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    Introduction


    

      Champignon, météorite. Tels pourraient être les termes pour qualifier le jazz dans l’univers de la musique depuis le Moyen-Âge jusqu’à nos jours, tant son évolution a été rapide, fulgurante même.


       


      Imaginez que l’évolution de la musique classique s’est étirée sur environ cinq siècles, quand le jazz est, lui, passé de l’état primaire au stade avant-gardiste en seulement soixante-dix ans. L’une des causes de cette fulgurance peut certainement résider dans le fait qu’à l’époque de l’éclosion du jazz primitif, vers 1900, la « grande musique » faisait déjà résonner la polytonalité et propulsait sur le devant de la scène des compositeurs très audacieux, comme Alexandre Scriabine, Igor Stravinsky et beaucoup d’autres. À partir des années 1910, l’arrivée progressive du phonographe, puis de la radio, allait accélérer la diffusion et donc favoriser la porosité entre les différents styles de musique, le jazz s’abreuvant de la complexité harmonique de la grande musique, quand cette dernière s’enrichissait de rythmes inconnus jusqu’alors, venant tout droit de la transe africaine. Pourtant ces nouveaux « médias » attiseront bientôt les rivalités entre musiciens noirs et musiciens blancs.


       


      Bien que la naissance du jazz soit le fruit du métissage de différents courants musicaux, différentes cultures, traditions ou folklores, un courant principal se dégagera rapidement pour en donner les caractéristiques essentielles. Ce courant découlera en grande partie de la culture et des rites africains, oscillant entre adaptation à l’environnement et perpétuation des traditions ancestrales.


       


      Pour comprendre la gestation du jazz, sa naissance, son individuation et son évolution, il faut toujours garder à l’esprit ce qui constitue la toile de fond : le besoin vital d’identité sur un sol inconnu et hostile, puis la revendication sociale de la communauté afro-américaine. L’héritage culturel, qui deviendra bientôt l’étendard d’un peuple déraciné, stimulera sans aucun doute le bouillonnement musical incessant que l’on va observer à partir des années 1900 et jusqu’aux années 1970, notamment dans les grandes villes, et souvent sur fond de lutte raciale.


       


      Que vous soyez néophyte, simple amateur ou musicien chevronné, je vous propose un petit voyage chronologique, qui fera parfois des pauses pour braquer le projecteur sur un fait marquant, méconnu, une personnalité importante ou pour expliquer les caractéristiques principales de la musique de jazz et ce qui en fait l’un des courants majeurs de la musique du XXe siècle. Le jazz influencera en effet, de près ou de loin, toutes les musiques qui suivront.


       


      Découvrir, ou redécouvrir, cette histoire passionnante sous l’angle de vue d’un musicien passionné peut apporter un éclairage intéressant. Le propos, à défaut d’être exhaustif (comment pourrait-il l’être ?), vous donnera, je l’espère, l’envie d’approfondir certaines notions ou périodes de l’histoire de cette musique.


      Stan Laferrière


      

        ACCÉDEZ À LA PLAYLIST
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1re petite HISTOIRE


    Le quadrille à l’origine du jazz ?
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    Le sillon laissé sur la piste généalogique du jazz peut certainement nous ramener à l’arrivée des colons européens sur le sol des Amériques au début du XVIe siècle. Mais sans remonter jusque-là, rendons-nous à la cour de Louis XIV (1638-1715) où se dansait le quadrille, une danse qui va participer malgré elle à la formation de l’embryon qui se métamorphosera un jour en jazz. Aussi appelé contredanse, le quadrille fut en vogue sous l’Empire, la Restauration et le Second Empire, et perdurera pratiquement jusqu’à la fin du XIXe siècle.


     


    Après de nombreux conflits avec les colonisateurs espagnols et britanniques, qui réduisent progressivement la superficie des territoires du Nouveau Monde contrôlés par la France, et malgré des alliances sporadiques avec les autochtones amérindiens, Napoléon Bonaparte cède finalement la Louisiane en 1803 aux jeunes États-Unis d’Amérique.


     


    Au cours de cette période, les Français s’implantent durablement sur le territoire et, malgré l’abandon de son contrôle, la région de La Nouvelle-Orléans restera sous influence culturelle française durant tout le XIXe siècle.


     


    Le quadrille, cette danse de bal et de salon importée sur le continent américain par les colons français, va devenir le divertissement préféré des maîtres propriétaires dans les plantations du Sud. Il était traditionnellement dansé par quatre couples qui formaient un carré et effectuaient des pas de danse, des figures chorégraphiques et des changements de partenaire. Pour les esclaves africains, ces danses maniérées paraissaient ridicules et ampoulées.


     


    À l’occasion de leurs rares moments de détente, les esclaves tentaient de se remémorer et d’entretenir ce qu’il leur restait de tradition africaine en se livrant à des chants et danses tribales. Lors de ces moments festifs, ils s’amusaient souvent à imiter la gestuelle des Blancs en caricaturant leur façon très européenne de danser. Il n’était pas rare que les maîtres blancs assistent à ces fêtes et soient témoins de ces danses caricaturales, allant même jusqu’à récompenser les meilleurs danseurs par un gâteau. C’est ainsi que l’on donnera le nom de cakewalk (marche du gâteau) à cette danse qui va rapidement se développer au sein de la communauté noire louisianaise.


     


    On raconte que, vers la fin du XVIIIe siècle, apparaît une danse blanche appelée gigue des Nègres, ce qui suggérerait que la porosité entre les deux cultures commence déjà à se faire sentir : une raillerie bilatérale intercommunautaire qui va être entretenue par les spectacles humoristiques (minstrel shows), très populaires et dans lesquels les minstrels blancs intègrent cette danse, en se moquant à leur tour des esclaves noirs.


     


    Ces spectacles vont rencontrer un tel succès dans tous les États-Unis que, comble de l’aberration, on verra bientôt sur scène des troupes de minstrels noirs se moquer d’eux-mêmes. Simple dérision ou besoin de reconnaissance ? En 1925, Joséphine Baker caricaturera les danses tribales dans la Revue nègre à Paris ; en 1932, Louis Armstrong chantera affublé d’une peau de bête dans A Rhapsody in Black and Blue.


     


    Mais le cakewalk – et plus généralement la musique noire – a déjà soif de reconnaissance, de légitimité, et veut acquérir ses lettres de noblesse. Il va progressivement se transformer en ragtime, musique « savante » écrite pour le piano.


     


    Cette transformation va s’opérer sous l’influence des marches militaires jouées par les marching bands (orchestres ambulants) et les brass bands (orchestres de cuivres), mais également sous celle de la musique classique romantique (Chopin, Schubert, Schumann) et de la musique de « genre » pour piano, comme celle du compositeur américain Louis Moreau Gottschalk. Parmi ses pièces les plus célèbres figurent La Trilogie louisianaise (Le Bananier, Bamboula, La Savane) et Le Banjo, fantaisie grotesque.


     


    Le plus célèbre et le plus représentatif des compositeurs de ragtime est Scott Joplin, né d’un père esclave et d’une mère affranchie ; il composera en 1897 Maple Leaf Rag, qui sera publié deux ans plus tard et dont la partition se vendra à plus d’un million d’exemplaires.


     


    Peut-on donc conclure que le quadrille soit à l’origine du jazz ? Sur le plan purement musical, la réponse est négative. On peut seulement dire que son influence a été fortuite et sociétale. Le mimétisme et la moquerie interraciale (qu’ils soient bienveillants ou non) ont engendré diverses manifestations sous forme de danses et de musiques qui, en évoluant pendant près de deux siècles, ont abouti au ragtime, l’un des genres musicaux de la fin du XIXe ayant directement contribué à faire naître le jazz.
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        Scott Joplin eut une heure de gloire posthume aux États-Unis et en Europe, grâce à un film de 1973 réalisé par George Roy Hill et dont les acteurs principaux furent Paul Newman et Robert Redford. Le ragtime de Scott Joplin intitulé The Entertainer fut en effet utilisé pour la musique du film L’Arnaque.
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          « Maple Leaf Rag » (Scott Joplin)


          Un des ragtimes les plus célèbres de Scott Joplin, enregistré sur piano pneumatique par le compositeur.


        


        



    


  








2e petite HISTOIRE
Faire la bamboula
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Même si l’on sait que différentes ethnies et cultures ont contribué à la naissance du jazz, ses origines profondes restent indissociables de l’Afrique, de ses rites et de ses danses, véhiculés par un peuple esclavagisé venu majoritairement de l’Ouest du continent africain.

 

Le terme bamboula viendrait des langues sara et sola parlées en Guinée portugaise et signifierait « tambour ». Une chanson haïtienne de 1757 est à l’origine de la forme bamboula qui va devenir une danse syncopée traditionnellement accompagnée d’un tambour. Cette danse sera introduite en Louisiane par les esclaves déplacés par l’administration française, de l’île de Saint-Domingue à La Nouvelle-Orléans, principalement après la révolution haïtienne de 1791.

 

À La Nouvelle-Orléans, jusqu’à l’aube du XXe siècle, les esclaves se réunissaient sur un terrain nommé Congo Square, près du Vieux Carré français, pour invoquer l’esprit africain au travers de chants incantatoires et de danses tribales. Quelques instruments y étaient utilisés : calebasse, banjo, balafon (marimba africain) et bamboula (tambour). Par la suite, l’expression faire la bamboula fut utilisée pour dire « faire la fête », mais le terme bamboula va rapidement prendre une signification très péjorative et raciste.

 

Rythmer le travail en chantant était une tradition ancestrale dans les champs de l’Afrique de l’Ouest, qui fut naturellement importée par les esclaves sur le sol américain.

 

Les work songs étaient des chants de travail destinés à donner du courage, à chasser la monotonie de la tâche, mais aussi à synchroniser un travail répétitif. Ils étaient généralement rythmés par les pieds frappant le sol. Un soliste dirigeait le chant, auquel répondait l’ensemble des travailleurs. Ce rite était utilisé non seulement pour atténuer la peine, mais également pour entretenir un lien avec une culture à laquelle les déportés africains avaient été arrachés. Il s’agissait de chants simples, monophoniques, dont les paroles étaient la plupart du temps improvisées.

 

Le terme blues vient de la contraction de l’expression anglaise blue devils, qui signifie « idées noires ». Directement issu des work songs, le blues apparaît dans le Sud des États-Unis à la fin du XIXe siècle. Chanté lors des rares moments de repos, il est souvent accompagné par des instruments rudimentaires, comme le banjor (ancêtre du banjo, mélange de plusieurs instruments d’origine africaine) ou le fiddle, un violon à une corde d’origine irlandaise. Les tambours et les claquements de mains sont à cette époque les principales percussions.

 

Le blues est interprété pour exprimer sa peine, ses aspirations. Il est chanté en solo et les paroles en sont la plupart du temps conjuguées à la première personne du singulier. Sa forme primaire (deux ou trois accords avec un nombre de mesures aléatoire) se codifie progressivement dans les orchestres de jazz au début des années 1910, avec plusieurs formes convenues à l’avance : 8, 12, 16 mesures et trois accords de base.

 

Bien qu’ayant chacun leurs fonctions et champs d’application propres (profanes ou religieux), work songs, gospel songs et blues se fondent bientôt en un courant qui va caractériser la musique des esclaves et descendants d’esclaves noirs d’Amérique.

 

Aujourd’hui, on a du mal à imaginer que l’abolition de l’esclavage (1865) et l’accès à la citoyenneté et à l’éducation (1868) ont rendu la vie des esclaves affranchis beaucoup plus difficile malgré la condition misérable qu’ils connaissaient avant. En effet, si dans les plantations du Sud, certains maîtres étaient durs (voire impitoyables), la majorité d’entre eux étaient plutôt paternalistes. Une attitude bien coloniale qui donnait bonne conscience aux « maîtres » et qui adoucissait un peu le quotidien des esclaves et leur faisait ressentir une forme de protection. Une fois affranchis, bien qu’officiellement devenus citoyens américains à part entière, les anciens esclaves et leurs descendants ont été considérés comme des « sous-citoyens », notamment par les Blancs sudistes regroupés dans des sociétés secrètes tristement célèbres, comme le Ku Klux Klan ou les Chevaliers du blanc camélia. Ces associations vont semer la terreur au sein de la population noire, la persécution allant même jusqu’au lynchage arbitraire. De plus, la plupart des États du Sud vont adopter des lois réduisant ou niant purement et simplement les droits civiques des Noirs (lois « Jim Crow » en 1877). Ces lois seront définitivement abolies en 1968, ce qui mettra officiellement fin à la ségrégation raciale sur tout le territoire des États-Unis.

 

Pour la communauté afro-américaine, l’abolition de l’esclavage a donc marqué la fin de l’asservissement, mais le début d’une longue lutte contre la ségrégation. Une lutte de tous les instants, qui va exacerber la nécessité impérieuse d’un communautarisme identitaire que la musique de jazz va porter pendant près de soixante-dix ans.
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Les work songs seront utilisés pour rythmer le travail dans les pénitenciers du Sud pour prisonniers noirs, jusque dans les années 1960.
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« Early In The Morning » (Negro Work Songs)

Enregistrés entre 1933 et 1959, ces chants de travail seraient identiques à ceux chantés par les esclaves 100 ans auparavant.














  


  
3e petite HISTOIRE


    Les blue notes, le choc des cultures
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    Depuis l’arrivée des premiers esclaves en Virginie en 1619 jusqu’à la guerre de Sécession (1861-1865), le besoin en main-d’œuvre dans les grandes plantations du Sud ne fait que croître (notamment en Louisiane française et Floride espagnole). Malgré son interdiction légale en 1807, la traite des Noirs perdure pendant toute la première partie du XIXe siècle. On estime que, durant cette période, plus d’un million d’Africains venus en majorité de l’Ouest (Sénégal, Angola) furent déportés vers les Amériques (et environ 10 millions entre le XVIe et XIXe siècle).


     


    Au XVIIe siècle, durant la première période de la colonisation, les esclaves sont à peine considérés comme des êtres humains et donc la question de l’évangélisation ne se pose pas. On trouve d’ailleurs dans l’Encyclopédie de Diderot et d’Alembert un inventaire des races d’esclaves avec leurs caractéristiques en vue d’un emploi possible.


     


    Il faudra attendre le XVIIIe siècle et notamment son dernier quart, après la guerre d’indépendance (1775-1783), pour que commence une vaste campagne d’évangélisation, l’Église baptiste remportant le plus de succès auprès des esclaves des plantations.


     


    Cependant, vers la fin du XVIIIe siècle, de façon souterraine, commencent à émerger des courants autonomes (Black Church). Souvent organisés en plein air, de grands rassemblements (camp meetings) voient le jour, durant lesquels se succèdent de nombreux prêcheurs exaltés, s’adressant à une foule de Noirs et de Blancs de condition très modeste. Petit à petit, les fidèles seront en majorité des Noirs, qui ne tarderont pas à imposer leurs hymnes, cantiques et rythmes.


     


    Ce n’est qu’après la guerre de Sécession et l’abolition de l’esclavage que le negro-spiritual, expression typiquement noire de la ferveur religieuse, va apparaître au grand jour et réellement se démarquer du white-spiritual, pour suivre son propre développement.


     


    Que va-t-il se passer musicalement ? À la faveur de cette évangélisation massive, mais aussi de l’individuation de la Black Church, la culture musicale africaine va inévitablement rencontrer celle des colons européens. Les pasteurs tentent d’apprendre les cantiques européens aux esclaves, mais les Africains ont un problème : ils sont totalement étrangers à la gamme de sept sons utilisée dans la musique européenne (do, ré, mi, fa, sol, la, si). La leur n’en comporte que cinq (gamme pentatonique : do, ré, fa, sol, la). Si bien que le troisième et le septième degré leur sont inconnus. En tentant de les chanter, ils vont naturellement les altérer (abaisser leur son de façon approximative et plaintive), le mi devenant mi bémol et le si devenant si bémol.


     


    Cette « déformation » qui engendre bientôt la gamme blues (avec l’adjonction de la quarte augmentée fa #), va finir par venir, dans le discours des jazzmen, se superposer aux gammes de la musique européenne et mettre en tension la tierce mineure et la tierce majeure (mi et mi bémol), créant ainsi une incertitude modale. Ces troisième et septième degrés ainsi altérés (superposés au mode ionien européen) seront les deux premières blue notes. Plus tard, une troisième blue note fera son apparition : la quinte bémol (ou quarte augmentée).


     


    Cette approximation, et donc transformation, du septième degré de la gamme européenne confère à l’harmonie jazz (ou plus exactement, la façon qu’a le jazz d’utiliser l’harmonie) un caractère presque unique, car l’accord de septième n’a plus alors obligatoirement la fonction d’accord de dominante, la septième mineure pouvant intégrer un accord sur n’importe quel degré d’une composition.


     


    Vers la fin du XIXe siècle, vont naître dans le Sud des courants religieux noirs animés d’une ferveur nouvelle, qui vont engendrer les gospel songs. Ces chants religieux typiquement noirs, s’ils sont les héritiers directs des negro-spirituals du temps de l’esclavage colonial, portent à présent une culture propre et une affirmation de l’identité noire.


     


    Musicalement, la mutation du negro-spiritual en gospel se traduit par différents apports : l’utilisation généralisée de la syncope et des rites typiquement africains comme la danse, les cris, les claquements de mains, mais aussi l’ajout d’instruments d’accompagnement. Toutes ces caractéristiques vont participer à l’émancipation progressive de l’expression du culte noir. Il en va de même pour l’improvisation, déjà présente dans le prêche et qui sera l’une des composantes principales de la musique de jazz.


     


    Cette « plainte » ou « ambiguïté tonale » caractérisée par les blue notes, ajoutée à une relation particulière au tempo, va véritablement constituer l’ADN de la musique de jazz.
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        George Liele fut en 1774 le premier esclave noir à être autorisé à prêcher. Il créa la première église noire : l’African Baptist Church.
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          « Swing Low, Sweet Chariot » (1909)


          Les paroles de ce chant attribué à Wallis Willis font référence à l’histoire du prophète Elijah, emmené au paradis sur un chariot. Symboliquement relié au mouvement « Underground Railroad » qui aidait les esclaves à s’installer dans le Nord pour échapper à la persécution.


        


        



    


    En médaillon : pasteur George Liele
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    La naissance et l’évolution de la musique de jazz sont intimement liées à la musique « ambulante », notamment à la musique militaire et ses fanfares.


     


    L’histoire de la colonisation du continent américain et ses conflits armés nous apprennent que les autochtones et les esclaves étaient systématiquement envoyés en première ligne, parfois pour combattre leurs semblables enrôlés de force dans le camp adverse.


     


    C’est notamment durant la guerre de Sécession (1861-1865) que les Africains et les aborigènes vont récupérer les instruments des fanfares laissés sur les champs de bataille et découvrir les cuivres. Ces cuivres, mélangés aux percussions et instruments à cordes traditionnels, constitueront la base de la nomenclature des premiers orchestres de jazz.


     


    Les Noirs apprennent rapidement et souvent sommairement à se servir de ces instruments. Ils commencent alors à se regrouper pour créer leurs propres fanfares, qui sont souvent constituées d’Amérindiens, de Mexicains, de Portoricains et d’Africains. James Reese Europe, James Tim Brymn, ou Will Vodery, entre autres, constitueront des orchestres militaires noirs et interethniques qui se produiront en Europe pendant la Première Guerre mondiale.


     


    L’originalité de ces orchestres réside essentiellement dans le répertoire exécuté (marches militaires, airs de musique légère, ragtimes ou compositions de leurs chefs d’orchestre), mais également dans l’interprétation déjà syncopée et très « libre ».


     


    Le brass band de type militaire naît du développement et du perfectionnement des cuivres (cornets, trombones, tubas) qui, comme les fifres et les flûtes, sont moins fragiles et plus sonores que les anches (saxophones, clarinettes, hautbois, bassons) et donc plus efficaces sur les champs de bataille. Les deux grands chefs d’orchestre américains blancs qui vont développer ce format sont : Patrick Gilmore et John Philip Sousa. Ce dernier jouera et enregistrera des marches militaires, mais aussi des cakewalks, ragtimes et autres morceaux empruntant parfois au style « syncopé » des Noirs.


     


    À la fin du XIXe siècle, ce sont les brass bands de musiciens noirs et amérindiens (à l’effectif desquels s’ajoutent à présent des clarinettes) qui vont progressivement animer toutes sortes de réunions à La Nouvelle-Orléans. Le répertoire sera varié : marches militaires (parfois interprétées « librement »), ragtimes, marches funèbres, etc. L’Excelsior Brass Band fut l’un des tout premiers brass bands de La Nouvelle-Orléans, créé en 1879 et actif jusqu’en 1931. Il verra passer dans son effectif quelques musiciens qui deviendront des figures importantes du jazz néo-orléanais : Honore et Sam Dutrey, Isidore Barbarin, John Robichaux, Alphonse Picou…


     


    Les Noirs étant souvent de condition misérable, ils n’avaient pas facilement accès aux leçons de musique ni aux instruments. La seule possibilité de pratiquer était bien souvent d’intégrer une fanfare municipale pour se voir prêter un instrument.


    

      Le jug band



      Associé au blues plus qu’au jazz, ce type d’orchestre de rue est originaire de Louisville (Kentucky) et Memphis (Tennessee) où il se développa avant d’atteindre La Nouvelle-Orléans. Constitué de musiciens noirs, son répertoire est un mélange de blues (Memphis blues), de ragtime, de jazz. La nomenclature des jug bands comprend des instruments traditionnels comme le violon, la guitare, le banjo, l’harmonica, mais aussi et surtout des instruments bricolés ou fabriqués de toutes pièces.


       


      Les principaux jug instruments sont :


       


      Le jug : une cruche en terre ou en verre dans laquelle on souffle pour produire un son se rapprochant des cuivres.


       


      Le kazoo : instrument artisanal souvent constitué d’un peigne recouvert de papier et produisant un son « aigre » proche de l’harmonica ou des instruments à anches.


       


      La contrebassine : comme son nom l’indique, cet instrument vise à remplacer la contrebasse. Il est constitué d’une bassine retournée, en fer ou en zinc, sur laquelle sont placés un manche à balai et une corde à linge tendue.


       


      Le washboard : instrument de percussion destiné à remplacer la batterie. C’est une simple planche à laver en bois, puis en métal, sur laquelle soit on gratte avec des dés à coudre (trois ou quatre à chaque main) soit on tape avec des cuillères.


       


      La cigar-box guitar : c’est une guitare artisanale bricolée avec une boîte à cigares (pour la caisse). La cigar-box est souvent à quatre cordes (ce fut le premier instrument de Sidney Bechet).


       


      Le banjo était lui aussi parfois artisanal et fabriqué à partir d’une poêle et d’une peau d’animal.
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          Qu’est-ce que la second line ?


          Il s’agit d’un type de défilé propre à La Nouvelle-Orléans. La « première ligne » est constituée de musiciens de fanfares « officielles » et organisées. Suit une second line plus anarchique, constituée de musiciens qui exécutent des pas de danse parfois exagérés, faisant référence aux danses tribales ancestrales et mêlant les influences musicales d’Afrique, de musiques autochtones et européennes. Ces défilés (souvent funéraires) se déroulaient à Tremé, quartier afro-américain de La Nouvelle-Orléans construit sur une ancienne plantation.
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            Eureka Brass Band (New Orleans L.A 1951)


            Enregistré en 1951 à Los Angeles, ce morceau reflète parfaitement l’ambiance des Brass bands de La Nouvelle-Orléans.


          


          



      


    


    









5e petite HISTOIRE
Jas, Jass, Jazz…
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Il existe de nombreuses théories sur l’étymologie du terme jazz. Elles sont à ce jour à peu près toutes controversées, les historiens n’arrivant pas à s’accorder sur une origine unique.
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