

[image: cover]


Marc Alvarado

 

Euroguitars

 

1960 – 1980

L’âge d’or de la guitare électrique européenne

 

Une encyclopédie de toutes les marques européennes qui ont fait la légende

 

STORYMAG

 

 



 

Version e-book

© Marc Alvarado

Storymag Editions

ISBN : 979-10-359-2547-5

 

Ce livre numérique a été publié sur www.bookelis.com

Tous droits de reproduction, d’adaptation et de traduction,

intégrale ou partielle réservés pour tous pays.

L’auteur est seul propriétaire des droits et responsable du contenu de cet e-book.

 

 



 

TABLE DES MATIERES

 

PREFACE de Tony Zemaitis

 

INTRODUCTION

 

PARTIE 1 : LES VINGT GLORIEUSES

 

L'environnement socio-économique des années 60 et 70

Les grandes manœuvres musicales

La découverte des matériaux, la révolution du design

La jeunesse, la motocyclette et la guitare électrique

Innover ou copier ?

 

PARTIE 2 : LA PRODUCTION EUROPEENNE

 

L'Angleterre : beat et afterbeat

Le contexte

Les marques : Vox, Burns, Baldwin, Hayman, Shergold, Watkins / WEM, Grimshaw, Ned Callan, Zemaitis et les autres fabricants anglais

 

L'Italie : la flamme latine

Le contexte

Les marques : Eko, Wandrè, Meazzi / Framez, Galanti, Davoli, Welson et les autres fabricants italiens

 

L'Allemagne : la chevauchée des Bavarois

Le contexte

Les marques : Framus, Höfner, Hopf, Hoyer, Klira et les autres fabricants allemands

 

La Suède : solide comme l'acier

Le contexte

Les marques : Hagström, Levin

 

La France : la scuderia des six cordes

Le contexte

Les marques : Jacobacci et les autres fabricants français

 

La Hollande : sur les rails de la pop

Le contexte

Les marques : Egmond

 

Les pays d'Europe de l'Est : rockestroïka

Le contexte

Les pays producteurs : Tchécoslovaquie (Resonet, Jolana), Pologne (Defil), Allemagne de l'Est (Musima), URSS (Tonika, Aelita) et les autres pays du bloc de l’Est

 

PARTIE 3 : LES MARQUES DE DISTRIBUTEUR

 

Le contexte

Les distributeurs

Selmer (Selmer, Futurama, Kent)

Rosetti (Rosetti, Triumph, Shaftesbury)

Goya

Les autres marques de distributeurs

 

CONCLUSION

 

 

POSTFACE de Marino Meazzi

 

Sources documentaires

Remerciements

 

 

 



 

AVANT-PROPOS

 

Terminologie utilisée dans cet ouvrage

 

Solidbody : guitare à caisse pleine (Fender Stratocaster ou Gibson Les Paul par exemple)

Archtop : guitare à caisse creuse munie d’une table et d’un dos cintrés (jazz acoustique ou électrique par exemple)

Flattop : guitare à table et dos plats (western par exemple)

Thinline : guitare à fine caisse creuse souvent munie d’une table et d’un dos cintrés (Byrdland ou ES330 Gibson, Gretsch Chet Atkins par exemple)

Semi : guitare à fine caisse creuse renforcée par une poutre centrale pleine, et souvent munie d’une table et d’un dos cintrés (Gibson ES335 ou Epiphone Riviera par exemple)

Vintage : guitare ancienne présentant une certaine valeur historique. On parlera du marché vintage pour évoquer le marché de la guitare ancienne de collection. Un vintage show est une exposition dédiée aux guitares de collection. Il en existe plusieurs chaque année en Europe (Stuttgart, Milan, Londres, …).

A la Stratocaster : qualifie un modèle s’inspirant la forme originale de la solidbody Fender Stratocaster

A la Telecaster : qualifie un modèle s’inspirant la forme originale de la solidbody Fender Telecaster

A la Jazzmaster : qualifie un modèle s’inspirant la forme originale des solidbodies Fender Jazzmaster et Jaguar

A la Les Paul : qualifie un modèle s’inspirant la forme originale de la solidbody Gibson Les Paul

A la ES335 : qualifie un modèle s’inspirant la forme originale de la semi Gibson ES335

A la ES330 : qualifie un modèle s’inspirant la forme originale de la thinline Gibson ES330

 

Les autres comparatifs mentionneront le nom complet et la marque du modèle pris en référence.

Fender, Gretsch, Gibson et Epiphone et leurs références modèles sont des marques déposées.
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« La vie est bizarre. Si quelqu’un m’avait dit il y a 50 ans, lorsque je m’acharnais à fabriquer une guitare, qu’au bout du compte, de nombreuses usines fabriqueraient des copies de mon travail, sans ma permission, j’en aurais ri ! Dieu merci j’en ris encore !! Je souhaite à Marc Alvarado tout le succès avec son livre, et j’espère que lui aussi a de l’humour pour le faire marcher ».

Anthony (Tony) Zemaitis (1935 – 2002)

 



INTRODUCTION

 

Pourquoi ce livre ?

 

Je suis né dans les années soixante, mais mon éveil musical date des années soixante-dix. Ma mémoire s’est donc naturellement mise en marche quant il s’est agi de décrire le contexte musical de cette décennie, et particulièrement celui des guitares électriques, ma passion de toujours. Lorsque dans les années quatre-vingt, favorisé par un poste important dans l’univers des instruments de musique, j’ai commencé à m’intéresser aux guitares anciennes, et particulièrement aux guitares solidbody et thinline – celles du rock, quoi -, la tendance m’a naturellement entraîné vers les années cinquante et soixante et sur les rivages américains. A cette époque, nous étions encore peu nombreux et les guitares vintage étaient encore des « occazes » qu’on pouvait acquérir à bas prix. Après bien des années de quêtes du Graal américain, j’ai eu l’occasion, plutôt fortuite, de récupérer quelques modèles européens. C’est à ce stade, et après un démontage appliqué de chacun d’entre eux, que j’ai commencé à me poser les habituelles questions : d’où ça vient, par qui c’est fait, qu’est-ce que ça vaut, comment ça sonne ?

 

Voici le résultat de mes investigations : l’historique de tous les fabricants européens de guitares électriques dans les années soixante et soixante-dix, et une sélection de ce qui m’est apparu comme étant les modèles les plus caractéristiques, et donc les plus désirables. Il a fallu pour cela aller enquêter sur le terrain, à la recherche de marques alors disparues et de protagonistes pour la plupart retombés dans l’anonymat. Je me suis volontairement plus attaché au passé qu’au présent, et c’est pourquoi je n’ai pas souhaité évoquer de prix sur un marché qui ne peut encore être considéré comme codifié. Mais force est de reconnaître depuis la période de mes investigations que la destinée des meilleurs modèles a attiré la convoitise des collectionneurs du monde entier, et donc une certaine spéculation. J’ai pu observer cette tendance sur les vingt dernières années, période qui sépare la première édition de cet ouvrage de sa mise à jour dans sa version actuelle.

 

Car ces instruments sont désirables, remarquables pour bon nombre d’entre eux et somme toute encore abordables, ce qui n’est pas le moindre des arguments. Et j’ajouterai jouables et dotés d’une vraie personnalité, même confrontés aux meilleurs modèles américains de leur époque. Pendant ces quelques mois d’enquête, j’ai rencontré, physiquement ou virtuellement, des passionnés dans le monde entier qui dans l’ombre se démènent pour obtenir informations et pièces détachées. J’ai également eu l’immense bonheur de côtoyer certains des protagonistes de cette grande épopée européenne, malheureusement aujourd’hui disparus pour la plupart d’entre eux. Et chez tous ces gens, j’ai retrouvé l’enthousiasme et le souci de conservation du patrimoine, le même esprit qui nous a entraîné il y a longtemps déjà vers les guitares américaines. Quel que soit le futur en collection pour les guitares européennes, je dédie cette encyclopédie à tous ces compagnons de route qui m’ont si généreusement ouvert leurs cœurs et leurs archives.

 



PARTIE 1 : LES VINGT GLORIEUSES

 

L'environnement socio-économique des années 60 et 70

 

 

It’s only Rock’n’roll (but I like it…)

 

Avant d’aborder l’histoire des principaux fabricants, il est important d’effectuer un petit retour en arrière sur le contexte dans lequel nous évoluons à la fin des années cinquante. Cela va expliquer en grande partie l’essor phénoménal de la guitare électrique sur la décennie suivante, mais également les grandes disparités qui vont exister entre les différents pays d’Europe.

L’Europe est bouleversée au sortir de la Seconde Guerre Mondiale. Séparée en deux blocs étanches, l’Est et l’Ouest, elle est aussi séparée en deux camps : les gagnants et les vaincus. Mais les nouvelles générations sont fermement décidées à tourner la page. Dans le courant des années cinquante, la reconstruction initiée par le plan Marshall (non, pas celui des amplis…) bat son plein, et les yeux rêveurs de la jeunesse d’après-guerre sont rivés vers l’Amérique, ou plus commodément vers les bases américaines installées un peu partout en Europe, et qui distillent alors à un public plus que consentant le fleuron de la culture teenager américaine : le rock’n’roll.

« Ce qu’il y avait de neuf, c’était son agressivité, sa sexualité, son bruit absolu, et tout cela tenait pour une très large part à son rythme, son « beat ». Celui-ci était plus énorme et plus sonore qu’aucun autre beat avant lui, tout simplement parce qu’il était amplifié. La plupart du temps, musique pop se ramenait à : guitares électriques ». (Nik Cohn in « Awopbopaloobop Alopbamboom », 1969).

La nouvelle génération de jeunes européens prend la vague du rock’n’roll de plein fouet, et après une première période d’imitation, se met à créer une musique dérivée plus personnelle. Le seul obstacle reste la disponibilité de ce nouveau matériel indispensable : la guitare plate et l’amplificateur de forte puissance.

 

Les grandes manœuvres musicales

 

Certes, comme le précise plus loin Nik Cohn dans l’ouvrage déjà cité et sous-titré « The Golden Age of Rock », « les guitares électriques n’étaient pas une nouveauté en soi, elles étaient présentes depuis des années déjà dans le jazz et le rythm’n’blues (…) mais elles n’avaient jamais été utilisées comme matière première de toute une musique. Crues, puissantes, infiniment bruyantes, elles ont déboulé telles des monstres musicaux venus de l’espace et, immédiatement, elles ont balayé la bienséance qui régnait jusque-là ».

Ce coup de balai va définitivement changer la vie de la jeunesse d’alors, non seulement en matière musicale, mais aussi dans la mode, le design et les arts plastiques. Tout cela va devenir intimement lié et se faire le porte-parole de la révolte au sein d’une population qui souhaite oublier les séquelles du récent conflit mondial. A la fin des années cinquante, l’Europe occidentale découvre Elvis Presley, Bill Haley, puis Little Richard et Chuck Berry, et se sent pousser des ailes. Les premiers groupes européens de rock’n’roll singent les américains dans un exercice qu’on pourrait qualifier après coup de vulgarisation, tant les moyens de transmission d’alors (radio, tourne-disques, juke-boxes, téléviseur) étaient encore rares. Comme l’étaient les instruments de musique modernes, ces guitares électriques que l’on pouvait contempler dans les revues rapportées des US par les GIs en mission dans les bases européennes. Les fabricants européens, alors tournés vers la variété et le jazz, vont commencer à s’imprégner de ces nouvelles formes qu’ils vont combiner à leur savoir-faire déjà ancien de facteurs d’instruments. La demande est énorme, et rien ne peut filtrer des Etats-Unis. Alors les grands fabricants européens vont produire, brusquement et massivement, pour contenter cette jeunesse assoiffée. En parallèle naissent des lieux pour jouer ces nouvelles musiques, puis des festivals, et enfin des émissions spécialisées à la radio puis à la télévision. Le mouvement est en marche, pas toujours bien contrôlé, mais inexorable.

 

La découverte des matériaux, la révolution du design

 

Ce mouvement va avoir des répercussions dans beaucoup de domaines. L’art, la mode et le design, nous l’avons évoqué, mais également l’un des plus visible d’entre tous : l’automobile. C’est parce qu’il y a eu le rock’n’roll que le design automobile s’est débridé, mais il a offert en retour toutes ces peintures et vernis chatoyants que les fabricants de guitares n’ont eu de cesse d’exploiter. Les stars du show business aimaient s’exhiber avec leur guitare et leur voiture, comme autant de symboles de leur personnalité et leurs passions. En même temps que ces nouvelles couleurs, la société de consommation découvre de nouveaux matériaux à usage domestique : le métal et les matières plastiques remplacent les matériaux nobles, symboles des générations précédentes. Ces combinaisons, parfois improbables, connaissent leur apogée au début des années soixante-dix, après une décennie d’expérimentations débridées. Car la décennie soixante est avant tout celle des expériences : sociales, culturelles, aphrodisiaques et, bien entendu, musicales. Dans tous ces domaines, chaque pays essaie de tirer son épingle du jeu. La production italienne est « belle », l’anglaise est « traditionnelle », la française est « technologique » et l’allemande « solide ». C’est le temps des copains, la voiture est la « fiancée mécanique » (selon Mc Luhan), on affiche une éternelle joie de vivre et une confiance en soi, en sa force et en sa créativité. Rapidement, les Européens reprennent du poil de la bête : Mary Quant invente la minijupe, Paco Rabanne la robe en métal, Ettore Sottsass le design plastique moderne et une poignée de cinéastes français lancent la Nouvelle Vague. L’Age d’Or européen est en marche, mais la décennie s’achève tragiquement : mort de Brian Jones, split des Beatles et de Cream, même si par ailleurs on a enfin marché sur la Lune.

La décennie qui va suivre sera paradoxalement celle du retour sur Terre. Après le triomphe de l’apparence et la débauche de matières synthétiques, les couleurs vives et le nouveau design, la crise pétrolière de 1973 entraîne un retour aux matières traditionnelles. Le progrès devient subitement source d’angoisse. La conscience moraliste nous ramène vers le fonctionnel et le neo-rustique. En parallèle naît le mouvement hi-tech, qui recycle des matériaux industriels, et connaît un rapide essor combiné à l’apparition de l’électronique domestique. A la fin de la décennie, on assiste même à un retour du cuir et des paillettes, mais pour la plupart des fabricants européens, il est déjà bien tard…

 

Innover ou copier ?

 

Pour les fabricants européens de guitares électriques, comme nous le verrons tout au long de cet ouvrage, le désir d’innovation et d’émancipation a toujours été fort, même si l’influence des designs et des technologies américaines sur le sujet semble inévitable. Inévitable parce que jeune, et donc peu amené à être remis en question. Les teenagers veulent des instruments modernes, mais pas n’importe quel modernisme. Et en matière de look et de technologie, certains américains, dont Fender, ont pris une bonne longueur d’avance. En réalité, les grandes inventions et la mise en place des standards concernant les guitares électriques solidbody et thinline datent des années cinquante. Les années soixante vont permettre des déclinaisons en phase avec le bouillonnement de l’époque, mais pas de grand bouleversement. Les progrès les plus spectaculaires seront enregistrés dans le domaine de l’amplification, et seront en grande partie dus à des firmes européennes. Que de chemin parcouru depuis les magnétophones Grundig en position Pause utilisés par les Beatles à leurs débuts (1961), puis la sono 50 watts du Shea Stadium (1964), jusqu’aux kilowatts de sonorisation fournis pour les grands festivals de la fin des années soixante. Cette décennie est florissante pour la quasi-totalité des fabricants européens, mais ce succès cache un échec cuisant qui les guette au tournant des années soixante-dix. Car dès le milieu des années soixante, les importations en provenance des Etats-Unis s’amplifient, et l’étau se resserre avec l’arrivée sur le marché des fabricants nippons désormais décomplexés et ambitieux. Et qui eux n’auront pas peur de copier…

 

La jeunesse, la motocyclette et la guitare électrique

 

Profitons de la première apparition des Japonais dans ce livre pour tenter un parallèle entre le marché de la guitare électrique et celui des motocyclettes. En Europe à la fin des années cinquante, la demande en moyens de locomotion économiques est très importante. Les légendes de l’après-guerre se nomment Indian et Harley Davidson, mais ceux qui fournissent le marché sont européens, forts de leurs traditions, avec les anglaises Triumph, Norton et BSA, les italiennes Ducati, Benelli ou Moto Guzzi, les françaises Terrot, Peugeot ou Motobécane ou les allemandes BMW et Zundapp, sans compter une kyrielle de fabricants de seconde envergure disséminés dans quasiment tous les pays d’Europe, y compris à l’Est. Rapidement, la moto devient le symbole de la jeunesse d’après-guerre, grâce à des films comme l’« Equipée Sauvage », où son chef de file Marlon Brando contribue à lui accoler la mauvaise réputation… Parcours quasi identique pour le rock : effervescence Outre-Atlantique, films diffusés mondialement, émergence d’une idole en la personne d’Elvis : la guitare électrique, le blouson noir et la moto deviennent l’indispensable panoplie du rocker. Les années soixante vont consacrer les fabricants européens de guitares et de motos, puis les fabricants japonais vont faire leur apparition à la fin de la décennie et sonner le glas des espérances de l’industrie européenne de ces deux symboles mythiques. Sur le terrain, toutes les marques sont en perte de vitesse, coincées entre l’entrée de gamme asiatique (qui se bonifie de plus en plus, tant en guitare qu’en moto, après sa période copie) et le matériel professionnel américain. Peu de fabricants européens vont résister : l’Angleterre et la France jettent l’éponge, l’Italie continue à se battre mais dans l’ombre, l’Allemagne s’arc-boute tant bien que mal… Le parallèle est troublant. Nous y reviendrons en conclusion de ce livre.

 

Mon nom n’est pas Personne

 

La guitare européenne va donc vivre une décennie complète d’euphorie : les années soixante. Au début, elle est omniprésente, dans toutes les mains, sur toutes les scènes. En réalité, ce n’est pas seulement, comme on a pu le prétendre, parce que les instruments américains étaient indisponibles sur le continent. Certaines marques comme Höfner, Framus ou Eko jouissent d’une excellente réputation grâce à des gammes fournies et « dans le vent ». Après l’ère des rockers et des yé-yés, dépassant rarement la notoriété locale voire nationale pour les meilleurs d’entre eux, les grands groupes anglais de pop music commencent à conquérir les scènes mondiales et véhiculent souvent avec eux l’image de la guitare européenne : Höfner 500/1 pour les Beatles, Framus Star Bass et Vox Teardrop pour les Rolling Stones, Vox Phantom pour les Kinks, Burns Marvin pour les Shadow… Tous vont grandement contribuer à installer ces marques sur tous les marchés occidentaux. Le fait est que la génération pop-psyché américaine du milieu des années soixante n’hésite pas à solliciter ces marques « exotiques » : basse violon Eko pour Grass Roots, basse Höfner Senator pour Big Brother And The Holding Company (featuring Janis Joplin), ou les Mothers of Invention de Frank Zappa (dans les mains de Roy Estrada), les apparitions scéniques sont rares mais toutes les grandes marques européennes sont à cette époque distribuées aux Etats-Unis. Personne ne pouvait se douter du destin tragique qui les attendait. Dès la fin des années soixante, le mouvement se met en marche : les gros distributeurs américains qui ont l’habitude de se fournir en Europe (Italie principalement) pour leur marque propre se tournent désormais vers le Japon. Les artistes à la recherche d’originalité vont en faire de même. En effet, la production européenne s’est assagie. Beaucoup moins excentrique et flamboyante qu’à ses débuts, elle se fait griller la politesse par de jeunes marques japonaises comme Yamaha, Teisco ou Guyatone qui n’hésitent pas à reprendre le flambeau du kitsch là où les Italiens l’ont abandonné au milieu des années soixante. Que reste-t-il alors aux marques européennes dans les années soixante-dix ? Des modèles spéciaux sur leurs marchés locaux, parfois avec l’appui de stars, comme David Bowie et sa Futurama, John Paul Jones et sa contrebasse électrique Framus, Ron Wood et Marc Bolan et leur Zemaitis, Slade et la Burns UK ou encore Jan Akkerman et son modèle Framus Signature. C’est un peu maigre. Les rares survivants tenteront de passer le cap grâce aux guitares acoustiques ou aux claviers électroniques, mais ces marchés seront beaucoup moins vecteurs d’image.

 

Militons un peu

 

Alors quel œil porter aujourd’hui sur les guitares électriques fabriquées en Europe durant ces deux décennies ? L’œil nostalgique du fan des sixties sera volontiers compatissant. L’œil du collectionneur sera probablement attiré par ces instruments éminemment « vintage » que la spéculation a encore épargné. L’œil du jeune musicien sera certainement amusé par les audaces ergonomiques et matérielles qui n’ont guère eu l’occasion d’être dépassées au cours des vingt dernières années. Dans tous les cas, le marché de la guitare électrique ancienne Made In Europe recèle une véritable mine de trésors qu’il ne faut pas hésiter à explorer, même si les embûches sont grandes : manque de documentation, manque de pièces détachées, coûts de restauration souvent rédhibitoires par rapport aux prix de marché… Mais tous ces instruments sont notre patrimoine, en même temps que les collectors de demain. Sachez vous en souvenir et ne pas dédaigner une belle européenne, même si elle est encore trop souvent remisée en arrière-boutique. Puisse ce livre vous aider à mieux les connaître et les apprécier.

 

 

 



PARTIE 2 : HISTORIQUE DES MARQUES

 

 

L’ANGLETERRE

Beat et afterbeat

 

Angleterre : le contexte

 

La lutherie anglaise, même si elle n’a pas toujours occupé les devants de la scène, possède une tradition de plusieurs siècles, dans l’ombre des continentaux. Cependant les rôles s’inversent dès les années swing, alors que le Nouveau Monde donne la cadence. Naturellement proche des « cousins » américains, les Anglais sont les premiers européens à s’approprier la musique venue d’Outre Atlantique, le skiffle notamment, avec l’usage de ses banjos et guitares western à table plate. Juste avant le second conflit mondial, le jazz commence à envahir l’Angleterre, et des fabricants de banjos comme Grimshaw suivent le mouvement vers la guitare archtop, puis l’électrification.

 

Après-guerre, ils sont les premiers, avec des Allemands encore désorientés, à découvrir et pratiquer le rock’n’roll, que les GIs américains présents en nombre dans les bases militaires n’hésitent pas à distribuer généreusement. Très vite, en cette fin d’années cinquante, la demande en guitares électriques explose, et les distributeurs locaux privés d’approvisionnement vont se débrouiller par leurs propres moyens pour obtenir ce que réclame la jeunesse. Le besoin est urgent : plutôt que de fabriquer, ils choisissent de faire fabriquer, comme Vox, Selmer ou Rosetti, et entraînent dans leur sillage des vocations auprès de personnages comme Jim Burns, Jack Golder, Syd Watkins ou Tony Zemaitis.

 

Les années soixante ont débuté et la donne est en train de changer : c’est le British Boom, les artistes anglais prennent le pouvoir. Il n’est pas question ici de relater la riche histoire de la pop music anglaise. Les nombreux groupes naissants dans le sillage des Beatles et des Rolling Stones se ruent sur les instruments disponibles, en majorité européens. C’est l’espace de quelques années la période de gloire des Watkins Rapier, Burns Bison et Vox Teardrop. En 1965, Churchill s’éteint alors que triomphe dans le monde la Pop anglaise : le flambeau est passé. Beatles, Stones, Yardbids, Them, autant d’ingrats qui vont, comme partout ailleurs, se tourner petit à petit vers le matériel américain. Malgré un sursaut d’orgueil de Burns et Shergold dans les années soixante-dix, et le parcours atypique mais quasiment sans faute de Tony Zemaitis, l’histoire a démontré que le British Boom n’a pas profité aux fabricants insulaires. De retour dans les années quatre-vingt, la lutherie anglaise permet de nouveau à des noms comme Burns, Gordon-Smith, Status ou Patrick Eggle de s’illustrer au niveau international.

 

 

Angleterre : les marques

 

Vox

 

Quand on pense Vox, on pense généralement amplificateur et plus particulièrement AC30. Originaire de Londres, Thomas Walter Jennings démarre pourtant sa carrière en 1951 en concevant l’orgue Univox. En 1958, il crée la marque Vox, émanation de la société Jennings Musical Instruments (JMI), et entame la commercialisation de l’ampli à lampes AC15, premier d’une grande lignée symbole de la beat music des années soixante - et dont la production est toujours d’actualité -. Dès la fin des années cinquante, Tom Jennings pense à diversifier sa production en se tournant vers des articles plus abordables et plus faciles à produire que ses coûteux amplis à lampes : une gamme de guitares, qui est dessinée par JMI et sous-traitée en Angleterre puis en Italie, principalement auprès de l’usine Welson. Ce sont des guitares thinline, destinées au marché britannique exclusivement. La société JMI étant alors distributeur d’instruments de musique importés au Royaume-Uni, rien de plus facile apparemment que d’inclure ces nouvelles guitares dans son catalogue : la demande est forte, les groupes anglais en pleine ascension et le matériel américain encore difficile à obtenir et assez onéreux.

 

En 1961, une fois sa nouvelle usine installée à Dartford (Kent), Jennings décide d’y inclure la fabrication de sa gamme de guitares, qui présente à partir de 1962 de nouveaux modèles d’inspiration Fender : les Stroller et Meteor (1 micro), Hurricane et Harlem (2 micros), Spitfire et Tempest (3 micros). Ces guitares bon marché présentent un intérêt limité. Mais parallèlement à cela, Vox décide d’innover, tant sur le plan de la forme que sur le plan de l’électronique – n’oublions pas que Jennings est au départ un concepteur d’orgue -. Soutenue grâce à ses amplis par bon nombre de musiciens réputés (Beatles, Rolling Stones, Kinks, Shadows, Animals, la liste est longue…), la marque lance dès 1962 le modèle Phantom, puis en 1964 la Mark VI « Teardrop », dans différentes versions qui marqueront l’histoire de la guitare européenne. D’autant que la gamme des guitares basses se met au diapason, avec les Phantom, Constellation et Delta.

 

En 1966, un accord signé avec le fabricant italien Eko prévoit le transfert de la totalité de la fabrication des guitares Vox en Italie. Le grand fabricant italien propose d’adjoindre à la gamme existante une interprétation de sa propre basse violon, qui apparaît au catalogue Vox sous la dénomination Astro Bass. En 1967, Vox introduit en option des circuits actifs, actionnés par des séries de boutons poussoirs, dont l’apogée est sans conteste la Guitar Organ, croisement improbable entre la guitare Phantom et l’orgue électronique Continental commercialisés par la marque. Mais dès 1964, Jennings a dû faire appel à des industriels pour assurer le développement de son entreprise, et il finit par céder l’intégralité de ses parts à une société américaine qui assure le rapprochement avec son distributeur américain de l’époque, la compagnie Thomas Organ. Celle-ci va alors être à l’origine d’une ligne d’amplis Vox transistorisés, qu’elle fabrique dans ses usines de Sepulveda, en Californie. Ces amplis (dont le Super Beatles) sont somme toute assez éloignés des fabrications originales (ie « britanniques ») et commencent à jeter le trouble sur la marque dans l’esprit des musiciens. En 1967 également, une gamme de guitares semi entre au catalogue, produite dans les usines Crucianelli. Identiques aux modèles italiens commercialisés sous la marque Elite, ils ont pour patronyme Challenger, Lynx ou encore Cougar chez Vox. Là non plus, la qualité - et les ventes - ne sont pas au rendez-vous, et la fabrication de guitares cesse en 1969... pour reprendre dans la confusion au cours des années quatre-vingt avec des produits de provenance asiatiques (modèles White Shadow notamment, fabriqué par Aria). En 1992, le fabricant japonais Korg rachète la marque pour lui permettre une nouvelle fois de renaître de ses cendres. Une nouvelle gamme de guitares, inspirée des lignes “classiques” de la marque, voit alors le jour en 1998. Bien que discrète, elle serait toujours fabriquée de nos jours.

 

Gros plan : la Phantom

 

Aucune guitare ne peut être confondue avec la Phantom de Vox. Dans la course à l’originalité, souvent initiée par les fabricants italiens, l’apparence prend le pas sur l’ergonomie, et souvent même sur la qualité du son ! Dans le cas de la Phantom, présentée dès 1962, la qualité de construction est au rendez-vous : trois micros simple bobinage, un vibrato de style Bigsby, une touche en ébène, des pontets réglables individuellement, ainsi qu’un classique inverseur à trois positions - là où les autres fabricants européens abusent de boutons poussoirs -. On y trouve également l’accessoire en vogue de l’époque : l’étouffoir de cordes. Sa forme biscornue rend le jeu assis plutôt acrobatique, voire impossible, mais son poids léger et sa construction équilibrée compensent ce défaut. Et puis surtout, elle a le look… Une version douze cordes de ce modèle était également disponible, notamment utilisée par Dave Davis des Kinks. Elle fut pendant les années soixante l’un des symboles visuels de la pop music anglaise, résolument moderne et provocante. Dans les années quatre-vingt, il n’était pas rare d’apercevoir les héros de la nouvelle vague pop anglaise (XTC, Joy Division) l’arborer fièrement autour du cou. De nombreuses imitations ont vu et voient encore le jour. Les exemplaires authentiques (1964-66) restent extrêmement rares sur le marché de la guitare vintage, car les heureux possesseurs ont souvent beaucoup de mal à s’en séparer.

 

Gros plan : la Teardrop

 

A l’origine, cette lignée de modèles, baptisée par la suite « teardrop » (larme), ne porte que la dénomination Mark suivie d’un chiffre correspondant aux nombres de cordes : 6, 12 et même 9 (une douze cordes dans les aigus, une six cordes dans les graves…). Nous sommes en 1964, sans doute faut-il voir dans cette appellation sibylline l’influence des automobiles Jaguar, alors au zénith de leur gloire internationale. Ces modèles sont tous équipés de trois micros Vox simple bobinage, d’un vibrato de style Bigsby et d’un sage inverseur trois positions accompagné de trois potentiomètres de contrôle. En dehors de sa forme, la présentation et la sonorité sont identiques à la Phantom. L’un des promoteurs de la Teardrop sur la scène internationale est Brian Jones des Rolling Stones : on le voit fréquemment utiliser jusqu’en 1967 un modèle Teardrop à deux micros, dont il fit l’acquisition à l’usine en 1964, et qui est unique dans le sens où il ne comporte que deux micros au lieu des trois habituels. Donc si jamais vous en dénichez un… En tout cas, un modèle de ce type dûment authentifié a été vendu aux enchères à Londres pour £ 3 200. La Teardrop termine sa carrière en Italie, fabriquée par Eko, qui ajoute à la gamme un modèle thinline du meilleur effet. L’originalité extrême de ce modèle a marqué les esprits : Brandoni, à Londres, le commercialise à partir des stocks originaux rachetés à la suite de la fermeture de l’usine Eko en 1982. De nombreuses copies sont disponibles, et il se retrouve aujourd’hui en star du marché vintage, avec une nostalgie particulièrement forte au Royaume-Uni, malgré une ergonomie discutable et une qualité de fabrication et de sonorités bien moyennes…

 

Gros plan : la Guitar Organ

 

A l’aise dans les circuits intégrés et récemment marié avec la firme américaine Thomas Organ, fabricant d’orgues électroniques aux USA, Vox se lance en 1966 dans la conception d’un instrument délirant, le Frankenstein de la guitare : la guitare-orgue. Les premiers essais du genre sont contemporains, sous la forme d’une guitare commercialisée par le concurrent américain Baldwin. Malgré l’échec de cette tentative, Vox persiste et signe. Mieux encore, le modèle retenu pour accueillir l’électronique embarquée est celui de la Phantom au design déjà peu conventionnel. Pourtant pas bien épaisse à l’origine, la caisse de la guitare arrive à faire de la place pour loger un circuit transistorisé d’orgue. Celui-ci se déclenche à partir des frettes, et propose également un système d’accompagnement automatique avec la guitare. On peut ainsi jouer de la guitare seule, de l’orgue seul, ou les deux combinés, ce qui demande au préalable une parfaite maîtrise du tableau de bord, précurseur des guitares synthétiseurs… Nous sommes en 1967 : ce chemin quasi-vierge - à peine emprunté par la Guitorgan de Bob Murrell et Baldwin aux USA - conduit évidemment à l’échec commercial qui, comme chacun le sait, est souvent un laisser-passer pour entrer dans la légende. Reste aujourd’hui le roi des gizmos, accompagné de son étui amplifié, qui est devenu une pièce de musée à ranger au département des œuvres visionnaires déchues. Extrêmement rare en état complet, la Guitar Organ représente un véritable investissement historique, plus que pratique…

 

Gros plan : la Constellation Bass

 

La Constellation reprend la forme originale initiée par la Mark (Teardrop), mais il s’agit ici d’une basse thinline dotée d’une ouie, de deux micros pilotés par un potentiomètre de volume et deux potentiomètres de tonalité et d’un manche fin surmonté de la large tête arrondie caractéristique des modèles Vox les plus innovants. Au rayon innovation justement, un circuit embarqué propose un booster de tonalité et - plus rare sur une basse - un générateur de distorsion. Il est vrai qu’en ce milieu de décennie soixante, on entre de plain-pied dans l’ère psychédélique. Cette basse, légère et équilibrée, est aussi confortable à jouer qu’une Höfner violon. C’est d’ailleurs dans cet esprit qu’elle fut conçue, puis fabriquée en Italie dans l’usine Eko. Une variante de ce modèle, avec une plaque de protection redessinée, fut parrainée par le bassiste des Rolling Stones et adopta un temps le nom de Wyman Bass. Ce sera le seul instrument de toute l’histoire Vox à être directement associé au nom d’un musicien. On a dernièrement redécouvert la saveur de ces instruments basiques au son velouté, et la génération avant-gardiste de bassistes américains (Les Claypool,…) n’hésite pas à en vanter les louanges, au même titre que celles de ses cousines italiennes de chez Eko. Et puis le circuit de distorsion donne carrément des frissons…

 

 



Catalogue Vox (guitares Made in Italy)
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Vox Guitar Organ (photo T. Braybrooks)
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Vox Wyman Bass (photo M. Alvarado)
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Vox Teardrop (publicité)
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Burns

 

Jim Burns est incontestablement un personnage central dans la production britannique de guitares électriques. A lui seul, il a participé ou contribué à plus de la moitié des marques anglaises évoquées dans cet ouvrage ! L’histoire de la marque Burns, originellement Ormston-Burns, démarre en 1960 après des années de bricolage en amateur, d’ailleurs plutôt appréciés. La société artisanale se transforme en Burns London Ltd., et propose cette même année sa première gamme de guitares : la Sonic à 2 micros en premier prix accompagnée de l’Artist à 3 micros (puis Vibra Artist équipée d’un vibrato), ainsi que deux modèles de basses correspondant. A noter également quelques modèles Sonic sous la marque distributeur Ariston. En 1961 apparaît le modèle qui deviendra le symbole de la marque : la Black Bison, à l’origine équipée de pas moins de quatre micros. La construction de ces premiers modèles présente de nombreuses similitudes : une lutherie en acajou, un manche collé (avec un astucieux système de talon escamoté), des micros maison (Ultrasonic ou Trisonic) et un système de vibrato solide et efficace, qui sera d’ailleurs adopté sous licence par Gretsch pour certains de ses modèles solid bodies (Corvette, Duo Jet, ...).

 

Rapidement, la société gagne en notoriété et s’attire la demande grandissante de nombreux musiciens professionnels, dont l’un d’entre eux, Hank Marvin (guitariste des Shadows), signe un peu plus tard de son nom un des modèles de la marque. Petit à petit, la gamme s’étoffe jusqu’à compter une vingtaine de modèles de guitares et de basses en 1964, depuis les solidbodies (Artist, Bison, Sonic, Jazz) jusqu’à l’électro-acoustique (Virginian) en passant par les thinlines (TR, GB) et les modèles de basses correspondant. La firme américaine Ampeg ne s’y trompe pas : à la recherche de guitares pour accompagner son catalogue d’amplis sur le marché nord-américain, elle commercialise entre 1963 et 1964 plusieurs modèles issus de la gamme Burns : la Vista Sonic (Jazz Split Sound), la Sonic Six (Nu Sonic), la Wild Dog (Split Sonic) et la Thinline (TR-2). Ces modèles sont rigoureusement identiques aux originaux Burns, seule la plaque de protection marquée Ampeg diffère.

 

En 1965, Jim Burns répond favorablement à une proposition de rachat par la firme américaine Baldwin, fabricant d’orgues et de pianos électriques et distributeur Burns outre-Atlantique. Une « consolation » pour cette société qui avait essayé, quelques mois plus tôt, de se « payer » la marque Fender ! Le contrat stipule que Jim Burns ne peut fabriquer de guitares sous son nom pendant trois années. En réalité, le marque Burns va dès 1966 être remplacée par la marque Baldwin, et la qualité de production en baisse sensible poussera Jim Burns à revenir sur le devant de la scène, une fois sorti du purgatoire…


OEBPS/icons/audio.png





OEBPS/chapter_1/Images/image002.jpg





OEBPS/Images/cover.jpg
Marc Alvarado

Euroguitars

L'age d’or de la guitare électrique européenne
1960 - 1980

e

, H \
STORYMAG . @ Préface de Tony Zemaitis

-~






OEBPS/chapter_1/Images/image001.jpg
ZEmEmeSE gy

-~ oo
o 4 0 g e e g !
—

o Qg any e O ormare £ed SU 7
AT S ey e e
L’“"”»"""".ﬁ“’fmﬁ
e Jugi:h gy ]

prrgrired]
5 00A Hir Bt Secqouie, o3
S et oy el A=

—roy 2 (Ac-2anmers)
e





OEBPS/icons/image.png





OEBPS/icons/document.png





OEBPS/chapter_1/Images/image005.jpg





OEBPS/icons/pdf.png
POF





OEBPS/chapter_1/Images/image004.jpg





OEBPS/icons/html.png





OEBPS/icons/video.png





OEBPS/chapter_1/Images/image003.jpg





OEBPS/icons/url.png





