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’est avec un intérêt soutenu que j’ai lu l’article de notre ami Plunian sur le stress du musicien et il m’a amené à tenter de répondre à une question, moins stressante peut être, mais totu aussi angoissante:

Qu’est ce que l’improvisation ?

Serait ce simplement une source de stress ?

Certaines citations d’éminents spécialistes comme : « l’inconnu cela fait peur, joue ce que tu sais réduit le stress » m’ont interpellé, au point que j’ai pu imaginer que l’improvisation réelle était un exercice en voie de disparition. C’est pourquoi je tenterai ici de la réhabiliter en lui rendant les honneurs qu’elle mérite, et en tentant d’expliquer comment improviser plus que pourquoi…….si possible sans stress excessif.

En effet l’improvisation est un exercice stressant, mais qui procure de grandes satisfactions lorsque l’on parvient à l’apprivoiser. Cet écrit ne vise en fait qu’à engager un débat entre les membres dont je suis sûr que beaucoup ne resteront pas indifférents à cette manière de poser les choses.

Mettons sur la table les éléments dont nous disposons
Le mot Improviser : 

Littéralement du latin in-provisare. Larousse dit : Faire sur le champ et sans préparation un discours sur un sujet donné. Il s’oppose à la pré-vision, donc à une vision précédant les événements. Il y a un lien de parenté entre improvisé et imprévu (synonymes : imaginé, rêvé , conçu, envisagé)

NB- Nous nous en tiendrons à la matière musicale mais il est évident qu’un tel débat touche à d’autres domaines (certains d’entre nous pratiquent l’improvisation théâtrale, un discours peut s’improviser et bien d’autres choses encore). Parfois ce terme est même un brin péjoratif, l’improvisation étant citée comme antinomique de l’organisation (« cette fête sentait l’improvisation »). 

Dans le domaine du jazz, où l’improvisation est la règle, on affirme que l’improvisateur est le « compositeur de l’instant ». Le compositeur par écrit que nous connaissons est un improvisateur qui crée sa musique, mais prend le temps de lui donner une forme de la corriger de la reprendre jusqu’à ce qu’elle le satisfasse pleinement ce qui peut parfois prendre des années, et de nombreuses épreuves ou brouillons se succèdent.

Le compositeur de l’instant produit une « œuvre » (pas systématiquement d’ailleurs) qui peut être éphémère, et dont seul un enregistrement peut témoigner.

C’est en ce sens qu’il faut se méfier des contre façons : je veux parler de fausses improvisations, qui ont la couleur, l’odeur, le goût mais n’en sont pas au sens premier du terme. A ce titre, j’ai remarqué que les gagnants du concours de guitare de winfield (les winfield winners) jouent toujours les mêmes variations qu’ils ont écrites pour le concours et cela 10 ans après voire plus. Pour les auditeurs la première fois cela ressemble à de l’improvisé, mais cela n’en est plus, il s’agit au contraire de musique écrite et reproduite à l’identique donc de musique composée.

Comme on le pressent déjà la différence est donc mince et difficile à percevoir.

Même procédé (toutes proportions gardées) lorsque l’on écoute plusieurs versions d’un standard de jazz (je pense à lady be good par lester young étudié et décortiqué par matt glaser) où l’interprète se « contente » de quelques variations secondaires autour du thème qu’il a réécrit à sa façon une fois.

Démarche identique lorsque l’on recopie des « licks » de telle ou telle vedette qui s’empresse de diffuser ses « trucs » sur vidéo .

A l’inverse, si l’on écoute l’intégrale de django rheinhardt ou de grapelli, on ne retrouvera jamais deux fois la même phrase (certains s’y sont essayés). Ces artistes là étaient en création permanente instantanée. Beaucoup de leur enregistrements notamment à l’époque 36-38 sont réalisés en une prise ou deux. Ils prenaient des risques constants, mais avaient la réputation de ne jamais « se planter ».

Et cela personne ne peut vraiment l’enseigner; on prétend que c’est un don et cela est bien possible.

Devons nous là conclure ? que non pas ! écoutez voir……
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Je vais déjà tenter de partager quelques moyens d’améliorer nos qualités innées d’improvisateur, si tant est que cela soit possible, étant bien entendu que je suis encore loin d’y être parvenu moi-même.

Par définition donc, l’improvisation ne se prépare pas. Elle se doit d’être imprévue donc imprévisible. Mais on peut se préparer à s’adapter à l’imprévu.

Parmi les procédés :

J’ai trouvé de nombreuses méthodes qui vous laissent sur votre faim, malgré un titre attrayant (comment improviser en 10 leçons, discours pour toutes circonstances, etc...) Pour moi au jour d’aujourd’hui les idées les plus intéressantes figurent dans les documents suivants dont auxquels je vais me référer subséquemment: 

· méthodes de matt glaser (homespun : ear training for instrumentalist), 

· l’improvisation associé au booklet Jazz aids de aebersold, 

· hot licks for bluegrass guitar de Orrin starr, 

· roadmaps for bluegrass guitar de fred Sokolow.

 Je tire aussi quelques leçons de Raphaël Fays et du gipsy jazz (notamment les CD d’accompagnement de robin Nolan)

Malgré des approches totalement différentes, on retrouve certains invariants :

La première approche c’est de s’exercer à jouer d’oreille (sans partition ni tablature) instantanément ce que nous entendons et qui nous passe par la tête. C’est de créer un canal direct cerveau gauche-doigts pour les musiciens qui jouent avec les doigts. Cela peut aller jusqu’aux doigts de pied pour les batteurs ou les organistes. D’où vient d’ailleurs l’expression « connaître sur le bout des doigts » ?

Autrement dit court-circuiter les yeux et la lecture du support écrit. Certains grands musiciens étaient ou sont non-voyants. Cela on l’apprend dans matt glaser et dans toutes les méthodes de jazz, notamment la série aebersold. Je conseille particulièrement le tome 1 d’aebersold (le seul de la série traduit en français) et le booklet joint intitulé jazz aids, pitoyable de présentation mais plein de petits conseils de bon sens.

Une deuxième certitude est qu’il faut être à l’aise, et que cette aisance nécessite une parfaite connaissance du manche (de l’instrument, s’il s’agit d’instrument à manche, sinon on dira le clavier). Cette connaissance doit être quasi instinctive c’est à dire que l’on doit pouvoir jouer toutes les gammes en aveugle. Parmi les outils les gammes et le CAGED (*voir plus loin) aident incontestablement le guitariste. Pour les autres, je pense que la mando est avantagée d’avoir un petit manche, mais la contrebasse m’en voudra de souligner ce qui pour elle est un handicap.

Troisième idée, jouer un morceau dans les 12 tonalités : plusieurs répètent ce conseil (depuis aebersold qui attribue ce système à Charlie Parker qui répétait tous ses morceaux dans les douze tonalités avant d’aller sur scène, jusqu’à russ barenberg dans crossing the fingerboard ou orrin starr dans ses hot licks). C’est vrai que pour mettre à l’aise cela met à l’aise.

Quatrième incontournable, que tout le monde oublie de dire, avant de jouer un solo, avoir la parfaite connaissance de la grille d’accords et savoir accompagner. Cela c’est Sokolow qui me l’avait appris dans ses méthodes de banjo, mais orrin Starr nous l’a confirmé et je retrouve cette idée dans pas mal de méthodes de jazzmen illustres, qui ne brilllent cependant pas toujours par leur sens pédagogique.

Poursuivons notre bonhomme de chemin, tel le new river train. Tchoo….tchoo…..
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Différentes approches coexistent : elles ne sont pas exclusives et je les soumets à chacun, en lui laissant le soin de faire son choix selon ses aptitudes et ses goûts personnels.

Voyons voir l’avis des experts :

Aebersold

La méthode Aebersold est la plus systématique, (il s’agit du vol 1 : improvisation) à la limite la plus rébarbative, mais aussi la plus universellement répandue chez les jazzmen ; elle consiste à se trouver des repères fixes dans un thème donné, en jouant la suite d’accords d’abord les toniques, puis tonique et tierce, enfin tonique tierce et quintes jusqu’à ce que des mélodies de substitutions surviennent naturellement.

Fred Sokolow
Le fameux CAGED (ne pas confondre avec AEGC qui est presque la même chose dans le désordre) est un bon moyen mnémotechnique de se positionner sur un fingerboard de guitare. Je m’excuse par avance pour les autres instrument, mais je pense que cette méthode est transposable (au moins pour mando et banjo c’est sûr). Ce terme figure la suite de figures d’un même accord dans l’ordre du manche du bas vers le haut soit : Do la sol mi ré (C-A-G-E-D) . Les musiciens classiques appellent aussi cela les figures d’inversion d’accord (les diverses formes d’un accord donné lorsque l’on change l’ordre des notes les composant). 

Ce moyen a été pris et repris dans de nombreux ouvrages, mais grandement simplifié par celui que je considère comme un maître en pédagogie, le doctor fred sokolow. Son dernier recueil roadmaps est vraiment très simple et compréhensible par le guitariste moyen.

Il donne quelques schémas simples de clichés pour constituer une boîte à outils en vue de construire ses propres phrases :
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Deux gammes blues (ou blues boxes), 
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une pentatonique, 
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des doubles stop, le yodle lick, etc.….
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Les gammes simplifiées sur 4 cases (autrement dit sans changement de position de la main), 
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les mini bars, et
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2 gammes pentatoniques « glissées » (si l’on peut traduire ainsi le terme sliding scale).

Son approche des inversions  (en lieu et place du CAGED) est  basée sur 

le FDA (3 positions au lieu des 5 du caged) Fa-ré-la séparées d’intervalles : 

Fa-une case-ré-une case-la-deux cases
et le tour est joué.

Le CAGED pour moi bien sûr est pratique, mais omet deux gammes utiles pour l’impro, le fa et le si. Le fa est bien plus confortable pour improviser en sol que le mi moyennant un mini-bar (petit barré), et le si est une première approche vers les diminués. Sokolow réhabilite au moins le fa. Quand à son ré, il faut en fait le considérer comme un Do. Mais entre FDA et FCA il n’y a qu’un pas !

Une autre idée simple est de jouer les gammes sans changer de position soit autour de sa position dans les 4 cases sur les 6 cordes ; les possibilités sont immenses: 

Les gammes sont toujours fastidieuses : certains agréments les rendront plus attrayantes : je pense surtout aux gammes harmonisées, à travailler en triades.

Un autre moyen est de travailler la 3ème partie du fameux black mountain rag dans les 12 tons et sans interruption. La même démarche peut s’appliquer à new river train et bien d’autres encore.

Vient d’ailleurs un moment où il est difficile de savoir si c’est le cerveau ou les doigts qui commandent. Il faut aussi habituer les doigts à se balader en dehors de chemins routiniers auxquels conduisent naturellement les gammes

Orrin Starr :
Je viens de re-découvrir la démarche préconisée par orrin Starr en 1980 (suite à notre stage sorefingers), et je pense intéressant d’y revenir. J’ai fini par succomber au charme du « Starr system ».

Le principe : étudier des phrases types et les adapter à chaque mélodie, en partant du constat que les mélodies bluegrass sont du même type d’harmonie simples

1141   1155   1141  1151 (type roll in my sweet baby’s arms)

sol sol do sol-sol sol ré ré-sol sol do sol-sol sol ré sol

(séquence d’accords d’un standard ou d’un blues simple)

ou 36251…..(type salty dog blues) 

mi-La-ré-sol-do 

(suite type cycle des quintes)

Il propose d’abord des « licks » modèles (ou phrases musicales modules de 2 mesures) à connecter entre eux pour faire quelques chose qui peut ressembler à un solo. C’est assez laborieux, mais évite de se poser des questions, en dehors du raccordement des licks entre eux. Personnellement cela me fait penser à du préfabriqué dans le bâtiment, ou à quelqu’un qui pense maîtriser une langue à partir de 5 à 10 phrases qu’il se contenterait de répéter. Ce serait monotone et pour le moins fastidieux. 

Mais cette démarche s’applique tout à fait pour les parties finales ou les débuts ou certains « bridges » entre couplets pour lesquels une phrase type sert de conclusion (exemple le G-run de flatt et ses variantes ou certains licks finaux de banjo bien connus). Certains trail-offs également peuvent être travaillés ainsi. Une simple gamme simplifiée et un peu ornementée suffit à créer un lick de bonne facture.

Il explicite ensuite à partir d’un exemple (don’t let your deal go down) deux méthodes plus fécondes de cosntruction de variations autour d’un thème:

-  L’Approche dite « directe »

D’abord jouer la mélodie simple, puis dans le style carter.

Ensuite ajouter une ou deux variations autour des notes de base

On arrive déjà à des figures qui « ont de la gueule »

-  L’Approche « indirecte » :

Prendre un lick ou un exercice et y passer la suite d’accord du morceau étudié en cherchant à y accrocher des notes de la mélodie de départ.

Les possibilités sont multiples : un arpège, une phrase, un crosspicking, un double stop…..

Le simple fait de jouer la mélodie de base dans 3 octaves différentes induit déjà des variations originales distinctes. Une partie des variations possibles découle naturellement du doigté et de la position des doigts (en gamme de ré, on a tendance à « dériver vers d’autres variations qu’en gamme de la) pour des raisons disons anatomiques et mécaniques.

Une autre méthode complémentaire consiste à apprendre un twin, (une mélodie harmonisée à la tierce ou à la quinte) et y apposer des variations, parfois très légères, le twin étant lui-même déjà une variante.

Pour cela très pratiques les cassettes de twin guitar picking de steve kaufmann et le twin guitar workshop de robert bowlin chez musician’s workshop.

Mais attention

De variation en variation

on s’éloignera progressivement de la mélodie de base

tout en essayant d’en conserver le sens ou l’essence.

(rythme, punch, feeling, courbure, ligne mélodique)

en fait ce je ne sais quoi qui différencie une mélodie d’une autre

Si Gipsy m’était conté….
Je ne saurais conclure ce survol sans évoquer les maîtres absolus de l’improvisation, les manouches et le maître Fays entre autres, dont j’avoue n’avoir pas tiré beaucoup d’informations de ce type, ce qui induit pour eux que l’impro est essentiellement une question de feeling ou d’instinct. Une des idées est de chercher soi-même, de prendre l’initiative, de chercher des chemins en empruntant les chemins de traverse des gammes diminuées par exemple. Fays cherche et trouve des liens, « connecte » les accords, utilisant les substitutions que lui appelle les « mariages » d’accords. Il semble cependant que Raphaël Fays ait passé quelques années à transcrire des solos de django puisqu’il les connaît par cœur, mais préfère jouer ses propres créations .

Ce qui montre, et tous les jazzmen le disent, que le passage par la reproduction note pour note peut être une transition nécessaire pour ne pas dire obligatoire , à condition de ne  pas en rester là. La reproduction mécanique n’atteindra jamais la spontanéité de la création instantanée.

Pour le reste, c’est un peu comme pour obélix, il faut un peu être tombé dans la potion magique lorsqu’on était enfant….et sur ce plan tout retard est très difficile à rattraper..

La méthode de cassettes d’accompagnement à différentes vitesses est très riche.

On peut citer et tester les CD de robin Nolan trio qui offrent cette possibilité (5 CD à ce jour) en reprenant les grands thèmes du gipsy jazz en accompagnement parfois à diverses vitesses.

Pourquoi le taire les méthodes de steve kaufman, bluegrass workout sont excellentes aussi de ce point de vue, bien qu’un peu rapides parfois. 

Une autre solution : se faire soi-même ses cassettes ou CD d’accompagnement ce qui permet de régler soi même sa vitesse, un métronome est conseillé pour conserver la régularité.

Construire des mini phrases dans une position donnée avec un vrai sens musical permet de sortir des clichés ou des plagiats de standards. On peut au fur et à mesure du développement d’une idée la décaler ou la produire dans les mesures suivantes. C’est ainsi que l’on produit un parfait « ad lib solo ».

Tel lick sorti de votre imagination débordante peut aussi s’appliquer sur une autre mélodie. Attention cependant à ne pas tomber dans le travers du solo universel applicable à toute suite d’accords similaires (par exemple june apple et little maggie)

Rappelez vous c’est ce qui a permis à dadi et chet atkins de superposer deux mélodies comme yankee doodle et dixie. Adapter les solos au discours mélodique est la seule réponse possible.
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V

oilà quelques idées en attendant d’autres propositions tellement ce sujet est riche et plein……d’imprévus. Sus à l’improvisation programmée et vive l’improvisation libre….qui familiarise avec l’inconnu.

Un dernier conseil : après leur avoir montré les chemins, laisser vous porter par vos doigts et mettez le pilote automatique……. Et laissez le bon temps rouler !

Je pense que le meilleur indice d’une véritable improvisation pour le musicien est de ne pas savoir exactement  ce qu’il va jouer avant. Et ensuite de ne pas se souvenir de ce qu’il a joué après. Pour reprendre une formule célèbre, il a improvisé « à l’insu de son plein gré ».
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NB : tous comptes faits, il vaut mieux que l’article soit écrit par un amateur, sinon l’article aurait dû être intitulé « propos d’un pro de l’impro ».
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