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Don Cherry ( 1936-1995)


Don Cherry par François Tusques


Discographie sélective, aléatoire et discrétionnaire 

Les concerts à noter 

Editorial


(Photo Nicholas Kamm/AFP/Archives)
La mémoire est-elle soluble dans le jazz ? 

En ouvrant ce numéro nous voulions rendre mémoire à un trompettiste qui nous a quitté il y a maintenant 10 ans. En octobre 1995 disparaissait Don Cherry, celui qui avec Ornette Coleman, à la fin des années 50 rompait avec une certaine conception traditionnelle du jazz mais qui possédait dans sa façon de souffler dans sa trompette toute l’histoire de l’instrument de Rex Stewart à King Oliver en passant par Roy Eldridge. Nous avions aussi prévu ce mois ci de donner la parole à Patrick Artero un autre trompettiste qui s’inscrit lui dans une démarche contraire et fait tout le chemin inverse pour revenir à la racine du jazz, et à Bix notamment. Et le mois qui vient  de passer, marqué par les terribles évènements de la Nouvelle Orléans auront sonné pour nous comme un révélateur et rappelé une évidence incontournable. Car tout le chemin parcouru est bien venu de là bas, de  cette déambulation fanfaronne dans les rues de la Nouvelle Orléans, Buddy Bolden (un autre trompettiste) en tête. Et aujourd’hui encore dans ces rues dévastées, des noirs américains victimes d’une catastrophe plus sociale que naturelle, plus raciale qu’universelle, s’accrochent à leurs instruments comme à une véritable bouée pour nous dire que la jazz et la musique ne se tairont pas. Que les cris de révolte et les chants d’espoir aujourd’hui comme hier disent le blues. Assurément la mémoire n’est pas soluble dans le jazz. Et s’il y avait une façon d’amener Arvanitas à sa dernière jam session, la plus céleste qui soit, que ce soit en fanfare, à la manière d’un enterrement dans les rues de Canal Street ou de Storyville.
Les Disques du mois : plein le cartable 
((( MICHAEL CHERET: « Serious things »

Cristal 2005
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Ce premier album de Michael Cheret s’inscrit résolument dans la pure tradition hard bop clairement revendiquée. Très efficaces les arrangements simples et l’énergie de ce groupe font mouche. Il faut dire que Cheret que l’on peut entendre parfois aux côtés de la trompettiste Airelle Besson, est une vraie découverte. Un son très beau et délié, un phrasé clair et puissant font immanquablement penser à  Cannonball Adderley dont il réclame la filiation. D’ailleurs avec une telle évidence à l’alto on ne comprend pas bien pourquoi il quitte l’instrument pour passer parfois au soprano où il est pour le coup nettement moins convaincant. On en veut pour preuve cette démonstration toute parkérienne lancée à toute berzingue sur le titre le plus bop de l’album (Bouche de Mouche)  ou encore ce blues que n’aurait pas démenti Cannonball  (S’gone fly). On pourra aussi regretter une rythmique un peu absente même si le batteur Arnaud Renaville entendu et apprécié avec Electro Deluxe (plus à l’aise dans le binaire) nous avait en son temps conquis. Mais peu importe. Car l’album plein de fougue véhicule une sorte de bonne humeur communicative où l’on ne s’ennuie pas une seconde (drôles de titres, sorte de pied de nez au titre de l’album : B flat mood morceau yaourt ou encore La papatte du Lion ou bien Ton gourou es ta mère). Et puis bien sûr le plaisir d’entendre à titre d’invité surprise pour un titre, Stefano Di Battista clôturer avec Michael Cheret cet album pour un morceau apaisé ( l’un des plus beaux ) loin des clichés parkériens du saxophoniste italien. C’est sûr cette formation devrait sans problème passer le cap de la scène. On ne saurait que trop recommander cet album en guise de pilule pour se faire un vrai plaisir sans honte et sans arrière pensée. A écouter même sans soif.

Jean Marc Gelin

((((PIERRE CHRISTOPHE : “ Byard by us. Vol 2”

Black and Blue 2005

Pierre Christophe (p), Raphael Dever (cb), Mourad Benhammou (dms)
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Voilà donc le deuxième opus de Pierre Christophe consacré au pianiste Jaki Byard. Le premier album publié en 2003 avait été très remarqué et il n’y a rien d’étonnant à l’écoute de cette nouvelle mouture que Pierre Christophe se soit vu décerner cette année le prix du jeune talent à Juan les Pins (devant le très talentueux Franck Woste  c’est dire !). Car cet album dégage! Ne serait ce que le plaisir de redécouvrir ces compositions de Byard qui apparaissent aujourd’hui comme un parfait syncrétisme de l’histoire du jazz. Album polymorphe s’il en est où les riches compositions de Byard mettent en avant un vrai sens de la mélodie et du swing. Je veux dire par là la mélodie comme motif principal de la trame, comme seul prétexte à jouer. Ici (et c’est assez rare aujourd’hui) la structure harmonique passe un peu au second plan au bénéfice de la structure mélodique et rythmique (quel swing !).  Et c’est justement l’incroyable technique de Pierre Christophe qui en émerge. Celle qui lui permet de maîtriser de la façon la plus élégante qui soit le piano avec l’histoire de l’instrument et tout le patrimoine jazzistique qui va avec. C’est parfois émouvant, souvent drôle, truffé d’anecdotes musicales et de petites références plus ou moins subtilement distillées tout le long de cet album conçu comme un hommage au pianiste lui même maître des hommages. Pas d’hésitation alors à appuyer à mort sur les références parfaitement assumées aux grands pianistes classiques du jazz de Art Tatum à Ahmad Jamal en passant par Errol Garner dans ( référence très claire dans  n°11). Et lorsque Byard-Christophe s’offrent quelques ragtime pur jus  (Tribute to the ticklers sorte de Lulu’s back in town à la Fats Waller) c’est dans un style qui ferait plutôt penser à Earl Hines dont on sait l’influence qu’il a eu sur le compositeur américain. Jouer un ragtime, par les temps qui courent Madame Michu vous n’y pensez pas ! Voilà qui pourrait passer pour une sale manie de gosse mal élevé et relever du pied de nez adressé aux tenants d’un piano minimal. Et c’est justement cela qui rend cet album tout simplement jubilatoire et joyeusement décalé. Le toucher allègre et alerte de Pierre Christophe, s’y fait alors presque sensuel dans cette façon très douce de jouer les tempos rapides sans toutefois dévaler le clavier de long en large. Toujours en donnant l’impression de ne jamais trop en faire, de survoler le sujet. Quant à ses compères, Raphaël Dever à la basse surprend totalement par sa présence et sa sonorité prise souvent assez haut sur le manche. Après avoir écouté cet album, on a comme une sacrée envie d’y revenir. Et vous savez quoi ? Avec un réel plaisir gourmand…… on y revient.

Jean marc Gelin

((((( KEITH JARRETT: “ Radiance”
ECM 2005

[image: image3.png]




Keith Jarrett du fait de sa maladie s´est tenu éloigné du piano durant huit années. En 2002 il donna une série de concerts en solo au Japon, (à Osaka et à Tokyo) marquant son grand retour à la scène. Et pendant huit années tout s´est passé comme si Keith Jarrett avait intégré une nouvelle conception de l´improvisation. Car, selon ses propres dires, il y aura assurément un avant et un après Radiance.
Nous entrons avec cet album dans le mystère de la création spontanée, et de la formidable liberté contraignante de l´improvisation totale. Avec pour chacun des 18 morceaux qui composent cet album un double mystère : celui de son début et celui de sa fin. Comment commencer un morceau lorsque l´on est dans l´époustouflante énergie du morceau qui précède ? Comment enchaîner sans mourir. Comment et pourquoi interrompre le flux vital de l´expression improvisée ? Car il s´agit bien d´un rapport organique au piano en particulier et à la musique en général. Comme s´il s´agissait de vie ou de mort, Keith Jarrett met toute la sienne dans ces morceaux, tantôt longs comme de grandes cataractes furieuses, tantôt très courts comme ce morceau naturellement interrompu par la toux d´un spectateur. Tout l´univers de Keith Jarrett est là, depuis Bach (part 6) jusqu´à Darius Milhaud (part I) en passant bien sûr par Bill Evans dont il s´affranchit au passage. Des pièces comme de grands concertos ou comme avec des ostinato de la main gauche qu´il ne lâche jamais, il crée comme il le fait si bien, des blues inquiétants, harassants. Les harmonies sont parfois terriblement complexes et Keith Jarrett les explore sans fin tant sur le plan mélodique que sur le plan rythmique. Jamais il ne lâche la pulsation. Et jamais cette pulsation n´a semblée si vitale. Primale pourrait on dire tant on a le sentiment d´arriver à une sorte de vérité première. Le public ne s´y trompe pas qui parfois laisse finir le morceau sans un applaudissement dans un total respect du processus qui se crée sous ses yeux. Et puis parfois dans les moments de tension extrêmes ou d´émotion portée à son comble, ce même public explose.
Le jazz est pour Keith Jarrett une question de vie ou me mort. Il livre ici sa leçon de piano : mourir à chaque morceau pour renaître au suivant.

Jean Marc Gelin
(((Byard « Thunderbird » Lancaster : “A” heavenly sweetness 

Philly Jazz 2005
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Saluons la naissance d’un nouveau label de Philadelphie  « Philly Jazz » qui nous fait découvrir une série de musiques opérant une rare synthèse entre « soul jazz, cosmo blues et eternal rythms » .

Y aurait il un son propre à la « City of brotherly love », autrement dit un son Philly ? Comme il y eut un style de la « Cité des vents » ou un courant West coast ? C’est l’originalité de ce label que de laisser un espace d’expression à des musiciens qui ont choisi de ne pas quitter leur ville natale. Sans être attirés par certaines sirènes  tentatrices, comme en leur temps,  John Coltrane, Lee Morgan, Stan Getz , Archie Shepp, les frères Brecker et beaucoup d’autres qui firent leur carrière à ce prix. Au détriment parfois de leurs  ambitions musicales, la guitariste Monette Sudler, le cornemuseur Rufus Harley, la vibraphoniste Khan Jamal et le saxophoniste Byard Lancaster s’attachèrent à rester actifs et créatifs au sein de leur communauté, dans la première capitale des états de l’Union .  

C’est justement l’album de ce dernier qui a retenu toute notre attention.  Byard Lancaster poursuit sa quête des racines et d’un folklore universel. Il était actif aux plus belles heures de l’époque free avec Sonny Sharrock, Sunny Murray - a même participé à l’Archestra de Sun Ra- il a rencontré en France le contrebassiste Didier Levallet dans les années 70,  mais aussi Hugh Masekela ou le tromboniste Garrett List dans les années 80…

Véritable homme-orchestre, « Thunderbird » sait tout faire : chanteur, compositeur, multi-instrumentiste ( saxophoniste ténor et alto, flûtiste bien évidemment, clarinettiste basse, percussionniste et pianiste). Il fait le grand écart non sans hardiesse entre «Sex machine» et «Love supreme». Sa musique a le souffle de la vie, un rythme lent et rapide comme le passage du temps, la fraîcheur de l’enfance et aussi une certaine sagesse, privilège de la maturité. Byard Lancaster ne cherche pas à donner une image de l’Afrique, mais il sait faire ressortir ce qu’il a de plus africain en lui, (« Afro-ville ») rétablir les correspondances avec naturel et douceur,  avec le jaillissement de la flûte dans ce « Philadelphia-Africa » bien nommé, exercice de générosité et de résistance, ou l’émotion d’une mélopée toute simple au moog « Work and Pray » .

Il ne dédaigne pas dans cet album de s’entourer de partenaires français qui vont justement  colorer d’un son particulier les rythmes de la Caraïbe, imprimer une joyeuse turbulence, en accord avec les éléments comme dans « Tropical satellite » :  Roger Raspail aux percussions, Georges Edouard Nouel au fender et moogs, Anne Wirz pour les parties chantées  « A » heavenly sweetness » ou récitées « She Divine ».La fraîcheur de cette musique est intacte, et tout autant l’énergie jubilatoire qui s’en dégage. Sans le moindre temps temps mort, mais sans saturation ni ressassement, elle donne l’impression d’une création continue. Depuis la « Liberty Bell » town, Byard Lancaster  parcourt le monde entier, faisant entendre son message de joie et de réconciliation.

Sophie Chambon

(((( Charles Lloyd : “Jumpin the creek “
ECM 2005
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Exaltation, mysticisme ? Il y a de tout cela dans le son et le phrasé de Charles Lloyd un des pionniers du jazz, toujours en activité, à sa manière sereine et vibrante. S’il est l'une des figures marquantes du saxophone, c’est qu’on lui reconnaît une "aura" toute particulière, fondée à la fois sur une certaine communion dans la communication et sur un langage musical parvenu à son plus haut point de réalisation.[image: image6.png]


On ne peut rester indifférent non plus au jeu de sa pianiste, la trop rare Geri Allen, décidée et toujours inventive. Un couple musical idéal que soutient dans ce onzième album du saxophoniste chez ECM (Jumping the creek) le contrebassiste Robert Hurst (ayant travaillé chez les Marsalis, Tony Williams et Steve Coleman) et le jeune batteur Eric Harland  (dernier accompagnateur en date de McCoy Tyner) qui pourrait bien reprendre la place du « légendaire » Billy Higgins. 
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Le répertoire circule entre petites pièces pas si faciles (Canon perdido) et d’autres plutôt longues comme la reprise troublante, en ouverture,  du « Ne me quitte pas » de Brel avec un poignant solo au ténor. On aime aussi  l’hommage personnel à Duke Ellington, ce  Come Sunday» où il converse avec sa pianiste langoureusement avant de lui « passer »  la direction des opérations. La version « revisitée » en ballade intemporelle, d’inspiration très coltranienne, d’  Angel Oak, déjà sur le  précédent Lift every voice, toujours chez Ecm en 2002, n’étonnera point les amateurs du saxophoniste, de même qu’une curiosité dans  la palette largement déployée de son inspiration : orientale dans  The Sufi ‘s tears , où il s’essaie au taragot (saxophone en bois d’origine hongroise), en duo avec Hurst à l’archet. On préfèrera à cette exotique pièce la saisissante  Georgia Brown Suite  ou le final  Song of the inuit  tout entier dédié à l’improvisation en quartet.
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Sophie Chambon

((( JOE LOVANO: “Joyous encounter”

Blue Note 2005

Joe Lovano ( ts, ss), Hank Jones ( p), Georges Mraz (cb), Paul Motian (dms) 
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On sait qu’il y a belle lurette que Blue Note ne prend plus aucun risque et on sait que la saison des impôts approche. On sait aussi que le I’m all for you  paru il y a plus d’un an avait fort bien marché. Alors pourquoi changer quand on une recette simple au bon goût assuré ? Deux ans après on prend donc les 4 même et on recommence pour un album très classique qui affiche son retour aux sources et aux grands standards qui tournent tout seuls. Dans cette entreprise où le classicisme est clairement affirmé comme un parti pris, tant dans le choix des compositions que dans leur exécution il n’y a rien qui dépasse. Tout est au petit poil. Joe Lovano affiche un magnifique son rauque et aérien qui ferait presque penser parfois à Stan Getz et parfois à Rollins tant est grande sa maîtrise de toutes les expressions de l’instrument. Lorsqu’il annonce a capella un superbe «Autumn in New York » c’est sans risque mais sans nostalgie non plus. Lorsqu’il passe au soprano c’est avec une grande capacité à émouvoir (consummation ou A child is born). Et lorsqu’il s’emballe sur un blues des familles (le Six and Four de Oliver Nelson) c’est avec l’expérience du sage, de celui qui sait et qui maîtrise sa fougue. On le sent juste parfois un peu fatigué (impression que nous avons d’ailleurs eue en concert à la Villette le mois dernier) notamment en comparaison à la fraîcheur inouïe de Hank Jones qui à 87 ans ( !) ne cesse de nous charmer et nous semble bien plus audacieux sur le plan harmonique ou avec de micros- décalages et de subtils changement rythmiques. Juste un peu perdu sur quelques morceaux comme Joyous encounter (compo de Lovano) ou sur le Crescent de Coltrane abordé par Lovano sans aucun esprit de plagiat. Mais lorsque Jones lâche un peu, George Mraz reprend le dessus et l’épaule admirablement. Lovano dit à propos de ce dernier qu’il est mélodiquement avec lui, harmoniquement avec Jones et rythmiquement avec Motian. Il ne pouvait pas lui rendre plus bel hommage.

Jean Marc Gelin

((( GREG OSBY: “ Channel Three”

Blue Note 2005
Greg Osby (as), Matthew Brewer (cb), Jeff "Tain" Watts (dms) 
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Ce dernier album tant attendu de Greg Osby  est un grand classique du genre dans la lignée des albums des grands saxophonistes américains. On pense ainsi à certains opus de Chris Potter  ou de James Carter dont les compositions permettent tous les formats dans une expression de saxophone savamment encadrée. A partir d’une formule pianoless, Greg Osby goûte à la variation des plaisirs et au polymorphisme des structures modales. A partir d’un fond très simple et efficace sur les lignes mélodiques dessinées au scalpel de précision, Greg Osby fait montre d’une technique et d’un sens rythmique exemplaire. En solo a capella (Diode Émission) ou en duo avec le bouillonant Jeff Tain Watts (Please stand by), Osby impressionne par le son tranchant et net à la limite du soprano. Tout cela reste cependant très réservé et manque de lâcher prise.  Et lorsqu’il introduit des chanteurs chargé d’un voicing sommaire (Channel three) on pense alors à Steve Coleman et l’on se dit que ce dernier est à Greg Osby ce que Coltrane a dû être à Sonny Rollins. 

Jean marc Gelin

(( Sébastien paindestre : “ Ecoutez moi”
2005

Sébastien Paindestre (p), Jean Claude Olesak (cb), Antoine Paganotti (dm)
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Ce jeune pianiste de 32 signe là un premier album tout empreint de son amour pour les compositions de Bill Evans en particulier et pour le jazz modal en général. Ses 6 compositions privilégient une certaine conception classique du trio piano-jazz- batterie basée sur l’exploration du mode à partir d’un solide jeu de main droite (un jeu en blockchords de la main gauche) et d’un sens affûté de la mélodie. Équilibre du trio, placement impeccable, swing sous jacent, compositions élégantes, tout est en place pour livrer là un jazz  efficace et sans risque auquel on peut reprocher parfois un certain académisme sage. Ses morceaux légers aux titres parfois drôles (Le beau cierge ( ?)) se trouvent parfois enrichis de trouvailles harmoniques et rythmiques comme ce morceau en deux phases se terminant sur une structure de java (la java de la lune). Mais Paindestre se garde bien néanmoins d’aller risquer de s’y brûler les ailes. A côté de ses propres compositions Paindestre s’amuse à titre d’intermède à reprendre un standard (Stella by Starlight). Une belle surprise en fin d’album avec une composition du célèbre altiste américain Kenny Garrett (United we waltz). Ceux qui aiment la musique de Bill Evans et son éternel balancement chaloupé ne devraient pas être déçus.

Jean marc Gelin

((( Paradigm
Chief Inspector 2005
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Dans un ensemble complexe par ses harmonies difficiles, ses contrepoints et des décalages rythmiques impairs, l’album donne en première écoute un sentiment de désordre confus. Mais à y regarder de plus près c’est d’une subtile et ingénieuse construction qu’il s’agit. D’abord par la richesse des compositions beaucoup moins univoques qu’il y paraît ( c’est le moins que l’on puisse dire).  Ensuite des arrangements exceptionnels. C’est un combo et pourtant certains unissons de soufflants sonnent comme un big band lorsqu’ils plantent remarquablement le décor tourmenté derrière le soliste. Si les liners notes font référence à Andrew Hill (on acquiesce) et à Booker Little ( on acquiesce moins), Paradigm nous penser, sur certains morceaux aux travaux du San Francisco Collective (cf. DNJ n°15) où David Neerman au vibraphone( c’est le vibraphoniste de Yun Sun Nah) jouerait le rôle de Bobby Hutcherson. Il est remarquable de voir combien dans cet enchevêtrement d’entrelacs, quelques personnalités parviennent à émerger. Luis Vina qui signe toutes les compositions de l’album montre un son magnifique au ténor. Quand à Xavier Bornens on le découvre aussi avec enchantement tant à la trompette qu’au bugle. Pièce maîtresse de l’album, Guillaume Dommartin y est impressionnant dans sa façon de tenir la boutique et de maintenir un groove et une pulse constants. Malgré l’apparence trompeuse d’une pochette rigolote qui peut être un clin d’œil au sponsor (!) , les  6 garçons (on a parfois le sentiment qu’ils sont 12)  restent concentrés sur leur sujet riche en couleurs. On ne s’étonne pas que ce groupe venu de champagne ait gagné le 1Er prix du concours de la Défense en 2004. Il coule ici à flots. 

Jean Marc Gelin

((((Lenny Popkin, Eddie Gomez, Carol Tristano : “New York moment”

Universal 2005
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Pour évoquer Lenny Popkin, saxophoniste ténor new yorkais, on peut toujours avancer comme possible introduction qu’il fut l’un des « élèves » les plus intéressants du pianiste Lenny Tristano avec Warne Marsh et  Lee Konitz. Une des marques de fabrique du système tristanien était d’improviser sur un thème connu en créant des lignes mélodiques et des harmonies originales,  transformant ainsi jusqu’au  titre la nouvelle composition, résultat de cette improvisation. Un procédé que les boppers avaient déjà adopté avec succès.  Les neuf pièces majoritairement signées du saxophoniste ténor dans cet album enregistré à New York en 2004 suivent cette règle générale, mais la reprise de deux thèmes aussi célèbres que « Body & Soul » ou «You don’t know what love is » démontre aussi de façon éclatante ce que signifie « interpréter  un standard » en jazz.  Lenny Popkin s’exprime dans tous les registres de son instrument avec un son particulier dans l’aigu, fragile. Son interprétation est toujours étonnante, feutrée, féline, presque inquiétante. Dans les ballades en tempo lent, le souffle devient parfois imperceptible, les volutes sinueuses de son phrasé, complexe mais sans préciosité,  s’enroulent autour des lignes de basse, libérant les formes de toute contrainte. Un seul point (minime)  de désaccord avec les excellentes « liner notes » de François Billard, spécialiste du maître Tristano : le triangle n’est pas aussi équilatéral qu’il semble le formuler. Certes, le trio saxophone-basse-batterie est mis en valeur avec l’attention complice de Carol Tristano et Eddie Gomez  très concernés, en interaction permanente : instrumentistes sobres, ils savent déjouer l’image du batteur ou du contrebassiste prenant des solos virtuoses. Eddie Gomez qui resta onze ans aux côtés de Bill Evans est sans doute l’un des mieux placés aujourd’hui pour évoquer la place du contrebassiste dans « l’art du trio ». Carol Tristano, dont le jeu paraît répondre à une conception métronomique du tempo- imposée en fait par Lenny Popkin- se révèle en définitive discrète mais subtile dans certaines relances . Il est clair que le saxophoniste a trouvé la rythmique idéale et qu’il s’épanouit avec ce trio.

 Et ce qui domine alors dans cet album, ce sont ses  propres envolées, le son « Lenny Popkin », cette « voix » unique et singulière dont parle justement François Billard, qui s’élève et redescend sur l’échelle chromatique, vocalisant avec bonheur sans la moindre excitation. Un son plus que troublant, qui finit par hypnotiser l’auditeur « Origin », charmé par ce que Lenny appelle lui-même « feeling » (à ne pas confondre avec l’émotion). C’est-à-dire « l’âme d’un musicien » qui arrive à introduire une dimension personnelle unique et donc précieuse. Et l’on écoute à nouveau un saxophoniste qui imprime sa griffe, identifiable immédiatement. Au final, un disque bien venu  dans une production suffisamment  rare pour que ce « New York Moment » soit tout à fait à notre goût.

Sophie Chambon

Paris JazzCorner Productions/Lifeline

Universal

2005

Brèves de club

Mort du pianiste français Georges Arvanitas. A l’âge de 74 ans il constituait une des légendes du jazz français. Véritable symbole des Trois Mailletz, ce célèbre club de jazz dans les années, Arva aura accompagné les plus grands. / Parution prochaine du livre de Stéphane Carini consacré à Wayne Shorter sous le titre magnifique : » les singularités flottantes de Wayne Shorter » / Thomas de Pourquery avec le du Paul Rogers-Ramon Lopez, c’est à voir bientôt prochainement/ No Format et le Théâtre de l’Atelier à Paris présentent tous les lundis soir du 14/11 au 5/12 des artistes atypiques autour de 4 soirées exceptionnelles. A suivre / Avis aux amateurs le cycle de la Maison Du Jazz reprend ses activités ( au programme special Pat Metheny le 11/12, Bird & Diz le 15/01, Jazz et litterature le 12/02, l4ONJ de Tortiller le 2/04, spécial Barney Wilen le 14/05
Le coin de la feuille : BD, LIVRES
JAZZ

Blachon, Bridenne & SAMSON
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Il s’agit d’une cinquantaine de dessins sans textes signés par Roger Blachon, Pierre Samson et Bridenne. 50 petits dessins drôles et surréalistes autour du jazz. On s’amuse à voir ce pianiste touché derrière la tête par une note de clarinette qui fuse. Ou encore à la diva du big band qui sors un superbe contre ut à la vue d’une simple…. souris. Parfois c’est féroce comme ce pianiste qui sort la bande des notes du piano comme une bande de munitions de mitraillette. Bridenne est quand à lui particulièrement inspiré par le trombone qui au gré de l’humeur du dessinateur se transforme en tout sauf en instrument de musique. Tout y passe du pianiste qui s’envole sur une volée de notes au saxophoniste suivi par un troupeau de saxophones-oies ou du trompettiste qui explose en jouant de la trompette bouchée. Cela ressemble un peu aux dessins féroces de Claude Serre. En plus le tout est produit par le fonds d’action de la SACEM.  Ce qui joint l’utile à l’agréable

Jean  Marc Gelin

Une Chronologie du jazz, Philippe Baudoin.
[image: image14.jpg]CW@@%T@GIE
W .




Les remarquables éditions Outre Mesure que dirige Claude Fabre avec passion, présentent pour cette rentrée 2005, une pièce rare et vraiment attendue en France : "Une chronologie du jazz "(et de quelques musiques improvisées jusqu'en l'an 2000) par Philippe Baudoin.
Ce livre est un régal, un "usuel" au même titre qu'un dictionnaire dans lequel, non seulement tout amateur de ces musiques, mais encore tout lecteur, se délectera de trouvailles aussi originales que pédagogiques.
Cette somme de 300 pages et 309 illustrations (pour la plupart inédites) traverse l'histoire du jazz et du XXème siècle, en déclinant plusieurs thématiques: Jazz et cinéma, Jazz et photographie, Jazz et humour, les clubs de jazz, le jazz et les trains... Les principaux enregistrements historiques, les meilleurs spectacles (à la scène comme à l'écran), les ouvrages essentiels, les standards du jazz, les pochettes de LP les plus marquantes, et d'autres "curiosités", sans oublier de précieux "détails" comme par exemple, les premiers enregistrements sous leurs noms des principaux musiciens, sont répertoriés dans divers index et rubriques facilement consultables. Un formidable travail qui constitue un livre de chevet tout à fait captivant, à la mise en page des plus agréables, que l'on ne se lassera pas de consulter. Bravo à l'auteur et à son éditeur pour avoir concrétisé ce projet !        


Une Chronologie du jazz, Philippe Baudoin.
32 euros
Editions Outre mesure 36, rue PASCAL 75013 PARIS 

Tel. 01 47 07 06 21
Email : [@ outremesure@wanadoo.fr]

PATRICK ARTERO : tirage de portrait
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           Photo Mephisto©Mephisto
Après trente-cinq ans de gourmandes et fiévreuses expériences autour de la salsa, du jazz, de la musique antillaise, du reggae, de la variété, Patrick Artero nous a régalé l’automne dernier avec sa première oeuvre personnelle en hommage au cornettiste Bix Beiderbecke, immédiatement récompensée par l’Académie du Jazz. Bix, Artero le découvre à l’âge de l’apprentissage alors qu’il étudie la trompette au lycée de musique de Sèvres.  Bix, c’est quelqu’un qui lui parle, un être tourmenté, quelqu’un qui a traversé pleins de choses qu’il a vécu. En 1975, il incarne déjà Bix  dans un film de Jean-Christophe Averty pour la télévision, une sorte de prémonition de ce projet qui inaugure superbement sa discographie. Ce projet il. Musicien voyageur et curieux, Artero multiplie les expériences et les performances. En 1969, il rejoint le groupe mythique de jazz New Orléans des Haricots Rouges. Entre 1973 et 1977, il joue tous les soirs au Slow Club avec Michel Attenoux. Cette période est déterminante dans sa carrière car il rencontre toutes les stars du jazz français, parmi lesquelles Claude Bolling, Marc Laferriere, Guy Laffitte, Martial Solal, René Urtreger. Il participe également à l’Anachronic Jazz Band et au Jazz Five de Raymond Fol avec André Villeger. Au début des années 1980, il se passionne pour la Salsa. A partir de 1984, il est de toutes les aventures musicales africaines et antillaises, ou presque, de Kassav à Touré Kounda. Les  années 1990 marquent son retour au jazz, surtout en big bands. Il nous prépare dit-on pour 2006 une surprise avec Vincent Artaud aux arrangements chez Nocturne, label avec lequel  il a signé un contrat d’artiste. Nous en salivons d’avance. En attendant, il ne cesse de réinventer sur scène l’univers bixien accompagné d’un quatuor à cordes ou en quartet (Laurent Courthaliac au piano, Matthias Allamagne à la contrebasse et Mourad Benhamou à la batterie). C’est dans cette dernière formation qu’Artero se produira le 21 octobre au NEW MORNING. Il nous fait ce mois-ci l’amitié de répondre à notre questionnaire-type.  
Régine Coqueran
DNJ : Pourquoi le jazz ?

Patrick Artero : « Parce que c’est la forme d’expression musicale la plus libre et qui permet de véhiculer dans  l’instant ses sentiments propres sur un schéma soit harmonique ou rythmique ou bien mélodique, donné avec son instrument. Politiquement ce serait une certaine idée de l’anarchie qui serait contenue…Je suis assez sensible à la notion de Liberté……. »

DNJ : Quelle est votre principale influence musicale ? 

P.A : « Je pense que c’est la vie sous toutes ses formes ainsi que toutes les musiques qui s’y rattachent qui sont ma vraie source. Je vous parlerais donc de voyages et de rencontres, donc d’émotions, de douleurs plus ou moins physiques, psychiques, de la peur, de l’angoisse, mai aussi du bonheur amoureux, de la joie de vivre, la naissance et bien sûr la mort ! Mais j’ai commencé cette influence musicale par le son de la trompette de Louis Armstrong……puis aussi, quelques notions de musique dite Classique. »

DNJ : Qu’aimeriez vous transmettre ?

P.A : «  Si j’avais à transmettre quelque chose, ce serait surtout une certaine idée de la liberté, par rapport à ce monde qui est en pleine mutation. Il y a un roman de Francis Marmande sur l’alternance des triomphes et les débâcles aussi profonds les uns que les autres, d’un torero, qui en ont fait une légende…comme une image de la grandeur et de la peine des hommes en liberté. Il y a évidemment cette chanson de Jacques Brel intitulée «  La Statue » qui reflète bien ce que je peux ressentir au sujet de cette transmission.  En fait, je me sens bien dans une peau de troubadour qui va, comme les chiens, renifler un peu le c.. des autres.  Je me crois volontiers d’un naturel curieux et gourmand…jusqu’à l’extrême parfois……. »
DNJ : Croyez vous à une révolution possible du jazz et existe-t-il de nouvelles expériences qui vous intéressent ?

P.A : « Pour ma part, la révolution doit être permanente ou bien elle meurt…. Donc, forcément la musique suit, ou bien influence le cours de la vie. Si nous prenons la musique de Jazz comme exemple, (avec sa conception du swing au sens véritablement le plus large du terme), elle ne peut évoluer que si elle garde son aspect révolutionnaire, en faisant appel  à l’être humain et lui seul pour sa création sur l’instant. Le reste (rythmique, harmonique et mélodique) est  le regard de ce même être humain sur le monde actuel. 

Les nouvelles expériences font partie intégrante de cette révolution. Certaines meurent, d’autres survivent !

 En ce qui me concerne, il m’est difficile de travailler avec des éléments que je ne maîtriserais que partiellement, mais cela ne veut pas dire que je m’interdis cette voie. Le tout doit être d’une logique par rapport à moi-même. »

DNJ : Sur une île déserte qu’emporteriez vous ?

P.A : « Pour un court séjour, ma brosse à dents et quelques livres, pour un temps plus long je rajouterais ma trompette, mais pour un temps définitif je demanderais à mon épouse de bien vouloir réfléchir à l’idée de venir partager cette solitude ….. »

DNJ : Pouvez-vous rédiger la dédicace de votre prochain album

P.A : « …….Pépé, Fattier, Luis, Rolph, l’Orannais…C’est à vous que j’ai pensé…… »

DNJ : Pouvez-vous citer 3 artistes que vous détestez ?

P.A : « Non, mais je déteste la connerie sur toute ses formes…Mort Aux Cons !!! »
DNJ : Quel est l’artiste avec lequel vous rêveriez de jouer ?

P.A : « Il y a tellement de rencontres à faire…ou bien qui n’ont pas pu se faire……. »

DNJ : Qu’est ce qui vous fait lever le matin ?

P.A : « Le réveil, les enfants pour l’école, le p’tit déj, la matinée très longue puisque levé tôt….. Pendant longtemps,…..très longtemps dirons nous je n’ai pas été du matin…Je me rattrape. »

Prochains concerts

· 13 octobre Petit journal Montparnasse avec le Big Band de Claude Bolling

· 15 octobre Concert avec Henri Salvador

· 21 octobre  New Morning  J V C Jazz Festival (1ère partie de Sarah Morrow avec en invité Slide Hampton) avec son quartet

· 31 octobre   Méridien étoile Hommage à Hampton avec le tentet de C. Tissendier

· 8, 9,10 Novembre     Méridien étoile Claude Bolling Big Band

· Du 15 Nov. au 22 Dec Tournée au Japon et en Corée avec le Paul Mauriat Grand Orchestra

Spécial Don Cherry
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1936 – 1995


On ne sait pas trop ce qui nous attire et nous fascine chez Don Cherry. On ne sait pas vraiment pourquoi on l’aime absolument. Cet artiste plaît autant qu’il intrigue. Son parcours autant que son inspiration en constant éveil fascinent. On hésite encore à suivre ceux qui le considèrent comme un génie de la musique afro-américaine. Car il ne nous semble pas que Don Cherry soit allé, comme John Coltrane au bout d’une démarche extrême. Son parcours est trop polymorphe pour cela. On ne peut pas dire non plus qu’il ait à ce point influencé toute la musique du XX° siècle jusqu’à révolutionner la Musique elle-même. La démarche de Don Cherry n’est pas celle là. Quand celle de Coltrane ou de Miles est dialectique, celle du trompettiste nous semble à la fois plus hétéroclite et dans le même temps bien plus linéaire, fruit d’une évolution longuement mûrie. Don Cherry c’est toute l’histoire du jazz passé, comme se plaît à le dire François Tusques qui entend Roy Eldridge, au service du jazz en devenir. 
Né à Oklahoma City en 1936  il apprend d’abord la danse et le piano avant d'étudier la trompette à 12 ans. En 1951, il joue avec Red Mitchell, Wardell Gray, Dexter Gordon, forme en 1957 un quartette avec James Clay et fait sa première tournée. Il rencontre alors Ornette Coleman, forment un groupe et jouent dans le quintette de Paul Bley. Don et Ornette obtiennent une bourse pour la Lennox School of Jazz que dirige John Lewis intéressé par ces jeunes talents inspirateurs de la New Thing. Les deux hommes  ont-ils conscience qu’ils vont ouvrir la voie à une révolution dans l’histoire de la musique afro-américaine. A peine âgés de 22 ans, ils bouleversent le monde du jazz et imposent une rupture révolutionnaire comme l’annonce explicitement les titres de leurs enregistrement : « Something else », « The shape of jazz to come » , «  tomorrow is the question » pour finalement créer la new thing, le « Free jazz ». Après six ans de collaboration et quelques joyaux de l’histoire du jazz gravés dans la cire Don Cherry quitte Ornette. 
On est alors dans une époque où certains musiciens sont allés extrêmement loin dans leur discours. A côté de Ornette il y a bien sûr, poussé par une véritable démarche spirituelle la voie ouverte par John Coltrane avec qui Don Cherry enregistrera d’ailleurs un album en 1960 (tourné autour des compositions de Ornette Coleman justement). Don Cherry comme d’autres se trouvera forcément confronté à une autre radicalité, celle qui amènera au choc musical total de Crescent et bien sûr de A Love Supreme. Dès lors que la musique arrive à cette extrémité, celle de Coltrane , celle de Ornette Coleman ou celle de Albert Ayler, se pose alors inévitablement la question de savoir de quoi demain sera fait ( tomorrow is really the question !). Certains ont alors voulu poursuivre le message de Coltranien, comme Pharoah Sanders ou Sun ra par exemple. D’autres se sont résolument engagés dans la voie ouverte par Ornette Coleman et Don Cherry, le free Jazz à l’image d’un Archie Shepp, d’un Antony Braxton ou d’un Clifford Thornton. Mais beaucoup se sont trouvés confrontés à l’évidence qu’il n’était pas possible d’aller guère plus loin dans cette expression radicale de la musique. Seul le quartet de Miles Davis (qui un soir en Live au Plugged Nickel s’émerveillait d’avoir joué comme Don Cherry) parviendra à débloquer le jeu et à ouvrir d’autres voies. 
Après six années de collaboration avec Ornette, Don Cherry fait donc une pause propice à certaines remises en questions comme cette tournée réalisée en Europe avec Sonny Rollins d’où émergera le colossal  « Our man in Jazz », sorte de monument de l’improvisation.  La même année, en 1963, il crée le New York Contemporary Five avec Archie Shepp, John Tchicai, Don Moore et J.C. Moses. Mais le groupe est vite dissous. L’année suivante on le voit aux côtés d’Albert Ayler dans « Vibrations ». En 1965, il est à Paris et forme un quintet. Il joue alors avec les chantres parisiens du free jazz comme François Tusques, Aldo Romano ou encore Jenny Clark. C’est alors qu’il signe le premier enregistrement sous son nom où il semble revenir à une certaine structure formelle. Ainsi « Complete Communion » enregistré en 1965 dans lequel s’illustre particulièrement Gato Barbieri que l’on retrouvera par la suite associé avec Cherry dans les formations de Charlie Haden ( « The Liberation Music Orchestra » de 1969) ou de Carla Bley ( « Escalator over the Hill ») et où Cherry adopte définitivement la trompette de poche dont il deviendra inséparable. 

Mais Don Cherry le polyintrumentiste est un touche-à-tout insaisissable. Et multiplie les expériences et les formats originaux. En 1969 il grave un double disque admirable en duo trompette/batterie avec l’incroyable batteur Ed Blackwell. Puis il s'associe de nouveau avec Ornette Coleman.

L’ère Nixon montre un Don Cherry plus concerné par la chose politique qu’il ne l’était auparavant. Don Cherry n’est pas comme Archie Shepp, Leroy Jones ou Clifford Thornton, particulièrement concerné par les affaires de la cité. Cependant c’est bien en signe de protestation contre le gouvernement Nixon qu’il quitte les Etats-Unis et finit par s'installer en Suède où il poursuit sa carrière à travers le monde. Le parcours du trompettiste est alors totalement original. On hésite à employer le terme de citoyen du monde qui finalement ne veut pas dire grand chose s’agissant d’un musicien. Don Cherry s’inscrit dans une quête qui le pousse à chercher partout dans le monde de nouvelles formes d’expression musicales. Quitte à donner le sentiment parfois de ne l’avoir jamais vraiment trouvé. La quête quasi mystique de LA musique amenait forcément Don Cherry à aller chercher ailleurs d’autres voies possibles. Sa relation au monde dans la lignée de tous les grands jazzmen afro-américains l’a ainsi amené à la multiplication des expériences musicales telle une sorte de quête toujours inaboutie vers d’autres contrées et d’autres formes de structures musicales. Sur le plan formel par exemple Don Cherry a ainsi multiplié les projets à travers le monde se faisant flûtiste, ou tablaïste notamment dans ces beaux enregistrements avec Nana Vasconcelos et le joueur de sitar Colin Walcott.  On le voit pratiquer le chant Dhrupad de l’Inde, la musique turque, la musique contemporaine avec le polonais Krysztof Penderecki. 

A force de multiplier les expériences on peine à le suivre lorsqu’il passe à la pop music avec Jimmy Hendricks (a-t-il ici devancé le rêve de Miles…)  ou Lou Reed ou avec sa fille Neneh Cherry pour des expériences plus néopunk.

En 1988 il entreprend de refaire un album avec James Clay (Art Deco)  certainement pas éloigné de considérations commerciales ou financière. Même si l’ensemble très classique est plutôt de bonne facture.
On le voit ce parcours est certainement des plus tumultueux. Moins boulimique qu’en perpétuelle recherche, Don Cherry donnait le sentiment de sans cesse courir après toutes les formes d’expression musicales jusque et y compris le chant.  Sa dimension du compositeur est aussi souvent et injustement passée sous silence. Mais malgré les dénégations de certains nous voulons voir avant tout dans Don Cherry la marque d’un très grand instrumentiste. A la fois marqué d’une énorme sensibilité et d’un vrai son à ce jour inégalé. Cette façon de poser littéralement les notes dans les aigus mais aussi la formidable expressivité qu’il parvient  donner au cornet de poche nous semble relever d’une véritable transcendance de l’instrument à laquelle peu sont parvenus. Il y a chez Don Cherry un sens du swing inégalable. Il suffit pour s’en persuader d’écouter ce qu’il fait avec Sonny Rollins. L’esprit du blues toujours habite Don Cherry. 

Le critique américain Michael L. Maliner lors d’un blind test concernant un trompettiste déclara sans l’ombre d’une hésitation: «  Only Miles Davis can squeeze out so many notes sound and still so mellow, so cool. Who else can play with such a sense of understated technical mastery? What other jazz trumpeter have such a command of the instrument's tone color, can alternately make the instrument sound dark and almost muddy, and then bright and brassy?”……… IL s’agissait en réalité de Don Cherry

Jean marc Gelin
Don Cherry par François Tusques
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	Comment s’est faite votre rencontre avec Don Cherry ?

FT : Un peu par hasard. C’était une époque où en 1965 avec une poignée de musiciens, Jeanneau, Vitet, Jenny Clark, Beb Guérin, Thollot, Michel Babault, Portal Romano et quelques autres, on s’amusait à libérer le jazz à Paris. J’avais un point de chute à La Vieille Grille. On jouait souvent là. Un jour Jacques Bisceglia qui était un copain de Don Cherry l’avait amené pour jouer avec nous. Ensuite il a beaucoup joué au chat qui pêche au Chat qui pêche avec Gato Barbieri, Romano, Jenny Clark, Jeanneau, moi même, Beb Guérin, Karl Berger. Mais on était trop nombreux et moi en plus j’étais un  débutant. Du coup avec quelques autre il m’a viré (gentiment) pour former un groupe plus petit. Moi j’étais forcément déçu parce que j’avais tellement appris avec lui. C’est pour moi l’un des plus grand musiciens

A quel niveau ? Lorsque l’on lit certaines critiques on se rend compte qu’il est  très contesté comme trompettiste

Mais c’est un immense trompettiste. Selon moi il dépasse carrément l’instrument. Lorsqu’il jouait avec nous il avait un vieux cornet à pistons déglingué. Bernard Vitet lui avait vendu à l’époque une trompinette. Il adorait jouer de ça. Ses parents l’ont toujours baigné dans l’ambiance du jazz. Très jeune il a pris des cours avec Kenny Dorham. Ce qui est fort chez lui c’est qu’il y a toute l’histoire du jazz dans le son de Don Cherry. King Oliver, Roy Eldridge  ou Rex Stewart s’entendent chez lui. 

Après avoir joué avec lui j’avais un peu oublié cela. Je m’étais mis à jouer avec des gens comme Sunny Murray, Clifford Thornton. Mais lorsqu’il est mort cela m’a bouleversé et je me suis mis à acheter tous ses disques. Je connaissais par cœur nombre de ses compositions parce que Don Cherry avait une façon bien à lui de nous transmettre les choses. Oralement. Il jouait les trucs et ensuite c’était à nous de nous débrouiller.
	C’était un excellent musicien aussi à l’aise devant un piano que devant des instruments indiens. Il y a surtout une tradition chez lui qui remonte pour moi jusqu’à la Nouvelle Orléans, tout en gardant la tradition de cette musique, de jouer de la musique atonale. Avec Ornette ils ont quitté les schémas de musique classique, de variation tonale. Lui il jouait sur les 12 notes, il a éclaté les mesures. Il a inventé un style. C’est un créateur. 

C’est la notion d’harmolodie ?

Non ça c’est un truc à Ornette. Je ne sais pas trop ce que cela veut dire même si je le subodore. Non, je me réfère à l’expérience de Don Cherry. Il pouvait bien sûr jouer sur des grilles. Mais surtout il a essayé de garder l’esprit du blues tout en jouant de la musique atonale. C’est très intéressant. 

Quand on regarde son parcours, tout au mois au début on le voit avec Ornette, puis avec Coltrane dans un style plus structuré, puis avec Ayler puis à nouveau dans un cadre plus écrit avec Rollins. Il semble protéiforme

Justement. C’est quelqu’un qui a tout l’esprit du jazz. Je trouve que le disque avec Coltrane n’est pas très intéressant parce qu’il a l’air trop enfermé. En revanche ce qu’il a fait avec Sonny Rollins est formidable. C’est le sommet de la création à mon avis même si humainement il ne s’entendait pas trop avec Rollins.

Qu’est ce qui vous a le plus marqué chez Don Cherry : l’artiste, l’homme, le créateur, l’instrumentiste ?

Le personnage. C’était un type très sympa et humain. Même s’il avait un esprit très mystique ce qui n’est absolument pas mon cas. Comme tous les américains il était très croyant alors que moi je suis totalement athée. Donc il y avait des petits conflits car il ne comprenait pas que je ne croyais pas en Dieu. Mais il était très ouvert A côté de ces différences il y avait quelque chose de fort qui nous unissait. Nous adhérions au même projet alors qu’il était détesté par une grande partie de la 

	communauté des musiciens de cette époque. Il ne cherchait pas à faire carrière. C’était quasiment un clochard qui se promenait avec une petite musette, un cornet bosselé. Il logeait chez les gens. En errance en quelque sorte. 

Quel était le regard que Don Cherry portait sur le jazz européen ?

Ce qui est intéressant chez Don Cherry c’est qu’il s’agit d’un véritable chercheur en musique. Toujours à la recherche de quelque chose de différent. Il était très conscient des clichés qu’il pouvait y avoir dans le jazz. Don Cherry est allé assez loin, comme Miles Davis. Sauf que cela a abouti pour Don à se dégager du jazz à un certain moment. Il n’y a qu’à écouter ce qu’il fait avec CODONA, cet orchestre avec Nana Vasconcelos et Colin Walcott. Il cherche une musique beaucoup plus universelle que le jazz.
J’ai lu quelque part que l’une de ses influences c’était la musique de John Cage ? Comme toi.

La musique pas trop mais surtout certaines analyses « philosophico poétiques ». Avec un esprit critique toutefois. Mais vous savez pour ce qui est de Don Cherry on a pas eu de grandes discussions avec ces musiciens. On jouait simplement.

Est-ce que tu as enregistré avec Don Cherry ?

Non justement. J’ai failli enregistrer mais je n’avais pas les moyens de produire. Lorsque j’ai fait le disque avec Barney Wilen je ne pouvais pas payer Don Cherry. Par  contre à l’époque j’avais des copains architecte à Nantes qui faisaient une expo sur Lecorbusier et qui m’avait demandé une composition sur ce thème. J’ai proposé cela à Don, pensant qu’il n’accepterait pas. Et finalement il a accepté. Il y avait Beb Guérin, JF Jenny Clark, Don Cherry et moi et on a fait ce truc que vous ne trouverez jamais dans le commerce (La Maison Fille du Soleil – Exposition Lecorbusier Nantes décembre 1964). Toutes les bandes ont été perdues. Je garde précieusement le dernier exemplaire…..

(on écoute le morceau) Quelle sonorité ! C’est comme Lester Young ou Miles!

Tu le rattaches à quelle mouvance ?

Il a créée une « mouvance » avec Ornette Coleman. 
Lorsque Don Cherry nous faisait écouter des enregistrements d’Albert Ayler on se sentait

complètement dépassés. On se demandait de quoi

il s’agissait. Mais je le répète, selon moi le free

jazz c’est surtout dans le son que cela se passe. Il faut avoir du son pour le jouer. . Quand on 

dit que Don n’est pas un grand instrumentiste ! 
	Écoutez ce son qu’il tire de son instrument. Il était décrié par ses pairs. Un jour au Chat qui pêche, Woody Shaw du fond de la salle fit un « cutting contest » et prit sa trompette pour  improviser en même temps que Don. Celui-ci le fit monter sur scène et lui céda la place. Le coup d’après Don se mit à jouer deux mesures et l’autre fut dégoûté et retourna s’asseoir au fond de la salle tout penaud.
Y a-t-il pour toi la fibre du génie créateur chez Don

Oui absolument je pense que dans une quinzaine d’années on s’en rendra compte. L’emmerdant avec le jazz c’est que le jazz est un malentendu entre plusieurs musiques et notamment les pires musiques de variété. Don a rompu avec ce côté occidental de musique de danse ou pour jouer dans les speak easy. Ce qui ne l’empêchait pas lorsque l’on jouait au Chat qui Pêche de jouer toujours «  deux petits chaussons de satin blanc » ! C’est drôle non ?

Don Cherry était il politiquement engagé ?

Pas du tout. Bien sûr il a claqué la porte à l’administration Nixon mais à une période où la situation des noirs atteignait son paroxysme. Il n’était pas actif dans les Black Panthers ou autres mouvement. Simplement il ne vivait que pour la musique c’était sa seule dimension. Don Cherry n’était pas dans la mouvance de Thornton, Shepp ou Roach. Je tiens à dire que tout ceci (dans cette interview) ne sont que des impressions personnelles

Un fils spirituel ?

Mederic Collignon peut être, sans être un « fils spirituel » a sans doute en dehors de ses études « classiques » écouté Don. Aux États-unis il doit y en avoir plein, mais je ne les connais pas, sauf peut être Greg Lewis que j’ai entendu dans « The Art of Cherry » des Fats Kid Wednesdays ( cf.supra)

Propos recueillis par Jean marc Gelin




Don Cherry – discographie sélective
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	Ornette COLEMAN: « the shape of jazz to come » (ATLANTIC 1959): disque absolument fondateur. Indispensable pour comprendre l’évolution du jazz de ces 4O dernières années et le musicien Don Cherry en particulier.
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	Free jazz (ATLANTIC 1960): Ornette cherche la new thing. Une improvisation collective. La particularité est d’avoir été réalisé avec un double quartet jouant simultanément. A gauche : Coleman (as), Cherry (t) ? la faro (b) et Higgins (dm) / A droite Dolphy (ts), Hubbard (t), Haden (b) et Blackwell (dm). Parfois inaudible mais toujours captivant
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	John Coltrane / Don Cherry : « the avant-garde » (Atlantic 1960) : deux géants associés pour livrer la musique d’un troisième, celle de Ornette Coleman don on retrouve ici 3 compositions sur 5. Plus structuré que les albums avec Ornette lui-même, cet album est surtout l’occasion unique de retrouver Coltrane et Cherry ensemble
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	Sonny Rollins : our man in jazz (RCA 1963) : une rencontre au sommet, celui de l’improvisation. Rollins entre classique et free et finalement Rollins lui-même. Et quel swing de la part des deux hommes. Prodigieux !
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	Compete communion ( Blue Note 1965)
Disque fondamental dans la discographie de Don Cherry puisque c’est le premier sous son nom.  A ses côtés un immense Gato Barbieri. Album conçu en deux pièces 5complete Communion et Elephantasy). Une merveille post colemanienne et la poursuite d’une très longue complicité du trompettiste avec son batteur fétiche, Ed Blackwell.
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	“Mu part I et II” (Actuel 1969): exercice périlleux et pas toujours réussi du duo trompette/ batterie. Mais album qui fait date dans la carrière de Don Cherry. ON l’entend jouer de la trompette de poche, de la flûte indienne et exceptionnellement du piano. Une belle recherche sur l’art de l’improvisation

.
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	Codona (ECM 1980) : quelques magnifiques compositions de Nana Vasconcelos. Avec ce dernier  et Collin Wallcott les trois hommes mêlent voix, trompette, cithare, mélodica, tabla. Ce que l’on nommerait aujourd’hui de la musique world est une belle leçon d’exploration musicale.
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	Charlie Haden : Liberation music orchestra : avec Carla Bley ,Haden , Barbieri et autres, le Libération Music Orchestra installait un climat de révolution sur fond de marches zapatistes. Un œuvre à la construction incroyable  et quasi cinématographique qui fera date dans l’histoire du jazz. Bien mieux que la pâle réédition sortie cette année ( Où l’on voit que Cherry et Barbier étaient irremplaçables) 
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	Old and new dreams (ECM 1979): Un Ornette Coleman de toute beauté (Lonely woman) jusqu’au chant des baleines. Avec un Charlie Haden dans ses grands jours.

	[image: image24.jpg]



	Don Cherry :  Art deco (A&M Records 1988) : on peut douter que les motifs de cet album n’aient été qu’artistiques. Don Cherry revient ici à des terrains qu’il n’avait jamais vraiment abord sur des rivages plus classiques. Particularité : il retrouve ici un ami de 30 ans, le saxophoniste James Clay avec qui il avait réalisé sa première tournée.
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	FAT KID WENESDAY : “ The Art of Cherry”: Ici ce n’est pas un album de Don Cherry mais juste un hommage qui lui est rendu par quelques kids bourrés de talent de Minneapolis. Où l’on retiendra l’apport d’un saxophoniste de talent, Michael Lewis bine mieux inspiré par ‘esprit de Don qu’il ne l’est d’habitude.


Les concerts d’automne à Paris
4 octobre : Manu Katché au New Morning : l’étoile montante du label ECM, véritable pub pour les vêtements GAP ! Attention début du concert en deux parties. Début à 19h30
5 octobre : Cris Culpo en duo avec Gwen Sampé à Jazz Cartoon
6 octobre : Alexis Tcholakian à Jazz Cartoon. Un pianiste tout en volutes sur les traces de Bill Evans

12 octobre : EGCD au café universel. Nous ne pouvons que recommander ce tout nouveau groupe de jazz vocal de 3 voix dont l’originalité tient à la présence d’une harpe et d’un percussionniste. Et même si c’est des copains, on va pas s’gêner pour leur faire un pub méritée. Sont vachement bons !
14 octobre : Moutin réunion au Bataclan : leur dernier album avec De Bethman est un bijou !
14 et 15 octobre : Thomas Dutronc au Sunset (ah si le papa de l’un avait joué avec le papa de l’autre. Pour comprendre cf.infra)
15 octobre : Anne Ducros au Bataclan.à l’occasion de la sortie de son disque mais sans Chick Corea (présent sur l’album)
16 octobre: Barry Harris au new Morning
Du 17 au 20 octobre : spécial jeunes talents à L’Archipel dans le cadre du JVC Jazz Festival

19 octobre : Kyle Eastood au New Morning le contrebassiste fils de son père. Avec un peu de chance vous approcherez peut être papa Clint en train de discuter avec le papa de Thomas (cf. supra)
19 octobre : Happy Apple au Sunset avec les déménageur Michael Lewis ( prodige du sax  de Minneapolis – pourtant très décrié) et David King

21 octobre: Byard Lancaster au Sunset  ( voir la chronique de Sophie Chambon supra)

22 octobre : David Linx au café de la danse

24 octobre : Jean Michel Pilc au new Morning
Ont Collaboré à ce numéro :

Sophie Chambon

Régine Coqueran

Jean Marc Gelin

Contact : jmgelin@infonie.fr
Vous pouvez envoyer vos maquettes, projets ou cassettes à l’adresse suivante : 

JM Gelin 110 avenue Philippe Auguste, 75011 Paris
(pub)
	[image: image30.jpg]



	Paris Jazz School

Ecole de jazz et musiques improvisées

Située dans un cadre unique, au fond d’une villa d’ateliers, au cœur du  XVe arrondissement, Paris Jazz School est une école de musique dédiée au jazz et aux musiques improvisées. Elle propose des cours particuliers d’instruments, des cours de théorie, des ateliers, des stages, des concerts d’élèves. Différents niveaux sont proposés dans les cours, chaque élève est évalué dès son entrée. Retrouvez toute l’actualité de la Paris Jazz School sur son site internet : http://www.parisjazzschool.com
Contact : 
Alexis Tcholakian – directeur 01 45 78 03 07
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