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LE LANGAGE SONORE à travers le BE-BOP

 

 

 

 

Notes d'intentions

 

" Il n’existe pas de fausses notes ", cette phrase de Thelonious MONK m’a toujours intrigué, il m’aura fallu beaucoup de temps pour la mûrir et l’appliquer pour mon plaisir personnel. On peut donc interpréter une "erreur " de justesse, de rythme, … comme un moyen d’expression, car le musicien peut jouer avec elle, la provoquer. Il enrichit son langage au sens personnel et peut installer un dialogue. L’ingénieur du son, par qui ce dialogue voyage, doit restituer ce dialogue.

En découvrant le travail de mixage, j’ai été confronté à un problème culturel : comment mixer un son ?

Il faut aller dans le sens de la musique, aussi doit-on comprendre ce que cherche à communiquer le musicien, comprendre son langage, Comment communiquent les musiciens et au-delà, comment un musicien se sert du langage des autres pour enrichir le sien ?

Afin de mieux développer le sujet, je souhaite m’appuyer sur des Jazzmen des années 1955 à 65, qui illustrent parfaitement la recherche de l’expression la plus sincère. Dans un documentaire, j’ai appris que Charlie Parker avait emprunté la main droite d’Art Tatum, et ainsi, révolutionné le langage des saxophonistes. Qui, à leur tour, utilisèrent ce nouveau moyen d’expression, formant un " nouveau " style musical, un inconscient collectif avec des valeurs différentes qui permettent une meilleure expression de l’inconscient personnel. Thelonious MONK ira très loin dans cette expression de soi, Rejoint par John Coltrane. Donnant naissance au free Jazz, le jazz libre, le langage le plus expressif. Comme un jeu dont les règles sont minimes, jamais inexistantes, mais si réduites, que la modification de n’importe quels paramètres est possible. Offrant à l’interprète tous les moyens d’expressions qu’il veut, qu’il sent.

 

 

 

 

 

 

Tout mouvement artistique naît d’une interprétation du monde différente de celle établie, de celle dans laquelle notre société vit. C’est pourquoi, une situation sociale particulière regroupe des artistes ayant un même sens de l’expression, un même langage… les mêmes règles du jeu, mais à chacun de jouer avec, jusqu’au bouleversement, et l’établissement de nouvelles règles.

L’illustration de ce changement, propre à tout nouveau mouvement artistique, se caractérise d’autant plus avec le style Bop, car chaque musicien doit trouver son timbre, un son avec lequel il est bien, pas nécessairement un son propre… et au-delà de son langage, il doit communiquer avec les autres musiciens, ce qui implique des relations particulières, on ne joue pas avec n’importe qui.

 

 

 

 

 

L’HERITAGE

Le contexte historique et musicologique 

 

Le contexte historique, le schéma social, est à la base de la compréhension d’un genre artistique, chaque genre venant s’opposer à celui qui le précède. Une faculté de l’homme est de comprendre le monde dans lequel il vit, et de pouvoir en une génération s’opposer à lui. Le négro spiritual et le gospel song peuvent être des formes de ¨révolte passive¨, qui s’illustrent dans un contexte social difficile : l’esclavage. Le blues aura la guerre de Sécession. Cette musique était, à ses débuts, exécutée sur des instruments très approximatifs ! Seule l’émotion passe. Puis le ragtime, la nouvelle Orléans : Storyville, la première guerre mondiale, le boogies-wooguies, les premiers blancs, les grands orchestres, Les solistes, l’ère swing, bien propre l’aire swing ! On sait ou on va, on nous guide, en plus ça se danse, c’est à la mode.

1920, le swing, c’est un peu la musique de Broadway. Et lors de la grande crise, la formule marche bien, surtout dans les dancings, c’est formidable : une machine à oublier, on est là pour s’amuser. Le swing, c’est le balancement, avec un métronome comme batteur. C’est l’époque des grands orchestres, des Big Band, " l’abnégation volontaire de chacun pour la consécration de l’ensemble. " Noël Balen. Et plus ça va, plus on joue de la musique de blancs…

Tout le monde ne vit pas dans de telles conditions, certains sont dans des quartiers ou la vie est… différente. La seconde guerre mondiale à commencé, il faut se battre pour protéger le pays, ton pays : " écoutez, qui est-ce qui m’a fait chier, qui m’a emmerdé jusqu’au cou dans ce pays depuis toujours, hein ? Les blancs, personne d’autre. Vous venez me parler de l’ennemi, les Allemands. Moi, je veux bien, mais personnellement je n’en ai jamais rencontré un seul. Alors si vous m’envoyé au front avec un fusil entre les mains et l’ordre de tirer sur l’ennemi, je suis bien capable de faire un transfert d’identité en ce qui concerne la cible. " Répond Dizzy Gillespie à un conseil de révision. Les noirs n’acceptent pas cet engagement, de plus les conditions de vie sont de plus en plus désastreuses, conséquences directes d’une superproduction militaire. 1941: Le Minton’s Playhouse est le lieu de naissance du Be-Bop, ou Bop. Il ouvre quand les autres clubs ferment, la nuit c’est un défilé des plus grands noms du bop : Charlie Parker, Charlie Christian, Thelonious Monk, … certains y seront résidents. On y joue pour jouer, à l’image de Miles Davis, dans un autre lieu, jouant devant une salle vide ! C’est ça, la musique : Se faire plaisir, ressentir une émotion bouleversante, communiquer une sensation, oublier le reste. De toute façon, l’ASCAP ( société américaine des auteurs, compositeurs et éditeur) interdit toute diffusion radiophonique des titres déposés sur son catalogue. Les radios passent donc de nouveaux morceaux de remplacements, tuant le répertoire traditionnel. S’ajoute à cela, un arrêt total des enregistrements, organisé par le président de l’American Federation of Musiciens, une grève contre les juke-box. Cette grève s’étend de 1942 à 1944, elle retarde l’explosion Bop. Comme par chance se sont des musiciens qui se connaissent, qui s’enrichissent musicalement les uns les autres, ce relatif secret autour de la naissance du be-bop va permettre aux boppers d’affiner leur langage, en jouant dans des clubs et d’acquérir une grande maîtrise de leur style si différent, et encore plus déroutant pour les musiciens non initiés, on est boppers ou pas ! Accompagnés par de petits labels (qui deviendront grands) : Atlantic, Chess,… Kenny Clarke compose une formation d’accueil avec Thelonious Monk au Minton’s, le Monroe’s Uptown House sera également bien fréquenté. Ce n’est plus une musique pour danser… retour aux sources, l’émotion comme guide, le plaisir de la musique comme seul satisfaction, quel dur sacrifice, quel doux enchantement que de pouvoir communiquer librement, avec une complicité de frères. La contre-culture devient culture, on enregistre à nouveau, il était temps : on en a déjà raté trop…! On parle de la 52ième rue, à new York, des ambassadeurs sont là : Bud Powel, Sonny Rolins, Art Blakey, Milt Jackson, Thelonious Monk, Dizzy Gillespie, Charlie Parker, Max Roach, Jay Jay Johnson, Miles Davis, … le style bop est né, il aura ses fils, héritiers d’un langage musical nouveau, des disciples qui se réclameront de l’influence de certains ¨maîtres¨, l’exemple de Charlie Parker (Bird) est très marquant : copié, adulé, il est au cœur de la création du Bop, le son Parker, la référence.

 

 

 

Charlie Parker

  

Personne ne naît génie, on le devient avec force, conviction et travail. Le génie n’est pas inné, penser cela serait ne pas accepter la difficulté que cela impose : quand tout à l’air si facile, c’est bien au contraire une lutte que mène l’artiste contre un mode d’expression dans lequel il ne se reconnaît pas, c’est une lutte qui va au-delà de l’art, c’est une lutte constante dans la vie, car s’exprimer avec un langage propre à soi implique beaucoup de perturbations : on ne parle plus avec des mots, mais avec son cœur, son âme, son esprit, …

Si Charlie Parker a été copié, il a lui aussi été inspiré par des musiciens, des styles. Mais au commencement il était seul ! Abandonné par son père à 12 ans, sa mère reportera sur lui toute son affection. C’est donc gâté qu’il reçoit un saxophone alto d’occasion. Il découvre seul la musique (un bref passage à Lincoln Hight School) : les 12 tons, puis leurs gammes correspondantes, les accords. Il travaille d’une manière égale toutes les tonalités, hors la plupart des morceaux de jazz se regroupaient sous 4 tonalités : Do, Fa, Si b et Mi b. Il travail les différents passages de tonalités… le chromatisme (passage de 1/2 ton en 1/2 ton) qui deviendra une caractéristique du style Bop, est maîtrisé comme encore aucun jazzman, il a déjà de l’avance, d’une manière plus générale, c’est sur tous les changements d’accords que C. Parker fera preuve d’une déconcertante facilité…

Mais nous n’en sommes pas encore là. 14 ans, la mère de Parker travaille de nuit… Le jeune Charlie devient un noctambule, habitué des cabarets, boites, clubs, … ou se produisent des musiciens locaux, surtout le grand Lester Young. C’est en obsédé de musique, il joue dans de petits groupes, se produisant pour faire danser les gens (nous sommes dans l’ère swing !). 15 ans, il mène une vie de petit caïd, entretenu par sa mère et sa femme enceinte ! ! ! Il a donc toute la liberté souhaitée pour la rigueur de son art. 1936 : il a un accident et touche de l’argent d’une assurance qu’il investit immédiatement dans l’achat d’un sax. C’est à ce moment qu’il rencontre Tommy Douglas, un musicien classique qui va approfondir sa technique et sa connaissance des accords. Alors que la nuit il joue pendant 5h dans un orchestre, le jour il copie des solos de Lester Young.

C’est un musicien compétent, il peut commencer sa carrière, il n’est plus : Charlie Parker, mais Yard Bird ou tout simplement Bird. Premier contact avec la drogue : alcool, héroïne, … mais aussi première grande reconnaissance, il est élève de Henry Smith avec qui il partage les solos dans son orchestre, une relation de père/fils s’installe. Bird est né ! mais l’artiste cherche toujours son style…

S’en suit une période plus difficile à Chicago : il joue pour des taxi-girls, fait la plonge dans un restaurant, quand le destin va lui rappeler pourquoi il est là ! Dans ce restaurant va se produire pendant 3 mois Art Tatum, Baptisé ¨le Chopin fou¨, Dieu en personne, le magicien, le pianiste le plus déroutant le plus moderne,… Quand on se cherche, pour un jeune musicien, écouter le Pape tous les jours ne peut être qu’un enrichissement fabuleux.

Qui est Art Tatum ? Un bopper d’avant l’heure : il utilise un tempo casse cou, substitue des accords de passages pendant l’exposition du thème, s’évade subitement dans un solo vers des tonalités éloignées pour revenir dans la tonalité du début. Le tout jeune Bird, 18 ans, ne devait pas rater beaucoup de plonges, car même si l’humble Tatum n’était considéré au mieux comme un très bon pianiste de piano-bar par la critique, nombreux étaient les musiciens (jazzman ou classique) qu’il déroutait. Bird a dû savourer ces instants, Tatum n’improvise pas sur une suite d’accords, il imagine le tout ! Il improvise une nouvelle structure harmonique qui n’altère en rien le déroulement mélodique et rythmique du thème. S’ajoute au tout une grande aisance, beaucoup d’imagination, une virtuosité somptueuse, voilà Tatum.

Ode à Tatum

Jacques Réda

Son Aisance affolante annonce l’ironie

Anxieuse et bientôt s’affolant de Parker

Comme si ses doigts d’or avaient frôlé ce cœur

Impatient d’oiseau. [..]

Ces arpèges maudits dont Tatum fut prodigue,

Ces accords ambigus ont creusé sous la digue

Ancienne une brèche ou la vague du bop

S’est engouffrée. 

 

Bird fut donc frappé par la foudre de Zeus, il a su lire dans la musique de Tatum ce qui allait préfigurer son style, il va accentuer ce style : Ces cassures, ces passages d’accords, cette virtuosité, cette liberté de jouer,… Il faudra un an pour que mûrisse le son Parker, sa révélation se fera en improvisant sur ¨Cherokee¨, un morceau de Lester Young qu’il rebaptisera : ¨koko¨… basé sur les mêmes accords.

1939, le monde n’est pas encore près, Bird effectue une tournée dans l’orchestre de Jay Mac Shann au style radicalement blues (le Kansas !). Il a un son très aérien, sans cette assurance caractéristique qu’il développera. Il joue des standards : ¨Body and Soul¨, ¨Moter Swing¨ , ¨Lady be good¨ dans lequel il reprend le solo de Lester Young et J.M. Shann cite CountBasie.

1941, le jeu s’assure, plus classique !

1942, les jam sessions au Minton’s, ah ! Ça y est, Bird peut voler, il sait qu’il n’est plus tout seul, rappelons que le Minton’s est le haut lieu dont sortiront tout les grands boppers. Bird lâche l’orchestre pour ne jouer qu’exclusivement dans ce club et au Monroe’s, le tout pour presque rien, enfin pas tout à fait, car jouer avec Thelonious Monk, Kenny Clarke, Dizzy Gillespie,… ça n’a pas vraiment de prix, alors on se fout de tout on est le roi, l’héroïne devient une amie exigeante et quotidienne, l’alcool, la vie d’épave, seule compte la compagne de toujours, celle qui ne vous trahit jamais, celle pour qui on est près à mourir plutôt que de s’en séparer, l’unique, la musique, le plaisir du beat, l’extase des affrontements mélodique, c’est qu’on peut se battre ! On ne gagne jamais ! Bien sur il n’y a pas que la musique, il y a la nourriture, la drogue et les femmes. Pas besoin de plus pour être le roi du monde. Il suffit d’assouvir toutes ses pulsions.

1943, c’est grâce au soutien d’amis que Bird rejoint un grand orchestre en temps que ténor, et puis il y a l’argent.

1945, la 52ème rue de N.Y. possède à ce moment le duo de choc : Bird et Dizzy, tempos hallucinants, effet harmonique comparable à un festival pyrotechnique, qui donne une séance d’enregistrement qui marque le couronnement du Bop : le 15 mai ou l’on découvre ¨Hot House¨ et ¨Salt peanuts¨. Bird est reconnu comme roi, s’en suit une dégradation de tout ce qu’est Charlie Parker, sauf pour la musique. Il joue avec Dizzy dans le JATP (Jazz At The Philarmonic), qui demeure la référence puisque Lester Young, Coleman Hawkins et d’autre en font partie. Les enregistrements permettent au public de découvrir le Bop, c’est une certaine forme d’éducation, on ne fait pas accepter une révolution artistique en peu de temps ! Mais le Bop ça s’écoute en club, on retrouve donc des boppers sur la cote Est. Mais pour le retour Bird à vendu son billet pour de la dope… …enregistre avec Miles Davis… … met le feu à sa chambre d’hôtel… …se fait enfermer dans un centre psychiatrique, et après une désintoxication, il repart, reposé.

1947-1948, c’est un Bird mûr qui enregistre avec ce qui ce fait de mieux comme musiciens, mais son comportement incohérent aura raison de ses complices : Max Roach et Miles Davis partent lassés. 1949, Bird continue de voler sur sa renommée, il plane au-dessus de tout, joue avec des orchestres à cordes ! Il ressort d’une nouvelle chute, continue de se produire en déclarant " Les gens qui viennent prétendument pour m’entendre ne sont là que pour voir l’un des plus célèbres drogués du monde ".

C’est une errance entre concert magique et vie de toxicomane, qui le conduira chez l’amie des boppers, la baronne Nica de Koenigswater, chez qui il meurt à l’age de 33 ans, semblant en faire plus de 50 ! conséquence d’une vie en accélérée…

" Eh bien maintenant, tous les musiciens du birdland seront obligés d’imiter quelqu’un d’autre " Charles Mingus.

Lors de mes recherches, je suis tombé sur la phrase suivante " comment l’art de cet homme a-t-il pu parvenir à cette puissance de séduction et d’envoûtement alors que l’artiste était si enfermé dans sa solitude ?  Le créateur a signifié par les prestiges et les sortilèges de son art ce qu’il n’aurait jamais voulu se résoudre à exprimer oralement, directement " (¨ l’aventure du jazz¨ James Lincoln Collier). Il m’a semblé évident que la réponse à la 1ère phrase, se trouve dans la 2ème ! C’est parce que Bird ne communique pas oralement que son art touche, il est universel sur le plan humain.

Cet artiste représente un tourbillon d’énergie, il a su emprunter chez tous ceux qui l’ont précédés ce qui conduisait vers le langage musical le plus libre, le plus sensible, un langage qui ne véhicule que de l’émotion. Autodidacte dans son approche de l’instrument, il n’en reste pas moins un formidable musicien, capable de citer les plus grands, les obligeant même à de très sévères remises en question : Earl Hines et Hawkins influencé de leurs aveux par Little Benny Harris, qui ne faisait que transposer le solo du jeune Parker… 

 

 

Le Jeu et ses règles

 

Définition du style Bop

" Le trait le plus important de notre musique était bien entendu le style ; L’enchaînement, l’articulation des notes, le phrasé, et une conception nouvelle tant sur le plan harmonique que rythmique. C’est fondamental. Jouées différemment, les mêmes notes ne contiennent plus le même message, et ce n’est plus du Be-Bop. " Dizzy Gillespie.

Une des révolutions du Bop fut de réorganiser la formation, la réduire à sa plus simple composition. La basse et la batterie marquent le temps, " une pulsation profonde qui depuis toujours habite la moelle de nos os, et nous fait oublier l’autre temps… " Affirme Laurent de Wilde et de continuer " Pourquoi faut-il être au moins deux pour faire le temps ? Tout seul c’est sa parole contre le reste du monde, […] donc du fanatisme. A deux, c’est le début d’un partage, l’amour contre la masturbation ". La section rythmique est bouleversée, son rôle change, pas en tant qu’accompagnatrice, mais dans la ponctuation du morceau.

L’apparition de syncopes à la grosse caisse, la stimulation de la ligne mélodique à la caisse claire, le ride qui maintient le tempo sur la grande cymbale, sont autant d’éléments énergétiques puissants qui lorsqu’ils s’absentent créent un vide. Car le Bop ce n’est pas jouer tout le temps, en terme instrumental, l’absence fait aussi partie de la musique, ne pas jouer, c’est marquer la volonté du silence qui est un élément musical capital dans tous les styles. La batterie devient une nouvelle ligne mélodique, surtout si c’est Kenny Clarke qui joue. L’utilisation de balais pour faire des ¨friselis¨ sur des tempos lents donne cet effet de vague, cet effet de cycle agréable. Max Roach, qui joue souvent avec Miles Davis et Charlie Parker, s’illustre dans un fractionnement du temps, il superpose des mesures de caractéristiques différentes, il enrichit son vocabulaire grâce à une grande maîtrise du temps, il utilise par exemple des triolets au pied. On découvre également les Solos explosifs de Art Blakey, une grande vélocité doublée d’un sens africain du rythme. Il accompagne le soliste avec un tempo deux fois plus rapide : Le double time, qu’il marque sur une grande cymbale cloutée. Il y a Elvin Jones qui renverse les temps forts et les temps faibles, ce qui donne un effet de contretemps pour le musicien soliste, en plus de ça, il accélère, ralentit son tempo… effectivement, pour un musicien non expérimenté cela peut être déroutant ! C’est une question de sensation. Cette démonstration d’énergie, ce fractionnement du rythme, aura pour conséquence d’impliquer encore plus la basse dans un rôle rythmique plus qu’harmonique.

Le bassiste recherche un son plus personnel, comme tout bopper ! Ray Brown, qui joue dans le trio Oscar Peterson, possède un son énorme constitué d’une très forte pince à la main gauche assurant une bonne attaque développée par une main droite qui pince la corde près du chevalet, ce qui lui confère un son avec une grosse attaque et qui ¨gonfle¨, un peu comme une boule de pétanque qui rebondirait comme un ballon de hand-ball ! Un son énorme. Oscar Pettiford vient s’illustrer dans des lignes mélodiques, assurées par un jeu tout en pizz que lui confère sa formation classique. Ahmed Abdul-Malik et d’autres viendront gonfler les rangs, mais Charlie Mingus restera un bassiste hors norme, peut-être pas le plus résolument Bop ! Mais un son profond additionné à une dextérité, lui permet de faire cohabiter bruit, fureur, humour,… l’émotion, que l’on retrouvera sur un album de 1957, intitulé très justement : ¨the Clown¨, c’est un personnage qui reflète bien l’âme Bop, un personnage qui ne communique qu’avec l’émotion. La basse est ainsi devenue l’instrument qui marque le temps, la complicité avec le batteur se fortifie, puisque pour fractionner le temps, la basse doit rester impartiale.

La contre-culture Bop voit donc son langage agrandit par ces nouvelles cellules rythmiques, une conception du rythme différente offre de nouveaux moyens d’expressions dont la section rythmique n’est pas la seule héritière, dans le Bop ce qui prévaut c’est l’échange, aussi le pianiste va jouer différemment, en plaquant des accords, des ¨block chords¨, typiquement Bop. Un nouveau moyen d’expression né de Milt Buckner, c’est une technique qui consiste à unir les 2 mains pour frapper des accords de 4, 5,… ,9 ,10 ! sons, reproduisant l’effet d’une section de cuivre ou d’une guitare. Le Bop signe la fin de la guitare, puisque devenue inutile.

L’approche harmonique est elle complétée, on enrichit les accords en les poussant de tierce en tierce (addition de notes, la blue note ) : 7ème , 9ème, 11ème, 13ème augmentée… et on ajoute des accords de passages, qui retardent l’arrivée trop attendue d’un accord, l’exemple de Dizzy Gillespie : plutôt que jouer Si b 7ème à Mi b, il intercale Si m 7ème et Mi.Certains accords de substitutions déplacent la dominante et la tonique, conséquence directe : la mélodie se voit modifiée, et même fondue dans une masse sonore, et le thème se retrouve sous forme de riff.

Le principe d’écriture à lui aussi radicalement changé, c’est la naissance de la grille, enchaînement d’accords notés les uns à la suite des autres. Il y a un retour aux origines de la musique : la transmission d’un morceau ne se fait qu’en jouant, ou à la rigueur en écoutant, d’autre musicien, puisque le tempo, le rythme, la mélodie, n’y sont pas forcément inscrits, et puis on a pas toujours besoin de la partition, on la connaît vite par cœur. Il n’y a plus de support visuel, le retour aux sources, la musique est un art auditif, pourquoi faudrait-il s’affranchir d’une partition.

Les morceaux, ces standards du jazz, sont passés au broyeur Bop, ils traversent la matrice d’un nouveau langage. Il est d’ailleurs bien connu que pas une seule des compositions de Bird (sauf ¨Confirmation¨) ne recèle un enchaînement d’accords originaux. Ces reconstructions des partitions traditionnelles deviennent vites méconnaissables. A partir d’un standard, nait un nouveau morceau :

-¨Whispering¨ -> ¨Groovin’hight¨

-¨Cherokee¨ -> ¨koko¨

-¨All the thing you are¨ -> ¨Bird of Paradise¨

-¨Indiana¨ -> ¨Donna Lee¨

-¨How hight the moon¨ -> ¨Ornithologiy¨

-¨Just you, just me¨ -> ¨Evidence¨

-¨What is this thing called love¨ -> ¨Hot House¨

On décèle facilement une ironie, ou au moins un second degré dans le choix des titres des musiques. Ces exemples sont nombreux, plus tous ceux que l’on ne pourra jamais retrouver car trop éloignés de leurs origines, et c’est tant mieux ! Et s’ajoute à cela de nombreuses compositions originales, à l’intérieur desquels fleurissent de nouveaux genres de solos, plus cassés, plus riches de sons et de rythmes, parfois un percussionniste vient doubler la batterie pour les rythmes plus afro, comme ¨Airegin¨ (ou il faut voir Nigeria à l’envers ). "C’est Dizzy qui avait lancé cette mode d’intituler les morceaux par des mots inversés comme ¨Emanon¨ pour No Name. " Sonny Rollins pour Jazz Man (n°69 Mai 2001). 

Chaque musicien trouve la position qui lui sied le mieux, et lui confère un son propre à son expression, mais est-ce le confort de la position qui fait le son ? Ou est-ce la recherche du son qui fait la position ? Sans doute un peu des deux ! Car les boppers ont souvent des positions hors normes, quand on cherche à se distinguer, on le fait par tout notre comportement. 

 

 

Inconscient Collectif 

Ils ont tous en commun une recherche d’une esthétique, et cela passe avant la musique par une tenue particulière, une mode vestimentaire très codée : vestons amples, pantalons larges rétrécis à la cheville, bérets ou chapeaux, barbiches,… Monk et ses chapeaux, comme pour dire ¨ici, il n’y a que la tête qui est originale¨ , Dizzy et ses tenues extravagantes, les jeunes disciples iront très loin dans ce mimétisme : la barbiche pour avoir le son dizzy, la prise de drogue pour imiter Bird. Ce que lui-même reniera… L’usage d’expression argotique, à l’image de leur musique : hermétique pour les non-initiés. L’utilisation d’un langage codé qui exclut certains musiciens du middle-jazz, un certain goût pour l’ésotérisme, des comportements exaltant, fougueux,… Tout ce qui cultive une certaine différence est développé avec enthousiasme. Et puis on se renomme par des surnoms : Dizz, Bird, Trane, Bud (Powel), Klook (pour Kenny Clarke, fondé sur une onomatopée d’une de ses figures rythmiques), Monk ( qui est déjà un surnom !),… . Bop serait aussi à l’origine une onomatopée. C'est une façon de s’affirmer en tant qu’appartenant à une ethnie, à un groupe, à un cercle, très fermé. On ne peut être reconnu que par ses paires. ¨Be Bop¨ se traduit par soit Bop : jouer du Bop, c’est être Bop.

Cette musique est bien plus qu’une musique, c’est une raison de vivre. Mais, elle est exigeante car, c’est une rigueur que de jouer du Bop, avec Monk ou un autre ! Et quand on est Monk c’est encore plus rigoureux de jouer avec soi ! Art Taylor raconte souvent cette anecdote d’un soir ou ça swinguait et qu’il avait dit à Monk " Hey, T, laisse-m’en un peu ! " Monk fait la sourde oreille, continue, finit le morceau, puis se retourne vers le public : " Et maintenant, notre batteur voudrait prendre un solo. " Quand on joue, on joue, si l’on veut demander quelque chose, et bien c’est avec la musique que l’on doit s’exprimer, faire sentir la volonté de vouloir improviser. C’est aussi cela la rigueur, savoir ce que l’on fait. Au-delà de leurs apparences, les boppers ont quelque chose qui les unie tous, c’est cette exigence de soi, ce rapport de force dans la musique, cette explosion d’énergie. Quand on joue du Bop, il n’y a que ça qui compte. Toute la vie des boppers est orientée par ce choix, et c’est une remise en question quotidienne qu’ils s’imposent, alors même si ça n’est pas une solution, la drogue, la plupart connaissent.

Et pourtant cette amie commune, n’altère pas la technique des boppers, ou alors dans des extrémités comme Bird porté par deux amis pendant un solo lors d’une séance d’enregistrement ! Car tous ces grands musiciens sont avant tout d’excellents techniciens : ils ont acquis une maîtrise de leur instrument qui rend la plus part des néophytes, doublement consternés : par la vitesse des traits exécutés et par les phrasés joués avec autant d’aisance. L’instrument n’est plus un objet, ou alors magique ! c’est une partie du musicien au même titre que ses pieds, ses yeux, sa voie, son cœur,… 

Et dans ¨Le plus court chemin d’un cœur à un autre¨, Jean-Claude Casadesus définit très bien ce qu’est la véritable émotion en musique, " Le ¨discours¨ musical à proprement parler, fluide, dense, puissant ou arachnéen, doit s’écouler comme une source, un fleuve ou un torrent déchaîné. Mais sans rupture artificielle. " Il n’y a pas d’artifice dans le Bop, rien n’est là pour plaire, c’est juste là, comme une évidence.
Les boppers sont une famille, et quand on se retrouve entre new-yorkais on est un peu entre frères, on a grandi ensemble. Le langage est bien connu, les échanges sont fréquents. A entendre certains enregistrements, on peut rester subjugué par tant de complicité, lorsque tous les musiciens ralentissent le tempo ensembles, ou accélèrent ! Ils ressentent tous la même musique, la même émotion. Ils ne font réellement plus qu’un, un homme. L’humain transcende l’homme pour rejoindre l’émotion.

Lorsqu’un musicien doit constituer une formation pour un enregistrement, ou un concert, le choix de ses compagnons est souvent judicieux. Comme le rapportera Keepnews, un producteur de Monk, soulignant le choix des musiciens qui l’accompagneront sur le disque ¨Monk’s music¨ (Riverside, 1957) ou Monk s’entoure de Coleman Hawkins : l’ancien, Gigi Gryce : le présent, et John Coltrane : l’avenir. Et puis il y a les grandes rencontres, un peu comme le grand amour ! Bird et Dizz, Sonny Rollins et Monk, Bud Powel et Max Roach. Des affinités qui sont un régal à entendre, un musicien finit son solo sur la même note que celle du départ de son compère, comme si chacun d’eux pouvaient lire dans la musique de l’autre, ça ne s’explique pas, ça se savoure. Ils ont un langage très proche. C’est quelque chose de fort de jouer ensemble, John Coltrane arrête de prendre de la dope suite à sa rencontre avec Monk ! Il est vrai que Monk est un aimant si fort que l’opportunité de jouer avec lui ne peut avoir que deux issues, c’est l’osmose, ou la fuite devant ce diable qui vous met nu face à vous-même.

C’est donc sous une même forme de communication, que l’on retrouve les grands du Bop, une même conception du rythme, de l’harmonie, de la mélodie. Et une éthique commune, en accord avec l’esthétique qu’ils défendent avec passion et acharnement, avec rigueur et fougue, et tous d’irréprochables techniciens.

 

 

 

Mon jeu et mes règles

  

Inconscient Personnel

" L’homme ne veut pas être dans la masse, il cherche à ce qu’on le reconnaisse en tant qu’individualité. " Carl Gustav Jung.

Le Bop regroupe des musiciens qui ont une même vision de la musique, et pourtant il n’y a pas deux boppers identiques. C’est que le Bop pousse à la culture de la différence, il entretient chez chacun de nous ce qui fait son unicité. Dans une formation Bop, chaque instrument est unique, ce qui lui confère un rôle particulier au sein du groupe, un rôle que lui seul peut accomplir, si il ne joue pas, il en résulte comme un vide personne ne peut le remplacer directement. Chaque instrument possède un timbre différent des autres. Mais dans le Bop cela va beaucoup plus loin, chaque musicien cultive un timbre différent des autres musiciens jouant sur le même instrument. En fait chaque bopper emprunte à d’autre certains éléments sonores, en les accentuant. Ainsi nous l’avons vu, Bird joue comme Tatum + Young + …, Clifford Brown a un phrasé Birdien, un son Gillespie, une attaque percutante, … ou encore l’exemple de Jay Jay John qui seul tromboniste, fit progresser cet instrument lorsqu’il était au contact de Bird. Miles Davis qui s’accorde un peu bas ! Et emploie un son fort cuivré, place judicieusement ses vibratos, il crée de nouvelles structures rythmiques.

Le style vestimentaire qui les regroupe, leur permet tout autant de se distinguer les uns des autres, tout comme leurs surnoms qui les identifient de manière unique dans le milieu du Bop.

Ces magiciens du son s’illustreraient parfaitement dans un phœnix : après l’envol, brûler de milles feux pour rejoindre la terre dans un autre état, consumé par tant d’énergie au combien féconde, ravivant encore le foyer de l’explosion vitale pour nourrir une étoile filant à toute allure vers une mort certaine. Le Bop est une métaphore de la vie, une expérience troublante qui ne peut laisser immobile, pour peu que l’on veuille bien écouter ce que l’homme nous dit. Etre bopper, c’est tous les jours affronter la mort, à travers sa musique, à travers sa vie. Vouloir maîtriser le temps, c’est vouloir maîtriser la mort. Ces aussi cela le Bop le rythme d’une manière intuitive.

" Si tu veux vraiment comprendre le sens du Be-bop, tu dois comprendre le sens de la liberté. " Thelonious Monk.

Il existe un langage commun à tous ces musiciens, dans lequel chacun définit les règles de son jeu. Des règles sont par définition une restriction, comme des tables de lois, sans règles, pas de communication, pas de langage.

 

Thélonious Monk 

Si un musicien ressort comme très singulier, je pencherais pour Thelonious Sphere Monk. Le plus énigmatique, quand on joue avec Monk, on joue du Monk ! Il sublime le Bop, l'intensité de son jeu, de sa musique, est aussi complexe que l'être humain, elle offre toutes les possibilités d'expressions des émotions de la vie. Monk développe un langage plus riche que la parole, c'est aussi ça l'art. La critique l'oppose souvent à Art Tatum, certes les deux musiciens s'expriment avec deux techniques différentes : Tatum est velouteux, savoureux, et surtout il joue d'une virtuosité somptueuse. Alors quand la critique s'interroge de la technique chez Monk, Laurent de Wilde répond "questionne-t-on la 'technique' du Douanier Rousseau ? De Paul Klee ? De Pollock ? [...] Ce que l'on admet spontanément dans tous les autres arts comme l'expression d'une voix originale qui met à son service des moyens techniques nouveaux et appropriés est proprement soumise à la question dans le monde de la musique."

Monk développe sa technique au service de sa musique, c’est d’ailleurs là toute sa force. Mais au commencement Tatum et Monk ont eu le même professeur ! Non, pas un homme, mais un piano mécanique ! Offrant une approche non conceptuelle de la musique, juste un son et la vision des touches qui s’enfoncent. Alors que Tatum reproduira à deux mains des pièces conçues pour quatre, Monk s’attachera au son percussif de cet instrument mécanique. Monk est peut être le miroir de Tatum, un miroir qui reflète la continuité.

Après cette initiation, Monk débutera à l’orgue, ou il perfectionnera son jeu de pieds, et ou la musique religieuse d’église, la ¨Church music¨, lui apprendra la simplicité des accords, c’est un coté minimaliste dans la musique de Monk que l’on retrouve la toute puissante mélodie, l’impériale. C'est une musique intense qui pose le problème ambigu de : pour qui joue-t-on ? " Les seules références auxquelles l’on puisse s’accrocher sont soi-même, le reste de l’orchestre et éventuellement le public ", répond Laurent de Wilde tout en rajoutant que jouer pour soi, c’est s’isoler du groupe, c’est devenir hermétique, chose qui perd totalement son sens car si on se retrouve en dehors du monde social notre action perd toute sa force. Jouer pour les autres musiciens serait trop fade et impersonnel. Et en jouant pour le public, on s’exclut de son art, on vend son âme.  Ne jouons nous donc pour personne ? Je pense que l’on ne joue pas pour quelqu’un, on joue sans se poser cette question ! Surtout en musique d’église, la musique illustre tel énoncé du pêché, il ne reste dans la musique qu’une notion, un sentiment à incarner.

La vie de Monk commence également sans père, comme pour Bird ! Il n’est pas mort, il est ¨fou¨ et totalement absent. Cet élément déterminant dans le psychisme aura sans nul doute aidé ces musiciens dans leur négation du monde swing, dans leur rigueur de vie, dans l’émotion de leur musique.

Techniquement, Monk joue dans un style purement stride : la pompe dans la main gauche (une basse alternée avec un accord), et la voie libre pour la main droite. En vieillissant, Monk jouera avec sa main droite seule tout un gardant l’esprit martelant de sa pompe. Il n’en reste pas moins que Monk joue d’une manière résolument révolutionnaire, il développe son improvisation en fonction du morceau et du tempo choisis, aussi joue-t-il ses morceaux avec toujours le même tempo ! Chez Monk le tempo est dans le morceau, il fait partie de lui comme la mélodie. Ce qui lui fera dire en parlant de certains très exécuté par d’autres musiciens " Ce sont des solos lents joués en accéléré " (pour un magazine : ¨Down Beat¨).

Quand Monk joue, c’est tout un orchestre que l’on entend, il fait une section rythmique à lui tout seul. Il utilise le piano comme un vrai instrument de percussion ! Ça tombe bien, s’en est un ! Même dans son touché, il se rapproche d’un vibraphoniste avec des doigts transformés en maioches, ils sont tendus, ce qui réduit la dextérité au profit d’un son personnel, et avec de nouvelles possibilités percussives.

Et puis Monk est resté un grand enfant, il regarde ses mains lorsqu’il joue, comme si le piano jouait tout seul, comme s’il n’était qu’un observateur physique d’une autre partie de lui-même. Sans cesse en recherche, avec Monk il faut être vif et surtout attentif, on n’ est jamais à l’abri d’un soudain changement, il invente les règles au fur et à mesure que le morceau s’écoule. Il part de zéro, du néant pour construire son langage, pour construire un morceau, pour construire son œuvre, il donne vie à l’abstrait. C’est l’histoire du Jazz qu’il nous livre. Il en résulte une importance fondamentale des introductions chez Monk. Mais Monk traite toute la musique avec la même importance, dans le choix de ses solos, par exemple, dont Herbie Nichols écrit en 1946, dans la revue ¨Music Dial¨, " Quand Monk prend un solo, il semble préférer certaines harmonies limitées […].Ce Choix donne l’impression de l’emprisonner dans un étau, et il ne montre aucune possibilité de s’en extraire. " C’est un véritable territoire que dresse Monk, un langage plus limité harmoniquement, dont l’émotion jaillit. En somme, un comportement schizophrénique. A trop parler avec le fond de soi, le sens véritable de notre conscience, on se brûle. Monk est allé très vite, il ne composera plus après trente ans, et ne cessera de retourner sa musique, obsession d’un être profond.

" Il n’existe pas de fausse notes ", une phrase simple qui m’a marquée, c’était dans un documentaire, c’était Monk, et il m’aura fallut presque un an pour qu’elle me bouleverse. Quand on a une formation classique cette affirmation est irrecevable, mais quand on aime Monk, on peut par curiosité se mettre devant un piano et tenter l’expérience. D’un point de vue externe, cela peut sembler aussi rébarbatif que de travailler une gamme, mais il s’agit de travailler non pas la virtuosité mais l’émotion, travailler ¨l’erreur¨ pour pouvoir la provoquer, la laisser s’échapper, apprendre à jouer avec.

La notion de temps est une clef dans l’art. Il existe trois états pour l’homme de tourner sa conscience : le passé, le présent, et l’avenir. Celui qui se tourne vers le passé, ne peut arriver à construire, il ne cesse d’accumuler sans avancer. Celui qui se tourne vers le futur va tout mettre en œuvre pour avoir le meilleur avenir. Celui qui s'oriente vers le présent, vit pleinement ce qu’il fait.

Dans le Bop, et à plus forte raison chez Monk, le musicien utilise un schéma répétitif qui lui permet d’augmenter la complexité de son langage, en y introduisant des notions de plus en plus personnelles.

Monk fut un résident du Minton’s, mais ce n’est pas ce qu’il faut retenir de cette vie hallucinée. Car plus l’homme vieillit, plus le temps passe, et plus l’ultime conclusion de notre vie arrive, et à en avoir trop conscience, on perd la boule, la vie perd de son sens, la folie est de plus en plus proche. 

C’est chez la baronne Nica de Koenigswater, la même qui hébergea la mort de Bird, que Monk restera 6 années enfermé dans son monde. Fantôme vivant, il s’éteindra en 1982, dans un monde que personne ne comprend vraiment mais dont tout le monde s’efforce d’en être acteur.

 

La recherche de Dieu et de soi 

Jung dirait : la recherche de Dieu en soi. La figure de Dieu n’existe pas, en revanche la puissance de Dieu est bien réelle. Mais s’adressé à Dieu, c’est s’adresser à soi au travers d’une représentation iconique puissante.

Comme nous l’avons déjà vue, c’est en improvisant sur ¨Cherokee¨ Que Bird s’aperçut quand utilisant des intervalles plus grands et en modulant convenablement, il pouvait enfin jouer ce qu’il pressentait, ce qu’il entendait en lui. " J’en ressuscitais… ". Ce fut comme une deuxième naissance, qui engendra le développement d’un langage beaucoup plus personnel. A l’inverse, Bird eut l’occasion de vivre une expérience tout aussi profonde, mais moins lucide : C’est trop défoncé qu’il se présenta à une séance d’enregistrement, et soutenu par deux amis, il tenta de jouer. Comme le rapporte André Francis " Bouleversant, somnambule qui a déjà mis les pieds dans les traces de la folie, qui appelle au secours, ici c’est un des plus bouleversant témoignage enregistré. " Ce sont des plaintes haletantes misent en musique. Suite à ça, il faudra 6 mois de repos à Bird.

La musique est un théâtre dans lequel s’affrontent des valeurs abstraites, car il n’y a pas de mots pour les décrire, mais au-delà de l’abstraction, ce sont des valeurs que nous connaissons, que nous nourrissons, que nous chérissons, ce sont les valeurs de la vie. " En créant des héros, ce romantisme opère une restauration du sens tragique, dont aucun esprit se voulant simple ne peut priver le jazz. ", Jacques Réda continue ainsi plus loin, dans ¨l’improviste¨, sa lecture du Jazz : " Car toute la puissance poétique du Jazz tient dans ce ¨simple¨ battement ( claquement du pouce), figuration de la marche qu’un contretemps énergique et subtil retourne en danse, cadence du pas humain sur le sol où les dieux ont fait retour, rouvrant l’espace à la jubilation pour seule conquête. […] Musique d’une réitération de l’instant qui se porte vers le tragique ". L’émotion comme unique moteur de soi, éclairant nos sentiments, éclatant nos esprits. Le Divin est inaccessible, mais on peut le ressentir, il est à l’intérieur de chacun de nous, et véhiculé par un langage ¨universel¨.

Le Bop est l’expression de la liberté, de la pulsion à travers la pulsation, ce en quoi on rejoint Nietzsche qui était un homme de rigueur, et dans ¨Ainsi parlait Zarathoustra¨, dit à travers la voie d’un nain : " O Zarathoustra, pierre angulaire de la sagesse ! Tu t’es lancé bien haut, mais toute pierre lancée doit… retomber ! Tu es condamné à toi-même et à te lapider de tes propres mains : O Zarathoustra, tu as lancé la pierre bien loin_ mais c’est sur toi qu’elle retombera. " 

" Surgit du manque et de la dépossession, et se jetant toujours plus violemment hors de soi vers une plénitude impossible, à la fin le Jazz manque au Jazz, tout comme l’homme finit par manquer à l’homme dans son progrès, et saura-t-on jamais ce qu’en réalité cachait le manque ? " Jacques Réda.

Mais que représente pour le public le Bop, et l’art d’une manière générale ? Il faut que ce soit un acte de passion, le publique veut assister à une création et individuellement ressentir cette créativité comme sienne.

A l’aube des temps humains, quand l’homme avait tout juste conscience de ce qu’il était, la musique a était immédiatement associée au religieux. Elle permet la danse, la transe, l’abandon de soi, l’oublie de soi, et permet l’accès à une autre dimension du soi.

Toute musique véritable est religieuse, et parfois jusqu'à l’absurde qui est tellement beau ! il existe en effet une église vouée au culte de Coltrane qui célèbre sa musique et chérie son être spirituel. 

 

 

La communication

 

 

L'expression

L’homme est constitué de 3 hommes ! C’est en premier lieu un être biologique, en second lieu, un acteur social, et enfin, un sujet en quête de sens et de liberté intérieure. Pour communiquer, il doit ¨penser¨, puis formuler sa pensée pour l’environnement dans lequel il évolue, puis la matérialiser d’une manière physique.

S’exprimer, c’est vouloir dire quelque chose. On peut s’exprimer seul, mais c’est un exercice dangereux, car on ne bénéficie d’aucun recul, on est l’unique auditeur. Il se pose un problème d’objectivité, comment apprécier sa propre création puisqu’elle est le reflet de soi et l’on en comprend implicitement tout le sens. Mais il existe des personnalités qui on tellement à dire que l’on peut se demander si la présence d’un public varie l’intensité du jeu.

Et pas seulement Bird, Monk,… Bud Powel a lui aussi marqué le Jazz, et sa maîtrise du temps. Il faut dire que Bud c’est la vie, plus exactement la représentation sociale de la société, qui s’acharne sur lui : tabassé par des flics à plusieurs reprises, la prison pour avoir filé un joint (cannabis) à un agent de police en civil…les électrochocs ! Peu importe quand on est un génie, on continue son destin. Il aura toutes les reproches du monde (de la critique car les musiciens eux savent bien ou est l’émotion), surtout pour sa main gauche, et si c’était pour que l’on entende mieux la droite ! Parce que Bud, il a toujours quelque chose à dire. Il finit toujours par atteindre le ¨High¨ dont Jack Kerouac était si friand. C’est de cette musique, le Bop, qu’il tirait son style, chacun s’exprime différemment. Le Bop aura révolutionnée la littérature : " Dean et moi allâmes voir Shearing au ¨Birdland¨ au cours de ce long week-end délirant. L’endroit était vide, nous étions les premiers clients ? […] Et Shearing commença à se balancer _ un sourire apparut sur son visage extatique_ à se balancer sur le tabouret de piano, d’arrière en avant, lentement d’abord, puis le rythme s’accéléra et il se mit à se balancer rapidement, le pied gauche bondissant avec la batterie, à balancer son cou, […] la musique s’emballa. " Et beaucoup plus loin : " Un tumulte de notes et le saxo piqua le ¨it¨ et tout le monde comprit qu’il l’avait piqué. Dean se prenait la tête à deux mains dans la foule en délire. Ils étaient tous en train d’exciter le saxo à tenir le ¨it¨ ". ¨Sur la route¨.

 

Le dialogue 

Ainsi s’exprimer, c’est traduire ses pensées, mais dialoguer devient plus complexe, car il faut être plusieurs et qu’il faut que l’expression ne soit pas hermétique, il faut qu’il y ait un échange, des réponses.

Il y eut de nombreux couples dans le Jazz, nous en avons vu une partie, mais il reste Miles Davis et John Coltrane, les petits derniers. " John Coltrane était un inventeur-forgeron, Miles Davis un voleur de feu… " Franc Bergerot dans Jazzman (n° 57 avril 2000). Malgré leur aventure pour un temps commune, ces deux la regardaient dans des directions opposées. Alors que Coltrane cherche un sens à tout, qu’il demande conseil, Miles est plus spontané, mais quelque part, il a besoin de l’élan, d’une énergie extérieure pour se lancer.

Les boppers ont également créés la Jam cession, qui est l’un des sommets de l’échange et du partage entre musicien. Chacun profitant de l’autre pour mieux s’élever : pendant le solo de sax, le trompettiste écoute, et " sait qu’il profitera du climat que pour le moment crée le saxophoniste. Les trois hommes de la section rythmique collaborent puissamment à cette mise à jour d’une évidence musicale. Les yeux fermés, ils se concentrent sur ce qu’ils entendent plus encore que sur ce qu’ils jouent eux-mêmes. " André Hodeir (Jazzistique).

 

Pourquoi le schéma répétitif ?

 

La répétition est une clef dans une œuvre musicale, tous les musiciens l’utilisent. Pourrait-on imaginer une musique sans schéma répétitif, je crois ne jamais en avoir entendu !

Sortons un instant du Bop. L’exemple de Keith Jarret qui a conquit un public si large, me paraît être une parfaite illustration. Il commence ses morceaux par de lents et courts cycles répétés. C’est une sorte d’éducation, il nous apprend son langage, d’une manière très simple, quelque chose d’enfantin presque. Et il ne cesse de l’enrichir, afin de mieux nous faire comprendre son langage profond et plus complexe, plus mature, c’est là le véritable sens de la musique, nous faire ressentir la vie dans toute sa grandeur du début à la fin, en passant par des émotions variées. La musique indienne, avec ses longs ragas, peut représenter d’une manière beaucoup plus précise cette idée de superposition des cycles, elle est d’ailleurs conçue comme telle.

Du Rythme naît le temps et l’espace, la tonalité ne vient que rendre compte de l’émotion, elle ne la transmet pas. Le sentiment voyage par le rythme, même si ce sont les notes qui créent cette sensation. Il faut donc répéter un rythme, pour qu’il devienne un moyen de support de la communication, et permettre ainsi à l’émotion de s’installer.

Les boppers ont révolutionnés le système de pensée, ils n’ont fait que revenir au sens profond de la musique, du Blues. " C’est d’ailleurs une erreur fréquente de considérer mon évolution musicale comme un parcours ¨en dents de scie¨, avec des haut et des bas. C’est tout à fait contraire à ma conception de la vie et de l’art, qui est avant tout cyclique " Sonny Rollins.

 La construction d’un morceau Bop est cyclique : exposition de la mélodie, puis reprise de la même grille harmonique pour une improvisation, s’en suit un enchaînement d’improvisations des autres solistes, pianistes, bassistes, batteurs. Pas d’une manière rigoureuse, mais bien plus dans l’esprit de ce cheminement qui mène vers le rythme. La grille permet de concevoir le morceau différemment, ce n’est plus la ligne continue, la portée, mais un cercle que les jazzmen ont dans la tête.

Ainsi, ils pensent la musique comme à ses origines, c’est une danse de l’esprit, qui permet des solutions différentes de notre écriture complexe avec les mesures. Ce qui ne veut pas dire que le mode d’écriture occidentale soit mauvais, il est tout simplement adapté à notre système d’écriture bidimensionnel :

Hors la musique est tridimensionnelle ! En effet, comment écrire un morceau Bop, avec toutes ses nuances dans un tel système. Par exemple la notion de tempo n’est pas présente, elle est indiquée généralement au début du morceau et c’est tout ! On peut tout de même changer la division des temps et changer le tempo, mais cela de manière radicale. Ou alors il faut un homme, un chef d’orchestre, qui dirige le morceau, et encore !

Dans le Bop, le morceau est vécu comme un renouvellement, quand ça swing, ne dit-on pas que ça ¨tourne !¨.

Vers 1960, Charles Mingus commence à parler de ¨rotary perception¨ : " La rotary perception est une sorte de rythme circulaire que nous avions mis au point mon batteur et moi. Je ne peux vous en donner une définition. Cela ne s’explique pas, cela se sentait. […] Aujourd’hui nous l’avons abandonnée pour nous tourner vers une autre forme de swing ". Mingus a dû prendre conscience que la « rotary perception » était là avant même qu’il n’en parle, et que c’était ça le Bop. La conception traditionnelle du rythme, impose au musicien un jeu et des accents déterminés par la rigueur de cette écriture. Au contraire, le cercle comme représentation rythmique, induit une volonté de jouer avec le temps.

 

Ici, la représentation d’un 4/4 :

 

 

Les temps se définissent les un par rapport aux autres, il n’y a pas à proprement parler de valeur, comme la croche, qui définissent le rythme.

 

Dans une telle expression du temps, il devient important de définir les valeurs qui constituent ce nouveau repère :

d est la distance qui sépare le centre du cercle d’une note, c’est une variable, et D la valeur du rayon de ce cercle. Donc si d est constant la pulsation l’est également.

U est une unité angulaire, c’est le temps, il s’exprime en fonction de d, donc : U=f(d) 

 

 

Cette représentation nous offre, des possibilités inexprimables avec une forme classique, elle nous donne une représentation de l’accélération, ou décélération, du tempo inexprimable autrement :

 

Ces 2 représentations (la partie gauche et la partie droite) s’expriment, d’une manière sonore, de façon identique. Mais mentalement il ne se passe pas la même chose : à gauche, nous assistons juste à une anticipation du rythme, cette accélération n’est pas une accélération du tempo, cela revient en écriture classique, à jouer des valeurs de notes de plus en plus courtes. En revanche à droite nous voyons que la division du cercle reste la même, les notes restent sur la pulsation et pourtant le tempo à accéléré. C’est la taille du cercle qui à changée.

Et l’harmonie ! C’est une troisième dimension qui s’inscrit perpendiculairement au plan qui représente le temps, elle est entre vous et cette feuille ! on peut la représenter de la manière suivante :

Les gros points représentent des notes qui son sur la pulsation.

On pourrait certes envisager d’écrire une musique sous cette forme, mais elle serait trop complexe à lire, cette représentation n’est qu’une interprétation du système musical. Elle reflète l’esprit Bop dans tout ce qu’il a de déconcertant.

 

 Le Bop aura ses enfants, d’abord le freejazz, un mouvement proche du Bop, puisque l’on y retrouve des musiciens communs, et que surtout, c’est de l’expression que l’on veut faire ressortir, mais déjà on s’éloigne, et plus près de nous la simplification continuant, on retrouve dans l’acid-rock, certains très marquant : le style vestimentaire, le schéma répétitif, les accords blues, le son propre à chacun,… un homme peut être classé dans l’esprit Bop : Jimmy Hendrix, un trou noir qui vous absorbe, on a déjà senti cela quelque part… 

Aujourd’hui, on ne peut que constater que le schéma répétitif, la boucle, est bien un vecteur primordial dans une musique, une chanson. Les lois du marketing imposent désormais leurs boucles, aussi pauvre soient-elles, il suffit d’avoir une icône, quelque chose ou quelqu’un qui incarne une valeur, et une boucle musicale, simple et non évolutive, sur laquelle on fait incarner cette valeur. 

On observe que un demi siècle plus tard, aucun style n’a autant renversé l’art musical que le Bop. Evidement, il existe de nouveaux moyens d’expressions, liés à de nouvelles techniques, mais le sens véritable de la musique n’est pas dans ses matériaux, il se trouve dans l’objet, dans le sens qu’y met son créateur. 

"  Pour moi, ce mouvement a été, est encore et sera sans doute le plus intelligent dans l’histoire de notre musique. " Kenny Clarke

  

TABLE DES MATIERES

Notes d’intention p2

I L'HERITAGE

--Le contexte historique et musicologique p5

--Charlie Parker p8

II LE JEU ET SES REGLES

--Lestyle Bop p13

--L’inconscient collectif p18

III MON JEU ET MES REGLES

--L’inconscient personnel p21

--Thelonious Monk p23

--La recherche de Dieu et de soi p28

IV LA COMMUNICATION

--L’expression p31

--Le dialogue p32

--Pourquoi le schéma répétitif ? p33

 

 

 

Bibliographie

 

 

" jazz " André Francis éd. Seuil

" L’improviste, une lecture du jazz " Jacques Réda éd. Gallimard 1980
ISBN :81 0192 003

"L’improviste, Jouer le jeu" Jacques Réda éd. Gallimard 1985
ISBN :2-07-070405-X

" Charles MINGUS " Christian Béthune éd. Limon
ISBN : 2-907224-07-7

" Chasin’the trane John Coltrane " J.C. Thomas éd. Denoël
ISBN :2-207-23007-4

" Psychanalyse de la musique " A. Michel 
ISBN :2-13-038471-4

" Le discours musical " Nikolaus Harnoncourt éd. Gallimard
ISBN :2-07-070171-9

" Psychologie de l’inconscient " Carl Gustave JUNG éd. Georg
ISBN :2-253-90442-2

" Présent et avenir " Carl Gustave Jung éd.Buchet/Chastel
ISBN :2-253-90431-7

" Le cerveau, le langage, le sens " Université de tous les savoirs (collectif) éd.Odile Jacob ISBN :2-7381-1124-6

" Ecrit sur la musique " J.J. Rousseau éd.stock musique
ISBN :2-234-00999-5

" La question sans réponse " Léonard Bernstein éd. Robert Laffont
ISBN : 2-221-01049-3

" Le plus court chemin d’un cœur à un autre "Jean-Claude Casadesus éd. Stock
ISBN : 2-234-04754-4

" MONK " Laurent De Wilde éd.Gallimard 
ISBNN : 2-07-073728-4

" Jazzistique " André Hodeir éd. Paranthèses 
ISBN:2-86364-026-7

" L’odyssée du Jazz " Noël Bahen éd. Liana Levi

