
"Il n'y a pas besoin d'être musicien pour comprendre le jazz.

  Il suffit d'être capable de ressentir les choses."

· Art Blakey  

Introduction :

Avant de vous présenter les différents objectifs, je voudrais définir avec vous la manière de les atteindre. Tout d'abord au terme conférence je préfère celui plus convivial de réunion ou rencontres. Jazz réunion ou rencontres jazziques si vous me permettez ce néologisme. Ces rencontres se veulent avant tout interactives et doivent permettre de partager une actualité jazzique très dense dans notre région. A savoir les concerts (Samedi 8 Décembre au "Pieds sur Terre" à Cuers), 

les disques, les livres, les festivals ou même les bonnes adresses de disquaires etc.…

Tout au long de ces réunions nous aurons l'occasion d'écouter et de visionner de nombreux enregistrements que j'ai sélectionnés. Cependant vous pouvez vous aussi apporter un disque, une vidéo ou un livre que vous souhaitez nous faire découvrir.

Le Jazz est une musique tellement vaste qu'on ne peut décemment pas la représenter à partir d'un simple échantillon de disques aussi variés soit-il.

On ne peut pas non plus je crois réduire le Jazz à une musique de drogués ou d'alcooliques même si tout autour de ces génies plane l'ombre de ces démons.

Que ce soit Charles Baudelaire écrivant sous l'emprise de l'absinthe ou Charlie Parker jouant sous l'effet de l'alcool l'essentiel n'est-il pas le talent ?

Sans occulter pour autant ces facteurs, l'idée peut-être audacieuse est d'essayer de présenter le jazz sous un autre angle et de lui donner enfin l'image qu'il mérite.
ALL THAT JAZZ !

A. L'ESSENCE DU JAZZ

Dans ce premier volet nous essaierons de définir et de comprendre la signification du mot JAZZ à travers son origine, son histoire ainsi que tout ce qu'il représente et véhicule.

B. LES DIFFERENTS STYLES DE JAZZ

Ce deuxième volet aura pour but de présenter de façon chronologique les différents styles de jazz depuis le Spiritual, le Blues, … en passant par le Mainstream, le Rock et l'Acid Jazz.

De nombreuses écoutes vous permettront ainsi de les reconnaître et de les différencier.

C. LES STANDARDS DE JAZZ

Les standards tiennent une place fondamentale dans le jazz.

C'est pourquoi ce dernier volet aura pour objectif de remonter jusqu'à leur création pour les comédies musicales de Broadway  et d'apprécier leur évolution à travers l'écoute de morceaux d'anthologie. Il vous permettra également de vous constituer une discographie plus complète et d'appréhender dans on ensemble le … Jazz !

A. L'ESSENCE DU JAZZ

Pour se fixer les idées rappelons quelques faits importants :

- 1609 Arrivée des premiers immigrants sur le continent américain avec le Mayflower

- Dix ans plus tard c'est le début de ce que l'on appelle pudiquement le commerce du bois d'ébène. 

On peut alors se demander pourquoi ce sordide commerce a-t-il débuté ?

La réponse est liée aux conditions climatiques. 

En effet le Sud est une région semi-tropicale, favorable à la grande culture de produits complémentaires de ceux de l’Europe : tabac, maïs, riz, indigotier et, surtout, plus tard, le coton.

Les conditions climatiques y rendent le travail très pénible pour des Européens, qui ont préféré importer depuis 1618 des Noirs d’Afrique, vendus comme esclaves par les puritains du Massachusetts ou du Rhode Island sur les marchés locaux ou antillais.

Les Africains déportés se voient dépossédés de toute pratique culturelle.

Leurs maîtres séparent les familles, dispersent les ethnies, interdisent la pratique des langues, des coutumes et des religions d'origine africaine.

Ils confisquent ou détruisent les rares instruments confectionnés ou rapportés d'Afrique.

Dépossédés de toute identité culturelle, ils n'ont plus que le grain de leur voix et la couleur de leur peau pour se réinventer un peuple et retrouver enfin une âme.

Disséminés dans les champs, ne pouvant se voir à cause de la végétation ils communiquent  par des appels ou des chants sous forme de question-réponse.

Ces "Field hollers" (cris des champs) donnent naissance à une technique que l'on retrouvera dans pratiquement tous les styles de Jazz : le responsorial.

Cette technique bénéfique au rendement et nécessaire au moral de la main d'œuvre eut pour  conséquence une modification du rythme. Alors qu'en Europe on accentuait les temps forts d'une mesure à quatre temps ( 1° et 3°), la tradition africaine conduisit les exilés à marquer davantage les temps faibles (2° et 4°). 

Et le rythme qui tenait une place prépondérante dans la culture africaine put alors s'épanouir dans les chants de travail ou "worksongs"

· "WORKSONG" : Nina Simone  track : 9 ; 2'50 

Accentuation des temps faibles & tradition responsorialle

- 4  Juillet 1776 Indépendance Day la traite des esclaves est déclarée illégale.

L'esclavage n'est pas aboli pour autant dans les états du Sud qui ont bâti toute leur économie sur cette main d'œuvre bon marché et sur la culture du coton.

Les idées libérales du siècle des lumières incitent les propriétaires à faire évangéliser les esclaves noirs. De plus le souci de moraliser une population susceptible de s'insurger et le paternalisme des classes possédantes laissèrent libre cours au travail de mission des Eglises qui, en dehors de quelques minorités admirent l'asservissement des noirs.

Cette évangélisation fut menée essentiellement par des méthodistes (Mouvement religieux protestant fondé en Angleterre au XVIII par John Wesley en réaction contre le ritualisme de l'Eglise anglicane) et les baptistes (Doctrine religieuse protestante selon laquelle le baptême ne doit être administré qu'à des adultes professant foi et repentir).

Détail qui a son importance car il explique pourquoi lorsqu'on voyage à New-York par exemple on peut aujourd'hui encore assister à un office dans une Eglise Baptiste.

Les Noirs trouvèrent au sein des Eglises un premier lieu d'expression. Dans un premier temps ils reprirent globalement le répertoire des Blancs, en particulier les hymnes de John Wesley. Mais peu à peu les prières profanes des Noirs américains imprégnèrent ce répertoire religieux. Ainsi de cette prière chantée naissait le "Spiritual". 

Signification du mot Jazz :

En de nombreuses circonstances, des musiciens qui savent compter se sont aperçus qu'ils étaient moins bien payés s'ils s'annonçaient comme jazzmen ou comme musiciens de variété internationale et qu'ils recevaient moins aussi de ce fait, de prébendes des institutions culturelles.

· Un problème de bac !

En effet suivant que vous vous déclarez musicien de jazz ou de variété internationale vous ne vous trouverez pas dans les même rayons d'une FNAC ou d'un VIRGIN.

Prenons l'exemple d'Harry Connick Junior que l'on annonçait comme l'héritier de Frank Sinatra. Au début de sa carrière il était labélisé  jazz et ses disques étaient vendus au rayon jazz exclusivement. Mais il ne trouva pas cela assez juteux. Il changea alors totalement de style et sortit un album plutôt Funky. Ses disques furent alors vendus au rayon variété internationale exclusivement. Conséquence il perdit l'essentiel de sa clientèle jazz. Voyant cela il ressortit un nouvel album très jazzy et repassa dans les bacs jazz mais hélas pour lui l'amateur de jazz, le vrai n'est pas seulement un client.

D'autre part pour des raisons que nous avons invoqué précédemment le label Jazz est souvent assimilé à un genre que beaucoup de gens repoussent sans même le connaître.

C'est pourquoi, les jugements portés sur la musique de jazz par celui qu'elle laisse insensible doivent être frappés de disqualification avant même d'être formulés.

· "I WISH YOU LOVE" : Harry Connick Junior track 3 ; 4'34

Etymologiquement le mot jazz possède plusieurs signification.

Dans l'argot des ghettos il était synonyme de rapports sexuels. Cette pseudo-définition est en fait la moins probable et la moins poétique. C'est pourquoi il faut la rejeter en bloc sans discussion.

L'une des plus prosaïque est celle qui fut proposée par Peter Tamony dans ses cahiers du Jazz et qui fait dériver le mot jazz du malenke "jasi" _ "vivre intensément".

Une autre interprétation très proche de celle de Tamony définit le Jazz comme une musique "désespérément-gai". 

C'est celle que j'adopterais car, à mon sens, elle contient les deux caractéristiques qui sont la marque de toutes les civilisations. (Eros et Tanatos, Ying et Yang, Bien et Mal …). 

Ces deux dimensions co-éxistent dans tout le jazz, dans tous les disques de jazz et parfois dans un même morceau. 

Cette douleur insupportable qui fait chanter avec tristesse et mélancolie que l'on transcende en joie et en bonheur comme pour mieux la vivre c'est ça je crois le jazz.

· "MISTY" : Errol Garner  track 14 ; 4'21 

L'hypothèse la plus vraisemblable est que la musique de "Jackass" que l'on jouait dans le Sud soit devenue sous l'effet de l'avalement d'une partie du mot dans la langue orale la musique de "jass" puis de "jazz".

Signalons également qu'en 1917 furent publiés les premiers disques, ceux d'un orchestre de jeunes blancs de la Nouvelle-Orléans, l'ODJB (Original Dixieland Jass Band) qui fut populaire à New-York. Le terme Dixie désignait l'ensemble des états du Sud depuis la guerre de Sécession.

Dix ans plus tard le premier film parlant avec dans le rôle principal un blanc grimé pour la circonstance : Al Jolson achèvera d'asseoir la terminologie par son titre : 

"The Jazz singer".

Discologie :

A l'approche des fêtes il m'est apparu essentiel de donner quelques éléments importants pour choisir un bon disque. 

Choisir un disque c'est un peu comme choisir une bonne bouteille de vin. 

Il faut seulement à partir de l'étiquette réussir à deviner la qualité du contenu.

Pour cela, comme d'ailleurs pour le vin il y a des trucs et astuces que je me propose de vous montrer.

La première chose, la plus importante c'est le LABEL, c'est à dire l'A.O.C.

En Jazz les maisons de disques possèdent différents labels qui sont en fait une sorte de garantie de qualité. 

Il en existe plusieurs dont voici une liste réduite :

- Bluenote

- Verve

- OJC-CD Original Jazz Classic = PRESTIGE

- PACD Pablo = PRESTIGE

- Milestone

- WEA , SONY , CBS (Colombia) 

- CONCORD JAZZ (Harmunia Mundi)

- STEEPLECHASE (Harmonia mundi)

- CANDID (Harmonia Mundi)

- GITANES JAZZ

- MCD MUSE RECORD

- IMPULSE

Une autre chose très importante est de veiller à ne pas acheter de compilation sauf si vous êtes indécis sur un artiste et que l'on vous propose un prix très attractif.

Sinon c'est ce qu'il y a de pire. Les morceaux sont mélangés, intéressants mais tronqués et on finit toujours par acheter le CD original donc double dépense.

De plus il faut essayer de lire attentivement la pochette et en particulier la date et le lieu de l'enregistrement. 

Ainsi que le "personnel", c'est à dire les artistes ayant participé à cette session. 

S'il s'agit d'un concert il faut vérifier qu'il y ait les deux sets.

Enfin, au niveau du contenu, il faut examiner les titres soigneusement, compter le nombre de plages, la durée et le nombre de thèmes susceptibles de vous intéresser.

Il faut surtout se méfier des opérations spéciales et des rééditions. Il s'agit généralement de disques que vous possédez déjà et dont la pochette à été modifiée.

Il peut s'agir également d'enregistrements tombés dans le domaine publique. C'est à dire vieux de plus de plus de cinquante ans.

La plupart des CD de Jazz issus des années 50 jusqu'aux années 80 sont en AAD ce qui rend leur qualité moins bonne.

AAD / ADD / DDD

Abréviations anglo-saxones :

Pn : piano

Bass : contrebasse

Dr : batterie

Ts / As / Ss : Ténor Alto Soprano saxophone

Tp : trompette

Fl : flugelhorn (bugle)

B.LES DIFFERENTS STYLES DE JAZZ

1°) Le spiritual :

Les rythmes africains se conservèrent dans le frappement des mains sur les temps faibles, dans le mouvement des pieds, plus généralement dans les techniques du corps.

Le "spiritual" est un ensemble de pratiques vocales basé sur le responsorial et qui peut être divisé en quatre espèces qui vont du solo-repons strict à la forme chorale.

On peut également discerner des étapes multiples : sermon rythmé, puis psalmodie ou moaning puis chant rythmé et ring-shout enfin qui mène au superlatif de la transe (sorte de cri en cercle : il s'agissait en fait pour les assistants de tourner en rond l'un derrière l'autre en laissant traîner les pieds, tandis qu'un ou plusieurs shouters entonnaient le spiritual repris ensuite par l'ensemble de l'assistance).

Une interprétation des chants européens par la communauté noire (avec quelques variations mélodico-rythmiques) tel est le "spiritual dont les premières manifestations remontent au début du XIX ème siècle. 

Le premier spiritual publié (en 1861) est le Go Down Moses.

· "GO DOWN MOSES" : Louis Armstrong track 3 ; 3'36

· "ARMSTRONG" : Claude Nougaro track 7

Ce thème fait en réalité référence aux esclaves qui travaillait dans les champs de coton du lever du jour au coucher du  Soleil. La chanson dit Go down Moses, mais dans l'ancien testament on attribue à Moïse le pouvoir de faire se coucher le Soleil. C'est pourquoi Go down Moses est en fait une prière pour que le Soleil se couche et que l'on arrête de travailler.

Le Gospel (Evangile) :

La création en 1908, par Charles Harrison Mason, de la Sanctified Church va électriser les Eglises noires balayer les dernières contraintes gestuelles et introduire dans les offices des instruments de Jazz, notamment des cuivres.

En fait le spiritual et le gospel sont tous deux des chants évangéliques.

Le premier attaché aux thèmes de l'Ancien Testament, le second voué aux épisodes de la vie du Christ. Dans le gospel les solistes plus nombreux écrivent souvent les paroles et la musique eux-mêmes au lieu de seulement reprendre les cantiques ou les worksongs.

Ils appartiennent pour beaucoup au marché du disque et au monde du spectacle.

Le terme gospel ne s'est réellement imposé qu'au lendemain de la seconde guerre mondiale et engendra un genre tout à fait profane la soul music.

Aretha Franklin, James Brown, Ray Charles, Tina Turner, Marvin Gaye et le révérend Al Green ont rendu quasiment indiscernable ces différents styles.

· "LET'S STAY TOGETHER" : Al Green track 1

· "WHAT'S GOIN'ON ?" : Marvin Gaye track 1 ; 3'52

Ces morceaux, plus particulièrement le second bien que plus récent puisqu'ils datent des années soixante transcrivent sensiblement la même douleur et les mêmes souffrances du peuple noir.

What's goin'on ? ou qu'est ce qui va bien ? se demande désespérément Marvin Gaye qui fut assassiné par son propre père le jour de son quarantième anniversaire.

Maman il y a trop longtemps que tu pleures, mon frère il y a bien longtemps que tu es mort …

On retrouve dans ce thème toutes les composantes de la musique noire.

L'aspect désespérément-gai, la densité rythmique et l'accentuation des temps faibles et cette façon incomparable de transcender la douleur en une sorte de joie intense comme s'il suffisait de chanter pour que tout recommence.

Outre la présence de certains motifs rythmiques typique de toute la musique afro-américaine, il faut remarquer surtout l'accentuation très puissante des temps faibles (2° et 4°).

Il est intéressant de rappeler que dans la théorie européenne les temps forts (1° et 3°) sont la marque de ce qui va vers le bas, vers la Terre. 

Aux temps faibles, ceux qui sont "en l'air" , les noirs ont accordés un immense privilège.

Le spiritual lorsqu'il est interprété en majeur manifeste une tendance à l'abaissement de la troisième et de la septième note de la gamme respectivement le mi bémol et le si bémol (nous reparlerons de cette caractéristique dans le blues).

· "BLUES BROTHERS" Film

2°) Le Ragtime :

Si le spiritual fut l'une des premières racines du jazz, l'autre fut le ragtime.

Tout comme pour le spiritual il est difficile de dater son apparition.

De plus en plus, en effet les Noirs eurent accès au piano dans les salons de la bourgeoisie blanche. 

En syncopant la ligne mélodique, ceux-ci "mirent le temps en lambeaux" d'où le terme de "ragged time" temps déchiré.

Tandis que la main droite répétait à l'envie des formules accentuées en décalage rythmique, la main gauche utilisait la "pompe", c'est à dire qu'elle posait les basses sur le premier et le troisième temps et les accords sur les temps pairs. 

Il lui arrivait aussi de se servir de basses "qui marchent" ("walking bass") accompagnant en contrepoint sur chaque temps la ligne mélodique de la main droite.

3°) Le Blues :

Si le spiritual peut être considéré comme l'un des versants religieux de la musique afro-américaine, le blues - après le ragtime - peut être considéré comme l'un des versants profanes. De plus, à la pratique collective du spiritual, le blues répondit comme une expression individuelle.

Il se manifesta principalement dans les "minstrels", "tent shows" et dans les "medicine shows".

Les minstrels ou ménestrels  étaient une forme de spectacle apparue au milieu du XIXème siècle. 

Les Blancs se passaient du cirage sur la figure et imitaient les Noirs.

Ils parcouraient les villes et proposaient leurs attractions : sketches, acrobaties, music-hall, …

Puis les Noirs eux-mêmes créèrent leurs propres compagnies de minstrels dans lesquelles s'épanouirent les premiers chanteurs de blues. Les plus célèbres sont le Rabbit Foot Minstrel (avec Ma Rainey), les Mahara Minstrels (dirigés par W.C Handy), …

Les medicine shows où de faux médecins, des charlatants, des trafiquants d'alcool frelaté vendaient leurs produits de village en village. Et pour "faire passer la pillule" ils engageaient des artistes qui jouaient et chantaient. 

Les premiers bluesmen y interprétèrent des vaudevilles musicaux et trouvèrent ainsi la possibilité d'exercer une activité de musicien professionnel.

Les tent shows étaient des spectacles sous chapiteau durant lesquels des troupes itinérantes présentaient des vaudevilles. Les acteurs y jouaient - souvent en chantant - des passions amoureuses, des drames, …

Ce théâtre populaire influencera beaucoup les thèmes du blues puis ensuite du jazz.

Le thème du  "Lover Man" ou de l'amant se fait déjà pressentir ici mais nous en reparlerons plus tard dans le Jazz.

a) Définition :

Le blues est une forme musicale afro-américaine née après la guerre de Sécession, au moment ou les grandes propriétés furent morcelées et ou la communauté noire fut dispersée à la recherche d'un emploi. Appartenant à l'art vocal dans un style de complaintes ou de ballades ces chroniques de la vie quotidienne destinées à colporter les faits divers ou à chanter l'amour furent infléchies par les chanteurs noirs qui l'enrichirent des principales caractéristiques du worksong : rugosité de la voix, sensualité du timbre et responsorial.

Le chanteur d'origine africaine était gêné par la répartition des hauteurs de la gamme occidentale dite "tempérée" surtout par les troisième et septième degrés (respectivement la troisième et la septième note d'une gamme).

Il infléchissait le mi vers le mi bémol (le si vers le si bémol), hésitant entre les deux, glissant de l'un à l'autre. 

Il introduisit dans la gamme majeure des notes caractéristiques de la gamme mineure, chantant volontiers un mi bémol alors qu'il plaquait sur sa guitare un accord majeur comprenant un mi.

Ces notes troublantes, qui associaient au mode majeur la mélancolie propre au mode mineur furent appelées les "blue notes" ou "notes bleues".

Les lignes mélodiques des chanteurs noirs américains empruntèrent également une  troisième blue note, le sol bémol. 

Ces trois blue notes constituèrent les fondements d'un monde harmonique et mélodique nouveau : le blues.

b) Caractéristiques :

Le blues se distingue par un cadrage particulier de 12 mesures, une structure harmonique avec un enchaînement typique d'accords et un aspect mélodique basé sur l'emploi de blue notes.

Le blues de 12 mesures se décompose en trois phrases de quatre mesures chacune.

Selon la tradition responsorial les deux premières mesures sont consacrées aux chant tandis que les deux suivantes sont des réponses instrumentales. On retrouve ainsi le mode question-réponse des field-hollers.

Remarque :

Il est important de signaler que beaucoup de thèmes de Jazz incluent le terme "blues" dans des titres trompeurs, alors même qu'ils ne sont pas des blues du tout :

Bye Bye Blues, Limehouse Blues, Lady sings the Blues, …

c) Signification du mot "Blues" :

Cette couleur bleue devint l'expression de la douleur, leitmotiv des ballades noires.

On fait remonter la terminologie du blues en Angleterre au XVIème siècle, l'état dépressif étant alors attribué à l'emprise des blue devils , improbables lutins ou feux follets venus d’une ballade irlandaise.

A fit of Blues (un coup de cafard), courant au début du XIXème siècle outre-Atlantique donna I'm blue (je suis déprimé) ou I have the blues (j'ai le cafard) auquel correspond assez bien le spleen des poètes (Vigny, Baudelaire). Il est ainsi une sensibilité, une émotion expressive (feeling ) qui passent dans le jeu, dans le chant, et sans lesquelles il ne se passe rien. Et il est l’impalpable densité qui donne corps à la musique, transcende les styles et les races et rend accessible à tous ce qu’il raconte.

Ces expressions traduisaient parfaitement ce que ressentait la population noire après la brève lueur d'espoir qui suivit l'abolition de l'esclavage, à l'issue de la guerre de Sécession. 

En effet, il ne faut pas croire que lorsque l'esclavage fut aboli en 1865 la condition des noirs changea profondément ; simplement l'oppression légale exercée par les Blancs se mua en ce que l'on appelle la ségrégation, tandis qu'à l'égard des Noirs se multipliaient des actions violentes et illégales, spontanées ou organisées par le Klux Klux Klan (Billie Holiday : Strange Fruit)

Maintenu dans la misère, le peuple noir continua donc à vivre sur lui-même, et sa musique se développa en vase clos autour de ces thèmes et avec son propre vocabulaire.

Il est à noter que l'on trouve rarement, dans les blues, des allusions directes aux préjugés de race : cela serait beaucoup trop dangereux. Au contraire, les paroles possèdent souvent un double sens : tout un jargon s'y développe, qui n'est perceptible qu'aux Noirs et leur permet de parler de ce qu'il désire entre eux au nez et à la barbe des Blancs.

d) Thématique :

Le Bluesman est un musicien itinérant, vivant en marge de la société, soit par obligation, soit par goût. Il s'affiche dans ce qu'il a de plus faible : il est menteur, paresseux, coureur, infidèle, alcoolique et parfois criminel. Il le déplore sans être capable de pouvoir se corriger. Il commente l'actualité de façon autobiographique, son langage est celui de la vie quotidienne, souvent argotique, parfois obscène, mais toujours résigné.

Il parle de la misère économique, de la misère affective, du chômage, de l'errance, de la maladie et … du blues lui-même.

e) Les instruments :

Les instruments à cordes dominent les premiers orchestres de blues qui jouent dans les marchés, les pique-niques, les bals. 

Ces formations sont appelées des "jugbands".

Le "jug" est un cruchon dans lequel le musicien souffle pour simuler le son de la contrebasse. D'autres instruments de fortune y sont utilisés, le "washboard" par exemple qui est une sorte de planche à laver en tôle ondulée que le joueur frotte de ses doigts munis de dés à coudre, il y a aussi le "kazoo". 

Seule survivance de la lutherie africaine, le banza (ou bania, bagoe, ou banjar) donna naissance au banjo cinq cordes. Mais les bluesmen lui préfèrent la guitare à cause de sa caisse de résonance, de son coût, de sa solidité et de son registre étendu de basses. 

Elle répondait au chant  en un véritable dialogue, imitant la voix par ses inflexions et ses glissandos (technique qui consiste à faire entendre tous les sons compris entre deux notes). Pour ce faire, les musiciens utilisaient un "bottleneck" (goulot de bouteille qui deviendra ensuite un petit tube d'acier) que le joueur passe autour de son auriculaire et qu'il fait glisser sur les cordes. Cette technique s'appelle aujourd'hui le "slide".

Le violon, très répandu dans les campagnes américaines, laissa progressivement la place à l'harmonica, plus apte à se rapprocher de la voix humaine.

La formation classique des groupes de blues (harmonica, guitare, basse, batterie…) prend forme.

f) Les musiciens :

En 1920, Crazy Blues le premier blues de l'histoire enregistré sur disque est interprété par Mamie Smith qui remplace une chanteuse blanche souffrante. Le succès de ce disque dépasse toutes les espérances. A tel point que les compagnies phonographiques créent pour le public noir des séries spéciales et bons marchés appelées "colored" puis "race records".

Disciple de Ma Rainey à ses débuts, la chanteuse Bessie Smith ne tarda pas à être sacrée «impératrice du blues», tant sa personnalité, artistique et humaine, en imposait à ceux qui l’approchaient, même à ses plus glorieux accompagnateurs (James P. Johnson, Louis Armstrong, Tommy Ladnier). Elle fut la première chanteuse noire à connaître le succès auprès du public blanc (en 1923, elle vendit, avec Down Hearted Blues , deux millions de disques). Bessie Smith n’était pas seulement douée de qualités vocales remarquables (puissance, chaleur, expressivité) ; elle savait aussi en jouer avec un sens du tragique qui, fruit des expériences malheureuses vécues par les Noirs dans les ghettos, est l’apanage des plus grands chanteurs de blues. Sous le couvert de l’anecdote, on l’entend dévider dans ses chansons de terribles actes d’accusation, avec une sorte de dignité amère. 

Chez Bessie Smith, l’art ne daigne parler que de la vie et de la mort : elle n’est pas d’humeur à badiner. Sa propre existence semble calquée sur le texte d’un blues : 

Bessie, qui «roula sur l’or», mourut dans le dénuement le plus absolu, victime d’un accident de la circulation.

· "I'LL BE BACK HOME AGAIN" : Big Bill Broonzy 

                                                                     (Vol II , K7 I)

4°) Le New Orleans :

Au début du XIXème siècle, La Nouvelle-Orléans était une ville tout à fait singulière.

Ouverte sur les Caraïbes et bénéficiant d'un climat propice à la vie en plein air, la capitale de la Louisiane (colonie française jusqu'en 1803 Bonaparte) était une ville du Sud, presque une ville latine. La vieille souche française catholique y avait cultivé une tradition de libéralisme, en contraste total avec le reste de l'Amérique puritaine.

La vocation portuaire de la ville avait contribué à y développer toute la gamme des lieux de plaisir, du simple débit de boisson au bordel de luxe. Les autorités avaient certes cherché à contenir ces établissements dans le quartier réservé dit le "Storyville", mais l'intense activité qui y régnait, et particulièrement l'activité musicale n'était qu'un reflet de l'animation de la ville entière.

a) New Orleans primitif :

Le premier jazz, souvent destiné à la danse, qui fut sa principale raison d'être, réunit trois instruments - mélodiques - à vent : cornet (les premières trompettes étaient façonnées dans les cornes animales évidées ; sonorité intermédiaire entre celle de la trompette et celle du cor ; 

la fin de la guerre de sécession et la démobilisation se traduisit par un afflux de trompettes bon marché dans les états du Sud), clarinette et trombone.

Dans les improvisations d'ensemble, le cornet exprime la partie essentiellement mélodique.

C'est, des trois associés, le plus affirmatif. Il décore possiblement le thème mais jamais au point de profondément l'altérer. 

La clarinette assure une partie mélodico-harmonique, et la trace généralement dans un registre plus aigu que celui du cornet.

Le trombone marque les notes importantes qui déterminent le changement d'accord.

Le piano est absent des tout premiers ensembles New Orleans, comme il est exclu des "marching bands". 

En revanche, la guitare ou le banjo (plus sonore ), la contrebasse à cordes souvent remplacée par la basse à vent (tuba) et les drums (caisse claire, grosse caisse, tambours, cymbales que l'on prit l'habitude de rassembler autour d'un seul et même instrumentiste : le batteur). Les témoins du temps ont insisté sur la tendance et le goût des musiciens de La Nouvelle-Orléans pour l'improvisation.

b) Le New Orleans évolué :

En 1917, la fermeture du quartier de Storyville ne fit que précipité un mouvement déjà amorcé : les musiciens, comme beaucoup d'autres catégories sociales, quittaient le Sud rural pour le Nord industrialisé. Kansa City, New York et même la Californie reçurent en masse ces nouveaux arrivants. Parmi eux, Kid Ory se rend à Los Angeles (Californie) et y enregistre en 1922 Ory's Creole Trombone.

Une autre figure emblématique du New Orleans, King Oliver appelle le jeune Armstrong à la rescousse et grave ses premiers disques à Chicago l'année suivante.

Ce jazz des années vingt va se débarrasser définitivement des syncopes encore un peu raides héritées du ragtime et du répertoire de fanfares pour acquérir la souplesse de phrasé des grands solistes de son âge classique. C'est à ce moment, enfin que les premiers grands improvisateurs dégagèrent leur voix de l'improvisation collective jusque-là prédominante.

· "SWEET LIKE THIS" : 1929 King Oliver & his orchestra 

    (Vol III , K7 1)

c) Le New Orleans éclaté :

Vers 1923, le jeu collectif explose littéralement. 

Dans le Clarence Williams Blue Five, Sidney Bechet et le jeune Louis Armstrong (surnommé "Satchmo" qui vient de "satchel mouth" et qui signifie bouche en forme de bourse) se défient et s'affrontent en des interventions lumineuses héritage direct de la tradition responsorial.      

Cette liberté qui a sinon fondé du moins confirmé le jazz dans son dessein profond, nous la retrouvons dans chaque plage du Louis Armstrong Hot Five. Note après note, il y fait preuve d'un sens inouï de la construction et d'une expressivité à fleur de peau servie par une puissance exceptionnelle qui font toujours référence aujourd'hui.

L'exposé des thèmes se déroule la plupart du temps en improvisation collective encore qu'il existe des présentations par un soliste (Johnny Dodds au saxophone alto).

Malgré une meilleure balance sonore, l'auditeur reste subjugué et presque totalement captivé par le seul Armstrong. On l'entend pour la première fois chanter dans Heebie Jeebies où il invente la vocalise jazzistique : le "scat chorus".

"KEYHOLE BLUES" : Louis Armstrong ; track 6 ; 3'32

Au cours de l'année 1927, Armstrong prend une certaine distance à l'égard de l'improvisation collective qui fut, jusqu'à lui, la marque de la musique New Orleans.

L'arrangement orchestral qui se substitue aux parties collectives improvisées donne une chance nouvelle à sa trompette d'atteindre des sommets. La personnalité du soliste va prendre une importance qu'elle n'avait jusqu'alors jamais connue, et ouvrir la voie à un mode d'expression nouveau, plus individué, dans le jazz.  

Armstrong engage en Juin 1928 Zutty Singleton un titan de la batterie originaire de La Nouvelle-Orléans. Earl Hines qui avait fait un courte apparition l'année précédente s'empare du piano. Son arrivée, son association avec Louis va contribuer à accentuer encore le caractère prédominant des actions personnalisées.

· "DO YOU KNOW WHAT IT MEANS TO MISS NEW 

       ORLEANS ?" Louis Armstrong ( Vol I , K7 1 )

· "PETITE FLEUR" Sidney Bechet

Anecdotes :

Louis Armstrong (1901-1971) : 

Né dans le quartier pauvre de La Nouvelle-Orléans, il est élevé par sa mère et sa grand-mère. 

Pour avoir tiré en l'air avec un vieux revolver le jour du nouvel an, en 1912, il est enfermé en maison de redressement avec d'autres jeunes vagabonds. 

C'est là qu'il découvre le cornet à pistons (proche de la trompette).

Sidney Bechet (1891 ou 97 - 1959) : 

En 1929, après une tournée en U.R.S.S., il retourne à Paris où il sera condamné à onze mois de prison à la suite d'un duel au revolver qui blesse un passant. 

Malgré l'intervention de Louis Aragon, il sera interdit de séjour et recommencera à parcourir l'Europe.

Il connaîtra ensuite une période de chômage à New-York durant laquelle il sera tailleur, et il retrouvera la scène à la faveur du New Orleans Revival.

5°) Le Mainstream :

Le style New Orleans incarne l'art du jazz dans de petites formations. 

Avec l'ouverture du Cotton Club en 1923 et du Savoy Ballroom en 1926, le jazz va entrer dans les revues à grand spectacle et les dancings. Ainsi, des groupements au personnel plus vaste vont s'imposer à la fin des années vingt, préparant l'avènement des grands orchestres ou big bands - et des arrangeurs - qui trouvera son idéal avec Basie.

Le mouvement qui apparaît en 1935 s'appelle le "Mainstream"- courant principal du jazz -, qu'on appellera plus tard le "middle jazz" (c'est à dire post New Orleans et pré Bop). 

Ou encore le "Swing" 

(balancement 1 noire = 2 croches => 2/3 +1/3 = cha ba da).

a) Introduction : 

Sérieusement touché par le krach de 1929, le monde du spectacle fut cependant l'un des premiers secteurs à se ressaisir. 

Les Américains qui avaient su éviter la ruine aspiraient au divertissement. On voulait du grandiose pour rétablir l'image d'une Amérique infaillible, de l'exotique pour rêver, du rythme pour se perdre dans l'ivresse de la danse.

b) Caractéristiques du big band :

Ces grandes formations comprenaient généralement :

- une section rythmique (piano, basse, batterie, guitare ou banjo)

- trois sections mélodiques ou instrumentales (trompettes, trombones, saxes/clarinettes)

· "FLIGHT OF THE FOO BIRDS"  Atomic Basie Track 4

La qualité de l'arrangement va prendre une très grande importance. Elle va mettre en place les interventions des solistes aussi nombreux que talentueux, qui vont devoir s'imposer et se faire entendre au milieu de l'orchestre. 

Pour la plupart improvisées, ces interventions vont faire l'objet de joutes sans pareil au sein d'un même orchestre puis plus tard entre deux formations…

c) Les différents orchestres :

Avantagés par la ségrégation, les musiciens Blancs, profitèrent avant les Noirs de l'engouement du public pour le swing. 

C'est ainsi que Benny Goodman, qui triompha dans tous les Etats-Unis à partir de 1935, se vit disputer son titre de "King of Swing" par une multitude d'orchestres Blancs tels ceux de Tommy Dorsey, Artie Shaw et Glenn Miller. 

Benny Goodman était un clarinettiste virtuose capable d'enflammer son auditoire sans jamais se défaire d'une certaine préciosité. 

Il devait cependant bon nombre des arrangements qui faisaient son succès à des artistes noirs moins connus tels que Flechter Henderson. 

La prohibition qui vivait alors ses dernières années faisait le bonheur d'une certaine bourgeoisie blanche venue s'encanailler au contact de la contrebande et de la musique noire. Haut lieu de Harlem où les clubs se multipliaient, le Cotton Club proposait à un public exclusivement blanc des boissons prohibées et des spectacles de danse et de musique noire conçus sur le modèle des grandes revues de Broadway.

Les thèmes abordés étaient essentiellement des "standards", c'est à dire des chansons extraites de films, de comédies musicales, de la masse de la variété ; ce que l'on appelle l'American songbook : The man I love, Stardust, Body & Soul, Stormy Weather… 

Les formations jouaient tous les jours, sur place ou en tournée. Chacune d'elle peaufinait soir après soir une facture orchestrale qui n'appartenait qu'à elle.

Trois formations semblaient cependant dominer toutes les autres : celles de Jimmie Lunceford, Count Basie et Duke Ellington.

Duke Ellington (1899-1974) :

Tout au long de sa carrière l'art d'Ellington ne va cesser de se démarquer de celui de tous les autres. D'abord par une manière toute personnelle d'orchestrer et d'arranger en fonction des interprètes. Puis par une ingéniosité rare dans le mariage des timbres et l'alliage des couleurs sonores. Son emploi éblouissant des sourdines va lui permettre de créer des genres nouveaux comme le style "mood" (humeur) et le style "jungle".

Engagé en 1927 au Cotton Club où il se produisit cinq années durant, le big band du Duke y donnait ses premiers chefs d'œuvre.

- Le style "jungle"

Ce style a mûri dans les premières années  du groupement et n'a cessé de s'épanouir jusqu'à l'apogée de 1940.

· "East Saint Louis Toodle-Oo"

Ce morceau  porte la marque de Bubber Miley (tp), que devrait remplacer, en 1929 Cootie Williams. 

On remarque également la présence du saxophone baryton Harry Carney. 

Miley est l'initiateur d'un climat dont Duke tirera

merveilleusement parti.

Il magnifie dans le jazz les sonorités âpres, les effets "dirty" et "wa-wa".

Les sonorités dites "jungle", celles qui sourdent des cuivres munis de "plungers", utilisant le "growl", les larges inflexions  des saxes ou de la clarinette, et le martèlement rythmique insistant de la basse et de la batterie  nous mettent en contact avec une tradition acoustique  et une pulsation qui induisent en nous les images  d'une "Afrique rêvée".

En 1937, Caravan préfigurait le "latin jazz" et semblait symboliquement la période "jungle" de l'ensemble.

- Le style "mood"

Ce style s'attache à une musique d'atmosphère que l'on a appelé "mood style" en référence à Mood Indigo qui en est le prototype. Pour des thèmes en tempo lent où l'orchestration vaut par de multiples mixtures de timbres, trompettes et trombones bouchés contribuent à créer une ambiance douce et lumineuse.

· "SOLITUDE"

· "IN A SENTIMENTAL MOOD"

Dans un autre registre, celui de la musique de danse, une étroite collaboration avec Billy Strayhorn permettra au Duke d'accroître (si cela était nécessaire) sa popularité internationale par le biais de thèmes comme : Take the "A" train qui deviendra le morceau générique de l'orchestre. 

· "TAKE THE "A" TRAIN" : Selection Jazz ; track 4

Le titre fait référence au célèbre métro new-yorkais qui permettait d'aller de Manhattan à Harlem.

Cab Callaway :

Du jour au lendemain il remplaça au Cotton Club Duke Ellington engagé par ailleurs.

Le public fut saisi par le talent excentrique de ce chanteur pas comme les autres. Inventeur du "hi-de-ho", un style vocal particulièrement efficace sur le plan scénique, Callaway triomphe au Cotton Club notamment grâce à sa chanson Minnie the Moocher.

Son habileté dans l'utilisation comique et musicale des onomatopées préfigure bien des extravagances du futur Be-Bop. Certains des musiciens, comme Dizzy Gillespie, débutèrent dans son orchestre. D'autre part, il est aussi, avec son "zah zuh zah" le précurseur de la mode "zazou" en vogue en France dans les années quarante.

· "Hi de hi de hi de ho" ; The Blues Brothers.

Count Basie (1904-1984) :

A Kansas City, dès 1922, Bennie Moten, originaire de la ville, met sur pied un orchestre.

Dix ans plus tard, William Basie, installé à K.C depuis quelques années s'agrège au big band de Moten. 

Après la mort de ce dernier en 1932, il prend la direction de son orchestre et grave à l'automne 1936, ses premières plages avec quelques musiciens de son "Reno Club" dont Lester Young (t.s) et Jo Jones (dm). 

Le big band ne pénètre dans les studios qu'en janvier 1937, et y revient en mars avec cette fois Freddie Green (g.) qui ajoute encore au cachet spécifique de la section d'accompagnement de l'orchestre.

La formidable économie de moyens de son style pianistique ; la sûreté de sa section rythmique qui marquait imperturbable les quatre temps de la mesure d'une manière égale et qui donnait à la pulsation un rebondissement perpétuel et une souplesse maximale ; la qualité des solistes ; l'intensité de son répertoire, ou le blues domine très largement ; l'évidente simplicité des arrangements, d'autant plus efficaces ; tout cela fit de l'orchestre de Basie le meilleur ensemble de ce style.

S'il connut des hauts et des bas, notamment pour des raisons économiques, le Count Basie Big Band eut une seconde heure de gloire : durant les années cinquante, avec les arrangeurs Thad Jones, Quincy Jones et Frank Foster auquel on doit le célèbre Shiny Stockings. 

Il connaîtra également un immense succès en accompagnant le plus populaire de tous les chanteurs de jazz : Frank Sinatra.

· "JUMPIN'AT THE WOODSIDE" : C. Basie ; track 2 ; 3'02

· "SHINY STOCKINGS" : E. Fitzgerald/C. Basie ; track 9 ; 3'30

· "I WISH YOU LOVE" :  F. Sinatra 

· "Splanky" : Atomic Basie ; track 9 ; 3'34 (Frank Wess)

· "Teach me tonight" : Joe Williams ; track 2 ; 3'02

· "I've got the world on a string" : F. Sinatra Last Ovation 1995 (80 ANS !) ; track 2

Au début des années quarante l'industrie et l'économie américaine en plein essor se préparent à entrer en guerre. 

Si la musique est souvent le reflet d'une société, un tel sentiment ne s'est jamais depuis aussi bien vérifié. 

A tel point que cette musique semble définitivement et éternellement associée à cette période.

Le swing va à sa manière participer à l'effort de guerre. 

Tout d'abord en véhiculant l'image d'une Amérique puissante et forte capable d'aligner autant de chars sur une plage que de musiciens sur une scène. 

Puis en se faisant le messager de la victoire.

Ces "V-discs recordings" enregistrements de jazz destinés à remonter le moral des troupes vont devenir le symbole d'une génération qui n'en finira pas de fêter la victoire.

Incontournable et indissociable de cette période l'orchestre de Glenn Miller avec les deux titres qui marqueront à jamais la fin de ce conflit et le début de ce que l'on appela les "trente

glorieuses" :

· "IN THE MOOD"

· "MOONLIGHT SERENADE"

(Peut-être les faire écouter avant !!)

Le Rock and roll : 

Cette expression fut lancée pour la première fois en 1952 à la radio par le chroniqueur Alan Freed. Le style rock and roll, qu'il importe de distinguer  du style rock tout court, se fonde sur un rythme ternaire. Il accentue, fortement les temps faibles (2ème et 4ème), fait appel à une guitare électrique agressive, ainsi qu'à un saxophone ténor hurleur et ne s'imagine pas pouvoir exister sans participation vocale.

"JUST A GIGOLO" : Louis Prima & Sam Butera ; track 2

"OH MARIA" : Louis Prima & Sam Butera ; track 3

Remarques :

Ces formations, en s'appropriant l'American songbook ont nécessité la présence d'interprètes qui allait atteindre un degré de célébrité jamais égalé (F.Sinatra, B.Holiday, S.Vaughan, …).

Il est important de remarquer également que le "mainstream" est un courant du jazz, qui, contrairement aux autres, n'a jamais cessé d'exister. Il n'est pas un endroit dans le monde où pour une cérémonie quelconque on ne joue pas du swing ; il n'est pas non plus un film américain dans lequel à un moment donné on ne retrouve pas un standard. 

Transition vers le Be-bop :

Les big bands des années trente révélèrent les grands solistes et bon nombre d'entre eux brillèrent dans les petites formations dont le nombre se multiplia. La technique se fit virtuose pour répondre à l'exécution des nouveaux arrangements, et faire face à la rivalité qui s'exerçait au sein des sections ou lors des jam sessions. 

Les improvisations s'éloignèrent de la simple variation mélodique et s'engagèrent dans des développements toujours plus aventureux. 

Certaines notes suggérées, n'ont qu'un rôle de liaison et leur mise en place peut même défier l'analyse rythmique. 

La virtuosité du musicien se porte en effet plus sur le débit ; le discours est moins fragmenté en fonction des différents segments harmoniques. L'allure mélodique de la phrase se fait plus abstraite et les valeurs rythmiques se diversifient.

6°) Le Be-Bop :

A la fin des années trente, alors que le swing triomphait dans le monde entier, quelques jazzmen éprouvèrent l'irrépressible désir d'ébranler de grands principes et d'aller au-delà. Malheureusement, la grève des enregistrements, qui perturba la première moitié des années quarante, ne nous a laissé qu'une petite quantité de bandes artisanales, insuffisantes pour nous faire une idée exacte de ce fabuleux tournant pris par la musique noire américaine. 

Avant que le monde ne bascule dans les "fourties", Charlie Christian (g.), mais surtout Dizzy Gillespie (tp.), Thelonious Monk(p.), Charlie Parker (a.s) et Kenny Clarke (dm) invitent le jazz, de nouveau à l'aventure. 

Cette nouvelle génération s'était constituée en véritable élite et multipliait les bizarreries sur les tempos les plus enlevés pour tenir éloignés les indésirables de leur jam-session.

La musique qu'ils créèrent, fut appelée du nom mystérieux de "be-bop" parfois "re-bop" ou tout simplement "bop", probablement d'après une onomatopée utilisée par Gillespie pour scatter dans le nouveau style.

· "BIRD" La 52 ème

Dizzy Gillespie (1917-1993) :

Gillespie apparaît comme le personnage central qui incarne, avant tout autre chose, ce be-bop. Il aborde la trompette avec une technique originale et une maîtrise de telles sorte que toutes les fantaisies et jusqu'aux plus folles excentricités lui sont ouvertes.

En 1953, quelqu'un tomba sur la trompette de Dizzy et le pavillon en fut tordu.

Il aima le résultat parce que, dit-il : "j'entends le son plus vite". Il se fit alors dessiner un instrument coudé qui devint son image de marque. 

Sa sensibilité et sa domination exceptionnelle du monde harmonique le rendent capable des élaborations mélodiques les plus belles qu'on puisse imaginer.

· GILLESPIE : Tribute to Charlie Parker vidéo

Prénomé en réalité John Birks, il reçut le surnom de "Dizzy" ("pris de vertige") à cause de ses facéties sur scène - la manière hilarante dont il présentait ses musiciens, l'incongruité et la volubilité des improvisations en scat.

Il fut au jazz d'après-guerre ce que Louis Armstrong avait été au jazz d'avant guerre.  

Charlie Parker (1920-1950) :

Il y eut le jazz avant Charlie Parker et le jazz après. Pour comprendre la signification de son surnom "bird" il suffit de l'écouter.

· "LAURA" : Charlie Parker plays standards ; track 9

Ce saxophoniste alto, originaire de Kansas City passa son adolescence au Reno Club à écouter Lester Young, son modèle qui se produisait alors dans l'orchestre de Count Basie. 

Il apprit de lui cette liberté rythmique qui fascinait tant les amateurs de Lester, cette manière si personnelle de phraser.

· "ALMOST LIKE BEING IN LOVE" : Lester Young ; track 4

Une nuit, au Reno Club, pour épater la galerie, le jeune Charlie Parker essaya de changer de clef au milieu d'un furieux I Got Rythm - exercice que les musiciens plus expérimentés que lui trouvaient déjà particulièrement difficile - et s'embrouilla lamentablement. 

Jo Jones, le virevoltant batteur de Count Basie, paracheva l'humiliation en lançant une cymbale à ses pieds pour le chasser.

· Vidéo Bird Clint Eastwood

"Il doit pourtant y avoir un moyen" 

confia-t-il à sa mère. En 1939, il l'avait trouvé.

En travaillant sur Cherokee, il découvrit la possibilité de greffer, sur chaque accord une série de notes complémentaires dans l'octave supérieure.

"J'étais capable de jouer ce que j'avais entendu. 

  Je me suis mis à revivre."

Cette superstructure de l'accord étendit considérablement le champ de liberté de l'improvisateur.

· "I REMEMBER YOU" : Charlie Parker plays standards ;

  







( track 5)

Thelonious Monk (1917-1982) :

Ce pianiste et compositeur, qui contribue au renouvellement du jazz, au début des années quarante, prendra ses distances à l'égard du bop et mènera une vie musicale indépendante dès la seconde moitié de la décennie.

Il délivre un son immédiatement reconnaissable, comme une distorsion poétique surréaliste du piano jazz, créant un univers bien à lui. C'est un solitaire qui a ressenti intuitivement des valeurs esthétiques appartenant spécifiquement au monde moderne.

Recueilli dans sa demeure new-yorkaise par la baronne Nica de Koenigswarter (chez qui mourut Charlie Parker), Monk s'est muré dans un silence de dix ans avant de disparaître.

· "ROUND ABOUT MIDNIGHT" : S. Vaughan

Les tempos et la thématique du be-bop :

Les tempos lents des boppers apparaissent nettement plus lent que les "slows" du mainstream. 

En revanche, les tempos vifs sont choisis parmi les plus rapides, jusqu'à la limite du possible et ce, dans le jeu de huit croches par mesure soit 300 à la noire pour Salt Peanuts = 5 notes par seconde.

Dans les thèmes sollicités par les boppers on rencontre beaucoup de blues sur lesquels sont composées de nouvelles mélodies :

Blue'n Boogie ; Billie's Bounce ; Now's the Time ; Cool Blues ; Parker's mood …

Mais pour l'ensemble de la thématique, on peut dire les musiciens bop, comme leurs prédécesseurs, s'approprient les "standards" et les interprètent avec quelques aménagements. 

Ainsi en va-t-il de : All the things you are ; Lover Man ; 

The Man I Love ; Out of Nowhere ; My Old Flame ; Embraceable You.

Certains standards sont l'objet d'une véritable recréation et prennent figure de thèmes nouveaux . C'est le cas, entre autres, de 

What is this thing called love ( Hot House

I Got Rythm ( Salt Peanuts

Wispering ( Groovin'High

Cherokee ( Koko ou Warming up

How High The Moon ( Ornitology

Indiana ( Donna Lee

Honeysuckle Rose ( Scrapple from the Apple

All God's Chillun Got Rythm ( Little Willie Leaps

La réinvention de certains standards tient au souci des boppers de densifier la thématique et de rendre homogènes dans l'esprit même les exposés et les solos.

Sur le plan de la dextérité tout comme celui de la conscience harmonique de l'improvisateur, ces démarquages, exposés à l'unisson par le saxophone et la trompette sur tempo rapide, réclamaient une virtuosité jusque-là inimaginable.

La lumineuse inspiration d'un Parker ou d'un Gillespie incita de nombreux musiciens à suivre leur exemple les trompettistes Fats Navarro, Clifford Brown, Kenny Dorham et le jeune Miles Davis, engagé dès 1945 par Charlie Parker, qui rompt avec la tradition de brillance de la trompette de jazz. 

Il mise, en revanche, sur un son ample, doux, éthéré, qui va séduire beaucoup de musiciens.

Dexter Gordon, Wardell Gray, Sonny Stitt, James Moody sont des révélations du be-bop pour les anches (saxophone), ainsi que Sonny Rollins qui deviendra bientôt l'un des monstres sacrés du jazz. Au trombone s'impose le véloce Jay Jay Johnson.

Au piano, Bud Powell sait adapter et développer le phrasé de Charlie Parker.

Sa technique à toute épreuve lui permet d'articuler de vastes phrases volubiles, sinueuses, étalées sur plusieurs mesures. Etonnamment, ces phrases longues jouent un rôle stabilisateur du rythme (Sweet Georgia Brown, 360 à la noire).

Citons également, Tadd Dameron, Al Haig et Duke Jordan.

A la contrebasse on trouve Ray Brown, Oscar Petitford, Gene Ramey ou Paul Chambers. A la batterie Jo Jones, Stan Levey, Kenny Clarke ou surtout Max Roach, si original dans sa conception "mélodique" de la diversité des timbres. 

7°) Le Cool :

L'évolution du jazz dans les années quarante conduit les solistes, les petits groupes et les grands orchestres à la limite de la dépense physique et de l'exploit technique. 

Un besoin de repos, après la "pression acoustique", va par voie de conséquence, être éprouvé par nombre de musiciens, lesquels ne négligent pas pour autant les bénéfices de la recherche du bop. 

Il a toujours existé dans le jazz, chez certains artistes, un refus de performance athlétique. 

Lester Young, par exemple, refusa de se consacrer à une musique de la pugnacité, contrairement à Coleman Hawkins qui alla jusqu'à enregistrer avec Sonny Rollins. Lester choisit un langage et un style plus détendu.

Signification du mot "cool" :

Cool signifie frais, rafraîchissant et par extension décontracté.

C'est ainsi que par opposition au jazz hot, on désigne la façon dont les jazzmen blancs interprétèrent le jazz parkérien à partir de la seconde moitié des années quarante.

Les "four brothers"  et le "West coast" :

En 1946, dans un orchestre de danse à Los Angeles, sur la côte ouest des Etats-Unis, quatre saxophonistes vouent une dévotion inconditionnelle à Lester Young :

Stan Getz, Zoot Sims, Herbie Steward, Jimmy Giuffre.

Ils se nomment eux-mêmes les "four brothers". Ceux-ci, à l'exception de Jimmy Giuffre, sont appelés à jouer dans l'orchestre de Woody Herman, dès 1947, avec, pour quatrième larron le saxophone baryton Serge Chaloff. 

Ils participent à de nombreuses séances d'enregistrement et glissent dans le répertoire du big band, en décembre une pièce qui allait populariser toute l'équipe de anches : Four Brothers, rédigée par Jimmy Giuffre.

Le plus célèbre d'entre eux restera Stan Getz. Révélé par son solo sur Early Autumn, il s'y pose comme un apôtre de la fragilité et du romantisme.

· "EARLY AUTUMN" : Stan Getz ; track 1 ; CD 2

Steward est parti, Al Cohn le remplace, les autres saxes demeurent, et Stan Getz jaillit au-dessus du groupe avec sa sonorité claire, lustrée, argentine, inimitable qui lui vaudra le surnom de "The Sound" en référence à Sinatra surnommé "The Voice".

Après deux ans passés sur la côte du Pacifique, les plus grands des brothers : Getz, Sims, Cohn retournent dans l'Est dont ils sont originaires. Ils y poursuivent leur vie musicale, à l'instar d'autres disciples de Lester : Brew Moore, Wardell Gray, Zoot Sims, l'enfant terrible, bénéficiera d'une affection unanime en raison d'un dynamisme qui ne se démentira jamais.

· "DREAM DANCING" : Zoot Sims ; track 5

La Samba & la Bossa Nova :

La Samba, danse populaire afro-brésilienne, également appelée batuque, est une danse de groupe, très fortement syncopée, qui s'accompagne d'instruments de percussion et de chants, dans lesquels interviennent en alternance un soliste et un chœur. 

Dès la fin du XIXe siècle, la samba est devenue une danse de salon. Cette danse de couple à deux temps, très à la mode dans les années 1920 et 1930, s'est répandue aux États-Unis et en Europe. La samba s'apparente à la rumba, mais son rythme, discontinu et syncopé, est plus rapide. 

Dans les années 1960, ses mélodies, ses harmonies et ses rythmes furent profondément influencés par une nouvelle musique brésilienne inventée par le pianiste Antonio Carlos Jobim : la bossa nova ou nouvelle vague.

Auteur de plus de quatre cents chansons dont une bonne dizaine de très grands succès internationaux, arrangeur puis directeur artistique dans l'industrie du disque, Jobim vit ses premières compositions enregistrées par des vedettes de l'époque. 

Dans ce contexte, la bossa nova naquit deux rencontres capitales : celles du poète Vinicius de Moraes et celle du guitariste Joào Gilberto. 

En 1957, Jobim écrit la musique de scène d'Orfeu da Conceiçào, dont l'adaptation au cinéma, Orfeu Negro, remporte la palme d'or à Cannes en 1959. 

Les percussions et les chanteurs à voix cèdent la place, dans la bossa nova, à un style intimiste savamment décalé par rapport aux canons habituels (c'est le thème de Desafinado = Décalé). 

Le succès de la bossa nova débouche aux Etats-Unis sur une rencontre avec le jazz. 

De cette fusion naît un disque culte gravé par Verve en Mars 1963 : Jazz Samba où l'on y entend Stan Getz et Joào Gilberto.                                          

Au début des années soixante, en jazzifiant la "bossa nova" et les musiques brésiliennes qui nous effleurent dans Baïa, Desafinado, Samba de Uma Nota, Girl from Ipanema, Insasatez …Stan Getz offrit au Jazz de nouveaux horizons et entra ainsi dans la légende.  

· "DESAFINADO" : Jazz Samba ; track 7

· "GIRL FROM IPANEMA" : Stan Getz ; track 1

L'école de Lennie Tristano :

A New - York, Lennie Tristano, réunit à partir de 1946 quelques disciples dont Billy Bauer (g.), Arnold Friskin (b.), Warne Marsh (t.s), Lee Konitz (a.s).

Lennie adopte un phrasé parkérien mais dans une perspective toute personnelle. Les thèmes d'une indéniable originalité ont l'allure, presque toujours d'inventions spontanées. 

La batterie - et ce sera vrai pour la totalité du jazz cool - s'assagit et se contente de définir le rythme comme c'est l'habitude dans le mainstream.

· "TIME ON MY HANDS" : Warne Marsh ; track 5

Le cercle de Capitol :

Paradoxalement, c'est au plus fier des musiciens noirs, Miles Davis, qu'est attribué la naissance du cool. En effet, ses enregistrements de 1949 avec le label Capitol sont à ce point significatifs de l'avènement du cool qu'ils furent regroupés sous le titre de "Birth of the cool" lors des rééditions ultérieures.

· "AUTUMN LEAVES" : M. Davis / C. Adderley ; track 1

On se doit également de citer les saxophonistes alto Paul Desmond, à qui l'on doit avec Dave Brubeck le fameux Take Five, mais aussi Art Pepper, qui affiche une sensualité insatiable.

A la trompette, dans le sillage de Miles Davis, on trouve l'étonnant Chet Baker à la sonorité voilée, au lyrisme épuré, émouvant et d'une incroyable sensibilité.

Auprés de Chet, on trouve généralement le saxophoniste Baryton Gerry Mulligan qui se distingue par un souci de construction, une limpidité mélodique propices à un climat de douceur.

Il est important de souligner aussi l'étroite collaboration qu'il y eut entre ce jazz et le cinéma. Citons pour l'exemple :

Some like it hot où l'on entend Art Pepper, La Piscine avec Miles Davis, ou même dans certaines séries T.V, comme Starsky & Hutch où l'on peut reconnaître un autre fabuleux trompettiste : Shorty Rodgers…

8°) Le Hard-Bop :

Le "Hard-Bop" - le Bop "dur" - remet à l'honneur un style musclé qui, sans désavouer le phrasé volubile des coolmen lors des improvisations, ajoute un élément de punch.

· "THE APARTMENT" : Dexter Gordon ; track 1

L'exposé des thèmes en revanche, coupe les ponts avec les finesses des énoncés de l'esthétique cool et ce, pour deux raisons : 

- d'une part la volonté de "chauffe" qui a pour but de se débarrasser rapidement du thème afin de rentrer directement dans les solos, 

- d'autre part celle de rendre la musique plus immédiatement attractive.

La musique "Soulful" :

C'est le batteur Art Blakey, l'un des plus éminents rythmiciens du jazz qui rassemble en 1947 les "Jazz Messengers". 

Ces "Messengers", constituent généralement sous sa conduite un quintette : trompette, saxophone, piano, basse et batterie.

D'excellents solistes vont appartenir au groupement de Blakey :

Clifford Brown, Kenny Dorham, Donald Byrd, Bill Hardman, Lee Morgan, Freddie Hubbard pour la trompette ;

Lou Donaldson, Hank Mobley, Benny Golson, Wayne Shorter, Jackie Mac Lean, Johnny Griffin pour le saxophone ;

Horace Silver, Bobby Timmons, Wynton Kelly, Walter Bishop, Cedar Walton pour le piano.

· "OFF THE WALL" : Art Blakey & The Jazz Messengers 

 






(track 2) 

Blakey attire vers lui la quasi-totalité des jeunes hard-boppers de la côte est, dans les années cinquante. 

Les musiciens de Blakey, au fil du temps et au cours de leur passage dans l'orchestre, lui offriront la plupart de ses thèmes fameux : Quicksilver et Nica's Dream pour Horace Silver ;

Moanin' pour Bobby Timmons ;

Whisper not et I Remember Clifford pour Benny Golson ;

Lester left town pour Wayne Shorter …

· "NICA'S DREAM" : Stan Getz ; track 13

Horace Silver, parmi tous ces auteurs de thèmes apparaît comme le plus créatif et peut-être encore plus que Blakey lui-même comme l'initiateur de ce mouvement "soulful".

Il sait concilier l'ensemble des acquis harmoniques du be-bop avec les "patterns", les "amen chords", structures de la musique de l'Eglise noire.

Le phrasé ternaire plus accentué que dans le mainstream, donne à ses petits groupements un cachet et un impact similaire à ceux des gospel song.

Petits groupes et grands talents :

Au milieu des années cinquante, les petites formations deviennent la formule orchestrale courante, celle qui a la faveur du public.

- Clifford Brown & Max Roach

En 1954, apparaît un quintette qui va connaître une célébrité immédiate, celui de Max Roach et de Clifford Brown. Entre la folie du be-bop et l'esthétique du cool, des musiciens néo-boppers ont trouvé un voie intermédiaire.

La musique de ce nouveau quintette donne au néo-bop un aspect joyeux, moins robuste, moins "hard". Ceci tient en particulier à la merveilleuse aisance du trompettiste Clifford Brown et à l'entente spontanée qui l'entretint avec Max Roach.

Clifford Brown s'appuie sur un détaché dont l'attaque est à la fois douce, précise et percutante et grâce à une intelligence harmonique hors du commun, impose son puissant exemple.

· "PENT-UP HOUSE" : plus 4 ; track 5

Chez lui, mieux que chez aucun autre, s'opère la confluence du courant be-bop et du courant cool qui est au principe d'une synthèse. Avec moins d'originalité foncière que Dizzy ou Miles, mais par une union heureuse de qualités puisées à deux sources et un lyrisme sans ostentation, une joie de jouer éclatante d'évidence, Brown, en dépit d'une disparition prématurée continuera d'influencer la plupart des trompettistes pendant plusieurs décennies.

Une semblable générosité, une même finesse de langage s'imposent à nos chez Max Roach, un titan de la percussion.

- Coleman Hawkins (1904-1969)

Il est considéré comme l'inventeur du saxophone ténor, en ce sens que c'est lui qui l'introduisit dans le jazz en enregistrant le 11 octobre 1939 un Body & Soul que tous les amoureux fous de jazz considèrent comme un morceau d'anthologie.

Hawkins surnommé "The Hawk" s'envole à la manière de "Bird" pour explorer des sommets que peu de musiciens peuvent atteindre. 

Une sensibilité exacerbée lui permet en presqu'une seule note de transcrire toute son émotion. Sa maîtrise de l'instrument est telle que ce "dinosaure" du saxophone traversera toutes les périodes en s'y adaptant avec une déconcertante facilité. 

Nombreux seront les disciples frappés par sa fougue lyrique et sa sonorité chaleureuse : Ben Webster, Don Byas, Illinois Jacquet, Eddie Davis, Paul Gonsalves, Johnny Griffin et Sonny Rollins avec qui il enregistra un album mythique dans lequel le vieux patriarche donne une leçon au jeune bopper.

· "JUST A GIGOLO" : Sirius ; track 3

- Lester Young (1909-1959)

Son style décontracté s'oppose à celui de Coleman Hawkins. Lester surnommé "Prez" plane au-dessus du tempo avec une indépendance par rapport à l'harmonie qui frise la nonchalance. Il fait ses débuts avec Count Basie chez qui il prendra une mauvaise habitude qui permettra ensuite de le reconnaître entre mille : il tient son sax à la manière d'une flûte traversière à cause du manque de place entre chaque pupitre.           

Il connaîtra ensuite l'entente musicale parfaite avec celle qu'il appelait "Lady Day".

Il influencera Dexter Gordon, Wardell gray, Stan Getz, Lee Konitz…

· "STARDUST" : Sax Vol 1 ; track 4 + LIVRE page 283

- Ben Webster (1909-1973)

Issu lui aussi de grands orchestres comme ceux de Bennie Moten ou Cab Callaway, il se situe dans la même lignée que "The Hawk" ou "The Prez". 

Il possède un son unique qui lui sert de carte d'identité. 

Ces phrases commencent très souvent par un chuintement, une sorte de fffff qui rappelle à l'auditeur qu'au commencement était le souffle et que derrière le saxophone se cache un homme pétri de ces émotions et de sa sensibilité.

C'est ce qu'on nomme le jeu "subtone" dont Webster était le roi incontestable.

Au début des années soixante, il quitta comme beaucoup de musiciens, les Etat-Unis pour s'installer à Copenhague où il enregistra avec des jazzmen plus jeunes comme le pianiste Kenny Drew ou le contrebassiste N.H.O.P.

· "UNTILL TONIGHT" : Music for Loving ; track 5

- Don Byas (1912-1972)

D'une dizaine d'années cadet de Coleman Hawkins, c'est naturellement par lui qu'il est le plus durablement influencé : puissance et velouté sont les ingrédients qui lui sont propres et qui représente selon ses propres termes "des années de travail".

Dans les années quarante il est appelé par Count Basie pour remplacer Lester Young son autre influence. 

En 1946, il part en tournée en Europe et décide de s'y installer.

C'est à Copenhague au Montmartre Jazzhus qu'il gravera ses plus belles plages.

· "MOONLIGHT IN VERMONT" : Walkin ; track 6

- Sonny Stitt (1924-1982)

Le cas de Stitt est particulier. 

Bien que son style tendait à se rapprocher le plus possible vers celui de Charlie Parker on ne peut le considérer comme un simple imitateur.

D'ailleurs comme pour s'en défendre il se partageait entre l'alto et le ténor.

Son itinéraire est celui d'un bopper à la vélocité acrobatique mais qui gardait en mémoire quelque chose de l'impétuosité, de la taille d'un Coleman Hawkins et une invention mélodique qui devait autant à Charlie Parker qu'à Lester Young.

· "AU PRIVATE" : Stitt meets O.Peterson trio ; track 2

- Miles Davis (1926-1991)

Au début des années cinquante, Miles Davis opte lui aussi pour les petits groupements.

Il enregistre très fréquemment avec des musiciens "hard-bop" et non des moindres :

Sonny Rollins, Horace Silver, Art Blakey …

· "DOXY" : Sonny Rollins "Airegin"; track 9

En 1955, c'est la rencontre avec Coltrane qui donnera notamment, Stablemates, Trane's Blues, Round'about Midnight …

Il maîtrise et transforme alors sa technique et, d'une manière inattendue gagne en force, en agilité digitale, en aisance dans l'aigu.

- Dexter Gordon (1923-1990)

Dans le sillage des jazzmen modernes, Charlie Parker, Dizzy Gillespie, Bud Powell, il s'affirme comme l'un des plus prometteurs de la génération be-bop. 

Il s'associe au saxophoniste Wardell Gray pour proposer une formule à deux ténors qui permet de spectaculaires joutes musicales. 

Cependant l'horizon s'obscurcit, les années 50 seront les années noires : la poudre blanche est passée par là. 

Mais Dexter reprend le dessus et comme ces prédécesseurs : 

Don Byas, Ben Webster, Stan Getz plus tard, il s'installe à Copenhague où il résidera pendant quatorze ans. 

Il se partagera ensuite entre les Etats-Unis ou il enregistrera le fameux "Homecoming Live at the Village Vanguard" et Paris où le cinéaste Bertrand Tavernier lui offrira l'apothéose dans "autour de minuit".

Héritier en droite ligne de Lester Young dont il évoque souvent le phrasé mais également Coleman Hawkins de qui il se rapproche souvent par une sonorité puissante et un dynamisme impérieux. Dexter a retenu aussi les leçons de Charlie Parker, et à son tour tracé une voie qui a permis l'épanouissement de John Coltrane et de Sonny Rollins. 

Sa discographie recèle des moments de profonde émotion quand le saxophoniste explore avec une sensualité gourmande les ballades.

· "YOU CAN DEPEND ON ME" : Daddy plays the horn 

( track 6 ) 

Le coltranisme (1926 - 1967) :

John Coltrane comme Charlie Praker, Stan Getz ou Sonny Rollins fait partie de ces inclassables qui font partie de la légende du jazz.

En 1949, il fait partie - au ténor - du big band de Gillespie. 

Puis en 1955, date de son premier engagement par Miles Davis, il joue avec les sax alto Johnny Hodges et Earl Bostic qu'il admire pour sa dynamique et sa technique instrumentale et avec qui il partage une attraction pour le registre des suraigu, jusqu'à la zone même des harmoniques. 

Dans les plages de "Milestones" (avril 1958) et de "Kind of Blue" (mars 1959) , comme dans celle de son "Blue train" (Sept 1957) apparaît une tendance à échapper à la rigueur de la mise en place par une désarticulation du discours.

Soliste brillant, respecté, Coltrane éprouve cependant la nécessité d'aller au-delà de ce qu'il fait, au delà de l'excellence. D'abord à la faveur de ses compositions, telles "Giants Steps", où il aménage un nouveau type de grille d'accords, aussi peu commun que le vertigineux tempo adopté. 

En 1959, il prend intérêt pour le saxophone soprano de Bechet et se met à pratiquer lui-même cet instrument dont il va faire un outil d'envoûtement et d'incantation qu'il utilisera souvent dans son quartette personnel formé généralement de Mc Coy Tyner au piano, Jimmy Garrison à la basse et Elvin Jones à la batterie. Coltrane fut le véritable trait d'union entre le be-bop et le free jazz qu'il contribua à faire éclore et on peut dire qu'après lui le jazz ne fut jamais comme avant.

· " DEAR LORD " : John Coltrane ; track 12

Le style Rollins :

Après une période bop, bien que teintée d'éléments empruntés à Hawkins et à Webster, son œuvre apparaît atypique avec sa sonorité volontairement "dirty" et son agressivité mélodique à l'égard des accords. 

Rollins bâtit de nombreux passages de ses solos sur un court segment de quelques notes dont il va exploiter tout le potentiel en improvisant.

On raconte que lorsqu'il jouait au Village Vanguard, il lui arrivait de commencer un solo dans le taxi et de le poursuivre en arrivant sur la scène. A la suite de participation aux formations de Miles Davis et du batteur Max Roach, il ne cessa de chercher sa place parmi les grands novateurs. 

En 1957, ses différents trios, sax/basse/batterie avec les batteurs Pete La Roca et Elvin Jones "Night at Village Vanguard" avaient fait date par la liberté de propos qu'autorisait l'absence de piano. En 1959, troublé par le passage de Coltrane au jazz Free et part l'inquiétante importance de ce nouveau style, Rollins qui se pose des questions et cherche son style au sein de cette nouvelle mouvance se retire de la scène pendant deux ans. 

C'est sous le Williamsburg bridge à New York qu'il se réfugie. 

Il y trouve un son dont l'espace et le bruit poussent la puissance. 

Il en revient pacifié, comme rassemblé avec l'album "The Bridge".

· "THE NIGHT HAS A THOUSAND EYES" : The Bridge 

      (track 8)

Après avoir surmonté ses doutes et reconquis le public, il s'est engagé tout au long des années soixante-dix et quatre-vingt dans une musique qui fait place à l'humour et qui est surtout pleine de santé et de vitalité. 

Un titre qu'on lui a décerné lui convient à merveille : 

"Saxophone Colossus"

· "WHO CARES" : Sonny Rollins & The Big Brass ; track 3

The contemporary leaders

La force du jazz c'est cet héritage mélodico-lyrique qui se transmet imperceptiblement d'un jazzman à un autre. 

Quand la jeune génération s'apprête à remplacer l'ancienne, elle ne peut le faire qu'à l'expresse condition d'avoir préalablement assumé l'héritage de ses "pères". 

Ce qui signifie que Charlie Parker n'est devenu Bird qu'après avoir assimilé tous les solos de Lester Young. 

De même, un Rollins, un Getz ou un Webster n'ont véritablement explosé qu'après avoir totalement intégré le style de Parker, d'Hawkins et de Lester. 

Qu'en est-il aujourd'hui de cet héritage ?

Il se perpétue se bonifie dans la plus pure tradition et le respect des grands maîtres du jazz. 

Sonny Rollins continue d'étonner, de surprendre et d'émerveiller le jeune public toujours plus nombreux et parmi lequel se trouve peut-être son disciple.

· "WHAT A DIFFERENCE A DAY MADE" : track 1

Parmi les héritiers directs on trouve Archie Schepp, Johnny Griffin, Steve Grossman, Scott Hamilton, Spike Robinson, Lew Tabackin, Eric Alexander…

· "CRY ME A RIVER" : Archie Schepp ; Blue Ballads ; track 5

· "LATIN QUARTER" : Johnny Griffin ; The Congregation 

   (track 2)

· "EBB TIBE" : Steve Grossman & Michel Petrucciani ; track 1

· "TEA FOR TWO" :  Scott Hamilton & Warren Vaché ; track1

· "I HEAR A RHAPSODY" : Spike Robinson & Harry Sweets 

Edison ; track 9

· "SOON " : Lew Tabackin Tenority ; track 1

· "IF THERE IS S.O LOVELIER THAN YOU ?" 

Eric Alexander 4tet ; track 6

On se doit de citer également Al Cohn, Zoot Sims, Barney Wilen trop tôt disparus

· "LOVER COME BACK TO ME" : Al Cohn & Zoot Sims

(track 1)

· "I WILL SAY GOODBYE" : Barney Wilen New York

Romance ; track 9  

Ce dernier thème va nous permettre d'aboutir à l'ultime volet de cet "historique" du jazz.

9°) Le jazz français :

L'influence du jazz en France et en Europe ne s'est véritablement fait ressentir qu'après le débarquement. 

En effet, avec tous leur matériel les G.I's ont aussi emmené avec eux une musique qui allait bientôt résonner en Europe comme le chant de la victoire.

De Stéphane Grappelli et Django Reinhardt à Claude Luther et Sidney Bechet en passant par Boris Vian le jazz s'est implanté dans la France d'après-guerre en s'enracinant au cœur de Paris dans les caves de Saint Germain des Près. 

Et dans ce creuset culturel qu'est nôtre belle capitale, tout s'est soudain mêlé au jazz : la trompette de Boris, les "mots" de Sartre et la voie de Juliette. 

Parallèlement des artistes dits de variété comme Charles Trenet, Yves Montand, Charles Aznavour, Michel Legrand, Michel Leeb et même Eddy Mitchell pour ne parler que des plus médiatiques ont incorporé le jazz à leur tour de chant et lui ont apporté en retour de nouveaux standards.

· "LES FEUILLES MORTES" : Yves Montand ; K7

· "C'EST SI BON" ???

· "DORMIR AVEC VOUS MADAME" : JAZZNAVOUR ;

track 12

· "A TE REGARDER" : JAZZNAVOUR ; track 9

· "REVOIR PARIS" : Legrand Grapelli ; track 5

· "ONE AT TIME" : Legrand ; track 9

· "TEACH ME TONIGHT" ; Michel Leeb ; track 8

· "LE BLUES DU BLANC" ; Eddy Mitchell ; track 3

B. Les Standards de A à Z :

A partir des années trente le jazz s'appropria les chansons des comédies musicales  de Broadway et se constitua un répertoire que l'on appelle l'American songbook.

Ces mélodies immortalisées à l'écran par les plus grands acteurs et danseurs ont imprégnées nos esprits et se sont fondues en une sorte d'inconscient collectif qui fait que n'importe lequel de ces thèmes ne nous est pas inconnu.

Mais en revanche il nous est beaucoup plus difficile de lui donner un nom ou de le rattacher à un film. C'est pourquoi, il m'est apparu intéressant de faire le chemin à l'envers et de voir comment ses "standards" ont pu traverser plus d'un demi siècle.


Comédie musicale de Broadway  ( Film  (  Standard
A comme "As time goes by" : Herman Hupfeld

  Ce thème issu de la comédie musicale Everybody's Welcome fut adapté au cinéma et 

  devint indissociable des images du film.
"Casablanca" : Metro-Goldwyn-Meyer : 1943

  Ingrid Bergman : Ilsa

  Humphrey Bogart : Rick

  Paul Henreid : Victor Laszlo

  Dooley Wilson : piano

· Frank Sinatra "Point of no return" 1961 track 10

· Sonny Stitt "The last sessions"         1982 track 11

· Tony Bennett "Songs from the Heart"     track 12

"All of you " : Cole Porter

  "Silk Stockings" ou "La Belle de Moscou" : Metro-Goldwyn-Meyer 1957

    Cyd Charisse

    Fred Astaire

· Ella Fitzgerzald "Cole Porter Songbook I" 1956 track 12

· Scott Hamilton  "Close up "                          1982 track 1

· Frank Sinatra  "Trilogy"                               1980 track 

"Autumn leaves" : Jaques Prévert & Joseph Kosma

Ecrit à l'origine pour un pas de deux, dansé en 1945 par Roland Petit dans le ballet "Le Rendez-vous" dont Jaques Prévert avait écrit le livret, ce thème signé Joseph Kosma devait figuré dans le film de Marcel Carné "Les Portes de la nuit" sous forme de chanson. On entendra finalement que quelques mesures fredonnées par Irène Joachim. Déçu, Yves Montand, l'un des interprètes, décide de l'incorporer à son tour de chant. "Je crois que le plus grand de mes bides aura été Les Feuilles Mortes" dira-t-il, ne réussissant à l'imposer définitivement qu'en 1953 . Deux ans plus tard, l'Amérique s'en emparera. L'adaptation sera faite par Johnny Mercer.

· Yves Montand 

· Legrand Grappelli                                             1992 track 3

· Barney Wilen "Movie Themes from France" 1989 track 7

· Natalie Cole "Unforgettable" 1991 track 11 ; 4'15

· Scott Hamilton "East of the Sun"   track 1

· Turk Mauro "Jazz Masters"          track 1 

· Stan Getz                                           track 1

B comme "Begin the Beguine" : Cole Porter

    Issu de la comédie musicale de Broadway Jubilee (1935) il fut adapaté au cinéma

    en 1940 pour le film

    "Broadway Melody" : Metro-Goldwyn-Meyer 1940

      Eleonor Powell

      Fred Astaire

· Ella Fitzgerald "Cole Porter Songbook I" R 1956 track 13

· Charlie Parker "Cole Porter Songbook"       1952 track 2

· Tony Bennett "Forty Years" volume 2           1960 track 1 

· Art Pepper "Modern Art"                               1957 track 12

          "By Myself" : Arthur Schwartz & Howard Dietz

            "The Band Wagon" : "Tous en scène" : Metro-Goldwyn-Meyer 1953

              Cyd Charisse

              Fred Astaire

· Lena Horne "Lena goes latin" 1961 track 9

D comme "Dancing in the dark" : Arthur Schwartz & Howard Dietz

            "The Band Wagon" : "Tous en scène" : Metro-Goldwyn-Meyer 1953

              Cyd Charisse

              Fred Astaire

· Sarah Vaughan "At Mister Kelly's"      1957 track 17

· Charlie Parker "Jazz Masters 15"         1950 track 3

· Tony Bennett "Forty Years" volume 2  1961 track 7

· Canonball Adderley "Somethin'Else"   1958 track 5

· Frank Sinatra "Come Dance with me!" 1959 track 4

· Al Cohn meets Al Porcino                        1987 track 2

· Sonny Rollins "Dancing in the dark"     1988 track 5

E comme "Easy to Love" : Cole Porter

            "Born to Dance" : "L'Amiral mène la danse" : Metro-Goldwyn-Meyer 1936

        Eleonor Powell

        James Stewart

· Frank Sinatra "Ring a ding ding"               1960 track 

· Charlie Parker "Cole Porter Songbook"    1950 track 1

· Ella Fitzgerald "Cole Porter Songbook II" 1956 track 4

· Don Byas "Saxophone vol. 3"                       1951 track 4

F comme "From this moment on" : Cole Porter

            "Kiss me Kate" : "Embrasse-moi Chérie" : Metro-Goldwyn-Meyer 1948

              Carol Hainey

              Bob Fosse

· Frank Sinatra "From the vaults II" 1957 track 13

· Michel Legrand "Cole Porter Songbook" track 21

· Lena Horne "Lena goes Latin"  R    1961 track 1

G comme "Get Happy" : Harold Arlen Ted Koehler

            "Summer Stock" : Metro-Goldwyn-Meyer 1950

              Judy Garland last performance

· Frank Sinatra "Songs for young lovers & Swing Easy" 1954 track 15

· Rosemary Clooney "Sings the music of Harold Arlen"  1983 track 4

H comme "Hello Dolly" : Jerry Herman

            "Hello Dolly" : Twentieth Century Fox 1964

              Barbara Streisand

              Louis Armstrong

· Frank Sinatra "It might as well be swing" 1964 track 11

I comme "I didn't know what time it was" : Richard Rodgers & Lorenz Hart  

            "Pal Joey" : "La Blonde ou la Rousse" : Metro-Goldwyn-Meyer 1957

              Rita Hayworth

              Kim Novak

              Frank Sinatra

· Charlie Parker "Gitanes Jazz" 1950 track 11

· Stan Getz          "Gitanes Jazz" 1953 track 4

· Getz meets Mulligan in Hi-Fi    1957 track 8

L comme "Lady is a Tramp" : Richard Rodgers & Lorenz Hart

  "Pal Joey" : "La Blonde ou la Rousse" : Metro-Goldwyn-Meyer 1957

    Rita Hayworth

    Kim Novak

    Frank Sinatra 

· Ella Fitzgerald "Ella in Berlin"        1960 track 3

· Sammy Davis Junior "Best Of "                track 1

· Lena Horne "Lena goes Latin" RR 1961  track18

N comme "New York, New York" : John Kander & Fred Ebb

            "New York, New York" : Martin Scorsese 1977

              Liza Minelli

              Robert De Niro

· Liza Minelli "B.O.F" track 22

            "Night & Day" : The Gay Divorce ou La joyeuse divorcée 1932 Cole Porter

              Ginger Rodgers

              Fred Astaire

· Ella Fitzgerald "Cole Porter Songbook II"   1956 track 11

· Errol Garner "Mambo moves Garner"        1954  track 2

· Lena Horne "Lena goes Latin"    RRR         1961  track 3

· Charlie Parker "Cole Porter Songbook" R  1950  track 3

· Oscar Peterson "Cole Porter Songbook"      1959  track 3

· Stan Getz & Bill Evans                                    1964  track 1

· Michel Petrucciani trio Pianism                     1985  track 4

· Eddie "Lockjaw" Davis "Land of Dreams" 1985  track 9   

O comme "Our Love is here to stay" : Georges & Ira Gershwin

            "An American in Paris" : Metro-Goldwyn-Meyer 1951

              Leslie Caron

              Gene Kelly

· Dexter Gordon "The complete disc 4"              1963 track 1

· Ben Webster "Stormy Weather"                       1965 track 1

· Eddie "Lockjaw" Davis "Live at the Widder" 1982  track 10

S comme "Something's gotta give" : Johnny Mercer

            "Daddy long legs" ou "Papa longues-jambes" : Twentieth Century Fox 1955

              Leslie Caron

              Fred Astaire

· Frank Sinatra  "Come Dance with me!" R    1959 track 2

· Ella Fitzgerald "Johnny Mercer Songbook" 1964 track 8

· Sammy Davis Junior  "Best Of " R                         track 9

S comme "Smoke gets in your eyes" : Jerome Kern 

            Kathryn Grayson : sings

            Marge & Gower Champion : dance

· Eddie "Lockjaw" Davis / Harry "Sweets Edison JATP 1982  track 3

· Dinah Washington "The Entertainers"                           1959  track 5

· Archie Schepp "Black Ballads"                                        1992  track 5

            "Singin' in the Rain" : Metro-Goldwyn-Meyer 1951

              Debbie Reynolds

              Donald 'O Connor

              Gene Kelly 

T comme "They can't take that away from me" : Georges & Ira Gershwin

                   Ginger Rodgers

                   Fred Astaire

· Rosemary Clooney "Sings the music of Gershwin" 1979 track 10

            "The Look of Love" : Burt Barabach & Hal Davis

          "Casino Royale" : John Huston 1967

            Ursulla Andress 

            Peter Sellers

            David Niven

            Orson Welles

· Scott Hamilton "With Strings"           1992  track 6

· Stan Getz "Jazz round midnight"       1967  track 10

Y comme "You' re all the world to me" : 

            "Mariage Royal" : Metro-Goldwyn-Meyer 1951

              Fred Astaire

· Tony Bennett "Unplugged" 1994  track 8

Z comme "Ziegfield Folies" : Metro-Goldwyn-Meyer 1944

            Fred Astaire

            Gene Kelly

Association Jazz en Sol'

Mairie de Solliès Ville

83210 Solliès Ville

N° affilie : 80 01594796

CD55 AFF 02

Enregistrée le 22 février 1999

A Toulon

N° Réf : 0833016383

Facture N° 11
Prestations effectuées à la Maison des Arts et de la Culture de Signes :

· Trois conférences de deux heures soit 1800 F TTC

· Un concert 


         soit 3000 F TTC

     




     Total  4800 F TTC






       soit   4082 F HT





                 dont  798 F  de  TVA

dont mise à disposition par le Centre Culturel d'une sonorisation louée à Jason

Music

L'association Jazz en Sol' n'est pas assujettie à la TVA. 
GINOUX Jean-Marc




Toulon, le 27 Septembre 2001

Résidence Les Glycines B 



      Monsieur L' Adjoint

2 rue Courmes  





          à la Culture de la  

83 000 Toulon 




          

  ville de Signes

 








Mairie de Signes

Monsieur,

Je me permets de vous écrire afin de vous remercier de m'avoir permis d'effectuer ce cycle de conférences sur le Jazz (cycle clôturé par un concert donné en la salle des fêtes de la ville de Signes).

Ces rencontres sur le thème du Jazz ont connu un succès inespéré.

Aussi bien au mois de novembre, décembre que janvier les auditeurs sont venus nombreux (environ quinze personnes et plus) et semblent avoir apprécié ce sujet. Même à Bandol, où j'ai effectué le même cycle de conférences, il n'y a pas eu un tel engouement.



De plus, j'ai été heureux de constater que cela touchait un très large public, allant du simple néophyte à l'amateur éclairé en la personne de Monsieur Marc Viette.



Le concert de clôture donné la veille des intempéries n'a fait que confirmer cette merveilleuse impression. Nous avons reçu de la part du public nombreux ce soir là et de l'organisation municipale un accueil  chaleureux et inoubliable.



En souvenir de cette soirée, permettez-moi au nom de mes musiciens de vous adresser nos plus sincères remerciements.

Je vous prie d'agréer, Monsieur, l'expression de mes "jazzistiques" salutations.

GINOUX Jean-Marc




Toulon, le 27 Septembre 2001

Résidence Les Glycines B 



   Madame Sabine Tironneau

2 rue Courmes  





          La Peyrière, bât C

83 000 Toulon 




                 290 route de Marseille








   83150 Bandol

Sabine,

Je t'envoie comme convenu le contenu de ce que je pourrais te présenter cette année. Il s'agit d'une approche consistant à aborder le répertoire de Jazz américain par le biais d'un homme qui l'a presque intégralement interprété.

Cet homme surnommé "The Voice" est Frank Sinatra. 

A travers sa biographie et sa discographie, je me propose de faire découvrir l'ensemble du répertoire de Jazz américain, ses plus grands interprètes ainsi que les lieux mythiques qui ont fait son histoire. 

La vie incroyable de ce chanteur exceptionnel sera aussi le prétexte d'un voyage au cœur de l'Amérique des années cinquante, soixante, soixante-dix et quatre-vingts. 

Je joins à mon courrier une affiche résumant les sujets de cette proposition ainsi qu'une lettre à l'intention de Monsieur l'Adjoint à la Culture de Signes. Dans l'attente, je te prie d'agréer, Sabine, l'expression de mes "jazzistiques" salutations.

