie Life, Richards donne une autre version, laissant entendre qu’Anita était davantage dépendante que lui-même. Selon ses dires, Anita serait devenue de plus en plus paranoïaque et incontrôlable au fil des années. Il a notamment raconté que, alors qu’ils avaient loué une maison à Chelsea (Londres), Anita s’était mise à démolir l’endroit (carreaux de salle de bain, rembourrages de canapé), car elle était persuadée qu’une réserve de came avait été planquée quelque part.


    Le point culminant survient vers mai 1973, à une époque où Anita Pallenberg vit en Jamaïque. Alors que Richards est parti pour Londres le matin, elle est arrêtée le soir même pour possession de cannabis. Affolée, elle en jette un demi-kilo par la fenêtre. Les enfants du couple Richards, Marlon (quatre ans) et Angela (un an) demeurent sur place, en état de choc. Pallenberg dira avoir été violée au cours de sa détention. Keith Richards affirme que ce serait faux.


    Le troisième enfant du couple, Tara, naît en mars 1976, puis, en raison d’une déficience respiratoire, s’éteint alors qu’elle n’a que deux mois et demi. Richards apparaît protecteur, mais aussi plutôt détendu en apparence vis-à-vis d’un tel événement, une attitude qu’Anita va attribuer aux drogues.


    Le 24 février 1977, au moment où Richards arrive à Toronto, Anita Pallenberg, qui l’accompagne, est arrêtée pour possession de cannabis. Trois jours plus tard, c’est au tour de Keith d’être convoqué par la justice. Ils en seront quittes pour une promesse de suivre une thérapie, ce qu’ils feront à partir de mai.


    La séparation devient patente à partir de l’automne 1978, dans la mesure où Keith est souvent croisé en compagnie d’autres femmes. Elle se concrétise après un tragique accident survenu le 20 juillet 1979. Ce jour-là, un jeune garçon de 17 ans se tue dans l’appartement de New York sous les yeux d’Anita Pallenberg en jouant à la roulette russe avec l’un des fusils de Richards.


    Après qu’elle et Keith se furent séparés, Anita est devenue une créatrice de mode.


    Voir aussi : Redlands – le raid


    Parsons, Gram


    Musicien et compositeur de country rock, Gram Parsons a été l’un des plus grands amis de Keith Richards, à qui il a fait découvrir le style de guitare propre à ce genre musical.


    Gram Parsons a été l’un des premiers musiciens qui aient cherché à marier les sonorités du folk électrifié (comme Bob Dylan l’avait développé à partir de 1965 avec des chansons comme « Like a Rolling Stone ») et la country music. À ce titre, il a fait partie de groupes, tels les Byrds et les Flying Burritos Brothers, évoluant dans la mouvance de ce nouveau genre appelé country rock.


    Les Stones ont fait la connaissance de Gram Parsons lors d’une tournée européenne des Byrds en mai 1968. Les membres du groupe étaient venus rendre visite à Jagger dans son appartement londonien, et Parsons avait bien sympathisé avec Richards.


    Le 7 juillet de la même année, les Byrds sont de retour à Londres pour jouer au Royal Albert Hall de Londres. Keith retrouve Parsons, et ils passent de longs moments ensemble. Leur entente est si forte que Gram Parsons décide alors de quitter les Byrds et demeure à Londres afin de pouvoir être à proximité de Keith. Tous deux sont intrigués par ce qu’ils peuvent mutuellement s’apporter. Gram enseigne à son comparse des Rolling Stones les mécaniques de la country music avec ses principaux styles et lui fait découvrir des musiciens émérites. Les deux s’apprécient tant que Parsons vient vivre à Redlands, dans la demeure de Richards, durant le mois d’août.


    Lorsque Richards émigre en France en 1971, Parsons vient bientôt le rejoindre dans la villa de Nellcôte. L’ancien membre des Byrds continue d’initier son ami britannique à la country music.


    Ils passent des journées entières à chanter ensemble, revisitant le répertoire d’artistes tels que Merle Haggard ou les Everly Brothers.


    Gram Parsons s’éteint le 19 septembre 1973 en Californie des suites d’une overdose. Keith Richards en a été très durement affecté.


    Perkins, Wayne


    L’un des guitaristes envisagés par les Stones en 1974 en remplacement de Mick Taylor. Il intervient sur trois titres de l’album Black and Blue sorti en 1976 : « Hand of Fate », « Fool to Cry » et « Memory Motel » (à la guitare acoustique). Il est aussi présent sur un titre enregistré à la même époque, mais qui ne sortira qu’en 1981 sur l’album Tattoo You : « Worried about You ».


    Perkins a par ailleurs collaboré avec Joni Mitchell, Bob Marley, Joe Cocker et Leon Russell.


    Pirates (disques)


    Il existe des centaines de disques pirates des Stones disponibles. Celui que les fans affectionnent généralement le plus est Nasty Music – The Bedspring Symphony and Brussels Affair, enregistré live à Bruxelles le 17 octobre 1973 et que les Stones n’ont jamais pu mettre officiellement sur le marché en raison de problèmes juridiques. Un tel disque est pourtant un témoignage unique de la progression du groupe depuis qu’il a repris le chemin de la scène en 1969. La qualité instrumentale et la prise de son globale, qui fait bien ressortir la voix de Mick Jagger, s’avèrent même supérieures à Get Yer Ya-Ya’s Out. Certains titres étrennés en 1969 ont acquis une forte maturité, notamment « Gimme Shelter », qui fait l’objet d’une version efficace, à même de capter d’un bout à l’autre l’attention.


    Les titres de Exile on Main Street sont pour la première fois présents sur un live, et certains sont jubilatoires, tel « Happy » que chante Keith Richards soutenu aussi bien par la guitare de Taylor que le saxophone rageur de Bobby Keys. Il en est de même pour quelques titres de l’album Goats Head Soup, alors fraîchement sorti : la version de « Angie » fait ressortir un énorme son de basse et un solo d’orgue. Mick Taylor a pris de l’assurance et se distingue par des solos flamboyants sur des morceaux comme « Midnight Rambler » et des interventions judicieuses sur des titres où on ne l’attend pas tels que « Brown Sugar », « Street Fighting Man » ou « Tumbling Dice », quitte à se montrer parfois inutilement démonstratif. Brussels Affair demeure un témoignage unique d’une période où Taylor se met nettement en avant.


    Dans un même ordre d’idées, Welcome to New York, qui correspond au concert du 26 juillet 1972 au Madison Square Garden (aussi diffusé sous d’autres titres), est parfois considéré comme un frère de Get Yer Ya-Ya’s Out. Une autre pièce recherchée est le Bright Lights Big City, qui comporte diverses maquettes enregistrées entre 1962 et 1963 et quelques rebuts de Exile on Main Street. La trilogie intitulée The Black Box comporte 43 titres de la période 1963-76 répartis sur trois bootlegs de choix : Beautiful Delilah, Rape of the Vaults et Gravestones, dont 12 inédits.


    Atlantic City 89, qui a été enregistré en décembre 1989 pour un show américain en pay-per-view auquel participait Guns N’ Roses, comporte un très bon solo de Keith Richards sur « Sympathy for the Devil ». Leeds 71 inclut une version de « Satisfaction » qui sonne reggae. Amsterdam 98 est un clair témoignage de la popularité de la chanson « She’s a Rainbow » que la foule reprend spontanément en chœur. Si Chuck Leavell, qui est au clavier, montre qu’il est à l’aise dans toutes sortes de style, Bobby Keys se distingue par une intervention au saxophone qui paraît surprenante et semble avoir été l’inspiration de l’instant. D’autres bootlegs font ressortir des plantages ou fausses notes occasionnelles, comme dans le « Moonlight Mile » que Jagger démarre à Toronto (Toronto 99) et où il chante clairement faux lors du démarrage.


    Il est généralement possible de se procurer de tels disques pirates lors de conventions de collectionneurs, de sociétés de vente par correspondance et parfois aussi dans des magasins de disques spécialisés. S’il existait déjà pléthore de bootlegs au début des années 1970, le domaine a explosé à partir de 1986 lorsque la société Swinging Pig a découvert une lacune légale concernant le marché des « enregistrements non autorisés ». De ce fait, de nombreux disques sont apparus de façon officielle durant une dizaine d’années, et ils étaient disponibles dans la section import de magasins ayant pignon sur rue. Toutefois, la réaction des maisons de disques, assortie du soutien d’artistes tels que U2 et Phil Collins[20], a été forte en vue de faire cesser une telle diffusion. À partir de 1996, de nombreuses descentes de police ont été organisées afin de fermer les officines de vente au détail de tels disques.


    Dans le même temps, le développement d’Internet a permis à de nombreuses entités de diffuser les disques bootlegs depuis le Web, bien qu’une telle activité demeure illégale.


    Plus grand groupe de rock


    C’est à partir de 1970, alors que les Beatles se sont séparés, que les Rolling Stones, qui ont activement repris le chemin de la scène, ont couramment été désignés comme le « plus grand groupe de rock du monde ».


    Toutefois, c’est l’organisateur de leurs concerts de 1969 qui a été le premier à utiliser une telle épithète pour les désigner avant leur entrée sur scène, et Mick Jagger a raconté qu’une telle appellation le gênait fortement, car il avait le sentiment qu’elle les assimilait à un numéro de cirque.


    Politique


    Tout au long de leur carrière, les Stones sont demeurés à l’écart des engagements politiques. Toutefois, certaines de leurs chansons laissent transparaître leurs affinités.


    Les prises de position les plus explicites figurent dans l’album Beggar’s Banquet de 1968. « Street Fighting Man » parle des jeunes qui se battent dans les rues et implique qu’ils n’ont pas grand-chose de mieux à faire : « The time is right for fighting in the street, boy » (« C’est le bon moment pour se battre dans les rues, mon gars »). Jagger va jusqu’à dire qu’il entend hurler et crier, qu’il va éliminer le roi et s’insurger contre ses serviteurs. S’il est alors dans l’air du temps de l’année 1968, Jagger minimisera toutefois de tels propos en expliquant que l’on ne démarre pas une révolution avec un disque.


    Près de 20 ans plus tard, il affirmera même n’avoir jamais soutenu la violence. Dans la chanson « The Salt of the Earth » du même album, qui est la première de la carrière du groupe où Keith Richards assume le chant, il dit lever son verre à « ceux qui travaillent dur » et qui se voient appelés « le sel de la Terre ». En 2001, lors du concert de New York qui était destiné à honorer les pompiers, les policiers et les équipes de sauvetage qui étaient intervenus sur le site du World Trade Center, Jagger et Richards ont interprété cette chanson. Toujours dans Beggar’s Banquet, le morceau « Factory Girl » parle d’une fille qui travaille à l’usine.


    En 1971, lorsque les Stones n’ont pas renouvelé leur contrat avec Decca, l’une des raisons invoquées par Richards aurait été la découverte que Decca, en tant que société aux activités multiples, fabriquait les boîtiers utilisés par les avions américains pour bombarder le Vietnam.


    Le mariage de Mick Jagger avec Bianca Moreno de Macias, une femme politiquement très active, a eu des incidences sur le groupe. Le 18 janvier 1973, les Rolling Stones ont donné un concert au bénéfice des victimes du tremblement de terre survenu au Nicaragua. Il est plus que probable que Bianca ait été l’élément moteur dans une telle entreprise.


    Dans diverses déclarations qu’il a données, Jagger a marqué sa distance et affirmé qu’aucun des Rolling Stones n’avait une conscience politique. Selon lui, ce qui les motivait, davantage que d’engendrer des changements dans la société, était d’être célèbres, d’attirer de jolies filles et de gagner beaucoup d’argent. Au plus fort de la contestation étudiante en 1970, il a expliqué qu’il n’était nullement marxiste-léniniste et ne souhaiterait pas vivre sous un gouvernement communiste. Il a comparé les politiciens à une « procession interminable de menteurs », déclaré que les gouvernements socialistes étaient tous « branchés » afin d’essayer d’obtenir les votes des jeunes. Richards a lui aussi expliqué qu’ils avaient essayé de se tenir à distance du domaine politique.


    Mick Jagger a toutefois marqué à deux reprises son opposition au gouvernement de G. W. Bush dans le disque A Bigger Bang (2005) en critiquant le Parti républicain dans la chanson « Sweet Neo Con ». Mieux encore, dans la chanson « Dangerous Beauty » du même album, il semble qu’il ait fait référence à la soldate britannique accusée de torture dans la prison irakienne d’Abu Ghraib.


    Voir aussi : Beggar’s Banquet, Écriture rock


    Pop music


    Un style musical proche du rock qui se distingue par une approche mélodique, des arrangements sophistiqués, des chansons enjouées ou tendres, et, souvent, des parties vocales recherchées. Parmi les grandes figures du style figurent les Beatles, les Beach Boys, les Kinks ou les Who, durant les années 1960, David Bowie, Roxy Music ou T Rex au cours des années 1970, Human League, Duran Duran ou Culture Club pendant la décennie suivante, puis, plus récemment, Oasis, Blur, Gorillaz ou Maroon 5.


    Les Rolling Stones ont été influencés de manière éphémère par la vague pop durant les années 1966 et 1967 et sont rapidement revenus au style blues rock de leurs origines.


    Voir aussi : Between the Buttons, Their Satanic Majesties Request, We Love You


    Presse


    Pendant leur carrière, les Rolling Stones ont souvent manifesté un franc mépris envers la presse, même s’ils ont su en user avec brio le cas échéant. Parmi les reproches que Jagger leur a adressés figure l’attitude qui consisterait à se prendre excessivement au sérieux. Toujours selon lui, les médias manipuleraient les faits de façon à encenser certaines célébrités pour mieux les descendre ensuite.


    Le concert d’Altamont, qui a vu un spectateur trouver la mort, a longtemps été reproché aux Stones. Jagger s’en est défendu en déclarant clairement que ce n’étaient pas eux qui avaient organisé ce spectacle et s’en est pris à tous ces journalistes qui affirment des choses alors qu’ils n’étaient même pas présents sur place.


    Jagger et Richards ont par ailleurs fait remarquer qu’un album tel que Exile on Main Street avait été descendu par la critique rock lors de sa sortie avant d’être porté aux nues quelques années plus tard.


    Voir aussi : Exile on Main Street, Some Girls
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    Preston, Billy


    Pianiste et organiste qui a accompagné aussi bien les Beatles que les Rolling Stones.


    Musicien prodige, Billy Preston a accompagné des artistes tels que Mahalia Jackson alors qu’il n’avait que 10 ans ! Il a par la suite secondé Ray Charles, Sam Cooke ou Little Richard, se montrant brillant au piano et à l’orgue, mais aussi en tant que chanteur.


    En 1969, Billy Preston se retrouve aux côtés des Beatles dans le cadre du tournage du film Let it Be. Il intervient ainsi, de façon assez remarquable, dans les singles « Get Back » et « Let it Be », et aussi dans divers autres morceaux de l’album. Il participe au concert donné sur le toit de l’immeuble d’Apple Records (le label des Beatles) qui conclut le film Let it Be. Il enregistre quelques albums en solo sur Apple Records et connaît un succès important avec la chanson « That’s the Way God Planned It ». Il va par ailleurs se distinguer comme compositeur en écrivant « You Are so Beautiful » que chante Joe Cocker.


    À partir de 1970, Billy Preston se retrouve de manière épisodique sur les albums des Rolling Stones, à commencer par Sticky Fingers (l’orgue que l’on entend sur « Can’t You Hear Me Knocking » est le sien). Sur l’album Exile on Main Street, Preston intervient sur « Shine a Light » ; sur Goats Head Soup, il est présent sur « Doo Doo Doo Doo Doo » et « 100 Years Ago » ; sur It’s only Rock and Roll, il participe à trois des titres, dont « Fingerprint File ».


    En septembre 1973, Billy Preston est embauché sur la tournée européenne des Rolling Stones. Keith Richards prend parfois ombrage de la présence de l’organiste qui, selon lui, se mettrait trop en avant, allant jusqu’à jouer excessivement fort. Dans son livre Life, il révèle qu’il a été jusqu’à menacer Preston physiquement.


    C’est dans l’album Black and Blue (1976) que la présence de Billy Preston se fait le plus sentir. Non content d’être présent sur presque tous les morceaux du disque, il influe sur la couleur globale avec ses contrepoints ingénieux d’orgue ou de synthétiseur. Mieux encore, Billy Preston est présent dans les chœurs de « Memory Motel » et va jusqu’à faire la seconde voix en arrière-plan de Jagger sur « Melody ».


    Rétrospectivement, Keith Richards estimera que des musiciens de studio tels que Preston en étaient arrivés à prendre le pouvoir. Même si par la suite il se montrera plus élogieux à propos de Black and Blue, il ira jusqu’à dire que le groupe avait été détourné de son chemin par ce type de brillants musiciens.


    Est-ce parce qu’il serait alors devenu trop envahissant ? En tout cas, Billy Preston n’est plus présent aux côtés des Stones après 1976. Il va alors collaborer avec The Band, puis au Ringo Starr’s All Starr Band. Vers la fin des années 1990, il va renouer avec les Stones dans le cadre de l’album Bridges to Babylon (c’est son orgue que l’on entend sur « Saint of Me »).


    Billy Preston est mort le 6 juin 2006 alors qu’il avait commencé à suivre une cure pour s’affranchir des drogues.


    Price, Jim


    Joueur de trompette, trombone et cor, Jim Price apparaît sur les albums Sticky Fingers (à la trompette sur « Bitch »), Exile on Main Street (sur « Rocks Off », « Rip this Joint », « Tumbling Dice ») et Goats Head Soup (« Coming down Again » et « Doo Doo Doo Doo Doo »).


    Jim Price a été présent sur les tournées des Stones aux côtés du saxophoniste Bobby Keys de 1970 à 1975.


    Voir aussi : Bobby Keys
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    Q/Mojo


    Q Magazine est un mensuel britannique dédié à la musique rock célèbre pour compiler (conjointement avec un autre magazine du même groupe, Mojo) toutes sortes de listes.


    Dans l’édition de septembre 1996 de Q, le concert des Rolling Stones à Hyde Park (1969) a été placé dans la liste des meilleurs concerts de l’histoire (cette édition ne proposait pas de classement). Il en était de même pour le concert donné à Earls Court (Londres) le 27 mai 1976. Dans l’édition de janvier 2003, l’album Exile on Main Street a été désigné par les lecteurs 26e meilleur album de l’histoire du rock, Let it Bleed se classant 64e. La performance était honorable, car les lecteurs ont tendance à placer dans les premières positions des albums récents. Dans l’édition de mai 2005 de Q, l’album The Rolling Stones (le tout premier du groupe) a été classé numéro sept dans la liste des meilleurs disques de blues de tous les temps. En septembre 2003, les lecteurs de Mojo ont dressé la liste des meilleures chansons des Rolling Stones :


    
      	Jumpin’ Jack Flash


      	Honky Tonk Women


      	Sympathy for the Devil


      	(I Can’t Get No) Satisfaction


      	Brown Sugar


      	Wild Horses


      	Gimme Shelter


      	Tumbling Dice


      	Paint it Black


      	Angie


      	Street Fighting Man


      	Ruby Tuesday


      	Let it Bleed


      	Under My Thumb


      	Start Me Up


      	Moonlight Mile


      	Get Off of My Cloud


      	Sweet Virginia


      	Rocks Off


      	Let’s Spend the Night Together

    

  


  
    R


    Redlands – le raid


    Intrusion policière dans le domicile de Keith Richards dans la nuit du 11 au 12 février 1967 visant à inculper des membres des Stones d’usage de drogues.


    Le raid de la police au domicile de Redlands de Keith Richards est demeuré dans les annales comme l’un des épisodes marquants de l’histoire du groupe. Ayant alerté la police de ce qui se passait au domicile du guitariste, à Redlands, le quotidien News of the World en aurait été la source.


    C’est en mars 1966 que Richards a acheté cette maison à West Wittering, dans le Sussex. À cette époque, dans la presse britannique, une inquiétude est en train de poindre : les musiciens de pop rock s’adonnent aux drogues, et les adultes redoutent que cet exemple influence les jeunes.


    Au cours de leur tournée américaine, Jagger, Richards et Brian Jones ont pris des drogues dures telles que le LSD. À cette époque, les risques liés à de telles initiatives sont encore indistincts, et de nombreux artistes qui goûtent aux paradis artificiels estiment que cette pratique contribue à les situer en marge de la société normale.


    À l’exception de Brian Jones, le groupe cherche à éviter une publicité excessive autour de la prise de telles substances, et chacun demeure discret à ce sujet. Lorsque le journal News of the World, au début du mois de février 1967, affirme que Jagger aurait admis faire usage de drogues, ce dernier les attaque en justice. En réalité, le magazine a confondu Brian Jones avec Mick Jagger. La rédaction du journal aurait mal pris la chose et organisé une réplique théâtrale en « tuyautant » la police. De son côté, dans son autobiographie Life, Keith Richards a affirmé que le mouchard était un dénommé David Sniderman, un dealer canadien qui avait fait mine de se lier aux Stones.


    Le soir du 11 février, Richards donne une fête de week-end dans sa demeure de Redlands. Parmi les convives figurent Mick Jagger et Marianne Faithfull, le négociant en art Robert Fraser, George Harrison avec sa compagne Patti et d’autres amis. Le couple Harrison quitte les lieux vers le milieu de la soirée. On a prétendu que la police aurait attendu son départ pour intervenir, afin de ne pas mouiller dans l’affaire un membre des Beatles, lesquels étaient mieux acceptés par l’establishment.


    Soudain, alors que les invités demeurés sur les lieux sont en train de s’endormir à la suite d’un trip qui a duré une bonne demi-journée, de grands coups se font entendre à la porte. Comme ils deviennent insistants, Keith Richards va ouvrir. Il est alors confronté à un policier, accompagné de plusieurs assistantes, qui assène :


    — Lisez ceci !


    Le document officiel indique que la demeure est soupçonnée d’abriter de la drogue et que les autorités entendent fouiller les lieux.


    Une étrange ambiance règne à l’intérieur du domicile de Keith... Tandis qu’un disque passe sur la platine, des stroboscopes sont en train de clignoter. Le téléviseur est allumé avec le son coupé. Enveloppée dans une couverture, Marianne Faithfull regarde le poste. Elle se prépare à aller prendre un bain.


    Les représentants de l’ordre font une fouille sans ménagement, amenant Richards à dire à l’une des femmes :


    — Cela ne vous dérangerait pas d’enlever votre pied de ce coussin marocain ? Vous êtes en train d’abîmer la tapisserie !


    À un moment, les enquêteurs demandent que l’on éteigne le tourne-disque, mais ils se voient alors répondre que le volume a déjà été baissé. Au moment où ils partent de la demeure de Redlands, l’un des invités a la regrettable idée de placer le disque de Dylan « Rainy Day Women » sur le pick-up, avec pour refrain « Everybody must get stoned » (« Tout le monde doit se défoncer »).


    Le bilan de la visite est relativement maigre, mais suffisant pour susciter un sentiment de panique. La police a en effet découvert une petite quantité de cannabis, quelques pilules d’amphétamine dans le manteau de Mick Jagger et de l’héroïne appartenant à Robert Fraser. Il n’en faut pas plus pour démarrer une instruction à l’égard des deux leaders des Stones. Les membres du groupe pressentent que la sanction va être rude et, par précaution, Jagger, Richards et aussi Brian Jones partent pour la France.


    Le 10 mai, Keith Richards est appelé à comparaître pour avoir toléré l’usage de drogues à son domicile. Jagger et lui choisissent alors d’être jugés par un jury. Le 27 juin, à Londres, Jagger est condamné pour la possession de tablettes de Benzendrine (des amphétamines), même si, comme il l’explique pour sa défense, il les a achetées en Italie, où leur vente est autorisée, afin de combattre le mal des transports. Le soir même, Robert Fraser et lui sont placés dans une cellule de la prison de Lewes. Jagger éclate en sanglots lorsqu’il apprend cette nouvelle.


    Le procès de Richards a lieu le lendemain avec pour chef d’accusation le fait d’avoir fumé du cannabis et toléré son usage à son domicile. Le 29 juin, le jury le déclare coupable.


    Le 30 juin, Jagger et Richards sont libérés sous caution. Les Who annoncent alors qu’ils vont sortir un single en soutien aux Stones.


    Il faudra attendre la fin juillet pour que l’accusation de Richards soit rejetée en appel et que la condamnation de Jagger soit annulée. Sous le choc, Jagger découvre qu’une telle affaire lui a coûté extrêmement cher en frais d’avocat. Durant plusieurs mois, les membres du groupe vont tenter de donner d’eux une image adoucie, en phase avec la mode hippie du moment.


    Reed, Jimmy


    L’un des artistes préférés de Keith Richards et Mick Jagger lors des débuts des Rolling Stones.


    Il suffit d’écouter un disque de Jimmy Reed pour découvrir d’où vient l’origine du son des Stones de la première période. S’il est un bluesman dont l’ambiance musicale a influencé les albums initiaux du groupe, c’est clairement Reed. Tout y est : la rythmique parfois pesante, parfois enlevée, les deux guitares électrifiées qui s’entremêlent, la voix tantôt traînante, tantôt appuyée, relayée par un harmonica plaintif et charnel… Il serait même possible d’assimiler les Rolling Stones originels à une formation jouant en hommage à Jimmy Reed. D’une certaine façon, cet artiste a fait le lien entre le blues traditionnel et une certaine forme de rock.


    Charlie Watts a raconté que, lorsqu’il a joint les Rolling Stones au début de l’année 1963, Keith Richards et Brian Jones jouaient à longueur de journée la musique de Jimmy Reed et incitaient le groupe à interpréter un grand nombre de ses morceaux. Né en 1925 dans le Mississippi, Jimmy Reed a été l’un des chanteurs de blues les plus populaires des années 1950. Il s’accompagnait à la guitare et à l’harmonica, et chantait d’une voix traînante ou bravache. Une quinzaine de ses disques sont entrés dans le Top 100 américain, ce qui était alors unique pour un bluesman.


    Décédé le 29 août 1976, Reed a été intronisé dans le Rock and Roll Hall of Fame en 1991.


    Reggae


    Ce genre musical est apparu en Jamaïque vers la fin des années 1960, issu du ska (un style musical à deux temps originaire de la même île des Caraïbes) et du rocksteady (une forme de ska ralentie à quatre temps). Il puise aussi ses racines dans les musiques traditionnelles caribéennes. Parmi les artistes majeurs de reggae ont figuré Jimmy Cliff et Bob Marley. Les Stones ont enregistré plusieurs morceaux de style reggae dans l’album Black and Blue (1976), dont une reprise, « Cherry Oh Baby », de Eric Donaldson.


    Voir aussi : Black and Blue, Influences


    Richard, Little


    Chanteur, compositeur, pianiste et guitariste de rock, Little Richard a été l’une des influences majeures des Rolling Stones à leurs débuts.


    — Le premier disque que j’ai acheté était « Long Tall Sally » de Little Richard, a rapporté Keith Richards.


    C’est à partir de 1956 que Little Richard grave le titre qui va lui faire connaître la gloire : « Tutti Frutti ». Il accumule alors les hits, tels que « Long Tall Sally » (1956), « Rip it Up » (1956), « Good Gooly Miss Molly » (1958), un succès amplifié par d’incroyables prestations scéniques. Toutefois, en 1958, il interrompt sa carrière pour devenir pasteur et, dès lors, interprète des gospels. Il va reprendre le chemin du rock quatre ans plus tard.


    À la fin septembre 1963, les Stones participent à une grande tournée de l’Angleterre avec les Everly Brothers en tête d’affiche. Lors des concerts de Londres et de Cambridge, Little Richard est de la partie. Jagger dira alors que les moments passés auprès de ce chanteur ont été édifiants.


    — Je passais beaucoup de temps avec Little Richard. Très sympa, un vrai héros pour moi. Il m’a beaucoup appris. Je l’observais chaque soir, avec cette façon qu’il avait de tenir la salle. C’était un grand manipulateur de public, au meilleur sens du terme. [...] J’ai sans doute appris davantage de lui que de quiconque[21].


    En 1993, Little Richard a reçu un Grammy Award pour l’ensemble de sa carrière et son influence dans l’histoire du rock.


    



    [image: Long Tall Sally.jpg]


    Richards, Keith


    L’âme des Stones, c’est lui. Certes, Jagger est la figure de proue du groupe, un élément crucial, et il serait impossible d’imaginer le groupe en son absence. Toutefois, Keith demeure la personnalité la plus essentielle au son, à l’esprit et au caractère des Rolling Stones. Pendant indispensable de Jagger, il se montre aussi appliqué et réfléchi que son comparse peut donner dans l’exubérance. Keith n’est absolument pas préoccupé par les honneurs, le strass. La musique est sa motivation essentielle. Le groupe n’aurait pas survécu à son départ.


    La façon de jouer de Keith est unique. Il sait d’instinct ce qui va produire un effet et possède une façon bien à lui de maîtriser les capacités de l’électricité. Cet homme plutôt discret assure un travail rythmique unique au monde, d’une immense créativité et d’une précision sans faille, avec un tranchant et une attaque qui relèvent du grand art. Il sait aussi se lancer dans des solos efficaces, à commencer par celui de « Sympathy for the Devil », où il intervient avec concision et panache. Toutefois, ne comptez pas sur lui pour se lancer dans des matchs de vitesse ou de prouesses techniques à la Satriani. Son approche serait plus près de celle d’un Miles Davis : peu de notes assénées à bon escient valent mieux qu’un déluge de notes vaines.


    Une fois sur une scène, Keith apparaît comme habité, transcendant d’extase, flirtant avec le septième ciel. Il affirme même que ces « moments magiques » sont ce qu’il a toujours recherché au cours de son existence. Pour couronner le tout, sa voix, très spéciale, peut atteindre des aigus attendrissants. Richards a une façon d’interpréter digne d’un pochard céleste échappé d’un cirque à la Bertold Brecht. Les morceaux où il chante sur les disques des Stones sont presque toujours des moments d’exception.


    Keith est aussi un personnage d’une grande élégance de comportement, un gentleman attentif et respectueux, dont le discours est le plus souvent avisé et serein, à l’abri des amertumes, même s’il s’est parfois laissé aller à quelques règlements de compte sans détour dans son autobiographie Life.


    Les fans sont unanimes à louer sa disponibilité : Keith est jovial, attentionné, profondément humain, toujours prêt à signer un autographe là où les gardes du corps seraient enclins à fermer le passage. Il n’a jamais au grand jamais tenté de profiter du statut de star, et cette idée l’abomine. C’est tout juste s’il profite de sa position pour aller voir ses copains jouer dans les clubs en passant par une porte dérobée plutôt qu’avoir à faire la queue, ce qu’il déteste.


    Le plus grand rythmicien du rock est né le 18 décembre 1943 dans une famille de la classe ouvrière, dont le père était contremaître dans une usine d’ampoules électriques. À la maison, la radio passait couramment de la country music, et il aimait cela. Grâce à l’influence de son grand-père Gus, Keith s’est progressivement intéressé à la guitare. Selon ce qu’a rapporté sa mère Doris, il pouvait s’asseoir durant des heures à écouter des disques de country et western. Richards s’est montré élogieux sur les goûts musicaux de sa mère, qui écoutait volontiers des artistes de jazz tels que Billy Eckstein, Sarah Vaughan et Ella Fitzgerald. Amatrice éclairée, elle chantonnait sur leurs chansons tout en faisant la vaisselle !


    Alors que Keith n’est pas encore un adolescent, il a déjà choisi sa destinée. Mick Jagger a dit se souvenir distinctement qu’à l’époque où ils fréquentaient la même école élémentaire, alors qu’ils avaient tous les deux entre 7 et 11 ans, ils ont eu une conversation au cours de laquelle il avait demandé à Keith ce qu’il comptait faire plus tard. Richards aurait alors répondu qu’il voulait être « comme Roy Rogers et jouer de la guitare ».


    Les chemins de Jagger et Richards divergent lorsque chacun d’eux entre au collège. Richards, pour sa part, est dirigé vers un collège technique. Comme il le dira plus tard, l’examen qu’il a subi à l’âge de 11 ans, le « 11 plus » a été un traumatisme. Il déplore notamment qu’une telle épreuve, qui a lieu si tôt dans la vie, dicte le reste de nos jours. Si les bons éléments partent vers le collège afin d’y suivre une éducation semi-classique, ceux qui n’acceptent pas bien la discipline sont dirigés vers une école technique.


    Hélas, la voie de l’école technique est inappropriée à Richards, qui se voit forcé de construire des appareils tels qu’une perceuse avec une précision au millième de pouce. Comme il le dira plus tard, il lui faudra quatre ans pour parvenir à se faire éjecter, mais il finira par y arriver !


    Au cours de l’année 1957, le rock and roll devient un phénomène majeur en Grande-Bretagne. Le disque charnière pour Keith est « Heartbreak Hotel » d’Elvis Presley, qu’il entend sur sa petite radio à une heure avancée de la nuit.


    — Le choc. Je n’avais jamais rien entendu de pareil. Jamais entendu Elvis. C’est presque comme si j’attendais que ce moment arrive. Quand je me suis réveillé le lendemain matin, je n’étais plus le même, a conté Richards dans Life. Jamais je n’avais entendu quelque chose d’aussi cru, d’aussi sincère. Comme je l’ai découvert plus tard, le responsable était Sam Philips, le génie visionnaire de Sun Records. L’utilisation de l’écho. L’absence de toute interférence extérieure. On avait l’impression d’être dans le studio avec les musiciens, d’entendre exactement ce qui s’était passé, sans chichis, sans rien, sans emballage. Ça m’a profondément marqué.


    Richards développe une franche adulation envers Scotty Moore, le guitariste qui accompagne Elvis Presley. La chance veut qu’en 1959, sa mère Doris lui achète sa première guitare, une Rosett. Entre-temps, la découverte de Chuck Berry a été une autre révélation. Si Keith aime déjà beaucoup la guitare, cette fois, quelque chose change : elle l’amène à répéter sur son instrument d’une manière acharnée. Il sait désormais qu’il veut faire cela, coûte que coûte.


    En avril 1960, Keith est mis à la porte de son collège pour cause d’absentéisme. Il entre alors à l’école d’art Sidcup. L’atmosphère y est extrêmement libre. Il apprend à interpréter des ballades folks à la Woody Guthrie, en partie en suivant l’exemple d’autres musiciens. Keith fait par ailleurs la connaissance du musicien Dick Taylor, lequel se trouve être un ami de Mick Jagger, qu’il a alors perdu de vue. Taylor et Richards commencent alors à jouer ensemble des morceaux de Chuck Berry et un peu de blues sur leurs guitares acoustiques. Keith passe pour la première fois sur scène dans un groupe de country qui joue des chansons à la Johnny Cash.


    Vers la fin de l’été 1961, Keith retrouve Mick Jagger dans un train pour Londres, et tous deux découvrent alors qu’ils entretiennent une même passion pour le blues de Chicago. En avril 1962, il relatera la chose ainsi dans une lettre écrite à sa tante Pat :


    « Tu sais combien j’aime Chuck Berry, et je t’avais dit que je pensais en être le seul fan à des kilomètres à la ronde. Or, l’autre matin à la gare de Dartford, j’avais un disque de Chuck à la main, et un gars que j’ai connu à l’école primaire quand j’avais entre 7 et 11 ans s’est approché de moi. Il a tous les disques de Chuck Berry, et ses potes aussi, c’est tous des fans de rhythm and blues… »


    Il est à noter que Richards a quelque peu enjolivé la scène : c’est en réalité Jagger qui avait un disque de Chuck Berry sous le bras ! Qu’importe… Ce qui compte, c’est que Jagger rejoint le groupe que Richards a créé avec Dick Taylor.


    Au début de l’année 1962, Richards et Jagger apprennent qu’un petit club de blues ouvre ses portes à Ealing. Ils s’y rendent et découvrent le Blues Incorporated qu’a formé un spécialiste britannique du blues, Alexis Korner. Il s’agit d’un orchestre à géométrie variable pouvant accueillir toutes sortes de musiciens au fil des concerts.


    Un soir, Alexis Korner se lève et dit :


    — Nous avons un invité venu de Cheltenham qui va jouer un peu de guitare.


    Ils découvrent un jeune garçon qui joue « Dust My Broom » recroquevillé sur sa guitare. Richards est désarçonné : le dénommé Brian Jones joue de la guitare slide à la manière d’un de ses héros personnels, Elmore James. La chose semble dépasser l’entendement. Lorsqu’ils vont lui parler ensuite, ils découvrent qu’il a énormément de charme personnel et beaucoup d’humour.


    Les Rolling Stones sont formés dans la foulée et ils font leurs débuts en juillet 1962. Bien que le groupe ait été créé à l’initiative de Brian Jones, Richards et Jagger vont progressivement en prendre le leadership.


    S’il est un aspect de Keith que l’on a longtemps négligé, au moins jusqu’à la sortie de Life, c’est qu’il a composé la majorité des chansons des Stones. Les mélodies de « Satisfaction » et autres fleurons rock du groupe sont les siennes, mais la chose est tout aussi vraie pour des perles telles que « Ruby Tuesday », « Lady Jane » ou « Angie » ! Si l’on ajoute à cela la création de riffs devenus historiques, on mesure l’étendue de son talent.


    Les problèmes de drogue vont rapidement peser sur l’existence de Keith, notamment à la suite du raid de Redlands. Au printemps 1967, il s’amourache de l’actrice Anita Pallenberg, qui était alors la petite amie de Brian Jones, au risque de briser ce qui pouvait demeurer d’entente entre eux.


    À partir de septembre 1968, Richards commence à faire usage de l’héroïne. Une telle dépendance est progressive : il lui arrive d’arrêter d’en consommer durant six mois, d’en reprendre pendant quelques semaines, puis d’arrêter à nouveau pendant quatre mois. Vers la mi-mars 1971, il suit une cure de désintoxication dans sa demeure de Redlands. Il ne parvient toutefois pas à décrocher étant donné qu’il fréquente un milieu dans lequel les junkies et receleurs abondent.


    À partir d’avril 1971, Richards s’installe dans une villa sur la Côte d’Azur à Villefranche-sur-Mer. Le studio mobile que les Rolling Stones ont fait construire est bientôt installé dans ces lieux, et le travail est alors entamé pour l’album Exile on Main Street.


    Durant les années 1970, alors que le groupe a repris le chemin de la scène, Keith, tout en évitant le show-off, assume un travail essentiel, posant une base autour de laquelle Jagger tout comme les autres membres du groupe (y compris Charlie Watts) peuvent évoluer en sécurité. Pourtant, la distance se creuse entre Richards et Jagger. Il semble à Keith qu’ils vivent dans des mondes parallèles et que lui-même ne peut aucunement adhérer au style de vie que Mick a développé au contact de Bianca, une habituée des soirées de la jet-set.


    La dépendance de Richards à la drogue se poursuit, et, en mars 1972, il entre en compagnie d’Anita Pallenberg dans une clinique de désintoxication en Suisse. Suite aux problèmes légaux que cause leur addiction persistante, en août, tous deux déménagent en Suisse à Villars dans un petit chalet et s’adonnent au ski. Pourtant, en juin 1973, alors que Richards est retourné à Londres depuis la Jamaïque, il est arrêté pour possession de cannabis et d’héroïne (et aussi d’un pistolet sans permis). En octobre de la même année, une cour de Nice l’accuse ainsi que Pallenberg d’avoir possédé de telles drogues dans leur villa de Nellcôte, ce qui entraîne une interdiction de séjour sur le sol français durant deux ans.


    En cette année 1973, les légendes du rock sont nombreuses à avoir disparu en raison de leurs addictions aux drogues : Brian Jones, Jimi Hendrix, Janis Joplin, Jim Morrison… Le magazine britannique New Musical Express publie alors une liste des 10 stars du rock qui sont le plus à même de succomber à leur tour. Comme on peut s’y attendre, Keith Richards trône en tête. Il va y demeurer durant 10 ans !


    L’extrême dépendance dont souffre Richards a alors des influences sur son comportement et sa personnalité. Un photographe français, Freddie, a raconté qu’un soir de 1975, il se trouvait dans une chambre d’hôtel à New York et qu’une situation de manque s’est fait sentir. Freddie a alors emmené Richards dans le Bronx. Après avoir trouvé un dealer de poudre et récupéré la marchandise, ils se sont vus demander d’acquitter leur dû. Richards aurait alors sorti un flingue pour toute réponse.


    Il faut se rendre à l’évidence : Richards est en train de devenir un véritable junkie, et son comportement met en péril ceux qui l’entourent. Le 19 mai 1976, sur l’autoroute menant vers Londres, sa Bentley blanche percute la ligne médiane de sécurité. Keith Richards s’est endormi au volant de l’automobile où prenaient place, outre son fils Marlon, cinq autres personnes !


    Tous sortent indemnes de l’accident. Lorsque la police arrive sur les lieux, elle découvre sur la banquette arrière un boîtier d’argent contenant de la cocaïne. Soumis à la fouille, Keith assiste à l’extraction de sa poche de buvards de LSD. Huit mois plus tard, alors qu’il plaide non coupable, il est condamné pour possession de cocaïne, une photo prise la veille de l’accident le montrant sur la scène de Leicester avec le fameux boîtier autour du cou. Une telle situation est réellement préjudiciable aux Rolling Stones, car la condamnation risque de compromettre leur tournée aux USA.


    Les ennuis juridiques de Richards s’amplifient en 1977. Bien qu’il ait passé une partie de l’année précédente en thérapie pour se sortir de l’héroïne, il est toujours accro. Sa compagne Anita Pallenberg et lui-même sont arrêtés à Toronto par la Gendarmerie royale du Canada à la suite d’une fête qui s’est étendue sur cinq jours et cinq nuits non-stop. Le musicien va s’en tirer avec une obligation de travail d’utilité publique, en l’occurrence, un concert de charité. Il replonge toutefois vers la fin 1977 alors que l’enregistrement de Some Girls a démarré.


    Conscient qu’il devient un poids pour le groupe comme pour les siens, Richards s’acharne alors à mettre fin à son addiction et va cette fois y parvenir. Mick Jagger et Jerry Hall vont fortement l’y aider, prenant soin de lui des semaines durant, pendant sa cure à Woodstock, New York, alors que Richards est allongé, endormi la plupart du temps. Comme il confirme le 24 octobre 1978 son intention de participer à une œuvre humanitaire en donnant un concert de charité pour les aveugles du Canada, la Cour de Toronto le libère de ses charges. La Couronne fait appel huit mois plus tard, demandant à nouveau à ce qu’il soit incarcéré. Dans sa déclaration à la Cour, Richards affirme que, depuis son arrestation, il s’est appliqué à changer son existence et s’abstenir de l’usage des drogues.


    Si sa relation avec Anita Pallenberg n’a pas survécu à ces épisodes, Richards a retrouvé une âme sœur auprès du top modèle suédois Patti Hansen et, pour l’occasion, s’est montré terriblement romantique. Le 31 décembre 1979, alors qu’elle revient à son appartement, Patti Hansen a eu la surprise de le trouver assis dans l’escalier, dans l’attente de sa venue. Il l’a épousée le 18 décembre 1983, le jour de son quarantième anniversaire.


    En tant que guitariste, Richards semble avoir trouvé son bonheur avec l’arrivée de Ron Wood en 1975. Il est toujours heureux de repartir en tournée, et le plaisir ultime qu’il éprouve dans l’alchimie du groupe est sans cesse renouvelé. S’il s’entend si bien avec son compère Ronnie, c’est qu’ils partagent un même goût de l’échange.


    Avant tout, le personnage est d’une solidité à toute épreuve. Le 29 avril 2006, Richards est conduit à l’hôpital après une chute de la branche d’un palmier qui lui a causé une commotion cérébrale. Surprise : l’examen révèle qu’à 63 ans, il est en super forme.


    — Je ne m’étais jamais soucié de faire un contrôle médical jusqu’à cet accident à la tête. Bien évidemment, ils ont alors tout vérifié, des pieds à la tête. Les médecins ont eu un regard stupéfait : le cœur, le foie, les reins, tout était parfait… Peut-être suis-je un numéro spécial !


    Quelques mois plus tard, il est prêt à attaquer de nouveau la scène, comme si de rien n’était. Eh oui, le guitariste des Stones est de la race de ceux qui survivent.


    — Je ne voudrais vraiment pas me vanter là-dessus, mais au moins trois médecins m’ont dit : si vous continuez comme cela, vous serez mort dans six mois. J’étais présent à leurs funérailles…, a-t-il ironisé.


    La même année, en septembre, Richards a fait ses débuts au cinéma dans Pirates des Caraïbes 3, interprétant le père de Johnny Depp. Depp a laissé entendre que, pour sa part, lorsqu’il s’était agi d’entrer dans le rôle du personnage, et ce, dès le premier film de la série, il s’était mis dans la peau de Keith Richards.


    Si les Stones ont tenu aussi longtemps, c’est en raison de l’acharnement de Keith qui, sur scène, semble habité d’une joie divine. Et s’ils ont pu traverser les modes, s’ils ont pu conserver envers et contre tout ce qui fait leur essence, c’est en grande partie en raison de l’acharnement de Keith Richards. Il tient les cordages et recentre régulièrement le groupe vers la matrice essentielle que constituent les musiques rock, blues, R&B et country.


    Les années commencent cependant à peser sur ce sexagénaire flamboyant, qui ne tient plus une forme comparable à celle de Mick Jagger. D’ailleurs, sur la tournée A Bigger Bang, si les Stones n’ont jamais donné de concert deux jours d’affilée, c’est parce que Keith Richards doit désormais récupérer après chaque prestation.


    Quoi qu’il en soit, Richards entend faire passer le message : s’il n’en tenait qu’à lui, le groupe continuerait de se produire jusqu’à la dernière minute.


    — Je prendrai ma retraite quand j’aurai cassé ma pipe.


    Voir aussi : Redlands – le raid


    Riffs


    Un riff est un motif musical joué à la guitare. L’univers du rock est peuplé de tels motifs entrés dans la légende : « Day Tripper » (Beatles), « Smoke on the Water » (Deep Purple), « Black Dog » (Led Zeppelin)…


    L’un des hauts faits de Keith Richards est qu’il a lui-même créé quelques-uns des riffs les plus célèbres de tous les temps : « Satisfaction », « Jumpin’ Jack Flash », « Hot Stuff », « Start Me Up »…


    Voir aussi : Guitares, Richards (Keith)


    Rock and Roll Circus


    Ce spectacle de télévision organisé par les Rolling Stones en décembre 1968 peu après la sortie de Beggar’s Banquet incluait des prestations d’autres groupes de rock tels que les Who, Jethro Tull, le bluesman Taj Mahal, Marianne Faitfull, des professionnels du cirque (acrobates, lanceur de feu, dresseur de lion, etc.). Ils forment pour l’occasion les Dirty Mac, un supergroupe avec John Lennon au chant, Keith Richards à la basse, Eric Clapton à la guitare et Mitch Mitchell du Jimi Hendrix Experience à la batterie.


    Rock and Roll Circus était en quelque sorte la réponse au film télévisé Magical Mystery Tour réalisé par les Beatles et programmé par la BBC à l’occasion de Noël 1967. C’est la dernière fois où Brian Jones joue avec le groupe.


    Le show Rock and Roll Circus n’a jamais été diffusé, les Stones ayant jugé que la qualité musicale n’était pas à la hauteur de ce qu’ils attendaient.


    Le film n’est finalement sorti en vidéo et en CD qu’en 1996.


    Rolling Stones – le nom


    Le nom « The Rolling Stones » (« Les Pierres qui roulent ») a été une idée de Brian Jones trouvée à la hâte peu avant le 12 juillet 1962. À cette époque, le groupe en est à compter le moindre centime, et un simple coup de fil se doit d’être bref tant ils doivent économiser le peu d’argent dont ils disposent. Le groupe vient enfin d’obtenir un concert, et Brian Jones appelle Jazz News afin de placer une publicité. À l’autre bout du fil, le standardiste demande :


    — Quel est le nom du groupe ?


    Jones réalise alors qu’ils n’ont pas pris le temps d’en trouver un. Comme le compteur tourne et que chaque second coûte quelques pennies, il pare au plus pressé. Il a alors avec lui un disque de Muddy Waters, The Best of Muddy Waters, dont la première chanson s’appelle « Rollin’ Stone Blues » (« Le Blues de la pierre qui roule »).


    Dans la panique du moment, il répond :


    — Je ne sais pas… The Rolling Stones.


    Telle est la raison pour laquelle le groupe s’est appelé ainsi !


    Rolling Stones Records


    C'est une filiale d’Atlantic Records sur laquelle les Rolling Stones ont sorti tous leurs albums à partir de 1971.


    Voir aussi : Atlantic Records


    Rollins, Sonny


    L’une des légendes du jazz, le saxophoniste Sonny Rollins a joué aux côtés de Miles Davis, Thelonious Monk ou Max Roach. En 1981, il a contribué à enrichir plusieurs chansons de l’album Tattoo You des Rolling Stones : « Slave » et surtout « Waiting on a Friend » sur lequel il effectue un magnifique solo de saxophone.


    Voir aussi : Tattoo You


    Rose, Jane


    Manager de Keith Richards depuis la fin des années 1970.


    Jane Rose est créditée dans la biographie de Keith Richards comme l’ayant énormément soutenu lors de sa bataille pour décrocher de la drogue en 1977 et affronter ses problèmes judiciaires. Il s’en est suivi une relation d’une grande amitié. Jusqu’en 1983, elle a également travaillé pour Mick Jagger.


    En 1986, à partir du moment où Jagger refuse d’envisager une tournée pour les Rolling Stones, Rose déniche divers projets pour Keith Richards, dont un contrat avec Virgin pour son groupe X-Pensive Winos.


    Trois ans plus tard, alors que les Stones s’apprêtaient à repartir en tournée suite à l’album Steel Wheels, Jagger a indiqué qu’il refusait la présence de Jane Rose. Richards est passé outre et a imposé son assistante :


    — Si tu ne veux pas de Jane, il n’y aura pas de tournée.


    Elle est demeurée son manager, intervenant sur des deals tels que l’autobiographie Life ou la participation de Richards au film Pirates des Caraïbes.


    Rowe, Dick


    Le responsable artistique qui a initialement signé un contrat d’enregistrement aux Stones chez Decca Records.


    Voir aussi : Decca Records


    Rudge, Peter


    Tour manager des Rolling Stones durant la tournée américaine de 1972 et jusqu’au début des années 1980.


    Durant les années 1970, Peter Rudge a géré aussi bien la carrière des Rolling Stones que des Who. Lors de la décennie suivante, il s’est occupé de Pink Floyd, Duran Duran et Madness. Il dirige aujourd’hui la société Octagon Music, qui gère des artistes tels qu’Anastacia.

  


  
    S


    Sang (transfusion)


    Une rumeur a longtemps circulé selon lequel Keith Richards aurait fait changer son sang durant l’année 1973. C’est ce qu’a notamment rapporté Tony Sanchez, un proche du groupe dans le livre Up and down with the Rolling Stones :


    — Les Stones devaient finaliser les plans d’une tournée de sept semaines en Angleterre et en Europe. Keith était conscient du fait qu’il n’était pas en mesure de prendre la route, et il ne restait pas assez de temps pour entamer une cure de désintoxication. Marshall Chess a alors apporté une solution : « Il y a un docteur en Floride qui peut te faire sortir de la drogue en quelques jours en changeant ton sang. Il me l’a fait il y a un certain temps alors que j’étais au Mexique. » Le docteur de Floride a apporté le sang de substitution dans une villa appelée Le Pec, à Villars-sur-Ollon, en Suisse. Keith Richards devait s’y rendre le 19 septembre après le concert des Stones à Birmingham. Il était censé être d’appoint pour le concert des Stones à Berne le 26. Marshall Chess devait aller avec lui pour subir un nouveau changement de sang.


    Sanchez décrit par ailleurs comment le traitement s’est passé, et ce que Richards a déboursé.


    Pourtant, l’intéressé a formellement démenti ces affirmations.


    — J’avais les yeux embués de larmes tellement j’ai ri en lisant cela, a-t-il affirmé à propos de ce passage du livre de Sanchez.


    Il a confirmé la chose dans son livre Life.


    Voir aussi : Drogues, Chess (Marshall), Richards (Keith)


    Satanisme


    Certains de ceux qui ont analysé en détail les paroles de Mick Jagger et le style de vie des Rolling Stones ont émis l’hypothèse qu’ils auraient été des apôtres du diable. Les deux éléments essentiels apportés à l’appui d’une telle thèse sont l’album Their Satanic Majesties Request de 1967 (littéralement : « À la demande de leurs majestés sataniques ») et la chanson « Sympathy for the Devil » (1968).


    Pour ce qui est de l’album, Jagger a clairement expliqué qu’il ne s’agissait que d’un disque de comédie, quelque chose de léger et dingue, ce qui mit un terme à une telle rumeur.


    La chanson « Sympathy for the Devil », qui ouvre l’album Beggar’s Banquet, évoque pour sa part de nombreux événements historiques tels que la crucifixion, la révolution russe, l’assassinat de John F. Kennedy… Jagger assume alors qu’une force maléfique serait à l’œuvre derrière de tels événements. Dans le film Entrevue avec un vampire, où un vampire incarné par Tom Cruise initie un aspirant vampire incarné par Brad Pitt, le groupe Guns N’ Roses reprend « Sympathy for the Devil ».


    Les paroles de la chanson « Sympathy for the Devil » ont en fait été inspirées par la lecture du livre Le Maître et la Marguerite de Mikhail Boulgakov, que Marianne Faithfull avait alors offert à Mick Jagger. Dans ce livre, le diable apparaît sous la forme d’un personnage mondain et sophistiqué, « un homme de richesse et de goût » (« a man of wealth and taste »). Jagger a lui-même déclaré qu’il voulait évoquer le côté sombre de l’humanité et aucunement le satanisme. Keith Richards, pour sa part, a expliqué que la chanson parlait de « regarder le diable en face » :


    — Si vous lui faites face, alors, il perd son job !


    Voir aussi : Beggar’s Banquet, Their Satanic Majesties Request


    Satisfaction (I Can’t Get No)


    Single des Rolling Stones enregistré le 12 mai 1965 dans les studios RCA de Los Angeles. Mis sur le marché le 6 juin 1965 aux USA et le 20 août en Angleterre.


    La nuit du 6 au 7 mai 1965, alors qu’il est endormi dans un hôtel, le Fort Harrison près de Tampa, Keith Richards entend un riff de guitare dans son sommeil. Afin de ne jamais perdre les idées musicales pouvant surgir de manière furtive, il a placé un petit magnétophone à proximité de son lit. Richards se lève pour enregistrer ce riff, assorti de la phrase « I can’t get no satisfaction » et d’un couplet mélodique. Il se rendort aussitôt.


    Au petit matin, le guitariste se rappelle qu’il a noté quelque chose durant la nuit et rembobine alors la bande. À force de tâtonner, il parvient à réécouter 30 secondes de « Satisfaction » dans une version somnolente avec un peu de guitare, suivi par 45 minutes de ronflements !


    Mick Jagger entend Keith égrener les accords de « Satisfaction » alors qu’ils séjournent dans un motel de Floride lors de leur troisième tournée américaine :


    — Il avait commencé à chanter, il n’avait que le début et la façon dont il la jouait sur une guitare acoustique, cela sonnait comme du country à mes oreilles, pas comme du rock[22].


    Assis sur le bord d’une piscine, Jagger écrit alors les couplets de « Satisfaction », et ils constituent une charge féroce contre le mode de vie américain avec son consumérisme acharné et les interminables publicités diffusées sur les chaînes de télévision. Mick ajoute également les « hé, hé, hé ! » à la fin des refrains. Pour sa part, Keith Richards demeure sceptique et n’envisage pas le moins du monde que cette pièce puisse devenir leur prochain single.


    Dans la nuit du 10 au 11 mai, à Los Angeles, dans les studios RCA, les Stones effectuent un premier enregistrement de « Satisfaction » sur lequel Brian tient l’harmonica. Charlie Watts n’est pas peu ému : c’est dans ce studio que Duke Ellington a enregistré l’un des disques qu’il affectionne le plus, Take the «A» Train. Sa contribution est importante : c’est lui qui juge qu’il faut interpréter cette chanson s’apparentant encore un peu à une ballade folk. L’ingénieur du son est Dave Hassinger, avec lequel ils ont enregistré l’album The Rolling Stones, Now ! dans les studios Chess de Chicago un an plus tôt. Seul Bill Wyman exprime un réel engouement pour la nouvelle chanson « Satisfaction », qui, selon lui, est la meilleure qu’ils aient enregistrée à ce jour.


    Pour interpréter le riff d’ouverture, Keith Richards aimerait faire intervenir une section de cuivres, mais le temps manque. Il se rend dans le magasin de musique local afin de faire l’acquisition d’une pédale d’effet qui pourrait enrichir la sonorité de la guitare. Il déniche une Gibson Maestro Fuzz Tone, un appareil vendu en solde. La Fuzz Tone correspond pourtant à ce qu’il recherche : elle produit un son fuzzy (« flou »), qui épaissit celui de sa guitare et la fait vibrer à la manière d’une section de cuivres.


    Le 12 mai, dans les studios RCA d’Hollywood, entre 22 et 2 heures du matin, les Rolling Stones réenregistrent « Satisfaction » sur un tempo plus rapide. Richards utilise la Fuzz Box en introduction à chaque couplet, sans savoir que ce riff va bientôt devenir légendaire.


    En dépit d’un tel traitement, le guitariste n’est toujours pas convaincu par le potentiel de « Satisfaction » :


    — Keith ne pensait pas que « Satisfaction » puisse faire l’objet d’un single ni même qu’il faille en faire quoi que ce soit. C’est le seul désaccord que nous ayons jamais eu, a raconté Mick.


    La question est tranchée en faisant voter ceux qui ont participé au morceau, y compris le manager et producteur Andrew Oldham, le pianiste Ian Stewart et l’ingénieur du son Dave Hassinger. Le oui ayant triomphé, « Satisfaction » est programmé pour une sortie américaine le 6 juin 1965.


    Bill Wyman, pour sa part, est tellement convaincu du potentiel de « Satisfaction » qu’il parie une paire de boots sur mesure d’une boutique ultrachic Anelo & Davide que ce sera leur plus grand succès[23].


    Dès que les radios s’avisent de diffuser « Satisfaction », le succès est immédiat. L’impact du single est perceptible dès le 16 mai, au vu de l’accueil que réserve le public lorsque la chanson est étrennée sur la télévision américaine dans l’émission Hollywood a Gogo.


    « Satisfaction » déloge « I Got You Babe » de Sonny & Cher et devient le premier numéro un des Rolling Stones aux États-Unis. Durant l’été 1965, elle est présente sur les ondes du monde entier et s’impose d’un bout à l’autre de la planète. Sur scène, la chanson va devenir l’un des morceaux de bravoure du groupe avec une version étendue pouvant se prolonger sur une bonne dizaine de minutes.


    — C’est la chanson qui a fait les Rolling Stones, celle qui a transformé ce groupe parmi tant d’autres en un groupe énorme. Tu n’as besoin que d’une chanson. C’est impressionnant de voir à quel point la popularité de cette chanson a donné au groupe une stature mondiale, a confié Mick Jagger au fondateur du magazine Rolling Stone Jann S. Wenner vers 1995.


    En 1989, un sondage organisé par le magazine Rolling Stone a placé « Satisfaction » meilleure chanson de tous les temps. Pourtant, en 2004, un sondage similaire du même magazine a amené ce titre à la position numéro deux derrière « Like a Rolling Stone » de Bob Dylan, sorti la même année !


    « Satisfaction » a été élu meilleure chanson rock de tous les temps par les spectateurs de la chaîne VH1 en l’an 2000. Sur une compétition similaire organisée par MTV et Rolling Stone la même année, elle ne cédait la première place qu’à « Yesterday » des Beatles. La chanson a par ailleurs fait l’objet d’une cinquantaine de reprises, dont une par Otis Redding.


    Sexe


    Dans ses paroles comme dans certains des spectacles des Stones, Mick Jagger n’a jamais caché son attirance pour le sexe et une certaine forme de luxure. Une telle attitude s’inscrivait dans la révolution sexuelle de la fin des années 1960 et des années 70.


    Elle est clairement apparue dans le film Performance (1968), où Jagger, qui joue le rôle d’une rock star décadente, a des scènes de sexe avec l’actrice Anita Pallenberg, compagne de Keith Richards. Elle a aussi été matérialisée par certains textes particulièrement osés.


    Dans la chanson « Stray Cat Blues » de l’album Beggar’s Banquet (1968), Jagger s’adresse à une fille de 15 ans, qu’il invite à venir là-haut pour faire la fête, et à laquelle il dit : « Je parie que ta maman ne sait pas que tu cries de la sorte, je parie qu’elle ignore que tu peux cracher ainsi… » Sur la version qu’il interprète sur scène un an plus tard et qui est transcrite sur l’album live Get Yer Ya-Ya’s Out, Jagger attribue à cette même fille l’âge de 13 ans.


    Sur l’album Let it Bleed (1969), la chanson « Live with Me » est tout aussi explicite quant à l’atmosphère débridée qui y est dépeinte. Il invite la fille qu’il appelle honey (« chérie ») à venir partager un foyer à trois ; il explique que la cuisinière est une prostituée et que le majordome aime s’occuper d’elle derrière le garde-manger. La servante, pour sa part, est une Française insensée qui vient du Crazy Horse. Lorsqu’elle se déshabille, le chauffeur perd la boule tandis que le valet de pied se met à loucher…


    En 1973, Atlantic Records rechigne à sortir le disque Goats Head Soup avec la chanson « Starfucker », car elle évoque une pipe qui aurait été faite à Steve McQueen. Elle sortira finalement sous le titre « Star Star » avec l’aval de l’acteur. Jagger, tout en parlant à une fille, lui dit aussi : « Je parie que tu gardes ta chatte propre. »


    « Respectable » (1978) parle d’une reine du porno qui est la première à se coucher sur la pelouse de la Maison-Blanche.


    Dans la chanson « Sex Drive », qu’il a écrite en 1991, Jagger évoque une motivation essentielle et indique que cela le rend dingue.


    Voir aussi : Goats Head Soup, Honky Tonk Women, Sexisme


    Sexisme


    Jagger a été accusé à plusieurs reprises par des féministes de cultiver une attitude sexiste. Deux des chansons de l’album Aftermath (1966), « Under My Thumb » et « Stupid Girl », ont contribué à une telle image.


    « Under My Thumb » parle d’une fille qu’il mène désormais à la baguette. Jagger semble tant apprécier cette chanson qu’il l’a souvent incluse dans la liste de celles interprétées sur scène. Lui-même a minimisé la portée du texte en expliquant qu’il n’y décrivait qu’un retournement de situation vis-à-vis d’une fille dont il dit dans la même chanson que, jadis, c’était elle qui le dominait et lui faisait passer un sale quart d’heure.


    « Stupid Girl » se moque d’une fille vaniteuse qui se poudre le nez, a une langue de vipère et serait la « chose la plus malade du monde ». Jagger a simplement indiqué qu’à cette époque, il avait trop de petites amies et qu’un trop grand nombre de ces relations se passaient mal.


    La chanson « Some Girls » (1978) ne va rien faire pour arranger sa réputation tant elle semble se moquer de la gent féminine. Les Anglaises sont décrites comme collet monté, et si pénibles au téléphone qu’il finit par décrocher le combiné pour ne pas avoir à subir leurs appels. Il dit aussi des filles noires qu’elles ne chercheraient qu’à baiser toute la nuit. L’une des phrases semble même faire référence à Marsha Hunt, qui a déclaré que Jagger était le père de son enfant Karis : « Certaines filles me donnent des enfants alors que je ne leur ai fait l’amour qu’une fois. » Pourtant, Jagger a affirmé que la chanson ne parlait pas de lui-même et qu’il en avait eu l’inspiration alors qu’il se trouvait dans sa cuisine en train de rigoler et que les mots semblaient sortir d’eux-mêmes indéfiniment.


    Voir aussi : Aftermath, Femmes, Hunt (Marsha), Sexe, Some Girls


    Shine a Light


    Film de Martin Scorsese sorti le 16 avril 2008, autour des concerts donnés au Beacon Theatre de New York les 29 octobre et 1er novembre 2006.
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    Quel groupe pourrait avoir le privilège d’être présenté au public par Bill Clinton lui-même, ex-président des États-Unis ? Les Stones, pardi ! Et les invités de Clinton sont tout aussi émus, sinon plus que Jagger et ses acolytes. Martin Scorsese, le réalisateur des Affranchis, de Casino ou Taxi Driver, a filmé ce moment sur le vif, et bien d’autres séquences des deux concerts donnés au Beacon Theatre, un ancien cinéma de New York. Il en résulte un document extraordinaire des Stones au moment de la tournée A Bigger Bang.


    Pour cette soirée au Beacon Theatre, le groupe entame son show avec « Jumpin’ Jack Flash ». Keith Richards balance ce riff toujours aussi imparable, immédiatement relayé par la voix de Mick, tandis que Ronnie brode avec panache tout autour. Que dire ? À peine ont-ils démarré que ces gars-là n’ont plus la soixantaine ridée qu’ils affichent durant la journée. Ce sont des kids, de sales mômes séducteurs et bravaches.


    Jagger, dès ce premier morceau, semble intenable, boule d’énergie, showman à nul autre pareil, prodige de la nature en totale maîtrise de son art, crachant les mots avec ce phrasé black qui est sa marque, s’autorisant jusqu’à une danse du ventre. Comme un petit soleil irradiant, Keith jubile tandis qu’il assume cette rythmique fracassante qu’il a inventée. Ronnie montre qu’il n’a cessé de progresser au fil des années. Entre Keith et Ronnie, une vraie fraternité transpire, et leurs duels à la guitare sont un délice.


    En arrière-plan, Charlie Watts assure le tempo, fidèle au poste, tout en finesse et discrète efficacité. Les Stones ne jouent pas du rock. Ils sont le rock and roll. Simplement le meilleur groupe du genre, même s’ils s’aventurent vers d’autres territoires : R&B, country, etc.


    Quelques visites surprises sont au rendez-vous. Jack White, de White Stripes, vient donner la réplique à Mick sur « Loving Cup », la légende du blues Buddy Guy s’invite sur une reprise de Muddy Waters, Christina Aguilera est une véritable furie sur « Live with Me ». Quant à Richards, il intervient en solo sur « You Got the Silver », et l’émotion est au rendez-vous.


    De temps à autre, le documentaire est entrecoupé de séquences du passé, des bribes d’interviews touchantes par leur spontanéité. À propos de son duo de guitares avec Ronnie, Keith Richards lâche ce commentaire avisé :


    — Seuls, on est mauvais, mais ensemble on est imbattables !


    Bien vu, Keith. Avant tout, ce reportage fait ressortir un fait troublant : le rock and roll a donné aux Rolling Stones le secret de l’éternelle jeunesse.


    Shorter, Wayne


    Ce saxophoniste de renom est célèbre pour avoir intégré le quintette de Miles Davis en 1964 avant de former avec Joe Zawinul le mythique groupe de jazz rock Weather Report.


    En 1997, il est brillamment intervenu sur le long morceau « How Can I Stop », qui clôt en beauté l’album Bridges to Babylon.


    Showman


    L’un des éléments qui font de chaque concert des Stones un événement est l’incroyable performance scénique que donne Jagger. Sa façon de chanter, de danser et de s’adresser au public a été comparée aux prestations d’artistes tels que James Brown ou Rudolf Nureyev. Lui-même a comparé ce qu’il accomplit à quelque chose de sexuel, une façon de séduire la foule, qui lui procure à son tour l’énergie nécessaire pour accomplir une telle performance.


    Skiffle


    Ce style musical est apparu vers le milieu des années 1950 et a contribué à populariser le folk blues américain.


    Le skiffle est un mélange de folk et de blues, qui s’exprime sous la forme de pop songs (« chansons populaires »). Jusqu’à son apparition, seuls les Blancs de tendance progressiste s’intéressent au blues, le grand public ignorant généralement même son existence.


    Grâce au skiffle, un certain type de blues s’impose sur les ondes sous la forme de chansons faciles à écouter. Ce genre a donc aidé à mieux faire accepter des chanteurs tels que Leadbelly, Woody Guthrie, Big Bill Broonzy et autres sources d’inspiration des hérauts du skiffle tels que Lonnie Donnegan.


    Selon Mick Jagger, le premier groupe qu’il a formé avec Keith Richards, Little Blue Boy and the Blue Boys, interprétait à l’origine avant tout du skiffle.


    — Le skiffle était différent du rock. Cela ressemblait davantage à de la folk music pour cafés.


    Voir : Little Blue Boy and the Blue Boys


    Smith, Don


    Ingénieur du son sur l’album Voodoo Lounge. Il avait auparavant été recruté par Keith Richards pour ses deux albums solos avec les Xpensive Winos.


    Smith a également travaillé avec Bob Dylan, Tom Petty, U2 et Iggy Pop.


    Solos (carrières)


    Dans la vie de la plupart des groupes vient le moment où l’un de ses membres s’avise de faire cavalier seul, de manière souvent temporaire, afin de pouvoir s’exprimer dans un répertoire différent. Les Rolling Stones sont longtemps demeurés à l’écart d’une telle tentation. Pourtant, au cours des années 1980, les aventures en solitaire se sont multipliées, le groupe traversant un passage à vide avec un désir d’émancipation de la part de Jagger. De telles échappées ont finalement été salutaires aux Rolling Stones : elles ont contribué à sa pérennité en offrant à chacun la possibilité de concrétiser des expériences musicales que le groupe n’aurait pas forcément pu intégrer.


    La première expression en solo d’un membre des Rolling Stones survient en 1970, lorsque Mick Jagger obtient un rôle dans le film Performance. Il interprète alors la chanson « Memo from Turner ». La même année, il interprète la chanson « The Wild Colonial Boy » dans le film Ned Kelly. En 1972, un album, Jamming with Edwards, faisant intervenir trois membres des Rolling Stones est mis sur le marché. Mick Jagger, Charlie Watts et Bill Wyman y interprètent plusieurs morceaux en compagnie du pianiste Nicky Hopkins et du guitariste Ry Cooder. Il semble que de telles sessions aient eu lieu durant la période d’enregistrement de Let it Bleed, alors que les musiciens attendaient la venue de Keith Richards.
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    Bill Wyman est le premier à sortir ses propres albums dès le début des années 1970, en premier lieu Monkey Grip, qui a un son fortement country, puis Stone Alone, qui présente une palette de styles plus larges : funk, ragtime, reggae, latin… Optimiste, l’album a un son plus « commercial » que les albums des Stones et comporte même une reprise de « If You Wanna Be Happy », une chanson popularisée en France par le chanteur de variétés Claude François. En 1981, Wyman récidive avec un single dans la mouvance disco synthétique qui devient un tube et qui est curieusement intitulé « Si, si, je suis une rock star ». Il s’en expliquera en disant qu’il s’agissait d’une plaisanterie et qu’il a été le premier surpris en découvrant que cette chanson a si bien marché. L’album Willie and the Poor Boys, qui est composé de reprises et sur lequel Charlie Watts tient la batterie, paraît le 25 avril 1985. La sortie de cet album est suivie d’une tournée du groupe Willie and the Poor Boys. Après son départ des Stones en 1993, Wyman sort plusieurs albums de très bonne facture avec son groupe les Rhythm Kings et se prête à quelques tournées. Mick Taylor est venu lui prêter main-forte sur deux albums.
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    Durant les années 1980, Jagger va tenter quelques échappées en solitaire ou avec des compères tels que Michael Jackson ou David Bowie avant de finalement revenir dans le giron des Stones. Le 6 mai 1984, il enregistre « State of Shock » avec Michael Jackson sur l’album des Jackson. En juin 1985, il effectue un remake de « Dancing in the Street » avec David Bowie. À cette époque, il semble être enclin à se distancier des Stones pour entreprendre une carrière en tant que chanteur à part entière, comme ont pu le faire John Lennon ou Paul McCartney.


    Lors de la signature d’un nouveau contrat avec CBS (pour lequel la major a déboursé la somme record de 28 millions de dollars aux Rolling Stones) à la mi-août 1983, Mick Jagger s’est engagé à produire au passage un album solo. Il a alors annoncé qu’il disposait d’un grand nombre d’idées et allait s’y mettre rapidement. À la fin novembre, alors qu’il est à la Barbade, il s’attelle à l’écriture des chansons. Les séances d’enregistrement démarrent le 30 mars 1984 à Nassau, aux Bahamas. L’album She’s the Boss sort le 25 février 1985, et une relative déception attend Mick Jagger : le disque ne dépasse pas la 13e position dans les charts américains. Il va tout de même se vendre à un million d’exemplaires.


    Au cours du Live Aid de 1985, les Stones sont absents en tant que groupe, mais présents par ailleurs sous la forme de deux interventions successives. Jagger interprète quatre morceaux en solo. Le premier, « Just Another Night », est issu de son album solo, le deuxième, chanté avec Tina Turner, est « State of Shock ». Les deux autres sont « Miss You » et « It’s only Rock and Roll ». Bob Dylan apparaît ensuite pour clore le show et il chante « Blowin’ in the Wind » accompagné par Keith Richards et Ron Wood ! Il est alors courant de craindre que les Stones soient sur le point de se séparer.


    Dès septembre 1986, Jagger démarre le travail sur un deuxième album solo, Primitive Cool. En août de l’année suivante, alors qu’il semble que les Stones soient susceptibles de ne plus se reformer, il explique simplement qu’il veut avoir la possibilité d’enregistrer d’autres types de chansons selon son bon vouloir. Primitive Cool apparaît le 11 septembre 1987. Cette fois, l’album ne dépassera pas la 41e position dans les charts américains.


    D’une certaine façon, ce relatif insuccès va aider à ramener Jagger vers les Stones dès 1989. D’autres albums solos vont tout de même suivre : Wandering Spirit (1993) généralement jugé bien meilleur que les opus précédents, et Goddess in the Doorway (2001). Ils vont confirmer que le public aime avant tout Jagger au sein des « Pierres qui roulent ».


    Keith Richard, quant à lui, enregistre une série de chansons country en compagnie du pianiste Ian Stewart alors qu’il se trouve à Toronto en mars 1977 et est dans l’impossibilité de quitter le sol canadien en attendant qu’une affaire de drogues soit éclaircie. Il se refuse toutefois à sortir son propre album. Un single en solo, « Run Randolph Run », apparaît néanmoins en 1978. Il faut attendre le milieu des années 1980 et le fait que Jagger refuse de partir en tournée pour que Richards choisisse à son tour de diversifier ses compagnonnages musicaux. À partir de l’été 1986, il se produit avec Aretha Franklin, puis avec Chuck Berry, et découvre au passage qu’il lui est facile de mettre sur pied un groupe qui tient la route en l’espace de quelques jours.
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    À partir de mars 1987, comme il apparaît que Jagger déserte les Stones et entend se consacrer à sa carrière solo, Richards se résout, la mort dans l’âme, à développer une nouvelle formation, les X-Pensive Winos, et à réaliser un album, Talk is Cheap. Richard Branson n’est que trop heureux de lui faire signer un contrat d’enregistrement chez Virgin Records. Fort bien accueilli, Talk is Cheap dépasse les 500 000 exemplaires et se permet de faire mieux que Primitive Cool de Jagger, qui est sorti peu avant ! Richards signera deux autres albums, Live at the Hollywood Palladium (1991) et Main Offender (1992).


    À partir de novembre 1985, Charlie Watts a mis sur pied un orchestre de jazz de 29 musiciens. Le Charlie Watts Orchestra a fait ses débuts au club Ronnie Scott le 18 novembre. Ensemble, ils ont enregistré plusieurs disques en public, notamment Live at Fulham Town Hall (mars 1986). En 1991, il a rendu hommage à l’un de ses héros, Charlie Parker, en réalisant l’album hommage astucieusement nommé From One Charlie.


    Ron Wood est le plus prolifique des Stones en solo. Il avait commencé à signer ses propres albums avant même de joindre le groupe avec I’ve Got My Own Album to Do qui est sorti en 1974. Il continue dès avril 1979 avec Gimme Some Neck, en 1981, avec 1234, en 1988, avec Live at the Ritz, auquel participent Bo Diddley et d’autres encore. Il se produit également en 1979 avec son propre groupe, les New Barbarians, qui réserve une place à Keith Richards. Aucun document discographique n’a jamais été tiré d’une telle expérience.


    Une liste des albums en solo du groupe est placée en annexe de ce livre.


    Some Girls


    Album des Rolling Stones enregistré à partir du 10 octobre 1977, aux studios Pathé Marconi de Paris, et mis sur le marché le 16 juin 1978. Réédité le 21 novembre 2011 avec 12 chansons supplémentaires.
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    De tous les albums studio des Rolling Stones, Some Girls est celui qui a réalisé la meilleure vente. Dans la mesure où ce titre est apparu peu après la vague punk qui avait frappé la Grande-Bretagne et au plus fort de la mode disco qui sévit d’un bout à l’autre de la planète, il s’agit d’une performance remarquable. Il se trouve que les Stones sont alors ensemble depuis déjà 15 ans et que certains ont cherché, certes un peu à la hâte, à les assimiler à des dinosaures.


    Dès le mois de septembre 1977, alors que l’enregistrement n’a pas encore démarré, Jagger paraît optimiste sur les nouvelles chansons. À cette époque, il a déménagé à New York, et sa présence dans cette ville influe sur sa vision de la musique.


    En cet automne de l’année 1977, la mode punk bat son plein en Grande-Bretagne. Une nouvelle génération est arrivée et elle a tendance à rejeter les rebelles d’hier, des Stones à Bob Dylan, car ils sont devenus des vedettes planétaires. Ceux qui ont alors entre 15 et 25 ans sont sensibles à de nouveaux groupes exprimant un autre message, celui des groupes punk, qui se distingue par son nihilisme. L’impact est important, mais limité dans le temps, le niveau technique de nombreux groupes étant trop faible pour que la mode perdure.


    Pour l’heure, les punks ne sont pas tendres envers les stars des décennies précédentes. Dans sa chanson « 1977 », Joe Strummer de Clash a lâché ces mots : « No more Elvis, Beatles, Stones » (« C’en est fini d’Elvis, des Beatles, des Rolling Stones »). Faut-il croire que les Rolling Stones pourraient être considérés comme des has been par la génération montante ? Il n’en est pas question. En premier lieu, Jagger rappelle à qui veut bien l’entendre que les Clash, Sex Pistols et consorts n’ont absolument rien inventé et se contentent de recycler un style musical et aussi une rébellion qu’ils ont étrennés dès 1963. Jagger a d’ailleurs ce commentaire :


    — Keith est le punk-rocker ultime. Ça ne sert à rien d’essayer d’être plus punk que Keith, c’est irréalisable[24].


    Lorsqu’un futile journaliste du magazine Best s’attardera à lui demander si les Clash seraient l’avenir du rock and roll, Jagger s’en amusera ouvertement :


    — Oh ! non, ils sont le passé… Ils ont un style du passé, je veux dire que leur style est déjà passé et reparti deux fois ! Ils sont démodés, traditionnels. Ils jouent et ils ont l’air de rockers démodés[25].


    En cette année 1977, le groupe se refuse à céder à la tendance qui voudrait que, pour être à la mode, il faudrait simplifier sa musique. Les Stones n’ont rien à voir avec l’amateurisme prôné par certains musiciens du punk en justification de leur incompétence instrumentale. Eux-mêmes entendent répliquer avec un disque où les compositions sont de haute qualité et une interprétation qui forcera l’admiration, notamment de la part de Ron Wood qui s’autorise ici quelques interventions étonnantes.


    À vrai dire, le problème de Jagger se trouve ailleurs. Si le punk a une certaine popularité en Grande-Bretagne, il demeure marginal dans le reste du monde. À New York comme partout ailleurs, c’est le disco avec son tempo chaloupé qui triomphe, au point de s’immiscer dans d’autres genres. La soul music jadis triomphante est devenue quasi inexistante, et même Aretha Franklin se retrouve obligée d’enregistrer du disco. Pour les groupes de rock, il n’est pas facile de faire parler de soi face à l’omniprésence de cette musique de danse sur les ondes. De nombreux groupes se sont résolus à mettre un peu de disco dans leur musique, qu’elle soit pop ou rock. Paul McCartney & Wings enregistrent la chanson « Goodnight Tonight », tandis qu’Electric Light Orchestra balance un « Last Train to London » à même de réjouir aussi bien les danseurs que les amateurs de leurs mélodies orchestrales.


    Les Stones n’ont pas vocation à frayer avec la musique des clubs, et leur image est associée à celle du rock. Ils vont pourtant s’en sortir avec une chanson intelligemment ficelée, qui allie leur style usuel à quelques emprunts au disco : un riff clair en guise de référence mélodique, une ligne de basse dont l’idée est d’abord venue à l’organiste Billy Preston et qui rappelle de façon lointaine celles qui peuvent ponctuer les disques de Donna Summer ou Gloria Gaynor. L’harmonica est joué par un garçon qu’ils ont découvert dans la rue : Sugar Blue. Le résultat est un petit chef-d’œuvre : « Miss You ». Cette chanson qui ouvre l’album Some Girls réalise l’incroyable challenge : créer un morceau pour boîtes de nuit tout en conservant le son Stones. Jagger effectue un véritable numéro vocal, hurlant ou chuchotant selon le moment sur une rythmique irréprochable. Pour l’occasion, il déforme même son accent jusqu’à le rendre méconnaissable. Face aux reproches de certains journalistes puristes, Mick se défendra pourtant d’avoir voulu faire un album disco, rappelant que seule cette chanson présente un groove dance. Sous forme de single, « Miss You » devient leur huitième numéro un aux USA, un exploit d’autant plus remarquable que, durant cette même année 1978, les Bee Gees classent trois singles issus de Saturday Night Fever à cette position. « Miss You » demeure l’un des plus gros hits de toute leur carrière.


    Pour enregistrer l’album Some Girls, les Stones se retrouvent pour la première fois dans les studios Pathé Marconi, à Boulogne, et ils s’y sentent à l’aise. La production est assurée par Chris Kimsey, qui a servi d’assistant à la production sur Sticky Fingers avant de travailler pour des groupes tels que Ten Years After, Emerson, Lake & Palmer et aussi le très populaire Peter Frampton. Kimsey a tenté d’obtenir un son live : ce qui sort des bandes de studio correspond pour l’essentiel à ce qui se retrouve sur le disque. Kimsey juge en effet que Black & Blue avait un son trop propre et veut restituer le feeling qui peut émaner du groupe lorsqu’ils jouent ensemble.


    À la différence de Black and Blue, Some Girls est réalisé pour l’essentiel avec les cinq Stones de base dans le studio (pour Ron Wood, il s’agit d’ailleurs du premier dans lequel il intervient à part entière). Le groupe ayant longuement tourné auparavant, Ron et Keith ont appris à se connaître et à jouer ensemble. Mick Jagger s’est mis à la guitare et il en joue à de nombreuses reprises sur l’album. Il intervient essentiellement lorsqu’il ne chante pas, assurant une fondation pour les échanges de solos entre Ron Wood et Keith Richards. Ce qui favorise la présence de Mick à la guitare est que le pianiste Ian Stewart est souvent absent lors des séances parisiennes. Pour sa part, Bill Wyman, qui vient de se faire construire une nouvelle basse selon ses spécifications, se montre plus audacieux – il peut entendre plus distinctement les notes qu’il joue, et cela améliore sa façon de jouer.


    Outre « Miss You », l’album comporte plusieurs moments forts. « Respectable » rappelle quelque peu « Brown Sugar » sans toutefois briller d’un même panache. « When the Whip Comes Down » est diablement bien conçu. Pourtant, ces morceaux qui collent à l’étiquette rock basique sont loin d’être les plus impressionnants.


    « Beast of Burden », pour sa part, évoque la meilleure époque du groupe. La chanson va d’ailleurs sortir sous forme de single et se classer dans le Top 10 américain.


    « Just My Imagination », une reprise des Temptations, évolue autour d’une ligne de basse aventureuse, et « Some Girls » met en valeur le côté racoleur de Jagger. Sur « Faraway Eyes », qui sonne comme de la pure country music, Jagger chante à la manière d’un interprète des années 1930 et assume un accent de fermier du Middle West. Lorsqu’on lit les notes de pochette, on est étonné de constater que Ron Wood joue de la pedal steel guitar, un instrument qui demande une dextérité élevée. Peu de musiciens de rock savent en jouer. Il récidive sur « Before They Make Me Run » qui est chanté par Keith.


    Sur la pochette originelle de Some Girls, aux côtés des Stones affublés de perruques cheap, figurent certaines actrices telles que Farrah Fawcett ou Lucille Ball, dont les représentants légaux vont déplorer que leur image ait ainsi été utilisée et brandir la menace de procès. Leurs visages vont donc être supprimés des pressages suivants. Sur les albums diffusés par la suite, tous les visages d’actrices (Brigitte Bardot, Raquel Welch, etc.) ont été supprimés.


    Une fois l’album terminé, Jagger conserve un enthousiasme intact et va jusqu’à dire qu’il pense que Some Girls est ce qu’ils ont fait de mieux depuis Let it Bleed. Les journalistes partagent un tel engouement et le comparent volontiers à l’album habituellement encensé par la critique rock : Exile on Main Street. Toutefois, certains magazines britanniques englués dans leurs préjugés feront la fine bouche, au grand étonnement de Jagger. Ron Wood, pour sa part, estime que c’est le meilleur album auquel il ait contribué avec les Stones.


    En excluant du classement Hot Rocks, qui n’est pas un album à part entière mais une compilation de leurs plus grands tubes des années 1960 et qui a dépassé les 12 millions d’exemplaires, Some Girls va devenir le record de vente des Stones. Entre six et sept millions d’exemplaires seront écoulés.


    Qu’on se le dise : ceux qui croyaient pouvoir remiser les Stones ont trouvé à qui parler. Il est à noter que Keith Richards aura des mots violemment ironiques sur la vanité de la chanson « 1977 » des Clash. Alors qu’un journaliste lui demandera bien des années plus tard ce qu’il pense de ce qu’avait chanté Strummer, il lâchera, amusé :


    — Où sont passés les Clash ?


    Joli coup… Le groupe qui se réclamait de la mouvance punk avait déjà mordu la poussière, alors que les Stones, eux, étaient plus que jamais là !


    Jusqu’au 3 mars 1978, les Stones avaient enregistré une bonne quarantaine de titres pour Some Girls. Un certain nombre sont apparus sur l’album Tattoo You de 1981. Plus étonnant encore, une dizaine de chansons inédites ont été placées en bonus sur la réédition 2011 de Some Girls. La grande surprise a été de découvrir que ces titres étaient au moins aussi bons que ceux sur le disque original ! L’une des chansons ainsi exhumées dans cette réédition, « No Spare Parts », va même atteindre la deuxième position du classement des singles aux USA. Autant le dire : les sessions de Some Girls figurent parmi les moments les plus inspirés que le groupe a connus.


    Soul music


    Ce genre musical était en vogue au début des années 1960. Il s’agissait d’une variante de la musique noire appelée rhythm and blues dans les années 1950, avec une forme plus commerciale. Elle était portée par des labels tels que Chess Records, Motown et des artistes comme Sam Cooke, Marvin Gaye, James Brown ou Otis Redding. Le courant musical soul a fortement influencé les Stones lors de leurs débuts, et notamment la façon de chanter de Mick Jagger.


    Voir aussi : Chess Records, Influences, Introduction, Goûts musicaux, Jagger (Mick)


    Start Me Up


    Single extrait de l’album Tattoo You.


    Voir aussi : Tattoo You


    Steel Wheels


    Album des Rolling Stones enregistré à partir de janvier 1989 et sorti en août 1989.
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    Les Stones sont de retour ! En cette année 1989, au moment de la sortie de Steel Wheels, le fan de longue date ressent une impression de bonheur inattendue. Il est vrai que la décennie n’a pas été particulièrement brillante. Le disque phare du quintette, Tattoo You, était composé pour l’essentiel de morceaux d’antan qui n’avaient pas trouvé place sur un album et avaient été retravaillés en conséquence. Emotional Rescue, Undercover tout comme Dirty Work ont pu décevoir ceux qui attendaient davantage du « plus grand groupe de rock du monde ».


    Dès le premier titre, « Sad Sad Sad », le contact est réétabli avec un riff comme Richards sait en asséner. « Mixed Emotions », qui lui fait suite, est d’aussi bon augure et amène à espérer qu’un grand album pourrait être au rendez-vous. L’arrivée de « Terrifying » achève d’enfoncer le clou avec un son qui rappelle aussi bien Aftermath que Sticky Fingers. À l’heure où de nouveaux groupes comme Nine Inch Nails s’évertuent à recréer un son à la Stones, les détenteurs de la marque montrent qu’ils en demeurent les meilleurs fabricants. À la clé : des guitares en feu qui se livrent bataille d’une manière indistincte, des voix braillardes, un imparable groove… Et aussi quelques moments d’accalmie où ils offrent une autre facette de leur communauté musicale, comme dans le charmant « Almost Hear Your Sigh » ou encore « Slipping Away », que Keith interprète avec sa nonchalante classe habituelle. « Break the Spell » nous offre quelques minutes de blues à l’ancienne bien enlevées, tandis que « Continental Drift » surprend avec ses passages arabisants. Après une longue période de conflit, notamment par voie de presse, Mick Jagger et Keith Richards ont mutuellement accepté de se retrouver à la Barbade en janvier 1989 afin d’envisager un nouvel album suivi d’une tournée. Toutefois, Mick a voulu aller vite et il a souhaité que l’ensemble ne prenne qu’une année, tout au plus. Ils se sont donc attelés à la composition avec un sentiment d’urgence. Très vite, les deux compères ont réalisé qu’ils avaient écrit suffisamment de chansons pour qu’il soit possible de rameuter les autres membres. En mars, tous se sont retrouvés sur l’île de Montserrat, aux Antilles, avec ce même sentiment qu’il fallait aller vite. Du coup, bien des morceaux ont été conservés tels quels à l’issue de quatre ou cinq prises là où ils en auraient effectué une trentaine par le passé. L’album a ainsi été complété en un temps record, moins de deux mois environ.


    À l’arrivée, Steel Wheels apparaît surprenant, comme un redémarrage pour ce groupe dont les membres ont été tentés par le travail en solo, Jagger le premier. Il est d’autant mieux accueilli que cette année-là est marquée par une production générale de piètre qualité. Steel Wheels se vend à deux millions d’exemplaires, un score analogue à celui de Let it Bleed, estimable pour ce qui les concerne. Il est suivi, à partir du mois d’août 1989, d’une tournée mondiale qui va faire entrer le spectacle dans une nouvelle dimension.


    Stewart, Ian


    Ian Stewart a été le pianiste des Rolling Stones de 1962 à 1985 et, aussi, l’un des responsables de l’organisation des tournées.


    C’est à la suite d’une annonce passée par Brian Jones dans un magazine de jazz qu’Ian Stewart a formé avec lui un groupe de jazz blues en mai 1962. Il travaille durant la journée, mais serait libre le soir pour jouer du boogie-woogie dans des clubs. Keith Richards découvre la formation peu avant l’été, alors que Stewart et Brian viennent de se rencontrer. Il ressort époustouflé et dira plus tard qu’il n’avait jamais entendu un Blanc jouer du piano de la sorte. C’est autour de Brian Jones et d’Ian Stewart que va progressivement se constituer l’entité Rolling Stones. Ian n’intervient pas sur tous les morceaux, car les Stones jouent sur des instruments électriques alors que lui utilise un piano droit classique que l’on n’entend tout simplement pas lorsqu’ils se lancent dans un rock. Pourtant, celui que l’on surnomme « Stu » a eu plus que son mot à dire dans la formation des Stones originels…


    — Stu est le numero uno absolu pour ce qui concerne les Rolling Stones, c’est son groupe, a déclaré Keith Richards[26].


    — C’est Stu qui nous a poussés à monter sur scène, a expliqué pour sa part l’ancien bassiste Bill Wyman.


    Pourtant, lorsque le premier album des Rolling Stones sort en avril 1964, Ian Stewart n’apparaît pas sur la couverture. C’est le manager des Rolling Stones, Andrew Oldham, qui a décrété en mai 1963 que la présence d’Ian n’était pas souhaitable sur la pochette comme sur les affiches. En premier lieu, Oldham affirme qu’il serait trop difficile pour les fans d’avoir à se rappeler six noms. De plus, avec son aspect classique, cheveux coiffés vers l’arrière, Ian n’a pas la tête d’un Stone tel que les conçoit Oldham. C’est un individu calme, un peu bourru, les pieds sur terre, perpétuellement vêtu de chemises Lacoste, avec un menton un peu trop long.


    Bien qu’il ait été brusquement écarté de la photographie officielle et qu’il ne soit plus considéré un membre du groupe, Stewart a pris la chose avec philosophie. Richards a raconté l’événement ainsi :


    — C’est bien l’un des aspects les plus stupéfiants concernant Ian Stewart. Tout ce qu’il a fait a été de se retourner et dire : « Je comprends cela. » En quelque sorte, il a fait un pas en arrière, à la façon d’un gentleman. Il faut avoir le cœur d’un lion pour être capable de faire cela.


    Stewart va demeurer auprès des Rolling Stones tout au long de sa vie. Il occupe le rôle de road manager (organisateur des concerts). Lors de la première tournée du groupe en tête d’affiche, en novembre et décembre 1963, il conduit la camionnette qui transporte le groupe. Il est fréquent qu’il joue du piano durant les concerts, même s’il est généralement placé en retrait sur la scène. C’est son clavier que l’on entend sur des morceaux tels que « Let it Bleed », « It’s only Rock and Roll ou « Star Star ». Stewart a par ailleurs participé à l’enregistrement de la chanson « Rock and Roll » de Led Zeppelin. Trois ans plus tard, sur Physical Graffiti, il est au piano sur le bien nommé « Boogie with Stu ».


    Son mode de vie était fort différent de celui de Jagger, Richards et Jones : Ian n’a jamais touché aux drogues et se consacrait à ses passions : le piano, la photographie et le golf. Il avait d’ailleurs pour habitude de réserver, en fonction des terrains de golf les plus proches, les hôtels devant recevoir les Stones lors de leurs tournées.


    Ian Stewart est mort d’une attaque du cœur en 1985 alors qu’il était âgé de 47 ans. Il a été dit que c’est lors de la cérémonie qui a suivi que l’on a vu Mick Jagger pleurer pour la première fois en public. Le 23 février 1985, les Stones lui ont rendu un hommage émouvant en organisant un concert de blues au 100 Club de Londres, auquel étaient conviés la famille et les proches de Stewart. Durant une heure, ils ont interprété des classiques de blues comme à leurs débuts : « Little Red Rooster », « Route 66 », etc. Les guitaristes Eric Clapton, Pete Townshend et Jeff Beck sont tour à tour montés sur la scène afin de participer à la commémoration. L’album Dirty Work a été dédié à « Stu ».


    Sticky Fingers


    Album des Stones enregistré à partir de mars 1969 et achevé en janvier 1971. Sorti le 23 avril 1971.
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    Quel chef-d’œuvre !… Chaque écoute de Sticky Fingers laisse l’auditeur effaré, totalement retourné par l’incroyable qualité de chaque morceau. Mélodies, arrangements, riffs de guitare incisifs de Keith Richards, répliques inspirées de Mick Taylor, chœurs, interventions des cuivres, moments d’extase comme lorsque la slide de Ry Cooder intervient donnent la chair de poule. Sticky Fingers apparaît comme un album raffiné, où la majorité des chansons flirte avec l’excellence... Jamais les Stones ne semblent avoir retrouvé un tel niveau depuis.


    Sticky Fingers est un album dans lequel Keith Richards s’exprime pleinement. Si de nombreux morceaux ont un son country rock, c’est parce qu’il a lui-même accroché à cette mouvance. Il est guidé dans cette découverte par son ami Gram Parsons des Byrds, qui a par ailleurs repris le morceau « Wild Horses » avec son propre groupe, les Flying Burritos Brothers. Dans le même temps, Sticky Fingers a un son aussi R&B du fait de la présence pour la première fois d’une section de cuivres sur certains titres.


    L’album a été enregistré sur près de deux années à diverses périodes, principalement dans des studios de Londres, mais aussi en décembre 1969 aux Muscle Shoal Studios, en Alabama, alors que les Stones se trouvaient en tournée aux USA. Des titres aussi forts que « Brown Sugar », « You Gotta Move » et « Wild Horses » ont été mis en boîte au cours de cette semaine. Keith Richards décrit ainsi ce lieu isolé dans Life :


    — Un endroit génial pour travailler, dépourvu de toute prétention.


    Entre mars et mai, des morceaux comme « Bitch » ou « Moonlight Mile » ont été enregistrés dans la grande demeure de Mick Jagger à Newbury. À partir de la mi-décembre, le groupe s’installe dans les Olympia Studios de Londres, et Jimmy Miller assure la production.


    C’est en Australie, durant le tournage du film Ned Kelly, réalisé au cours de l’été 1969, que Mick Jagger a écrit « Brown Sugar » tout en tapotant sur une guitare électrique. À cette époque, il s’était meurtri la main lors d’une scène et tentait de la réexercer. Le texte évoque le viol des esclaves noires par leurs propriétaires blancs. Jagger a nié avoir voulu écrire une chanson sur l’héroïne, comme l’a suggéré plus tard l’auteur Tony Sanchez dans son livre Up and down with the Rolling Stones.


    La chanson est étrennée lors du tragique concert d’Altamont en décembre 1969. Elle est enregistrée peu après à Londres et, pour l’occasion, Eric Clapton tient une partie de lead guitar tandis que le musicien Al Kooper (qui a notamment accompagné Bob Dylan) est au piano. Le single « Brown Sugar » sort un mois avant l’album, en mars 1971, et se classe numéro un aux USA.


    « Can’t You Hear Me Knocking » est un morceau d’exception, un titre à part dans la discographie des Stones, qui se prolonge sur sept minutes célestes, avec une construction superbe de bout en bout. Il démarre par un riff nerveux de Keith sur une rythmique syncopée de Charlie, se poursuit avec un Jagger qui chante à la façon d’Otis Redding, tandis que les guitares le soutiennent. Une fois la partie chantée achevée survient le moment de bravoure. Le saxophone de Bobby Keys entame un savoureux miaulement soutenu par une basse habitée vers le swing, se perd dans de délicats méandres. Il laisse la place à l’un de ces moments historiques de l’histoire du rock : Mick Taylor lâche alors un extraordinaire solo, comme s’il livrait là le summum de son art. Les échanges entre le cuivre de Bobby et la guitare de Taylor sont une pure jouissance, et, dans le même temps, chaque intervenant paraît comme transporté (Charlie Watts a rarement fait preuve d’une telle finesse). On sort d’un tel morceau totalement retourné, conscient d’avoir vécu un instant de grâce. Pourtant, les Stones enchaînent sans relâche avec un « You Gotta Move » trempé dans le blues des années 1920, celui que devaient chanter les descendants d’esclaves affranchis pour mieux saluer la mémoire de leurs ancêtres opprimés.


    « Dead Flowers » est un morceau de type country que Jagger chante avec l’accent approprié. Il confiera pour l’occasion au magazine Rolling Stone qu’il adore ce style de musique.


    « Sister Morphine » était à l’origine une chanson composée pour Marianne Faithfull, avec son concours, et enregistrée par elle en 1968. Elle a été enregistrée par les Stones en mars 1969 lors des séances de Let it Bleed, mais n’avait pas été retenue pour cet album. Jagger a tenu à préciser que la chanson ne concernait aucunement la dépendance envers la morphine. Elle parle d’une personne qui se trouve sur un lit d’hôpital après un accident.


    Sur certains titres tels que « Moonlight Mile » et « Sway », Jagger a enregistré en compagnie de Mick Taylor seul, en l’absence de Keith Richards, ce qui apporte un son différent des Stones habituels.


    — Mick Taylor suivait mes mélodies vocales, puis il extrapolait ses solos à partir de celles-ci, a conté Mick Jagger.


    Le titre de l’album, « Doigts gluants », est venu de façon non intentionnelle. Il se trouve tout simplement que les Stones le désignaient ainsi lorsqu’ils travaillaient dessus et qu’ils ont finalement conservé cette appellation.


    Sticky Fingers est le premier album des Rolling Stones qui paraît sous leur propre label, avec le logo de la langue tirée conçue par le designer John Pashe. La photographie a été réalisée par Andy Warhol, et le 33 tours originel comporte une réelle braguette. En Espagne, la pochette ayant été censurée, les Stones ont choisi une image avec des doigts ensanglantés qui sortent d’une boîte de conserve. Comme, par ailleurs, dans ce même pays, la chanson « Sister Morphine » a été censurée, elle a été remplacée par un live de « Let it Rock » enregistré à Leeds en 1971.


    En 2003, la chaîne câblée américaine VH1 a désigné la pochette de Sticky Fingers comme la meilleure de tous les temps. Vendu à trois millions d’exemplaires, l’album s’est classé numéro un aux USA.


    Street Fighting man


    Single des Stones sorti le 31 août 1968.


    Voir aussi : Beggar’s Banquet


    Stripped


    Album live issu d’enregistrements réalisés à Londres le 19 janvier 1995, à Amsterdam le 26 mai 1995 et à Paris le 3 juillet 1995. Sorti le 13 novembre.
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    Au début des années 1990, l’émission Unplugged de MTV place de nombreux artistes de rock dans une situation où ils doivent prouver qu’ils peuvent enthousiasmer un public par leur seul talent, sans recours aux artifices que permettent l’électricité, les effets et la puissance sonores. Le principe du spectacle est simple : les artistes qui se produisent doivent jouer sur des instruments non amplifiés. Ce qui paraissait au départ un simple jeu est devenu une institution. Les grands du rock comme Paul McCartney et REM s’y sont succédé…


    C’est Eric Clapton qui a donné un coup de pouce à l’émission. Pour son passage, le Britannique a composé plusieurs morceaux dédiés à la mémoire de son fils disparu, dont Tears in Heaven. Le CD sorti à la suite de l’émission, Unplugged, est devenu la meilleure vente de 1992 et a récolté six Grammy Awards. Il s’en est vendu plus de 15 millions d’exemplaires. Le succès de Unplugged a entraîné une mode du son « débranché ». Bruce Springsteen, Neil Young, Rod Stewart, 10,000 Maniacs, Nirvana ou Sinead O’Connor ont chacun eu droit à leur Unplugged.


    Stripped donne l’occasion aux Stones de proposer leur propre album non électrifié. Il est composé de performances données au Paradiso Club d’Amsterdam, à l’Olympia de Paris et à la Brixton Academy de Londres, et aussi de quelques sessions en studio effectuées à Lisbonne en juillet 1995 et à Tokyo en mars 1995 et insérées dans le fil de ce qui apparaît comme un concert pour l’essentiel unplugged.


    À l’arrivée, l’album déçoit quelque peu. S’il démarre en force avec « Street Fighting Man » et une version inédite de « Like a Rolling Stone » de Bob Dylan, l’attention retombe bientôt avec plusieurs chansons d’un intérêt moyen. Elle renaît lorsque le groupe aborde des morceaux de la période Let it Bleed/Sticky Fingers, et retombe vers la fin, l’ensemble manquant souvent de personnalité.


    Super Bowl


    De toutes les soirées télévisées, le Super Bowl est la plus regardée aux USA. Pour diffuser une publicité de 30 secondes durant la soirée, les annonceurs doivent débourser l’équivalent de 2,5 millions d’euros. Le court spectacle qui est donné durant la mi-temps est donc gratifié d’une audience de dizaines de millions de spectateurs, et, en général, les plus grandes stars, au vu de l’impact qu’elles peuvent en tirer, acceptent de se produire gratuitement durant ces 12 minutes. Ce fut le cas pour Paul McCartney, U2, Janet Jackson ou Shania Twain.


    En 2004, l’apparition surprise et inopinée du sein droit de Janet Jackson sur les écrans a soulevé une stupeur d’échelle nationale. La chaîne CBS en a été quitte pour une amende de 550 000 dollars. En conséquence, pour l’édition 2006 de cette finale du championnat de football américain, lorsqu’il s’avère que les Stones seront au programme, la précaution est de mise. Durant la retransmission du concert, le microphone de Mick Jagger est coupé d’office plusieurs secondes sur les passages jugés « sexuellement explicites » des chansons « Start Me Up » et « Rough Justice ». ABC, le diffuseur du Super Bowl, retransmet l’événement avec cinq secondes de décalage afin qu’il soit possible d’intervenir le cas échéant. Le porte-parole de la NFL a affirmé qu’une telle coupure avait été planifiée en accord avec les Stones, lesquels ont cependant fait savoir par le biais de leur attaché de presse qu’ils jugeaient une telle censure « complètement ridicule et inutile ».


    Sympathy for the Devil


    L’une des chansons les plus célèbres des Rolling Stones, sortie en décembre 1968 sur l’album Beggar’s Banquet.


    Voir aussi : Beggar’s Banquet
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    Tattoo You


    Album des Rolling Stones sorti le 18 août 1981 et composé pour l’essentiel de chansons enregistrées auparavant et alors inédites.
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    Depuis plusieurs années déjà, le groupe a accumulé des morceaux inédits, et le bruit court qu’il y aurait quelques perles dans le tas. Le producteur Chris Kimsey passe un bon trimestre à explorer les séances des cinq derniers albums, et il ressort d’un tel examen qu’il y aurait de la matière pour un album.


    À partir de septembre 1980, à Londres, Mick Jagger se penche sur tous ces morceaux. Lui et Richards conviennent qu’il existe là une belle richesse inexploitée. Dans certains cas, les chansons n’ont pas véritablement de paroles ou même de mélodie complète, et il faut donc les achever.


    Plusieurs séances sont organisées, dans les studios Pathé de Paris ou aux Atlantic Studios de New York, afin de peaufiner certaines prises et réenregistrer des parties instrumentales ou vocales. La plupart du temps, Mick Jagger se retrouve seul. Certains morceaux vont bénéficier de l’apport des visiteurs de passage, tel « Slave » sur lequel Pete Townshend des Who, qui se trouvait alors à New York au printemps, a participé aux chœurs.


    La belle ballade « Waiting on a Friend » date des séances d’enregistrement de Goats Head Soup et a donc bénéficié de la contribution de Mick Taylor, mais aussi du saxophoniste Sonny Rollins. Toutefois, elle n’avait jamais été utilisée jusqu’alors, faute de paroles adéquates. Jagger a donc écrit un joli texte sur l’amitié.


    « Start Me Up » est une chanson qui avait été initialement enregistrée lors des séances sur l’album Some Girls, le jour même où le groupe a travaillé sur « Miss You ». Il en existe 40 prises différentes. Elle a finalement été rejetée et pour l’essentiel oubliée. Keith Richards en était si dégoûté qu’il a demandé à Chris Kimsey d’en effacer la moindre copie.


    Fort heureusement, Kimsey n’en a rien fait. Bien au contraire, il a remarqué « Start Me Up » et pense qu’il faut lui donner une nouvelle chance. C’est d’ailleurs cette chanson qui l’a incité à monter le projet Tattoo You. À l’écoute des bandes, il apparaît que la chanson a été transformée en reggae. Jagger récupère la prise numéro deux, qui sonne plus rock and roll, et place des paroles dessus. Richards va demeurer abasourdi par le résultat.


    Outre les anciennes chansons remaniées, quelques morceaux originaux ont été créés pour l’occasion tels « Heaven » et « Neighbours », qui ont été ont enregistrés à l’automne 1980 aux studios Pathé de Paris.


    Sur la phase finale, le producteur Bob Clearmountain a mixé le tout et tenté d’unifier l’album afin qu’il ait un son homogène.


    Un incident se produit en mai 1981, peu avant la sortie de ce disque. Vers le 24, Keith Richards a envoyé un télégramme à Ron Wood et Bill Wyman afin qu’ils viennent sans attendre à New York. Le ton était du style : « Soyez là demain ou vous ne serez pas sur la couverture de l’album. »


    Le 26 mai, Charlie Watts et Bill Wyman se retrouvent à New York en compagnie de Mick Jagger afin de discuter de l’album et aussi d’une future tournée. Or, Richards, qui s’est envolé pour la Floride avec sa compagne Patti Hansen, n’est pas présent au rendez-vous.


    Le 29, ils écoutent ensemble l’album en compagnie de Ron Wood, qui est arrivé tardivement sur les lieux, alors que Richards n’est toujours pas présent. Les journées passent, et il néglige de revenir de la Floride.


    Le 5 juin, lassé d’attendre, Wyman s’en retourne pour l’Angleterre. Ils apprennent par la suite que la pochette fait uniquement apparaître les visages de Mick Jagger et de Keith Richards recouverts de tatouages. Wyman reçoit un appel de Charlie Watts, qui a visiblement abusé de l’alcool. Il lui déclare que les Stones n’existent plus et que lui-même n’entend pas partir en tournée avec eux.


    Le single « Start Me Up » paraît le 6 août 1981 avec une pochette remarquée d’un pied de sanglier dans une chaussure de dame. L’album Tattoo You, qui est mis sur le marché dans la foulée, connaît un immense succès, notamment aux USA où il se classe numéro un des semaines durant. Avec plus de 4 millions d’exemplaires vendus, il représente l’une de leurs plus grosses ventes, arrivant en troisième position derrière la compilation Hot Rocks (12 millions) et Some Girls (6 millions).


    En 1995, Microsoft a payé une somme non dévoilée, mais estimée à plusieurs millions de dollars afin de pouvoir utiliser « Start Me Up » comme chanson promotionnelle du logiciel Windows 95.


    Taylor, Dick


    Ami d’enfance de Keith Richards et de Mick Jagger, Dick Taylor a été le premier bassiste des Rolling Stones, qu’il a toutefois quittés, alors peu convaincu sur leurs chances de succès, en septembre 1962. Il a par la suite été le bassiste du groupe Pretty Things.


    Voir aussi : Introduction, Jagger (Mick), Richards (Keith)


    Taylor, Mick


    — C’était un guitariste fluide et mélodique, ce que nous n’avions jamais eu et n’avons pas eu depuis […]. Il était passionnant et superbe, il me donnait une direction et un moyen de m’exprimer, a confié Mick Jagger à propos de Mick Taylor[27].


    Timide, effacé, incroyablement inspiré… Telle est l’image que donne Mick Taylor lorsqu’il rejoint les Stones au milieu de l’année 1969. Durant les premières années où il fait partie du groupe, il demeure le plus souvent en retrait. Par la suite, il va parfois se mettre excessivement en avant. Taylor se comporte comme s’il ne parvenait pas vraiment à s’intégrer au quintette et il ne tiendra du reste que durant cinq années. Il n’était sans doute pas taillé pour affronter le quotidien d’un Stone en tournée.


    Mick Taylor est né le 17 janvier 1949 à Welwyn Garden City. Dès l’âge de 16 ans, il joue de la guitare dans des petits groupes et acquiert une réputation comme prodige de la six cordes. En 1966, il remplace au pied levé Eric Clapton, qui n’a pas pu venir, dans le groupe de John Mayall, lequel accueille alors la crème des guitaristes britanniques. Un an plus tard, Mayall l’embauche pour de bon au sein de ses Bluesbreakers. Taylor se révèle un guitariste affûté, concentré sur certains styles tels que celui de B. B. King, et attiré par les sons fluides.


    Le 23 mai 1969, Mick Taylor quitte le groupe de John Mayall. À la même époque, comme les Stones envisagent de se séparer de Brian Jones, Jagger demande à Mayall s’il pourrait lui recommander un guitariste. Quelques jours plus tard, Mick Taylor est invité à rencontrer les Stones. Les autres membres du groupe apprécient sa fluidité et la légèreté de ses soli. Il est embauché sur-le-champ et intervient presque aussitôt sur « Live with Me » lors d’une séance de travail le 31 mai. Le lendemain, il est présent sur « Honky Tonk Women ». Dès le 12 juin, Taylor apparaît sur une photographie du groupe.


    La première apparition publique de Mick Taylor a lieu le 5 juillet 1969, lors du concert gratuit donné à Hyde Park (Londres), face à des centaines de milliers de fans alors que Brian Jones vient tout juste de quitter ce monde. Comme tétanisé par le challenge, Taylor apparaît effacé, en retrait, et se contente le plus souvent de tenir la guitare rythmique, Richards se taillant la part du lion sur des morceaux tels que « Sympathy for the Devil » ou « Honky Tonk Women ». Ce petit être frêle qui a été formé à l’école du blues paraît dépassé par les événements. Pourtant, dès que le groupe entame « Love in Vain » au concert de Hyde Park et que Taylor intervient à la slide, il démontre qu’il sait y faire.


    L’esthète Mick Taylor marque de son empreinte le fabuleux Sticky Fingers (1971), entraînant les Stones vers des envolées inattendues comme dans « Can’t You Hear Me Knocking », et le double album Exile on Main Street sur des pièces telles que « Tumbling Dice ».


    Lors des tournées, il faut toutefois un certain temps avant que Taylor ne s’habitue à cette troupe d’accueil, et il semble intimidé d’apparaître aux côtés de musiciens si renommés. Au fil des représentations, il acquiert davantage d’assurance et, dès lors, tend à se mettre en avant, quitte à se lancer dans des solos verbeux. La cohabitation entre Richards et Taylor apparaît alors difficile. En 1972, des répétitions ont lieu à Montreux pour la tournée américaine, et l’ensemble est filmé. Il apparaît alors que Taylor prend souvent le lead et que Richards semble largué.


    Durant les séances de l’album It’s only Rock and Roll, Richards s’emporte fréquemment contre Mick Taylor, qui apparaît de plus en plus frustré au sein des Stones. Il a le sentiment qu’il est exploité et ne reçoit pas un crédit suffisant pour ce qu’il apporte à leur musique. Taylor aimerait par ailleurs pouvoir composer pour le groupe, mais Jagger et Richards n’ouvrent aucune porte en la matière. Selon Bill Wyman[28], il est probable que des proches de Taylor lui ont monté la tête contre le reste du groupe :


    — Il a voulu trop vite se mettre au premier plan, diriger le groupe musicalement. Or, il était le petit dernier, le nouveau, le bleu. Je suis sûr qu’avec le temps, il aurait pu placer ses compositions, devenir un véritable membre du groupe. Il a été trop impatient.


    C’est à la fin octobre 1974 que la scission s’amorce. Du 25 au 28, les membres du groupe retrouvent Keith Richards à Genève (il suit alors une cure de désintoxication) afin de parler des activités du groupe pour les mois à venir. Ils évoquent la perspective d’une énorme tournée mondiale qui s’étendrait sur toute une année, avec une conclusion en juin 1976. Durant les discussions, Mick Taylor prend la mouche et quitte les lieux.


    Lassé de se sentir maltraité et conscient que son humeur maussade n’est pas bonne pour le groupe, il annonce qu’il quitte les Stones en novembre 1974, peu avant le démarrage des séances de Black and Blue. Son départ est officiellement annoncé le 12 décembre. Richards sera d’abord furieux d’apprendre la chose, étant donné que les Stones sont en train de préparer une tournée américaine. Par la suite, s’il se montrera élogieux à son égard, Richards dira que Taylor, de par sa personnalité, paraissait davantage voué à briller au sein d’un groupe ne comportant qu’un seul guitariste.


    Taylor avait-il claqué la porte en pensant qu’on allait le rappeler ? Toujours est-il qu’un an après son départ, selon ce qu’a raconté Wyman, il n’a cessé de rappeler les Stones afin de pouvoir être réintégré, mais il était trop tard. Richards avait déniché l’acolyte de choix en Ron Wood.


    Taylor a par la suite joué aux côtés de Jack Bruce (ex-Cream), d’Alvin Lee des Ten Years After, de John Mayall ou de Bob Dylan (en 1984), mais il n’est jamais réapparu depuis sur l’avant-scène de l’actualité rock. Il a retrouvé les Stones en 1981 sur l’intégralité d’un concert le 14 décembre à Kansas City, puis Keith Richards pour une participation épisodique : le 28 décembre 1986, au Lone Star Café de New York, tous deux ont entamé une version mémorable de 20 minutes de « Can’t You Hear Me Knocking ».


    L’homme a toutefois conservé sa part de mythe, et certains fans des Stones du début des années 1970 peuvent faire des pieds et des mains pour assister à l’un de ses concerts. Certains soirs, lorsque Taylor est « visité », il peut devenir sublime.


    Their Satanic Majesties Request


    Album des Rolling Stones enregistré entre février et octobre 1967, et sorti le 8 décembre.
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    Their Satanic Majesties Request est disponible sur le marché à la fin de l’année 1967, alors que l’album Sgt. Pepper’s des Beatles a été salué internationalement par la critique comme le meilleur disque jamais réalisé par un groupe de rock. L’album des Beatles est demeuré numéro un semaine après semaine des deux côtés de l’Atlantique comme dans la plupart des pays du monde. Il paraît difficile d’échapper à cette vague de la musique « hippie », et la période estivale a d’ailleurs été baptisée summer of love (« l’été de l’amour »).


    Le travail sur Their Satanic Majesties Request a pourtant démarré le 9 février, bien avant la sortie de Sgt. Pepper’s. Toutefois, le 10 février, Mick Jagger et Keith Richards ont pu assister à l’enregistrement de la partie orchestrale du morceau « A Day in the Life », qui doit clôturer l’album des Beatles, et il est probable qu’ils ont dû accuser le coup, tant il apparaît alors que McCartney et Lennon préparent un disque mythique. La sortie, 7 jours plus tard, du 45 tours de ces mêmes Beatles « Penny Lane/Strawberry Fields Forever » a annoncé une orientation nouvelle, raffinée et audacieuse. Il semble que le mot d’ordre du moment soit devenu « expérimentation ».


    Les Stones, clairement, ne se retrouvent pas sur leur terrain de prédilection, celui du blues, et la qualité de certains morceaux s’en ressent. Richards dira plus tard que le groupe n’était pas consciemment en train de copier les Beatles, mais qu’il traversait simplement le même genre de chose.


    — C’était l’humeur de l’époque, a confirmé Jagger. Vous ne pouvez écrire ou jouer en dehors de l’humeur de l’époque à moins de vivre sur une montagne. Et, à cette époque, c’étaient les fleurs, les perles et les étoiles sur votre visage.


    Jagger a également expliqué que c’est l’album Revolver des Beatles qui avait démarré une telle approche intellectuelle de la part des groupes de rock. Selon Keith, cette façon de travailler leur était totalement étrangère, et cela s’est ressenti dans l’album. De plus, Their Satanic Majesties Request était le tout premier album qu’ils réalisaient alors qu’ils n’étaient pas en train de tourner. Enfin, les séances de travail ont été gênées par les menaces d’emprisonnement qui pesaient sur certains membres du groupe suite au raid de Redlands, au domicile de Keith Richards.


    De façon générale, le mode de travail sur cet album est fort désorganisé, avec de nombreux apports externes : John Lennon et Paul McCartney, tout comme Steve Marriott des Small Faces ou John Paul Jones, futur Led Zeppelin, font partie des nombreux musiciens qui contribuent à certaines prises. Lassé par une telle ambiance, Andrew Oldham baisse les bras et laisse aux Stones le soin de produire l’album. Eux-mêmes ont alors décidé d’en finir avec lui, ce qui explique certaines plages étendues et sur lesquelles ils développent d’étranges climats puisant dans la musique indienne comme dans le futurisme.


    Le travail sur le titre le plus connu de Their Satanic Majesties Request, « She’s a Rainbow », démarre le 16 mai, une quinzaine de jours avant la sortie de Sgt. Pepper’s. Sur une pimpante mélodie et un texte dans la foulée du Flower Power apparaît un piano au son légèrement saturé suivi de violons savamment désaccordés. Cinq jours plus tard, Jagger vient seconder les Beatles sur l’enregistrement de « Baby You’re a Rich Man ». Le 25 juin, Jagger, Richards et Jones vont se retrouver parmi les chœurs sur la chanson « All You Need Is Love », que les Beatles ont enregistrée lors d’une retransmission télévisée par satellite.


    Fait unique, Bill Wyman place un titre de sa composition dans l’album, le spatial « In Another Land ». Il se trouve qu’il est arrivé en studio un soir après 45 minutes de route et que l’ingénieur du son Glyn Johns lui a appris que la séance était annulée. Devant le dépit de Wyman, Johns lui a dit :


    — Tu peux en profiter pour faire la maquette de chansons à toi.


    Wyman, qui venait de pondre « In Another Land », a répondu par l’affirmative. Le pianiste Nicky Hopkins était présent et s’est déclaré prêt à l’épauler. Par bonheur, le groupe les Small Faces se trouvait dans la cabine d’à côté, et leur chanteur est venu seconder Wyman. Comme il n’était pas sûr de sa voix, Bill a fait ajouter toutes sortes d’effets de trémolos. Le lendemain, Glyn Johns a fait écouter la chanson à Mick et Keith, qui l’ont trouvée bonne et parfaitement adaptée au son de l’album !


    Lorsqu’il est présent, Brian Jones fait étalage de ses capacités de multi-instrumentiste. Sur « 2000 Light Years from Home », il joue d’un instrument électronique récemment apparu, le mellotron.


    Their Satanic Majesties Request est terminé à la fin octobre, et Jagger se sent soulagé d’en avoir fini avec une telle expérience. Pour la pochette, ils choisissent de placer une carte animée en relief avec divers personnages célèbres. L’intérieur de l’album est fait d’une série de collages qui n’est pas sans rappeler la couverture de Sgt. Pepper’s.


    Lors de sa sortie, l’album essuie maintes critiques, et ses ventes sont faibles. Avec le recul, il apparaîtra qu’il a manqué aux Stones un directeur musical de la trempe de George Martin, qui chapeautait les Beatles avec une oreille très développée. Oldham, le manager des Stones, n’était aucunement en mesure d’assurer une même supervision éclairée, capable d’orienter la musique de ses protégés sans la dénaturer.


    Jagger et Richards renieront plus tard cet album qu’ils qualifieront pareillement de « nul », estimant qu’aucune des chansons ne serait vraiment bonne, à l’exception de « She’s a Rainbow » et « 2000 Light Years from Home ». Jagger a attribué le faible niveau du reste de l’album au fait que les Stones prenaient de l’acide, se laissaient emporter par la vague du moment et estimaient que ce qu’ils faisaient était amusant et que tout le monde se devait de l’écouter.


    Pourtant, l’album est loin d’être médiocre. Avec le recul, il apparaît même comme un bon disque, avec certes quelques longueurs, mais aussi des moments brillants. Les Stones prouvent qu’ils peuvent tout à fait produire de la pop music, avec des mélodies qui tiennent la route. Par la suite, Jagger s’est d’ailleurs montré moins sévère envers cet album expérimental. Il a dit avoir été surpris par la liberté d’expérimentation, que le groupe s’était alors autorisée, et l’humour qui s’en dégage. Il a même déclaré qu’il ne serait pas contre l’idée de refaire un jour un album expérimental de ce type.


    « 2000 Light Years from Home » a été réhabilité et intégré au spectacle de 1989-1990, une façon comme une autre d’assumer l’intégralité de la discographie dans le parcours du groupe. Sur scène, la chanson est interprétée d’une façon plus rock que psychédélique, mais conserve ce qui la rendait proche d’un morceau de Pink Floyd, avec ses accords dissonants sur la partie médiane, des lumières hypnotiques, quelques bruitages cosmiques et même le thème originel au synthétiseur. Le pianiste Chuck Leavell va parfois jusqu’à insérer en filigrane le thème de « She’s a Rainbow ».


    Voir aussi : Redlands – le raid


    The Last Time


    Single des Rolling Stones enregistré les 11 et 12 janvier 1965. Sorti le 26 février 1965 en Angleterre et le 13 mars aux USA.
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    Dès l’introduction de guitare jouée par Brian Jones, « The Last Time » s’impose comme un titre marquant. Il s’agit du premier 45 tours des Stones qui porte la griffe Jagger-Richards. Jusqu’alors, le groupe a toujours utilisé des chansons d’autres auteurs-compositeurs sur la face A des singles. Les chansons que Jagger et Richards avaient écrites avaient en effet servi à d’autres chanteurs et constituaient pour l’essentiel des ballades. Or, à la fin de l’année 1964, comme il leur semble qu’ils ont déjà « dévalisé » tout le répertoire des autres artistes, ils ont profité de quelques semaines de liberté pour se mettre à écrire des chansons qui pourraient servir au groupe.


    — Le job qu’on s’était fixé, c’était d’écrire des chansons pour les Stones, relate Richards dans Life. Ça nous a pris huit ou neuf mois pour sortir « The Last Time » et, celle-là, on s’est dit qu’on pouvait la montrer aux gars sans se faire jeter.


    La chanson elle-même a été enregistrée dans les studios RCA d’Hollywood.


    « The Last Time » aurait été inspiré par un ancien gospel qu’ils disent avoir rajeuni et retravaillé. Lorsque ce titre a émergé, ils n’en ont pas été immédiatement satisfaits et il leur a fallu plusieurs semaines avant de le retenir.


    « The Last Time » va se classer en tête des charts britanniques le 18 mars 1965 et y demeurer trois semaines.


    En juin 1967, alors que Jagger et Richards ont été temporairement emprisonnés, les Who vont enregistrer leur propre version de « The Last Time » dans le but de payer la caution des deux Stones. Toutefois, à la sortie de ce single, ils avaient déjà été libérés.


    Voir aussi : Redlands – le raid


    The Rolling Stones (album)


    Premier album des Rolling Stones, enregistré à partir du 2 janvier 1964 et sorti le 17 avril.
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    Le premier album des Rolling Stones est un manifeste artistique, une ode sincère et puriste à cette musique qu’ils adorent entre toutes, le blues, et dont ils apprécient diverses formes : celui de Chicago, celui de Louisiane, le rhythm and blues d’Otis Redding, la soul, mais aussi le gospel, sans oublier le rock noir de Chuck Berry et Bo Diddley.


    L’album ne comporte qu’une seule composition originale, « Tell Me », signée Jagger-Richards, au milieu d’une douzaine de reprises de Chuck Berry (« Carol »), Nat King Cole (« Route 66 »), Bo Diddley (« Mona »), Jimmy Reed (« Honest I Do »), Willie Dixon ou Slim Harpo. Bien qu’ils adaptent le répertoire d’autres artistes, les Stones impriment leur style au passage en mélangeant les influences. Ainsi, lorsqu’ils reprennent « Not Fade Away » de Buddy Holly, ils le traitent à la façon de Bo Diddley.


    Que dire sinon que la musique de ces Stones est authentique et inspirée, qu’elle est interprétée avec passion, avec un son qui évoque celui des bluesmen. L’atmosphère est parfois fort agressive pour l’époque comme dans « I Just Want to Make Love to You » et sans concession aucune. Les interventions à la guitare de Brian Jones, les soli d’harmonica de Mick Jagger sont tissés dans l’âme de ce style, et la vénération qu’ils portent à leurs modèles est perceptible. Deux singles seront extraits de l’album, « Not Fade Away » et « Carol », et ils diffèrent notablement de ceux des groupes pop de l’époque.


    Le show des Rolling Stones est si bien rodé à la suite de deux années passées à tourner en Angleterre, qu’ils ont enregistré la plupart des morceaux en une seule prise live. Il en résulte un son très proche de celui qu’ils ont sur scène. L’enregistrement complet n’a nécessité qu’une dizaine de jours.


    Il arrive parfois que Mick doive se rendre dans un magasin de musique proche afin d’y dénicher les paroles d’un morceau tel que « Can I Get a Witness ».


    Toutes les prises ont été effectuées sur un simple magnétophone à deux pistes dans le petit studio de Regent Sound avec pour toute isolation des boîtes à œufs disséminées sur les murs. Le mixage final est en mono. Il en ressort un son brut, dépourvu des artifices que permettront par la suite les consoles multipistes. L’équipement utilisé fait même ressortir de façon excessive les interventions de Charlie Watts sur ses cymbales.


    Au moment où l’album est proposé au public, le buzz est suffisamment intense pour qu’ils puissent se permettre une pochette (réalisée par le photographe David Bailey) sans aucune mention : seule y figure l’image des membres du groupe dans le noir avec des visages graves.


    En revanche, aux USA, on y ajoute le nom du groupe surmonté de la mention England’s Newest Hit Makers (« Le nouveau groupe anglais créateur de tubes »).


    À cette époque, leur manager Andrew Oldham n’a pas encore dicté un changement d’image et, par conséquent, les Stones apparaissent vêtus de costumes, en chemises et cravates, tout comme les fameux Beatles qui secouent la planète. S’ils ont les cheveux longs, ils sont bien coiffés. La façon dont ils se tiennent debout de profil tout en tournant légèrement la tête afin de faire face à l’objectif est quasi aristocratique.


    Avec le recul, la percée populaire des Stones paraît surprenante, tant leur style diffère de celui des groupes à harmonies vocales – sur le modèle des Everly Brothers – qui prédomine alors. Sur l’album, seule la chanson « Tell Me » pourrait sembler proche de ce style pop.


    Au fur et à mesure de leur carrière et en fonction de l’humeur de l’époque, il arrivera que les Stones renient certains de leurs albums tels que Between the Buttons ou Their Satanic Majesties Request. En revanche, ils manifesteront toujours du respect pour ce premier opus. Mieux encore, lorsqu’on lui demandera en 1977 quels sont les albums des Stones qu’il préfère, Jagger citera spontanément ce tout premier album aux côtés de Beggar’s Banquet ! Il restreindra plus tard la liste à la trilogie Beggar’s Banquet, Let it Bleed et Sticky Fingers.


    The Rolling Stones N° 2


    Le deuxième album des Rolling Stones sorti en Angleterre le 15 janvier 1965.
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    The Rolling Stones N° 2 est un album des Stones qui n’apparaît qu’en Angleterre au moment de sa sortie. Toutefois, il comporte pour l’essentiel les mêmes titres que l’album américain The Rolling Stones, Now ! avec quelques exceptions : des chansons telles que « Suzie Q », « Time is on My Side » ou « Under the Boardwalk », qui sont déjà parues aux USA sur l’album 12 x 5, remplacent ici les titres comme « Heart of Stone » ou « Oh Baby ».


    Voir aussi : The Rolling Stones, Now !, 12 x 5


    The Rolling Stones, Now !


    Album des Stones sorti aux États-Unis le 13 février 1965.
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    The Rolling Stones, Now ! est sorti à une époque où des albums différents du groupe sont mis sur le marché aux USA et en Angleterre. Celui-ci est donc uniquement disponible sur le continent américain, mais la liste des morceaux est fort proche de The Rolling Stones N° 2, paru un mois plus tôt au Royaume-Uni. S’il inclut essentiellement des reprises de vieux blues ou rock (« Everybody Needs Somebody to Love », « Little Red Rooster »), il comporte aussi quelques compositions de Jagger-Richards comme « What a Shame ».


    Une partie de cet album est composée de morceaux enregistrés aux Studios Chess les 10 et 11 juin 1964, puis en novembre de cette même année sous la supervision d’un ingénieur du son compétent, Dave Hassinger. À cette époque, il n’est pas rare qu’un disque entier puisse sortir en partie d’une longue séance de travail. Dans le cas de cet album, l’essentiel a été réalisé lors d’une séance non-stop qui a duré une quinzaine d’heures. L’arrangeur Jack Nitzsche, qui a assisté à une telle performance, en est ressorti stupéfait : il n’avait jamais vu un groupe fonctionner avec une telle efficacité. Il est vrai que les Stones tournaient alors presque sept jours sur sept d’un bout à l’autre de l’année, et que les morceaux sont donc bien rodés.


    The Rolling Stones, Now ! tout comme The Rolling Stones N° 2 sont apparus au tout début d’une année, 1965, qui va voir le groupe s’émanciper de ses influences et produire plusieurs hits intégralement écrits par Jagger et Richards : « The Last Time », « Satisfaction », « Get Off of My Cloud », « 19th Nervous Breakdown »… Ces deux albums semblent représenter les Stones d’une époque bientôt révolue. Out of Our Heads, qui va paraître en juillet, sera bien plus représentatif de cette évolution.


    Toilettes (l’incident des)


    Le 18 mars 1965, alors que les Stones reviennent d’un concert dans le nord de Londres, Bill Wyman demande au chauffeur de s’arrêter afin qu’il puisse soulager sa vessie. Les autres Stones conviennent qu’il s’agit d’une bonne idée. Ils avisent une station-service, et il leur semble alors qu’elle est fermée, mais elle ne l’est pas. Ils choisissent donc de se soulager contre un mur. Un flic débarque sur l’entrefaite et brandit sa torche sur le membre de Bill Wyman en lui demandant :


    — Qu’est-ce que vous fabriquez là ?


    Le lendemain, les journaux font des gorges chaudes sur l’incident, accusant Bill Wyman de violation de propriété et Brian Jones d’avoir insulté les représentants de l’ordre.


    L’affaire est jugée le 22 juillet 1965. Jagger, Wyman et Jones sont reconnus coupables de comportement insultant et écopent d’une amende.


    Tournées


    Les fumigènes s’élèvent dans le ciel… Pas une demi-seconde de répit. Dès les premiers accords de « Start Me Up » ou d’un autre hit, la frénésie est totale. Jagger est une pile électrique. Il court, court, comme s’il faisait un marathon, arpente, plus cabotin qu’une star des années 1940, le devant de la scène, prenant des poses, adoptant des moues faciales. Richards décoche ses riffs ou multiplie les notes en soliste, et Ronnie assure le soutien, puis ils échangent les rôles tandis que la foule exulte.


    Épaulé par la section des cuivres, Bobby Keys crache le feu sur son saxophone. Mick prend soin de ses ouailles, les cajole, les interpelle avant de reprendre de plus belle, d’une flamboyance insensée. Sur le côté, les choristes noires font monter la température. C’est un spectacle unique au monde, qu’aucun groupe n’a jamais vraiment su répliquer. Les surprises sont toujours au rendez-vous, comme les énormes poupées gonflables déployées sur « Honky Tonk Women » lors de la tournée Steel Wheels.


    Telle est l’atmosphère de ce qui rend les Stones uniques : les longues tournées qui les amènent à porter leur immense spectacle de par le monde. Keith Richards affirme que de telles rencontres avec la foule lui sont nécessaires pour demeurer toujours jeune.


    — Brusquement, chacun sait ce qu’il a à faire. Ce sont des moments magiques. Tu as soudain l’impression de mesurer trois mètres de haut et de ne pas toucher terre. C’est ça que j’ai toujours recherché dans ma vie, le moment où l’orchestre fonctionne parfaitement. On peut alors passer 18 heures sans même aller aux toilettes tellement on s’amuse.


    Ainsi s’est exprimé le guitariste dans une biographie que lui a consacrée Victor Bockris[29]. Jagger déclare lui-même adorer cela, comme si cette envie de se produire sur une scène coulait dans ses veines.


    C’est à partir de 1964, date de leur premier album, que les Stones se sont lancés dans de vastes tournées de l’Angleterre et des États-Unis. Ils jouent alors soir après soir et, du fait du show donné par Jagger et de la dualité des deux guitaristes, Keith Richards et Brian Jones, bâtissent une part majeure de leur réputation lors de tels moments.


    Vers la fin de l’année 1966, ils marquent une longue pause. Ils sont comme terrassés par l’épuisement et consternés par certaines scènes de foules déchaînées qu’ils ont vécues et où ils ont parfois cru qu’ils allaient y passer. Il est également vrai que Brian Jones manque souvent à l’appel et que sa défection ne favorise pas l’organisation sereine de concerts.


    À partir de la moitié de l’année 1969, une fois que Brian Jones a été remplacé par Mick Taylor, le besoin d’aller au contact des foules démange à nouveau les Stones. Voulant retrouver le « fun » lié à de telles performances, ils organisent leur grand retour en commençant par une tournée américaine d’automne.


    Pourtant, dès qu’ils arrivent aux USA, ils affrontent une réalité inédite. Des groupes tels que Led Zeppelin ont occupé le terrain et mis à la mode des concerts, avec une haute technicité instrumentale, pouvant durer jusqu’à deux heures d’affilée. Dans certaines villes, le public semble avoir changé avec des gens qui se contentent d’écouter plutôt que de hurler. Il arrive certes que le groupe se produise encore devant un parterre de jeunes qui hurlent à s’époumoner, mais le temps où leurs cris couvraient la musique est révolu. Par ailleurs, le matériel mis à contribution pour l’amplification a évolué, et le public peut désormais entendre distinctement chaque musicien. Les Stones doivent désormais s’appliquer, et la qualité des concerts va s’améliorer au fil des jours. Jagger et ses comparses découvrent aussi, sur le tas, que les lieux dans lesquels il leur faut se produire ont changé d’échelle. Il est devenu fréquent qu’ils doivent jouer dans d’immenses stades de football.


    À Washington, D. C., le 4 juillet 1972, les Rolling Stones se produisent devant 40 000 personnes. En juin 1975, alors qu’ils utilisent une scène en forme de lotus avec des pétales qui s’ouvrent, ils réunissent 53 000 spectateurs à Kansas City, puis à Cleveland, 82 000…


    Pour donner un show conséquent à un public d’une telle taille, il est nécessaire de repenser le concept. La façon d’interpréter les morceaux change, l’impact sonore issu du courant hard-rock prenant le pas sur la nuance. Jagger développe pour sa part une approche sportive et dansante, qui va devenir sa marque de fabrique sur scène. Dans le même temps, la logistique devient telle que, bien souvent, le spectacle devient difficile à rentabiliser ailleurs qu’aux États-Unis. Lors d’une soirée qui leur est consacrée, dans le documentaire Let it Bleed, un journaliste va poser à Mick Jagger la question :


    — Qu’est-ce que cela représente aujourd’hui, d’aller à un concert des Stones ?


    — C’est un vrai cirque qui est monté du jour au lendemain. Les gens viennent pour une soirée ou deux. Et puis cela disparaît. C’est comme quand on mange une glace. À la fin, il ne reste plus rien, sauf le souvenir que tu en gardes. Comme un cirque. Tu sais que c’est ailleurs, mais en tout cas, ce n’est plus là.


    Au cours de l’année 1981, les Stones organisent la plus grosse tournée jamais mise sur pied par un groupe de rock. Ils vont à la rencontre de 2 millions de spectateurs, ce qui engendre une recette de 60 millions de dollars. Sur le seul concert du Coliseum Stadium à Los Angeles, on compte 100 000 spectateurs. Les Stones apparaissent alors si énormes qu’ils obtiennent aisément pour leur première partie des groupes, tels Journey ou Foreigner, qui vendent davantage de disques qu’eux-mêmes.


    De tournée en tournée, de nouveaux records sont battus. Durant l’année 2005, les Stones ont joué devant 1,2 million de personnes et engrangé 162 millions de dollars. Ils ont ainsi réalisé la tournée la plus lucrative de tous les temps (avant d’être battus par U2). Le record était précédemment détenu par eux-mêmes, pour la tournée Voodoo Lounge de 1994.


    Transfusion sanguine


    Voir : Sang


    12 x 5 (Twelve by Five)


    Le deuxième album des Rolling Stones sorti aux USA le 24 octobre 1964.
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    La tournée du printemps 1964 en Europe et aux États-Unis voit jouer les Stones devant des salles bondées de jeunes déchaînés. Ils entendent toutefois profiter de leur passage à Chicago pour rendre hommage aux musiciens qui les ont inspirés. À leur arrivée aux USA, lorsqu’un journaliste leur a demandé ce qui leur tenait à cœur, ils ont répondu qu’ils voulaient se rendre chez Chess Records. Lors de leur passage à Chicago en juin, ils ont pu réaliser ce rêve en enregistrant une partie de l’album Twelve by Five au Studio Chess. D’autres morceaux sont réalisés aux Regent Sound Studios de Londres.


    Sur place, les Stones découvrent ce qui ressemble à un rêve pour eux : qu’il s’agisse de l’équipement d’enregistrement ou des ingénieurs du son, Chess vit à l’heure du R&B. Là où en Angleterre l’acoustique des studios n’a pas été prévue pour un groupe qui aime jouer avec un certain volume, dans les studios Chess, ils n’ont aucune difficulté à obtenir la rugosité souhaitée pour leur musique. De plus, l’ingénieur du son qui leur est affecté, Ron Malo, a jadis enregistré Chuck Berry, Bo Diddly et Howlin’ Wolf. Autant dire qu’il connaît son affaire et obtient instantanément les effets souhaités.


    Souvent méconnu, 12 x 5 est un excellent album, qui figure probablement parmi les 10 meilleurs qu’ils aient produits. Authentique et inspiré, il porte encore la marque du blues à l’ancienne, dont ils sont alors les porte-paroles. Ainsi, « Time Is on My Side » est une reprise d’un morceau de gospel et va d’ailleurs apparaître sous forme de single aux USA. « Confessin the Blues » est un blues du big band où a débuté Charlie Parker, mais Chuck Berry l’a lui-même repris entre-temps.


    Le morceau « 2120 South Michigan Avenue » est l’adresse des disques Chess à Chicago. Près de 30 ans plus tard, Bill Wyman racontera dans son livre Rolling with the Stones que l’idée de ce morceau est venue à l’origine d’un riff de basse qu’il avait développé, mais dont Jagger et Richards ne lui ont pas apporté le crédit.


    L’une des chansons de l’album, « It’s All over Now », va être leur premier numéro un en Angleterre. La pièce bénéficie de l’apport d’une guitare 12 cordes, ce qui lui donne un petit côté country.


    Voir aussi : It’s All over Now
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    Undercover


    Album des Stones enregistré à partir de novembre 1982 à Paris, puis à Nassau, aux Bahamas, à partir d’avril 1983, et achevé à partir de mai 1983 au studio Hit Factory de New York. Disponible sur le marché le 31 octobre 1983.


    [image: Undercover2.jpg]


    Les années 1980 ne sont pas les plus brillantes pour les Stones. Si Tatoo You est apparu comme un bel album, il était composé pour l’essentiel de chansons anciennes. Auparavant, Emotional Rescue avait déçu par son manque d’homogénéité et un répertoire peu remarquable.


    Undercover désillusionne les amateurs sur le pouvoir des Stones de se renouveler en beauté. Certains connaisseurs du groupe vont jusqu’à estimer qu’il s’agirait du plus mauvais album de toute leur carrière, ce qui semble faux avec le recul. Plusieurs chansons sont pourtant d’une qualité plus qu’honorable, même si la lassitude pointe de temps à autre. Ce qui peut davantage inquiéter, c’est que l’album est composé de chansons qu’ils ont écrites et peaufinées ensemble peu avant de se retrouver en studio, ce qui laisse à penser que le tandem leader aurait pu perdre sa capacité à se ressourcer.


    Selon Richards, le problème essentiel est venu d’un manque de cohésion globale. À cette époque, si l’on s’en tient à ce qu’a relaté le guitariste, la distance s’est creusée avec Jagger qu’il considère comme assoiffé de contrôle.


    — Ça n’a pas dû être marrant tous les jours pour ceux qui travaillaient sur Undercover avec nous, a relaté Keith Richards[30]. Atmosphère de discorde et d’hostilité à peine déguisée. On ne se parlait presque pas, et, quand on le faisait, c’était pour se chamailler et se lancer des vacheries.


    Vers la fin des sessions d’enregistrement, Jagger et Richards en sont venus à travailler à des horaires différents : le premier arrive au studio vers midi et repart en fin d’après-midi, alors que le second surgit aux alentours de minuit pour s’éclipser au petit matin.


    Avant tout, l’album a été enregistré en novembre et décembre 1982 aux studios Pathé Marconi de Paris avec un son pop qui ne correspond pas toujours à leur style (Jagger a expliqué qu’il voulait quelque chose qui sonne à la façon de l’année 1983, d’où les synthétiseurs qui paraissent comme greffés artificiellement). L’album comporte aussi une forte présence rythmique : durant leur passage aux Bahamas, les Stones ont spontanément recruté des gens tels que Sly Dunbar aux percussions et des musiciens du Sénégal qui jouent sur des instruments primitifs.


    « Undercover of the Night » démarre avec une rythmique dance qui n’est pas sans évoquer « Miss You » ou « Start Me Up », sans soutenir la comparaison avec de tels thèmes. La chanson parle de la répression de la violence dans l’esprit de la société. Jagger explique alors qu’ils n’ont rien enregistré de ce genre depuis « Street Fighting Man ». « She Was Hot » donne dans le rock basique comme ils en ont fait et refait. Jagger la qualifie d’ailleurs de chanson de route, un genre qu’il dit détester habituellement. « Too Much Blood », avec ses cuivres en écho, apparaît presque pénible à écouter. Vers la fin de l’album, « Pretty Beat Up » et « Too Tough » font apparaître un Jagger rageur, mais ils ne sont pas assez forts pour compenser le niveau moyen de ce disque.


    L’album Undercover s’est beaucoup moins vendu que Some Girls ou Tatoo You, mais s’est tout de même écoulé à un million d’exemplaires. Jagger l’a d’abord revendiqué, puis s’en est progressivement désolidarisé.


    Uptown Horns


    Section de cuivres qui accompagne les Stones sur scène lors de la tournée Steel Wheels/Urban Jungle. Ils apparaissent ainsi sur le film Live at the Max et sur l’album Flashpoint issus de cette tournée de la période 1989-1990.


    Composés de quatre musiciens, les Uptown Horns se sont formés en 1980 et ont d’abord été embauchés par le J. Geils Band pour leur tournée Freeze Frame. Les Uptown Horns sont intervenus sur plus de 150 albums d’artistes tels que Pat Benatar, REM, James Brown, Joan Jett.
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    Voodoo Lounge


    Album des Stones enregistré entre septembre et décembre 1993 en Irlande et sorti en juillet 1994.


    Voodoo Lounge est un album de bonne teneur. Nous sommes au milieu des années 1990, les Stones ont miraculeusement survécu à la compétition, aux excès, aux querelles internes, aux drogues et à tous ceux qui avaient voulu les enterrer un peu trop vite. À défaut d’être brillant, cet album soutient aisément la comparaison avec l’ensemble de la production rock de son époque. Quinze chansons sont ici présentes, et un grand nombre d’entre elles constituent d’heureuses surprises. Voodoo Lounge offre en effet une belle variété de styles.


    Si l’album apparaît ainsi abouti, c’est qu’un énorme travail de préproduction a été effectué à la Barbade au printemps 1993 et au début de l’été à Saint Kildare en Irlande, dans la demeure de Ron Wood (afin de ne pas effrayer les chevaux, le groupe s’était engagé à ne pas jouer excessivement fort). Mick Jagger a joué de l’harmonica à raison de deux heures par jour sur de vieux disques de blues, et, selon Keith, cela aurait rejailli favorablement sur sa façon de chanter. Il est à noter que Voodoo Lounge est le premier album sans Bill Wyman, qui a récemment quitté le groupe.


    Jagger et Richards ont retrouvé de l’inspiration et dégainent de bien belles compositions, telles les jolies ballades « Out of Tears » et « Blinded by Rainbows ». « The Worst », avec ses accents country, montre qu’ils sont encore capables de nous donner la chair de poule à l’occasion, la voix de Keith y étant certes pour quelque chose. « New Faces » rappelle le lyrisme de « Lady Jane », tandis que « Sweethearts Together » séduit par ses contretemps et ses voix aiguës. Les morceaux plus rock sont tout aussi enthousiasmants, qu’il s’agisse de « I Go Wild », de « Love Is Strong », qui est sorti sous forme de single, ou de « New Faces », qui semble aller de soi.


    Voodoo Lounge s’est classé numéro deux au hit-parade américain et a été couronné d’un double disque de platine pour deux millions d’exemplaires vendus.
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    Wachtel, Waddy


    Ce guitariste de studio est intervenu sur la majorité des titres de l’album Bridges to Babylon : « Flip the Switch », « Anybody Seen My Baby », « Lowdown », « Out of Control », « Saint of Me », « Might as Well Get Juiced », etc.


    Né en 1947, Wachtel est apparu sur des centaines d’albums d’artistes tels que les Everly Brothers, Carly Simon, Kim Carnes, Carole King, James Taylor, Bob Seger.


    Was, Don


    Coproducteur des albums des Rolling Stones depuis Voodoo Lounge. Dans la mesure où Don a démarré sa carrière comme bassiste, il peut aisément adopter un point de vue de musicien, et c’est une des raisons pour lesquelles il est apprécié du groupe.


    Au cours des années 1980, Was avait formé le groupe Was (Not Was) qui a produit quatre albums de pop music teintée de R&B. En parallèle, il est devenu un producteur apprécié par de nombreux chanteurs tels que Bob Dylan, Bob Seger, les B-52s, Khaled… En 1995, il s’est vu décerner un Grammy comme producteur de l’année.


    Voir aussi : A Bigger Bang


    Waters, Muddy


    Légende du blues, Muddy Waters a été l’une des influences marquantes des Rolling Stones (leur nom est d’ailleurs issu d’une de ses chansons).


    C’est à Rolling Fork, dans le Mississippi, que Muddy Waters est né le 4 avril 1915. Comme ses parents sont trop pauvres pour prendre soin de lui, il est envoyé chez sa grand-mère dans une plantation de coton. Tout en assumant des travaux de fermier, il apprend la guitare et fait partie de groupes musicaux. À l’âge de 26 ans, il est invité par le musicologue Alan Lomax à enregistrer des morceaux du folklore américain dans le cadre d’un projet pour la Bibliothèque du Congrès. Lomax témoignera que Muddy était si démuni qu’il est arrivé à la première séance d’enregistrement sans chaussures.


    Muddy Waters adopte ensuite la guitare électrique et gagne la ville de Chicago. En 1945, il forme le groupe Chicago Blues et crée un type d’orchestration qui fait évoluer le blues vers un son plus moderne. Après avoir signé un contrat d’enregistrement chez Chess Records, il connaît un immense succès en 1951 avec la chanson « I Can’t Be Satisfied ». Durant cette décennie, il produit plusieurs morceaux qui vont devenir des standards, tels que « Rolling and Tumbling » ou « Got My Mojo Working ».


    En 1958, Muddy Waters donne une série de concerts en Angleterre avec une musique qui s’apparente à un blues rock sans concession, marqué par un volume sonore inconnu jusqu’alors. Il influence la jeune génération de musiciens, qu’il s’agisse de Brian Jones et Keith Richards ou encore de Jimmy Page, qui formera plus tard Led Zeppelin. Richards dit avoir ressenti une affection immédiate pour Muddy dès lors qu’il l’a entendu jouer « Rollin’ Stone Blues » :


    — Il a tout dit là.


    À partir du moment où il a découvert Waters, Keith s’est même fixé pour ambition de restituer un même son.


    Au cours des années 1960 et 70, Muddy Waters collabore avec des musiciens tels que Paul Butterfield, Mike Bloomfield, The Band ou Johnny Winter. Il s’est éteint le 30 avril 1983 à Chicago.


    — J’aimerai toujours Muddy Waters, jusqu’à ma mort. Rien n’y fera, a dit un jour Mick Jagger en hommage à celui que l’on a surnommé le « père du blues de Chicago ».


    Voir aussi : Rolling Stones – le nom, Chess Records


    Watts, Charlie


    Il déteste les tournées, car elles l’éloignent durant plusieurs mois de sa famille et de ses proches. Réservé, il se sent gêné lorsqu’il est reconnu dans la rue et ne désire pas se faire remarquer. Watts n’aime pas les effets secondaires de la popularité, en particulier telle qu’elle se manifestait à leurs débuts, et a dit à ce sujet :


    — Personnellement, je détestais cela. On nous traquait jusque dans les pâtisseries et tout ça […]. Je n’ai jamais aimé cette incapacité à sortir normalement d’un lieu, c’est-à-dire par la porte principale. Encore aujourd’hui, je ne comprends pas à quoi ça rime. Et c’est pire pour Mick…


    Il suffit pourtant de voir le sourire amusé que Charlie arbore sur une scène pour comprendre pourquoi, au-delà de telles réticences immédiates, il est toujours au rendez-vous dès lors que les Stones entament l’une de leurs tournées prolongées. Une fois sur la scène, Watts l’introverti paraît savourer pleinement ces moments de rencontre avec la foule.


    Que fait cet homme tiré à quatre épingles et doté de manières stylées dans un groupe de rock ? On se le demande parfois. Dans un monde parfait, Charlie Watts aurait uniquement sévi dans la musique qu’il adore : le jazz. Le sort a voulu qu’il intègre une formation de rock (avec certes des racines ancrées dans le blues) et qu’elle devienne historiquement célèbre.


    Il faut pourtant le reconnaître : Watts est bien à sa place avec les Stones. Celui que l’on a parfois qualifié de « batteur-métronome » n’est pas particulièrement inventif, et il semble lui manquer le bagage technique des grands batteurs de jazz à la Billy Cobham. D’une certaine façon, être avec les Stones lui a permis de briller alors qu’il serait demeuré un illustre inconnu dans le contexte des musiques de Charlie Parker ou Miles Davis.


    L’un des secrets du jeu de Charlie Watts, un aspect qui serait d’ailleurs essentiel au son des Stones, a été dévoilé par Bill Wyman lorsqu’il s’est confié à Victor Bockris, biographe de Keith Richards.


    — Tous les orchestres suivent le batteur, sauf nous, a raconté Wyman. Chez nous, le batteur suit le guitariste rythmique, à savoir Keith Richards. Keith est très sûr de lui et têtu.


    Il en résulterait un décalage de l’ordre du centième de seconde, retard entre la guitare et le jeu de batterie de Charlie qui confère aux Stones un son différent, difficilement reproductible.


    Dès son adolescence, Charlie Watts est attiré par le jazz. Il n’a que 12 ans, en 1953, lorsqu’il entend Flamingo de Earl Bostic. Sidéré, il décide immédiatement qu’il veut être un joueur de saxophone. Par la suite, il entend « Walking Shoes » de Gerry Mulligan, avec Chico Hamilton à la batterie, et se ravise alors : c’est le rôle de batteur qu’il entend assumer ! Il ne s’en départira plus.


    Le jazz n’est pas une musique facile, et seule une partie du public britannique en apprécie les subtilités. Watts, pour sa part, se sent totalement dans son élément au sein d’un tel creuset. Les premiers albums qu’il achète sont de Duke Ellington, Charlie Parker et Johnny Dodds. Il ne saurait dire au juste quel est le genre exact auquel se rattache Parker. Tout ce qu’il sait, c’est qu’il aime une telle façon de jouer. Il rêve même de pouvoir devenir le batteur de Parker.


    Dans le pâté de maisons où réside Charlie Watts, les jeunes qu’il fréquente se repaissent inlassablement de Duke Ellington. Durant les petites fêtes organisées localement, ils écoutent des morceaux tels que « Mood Indigo » et s’amusent énormément.


    Avec une telle attirance pour le jazz, Watts paraît mal parti pour devenir le batteur d’un groupe de rock. De fait, l’arrivée d’Elvis Presley en 1955 le laisse indifférent. Il n’éprouve que du mépris pour cette musique bâtarde. La chose est entendue : si on aime le jazz, on ne touche pas au rock and roll. Seul le Noir Fats Domino trouve grâce à ses yeux.


    Dès l’âge de 14 ans, Watts possède sa première batterie, une Olympic. Il découvre l’instrument dans la chambre de sa tante après que son père l’eut acheté à un type dans un pub.


    — Je ne peux me rappeler quoi que ce soit qui m’ait donné autant de plaisir, dira-t-il plus tard.


    Il s’est souvent demandé comment les voisins ont pu tolérer le bruit qu’il a dû faire ce jour-là ! Charlie Watts n’a que 16 ans lorsqu’il commence, en compagnie d’un voisin, David Green, qui pour sa part tient la basse, à jouer dans un orchestre de jazz. Avec d’autres amis qui affectionnent les mêmes musiques, le jeune Charlie commence à se rendre dans des clubs pour y écouter des musiciens. Son modèle en tant que batteur devient Max Roach, qu’il décrit alors comme son idole, tout en ajoutant que seul un batteur est en mesure de comprendre ce qu’accomplit Roach et à quel point il le fait bien.


    En juillet 1960, alors qu’il aura 24 ans, Watts entre dans une agence de publicité. Toutefois, l’envie de s’exprimer musicalement demeure forte, et il se rapproche bientôt, de David Green, un bassiste de jazz. Ensemble, ils se produisent dans des pubs locaux.


    À la même époque, le chef d’orchestre de jazz Chris Barber, adepte d’un style que Sidney Bechet a popularisé en France et que l’on nomme New Orleans, sent le vent tourner. Ce swing est en perte de vitesse, tandis que le blues attire un nouveau public. Barber, qui dirige le Marquee Club, y fait venir un guitariste de blues, Alexis Korner. Il se trouve alors que le dénommé Korner vient de faire la connaissance de Charlie Watts dans un club…


    Korner forme bientôt son propre groupe, The Blues Incorporated, et il convie fort naturellement Charlie Watts à y assumer le poste de batteur. Le fan de Max Roach est pourtant obligé de décliner l’offre, car il doit partir au Danemark dans le cadre d’un travail pour son agence de marketing.


    Watts est de retour en Angleterre en février 1962. Alexis Korner a pris ses distances avec Chris Barber et s’applique alors à ouvrir sa propre boîte dédiée aux fans de blues, le Ealing Club, à l’ouest de Londres. De nouveau, il réitère sa proposition de voir assumer Charlie la batterie dans le Blues Incorporated. Cette fois, l’offre est acceptée.


    Le 23 mars 1962, le Blues Incorporated se produit pour la première fois au Ealing Club de Londres. Brian Jones, qui se trouve dans la salle, fait alors la connaissance de Watts. Le 7 avril, c’est au tour de Mick Jagger et de Keith Richards d’assister à un concert des Blues Incorporated. Ce soir-là, quatre des futurs Rolling Stones font connaissance au Ealing Club : Jagger, Richards, Jones et Watts.


    Formés en juillet à l’initiative de Brian Jones, les Rolling Stones essaient de nombreux batteurs sans parvenir à mettre la main sur le bon. Celui qu’ils ont trouvé au départ, Mick Avory (futur batteur des Kinks) est alors, au dire de Brian « épouvantable ». Ils embauchent ensuite Tony Chapman, et il s’avère pire encore. Brian dira de lui qu’il était capable de démarrer un morceau sur un tempo et de terminer quatre fois plus vite ! D’autres vont tenir le poste d’un concert à un autre, notamment Steve Harris ou Carlo Little. Les Stones souhaiteraient que Charlie Watts rejoigne le quatuor, mais ils n’ont pas les moyens de lui assurer un salaire similaire à celui qu’il gagne alors dans son agence de marketing. Par ailleurs, Watts est heureux de jouer de temps à autre avec Alexis Korner, dont le répertoire s’étend du blues jusqu’à des jazzmen à la Miles Davis ou Charlie Parker.


    Vers la fin de l’année 1962, Charlie Watts fait ses adieux au Blues Incorporated et rejoint temporairement un groupe de blues. Un soir, il assiste à un concert des Stones et il en demeure tout retourné. Il trouve qu’ils sont excellents, à un détail près :


    — Il vous faudrait un batteur qui soit vraiment bon, lâche-t-il.


    Une fois de plus, le sujet de la rémunération est évoqué. Cette fois, Watts saute le pas : il veut jouer avec ces gars-là ! Son premier concert avec les Stones a lieu le 12 janvier au Ealing Club.


    Watts se distingue des autres membres du groupe par son aspect chic, ses chemises blanches et ses vestes à la mode, qu’il tient de son travail dans une agence de publicité. Par ailleurs, il ignore presque tout du rock, s’étant toujours exercé à la batterie sur des disques de jazz. Les Stones lui font découvrir le blues de Chicago et le rock de Chuck Berry. Mick et Keith s’entendent à merveille avec le nouveau venu (Richards et Watts partagent un même sens de l’humour).


    Tout au long des années 1960, Charlie Watts se tient à distance des excès liés à l’univers du rock, refuse de toucher aux drogues comme à l’alcool. Marié et père de famille, il demeure à l’écart des fêtes et mondanités, préférant occuper son temps libre à dessiner les chambres d’hôtel. Une fois que les Stones déménagent pour la France au début des années 1970, il est le seul à ne pas choisir la Côte d’Azur et préfère s’installer dans une ferme des Cévennes. Il acquiert un haras et vit entouré d’animaux.


    À partir de 1975, Charlie Watts adopte une coupe de cheveux courte, porte le costume et la cravate. Il donne alors l’impression d’être totalement décalé au milieu des Stones, et affiche un masque d’impassible ennui.


    Un aspect inattendu de la personnalité de Charlie est qu’il se met aux drogues à partir de 1983, à l’âge de 42 ans, alors qu’il n’avait pas été touché par ce fléau durant les années 1960 et 70, époque où l’environnement des Stones était plus que propice à une telle consommation ! Sa dépendance se prolonge durant trois années et menace de briser son foyer. Lui-même est atterré de voir qu’il change de personnalité et ne reconnaît plus le Charlie d’antan. Au début du mois de novembre 1984, à Amsterdam, une bagarre éclate entre Charlie et Mick, à 5 heures du matin, du fait que Mick l’a appelé « mon batteur », mais Charlie attribuera la chose au fait qu’il avait bu. En juillet 1985, lors des séances de Dirty Work, il est absent plus de la moitié du temps.


    Après avoir glissé dans l’escalier qui menait à sa cave alors qu’il allait chercher une bouteille de vin, Charlie Watts réalise sa déchéance. Il décide de stopper immédiatement l’alcool, les joints et la drogue. Il va se libérer totalement d’une telle addiction, mais confessera qu’il a été particulièrement difficile d’y parvenir.


    Charlie Watts trouve une voie d’épanouissement avec l’orchestre de jazz qu’il crée en 1985, le Charlie Watts Orchestra, qui va accueillir quelques éminences telles que Courtney Pine ou Evan Parker. Lorsque les Stones reprennent le chemin des studios et des tournées en 1989, il est totalement remis sur pied.


    Longtemps considéré comme un batteur de second ordre, Watts a vu son style sobre et nullement démonstratif progressivement reconnu par ses pairs. Keith Richards a indiqué qu’il lui avait fallu jouer avec d’autres batteurs pour qu’il réalise à quel point il avait de la chance de pouvoir dépendre d’un tel associé sur le plan rythmique. Il arrive même d’être désigné par certains comme l’un des meilleurs batteurs du monde. Certes, Watts, qui a l’humilité des grands professionnels, n’en a cure.


    En 2005, Charlie Watts s’est remis avec une intense combativité d’un cancer de la gorge et a pu rejoindre le groupe pour la réalisation de l’album A Bigger Bang et la tournée qui s’en est suivie.


    We Love You


    Single des Stones enregistré lors des sessions du 9 au 13 juin 1967 à Londres, puis lors de celles du 2 au 22 juillet. Sorti le 18 août 1967.
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    « Nous vous aimons »… De tous les singles des Stones, « We Love You » est celui qui leur ressemble le moins. Il démarre par une introduction au piano jouée par Nicky Hopkins, un musicien britannique qui a auparavant collaboré avec les Who et les Kinks. Il se poursuit avec les voix suaves de Jagger et Richards, discrètement et symboliquement épaulés par John Lennon et Paul McCartney venus exprimer leur solidarité à leurs amis brièvement emprisonnés pour consommation de drogue. Afin de rappeler le drame de cet épisode récent, les bruits de pas d’un véritable gardien de prison ont été placés au début de la chanson. Les quatre garçons entament ce lancinant thème, « We Love You », qui semble se situer dans le sillage du « All You Need Is Love » des Beatles. Brian Jones intervient au mellotron. La seconde face, « Dandelion », est une ode à une fleur, le pissenlit, et sonne comme du Kinks. Certes, l’année 1967 est celle des hippies et du Flower Power. Il est pourtant difficile d’imaginer les Stones baignant confortablement dans une telle ambiance. Il se trouve que, comme la plupart des autres groupes, ils sont emportés par une vague qui paraît imparable.


    Il est également vrai que ce single a été enregistré durant une période de haut stress, Jagger et Richards devant comparaître en justice à la fin du mois de juin. Il est donc possible qu’ils aient voulu transmettre une image adoucie, et la vague Peace and Love tombait à pic dans un tel contexte.


    Wimbish, Doug


    Wimbish est l’un des deux bassistes envisagés par les Rolling Stones pour combler le vide laissé par Bill Wyman en 1993. Mick Jagger l’avait auparavant recruté pour jouer sur l’album Primitive Cool de 1987, et Wimbish était parti en tournée avec lui au Japon et en Australie. Il tient la basse sur le morceau « Might as Well Get Juiced » de l’album Bridges to Babylon.


    Au cours de sa carrière, Wimbish a joué avec Depeche Mode, Jeff Beck, Madonna, Joe Satriani et Seal. Il a fait également partie du groupe Living Colour. Il est connu pour son attaque funky et un style qui fait merveille dans les morceaux de style hip-hop.


    Wood, Ron


    Avec sa coiffure qui lui donne l’air d’un pivert, Ron Wood est immédiatement repérable. Farceur et bon vivant, aimant faire le clown, il a apporté aux Stones une facette joviale et a fortement contribué à apaiser les relations lorsque des fissures se sont dessinées. Il a même défini son rôle comme celui d’un médiateur. Au point où l’on peut se demander si le groupe aurait tenu le choc sans sa présence modératrice.


    Il n’est pas facile de succéder à deux légendes de la guitare, en l’occurrence Brian Jones et Mick Taylor. Voilà plus de 20 années que Ron Wood, l’ancien Faces, a repris le poste et, depuis, il est longtemps apparu comme la pièce rapportée, le soutien docile et discret de Keith Richards, là où ses prédécesseurs occupaient volontiers le devant de la scène.


    — Je suis toujours le petit nouveau. Ils me traitent encore comme un jeune freluquet[31]… disait-il dans un livre publié en 1998.


    Wood n’a pas l’inventivité et le talent harmoniques qu’avait Brian Jones lors des tout débuts du groupe. Il n’a pas non plus la fluidité et l’audace que pouvait manifester Mick Taylor, dont le parcours fut aussi bref qu’élégant. Ronnie est d’une autre matière. Il semble assumer avec philosophie son rôle de second couteau, acharné tout comme Richards à ce que le spectacle soit bon, plutôt que de briller en solitaire. Rarement éclatant, Wood est un guitariste efficace. La légende veut que, sur disque, il soit le meilleur lors de la toute première prise et que la situation se détériore par la suite, ce qui lui a d’ailleurs valu le surnom de One Take Ronnie (« Ronnie, le guitariste de la première prise »).


    — Ronnie est un gars très polyvalent. Il peut jouer d’une foule d’instruments, il a beaucoup de talent. [...] Mais il a la capacité de concentration d’un moucheron, il ne pénètre pas vraiment à fond dans ce qu’il fait, a dit de lui Charlie Watts dans Une vie sur la route.


    Si certains regrettent les quelques années où Mick Taylor a brillé au sein des Stones, les premiers concernés ont parfaitement intégré ce tâcheron tranquille, qui jamais ne soulève la moindre polémique. Wood est content de son sort et serait presque du genre à remercier le ciel d’être un Stones, un peu comme Ringo Starr a dû louer les astres de lui avoir fait une place au sein des Beatles.


    Keith Richards, pour sa part, semble avoir trouvé son alter ego parfait. S’il reprochait à Mick Taylor d’être avant tout un soliste, il a très vite vu que Wood assume aussi bien la rythmique que le lead, et tous deux se prêtent volontiers à des numéros enthousiastes de duettistes, se renvoyant la balle chacun à son tour (l’un va commencer un solo, bénéficiant du soutien de l’autre, puis leurs rôles vont permuter). Un vrai plaisir pour Keith, qui aime penser aux Stones comme une formation à deux guitares. Voir les deux compères échanger quelques riffs en se laissant mutuellement la parole comme de vrais gentlemen est un bonheur. Wood n’est pas Mick Taylor, mais c’est un vrai membre du groupe qui jamais ne tire la couverture !


    Les Stones n’auraient sans doute pas tenu le choc sans l’effet émollient de Wood. Vers la fin des années 1980, alors que Richards et Jagger ne se parlaient plus depuis des lustres, c’est lui qui a raccommodé les deux leaders.


    — J’ai l’impression que Richards ne m’aime pas, lui a dit un jour Jagger.


    Entendant ces mots, Wood a appelé Richards et insisté pour qu’il contacte Jagger. C’est à la suite de ce coup de fil qu’ils se sont réconciliés au début 1989 : ils ont accepté de se rencontrer, puis repris le chemin des studios et des tournées.


    — Ce jour-là, j’ai fait ma BA, a commenté Wood.


    C’est à l’âge de 10 ans que Ron dit avoir attrapé le « virus de la musique », transmis par ses frères aînés. L’un d’eux, Ted, était plutôt branché jazz et lui a fait connaître des musiciens tels que Jerry Roll Morton, Bix Beiderbecke ou Louis Armstrong, tandis que l’autre, Art, préférait le rock and roll de Fats Domino, Little Richard, Howlin’ Wolf ou Jerry Lee Lewis.


    En mai 1964, alors qu’il n’a que 17 ans, Ron Wood devient le guitariste d’un groupe appelé les Birds (rien à voir avec les Byrds américains qui vont triompher un an plus tard). Il va demeurer durant deux années dans cette formation où figure John Lord, futur clavier de Deep Purple. En décembre 1966, le guitariste Jeff Beck vient de quitter les Yardbirds et forme un nouveau groupe avec pour chanteur Rod Stewart. Beck invite alors son ami Wood à assumer la basse, la seule position alors vacante.


    Wood quitte le Jeff Beck Group à la fin juillet 1969 et rejoint les Faces de Rod Stewart. À cette même époque, il découvre la guitare slide en écoutant un disque de Duane Allman et commence alors à s’initier à cet art instrumental.


    À partir du printemps 1973, il est fréquent de voir Jagger et Richards côtoyer Ron Wood lors de sorties dans le Londres nocturne. Le bruit va même courir dans certains médias que Wood pourrait remplacer Keith Richards (ce qui amuse énormément l’intéressé). À partir de la fin mai, lorsqu’il s’avère que Wood travaille à un album en solo dans le sous-sol de sa maison, I’ve Got My Own Album to Do, Richards apporte sa contribution, et il est bientôt assisté par Jagger et Mick Taylor. Les 13 et 14 juillet, Keith Richards rejoint Ron Wood sur scène lorsque celui-ci donne ses concerts en solo. Richards va jusqu’à lui composer deux chansons. Avec son épouse Anita Pallenberg et ses enfants, il loge plusieurs mois chez Wood. C’est en 1975 que les Stones commencent à rechercher un nouveau guitariste, Mick Taylor ayant quitté le groupe peu avant le démarrage de l’enregistrement de Black and Blue. Jagger et ses acolytes auditionnent de nombreux guitaristes parmi lesquels figurent Jeff Beck, Peter Frampton, Rory Gallagher et aussi des Américains tels que Wayne Perkins et Harvey Mandel. Les Stones choisissent finalement Ron Wood en raison de sa longue amitié avec Richards. Keith sait qu’il n’aura pas de souci avec ce personnage à l’allure d’un perroquet, facile à vivre et content de son sort.


    — On savait qu’il serait à la hauteur, qu’il pouvait jouer, mais un facteur décisif a été son incroyable enthousiasme et sa capacité à s’entendre avec tout le monde, a relaté Richards.


    Comme, en outre, Wood est un de ses amis, Mick Taylor voit d’un bon œil d’être remplacé par lui.


    Le 14 avril 1975, il est annoncé que Ron Wood va accompagner le groupe sur la scène durant la tournée de 1975. Après avoir tenté, tant bien que mal, d’apprendre le répertoire du groupe, Wood est présent lors du premier concert le 1er juin à Baton Rouge en Louisiane. Comme entre-temps les Faces se sont séparés, la voie est libre pour qu’il intègre la formation. Il est donc admis comme un membre officiel à partir du 19 décembre. Ses débuts ne sont pourtant pas faciles : alors que son jeu était relativement bon avec les Faces, une fois avec les Stones, Wood donne l’impression de souffrir ; il lui arrive de se planter. La légende veut qu’en backstage, il arriverait qu’on lui coupe ses retours. Pourtant, avec le temps, son style va s’affiner, ses soli, prendre de l’emphase, et il va gagner en justesse.


    Ron Wood est d’un naturel aimable qui le pousse aisément vers les autres. Il va donc contribuer à apporter une bonne ambiance dans le groupe. Jovial, il prend plaisir à les congratuler individuellement, y compris Charlie et Bill, qui n’avaient jamais connu cela auparavant.


    Tout comme Keith Richards, Ron Wood a longtemps souffert de sa dépendance à l’alcool et aux drogues.


    — Une différence entre Ronnie et moi, c’est qu’il a tendance à exagérer. Il ne sait pas se retenir. On peut dire que je sais boire, mais Ronnie, c’était à la puissance 10, a jugé Keith Richards dans sa biographie Life.


    En 1981, quelques semaines avant la sortie de Tattoo You, les autres membres du groupe lui ont clairement demandé de réfréner sa consommation de crack (une forme de cocaïne) s’il voulait demeurer avec les Rolling Stones. À la fin août 1981, une bagarre a même éclaté entre Richards et Wood. Ce jour-là, le guitariste n’était pas venu comme prévu à la séance de répétition pour la tournée. Richards a rencontré l’épouse de Wood en pleurs, et cela l’a fortement remonté. Il s’est donc avisé de le retracer. Ron se trouvait alors chez un ami. Toutefois, dès que Richards est entré dans la pièce, Wood l’a frappé avant que l’autre n’ait eu le temps de l’attaquer et l’a mis hors de combat. Pour se sortir d’affaire, Wood va consentir à suivre des cures de désintoxication à répétition. Il va toutefois compenser le crack par une dépendance à l’alcool.


    Apprécié de tous, Wood est également connu pour sa bonne volonté à participer à toutes sortes d’expériences musicales. Le 15 juillet 1986, il était aux côtés de Bob Dylan et de Tom Petty pour trois concerts au Madison Square Garden. À la fin mars 1987, il est passé dans un club de Memphis avec Jerry Lee Lewis et les Jordanaires (la formation qui accompagnait Elvis Presley) dans le cadre d’un hommage au King. Le 27 juillet 1987, il a rejoint Terence Trent D’Arby sur la scène du Marquee à Londres. En novembre de la même année, il a participé à une tournée des clubs avec le légendaire bluesman Bo Diddley.


    En avril 2005, Ron Wood est parti en cure pour se défaire de sa dépendance à l’alcool, ce qu’il avait déjà fait en 2002 avant le Licks World Tour. À la fin décembre 2009, alors qu’une nouvelle tournée était envisagée, Jagger a lancé un ultimatum à Wood : s’il veut continuer à jouer avec eux, il se doit de régler ses problèmes d’alcoolisme.


    — J’essaie de contrôler mon problème de boisson, a évoqué Ron Wood en août 2005. Chaque journée est un nouveau combat.


    Il disait toutefois qu’au final, il en venait à capituler.


    Ron Wood est de loin le plus jeune des Rolling Stones. Le 1er juin 2006, il a fêté son 59e printemps, quelques semaines avant que Mick n’atteigne pour sa part les fameux 64 ans qu’avait jadis chantés Paul McCartney…


    Wyman, Bill


    Sur scène, il était impassible. Tout en assurant une ligne de basse ronde et détachée, Wyman se tenait sur le côté, l’air absent, mal à l’aise si Jagger s’avisait de le mettre en avant ou, pire encore, de le pousser du coude affectueusement. Taciturne et effacé en apparence, Wyman est pourtant un individu affable et dépourvu de manières.


    Bill Wyman a été le bassiste des Rolling Stones de 1963 à 1993, soit une trentaine d’années de bons et loyaux services. Doyen du groupe, il était le seul à être né avant la Deuxième Guerre mondiale. Wyman se souvient encore de l’époque où on l’avait forcé à porter un masque à gaz à l’effigie de Mickey Mouse tandis que les bombardiers allemands lâchaient leurs projectiles sur Londres.


    Au lycée, il s’essaye à la clarinette, mais n’apprécie pas trop cet instrument. En 1953, alors qu’il a déjà 16 ans, il quitte l’école et se fait embaucher comme employé de bureau. Deux années plus tard, il s’engage dans l’armée de l’air. Alors qu’il se trouve dans une base en Allemagne du Nord, Wyman découvre, en écoutant les ondes de l’armée britannique, le skiffle et la country music, des genres qu’il n’a jamais entendus auparavant, et demeure médusé. Il prend alors l’habitude de se réveiller à 6 heures du matin et de demeurer allongé afin d’écouter des chanteurs tels que Roy Acuff ou Flatt & Scruggs.


    En se branchant sur l’American Forces Network, Wyman découvre, six mois avant que la vague n’ait touché l’Angleterre, les premiers émois du rock and roll naissant. Du jour au lendemain, des artistes tels qu’Elvis Presley, Little Richard ou Fats Domino deviennent son pain quotidien. Il voit Chuck Berry en train de jouer « You Can’t Catch Me » dans un film intitulé Rock Rock Rock et en demeure tout retourné. Wyman apprécie tant ce style musical qu’il décide d’en faire un métier.


    À l’automne de l’année 1960, Wyman s’achète une guitare électrique et forme le groupe les Cliftons, composé de trois guitaristes. Ils jouent un répertoire de R&B et de rock. Leur premier passage sur scène a lieu en janvier 1961. En juillet, Wyman décide d’assumer le rôle de bassiste.


    Les Rolling Stones, qui se sont formés au début de l’été 1962, ont d’abord placé Dick Taylor, un ami d’enfance de Jagger et Richards, à la basse. Lorsque Taylor quitte le groupe fin octobre, déçu par le peu d’intérêt que semblent soulever les Stones, ils demandent à leur batteur d’alors, Tony Chapman, s’il connaîtrait un bon bassiste. Il recommande alors Wyman.


    Le 9 décembre, l’intéressé débarque pour l’audition et laisse le groupe interloqué. Le bonhomme est beaucoup plus âgé qu’eux. Il a déjà 26 ans alors que Jagger et Richards n’en ont encore que 19. Il est marié, a un enfant, a des cheveux gominés, des revers énormes sur son pantalon et porte des chaussures bleues en daim. Toutefois, il impressionne beaucoup les autres membres du groupe, car il possède son propre matériel d’amplification. De plus, Wyman leur explique qu’il ne veut plus participer à un groupe de rock standard, car il trouve épouvantable d’avoir à jouer des morceaux instrumentaux à la Shadows ! Lui-même, dans la mesure où il vient d’une famille de la classe ouvrière, assimile les Stones à une bande d’oisifs. Il apprécie en revanche qu’ils soient aussi dévoués à la cause de la musique qu’ils portent en eux : le blues. Bill Wyman n’est toutefois pas un fan de ce genre musical ; il n’a jamais entendu parler de Muddy Waters, Slim Harpo ou Elmore James, des musiciens que Jagger, Richards ou Brian Jones adulent.


    — Brian Jones et Keith Richards m’ont clairement laissé entendre que je ne remportais pas vraiment leurs suffrages, a relaté Wyman.


    Il demeure que les Rolling Stones ont besoin d’un bassiste et que Wyman a un atout : il possède deux amplificateurs de qualité, un Watkins Westminster et un Vox AC30, et le groupe a fort besoin d’un tel matériel. Wyman donne son premier concert avec les Rolling Stones le 14 décembre 1962.


    Ses débuts sont difficiles, car Jagger et Richards ont l’habitude de décocher vanne sur vanne, et ceux qui sont la cible de leurs moqueries peuvent en pâtir. Il s’avère qu’au tout début, c’est Wyman qui fait office de souffre-douleur. Ils lui reprochent notamment d’aimer le « rock blanc » de chanteurs tels qu’Elvis Presley ou Johnny Cash.


    Pourtant, lorsque lui-même se lâche, Wyman se révèle un personnage très drôle, capable d’animer une soirée par ses blagues. Parfois, lorsqu’il rend visite aux membres du groupe, qui séjournent dans un appartement à Edith Grove, il leur apporte du poisson, des frites et des cigarettes, ce qui ne peut qu’accentuer sa popularité.


    En 1967, comme Jagger et Richards se retrouvent brièvement en prison pour consommation de drogues, Wyman marque plus que jamais sa distance. Fermement opposé aux stupéfiants, il a fort à faire pour tenir sa position tant les pushers (ceux qui incitent à la consommation) tournent constamment autour du groupe. Wyman n’est pas dupe : si le groupe devait être arrêté un jour, lui et Charlie Watts risquent d’être mis en prison avec les autres :


    — Qui aurait voulu croire que nous n’étions pas impliqués ? Or, lui-même a une situation familiale à protéger, même si Jagger et Richards n’en ont cure. Selon Wyman, c’est à partir de cette période qu’un sentiment de « séparatisme » s’est créé.


    Au début des années 1970, lorsque les Stones s’exilent en France afin de réduire la pression fiscale qui pèse sur eux en Angleterre, Wyman s’installe dans une maison au versant d’une montagne à Saint-Paul-de-Vence. Il développe une intense dépendance au haschich, fumant joint sur joint. Il développe ainsi une personnalité molle et nonchalante, qui finit par le dégoûter lui-même. À la grande stupeur de sa compagne Astrid Lundstrom, à partir du moment où il le décide, Wyman s’arrête du jour au lendemain de consommer le moindre joint.


    Bill se plaît dans le sud de la France, dont il apprécie la tranquillité et le soleil. Lorsque Mick Taylor donne sa démission en 1974, Wyman envisage lui-même de quitter le navire. La situation est pourtant plus difficile pour lui, car il est un Stones des débuts et ne voudrait pas apparaître comme un facteur de scission du groupe.


    À partir de mai 1979, alors qu’il se trouve à Saint-Paul-de-Vence, Wyman se lie d’amitié avec Marc Chagall. Quelle n’est pas la surprise de Bill lorsqu’il découvre que cet artiste de 96 ans possède quelques disques des Rolling Stones et de Pink Floyd ! Il conçoit alors un livre de photographies consacré à ce peintre.


    Dès l’année 1980, Wyman laisse régulièrement entendre qu’il va quitter les Stones et pose même une échéance : décembre 1982 ! Jagger déclare alors qu’il a trouvé désagréable d’apprendre cela par voie de presse, mais que, si cela s’avérait nécessaire, il chercherait simplement quelqu’un d’autre. À peine l’annonce publiée, des centaines de bassistes appellent pour reprendre la place de Bill au pied levé. Pourtant, Wyman dément finalement avoir dit qu’il s’en allait et le met sur le compte d’un journal à sensation britannique.


    Alors qu’il a déjà 47 ans, Bill Wyman démarre une liaison secrète avec une mineure. C’est le 21 février 1984 qu’il a fait la connaissance de Mandy Smith, alors âgée de 13 ans. Cette liaison va se prolonger durant deux années et demie avant de paraître le 3 août 1986 dans la presse britannique. Une telle révélation va l’obliger à demeurer durant deux mois en France pour éviter d’être condamné s’il met le pied sur le sol britannique.


    Lors de la tournée Steels Wheels, qui démarre après la sortie de l’album éponyme à la fin des années 1980, Wyman ne paraît plus à son aise sur scène. Il est presque gêné lorsqu’il reçoit les applaudissements de la foule à l’annonce de son nom. Peut-être a-t-il déjà décidé que cette tournée serait la dernière, mais il redoute de soulever la question. Par ailleurs, le bassiste a développé une peur en avion, sans compter qu’il peut se sentir frustré de ne pas avoir vu certaines de ses idées reconnues.


    Après avoir donné son dernier concert avec les Stones à la fin août 1992, Wyman annonce le 6 janvier 1993 son départ alors que le groupe s’apprête à enregistrer Voodoo Lounge. S’il poursuit une carrière en solo avec une très bonne formation, les Rhythm Kings, il développe maintes activités telle la gestion de ses restaurants Sticky Fingers (le premier avait été ouvert à Londres en 1989). Il rédige par ailleurs une encyclopédie du blues et monte une firme d’édition de standards du blues.


    Wyman s’est distingué comme l’archiviste des Stones. Il a compilé les journaux, films, photographies ou enregistrements ayant trait au groupe. Dès la fin des années 1970, il s’est acheté un ordinateur pour stocker toutes ces informations. Une fois séparé du groupe, il a mis à contribution ses archives pour réaliser plusieurs livres tels que Stone Alone (2001) et Rolling with the Stones (2002).


    



    [image: Stone Alone.jpg]

  


  
    X


    X-pensive Winos


    Groupe formé par Keith Richards en 1987.


    En 1987, les relations se sont fortement détériorées entre Keith et Mick (Jagger a refusé de partir en tournée suite à la sortie du nouvel album des Stones Dirty Work [1986]). En mars 1987, Jagger annonce par le biais d’un communiqué de presse qu’il va se produire sans ses comparses afin de promouvoir son deuxième album solo, Primitive Cool.


    Richards profite de cette pause pour former son propre groupe, en premier lieu avec Steve Jordan, un batteur qui est souvent venu lui rendre visite lors des séances d’enregistrement de Dirty Work.


    Au départ, le groupe X-pensive Winos a été créé afin d’accompagner Chuck Berry pour le documentaire Hail ! Hail ! Rock and Roll. Outre Steve Jordan, Richards a rassemblé de nombreux musiciens qu’il apprécie.


    En premier lieu, les deux musiciens se sont instantanément accordés sur le nom du guitariste idéal pour seconder Keith : Waddy Wachtel. Charles Drayton tient la basse, et Ivan Neville est choisi pour le piano. Est sollicité un autre pianiste, Johnnie Johnson, qui a été l’accompagnateur de Chuck Berry à ses débuts. Il aurait même, selon Richards, contribué à l’écriture de nombreux hits comme « Sweet Little Sixteen ». À cette époque, il est devenu chauffeur d’autobus.


    Le premier album des X-Pensive Winos, Talk Is Cheap, fait une carrière honorable (numéro 24 des charts américains) et, avant tout, fait l’objet de critiques très élogieuses. Certains vont jusqu’à dire que ce serait « le meilleur album des Rolling Stones depuis des années ». Talk Is Cheap obtiendra un disque d’or. Dans la foulée, le groupe va effectuer deux tournées américaines.


    Un deuxième album, Main Offender, est sorti en 1992 alors que les Stones avaient repris leur activité commune.
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    Yetnikoff, Walter


    PDG de CBS de 1975 à 1990.


    Alors qu’il était à la tête de CBS, Walter Yetnikoff a supervisé la carrière d’un grand nombre d’artistes majeurs : Michael Jackson, George Michael, Barbra Streisand, Billy Joel, Bruce Springsteen, Paul McCartney, Cyndi Lauper, Meat Loaf, Public Enemy. C’est sous présidence, en 1988, que CBS a été acquis par Sony pour devenir Sony Music Entertainment.


    En 1983, Yetnikoff a signé un contrat de 20 millions de dollars pour intégrer les Rolling Stones dans la major CBS. Au passage, Yetnikoff a également signé un accord avec Mick Jagger visant à la production de trois albums solos. Lorsque les autres Stones ont appris la signature du contrat de Jagger, la surprise a été de taille. Keith Richards dit avoir été furieux d’apprendre la nouvelle. Selon lui, Yetnikoff aurait souhaité faire de Jagger un nouveau Michael Jackson, mais la mayonnaise n’a pas pris.

  


  
    Z


    Zip cover


    Le 33 tours originel de Sticky Fingers était présenté avec une pochette cartonnée sur laquelle une véritable braguette avait été cousue.


    En ouvrant la fermeture éclair (en anglais : zip), il était possible de voir la photographie d’une peau avec la naissance d’une touffe de poils.


    Conçue par Andy Warhol et primée pour une telle originalité, cette pochette, qui est généralement appelée la Zip cover, a été censurée dans des pays tels que l’Espagne. Les vinyles sortis en 1971 sont devenus des collectors, tout comme deux éditions spéciales diffusées en CD qui portent la fameuse braguette.


    La première a été l’œuvre d’une société britannique, Vinyl Experience, qui s’était spécialisée dans la fourniture de telles pochettes de collection pour les vinyles. La seconde a été publiée par Virgin, qui, vers le milieu des années 1990, a veillé à rééditer en CD des pochettes analogues à celles des vinyles originaux, qu’il s’agisse de Sticky Fingers ou de Exile on Main Street ou Some Girls.


    Voir aussi : Sticky Fingers


    Zulu/Zip Mouth Angel


    Les Rolling Stones n’ont jamais enregistré de chanson commençant par Z, à deux exceptions près : les chansons « Zulu » et « Zip Mouth Angel », qui n’ont toutefois jamais été mises sur le marché. Toutes deux font partie des sessions d’enregistrement effectuées pour Voodoo Lounge en 1993, à la Barbade, et rejetées lors du choix final.


    « Zulu » est un instrumental lent tout à fait délicieux qui manque toutefois de variation. Il s’étend sur plus de quatre minutes avec des guitares sonnant de manière hawaïenne. Il en existe deux versions, dont une qui voit Keith chanter quelques phrases indistinctes vers le milieu, tandis que sur la deuxième il intervient plutôt vers la fin sur le ton « Better believe it » (« Tu ferais mieux de le croire »).


    « Zip Mouth Angel » est une ballade qui n’est pas sans rappeler « Sweet Black Angel ». S’accompagnant d’une guitare acoustique, Mick Jagger y chante avec des accents qui rappellent Bob Dylan. On entend à l’arrière-plan des toms, des maracas et un petit fond d’orgue. La chanson a été enregistrée à Windmill Lane Studios, à Dublin (Irlande), vers décembre 1993, peu après les séances à la Barbade. Il s’agit d’un titre de qualité, et ceux qui l’ont entendu ont souvent formulé le souhait que les Stones le complètent et le sortent pour de bon sur un futur album.


    Voir aussi : Chansons rejetées, Voodoo Lounge

  


  
    Chronologie


    1936


    24 octobre : Naissance de William Perks, alias Bill Wyman.


    1941


    2 juin


    Naissance de Charles Robert Watts, alias Charlie Watts.


    1942


    28 février : Naissance de Brian Lewis Jones, alias Brian Jones.


    1943


    26 juillet : Naissance de Michael Philip Jagger, alias Mick Jagger, à Dartford dans le Kent.


    18 décembre : Naissance de Keith Richards à Dartford dans le Kent.


    1947


    1er juin : Naissance de Ron Wood.


    1948


    Septembre : Mick Jagger et Keith Richards sont inscrits à la même école élémentaire de Dartford.


    1949


    17 janvier : Naissance de Mick Taylor


    1959


    Août : Brian Jones arrive à Londres et commence à jouer au sein de groupes de jazz.


    1960


    Avril : Keith Richards se voit demander de quitter le collège pour cause d’absentéisme.


    1962


    12 juillet : Premier concert du groupe The Rolling Stones avec Mick Jagger, Keith Richards et Brian Jones au Marquee Club de Londres. La basse est tenue par Dick Taylor, la batterie, par Mick Avory, et le piano, par Ian Stewart.


    Décembre : Bill Wyman remplace Dick Taylor à la basse.


    15 décembre : Premier concert des Rolling Stones au Youth Club de Putney.


    1963


    12 janvier : Charlie Watts remplace Tony Chapman à la batterie. Les Rolling Stones donnent leur premier concert sous la formule qui demeurera jusqu’en 1969.


    11 mars : Première séance d’enregistrement aux studios IBC à Londres. La production est assurée par Glyn Johns.


    28 avril : Andrew Oldham devient le manager des Rolling Stones.


    8 mai : Chez Decca, Dick Rowe fait signer un contrat d’enregistrement aux Rolling Stones.


    10 mai : Enregistrement de « Come On », premier 45 tours.


    17 juin : Sortie du 45 tours « Come On ».


    7 juillet : Premier passage à la télévision lors de l’émission Thank You Lucky Stars.


    7 octobre : Enregistrement du single « I Wanna Be Your Man » écrit par Lennon-McCartney.


    1964


    3 janvier : Début de l’enregistrement du premier album des Rolling Stones.


    18 janvier : La chanson « That Girl Belongs to Yersterday », écrite par Jagger-Richards et chantée par Gene Pitney, entre dans le Top 100 américain.


    17 avril : Sortie du premier album, The Rolling Stones, essentiellement constitué de compositions du répertoire R&B.


    1er juin : Première apparition à la télévision américaine, suivie d’une tournée.


    Juillet : « It’s All over Now » est le premier single des Rolling Stones à se classer numéro un en Angleterre.


    1er octobre : Le groupe se produit au Ed Sullivan Show en préparation de sa deuxième tournée américaine. Ed Sullivan jure qu’il ne les réinvitera jamais. Leur popularité le forcera à revenir sur cette décision.


    1965


    19 juin : « Satisfaction » est le premier numéro un américain des Rolling Stones.


    1966


    15 avril : Sortie de l’album Aftermath, intégralement composé par Jagger-Richards.


    11 juin : « Paint it Black » est numéro un aux USA.


    1967


    12 février : La police fait irruption au domicile de Keith Richards à Redlands et découvre des membres du groupe en train de fumer de l’herbe.


    10 mai : Arrestation de Brian Jones pour recel de drogue.


    18 juin : Au festival de Monterey, Brian Jones fait la présentation de Jimi Hendrix en affirmant qu’il s’agit du « musicien le plus excitant » qu’il ait jamais entendu.


    27 juin : Keith Richards et Mick Jagger sont respectivement condamnés à un an et trois mois de prison, et seront libérés sous caution.


    30 septembre : Andrew Oldham, le manager des Stones, est remercié par le groupe.


    30 octobre : Brian Jones est condamné à neuf mois de prison. Il est libéré sous caution.


    8 décembre : Sortie de l’album Their Satanic Majesties Request, qui se situe dans la mouvance de l’omniprésent Sgt. Pepper’s des Beatles.


    1968


    21 mai : Nouvelle arrestation de Brian Jones par la brigade antistupéfiants.


    24 mai : Sortie du single « Jumpin’ Jack Flash ».


    Juin : L’enregistrement de « Sympathy for the Devil » est filmé par Jean-Luc Godard dans le cadre du film One + One.


    26 juillet : La maison de disques Decca suspend la parution de l’album Beggar’s Banquet à cause de la pochette souhaitée par le groupe qui fait apparaître une pissotière. L’album ne sortira pas avant décembre.


    11, 12 décembre : Tournage du film Rock and Roll Circus, dans lequel apparaissent aussi les Who, Eric Clapton et John Lennon.


    1969


    1er juin : Durant l’enregistrement de « Honky Tonk Women », un nouveau venu, le guitariste Mick Taylor, a pris la place de Brian Jones, qui est en dépression.


    9 juin : Le groupe annonce que Brian Jones ne fait plus partie des Rolling Stones. Il a été remplacé par le jeune Mick Taylor.


    3 juillet : Brian Jones est retrouvé mort dans sa piscine.


    5 juillet : Le groupe donne un concert gratuit à Hyde Park (Londres) qui attire 300 000 fans.


    23 août : « Honky Tonk Women » est numéro un aux USA.


    7 novembre : Démarrage d’une immense tournée des États-Unis avec un premier concert donné à Fort Collins dans le Colorado.


    1er décembre : Lors du concert gratuit donné à Altamont, près de San Francisco, un spectateur trouve la mort après avoir été agressé par un Hell’s Angels. Le film Gimme Shelter retrace l’organisation du concert jusqu’à son difficile déroulement.


    1970


    31 juillet : Le contrat qui lie les Rolling Stones à Decca arrive à échéance.


    4 septembre : Sortie de l’album live Get Yer Ya-Ya’s Out.


    Septembre-octobre : Tournée européenne.


    1971


    1er avril : À la fin de son contrat chez Decca, le groupe signe chez Atlantic Records et crée son propre label, Rolling Stones Records.


    23 avril : Sortie de Sticky Fingers avec une pochette conçue par Andy Warhol et comportant une braguette.


    Mai-juin : Les Stones s’installent au manoir de Nellcôte sur la Côte d’Azur.


    Juillet-novembre : Enregistrement de Exile on Main Street dans un studio d’enregistrement mobile.


    1972


    3 juin-26 juillet : Tournée américaine à grande échelle. Elle est filmée par Robert Frank (Cocksucker Blues).


    25 novembre : Début de l’enregistrement de Goats Head Soup à Kingston, en Jamaïque.


    1973


    26 juin : Keith Richards est arrêté pour port d’armes illégal et détention de cannabis.


    13 novembre : Les séances de l’album It’s only Rock and Roll démarrent à Munich dans les studios Musicland.


    1974


    12 décembre : Mick Taylor quitte les Rolling Stones.


    1975


    14 avril : Ron Wood, ex-membre des Faces, prend la relève de Mick Taylor.


    1er juin : Début de la tournée américaine avec le nouveau guitariste.


    19 décembre : Ron Wood est officiellement intronisé comme membre des Rolling Stones.


    1976


    10 octobre-21 décembre : L’enregistrement de l’album Some Girls a lieu aux studios Pathé Marconi au moment où un nouveau groupe français, Téléphone, enregistre son premier album.


    1978


    9 juin : Sortie de l’album Some Girls.


    10 juin : Début d’une tournée des stades américains avec Mick Jagger qui donne un véritable show à lui seul.


    1979


    15 janvier : Enregistrement de titres pour les albums Emotional Rescue et Tattoo You aux Bahamas.


    21 juin au 19 octobre : Fin de l’enregistrement des albums Emotional Rescue et Tattoo You aux studios Pathé de Boulogne.


    1981


    6 août : Sortie de l’album Tatoo You et du single « Start Me Up ».


    25 septembre : Nouvelle tournée des stades américains.


    1982


    26 mai : Tournée européenne incluant un concert à l’Hippodrome d’Auteuil pour lequel Téléphone assure la première partie.


    7 novembre : Début de l’enregistrement de l’album Undercover aux studios Pathé de Boulogne. Il sera poursuivi à New York (au studio Hit Factory).


    1984


    15 mai : Mick Jagger enregistre son premier album solo, She’s the Boss.


    1985


    23 janvier au 15 août : Enregistrement de Dirty Work.


    29 juin : Mick Jagger et David Bowie enregistrent ensemble « Dancing in the Street ».


    1987


    Novembre : Sortie de Primitive Cool, le deuxième album de Mick Jagger.


    1989


    18 janvier : Les Stones sont intronisés au Rock and Roll Hall of Fame.


    28 août : Sortie de l’album Steel Wheels.


    31 août-20 décembre : Longue tournée américaine où les Stones reprennent leurs plus grands hits.


    1991


    2 avril : Sortie de l’album live Flashpoint, qui reprend des extraits de la tournée 1989-1990.


    1992


    Octobre : Sortie du film en 3D Rolling Stones at the Max.


    19 novembre : Les Stones signent chez Virgin Records.


    1993


    6 janvier : Le bassiste Bill Wyman annonce qu’il quitte les Rolling Stones.


    21-25 juin : Daryl Jones est le nouveau bassiste des Stones.


    Juillet-décembre : Sessions d’enregistrement de l’album Voodoo Lounge à Dublin.


    1994


    11 juillet 1994 : Sortie de l’album Voodoo Lounge.


    1er août : Nouvelle tournée américaine.


    10 novembre 1994 : Premier concert majeur d’un groupe de rock diffusé en direct sur Internet depuis le Cotton Bowl de Dallas.


    1995


    13 novembre : Sortie de l’album live et acoustique Stripped.


    1997


    29 septembre : Sortie de l’album Bridges to Babylon.


    2002


    3 septembre : Début d’une nouvelle tournée mondiale, Live Licks.


    2005


    21 août : Démarrage de la tournée A Bigger Bang Tour au Fenway Park de Boston.


    5 septembre : Sortie de l’album A Bigger Bang.


    2006


    16 février : Le magazine Forbes révèle que les Rolling Stones sont les artistes qui ont généré le plus gros chiffre d’affaires de l’année 2005, avec 168 millions de dollars en vente de disques et billets de concerts.


    18 février : Plus de 1,2 million de personnes assistent au concert gratuit présenté sur la plage Copacabana à Rio de Janeiro, au Brésil. La prestation est diffusée en direct sur la chaîne TV Globo. Il s’agit de la plus grande foule de l’histoire.


    8 avril : Les Rolling Stones donnent leur tout premier concert en Chine dans le Grand Théâtre de Shanghai. Les 8000 places disponibles ont été prises d’assaut.


    27 avril : Keith Richards se fracasse le crâne en tombant d’un cocotier lors de ses vacances à Fidji, en Océanie. La tournée A Bigger Bang est suspendue.


    11 juillet : La tournée A Bigger Bang redémarre, avec des concerts en Europe. Richards, qui était censé s’arrêter durant six mois, a tenu à reprendre la route au bout de six semaines.


    11 septembre : Keith Richards fait l’acteur dans Pirates des Caraïbes 3.


    29 octobre : Martin Scorsese filme les Rolling Stones en concert au Beacon Center de New York en prévision d’un documentaire, Shine a Light.


    2007


    5 juin : Reprise de la tournée A Bigger Bang en Belgique.


    26 août : Fin de la tournée A Bigger Bang, à Londres, dans le O2 Arena. La tournée est la plus lucrative de l’histoire du rock.


    2010


    7 février : Dans une conférence de presse donnée à Berlin, Martin Scorsese et les Rolling Stones annoncent la sortie du film Shine a Light.


    17 mai : Sortie de l’édition remastérisée de Exile on Main Street. L’album se classe numéro un en Angleterre.


    26 octobre : Sortie du livre Life, l’autobiographie de Keith Richards.


    5 novembre : Life est numéro un de la liste des best-sellers du New York Times.


    2011


    26 août : Life, la biographie de Keith Richards, s’est déjà vendue à un million d’exemplaires.


    9 novembre : Keith Richards annonce que des répétitions sont prévues à Londres avec Charlie Watts et que Mick Jagger va les rejoindre.


    21 novembre : Sortie de la version remastérisée de Some Girls avec un CD supplémentaire d’inédits.


    2012


    12 juillet : Les Rolling Stones fêtent le 50e anniversaire du groupe.

  


  
    Discographie – albums


    
      	The Rolling Stones (mai 1964)

    


    Not Fade Away - Route 66 - I Just Want to Make Love to You - Honest I Do - Now I’ve Got a Witness - Little by Little - I’m a King Bee - Carol - Tell Me - Can I Get a Witness - You Can Make It if You Try - Walking the Dog.


    
      	12 x 5 (octobre 1964)

    


    Around and Around - Confessin’ the Blues - Empty Heart - Time Is on My Side - Good Times Bad Times - It’s All over Now - 2120 South Michigan Avenue - Under the Boardwalk - Congratulations - Grown up Wrong - If You Need Me - Susie Q.


    
      	The Rolling Stones, Now ! (février 1965)

    


    Everybody Needs Somebody to Love - Down Home Girl - You Can’t Catch Me - Heart of Stone - What a Shame - Mona (I Need You Baby) - Down the Road Apiece - Off the Hook - Pain in My Heart - Oh Baby (We Got a Good Thing Goin’) - Little Red Rooster - Surprise, Surprise.


    
      	Out of Our Heads (juillet 1965)

    


    Mercy, Mercy - Hitch Hike - The Last Time - That’s how Strong My Love Is - Good Times - I’m All Right - (I Can’t Get No) Satisfaction - Cry to Me - The Under Assistant West Coast Promotion Man - Play with Fire - The Spider and the Fly - One More Try.


    
      	December’s Children (and Everybody’s) (novembre 1965)

    


    She Said Yeah - Talkin’ about You - You Better Move On - Look what You’ve Done - The Singer not the Song - Route 66 - Get Off of My Cloud - I’m Free - As Tears Go By - Gotta Get Away - Blue Turns to Grey - I’m Moving On.


    
      	Aftermath (avril 1966)

    


    Mother’s Little Helper - Stupid Girl - Lady Jane - Under My Thumb - Doncha Bother Me - Think - Flight 505 - High and Dry - It’s not Easy - I Am Waiting - Going Home.


    
      	Between the Buttons (janvier 1967)

    


    Yesterday’s Papers - My Obsession - Back Street Girl - Connection - She Smiled Sweetly - Cool, Calm and Collected - All Sold Out - Please Go Home - Who’s Been Sleeping Here ? - Complicated - Miss Amanda Jones - Something Happened to Me Yesterday.


    
      	Their Satanic Majesties Request (décembre 1967)

    


    Sing this All Together - Citadel - In Another Land - Sing this All Together (See what Happens) - She’s a Rainbow - The Lantern - Gomper - 2000 Light Years from Home - On with the Show.


    
      	Beggars Banquet (décembre 1968)

    


    Sympathy for the Devil - No Expectations - Dear Doctor - Parachute Woman - Jigsaw Puzzle - Street Fighting Man - Prodigal Son - Stray Cat Blues - Factory Girl - Salt of the Earth.


    
      	Let it Bleed (décembre 1969)

    


    Gimme Shelter - Love in Vain - Country Honk - Live with Me - Let it Bleed - Midnight Rambler - You Got the Silver - Monkey Man - You Can’t always Get what You Want.


    
      	Sticky Fingers (avril 1971)

    


    Brown Sugar - Sway - Wild Horses - Can’t You Hear Me Knocking - You Gotta Move - Bitch - I Got the Blues - Sister Morphine - Dead Flowers - Moonlight Mile.


    
      	Exile on Main Street (mai 1972)

    


    Rocks Off - Rip this Joint - Shake Your Hips - Casino Boogie - Tumbling Dice - Sweet Virginia - Torn and Frayed - Sweet Black Angel - Loving Cup - Happy - Turd on the Run - Ventilator Blues - I Just Want to See His Face - Let it Loose - All down the Line - Stop Breaking Down - Shine a Light - Soul Survivor.


    
      	Goats Head Soup (août 1973)

    


    Dancing with Mr. D. - 100 Years Ago - Coming down Again - Doo Doo Doo Doo Doo (Heartbreaker) - Angie - Silver Train - Hide Your Love - Winter - Can You Hear the Music - Star Star.


    
      	It’s only Rock and Roll (octobre 1974)

    


    If You Can’t Rock Me - Ain’t too Proud to Beg - It’s only Rock and Roll (but I Like It) - Till the Next Goodbye - Time Waits for no One - Luxury - Dance Little Sister - If You Really Want to Be My Friend - Short and Curlies - Fingerprint File.


    
      	Black and Blue (avril 1976)

    


    Hot Stuff - Hand of Fate - Cherry Oh Baby - Memory Motel - Hey Negrita - Melody - Fool to Cry - Crazy Mama.


    
      	Some Girls (juin 1978)

    


    Miss You - When the Whip Comes Down - Just My Imagination (Running away with Me) - Some Girls - Lies - Far away Eyes - Respectable - Before They Make Me Run - Beast of Burden - Shattered.


    
      	Emotional Rescue (juin 1980)

    


    Dance (pt. 1) - Summer Romance - Send it to Me - Let Me Go - Indian Girl - Where the Boys Go - Down in the Hole - Emotional Rescue - She’s so Cold - All about You.


    
      	Tattoo You (août 1981)

    


    Start Me Up - Hang Fire - Slave - Little T&A - Black Limousine - Neighbours - Worried about You - Tops - Heaven - No Use in Crying - Waiting on a Friend.


    
      	Undercover (novembre 1983)

    


    Undercover of the Night - She Was Hot - Tie You Up (The Pain of Love) - Wanna Hold You - Feel on Baby - Too Much Blood - Pretty Beat Up - Too Tough - All the Way Down - It Must Be Hell.


    
      	Dirty Work (mars 1986)

    


    One Hit (to the Body) - Fight - Harlem Shuffle - Hold Back - Too Rude - Winning Ugly - Back to Zero - Dirty Work - Had it with You - Sleep Tonight - Instrumental (sans titre).


    
      	Steel Wheels (septembre 1989)

    


    Sad Sad Sad - Mixed Emotions - Terrifying - Hold on to Your Hat - Hearts for Sale - Blinded by Love - Rock and a Hard Place - Can’t Be Seen - Almost Hear You Sigh - Continental Drift - Break the Spell - Slipping Away.


    
      	Voodoo Lounge (juin 1994)

    


    Love Is Strong - You Got Me Rocking - Sparks Will Fly - The Worst - New Faces - Moon Is Up - Out of Tears - I Go Wild - Brand New Car - Sweethearts Together - Suck on the Jugular - Blinded by Rainbows - Baby Break it Down - Thru and Thru - Mean Disposition.


    
      	Bridges to Babylon (septembre 1997)

    


    Flip the Switch - Anybody Seen My Baby ? - Low Down - Already over Me - Gunface - You Don’t Have to Mean It - Out of Control - Saint of Me - Might as Well Get Juiced - Always Suffering - Too Tight - Thief in the Night - How Can I Stop.


    
      	A Bigger Bang (septembre 2005)

    


    Rough Justice - Let Me down Slow - It Won’t Take Long - Rain Fall Down - Streets of Love - Back of My Hand - She Saw Me Coming - Biggest Mistake - This Place Is Empty - Oh No, not You Again - Dangerous Beauty - Laugh, I Nearly Died - Sweet Neo Con - Look what the Cat Dragged In - Driving too Fast - Infamy.

  


  
    Discographie – live


    
      	Got Live if You Want It ! (décembre 1966)

    


    Under My Thumb - Get Off of My Cloud - Lady Jane - Not Fade Away - I’ve Been Loving You too Long - Fortune Teller - The Last Time - 9th Nervous Breakdown - Time Is on My Side - I’m All Right - Have You Seen Your Mother, Baby, Standing in the Shadow - (I Can’t Get No) Satisfaction.


    
      	Get Yer Ya-Ya’s Out ! (Live septembre 1970)

    


    Jumpin’ Jack Flash - Carol - Stray Cat Blues - Love in Vain - Midnight Rambler - Sympathy for the Devil - Live with Me - Little Queenie - Honky Tonk Women - Street Fighting Man.


    
      	Love You – Live (septembre 1977)

    


    Intro - Honky Tonk Women - If You Can’t Rock Me/Get Off of My Cloud - Happy - Hot Stuff - Star Star - Tumbling Dice - Fingerprint File - You Gotta Move - You Can’t always Get what You Want - Mannish Boy - Crackin’ Up - Little Red Rooster - Around and Around - It’s only Rock and Roll - Brown Sugar - Jumpin’ Jack Flash - Sympathy for the Devil.


    
      	Still Life – American Concert 1981 (juin 1982)

    


    Intro - Under My Thumb - Let’s Spend the Night Together - Shattered - Twenty Flight Rock - Going to a Go Go - Let Me Go - Time Is on My Side - Just My Imagination - Start Me Up - Satisfaction - Outro.


    
      	Flashpoint (avril 1991)

    


    Intro - Start Me Up - Sad Sad Sad - Miss You - Rock and a Hard Place - Ruby Tuesday - You Can’t always Get what You Want - Factory Girl - Can’t Be Seen - Little Red Rooster (avec Eric Clapton) - Paint it Black - Sympathy for the Devil - Brown Sugar - Jumpin’ Jack Flash - Satisfaction - Highwire (studio) - Sex Drive (studio).


    
      	Stripped (novembre 1995)

    


    Street Fighting Man - Like a Rolling Stone - Not Fade Away - Shine a Light - The Spider and the Fly - I’m Free - Wild Horses - Let it Bleed - Dead Flowers - Slipping Away - Angie - Love in Vain - Sweet Virginia - Little Baby.


    
      	No Security (novembre 1998)

    


    Intro - You Got Me Rocking - Gimme Shelter - Flip the Switch - Memory Motel (avec Dave Matthews) - Corinna (avec Taj Mahal) - Saint of Me - Waiting on a Friend (avec Joshua Redman) - Sister Morphine - Live with Me - Respectable - Thief in the Night - The Last Time - Out of Control.


    
      	Live Licks (novembre 2004)

    


    Disque 1 : Brown Sugar - Street Fighting Man - Paint it Black - You Can’t always Get what You Want - Start Me Up - It’s only Rock and Roll - Angie - Honky Tonk Women - Happy - Gimme Shelter - (I Can’t Get No) Satisfaction


    Disque 2 : Neighbours - Monkey Man - Rocks Off - Can’t You Hear Me Knocking - That’s how Strong My Love Is - The Nearness of You - Beast of Burden - When the Whip Comes Down - Rock Me Baby - You Don’t Have to Mean It - Worried about You - Everybody Needs Somebody to Love.


    
      	Shine a Light (avril 2008)

    


    Disque 1 : Start Me Up - Shattered - She Was Hot - All down the Line - Loving Cup - As Tears Go By - I’m Free - Undercover of the Night - Just My Imagination - Shine a Light - Champagne and Reefer - Tumbling Dice - You Got the Silver - Little T&A - Sympathy for the Devil - Live with Me - Paint it Black - Jumpin’ Jack Flash - Satisfaction -


    Disque 2 : Jumpin’ Jack Flash - Shattered - She Was Hot - All down the Line - Loving Cup - As Tears Go By - I’m Free - Some Girls - Just My Imagination - Far away Eyes - Champagne and Reefer - Tumbling Dice - You Got the Silver - Connection - Sympathy for the Devil - Live with Me - Honky Tonk Women - Start Me Up - Brown Sugar - Satisfaction.


    
      	The Brussels Affair (novembre 2011)

    


    Brown Sugar - Gimme Shelter - Happy - Tumbling Dice - Starfucker - Dancing with Mr. D. - Doo Doo Doo Doo Doo (Heartbreaker) - Angie - You Can’t always Get what You Want - Midnight Rambler - Honky Tonk Women - All down the Line - Rip this Joint - Jumpin’ Jack Flash - Street Fighting Man.


    
      	Hampton Coliseum – Live 1981 (janvier 2012)

    


    Under My Thumb - When the Whip Comes Down - Let’s Spend the Night Together - Shattered - Neighbours - Black Limousine - Just My Imagination - 20 Flight Rock - Going to a Go Go - Let Me Go - Time Is on My Side - Beast of Burden - Waiting on a Friend - Let it Bleed - You Can’t always Get what You Want - Band Intros - Little T&A - Tumbling Dice - She’s so Cold - 20. Hang Fire - 2Miss You - 2Honky Tonk Women - 2Brown Sugar - 2Start Me Up - 2Jumpin’ Jack Flash - 2Satisfaction.


    
      	L. A. Friday (avril 2012)

    


    Honky Tonk Women - All down the Line - If You Can’t Rock Me/Get Off of My Cloud - Star Star - Gimme Shelter - Ain’t too Proud to Beg - You Gotta Move - You Can’t always Get what You Want - Happy - Tumbling Dice - Band Intros - 2 It’s only Rock and Roll - Heartbreaker - Fingerprint File - Angie - Wild Horses - That’s Life (Billy Preston and the Rolling Stones) - Outta Space (Billy Preston and the Rolling Stones) - Brown Sugar - 20. Midnight Rambler - 2Rip this Joint - 2Street Fighting Man - 2Jumpin’ Jack Flash - 2Sympathy for the Devil.

  


  
    Discographie en solo


    Seuls les albums sont indiqués ici.


    
      	Jagger, Mick

    


    She’s the Boss (1985) - Primitive Cool (1987) - Wandering Spirit (1993).


    
      	Richards, Keith

    


    Talk Is Cheap (1988) - Live at the Hollywood Palladium (1991) - Main Offender (1992) - Vintage Winos (2010).


    
      	Watts, Charlie

    


    Rocket 88 (1981) - Live at the Fullham Town Hall (1986) - A Tribute to Charlie Parker (1992) - From One Charlie (1993) - Long Ago and Far Away (1996) - Charlie Watts/Jim Keltner Project (2000) - Charlie & The Tentet Watts – Watts at Scott’s (2004) - The ABC of Boogie Woogie (2009) - The Magic of Boogie Woogie (2010).


    
      	Wood, Ron

    


    I’ve Got My Own Album to Do (1974) - Now Look (1975) - Mahoney’s Last Stand (avec Ronnie Lane) (1976) - Gimme Some Neck (1979) - 1234 (1981) - Live at the Ritz (avec Bo Diddley) (1989) - Slide on This (1992) - Slide on Live (Plugged in and Standin’) (1993) - Live and Eclectic (2000) - Not for Beginners (2001) - Ronnie Wood Anthology – The Essential Crossexion (2006) - Buried Alive – Live in Maryland (2006) - The First Barbarians – Live from Kilburn (2007) - I Feel Like Playing (2010).


    
      	Wyman, Bill

    


    Monkey Grip (1974) - Stone Alone (1975) - Bill Wyman (1981) - Green Ice (musique de film) (1981) - Digital Dreams (musique de vidéo) (1983) - Willie and the Poor Boys (1985) - Stuff (1992) - Tear It Up (1994) - Struttin’ Our Stuff (1998) - Anyway the Wind Blows (1999) - Groovin’ (2000) - Double Bill (2001) - A Stone Alone – The Solo Anthology 1974-2002 (2002) - Just for a Thrill (2004) - Rhythm Kings Live (2005).

  


  
    DVD sur les Rolling Stones


    
      	One plus One

    


    Enregistrement de « Sympathy for the Devil ». Documentaire de Jean-Luc Godard. Sortie originale : mars 1970. - Gimme Shelter. La tournée américaine de 1969 et le concert gratuit d’Altamont.


    Documentaire de David Maysles, Albert Maysles et Charlotte Zwerin. Sortie originale : 6 décembre 1970


    Jumpin’ Jack Flash (New York, 28 novembre 1969) - Satisfaction (New York, 28 novembre 1969) - Love in Vain (New York, 27 ou 28 novembre 1969) - Honky Tonk Women (New York, 27 ou 28 novembre 1969) - Street Fighting Man (New York, 28 novembre 1969) - Sympathy for the Devil (Livermore, Californie, 6 décembre 1969) - Under My Thumb (Livermore, Californie, 6 décembre 1969) - Street Fighting Man (Livermore, Californie, 6 décembre 1969) - Gimme Shelter (Livermore, Californie, 6 décembre 1969).


    
      	Ladies and Gentlemen, The Rolling Stones

    


    Concert filmé de Rollin Binzer & Stephen Gebhardt. Sortie originale : 14 avril 1974. Concerts donnés à Fort Worth et Houston (Texas) les 24 et 25 juin 1972.


    Brown Sugar - Bitch - Gimme Shelter - Dead Flowers - Happy - Tumbling Dice - Love in Vain - Sweet Virginia - You Can’t always Get what You Want - All down the Line - Midnight Rambler - Bye Bye Johnny - Rip this Joint - Jumpin’ Jack Flash - Street Fighting Man.


    
      	Let’s Spend the Night Together

    


    Concerts de la tournée 1981. Film de Hal Ashby. Sortie originale : 11 février 1983.


    Under My Thumb (Tempe, Arizona, 13 décembre 1981) - Let’s Spend the Night Together (Tempe, Arizona, 13 décembre 1981)  - Shattered (Tempe, Arizona, 13 décembre 1981) - Neighbors (Tempe, Arizona, 13 décembre 1981) - Black Limousine (Tempe, Arizona, 13 décembre 1981) - Just My Imagination (Tempe, Arizona, 13 décembre 1981) - Twenty Flight Rock (Tempe, Arizona, 13 décembre 1981) - Let Me Go (Tempe, Arizona, 13 décembre 1981)  - Time Is on My Side (Tempe, Arizona, 13 décembre 1981)  - Beast of Burden (Tempe, Arizona, 13 décembre 1981) - Waiting on a Friend (Tempe, Arizona, 13 décembre 1981)  - Going to a Go-Go (East Rutherford, N. J., 6 novembre 1981) - You Can’t always Get what You Want (East Rutherford, N. J., 6 novembre 1981) - Little T&A (East Rutherford, N. J., 5 novembre 1981) - Tumbling Dice (East Rutherford, N. J., 5 novembre 1981) - She’s so Cold (East Rutherford, N. J., 6 novembre 1981) - All down the Line (East Rutherford, N. J., 5 novembre 1981) - Hang Fire (East Rutherford, N. J., 5 novembre 1981) - Miss You (East Rutherford, N. J., 6 novembre 1981) - Let it Bleed (East Rutherford, N. J., 5 novembre 1981) - Start Me Up (East Rutherford, N. J., 5 novembre 1981)  - Honky Tonk Women (Tempe, Arizona, 13 décembre 1981)  - Brown Sugar (East Rutherford, N. J., 5 novembre 1981) - Jumpin’ Jack Flash (Tempe, Arizona, 13 décembre 1981) - Satisfaction (East Rutherford, N. J., 6 novembre 1981).


    
      	25 x 5

    


    L’histoire des Rolling Stones. Documentaire de Lorne Michaels.


    Parution originale en vidéo : février 1990. Inclut le making of de l’album Steel Wheels.


    
      	Rolling Stones at the Max

    


    Concerts. - Film réalisé en Imax par Julien Temple. Sortie : le 25 octobre 1991.


    Start Me Up (Londres, 24 août 1990) - Sad Sad Sad (Turin, 28 juillet 1990) - Tumbling Dice (Londres, 24 août 1990) - Ruby Tuesday (Londres, 25 août 1990) - Rock and a Hard Place (Turin, 28 juillet 1990) - Honky Tonk Women (Turin, 28 juillet 1990) - You Can’t always Get what You Want (Londres, 24 août 1990) - Happy (Berlin, 14 août 1990) - Paint it Black (Turin, 28 juillet 1990) - 2000 Light Years from Home (Turin, 28 juillet 1990) - Sympathy for the Devil (Londres, 24 août 1990) - Street Fighting Man (Londres, 25 août 1990) - It’s only Rock and Roll (Berlin, 14 août 1990) - Brown Sugar (Londres, 25 août 1990) - Satisfaction (Londres, 24 août 1990).


    
      	Voodoo Lounge

    


    Concert de Miami, Floride, 25 novembre 1994. Film de David Mallet. Parution en vidéo : 21 novembre 1995.


    Not Fade Away - Tumbling Dice - You Got Me Rocking - Satisfaction - Angie - Sweet Virginia - It’s All over Now - Stop Breaking Down - Who Do You Love - Miss You - Honky Tonk Women - The Worst - Sympathy for the Devil - Start Me Up - It’s only Rock and Roll - Brown Sugar - Jumpin’ Jack Flash.


    
      	The Rolling Stones’ Rock and Roll Circus

    


    Spectacle musical. Inclut des prestations inédites des Rolling Stones, filmées à Londres les 11 et 12 décembre 1968.


    Film de Michael Lindsay-Hogg. Parution en vidéo : 14 octobre 1996


    Jumpin’ Jack Flash - Parachute Woman - No Expectations - You Can’t always Get what You Want - Sympathy for the Devil - Salt of the Earth.


    
      	Bridges to Babylon Tour ’97-98

    


    Concert à Saint Louis, Missouri, 12 décembre 1997. Film de Bruce Gowers. 8 juin 1998.


    Satisfaction - Let’s Spend the Night Together - Flip the Switch - Gimme Shelter - Wild Horses - Saint of Me - Out of Control - Waiting on a Friend - Miss You - Wanna Hold You - It’s only Rock and Roll - Like a Rolling Stone - Sympathy for the Devil - Tumbling Dice - Honky Tonk Women - Start Me Up - Jumpin’ Jack Flash - You Can’t always Get what You Want - Brown Sugar.


    
      	Four Flicks

    


    Quadruple DVD sur la tournée 2002-2003. - De Marty Callner. - Sortie : 11 novembre 2003.


    
      	DVD 1 (divers)

    


    Beast of Burden (Los Angeles, Californie, 4 novembre 2002) - You Don’t Have to Mean It (Los Angeles, Californie, 4 novembre 2002) - Rock Me, Baby (Los Angeles, Californie, 4 novembre 2002) - Bitch (Los Angeles, Californie, 4 novembre 2002) - I Can’t Turn You Loose (Munich, Allemagne, 8 juin, 2003) - Extreme Western Grip ([studio] Paris, France, mai-juin 2002) - Well Well ([studio] Paris, France, mai-juin 2002) - DVD 2 (arène – New York, 18 janvier 2003) - Street Fighting Man - If You Can’t Rock Me - Don’t Stop - Monkey Man - Angie - Let it Bleed - Midnight Rambler - Thru and Thru - Happy - You Got Me Rocking - Can’t You Hear Me Knocking - Honky Tonk Women - Satisfaction - It’s only Rock and Roll - When the Whip Comes Down - Brown Sugar - Jumpin’ Jack Flash.


    
      	DVD 3 (stade – Londres, 24 août, 2003)

    


    Brown Sugar - You Got Me Rocking - Rocks Off - Wild Horses - You Can’t always Get what You Want - Paint it Black - Tumbling Dice - Slipping Away - Sympathy for the Devil - Star Star - I Just Want to Make Love to You - Street Fighting Man - Gimme Shelter - Honky Tonk Women - Satisfaction - Jumpin’ Jack Flash.


    
      	DVD 4 (petite salle – Olympia, 11 juillet 2003)

    


    Start Me Up - Live with Me - Neighbors - Hand of Fate - No Expectations - Worried About You - Doo Doo Doo Doo Doo - Stray Cat Blues - Dance (pt. 1) - Everybody Needs Somebody to Love - That’s how Strong My Love Is - Going to a Go-Go - The Nearness of You - Before They Make Me Run - Love Train - Respectable - Honky Tonk Women - Brown Sugar - Jumpin’ Jack Flash - Toronto Rocks - Double DVD – Concert de Toronto, Canada, 30 juillet 2003 - Film de Marty Callner et Dave Russell. - Sortie : 29 juin 2004. - - Start Me Up - Ruby Tuesday - Miss You - Rock Me, Baby - Satisfaction - Jumpin’ Jack Flash.


    
      	Shine a Light

    


    DVD autour du concert donné à New York au Beacon Theater les 29 octobre et 1er novembre 2006.


    Documentaire de Martin Scorsese. Sortie : 16 avril 2008.


    Jumpin’ Jack Flash - Shattered - She Was Hot - All down the Line - Loving Cup (avec Jack White) - As Tears Go By - Some Girls - Just My Imagination - Faraway Eyes - Champagne & Reefer (avec Buddy Guy) - Tumbling Dice - Band Introductions - You Got the Silver - Connection - Sympathy for the Devil - Live With Me (avec Christina Aguilera) - Start Me Up - Brown Sugar - (I Can’t Get No) Satisfaction.

  


  
    Filmographie Mick Jagger


    Performance (1970) de Donald Cammell, Nicolas Roeg.


    Ned Kelly (1970) de Tony Richardson.


    Umano non umano (1972) de Mario Schifano.


    Running out of Luck (1987) de Julien Temple.


    Freejack (1992) de Geoff Murphy.


    Bent (1997) de Sean Mathias.


    The Man from Elysian Fields (2001) de George Hickenlooper.
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      Du même auteur
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      Jean-Louis Aubert, de Téléphone à aujourd’hui...


      



      Jean-Louis Aubert incarne, à lui seul, toute une partie du rock français. Chanteur et cofondateur de Téléphone, il révolutionne la scène rock à la fin des années 70 en signant des titres de légende. Créateur d'un style à la fois contestataire et populaire, cet enfant de mai 68, né dans une famille bourgeoise, agite la France pendant dix ans. Les abonnés au Téléphone sont alors des millions et le groupe remplit les plus grandes salles. Mais, un jour de 1986, Téléphone décide de raccrocher. Jean-Louis Aubert se fait alors un nom et, depuis, évolue sous les projecteurs en écrivant de nouvelles pages de l'histoire du rock jusqu’à Roc’Eclair, son dernier album au succès phénoménal. Cette biographie dévoile, pour la première fois, le parcours d'un artiste sincère et particulièrement attachant.


      



      L'histoire de Téléphone et de Jean-Louis Aubert : une saga de quarante ans de rock français.


      ISBN : 978-2-35288-540-5


      www.city-editions.com
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