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Muy bueno **** 
Bueno *** 
Correcto ** 
Malo * 

Bruce Barth: 
Somehow it's True 

Bruce Barth (p), Terell Stafford 
(tp), Adam Kolker {st, ss, cl-b), 
Ugonna Okegwo (b), Billy Hart 

(bat), Duduka DaFonseca (perc). 
Nueva York, febrero de 2000 

Double Time 168 
(Maui Music) 

*** 
Entre los pianistas que se han 

dado a conocer estos últi­
mos diez o quince años, Bruce 
Barth ha sido uno de los más 
asiduos visitantes a la piel de 
toro. El aficionado lo ha podi­
do escuchar en compañía de 
Perico Sambeat (con el que ha 
grabado en dúo y cuarteto), 
con sus propias formaciones y 
en diversos seminarios. Sin ser 
un técnico deslumbrante y 
con una cierta carencia de fee­
ling, este honesto seguidor de 
McCoy Tyner y Herbie Han­
cock es capaz de construir pie­
zas propias interesantes y sabe 
diseccionar analíticamente las 
de sus favoritos, iluminando 
determinados aspectos de su 
estructura. El presente disco es 
muy sintomático de, sus habili­
dades arquitectónicas, sirvién­
dose de diferentes formatos: 
desde el solo de piano, pasan­
do por el trío y el quinteto/sex­
teto. En ese sentido, la obra de 
Monk era un bocado demasia­
do suculento para no atraer su 
atención. 
La irregular estructura de Criss 
Cross sirve de /eit-motiv a lo lar­
go del registro. Interpretada 
en solitario, lo abre y lo cierra . 
Hay tres improvisaciones de 
un coro, que sirven para sepa­
rar bloques temáticos y a mo­
do de breve respiro, antes de 
abordarla más extensamente 
al final. Ha incorporado otras 
composiciones monkianas, co­
mo Light B/ue en quinteto y 
Wee See en trío. Reitero: es de 
agradecer que haya desecha­
do reproducir ciertos estilemas 
del juego de Monk y se centre 
en la exploración profunda de 
las obras. Otro polo de atrac­
ción es la música brasileña. En 
trío (más percusionista) hace 
una lectura reflexiva del bello 
Estate y en sexteto una diná­
mica versión de Triste, la bossa 
de Jobim. 

En cuanto a sus compos1c10-
nes, la que da titulo al disco 
está impregnada de lirismo 
melancólico, acentuado por el 
introvertido piano sin acompa­
ñamiento. Tom Tom Thing, por 
el contrario, rebosa energía en 
sus climas coltraneanos, bien 
servidos por el quinteto. Su 
Solitude (que no tiene nada 
que ver con la composición de 
Ellington) destila aromas bu­
cólicos e impresionistas en pia­
no solo. La versión en quinteto 
se mantiene en la misma di­
rección inicialmente, con el 
clarinete bajo de Kolker, la 
trompeta de Stafford y los ma­
zos de Hart, antes de conectar 
con un segmento central algo 
free a cargo del piano. La rít­
mica, comandada por el siem­
pre seguro Billy Hart, es una 
garantía a lo largo de sus in­
tervenciones. Los vientos se 
adecuan funcionalmente a las 
intenciones del líder y Barth 
nos brinda su registro más ma­
duro hasta la fecha . 

Federico García Herraiz 

Ernesto Jodos: 
Ernesto Jodas Sexteto 

Ernesto )odos (p, acor), Enrique 
Norris (ctn), Carlos Lastra (si, ss), 

Natalio Sued (sa, el), 
Hernán Merlo (b), 

Sergio Verdinelli, Osear Giunta 
(bat), + Gabriela Comte (voc) .. . 

Buenos Aires, 1999 
P.A.I. (Prod. Argentinas lnter.) 

**** 
Como en tantos casos y dis­

cos, un nombre nuevo no 
dirá nada al lector. Pero no por 
ello debe aparcar la curiosi­
dad; al fin y al cabo, el jazz es 
una de las formas de la inteli­
gencia y su captación una de 
las formas del amor y la amis­
tad . A mi modesto entender, 
el jazz es la forma de arte que 
propone la mejor combina­
ción posible. Más o menos co­
mo este disco de un pianista y 
compositor argentino de 27 
años. Cuando tenía 16 años, 
Ernesto Jodos fue "captado" 
por Gary Burton (de visita en 
Buenos Aires), que le consi­
guió una beca para el Berklee 
College, donde estudió con 
Hal Crook, Ray Santisi y Ed 

Bedner. )odos ha tocado en el 
área de Boston, y en Nueva 
York, donde toma clases perió­
dicas con Kenny Werner, Marc 
Copland (de cuyo pianismo se 
le notan huellas) y Sophia Ro­
soff. El armazón es impresio­
nante, pero no sería suficiente 
sin el talento que este músico 
demuestra como intérprete de 
sí mismo, recreador de sus 
propias ideas. Se trata de un 
jazz establecido a partir de 
composiciones y no de un co­
mentario de las mismas me­
diante solos impertinentes o 
consabidos. El sexteto, que in­
tuyo estable y muy rodado, re­
corre un camino que es más 
argumental que temático y lo 
hace mediante un lenguaje 
bastante transparente. La idea 
que transmite es la de comuni­
dad más allá de los cotos y la 
geografía. Sorprende también 
la originalidad no beligerante 
de los solistas: atención a No­
rris y Sued, sobre los que caen 
mis preferencias, que son sub­
jetivas porque el nivel es alto 
en todos los casos. El propio 
Jodos, al margen pero tam­
bién dentro de la composición 
( cuyo espectro temático inclu­
ye sobriamente elementos de 
la tradición argentina, por 
ejemplo en el tema Grandes 
distancias), es un pianista diná­
mico y elegante, cantabile e 
irónicamente respetuoso de 
las disonancias. 
Un disco que, como insinuaba 
antes, admite varias lecturas y 
audiciones, desde el talento 
hasta el amor y la amistad, he­
chos y sentimientos que siem­
pre dan lugar a la sorpresa. Y 
además, detrás de todo hay un 
proyecto original, ¿qué más 
puede pedirse? 

Carlos Sampayo 

John Lindberg Ensemble: 
A Tree Frog Tonality 

Wadada Leo Smith (tp), Larry Ochs (st, sopranino), 
John lindberg (b), Andrew Cyrille (bat). 

Graz, marzo de 2000 
Between the lines 008 

(Enfasis Records) 

***** 
Oh, por fin . Vaya discazo. Por 

todos los conceptos. Com­
prendan a partir de ahora, que 
aún intentando ser objetivo pue-
da no serlo tanto si confieso de 
buen comienzo mi rendición in­
condicional ante esta joya del 
jazz sin adjetivar. Si era posible 
que cuatro maestros de sus artes 
instrumentales se reunieran de 
forma compatible en la cima de 
sus capacidades técnicas y expre-
sivas, esto por fin ha sucedido. Y 

A TREE FROO TONAUTY 

tanto mejor que haya sido con alguien que lo merece especial­
mente por una carrera coherente y musicalmente rica. La varia­
da procedencia étnica y social de los músicos es relevante expli­
cación de la riqueza y variedad de una música, el free, que 
eclosiona con un sentido neoclásico, no es el free abrasivo de un 
Peter Briitzmann, sino más bien el intimista y sensual de Paul Bley. 
Por el grupo de Lindberg han pasado Dave Douglas, Albert Man­
gelsdorff, Ed Thigpen y Eric Watson, todos músicos de peso que 
han contribuido a consolidar el espíritu de un Ensemble que tie­
ne respiración propia, acento intransferible y un don para la na­
rración dramática que desecha las objeciones técnicas. Como se 
remataba de lapidaria manera en Pickpocket de Bresson, "Cuán 
largo ha sido el camino para llegar hasta tí" . 
En efecto ha sido un largo trayecto desde su descubrimiento por 
Anthony Braxton y su histórico trío con Sunny Murray y Jimmy 
Lyons Uump up/What about), y en ese tiempo Lindberg ha ido 
buscando, desde el dúo hasta el cuarteto, su expresión ideal y pa­
rece finalmente haberla hallado en una formación similar a la de 
Ayler en Witches and Devils. Sin embargo, la New Thing ha llega­
do, tras John Carter y Ornette Coleman, ha una madurez y una 
perspectiva de visión que dan frutos como esta sesión europea de 
un grupo americano a rabiar, Ochs suena menos a Shepp y más 
a sí mismo, Smith es uno de los grandes fraseadores expresionis­
tas de la trompeta, Cyrille es la percusión omnicomprensiva pero 
generosamente acompañante y Lindberg, rascando, punteando o 
pellizcando es delicioso de degustar, un perfecto ejemplo de equi­
librio tonal y auténtico motor de este ejemplar conjunto. Afín a 
los discos firmados por What We Live y Glenn Spearmen pero con 
una exploración más acentuada del matiz sonoro, el compacto A 
Tree Frog Tonality es una cumbre de la improvisación contempo­
ránea. Vamos, que se recomienda solo. 

Edward Fuente 

49/Cuadernos de Jazz 
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Phil Grenadier: 
Sweet Transients 

Phi! Grenadier (tp), Seamus Blake 
(st), Ethan !versen (p), Larry 

Grenadier, Doug Weiss (b ), Bill 
Stewart (bat). 

Nueva York,junio de 2000 
FS New Talent 093 

(Actual Records) 

**** 
Desde que me hicieron el 

comentario crítico de que 
en Cuadernos de Jazz se repar­
ten cinco estrellas con la mis­
ma alegría que algunos se soli­
darizan a costa del presupues­
to ajeno, soy excesivamente 
parco en las calificaciones, lo 
que puede haber conllevado 
que, a la injusticia de calificar 
pobremente un trabajo bie­
nintencionado, se sume la de 
privar de cinco estrellas a tra­
bajos que muy bien pueden 
merecerlas. Continuando con 
los posibles, éste puede ser un 
caso de injusta privación, pues 
se trata sin duda de un disco 
espléndido firmado por un 
trompetista, para mí y hasta 
ahora, desconocido, rodeado 
de notables que hacen honor 
a su nombre. Por varias razo­
nes me ha sorprendido feliz­
mente este Sweet Transients: 
por el descubrimiento que su­
pone para mí de su titular; 
porque, aunque el sonido de 
su trompeta evoca al de más 
de un maestro del instrumen­
to, se le reconoce y distingue; 
por lo acertado de la elección 
de los nueve temas que lo 
componen, dos de ellos firma­
dos por Phil Grenadier; por la 
excelencia en la interpretación 
de todos los músicos, especial­
mente de Bill Stewart, cuyas 
virtudes no suenan nuevas a 
nadie, sin que por ello dejen 
de colmar un poco más con 
cada audición, pero también 
de Seamus Blake, Larry Grena­
dir y Ethan lverson; por el 
acierto general de toda la pro­
ducción; y por tratarse de un 
disco que rezuma buen gusto 
y saber hacer jazzístico. Con­
viértase el lector en oyente y 
concédale a Sweet Transients la 
valoración que a su parecer 
merezca. 

José F.Troyano 

SO/Cuadernos de Jazz 

Juan Camacho Quintet: 
La balada de la Brigada 

Lincoln 
Juan (arnacho (g, g-sint), 

Fernando Berruezo (ss, st), Miguel 
Ruiz de Elvira (b-elec), Alejandro 

López Román (p, org), Sergio 
Graña (bat), Tommy Caggiani 

(perc). 
Madrid, julio a octubre de 1999 

Satchmo Jazz 00015J 
(Discmedi) 

*** 
Ramón López Quartet: 

Songsofthe 
Spanish Civil War 

Daunik Lazro (sa, sb), Thierry 
Madiot (tb), Paul Rogers (b), 

Beñat Achiary (voc), 
Ramón López (bat). 
París,julio de 2000 
Leo Records 299 

**** 
Dos discos, dos músicos y 

un solo dios verdadero: 
mayo del 68, Durruti, la iz­
quierda dura, romántica, ar­
queológica, sus mitos y luga­
res comunes y un compromiso 
cierto que va más allá de fabri­
car sonidos. Por lo demás, la 
forma de enfrentarse al mismo 
resulta radicalmente diferente, 
en un caso y en el otro. 
La apuesta de Ramón López, 
alicantino de París, es radical 
en un doble sentido, el doctri­
nal y el musical. López, que ha 
grabado para el mismo sello 
un disco de solos de batería 
(Eleven Drums Songs), retoma 
el asunto donde Charlie Ha­
den-Liberation Music Orches­
tra lo dejaron. Hay coinciden­
cia en la temática -Els segadors, 
La santa espina, Los cuatro ge­
nerales, El quinto regimiento ... -, 
solo que López y su cuarteto 
proceden a una previa labor 
de desintegración de la misma 
para luego reintegrarla a una 
apariencia formal reconocible, 
en la que impera ante todo un 
lirismo exacerbado. Su música 
es un caballo libre y salvaje 
además de escasamente con­
vencional y, sin embargo, muy 
swingante. Fracturados en su 
pulsación rítmica, liberados de 
su dependencia tonal, estos 
viejos cantos populares con­
vertidos en himnos de batalla 
suenan como si hubieran sido 
compuestos para ser interpre­
tados de este modo. La soltura 
con que los músicos -atención 
a Daunik Lazro- se mueve so­
bre terreno tan incierto, habla 
por sí sola. 
(arnacho es colombiano. Que 
un colombiano le dedique un 
disco a la Brigada Lincoln de­
bería ser la cosa más natural 
del mundo. Además de co­
lombiano y "rojo", (arnacho 

es guitarrista y de los buenos, 
compositor de cuanto toca y 
titulador con tendencia al ex­
ceso descriptivo. Su mayor pe­
cado, el de ceder con excesiva 
generosidad a lo bonito: su 
virtud principal, la de tocar co­
mo Pat Metheny sin parecér­
sele. Es un excelente solista 
con un hermoso sonido mate 
que uno hubiera preferido dis­
frutar en otro tipo de reperto­
rio. Las composiciones de Ca­
macho a este cronista se le 
quedan cortas, le suenan blan­
ditas en exceso y faltas de re­
mos. En cambio su eclecticis­
mo no debe interpretarse co­
mo producto de la falta de 
personalidad sino como resul­
tado de una elección . Cama­
cho toca jazz y ritmos latinos, 
pero no latin jazz. Como líder 
es excesivamente avaro con su 
solos y demasiado generoso 
con el grupo que le acompaña 
(bastante desigual). 

José M• García Martínez 

Jazzpaña 11 
Gerardo Núñez (g), Chano 

Domínguez (p ), Jorge Pardo (sa, 
ss, fl), Perico Sambeat (sa), 
Michael Brecker (st), Caries 
Benavent (b- elec), Tino Di 
Geraldo (bat, perc), Renaud 

García-Fans (b), Fareed Haque (g, 
g-elec), Esperanza Fernández 

(voc), 
Colín Towns (arr). 

Madrid, junio de 2000 
ACT 9284-2 

(Karonte) 

*** 
Jazzpaña II pretende seguir la 

estela del Jazzpaña original, 
un trabajo de referencia en la 
integración de los lenguajes 
jauístico y flamenco . Algunos 
de los músicos repiten en este 
nuevo proyecto, aunque en 
formaciones cambiantes de 
pequeño formato; falta el tán­
dem Vince Mendoza y Arif 

Mardin, resposable de los 
magníficos arreglos y direc­
ción musical del álbum del 93. 
La actual propuesta pivota, en 
gran parte, en el trabajo como 
compositor e intérprete del 
guitarrista Gerardo Núñez, 
con aportaciones de otros mú­
sicos en la escritura, en espe­
cial del gaditano Chano Do­
mínguez (y, en los arreglos, de 
Colin Towns). Desearíamos 
poder opinar lo contrario, pe­
ro, aunque en conjunto nos 
parece un meritorio trabajo, 
no está al nivel del preceden­
te. Algunos de los temas, ade­
más, parecen fuera de contex­
to (¿que se pretende con in­
cluir una pieza como La Lie­
bre?).Núñez es un intérprete 
brillante, y escribe composi­
ciones que se escuchan con 
agrado (como Saramuco); pe­
ro no consigue moverse en el 
territorio mestizo que requiere 
la ocasión. Del resto de partici­
pantes, es sobre todo Chano el 
que sabe perfumar la música 
con sus intervenciones; aun­
que en Que también es de Sevi­
lla no supere lo meramente 
experimental. Entre otras pres­
taciones preferimos la novedo­
sa aportación de García-Fans a 
las reiteradas ya por otros in­
térpretes, y versiones como 
Calima o Para Chick (composi­
ciones autóctonas) a la de 
Blues for Pablo (Gil Evans), un 
tema digno del primer jazzpa­
ña del que se hace aquí una 
lectura baja de pulso (es decir, 
de convicción). 

José Luis Salinas 

José Luis Gámez Quintet: 
Rumbo Norte 

José Luis Gámez (g), Perico 
Sambeat (sa, ss), Bernardo Sassetti 

(p), Ray Ferrer (b), 
Jorge Rossy (bat). 

Barcelona, marzo de 2000 
FS New Talent 089 
(Actual Records) 

** 
Ya llevamos varios años de 

ediciones de los "nuevos ta­
lentos" en las "producciones 
frescas", ediciones que, en su 
conjunto, están facturadas de 
manera impecable. Estos dis­
cos han situado a este sello co­
mo uno de los importantes en 
el ámbito de revelar a músicos 
de jazz jóvenes, españoles y 
no. Obviamente, hay discos 
fabulosos y otros que no. Hace 
poco comenté en estas pági­
nas uno estupendo, el lndo­
lents de David Xirgu. Hoy me 
toca hacer lo propio con u no 
que considero que no lo es, y 
ello a pesar de contar con un 
grupo de muy buenos músi­
cos. Creo que, básica y sucin-

tamente, ésto es por dos razo­
nes. Una tendría que ver con 
las composiciones. Al contra­
rio del citado lndolents, Rumbo 
Norte adolece de tener unos 
temas demasiado grises y fal­
tos de personalidad. Y ésto es 
importante, ya que una de las 
claves del jazz de hoy pasa por 
tener un cuidado especial en 
este aspecto ( o al menos de­
bería ser mayor del que se te­
nía antes). La otra cuestión 
quizá se desprenda de ésta. A 
pesar del buen hacer de los in­
térpretes, al resultado le falta 
algo. Recuerdo que hace años 
un amigo me prestó dos dis­
cos en directo del cuarteto de 
Monk de finales de los 60. Jun­
to con los discos me dio una 
valoración que no podía creer: 
"No pasa nada". Efectivamen­
te, después de oírlos varias ve­
ces y de haberlos comparado 
con Uve at the lt Club, por 
ejemplo, no me quedó más re­
medio que dar la razón a mi 
amigo: en aquellas sesiones 
-en aquellos días- , "No pasó 
nada". Lo mejor de Rumbo Nor­
te: intervenciones de Sambeat 
( en el tema que titula el disco, 
por citar algún momento), y el 
portugués Bernardo Sassetti, 
un pianista dueño de un liris­
mo deslumbrante que queda 
patente en todo el disco. 

Germán Lázaro 

Don Byron: 
A Fine Une: Arias and Lieder 

Don Byron (el), Uri Caine (p), 
Jerome Harris (b ), Paulo Braga 

(bat), Cassandra Wilson, Patricia 
O'Callahan, Mark Ledford, 

Dean Bowman (voc) 
Nueva York, abril y mayo de 2000 

Blue Note 526 801-2 
(EMI-Odeón) 

** 
Aunque Don Byron sigue 

siendo un intérprete per­
fectamente viable en directo, 
su música o sus proyectos, te­
mido término en el que todo 
cabe, no se trasladan bien al 
medio del disco. Su método 
interpretativo de libre asocia­
ción en el que los temas se 
yuxtaponen, se aluden o se 
persiguen en un juego vivo, 
vistoso e inteligente, resulta 
eficaz, sustancioso y perversa­
mente entretenido. Su fijación 
grabada subraya en demasía 
cuanto hay en ello de ingenio­
so, acaso de caprichoso y de 
sustancia musical limitada. El 
efecto caleidoscópico y el hu­
mor inherente a tal proceder 
se pierde en temas livianos, a 
veces atractivos pero de juego 
cerrado. El bricolage creativo 
del clarinetista pierde toda su 
fuerza y sólo quedan piezas sin 
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~Premios Cuadernos de jazz, 
los mejores discos del 2000 

Dee Dee 
Bridgewater 

Live at Yoshi /s 
0731454335423 

Ella Fitzgerald & 
Billie Holiday 
At Newport 

0731455980929 
~~ 

Ella Fitzgerald & 
Louis Armstrong 

Ella & Louis 
0731454330428 

Dinah Washington 
Sings Bessie 

Smith 
0731453863521 
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¡El Jazz 
rompe 
la barrera 
del sonido! 

Bix Beiderbecke 
Jazz Me Blues 

Django Reinhardt 
Echoes of France 

Erroll Garner 
Trio 

Count 
Swinglr'lg 1 ha Ult!C'S 

Basie 

Count Basie 
Swinging The Blues 

Charlie Christian 
Swin To Bop 

Don Byas 
Laura 

Sidney Bechet 
Summertime 

NaLKing 
Ro111e66 Cole 

Nat King Cole 
Route 66 

'JAZZ REFERENCE' 
Una sorprendente colección de 

las mejores grabaciones 

anteriores a 19501 

desde el jazz clásico al be- bop. 

Cuidadosamente seleccionadas 

por Francis Dreyfus 

y restauradas hasta conseguir 

una calidad de sonido 

difícil de imaginar. 

Duke Ellington 
Ko-Ko 

Louis 
Armstrong 

11 \\ 

Louis Armstrong 
Fireworks 

Distribución exclusiva : NUEVOS MEDIOS Ruiz de Alarcón 12. 28014 Madrid 
(A la venta a partir del 15 eje Enero) 
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encolar con una entidad en 
entredicho. 
Byron inauguró el ahora géne­
ro perfeccionado por Uri Caine 
de ejecuciones de temas clási­
cos con toda la parafernalia in­
terpretativa -tómese el térmi­
no en su doble sentido- de la 
música y la estética de nues­
tros días. En su último álbum 
el clarinetista propone un pro­
grama de arias y lieder -esto 
último tomado de forma am­
plia con standards del soul a 
bordo como Reach out o Cree­
pin'-. En él conviven en reali­
dad dos discos, uno de dúos 
con Caine, muy buenos gra­
cias al rapport entre clarinetista 
y pianista, y el otro de cancio­
nes interpretadas como tales, 
a veces insoportables en su in­
geniosidad, con caídas en el 
kitsch y en una dudosa con­
cepción de la provocación y la 
transformación estilística. Co­
mo suele ocurrir con estos te­
rrenos, Byron ha confecciona­
do una colección de juguetes 
mecánicos, algunos curiosos y 
divertidos, algún que otro con 
auténtico arte pero en los que 
priman más la atención al 
efecto y el montaje de la ma­
quinaria que cualquier preocu­
pación mayor. 
A Fine Une ... es un disco a ve­
ces interesante, como en la 
ocasión perdida del disco a 
dúo, pero finalmente incone­
xo. La convicción de los pri­
meros discos del clarinetista se 
ha tornado en una dudosa pe­
tición de complicidad susten­
tada cada vez por argumentos 
musicales de menos peso. 

Ángel Gómez Aparicio 

Reedición 

George Benson: 
Giblet Gravy 

George Benson (g), Pepper Adams 
(sb), Herbie Hancok (p), 

Ron Carter (b} ... 
Nueva York, febrero de 1968 

Verve 543754-2 
(Universal Music) 

**** 
G iblet Gravy es uno de los 

grandes discos de los ini­
cios del guitarrista de Pitts­
burgh y donde asoman, en es­
tos primeros pasos de solista, 
el diseño y la peculiar forma 
de tocar que marcaran su irre­
gular carrera. Un camino que 
va de más a menos, ya que a 
partir de los años 70 se inclina 
cada vez más hacia sonidos 
comerciales que enturbian su 
excelente trabajo y virtuosis­
mo con la guitarra. Estamos en 
unos años en los que Benson 
sigue apegado a dos de los 

grandes charlies (Christian y 
Parker) y su música se inspira 
en el bop más fiel. Dos de los 
músicos que le acompañan en 
algunos cortes, Herbie Han­
cock y Ron Carter, grabarían 
sólo un mes después Speak like 
a Child, y andaban haciendo 
por esos años maravillas para 
la Columbia con Miles Davis 
( con quien Ben son mantuvo 
una estrecha relación), lo que 
dotaba a este encuentro de un 
encanto añadido, ya que rezu­
maban fuerza e imaginación. 
Un repertorio, donde ya apa­
recen algunas creaciones pro­
pias, que se ve enriquecido 
por un trabajo vertiginoso so­
bre un tema de Parker, Billie 's 
Bounce, que apareció en ori­
gen en otro de los e/epés de 
calidad de aquellos años: 8/ue 
Benson. 
Lo dicho, este Giblet Gravy es 
una buena forma de encontra­
se con el George Benson más 
genuino y puro, sin contami­
nación. 

Fernando Bezos 

Grand Slam: 
Live at the Regattabar 

Joe Lovano(st,sa,ss, cl), Jim Hall(g), 
George Mraz(b), Lewis Nash(bat). 

Cambridge, enero de 2000 
Telarc Jazz 83485 

{Antar) 

*** 
Primer disco de Grand Slam, 

la sociedad formada por loe 
Lovano y lim Hall, grabado en 
directo en el club Regattabar, 
Cambridge, Massachussetts. 
Aunque el grupo comenzó sus 
actuaciones en Nueva York y 
ha actuado en Europa, para la 
ceremonia de esta primera 
grabación se han hecho coin­
cidir el aniversario del local y el 
simbolismo académico de la 
ciudad, pese a que el valor ar­
tístico es independiente de 
cumpleaños y academias, afor­
tunadamente para el arte y de­
safortunadamente para cum­
pleañeros y académicos. Tras 
las audiciones hechas antes de 
decidirme a valorar este Uve at 
the Regattabar, mi impresión 
continua siendo la original: se 
trata de un disco desigual, en 
algunos temas captura la aten­
ción del oyente y en otros se 

distancia y aburre. Las inter­
pretaciones son ortodoxas en 
ocasiones y en otras, conven­
cionalmente heterodoxas, pe­
ro siempre correctas. Las com­
posiciones elegidas abarcan las 
últimas cuatro décadas de la 
historia del jazz, aunque, co­
mo acertadamente comenta 
Bob Blumenthal, no se trata en 
ningún caso de un ejercicio de 
nostalgia. Siete temas en total, 
tres composiciones de loe Lo­
vano: Che/sea Rendevous, 
8/ackwell's Message y Feel Free, 
más cuatro de )im Hall: 5/am, 
Border Crossing, Say Helio to 
Colypso y Ali across the City. 

J. F.Troyano 

NDR Big Band + 
Colin Towns: 

The Theatre of Kurt Wei/1 
Principales solistas: Julian Arguelles 
(ss, sb), lngolf Burkhart (tp), Fiete 
Felsch (sa) Christoph Lauer (st), 
Stephan Lottermann (tb), Peter 

Bolle (sa,ss), Stephen Diez 
(g),Colin Towns (dir) 

Rolf {Alemania), marzo de 2000 
ACT 9234-2 

(Karonte) 

**** 
La NDR Big Band, que estuvo 

presente en el 7é Festival de 
Músiques Contemporánies de 
Barcelona, bajo la dirección de 
Colin Towns, presenta con or­
gullo nueve visiones de compo­
siciones de Kurt Weill, con do­
ble efecto de boomerang: Pri­
mero, el compositor alemán 
que va a América, es jazzificado 
y, segundo, a través de una or­
questa de jazz alemana vuelve 
a su condición sinfónica. Kurt 
Weill, no olvidemos, es el más 
serio de los compositores del 
Tin Pan Alley. 
Colin Towns goza de un currí­
culo cuando menos curioso. 
Teclista en una grabación de 
Barón Rojo, por ejemplo, y mú­
sico de rock y ambientes sóni­
cos. Así pués se agradece la ri­
queza formal de los arreglos 
que firma, y su tratamiento 
precisamente ambiental de las 
composiciones más reconoci­
das de Weill. Los pasajes entre 
los solos están primorosamente 
escritos por un alumno con ta­
lento instruido en los grandes 
fastos de Gil Evans, George 
Russell y Mike Westbrook, con 
una valoración dramática del 
contexto que supera los már­
genes de la concepción del jazz 
como un mero productor de 
swing. La parte del león de un 
disco que podía haber sido más 
largo, pues se interrumpe a los 
cincuenta y cinco minutos, son 
las versiones de Speak Low, con 
un formidable )ulian Arguelles 
al sax_o barítono, y My Ship, con 

el coltraniano Christoph Lauer 
dando rienda suelta a la emo­
ción romántica. Este es un pro­
ducto básicamente angloger­
mano que se mueve como un 
Pacific 231, raudo pero pesan­
te. Con todo, en el humor que 
la música puede inspirar -sinies­
tro, incierto, pero finalmente 
regocijante- hay un logro tanto 
colectivo de la big band como 
de su director. Recomiendo a 
los seguidores de instituciones 
como el Willem Breuker Kollek­
tief, Mike Westbrook Orchestra, 
ltalian lnstabile Orchestra y 
Vienna Art Orchestra que no 
pierdan la pista de este ejem­
plar jazz orquestal. Necesario 
para jazzófilos weillianos. 

E. Fuente 

Reedición 

George Russell Sextet: 
At the Five Spot 

Alan Kiger (tp), David Baker (tb), 
David Young (sa), George Russell 

(p), Charles Israel (b), 
lohn Hunt (bat). 

Nueva York, septiembre de 1960 
Verve 088112287-2 

(Universal Music) 

**** 
At the Five Spot fue grabado 

un mes después de la obra 
maestra de George Russell, 
Jazz in the Space Age, y uno 
antes de Stratusphunk, disco 
previo a la formación de su 
grupo con Eric Dolphy y Don 
Ellis responsable del monu­
mental Ezzthetics. A pesar de 
su título no es un disco regis­
trado en vivo y quizás su bau­
tismo tenga que ver con el he­
cho de ofrecer testimonio del 
entendimiento alcanzado por 
una banda rodada en el café 
de dicho nombre previo paso 
al estudio. Emparedado con 
Stratusphunk entre dos de los 
más altos logros del composi­
tor, el presente disco puede re­
sultar menor pero conviene no 
olvidar que la música de Rus­
sell en aquella época es de una 
sola pieza. Música inteligente, 
soberbiamente estructurada y 
certeramente interpretada por 
una banda que se ajusta a la 
idea de taller que Russell man­
tenía y en la que el líder ocupa 
el puesto de pianista con alar-

mantes brochazos orquestales 
más que el toque propio del 
instrumento. La disciplina de 
la formación y su absorción de 
los principios de Russell es ab­
soluta si bien carece del genio 
y de la brillantez que después 
aportarían Dolphy y Ellis aun­
que Kiger merece destacarse 
como un interesante trompe­
tista. El ímpetu que brindan a 
At the Five Spot es innegable. 
Hacen aquí aparición dos 
composiciones de Carla Bley, 
ya con algunas de sus marcas, 
como el uso del espacio y las 
voces, pero lejos aún de su 
mejor forma, también se en­
cuentran dos lecturas de sen­
dos temas de Miles Davis y 
)ohn Coltrane, practicamente 
lo mejor del disco. La disco­
grafía de George Russell, largo 
tiempo desatendida, va reco­
brando poco a poco su forma. 
At the Five Spot es una grata in­
corporación al proceso que es 
deseable tenga continuidad 
con otros capítulos esenciales, 
como The African Game, que 
aún permanecen en el limbo. 

A. Gómez Aparicio 

Benny Green: 
Natural/y 

Benny Green(p ), Russell 
Malone(g), Christian McBride(b). 

Nueva York, enero de 2000 
Telarc Jazz 83498 

(Antar) 

*** 
Para su primer disco en el se­

llo Telarc, Benny Green ha 
barajado temas propios con 
otros ajenos y se ha rodeado 
de unos colegas con los que 
consigue un buen empaste so­
noro, realzado por la excelen­
te calidad técnica de la graba­
ción. La guitarra de Malone 
marca de forma relajada los 
tiempos mientras McBride sal­
tea con notas la masa sonora 
batida por su compañero; so­
bre este cimiento, Green le­
vanta una estructura de depu­
radas líneas que refleja una 
forma relajada de entender la 
arquitectura pianística, sin 
alardes vanguardistas pero só­
lidamente construida. Natu­
ral/y es uno de los temas que 
mejor transmite esa sensación 
de facilidad que hace más dis­
frutable la percepción musical. 
En tres de las composiciones 
(Love You Madly, Learnin ' the 
Blues y Lester Left Town) el pia­
nista se expresa en solitario, y 
aquí se deja llevar por un clasi­
cismo muy patente en la utili­
zación de la mano izquierda. 
Su considerable capacidad 
técnica se lo permite. 

).L.Salinas 
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Frank Kimbrough: 
Noumena 

Frank Kimbrough (p), Scott 
Robinson (st, s bajo), Ben Monder 

(g), Tony Moreno (bat). 
Nueva York, septiembre 1997 

Soul Note 121318-2 
(Harmonia Mundi) 

**** 
Roberta Piket: 
Speak Memory 

Ro berta Piket (p ), Masa 
Kamaguchi (b), Jeff Williams (bat). 

Brooklyn, febrero de 2000 
FS New Talent 088 
(Actual Records) 

*** 
U no de los motivos princi­

pales que hacen de la mú­
sica de jau algo vital, impres­
cindible, es su constante, im­
parable capacidad de renova­
ción. Muestra de ello son el 
descubrimiento-confirmación 
de los neoyorquinos Frank 
Kimbrough y Roberta Piket, 
ambos dueños de un sereno 
equilibrio que les capacita pa­
ra expresarse con voces perso­
nales en las que resuenan ecos 
de clásicos del piano. Principal 
y respectivamente, Paul Bley y 
Bill Evans. 
Noumena es nombre de disco 
pero también de grupo: un 
combo intimista que nos 
transporta a un paisaje de qui­
meras y ensoñaciones. Rozan­
do en ocasiones la superficiali­
dad de Oregón y Lito Vitale, 
Kimbrough salva la tentación 
de apastelamiento mediante 
un perfecto equilibrio de par­
tes, contracanto fluido lleno 
de arpegios agridulces que 
van formando un tapiz multi­
color. La poesía se propaga 
por ondas. Robinson está muy 
circunspecto, con un sonido 
esbelto y un fraseo lógico dig­
nos de Warne Marsh y George 
Garzone, y con tremendo vi­
brato al saxo bajo; el guitarris­
ta usa la vibración para realzar 
los colores armónicos; el bate­
rista baquetea leve, suavemen­
te. Los temas, firmados por 
Kimbrough, a quien pueden 
recordar en su papel central 
en el Herbie Nichols Project, 
son un buen recordatorio de 
que la escena neoyorquina no 
se estanca, y sigue siendo ca­
paz de crear una música mo-
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derna que no renuncia a sus 
precedentes. 
También una continuadora, 
más que una rupturista, es Ro­
berta Piket, protegida de Ri­
chie Beirach que impactó la 
escena neoyorquina con su ac­
tuación y registro compacto 
de la misma en el Blue Note 
Cate (Hall Note) de Nueva 
York, en compañía de Harvie 
Swartz y Jeff Williams. Un dis­
co, por cierto que ocasional­
mente crea la impresión de es­
tar escuchando una grabación 
Pablo de Osear Peterson. Pero 
los jazzistas actuales tienen en 
educación lo que les falta en li­
bertad, y la Piket se desmarca 
de su disco anterior con un in­
timista y sobrio muestrario de 
su arte del teclado de marfil. 
Too Sensitive y Gone son remi­
niscentes del mundo de Bill 
Evans, por otra parte su elec­
ción y tratamiento de stan­
dards tan particulares como 
Lost in the Stars, Up, up and 
away y A Time for Love son in­
maculados, investidos con la 
santidad de la nostalgia pura y 
desinteresada.Tenemos descu­
brimiento y puede ser de cate­
goría. De momento nos queda 
un disco de trío de piano serio 
y sensible. Apuntemos el nom­
bre de la pianista. 

E.Fuente 

Oskar Aichinger: 
Elements of Poetry 

Oskar Aichinger (p), Achim Tang 
(b), Paul Skrepek Jun. (bat) 

Viena, mayo de 1999 
Between the lines 005-2 

(Enfasis Records) 

**** 
La música de Aichinger se 

mueve dentro de la línea 
más radical de improvisación. 
Su visión de los elementos mu­
sicales es absolutamente abier­
ta e integradora, y da cabida a 
gran cantidad de formas, re­
gistros y estilos procedentes 
de la música contemporánea. 
Esa manera horizontal de en­
tender las cosas se ve, en su 
caso, enriquecida y potencia­
da por el jazzístico formato de 
trío adoptado. El dinamismo, 
la libertad y la inspiración indi­
vidual (tan importantes en el 
bebop como en la moderna 

l{eith Jarrett 
Whispe1 
Gary Peacock 
N o t 
Jack DeJohnettt 

mus1ca improvisada) son las 
nociones que Aichinger trans­
porta desde el jazz para acabar 
de dar forma a sus plantea­
mientos. El resultado final es 
una música difícil, porque exi­
ge toda la atención y partici­
pación del oyente, pero al mis­
mo tiempo muy atractiva, co­
mo consecuencia de los varia­
dos elementos que en ella se 
concitan. Es, además, una mú­
sica que rehuye cualquier in­
tento de definición, lo que 
también contribuye a hacerla 
estimulante, aunque diría que 
es eminentemente europea. 

G. Lázaro 

Reedición 

Don Ellis: 
Uve in 3 2/3 4 Time 

Don Ellis (tp), Glenn Stuart 
(tp),Ron Myers (lb), Ira 

Schulman(st),Tom Scott (sa), John 
Magruder (sb), Dave McKay 
(p),Ray Neapolitan (b), Steve 

Bonahon (bat),Alan Estes (perc). 
Los Angeles, 1966 y 1967 

Pacific Jazz 523 996-2 
(Emi-Odeón) 

** 
Hace poco mas de un año 

realicé una entusiasta críti­
ca (cinco estrellas) de un disco 
de esta misma orquesta, Uve 
at Monterey Jazz Festival 
(1967). Este Uve in 3 2/3 4 Ti­
me es una curiosa obra de re­
ducida difusión en su época (al 
menos en Europa) en la que 
Ellis muestra dos caras bien di­
ferentes de su interesante ha­
cer musical. Los tres primeros 
temas nos ofrecen a una or­
questa pionera en una fusion, 
yo diría que indiscriminada, y 
que no tiene demasiado inte­
rés. El resto de los temas, nue­
ve de los cuales cinco son iné­
ditos, grabados en el Shelly's 
Manne Hole, son de un interés 
muy superior y fueron registra­
dos el mismo año, unos meses 
antes de la brillante eclosión de 
Uve at Monterrey ... , reuniendo 
como aquéllos una búsqueda 
incensante del swing a través 
de un uso del tempo en ocasio­
nes rocambolesco, y a unos so­
listas entusiastas que parecen 
vivir el momento como una 
ocasión única. Ellis -como re­
cordarán algunos lectores, fue 
un habitante insigne de mis 
Limbos-, merece ser recordado 
como algo más que una figura 
pintoresca empeñada en hacer 
circular su música por vericue­
tos casi imposibles. Fue un 
compositor, líder y trompetista 
de una inusual grandeza y fi­
nura. 

Vicente Ménsua 

Keith Jarrett: 
Wispernot 

Keith Jarrett (p), Gary Peacock (b), 
Jack DeJohnette (bat) 

Paris, julio de 1999 
ECM 543 816 2 (2 CD's) 

(Nuevos Medios) 

** 
Muchas cosas y personas 

mejoran con el tiempo. La 
mujer que interpreta Con faldas 
y a la loco o canta Cumpleaños 
feliz al Presidente es inconmen­
surablemente más hermosa 
que el pedazo de carne que 
había debutado en La jungla 
de asfalto. Lo mismo podemos 
decir de una buena historia, 
de una obra de arte o incluso 
de un modelo de electrodo­
méstico. Pero la ganancia que 
del tiempo pueden obtener las 
personas y la que pueden ob­
tener las cosas no deriva de las 
mismas causas. La bondad de 
una obra se alcanza en el mo­
mento de su realización, y su 
vigencia es consecuencia de lo 
que sus sucesivos admiradores 
descubran en ella; mientras 
que las mejoras personales se 
logran gracias a la capacidad 
de transformación del ser hu­
mano. Tras 16 años interpre­
tando standards al frente del 
trío que forma con Peacock y 
Dejohnette, entre enero de 
1983 y julio de 1999, Keith Ja­
rrett ha convertido la frescura 
original y la madurez alcanza­
da en At The Blue Note en pura 
rutina utilitaria. No basta con 
irse a París para reencontrarse, 
menos aún cuando este París 
se parece al vídeo que el veci­
no nos hizo tragar de postre. 
Lo que empezó felizmente 
continúa convencionalmente. 
En resumen, suma y sigue. 

J. F.Troyano 

Jasan Moran: 
Facing Left 

Jason Moran (p,tecl,org), Tarus 
Matten (b ), Nasheet Waits (bat). 
Brooklyn, NYC, enero de 2000 

Blue Note 5 23884 2 
(Emi-Odeón) 

** 
Este pianista, que pudimos 

conocer gracias a la genero­
sa (y cauta) exuberancia de 
Greg Osby, se anima a la aven­
tura extralimitando márgenes 
a veces con simpatía, otras 
con simple exceso. En el ámbi­
to del cuarteto de Osby mues­
tra una notable capacidad en­
volvente alrededor del solista 
de viento. Aquí, su música se 
queda un poco corta de argu­
mentos. Tiene un lenguaje 
desmigado, un poco a la ma-

nera (tradicional) de Herbie 
Nichols, al que no llega ni a los 
talones. Por otro lado, su re­
pertorio atormenta el alma de 
los más intranquilos. Ora se 
anima con un Ellington, que 
no falte, ora desparrama su ta­
lento un poco exhibicionista 
sobre composiciones propias 
de interés relativo y singular. 
Tal vez haya comenzado con 
una apreciación un poco dis­
tante porque, en realidad, es 
un pianista que me gusta. Pe­
ro me gustan sus intenciones 
más que el modo de plasmar­
las. La idea de la crítica -por­
que ésta es más crítica que re­
seña- es que al final de la au­
dición no sabemos muy bien 
qué hemos estado escuchan­
do ni adónde nos conduce. 
No se trata, por cierto, de la 
desorientación que puede pro­
ducir el genio (Taylor), sino de 
una indeterminación un poco 
adolescente, cualidad atribui­
ble a no pocos adultos. La rea­
lización del disco es muy bue­
na y la resolución rítmica -Mo­
ran más Tarus Mateen y Nas­
heet Waits- sostiene lo que 
arriba no ha logrado estable­
cer una forma o no forma, en 
qué quedamos. 

C. Sampayo 

Reedición 

Earl Hines: 
Uve at the "Ratso's" 

Earl Hines (p), Rudy Rutherford 
(cl,st,fl), Harley White (b), Eddie 

Graham (bat), 
Marva José (voc) 

Chicago, marzo de 1976 
Storyville STCD 8249. 

** 
Con siete temas de Duke 

Ellington sobre los 11 que 
conforman este disco proba­
ble homenaje de pianista a 
pianista -Duke había muerto 
menos de dos años antes-, es­
ta sesión recoge el paso por el 
"Ratso's" de Chicago del gru­
po habitual de Hines de aque­
llos años (hay otra interesante 
muestra grabada por Bob 
Thiele para Impulse!, con la 
misma rítmica y cantante, que 
tiene una bonita voz, por cier­
to). Hines aquí toca como 
siempre, es decir, como los án­
geles. Él es para mí "el pianis­
ta de jau" anterior a lá segun­
da guerra mundial. Ni Fats 
Waller, excesivamente disper­
so, ni Art Tatum en ocasiones 
víctima de sus propios medios, 
ni Teddy Wilsor\,quizás el más 
equilibrado pero algo lineal, 
llegan al nivel de sorpresa me­
lódico-armónica permanente 
de Hines, que te hace escu­
charlo como sobre ascuas -en 

Institut Valencià de Cultura



ese aspecto, Hines parece cir­
cular siempre sobre una cuer­
da floja-, ninguno de ellos lle­
ga al derroche de swing (natu­
ral, sin artificios) del que Hines 
es capaz. 
Dicho esto ¿qué pasa en Live 
at "Ratso's'? La verdad es que 
nada especial. La rítmica, tan­
to White como Graham al que 
el líder le da bastante espacio, 
no tienen demasiada impor­
tancia al lado de un músico, 
un pianista, al que no le hacía 
ninguna falta su asistencia. Hi­
nes tiene dos manos y diez de­
dos y utiliza todo ello de ma­
nera constante y absoluta­
mente regular. Sería interesan­
te y sorprendente eliminar la 
rítmica de este y de otros dis­
cos suyos. La conclusión coin­
cidiría, sin duda, con mi tesis. 
El disco en su conjunto no me­
rece más que las dos estrellas 
que le doy. El improbable dis­
co de Hines solo, ¡sin duda 
cinco estrellas! 

V. Ménsua 

Ethan lverson: 
Liveat Sma/1s 

Ethan lverson (p), Bill McHenry 
(st), Reid Anderson (b), Jeff 

Williams (bat). 
Nueva York, febrero de 2000 

FS New Talents 091 
(Actual Records) 

**** 
Grabado en vivo a princi­

pios de este año y con una 
temática que, menos el origi­
nal de Bill McHenry, son stan­
dards en su totalidad como, 
entre otros, Chronology de Or­
nette Coleman, este disco es 
una agradable confirmación 
(¿hacía falta?) de la calidad de 
los músicos participantes. 
McHenry es un personalísmo 
tenor de sonido ligeramente 
desmayado que frasea con 
menos indolencia de lo que su 
sonido hace prever e lverson 
es un pianista deliciosamente 
deconstructor (su solo sobre 
Night and Doy es breve pero 
fulmina la melodía de Cole 
Porter; el que realiza en el te­
ma de Ornette, la macha­
ca ... ). Hay momentos de gran 
interés: la balada de Burt Ba­
charach The Look of Love, que 
es de lo mejor del disco, alcan­
za un clímax impensable tra­
tándose del material del que 
se trata; no se queda atrás la 
revisitación de Have You Met 
Miss Janes, convertida en una 
salvaje melopea postfree. 
La conclusión podría ser que 
cuando se tiene algo que decir 
lo de menos es el que sino el 
como. Es decir, como siempre. 

V. Ménsua 

Reedición 

Thelonious Monk: 
The Complete Prestige Recordings 

Thelonious Monk (p), Coleman Hawkins, Sonny Rollins, Frank Foster (st), 
Miles Davis,Ray Copeland (tp), Julius Watkins (trompa), Milt Jackson (vib), 
Bass Robinson, Gary Mapp, Percy Heath, Tommy Potter, Curly Russell (b), 

Denzil Best, Art Blakey, Max Roach, Willie Janes, Art Taylor, 
Kenny Clarke (bat). 

N. York y N. Jersey, 1944, 1952 y 1954 
Prestige 3PR-4428-2 (3 CD's) 

(Nuevos Medios) 

***** 
Excepto los cuatro temas inicia­

les, de octubre de 1944, para 
el pequeño sello )oe Davis y que 
marcaron el debut discográfico 
en estudio de Monk como pia­
nista del cuarteto de Coleman 
Hawkins, el resto de estos tres 
compactos recoge por orden 
cronológico todo lo que grabó el 
pianista durante los poco más de 
dos años en que estuvo bajo con­
trato con la casa independiente 
Prestige, en la primera mitad de 
los cincuenta, ya sea como líder o como acompañante de Sonny 
Rollins y Miles Davis. Salvo en Bag's Groove y The Man / Love, de la 
polémica sesión con Miles y que presentan una toma suplementa­
ria, se han escogido las versiones editadas en su momento, sin to­
mas alternativas (que, por lo visto, en muchos casos ya no existen) . 
De cualquier forma, este material -aunque conocido y frecuente­
mente reeditado- es de sumo interés, pues tras la etapa Blue Note 
Monk aún se encontraba en efervescente creatividad, completando 
entonces la mayor parte de su labor como compositor (nada me­
nos que quince nuevos temas, todos de formidable construcción y 
belleza) y pudiéndosele escuchar en contextos inéditos hasta ese 
momento, como el solo de piano y, extensamente, en trío. 
La sesión de 1944 con Hawkins tiene un valor documental y es una 
prueba de la generosidad del saxo tenor, que por esas fechas no te­
nía reparos en incorporar a jóvenes boppers todavía desconocidos 
a sus grupos. Máxime con un pianista como Monk, cuyas atrevidas 
concepciones y personalisimo estilo debían chocar grandemente a 
los músicos y al público de entonces. Sirven para corroborar, lo mis­
mo que ciertos registros piratas acompañando a Don Byas en el 
Minton's en 1941, que Monk siempre ha tocado como Monk, con­
trariamente a lo escrito por ciertos críticos -basándose equivocada­
mente en un pianista que no es él, en cintas de Dizzy y de Charlie 
Christian de 1941-, que sustentaban la curiosa teoría de que toca­
ba como Teddy Wilson y que luego deconstruyó su técnica. 
Nada de eso. Monk siempre fue original desde la primera nota. Y en 
ese octubre y diciembre de 1952, en compañía de Art Blakey y Max 
Roach, aborda una maravillosa 'sesión en trío, en la que brillan no so­
lamente sus composiciones, también esa increíble manera que tiene 
de transformar los standards. Ese estado de gracia se prolonga en la 
grabación de septiembre de 1954, de nuevo con Blakey, en la que 
presenta su mayor éxito, 8/ue Monk. Allí también se encuentra una 
subyugante versión de Justa gigoló en solitario y que volverá a revi­
sitar muchas veces posteriormente. Una sesión con Rollins y la trom­
pa de )ulius Watkins en lugar del trompetista previsto da lugar a Vier­
nes y 13 (no seamos supersticiosos, Monk no era precisamente há­
bil para bautizar sus temas), la fecha de la grabación. Un quinteto 
con Frank Foster, Ray Copeland y Blakey, aparte de Wee See, Loco­
motive y Hackensack ( el lugar del estudio de Rudy Van Gelder, el in­
geniero de todos estos registros), deja una hermosa versión de El hu­
mo ciega tus ojos de )erome Kern. La joya de la sesión en que acom­
paña a Rollins en cuarteto es More Than You Know. Ha corrido mu­
cha tinta sobre lo que pasó en el estudio el 24 de diciembre de 1954 
entre Miles Davis y Monk, perceptible en The Man / Love. Kenny 
Clarke, posiblemente queriendo lanzar un tupido velo, me dijo hace 
veinte años que el silencio de Monk se debía a que fue a orinar. Más, 
parece plausible que Miles se sentía a disgusto con el acompaña­
miento de Monk y le pidió que no tocara durante su solo. No obs­
tante, tanto Miles como Monk, Milt )ackson, Percy Heath y Clarke se 
desenvuelven a gran altura y hay solos inolvidables. 

F. García Herraiz 

MARC.MIRALTA 
NEWYORK. 
FLAMENCO 
REUNION 
JAVIER COLINA· PERIOO SAMBEAT 
GUILLERMO MCGILI.;- GEORGE OOLLI(tAN 
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ESCUCHA A CIEGAS* 

Bernd Konrad-Hans Koller Unit 
with Didier Lockwood: 

Phonolith 
Bernd Konrad (ss,sb), Hans Koller (st, sopranino), Ekkehart Riissle (st), 

Didier Lockwood (vln), Herbert Joos, Kenny Wheeler(tp), Christoph 
Spendel, Paul Schwarz (p), Thomas Stabenow (b), Thomas Heidepriem 

(double b), Martín Bues, Michael Kersting, Pierre Favre (bat). 
Stuttgart, marzo de 1980 y Ludwigsburg, 1994 

hatOLOGY 520 
(Harmonía Mundi) 

** 
En primer lugar, creo que este 

disco son dos discos pegados 
por un productor o empalma­
dor. No encuentro demasiada 
unidad en la música, lo cual no 
es un desdoro porque la falta de 
sujeto único es una característi­
ca muy difundida en el género. 
La primera impresión sonora es 
de rechazo: la combinación de 
timbres agudos y metálicos me 
chirría: violín, platillos, cuerdas 
de piano percutidas a dedo. 
Suena un poco como decía Sir Thomas Beecham del clavicordio: 
dos esqueletos fornicando con vehemencia sobre un tejado de 
cinc. Pero hete aquí que de entre la lujuria osteósica surge un so­
lista muy competente. Se trata de un violinista moderno, inago­
table y torrencial, un verdadero fenómeno; no dudo, y aunque no 
era cuestión de adivinar sino de juzgar, me arriesgo: es Didier 
Lockwood, el mejor violinista de jazz de la actualidad y uno de los 
más profundos de la historia del jau; ese sonido a madera recrea 
otras músicas centrándose en la que nos compete. Después, en el 
resto del disco, aparece y desaparece para dar lugar a un saxo so­
prano (o dos), un tenor (o dos), y una trompeta. Si estamos de 
adivinanzas, otra certeza es que el trompetista es Kenny Wheeler, 
pero no el de ahora sino de hace unos veinte años (¿dos décadas 
separan las sesiones? ¡Qué extraña producción!, casi hecha a me­
dida para un blinfold test afligido a un inexperto en materia enci­
clopédica, yo mismo) Sí, es Kenny Wheeler, porque es el único 
trompetista capaz de articular los agudos con sobriedad y lirismo, 
siempre y en todos los casos, y porque lo que tiene que decir lo 
dice en un idioma inventado por él mismo. La música discurre es­
carpada y, a veces, excesiva, bordea el free, vuelve a los cauces or­
todoxos, se recrea en sí misma (cada una en su propia recreación 
de tiempos y espacios diferentes, que a mí no puede ocultárseme 
la edad). Y de repente aparece lo mejor, que, como en casi todos 
los discos de jazz, tiene algún vínculo con Duke Ellington: Lush Li­
te de Billy Strayhorn. Allí hay un saxofonista tenor de los que vie­
nen del profundo jazz, de los que pasaron más de una guerra. 
Quizá, evidentemente, por el contexto (aunque en este caso par­
ticular no existe dada la soledad del tipo, que se anima a cape/la) 
se trate de un europeo, detalle que no importa en absoluto. De 
ese modo, y hace algunos años, tocaban así Gianni Basso y Hans 
Koller (italiano y austríaco). Aunque nunca se sabe. Mi adivinan­
za se inclina por Koller, un saxofonista extraordinario, hoy próxi­
mo a los ochenta años, que a principios de los cincuenta ya tenía 
un sonido identificable y no pegado al de nadie. Y, además, un es­
tilo. Basso, quizá no tan centrado, era capaz de tocar así, pero 
también de otros modos, por lo que finalmente me inclino por 
Koller. El resto de los músicos me son ignotos y ni siquiera inten­
to una aproximación al reconocimiento, aunque hay un baterista 
muy imaginativo y aéreo, más ruidoso que melodista. El resumen, 
un disco ecléctico, que no es una obra; un entretenimiento sano 
y un poco estridente, pero confortable y con momentos de brillo. 
Cuatro estrellas para Koller, tres para Lockwood y Wheeler, dos 
para el resto, que es mayoría y se impone. 

C. Sampayo 

* La reseña de este disco fue realizada por el autor sin ningún tipo 
de información previa. Su comentario está basado exclusivamente 
en la escucha del material musical. 
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Ray Brown: 
Sorne of my Best Friends 

Are ... The Trumpet Players 
Ray Brown (b),Geoff Keezer (p), 
Karriem Riggins (bat) + Terence 

Blanchard, jon Faddis, Roy 
Hargrove, james Morrison, 

Nicholas Payton, Clark Terry (tp). 
Nueva York, enero de 2000 

Telarc jazz 83495 
(Antar) 

** 
Ray Brown y Elaine Martone 

(ca-productores) insisten 
en acaparar favoritos del pri­
mero para dar forma a una 
idea de la segunda. El turno 
inaugural fue de los pianistas, 
siguieron los saxofonistas y, en 
fin , llegaron los cantantes. 
Ahora les toca a los trompetis­
tas y la cosa sigue sonando de­
sigual. Tanto como desiguales 

, son los invitados. En primer lu­
gar, no todos se avienen al trío 
base (por ejemplo, Blanchard 
está en otro espacio sonoro). 
Después, las calidades, cuali­
dades y significados de cada 
uno son diferentes, a veces 
opuestas. Por ejemplo, Jon 
Faddis y Blanchard en un mis­
mo disco, un capricho. Y otras 
cosas que iremos descubrien­
do a medida que se suman los 
temas, educadamente. Los 
mejores, Nicholas Payton y Ja­
mes Morrison . Los peores, 
Faddis y Hargrove, que man­
comunan vulgaridad y prede­
cibilidad. Transitorio o en trán­
sito, el frío Blanchard. Incon­
mensurable, el viejísimo Clark 
Terry, ahora con notas escue­
tas pero con las ideas clarísi­
mas, diáfanas como sus bigo­
tes de abuelo del jazz. Ray 
Brown, siempre bien, ¿qué 
puede decirse de él? Keezer, 
complaciente en la línea Peter­
son-Green, y el "nuevo bate­
rista del trío", Karriem Riggins, 
inexistente. En resumen, una 
mezcolanza con voluntad de 
felicidad y el resultado de la 
dispersión. 

C. Sampayo 

Ran Blake: 
Horace is Blue: A Si/ver Noir 

Ran Blake (p), David "Knife" Fabris 
(g), james Merenda (sa). 
Boston, agosto de 1999 

hatOLOGY 550 
(Harmonía Mundi) 

*** 
Poco tienen que ver a prime­

ra vista el júbilo pianístico 
de Horace Silver con las at­
mósferas túrbias de Ran Blake. 
Desde las primeras notas de 
este A Si/ver Noir se hace pa­
tente qué ve el músico de Bos­
ton en su colega: esencialidad 

en sus composiciones, don 
melódico, armonías intrigan­
tes y ritmos insinuantes inex­
tricablemente unidos. Como 
es sabido Blake es un prisma 
que descompone y recompo­
ne los haces de luz que lo atra­
viesan y su Horace is 8/ue es 
otro de sus cuidados trabajos 
que surgen tras más que el es­
tudio detallado en la inmer­
sión total en la obra de un mú­
sico -piénsese en su Epistrophy 
dedicado a Monk-. La melan­
colía del título de su disco no 
alude a las hermosas baladas 
que Silver ha incluido en cada 
uno de sus discos, llámense 
Peace o Lone/y Woman, sino al 
tratamiento que Blake da a 
materiales ritmicamente fuer­
tes como Song far My Father o 
Soulville a los que el pianista 
saca nuevas irisaciones con su 
toque pausado y reflexivo. El 
método de Blake consigue re­
sultados óptimos en, por 
ejemplo, la primera versión de 
Ecaroh y Creepin ' In. En sus in­
terpretaciones el pianista resal­
ta el soul de su dedicatario, al­
go que, resulta obvio decir, no 
sólo se encuentra en su rítmi­
ca. Horace is Blue no tiene el 
misterio de otros lanzamientos 
de Blake con sus tensiones, si­
lencios y golpes resonantes. 
Nada le quita que sea un ensa­
yo fascinante . 

A. Gómez Aparicio 

Reedición 

ArtTatum: 
The Complete Jazz Chronic/e 

Solo Session + 
Art Tatum (p). 

Los Angeles, 1948 y 
Nueva York, 1955 

Storyville STCD 8253 

*** 
Sabida es la admiración que 

suscitaba Art Tatum entre 
sus colegas. La que por él sen­
tía uno de ellos, Buddy Cole, 
propició la grabación que re­
cupera la primera parte del 
compacto, que incluye algu­
nas versiones inéditas; las de la 
segunda lo son en su totali­
dad, y tienen el valor docu­
mental añadido de estar sucin­
tamente presentadas por Ta­
tum. El repertorio abunda en 

standards una y otra vez revisi­
tados. Aunque el pianista insis­
te en deslumbrarnos con sus 
galopadas sobre el teclado, 
preferimos dejarnos impresio­
nar por otras pinceladas de ge­
nio. Por ejemplo, por la diso­
nancia que introduce al co­
mienzo de Tender/y o por el 
contrapunto con el que estruc­
tura Begin the Beguine (lo nove­
doso es que lo extienda a la 
mayor parte de la composi­
ción). Hay piezas de trazado 
rítmico más regular, como 
You 're Driving Me Crazy, que 
confirman que Art Tatum tam­
poco es manco de la mano iz­
quierda. Tres versiones de Over 
the Rainbow, una canción que 
Tatum transforma en un mini­
concierto para piano, dan una 
medida de su capacidad para 
la improvisación (dejamos pa­
ra el oyente dilucidar las dife­
rencias entre las versiones). 
Suficiente para que el disco 
tenga interés. 

J.L.Salinas 

Reedición 

Matthew Shipp Trio: 
Prism 

Matthew Shipp (p), William Parker 
(b), Whit Dickey (bat). 

Nueva York, marzo de 1993 
hatOLOGY 549 

(Harmonía Mundi) 

*** 
Monumental, poderoso y 

denso, Matthew Shipp es 
un pianista cuya obra es repe­
tidamente reducida a términos 
de energía cuando su mayor 
énfasis está en crear diseños 
resonantes por medio de ma­
sas y relaciones de tensión y li­
beración de cortas frases que 
actúan como temas. Frente al 
flujo indiferenciado, Shipp 
ofrece brutales elipsis, conjun­
ción de bloques asimétricos y 
momentos concertísticos rotos 
en forma de mosaico en los 
que conviven el pianismo he­
terodoxo de la música de ori­
gen académico de principios 
de siglo y el jazz, no necesaria­
mente en este orden. Por ello 
su música se desarrolla en 
grandes arquitecturas abstrac­
tas de larga duración y plenas 
de toque rumiativo concentra­
do en fuertes motivos rítmicos 
de tonos oscuros en las que 
perviven sus maestros, Monk, 
Andrew Hill y Paul Bley alta­
mente transformados. 
Circular Temple y Prism fueron 
los discos que anunciaron la 
llegada de Shipp como músico 
a seguir. hatOLOGY recupera 
ahora el segundo cuando el 
pianista se ha convertido en 
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bandera de una música impro­
visada que aún nutriéndose de 
los planteamientos y las sono­
ridades abstractas del Free 
buscan nuevos tipos de rela­
ciones de intereses estructura­
les y compositivos. Prism con­
tiene sólo dos piezas de alre­
dedor de treinta minutos en 
las que el pianista aisla frases 
para convertirlas en materiales 
de construcción y más que de­
sarrollarlas las exprime de for­
ma opresiva. Sin los grandes 
diseños astrales de sus últimos 
trabajos, muestran a un Shipp 
más claro pero también más 
reiterativo, fatalmente en el úl­
timo tramo del segundo de los 
cortes. Con el beneficio que 
da la escucha de álbumes pos­
teriores, Prism aparece hoy co­
mo un sólido trabajo de 
aprendizaje. 

A. Gómez Aparicio 

Jason Lindner & 
The Ensemble: 

Premonition 
jason Lindner(p),Omer Avital (b), 

Daniel Freedman (bat), Kahlil 
Kwame Bell (perc), Myron Walden 
(sa), jimmy Greene,Charles Owens 
(st, fl), David Schumacher (sb, cl-

b ), Avi Lebovich,joe Fidler (tb ), 
Alex Norris,Diego Urcola (tp) ... 
Nueva York, diciembre de 1998 

Stretch 9026-2 
(Enfasis Records) 

*** 
Reconozco que este es el pri­

mer registro que escucho 
del joven Jason Lindner. En el 
mismo sello figura como side­
man en Devotion de Avishai 
Cohen, cuyo contrabajo y bajo 
eléctrico es solicitado aquí co­
mo invitado en un par de pie­
zas. Salvo una de Cohen y dos 
de Avi Lebobich, las demás 
composiciones están firmadas 
por el pianista y líder. Aunque 
no hay ninguna indicación, ca­
be suponer que los arreglos 
también han sido escritos por 
él. El tratamiento de los vien­
tos está bastante cuidado y, de 
hecho, en bloque o en contra­
punto o en diálogo con el pia­
no y el contrabajo, son los ver­
daderos protagonistas de la 
mayor parte de piezas. En ese 
sentido, las orquestaciones y 
arreglos no son nada despre­
ciables y Lindner ha bebido en 

diversas fuentes. Hay algo del 
refinamiento cromático de Gil 
Evans, ecos lejanos de las 
aventuras modales de George 
Russell, de la utilización de la 
orquesta como una prolonga­
ción del piano, que se encuen­
tra en el Africa Brass de Trane y 
que McCoy Tyner ha intenta­
do en alguna ocasión inutil­
mente reproducir. E, incluso, 
da la impresión de haber escu­
chado los delirios controlados 
de Mingus en Block Saint and 
the Sinner Lady, aunque sin el 
sarcasmo y la tensión que sa­
bía imprimir el genial contra­
bajista. 
Todos esos diferentes rasgos se 
encuentran apenas esbozados 
en una escritura que aspira a 
ser propia, que no renuncia al 
blues ( U Near Blew0, que tiene 
remansos de meditación 
(Aquarius, lncantation), que 
rinde tributo a la gran Mary 
Lou Williams (Mary's Vibe) con 
vocal rapeado sobre un elabo­
rado background o entregán­
dose a cierto estatismo modal 
(Space), con un piano algo 
deudor de Tyner y del primer 
Corea ( en Premonition). Aparte 
del pianista, las intervenciones 
solistas corren a cargo del saxo 
tenor invitado Gregory Tandy, 
de Myron Walden, Jimmy Gre­
ene, Lebovich y Urcola. El défi­
cit de este disco es cierta falta 
de atrevimiento, de locura, en 
una escritura ante todo muy 
pulcra. Pero Jasón y los Argo­
nautas no consiguieron en un 
día el Vellocino de Oro y este 
registro de Lindner es muy 
prometedor y parece capaz de 
conseguir futuros logros im­
portantes. Por el momento, 
los vientos soplan favorables. 

F. García Herraiz 

Reedición 

The John Kirby Sextet: 
Complete Columbia & RCA 

Recordings 
Charlie Shavers(tp),Buster 

Bailey(cl),Russell Procope (sa),Billy 
Kyle(p),John Kirby(b),O'Neil 
Spencer,Specs Powell(bat). 

Nueva York y Chicago, 
1939-1942. 

Definitive Records 11168 (2 CD's) 
(Gran Via Dist) 

**** 
En pleno "New Deal" de 

Franklin Roosevelt la econo­
mía americana parece despe­
gar de la Depresión y la anar­
quía de los treinta. En jazz, es­
to se ve reflejado en la rápida 
aparición de combos simultá­
neamente con el florecimiento 
de las big bands: los tríos y 
cuartetos de Benny Goodman, 

Fats Waller y su Ritmo, los gru­
pos pequeños de ellingtonia­
nos, el sexteto de John Kirby, el 
primer "boss of the bass" que 
recoge la historia, más destaca­
do como líder y cerebro que 
como instrumentista. 
En los años recogidos por estos 
dos compactos, en 52 temas, 
tenemos lo mejor y algo de lo 
discreto de esta banda que en 
su tiempo mereció el epíteto 
"The Best Band in the Land". 
Los espléndidos solistas actua­
ron de gancho, los sofisticados 
pero swingantes arreglos esta­
blecieron la personalidad, jun­
tos crearon el sound caracterís­
tico del grupo, el sonido de la 
calle 52 poco antes de la inevi­
table referencia, el bebop. Los 
arreglos suavizando las dramá­
ticas texturas de composiciones 
clásicas, pero populares: El Vals 
del Minuto y Fantasía lmpromp­
tu, de Chapín; la Danza de Ani­
tra, de Peer Gynt de Grieg; Hu­
moresca de Dvorak; Serenata de 
Schubert; Serenata de Frasqui­
ta,de Lehar; Sexteto de Lucía de 
Donizetti; El salto del hada de 
las ciruelas, de Tchaikovsky e 
inefablemente, un tema llama­
do Beethoven Riffs on, amén de 
una Fuga firmada por L. Singer. 
Que esta afluencia de clásicos 
no haya llevado al sexteto al 
panteón de la Third Stream se 
explica por su habilidad para 
transponer las armonías clási­
cas al terreno del swing, con un 
ritmo acertado y ligero, disi­
pando la gravedad original en 
un desenfado que no llega al 
terreno demencial de Spike Ja­
nes, y una elegancia del fraseo, 
alegre, frívolo, pero no frenéti­
co, con vistas a las orillas de la 
Costa Oeste. 
Que este combo haya influido 
más o menos en la configura­
ción estándar de los combos 
del bop es tema que dejaré co­
rrer. No cabe duda empero de 
que los primeros boppers co­
nocían la banda de Kirby -Gi­
llespie llegó a sustituir a Sha­
vers en varias ocasiones, y de 
una forma más o menos direc­
ta, su influjo se ha hecho sentir 
posteriormente en muchas 
manifestaciones que van de la 
exquisitez en la disposición de 
las voces en los arreglos de Gil 
Evans hasta el pastiche orques­
tal de Carla Bley-. Debido a la 
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Frank Kimbrough, piano • Ben Allison, bajo 
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brevedad de las tomas de la 
época los solistas del sexteto 
ven reducidos sus solos a unos 
pocos segundos en los que de­
ben expresar sus mejores ideas. 
Fácilmente destacado, Charlie 
Shavers, trompeta en sordina, 
firma miniaturas espléndidas 
(Sweet Georgia Brown); Bailey y 
Procope, habituales de Arms­
trong y Ellington repectiva­
mente, se deleitan en dulces 
armonías y solean con conten­
ción y finura, O'Neil Spencer 
es fundamental en los interlu­
dios, conduciendo con dedos 
voladores las transiciones con 
maestría en los cambios de 
acorde. El aficionado a la clási­
ca encontrará un motivo extra 
para evolucionar por el salón 
con los cejijuntos clásicos del 
conservatorio. El Protobirth of 
the Coa/. 

E. Fuente 

Kenny Burrell: 
lntroducing Kenny Burre/1 

Kenny Burrell(g), Tommy 
Flanagan, Horace Silver (p), Frank 

Foster, Hank Mobley(st), Osear 
Pettiford, Paul Chambers, Doug 

Watkins(b), Kenny Clarke, Shadow 
Wilson, Louis Hayes (bat) + 

Cándido (perc). 
Nueva Jersey, 

marzo y mayo de 1960 
Blue Note (Connoisseur Series) 

5 24561 2 
(Emi-Odeón) 

*** 
Cumplidos los veinticinco 

años Kenny Burrell grabó 
las primeras sesiones a su 
nombre, con tres formaciones 
diferentes y un mismo espíritu. 
Allí está toda la tradición de la 
guitarra solista en jazz. Puede 
resumirse en Charlie Christian 
y Osear Moore más el bebop 
cabalgando por sobre las me­
lodías y con un sonido límpido 
y un pulso firme. Burrell lo te­
nía todo como para convertir­
se en el gran guitarrista del 
jazz de los cincuenta y más, 
pero se le pegó un compañero 
de ruta, Grant Green y, ade­
más, llegó Wes Montgomery. 
A un lado estaban los otros: 
Jim Hall, Billy Bauer y Jimmy 
Raney, en fin, Kenny no estaba 
solo pese a lo exiguo del tema 
guitarrístico. Y su lenguaje se 
congeló en ese momento. Pe­
ro debemos limitarnos a estas 
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primeras sesiones, que tienen 
la gracia y la rudeza de la clase 
obrera un poco achispada, sá­
bado a la noche; es gente de 
Detroit, son los años cincuen­
ta. A veces, cuando oímos a 
tantos jóvenes leones dándole 
mecánicamente a sus instru­
mentos y repitiendo las leccio­
nes de Berklee (respetable es­
cuela contra la que no tengo 
nada, todo lo contrario) y pen­
samos que el jazz se ha vuelto 
cosa de clase media, nos que­
da el consuelo de rememorar 
aquellos modales extremos, 
una música surgida de hoga­
res proletarios (a modo de 
ejemplo contémplese la foto 
de portada de Keepin' Up with 
the joneses, un Verve Elite de 
los hermanos Jones). Y no por 
marxismo trasnochado (mar­
xista soy todavía, pero me 
acuesto a las 1 1 y madrugo) es 
deber reconocer que en mu­
cho jazz de estructura escolás­
tica se añora el componente 
popular que aquí está presen­
te, como en el disco de Stan­
ley Turrentine & The Three 
Sounds reseñado en esta mis­
ma página. Un componente 
vivo, si se quiere ocioso, pero 
no por ello menos preciosista y 
de menor gusto. Las decora­
ciones más horteras las he vis­
to en hogares de clase media. 
Buena música de suburbios, 
sin sobresaltos ni especial bri­
llo. Y algunas presencias fulgu­
rantes: Hank Mobley, Osear 
Pettiford, Tommy Flanagan y, 
naturalmente, Horace Silver. 
Un disfrute seguro. 

C. Sampayo 

Pat Martino: 
Comin' & Goin'. 
Exit & the Return 

Pal Martino(g), 
Gil Goldstein(p), Richard 

Davis,Steve LaSpina (b), Billy Hart, 
Joey Baron (bat). 

Nueva York, febrero de 1976 
y febrero de 1987 

32 Jazz 32143 (2 CD's) 
(Maui Music) 

**** 
Edición en doble CD de dos 

sesiones que vieron origi­
nalmente la luz como LPs in­
dependientes del sello Muse. 
Con la perspectiva que dan los 
años transcurridos pueden ser 
oídas como un antes y un des­
pués del aneurisma cerebral 
diagnosticado en 1 980 y pa­
decido por Pat Martina duran­
te varios años, que le tuvo 
apartado de toda actividad. 
The Return, grabado en directo 
en Nueva York en compañía 
del bajista Steve LaSpina y el 
baterista Joey Baron, es justa-

Reedición 

mente lo que su nombre indi­
ca, su primer disco tras once 
años de retiro forzoso. Exit, 
grabado en estudio junto con 
Gil Goldstein, Richard Davis y 
Billy Hart, es uno de sus últi­
mos discos anteriores. Si Exit 
me parece un disco más con­
sistente que The Return no es 
por demérito de este último, 
ni porque Martina se encuen­
tre en peor estado de forma 
que once años antes, lo que, 
en cualquier caso, resultaría di­
fícil de establecer ya que el pri­
mero está grabado en estudio 
y el segundo en directo, sino 
por la formacion y el reperto­
rio elegidos. En el cuarteto se 
reparte muy equilibradamente 
el protagonismo de los instru­
mentos, especialmente entre 
la guitarra de Martina y el pia­
no de Goldstein, en evidente 
sintonía, mientras que en el 
trío se destaca el primer plano 
de la guitarra. The Return lo 
componen cuatro composicio­
nes de cierta extensión del 
propio Pat Martina, alargadas 
posiblemente por efecto del 
directo. En Exit la variedad es 
mayor gracias a las seis com­
posiciones que contiene: dos 
del líder; una de Ellington, Co­
me Sunday, una de Henri Man­
ci ni, Days of Wine and Roses; el 
clásico de Benny Golson / Re­
member Clifford y una esplén­
dida versión de Blue Bossa de 
Kenny Dorham, donde la sin­
tonía entre la guitarra y el pia­
no se convierte en comunión. 
Una reedicion recomendable. 

J.F.Troyano 

Stanley Turrentine with 
The 3 Sounds: 

8/ue Hour- The Complete 
Sessions 

Stanley Turrentine (st), Gene 
Harris (p), Andrew Simpkins 

(b),Bill Dowdy (bat). 
Nueva Jersey, diciembre de 1960 
Blue Note (Connoisseur Series) 

5 24586 2 (2 CD's) 
(Emi-Odeón) 

**** 
Evitaré los adjetivos, que son 

los que salen más fácil cuan­
do te empuja el entusiasmo. 
Estamos ante una música que 
lleva en sí toda una época, el 
espíritu de una cultura negra 
que supo rebelarse, usando 

cauces sin azar, contra la mal­
dad del cálculo y la vacuidad 
de la llamada industria del en­
tretenimiento. Cauces de com­
pleta sinceridad, la cual es po­
sible si lo que se quiere expre­
sar está libre de escoria. Un "al­
ma" colectiva, ¿por qué no? 
¿No se llamaban muchos de 
estos artistas entre ellos "soul 
brothers"? La cosa tenía jugo, 
era mucho más que una enun­
ciación para mostrarse al mar­
gen de los que alma parecían 
no tener. Era un modo de esta­
blecimiento de espacio aními­
co común, ya que lo material 
-llámese hábitat, posibilidades 
de trabajo, educación- era es­
caso o estaba en otra parte. Es­
pacio común, música compar­
tida, para soñar y (entonces) 
marcar algunos pasos de baile. 
El sonido lleno y sólido de 
Stanley Turrentine casaba muy 
bien con el convencimiento rít­
mico de los "sounds", un trío 
cuya popularidad echó al se­
gundo plano los nombres de 
sus componentes, pese a que 
era tan bueno como el que 
más, el de Ahmad Jamal inclui­
do. Las baladas son las reinas 
del disco y entre ellas destacan 
Wil/ow Weep far Me y el clásico 
de Don Redman Gee Baby, 
Ain't / Good to You, muy resca­
tado por los cantantes. Y tam­
bién los blues, que circulan por 
toda la sesión aun cuando no 
son explícitos, precisamente 
como una forma de cultura 
(entendida como cultivo). La 
música de esta combinación se 
me antoja como un resumen 
de años de sentimientos ape­
nas expresados, un resumen 
explosivo pero razonable. No 
iba a poner adjetivos pero no 
hubiera sido sincero, la música 
me ha contagiado. Y también 
devuelto las ganas de indagar 
en el jazz olvidado o acantona­
do por el cálculo y la vacuidad 
a que aludía. Paz y felicidad. 

C. Sampayo 

Freddie Roach: 
Good Move! 

Freddie Roach (org), Blue Mitchell 
(tp), Hank Mobley (st), 

Eddie Wright (g), 
Clarence Johnston (bat). 

Nueva jersey, 
noviembre y diciembre de 1963 

Blue Note 5 24551 2 
(Emi-Odeón) 

*** 
Ram Ramirez: 
Live in Harlem 

Ram Ramirez (org), 
_Ronnie Coles (bat). 

Nueva York, 1960 
Black & Blue 927-2 

(Karonte) 

*** 

Ningún otro instrumento, 
creo, ha conocido un éxito 

tan breve y a la vez tan enorme 
en el jazz como el órgano Ham­
mond. Aunque tuvo en Jimmy 
Smith su intérprete más virtuo­
so e innovador, esta referencia 
puede dar una idea distorsiona­
da del contexto sociocultural 
en el que el Hammond se en­
contraba "en su salsa", para 
decirlo de una forma gráfica 
muy adecuada. Estrechamente 
asociado con el soul jazz, que 
estuvo en su auge durante el 
decenio 1955-1965 -periodo 
también del "orgullo negro" y 
las marchas por los derechos ci­
viles liderados por Martín Lut­
her King-, fue el instrumento 
por antonomasia tanto para el 
gospel en la iglesia como para 
los clubes y las salas de baile 
abarrotadas y llenas de humo, 
cerveza, pollo frito y ribs de los 
guetos negros. El sofisticado 
lenguaje bebop que )immy 
Smith desarrolló en el Ham­
mond y con el que llenaba sa­
las de conciertos y clubes más 
al alcance de blancos que de 
negros fue literalmente excep­
cional. El hecho de que a Ram 
Ramírez sólo se lo menciona 
con un par de líneas y a Freddie 
Roach ni siquiera en los diccio­
narios de jazz es revelador. Su 
música no presumía de arte, por 
lo menos no con "A" mayúscu­
la . Era un arte popular que ser­
vía para hacer bailar, reír y sen­
tirse sexualmente dispuesto. 
Servía para unir. Es en este con­
texto que hay que evaluar las in­
negables virtudes de Roach y 
Ramírez. Ambos se distinguían 
por su sutileza, sentido melódi­
co, buena técnica e ideas musi­
cales muy personales. El disco 
de Ramírez, grabado en vivo en 
Frank's Steak House de Harlem, 
demuestra como el compositor 
de Lover Man era capaz de he­
chizar al público durante casi 
media hora en una inspiradísi­
ma versión de Robbin's Nest 
además de con buenas inter­
pretaciones de /t Don't Mean a 
Thing y Sometimes l'm Happy. 
La sesión de Roach para Blue 
Note reúne a dos grandes del 
hard bop, Blue Mitchell y Hank 
Mobley, en cuatro de los ocho 
temas. Los dos disfrutan indisi­
muladamente de un ambiente 
cerca de las raíces y dan lo me­
jor de sí en el muy funky Wine, 
Wine, Wine del propio Roach. 
De los números en trío destaca­
ría lt ain 't Necessarily so de 
Gershwin. Pocos músicos de 
jazz lo tocan, y se nota que 
Freddie Roach conoce el texto: 
logra sacar todo el desdén y 
sarcasmo con que lo canta 
Sammy Davis )r. en Porgy and 
Bess. 

Peter Wessel 

Institut Valencià de Cultura



The Jazz Tribe: 
The Next Step 

Bobby Watson (sa), Jack Walrath 
(tp), Ronnie Matthews (p), Curtís 
Lundy (b), Víctor Lewis (bat), Ray 

Mantilla (perc). 
Nueva York, febrero de 1999 

Red Records 123285 2 
(Harmonía Mundi) 

*** 
Scott Wendholt: 
What Goes Unsaid 

Scott Wendholt (tp), Eric 
Alexander (st), Anthony Wonsey 

(p), Dennis lrwin (b), Billy 
Drummond (bat) 

Diciembre de 1999 
Double Time 164 

(Maui Music) 

** 
Atenor del segundo trabajo 

de The jazz Tribe, el grupo 
ha de ser inmensamente ca­
liente en directo. La receta es 
previsible: intrumentistas lle­
nos de facilidad en su toque, 
temas de acentos latinos y mu­
cho ímpetu. Sin embargo The 
Next Step no convence del to­
do mayormente porque la 
elección del modo latino sue­
na artificial. El desequilibrio 
entre composiciones, algunas 
muy débiles, como las firma­
das por Ray Mantilla, contrasta 
con el entusiasmo y el a veces 
brillante solismo de jack Wal­
rath y del zorruno Bobby Wat­
son. Aunque éste lo sea de fac­
to, The Jazz Tribe se presenta 
como un grupo sin líderes y es 
ahí donde yace su principal 
problema: a pesar de la cohe­
sión de músicos que se cono­
cen desde hace veinte años, a 
pesar de sus sólidas interven­
ciones, carecen de un centro 
unificador. Su entusiasmo es 
innegable; como lo vehiculan, 
es otro problema, a I menos en 
este disco, vivo pero irresuelto 
que funciona como un escapa­
rate, eso sí, muy efectivo. 
El cariz del sexto trabajo de 
Scott Wendholt es casi el 
opuesto. El trompetista cono­
ce sus puntos fuertes tanto ins­
trumental como compositiva­
mente y sabe rodearse de mú­
sicos que afilan el contenido 
de su música sin llevarla nunca 
a terrenos donde puede per­
der su control. Así no es de ex­
trañar que What Goes Unsaid 
resulte un disco de un sólido 

post hard bop poco memora­
ble y de toque con elementos 
muy positivos, como el tán­
dem lrwin-Drummond, pero 
que raramente entusiasma. En 
suma, un disco aplicado. 

A.Gómez Aparicio 

Bob Brookmeyer New 
Art Orchestra: 

New Work.Celebration 
Personal detallado en libreto 

Ludwigsburg, 1997 
Challenge CHR 70066 

(Afofon Miukis) 

**** 
Lo bueno que tienen músicos 

como Bob Brookmeyer es 
que el oficio se les sabe, y el be­
neficio, se les supone. El aficio­
nado que a estas alturas invier­
te sus dineros en un disco del 
susodicho no espera renovacio­
nes formales ni cosa semejante, 
sino la dosis de profesionalidad 
propia de un artesano especia­
lizado en un arte que si no está 
en declive, poco le falta: la es­
critura para gran orquesta. Así 
las cosas, el sonido jacarando­
so / luminoso / contundente 
de la New Art Orchestra (tan 
alejado en ciertos aspectos del 
que caracterizó la escritura del 
primer Brookmeyer) nos remi­
te a pasados goces que son un 
repaso a la misma historia de la 
orquesta de jazz. Aquí y allá, 
no sorprende reconocer en la 
escritura del veterano compo­
sitor/ a rreg I is ta/in s tru men tis ta 
el latido de la orquesta de Ba­
sie camuflado en una pieza ins­
pirada en el folclore irlandés 
Uig), lo que no deja de tener su 
mira. El panorama es, por lo 
demás, de lo más variado: uno 
se topa con números como Ca­
meo que parecen haber sido 
compuestos con la mente 
puesta en Gil Evans -Budo (Birth 
of the Coa/)-. Ce/ebration 5/ow 
Dance es un blues al estilo de 
Quincy )ones, mientras que Ce­
/ebration Jig es puro Thad Jo­
nes-Mel Lewis, no en vano Bro­
okmeyer fue colaborador asi­
duo de la orquesta. El reperto­
rio incluye momentos para la, 
vamos a decir, experimenta­
ción (Duets). No se asuste el 
lector: son los menos. Brook­
meyer mueve las masas sono­
ras con sobriedad, mantiene 

las distintas secciones de la or­
questa bien diferenciadas, esti­
pula los intercambios entre las 
mismas con arreglo a los dicta­
dos de la tradición. El solista es 
siempre el solista, la función de 
la orquesta es arroparle cuan­
do no es la propia orquesta la 
que lleva la voz cantante. En 
Ce/ebration el solista es el saxo­
fonista barítono Scott Robin­
son, sustituto del difunto Gerry 
Mulligan, para quien Brookme­
yer escribió la mentada suite. 
Del resto de los músicos, la 
mayoría muy jóvenes, la mayo­
ría alemanes, apenas se tiene 
noticia. O sea, un espléndido y 
magnífico (y lozano, en su cas­
ticismo esencial) ejercicio de 
estilo. 

J. Mª García Martínez 

Reedición 

Jonah Jones: 
Jumpin' with Jonah 

Jonah Jones (tp, voc), Hank Jones 
(p), John Brown (b), 
Harold Austin (bat). 

Enero de 1958 
Capitol Jazz 5 24554 2 

(Emi - Odeón) 

** 
J 

onah jones nació en 1908, 
época propicia para conver­

irse en un pionero del jazz. En 
los años treinta tocó con Jim­
mie Lunceford, Lil Hardin y 
Benny Carter. Durante todos 
los años cuarenta fue primera 
trompeta en la orquesta de 
Cab Calloway. En los cincuen­
ta se unió a Earl Hines y Sidney 
Bechet. Era el típico trompetis­
ta fluido y swingante inspirado 
en Louis Armstrong y con los 
oídos puestos en Roy Eldridge. 
Un sonido muy controlado y 
con tendencia al efecto espec­
tacular. Era también un espe­
cialista en sordinas; se dice 
que tenía una verdadera colec­
ción y que hay dos que llevan 
su marca registrada. En los 
años cincuenta formó un cuar­
teto de jazz fácil y "simpático" 
con el cual se hizo inmensa­
mente popular y grabó mu­
chos discos para el sello Capi­
tal, como éste. Hacía una mú­
sica muy ritmada, sin elegan­
cia pero sin vulgaridad, con 
una gran carga de swing. Esa 
formación (inestable, porque 
los otros miembros cambiaron 
varias veces) se mantuvo en la 
brecha durante unos quince 
años. No es insuficiente. Y jo­
nes disfrutó de un bienestar 
económico con pocos paran­
gones en el mundo del jazz. 
Después, simplemente, se 
eclipsó. 

C.Sampayo 

Louis Armstrong & his Ali Stars: 
Historie Barcelona Concerts at the Windsor Pa/ace 1955 

Louis Armstrong (tp,voc), Trummy Young (tb,voc), Edmond Hall (el), Billy 
Kyle (p), Arvell Shaw (b), Barrett Deems (bat), Velma Middleton (voc). 

Barcelona, diciembre de 1955 
Fresh Sound Records 6006 

(Actual Records) 

**** 
Feliz recuperación de las hasta 

ahora desaparecidas cintas 
grabadas con ocasión de los tres 
conciertos que diera la orquesta 
de Louis Armstrong en el viejo 
Windsor de Barcelona. Feliz por 
triple motivo. En primer lugar, 
porque se trata de un documen­
to histórico de gran valor al ser, 
según creo, el primer y único 
concierto que Satchmo realizara 
en España. En segundo lugar, 
porque la calidad de las graba-
ciones es bastante buena. Y, por último, porque la música inter­
pretada, dentro de lo previsible que era la temática de los Ali Stars 
armstronianos, es muy notable. Aún podríamos añadir un cuarto 
y feliz valor y es que el ambiente, supongo captado en directo y 
no mezclado posteriorr:i,ente, da un~ idea cabal del entusiasmo y 
entrega con que se v1v10 el acontec1m1ento. Esto unido a las ha­
bituales presentaciones de casi todos los números por el propio 
Armstrong, nos s1tua en el Wmdsor como a un espectador más. 
Sólo por ello, la adquisición de este doble cedé me parece indis­
pensable. 
Pero ésta es una crítica musical y a ello voy inmediatamente. Los 
Ali Stars de aquella época contaban con excelentes solistas no 
hay más que repasar el personal presentado. Todos ellos tiene'n su 
momento de lucimie_nto: un fantástico Al/ the Things You Are de 
B1lly Kyle, un comedido Edmund Hall, clarinetista de gran valor 
h_istórico en Dardanella, un espectacular Trummy Young en el clá­
sico Unde_cfded, o un histriónico Arvell Shaw en How High the Mo­
on. Tamb1en, ¡ay!, estaba por allí la inefable Velma Middleton ca­
paz de las más horrendas performances (por llamarlo de alguna 
manera); ella sóla se carga limpiamente St.Louis Blues. En cuanto 
al líder, igual a sí mismo. Arrollador y vibrante con la trompeta y 
de una calidez abrasadora en sus vocales (a pesar de que en uno 
de los conciertos, o en algunos de los temas, la voz le jugara al­
guna mala pasada). Impecables, y totalmente inmerecidos, sus 
contracantos a la voz de Middleton. En suma, una celebración a 
la que, gracias a la generosa inquietud del productor de Fresh 
Sound, )ordi Pujo!, podemos añadirnos los que no estuvimos pre­
sentes aquel feliz 23 de diciembre de 1955. 
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Mark Whitecage's Other 
Other Quartet: 

Research on the Edge 
Mark Whitecage (sa, ss, el, el- b), 
Sabir Mateen (sa, st, el, 11), Chris 

Dahlgren (b, kalimba), 
jay Rosen (bat). 

Nueva York, febrero de 1999 
ClMP 193 

(Afofón Miukis) 

*** 
Los músicos del sello CIMP 

suelen ser buenos conversa­
dores en ambientes libres. 
Mark Whitecage, un alto de 
tono quebradizo a lo Marion 
Brown, lo es como demues­
tran sus trabajos con Bobby 
Naughton y Gunter Hampel. 
En Sabir Mateen, un saxofonis­
ta en proceso de descubri­
miento, ha encontrado a su 
Mr. Hyde particular con su to­
que muscular, incisivo y des­
garrado. En Research on the Ed­
ge ambos se enzarzan en con­
frontaciones enérgicas, como 
The Brook, o en situaciones 
que resaltan más su talante 
dialogante, como Lake Effect, 
respaldados por una buena 
sección rítmica con un exce­
lente y para mí desconocido 
Chris Dahlgren al bajo. El disco 
posee fragmentos excelentes 
como la sección bluesy de Gre­
en St. Rundown o el citado La­
ke Effect que muestran como 
un contexto compositivo favo­
rece al grupo frente al proce­
der libre típico de los produc­
tos del sello de Bob Rusch. El 
interesante toque queda con­
trapesado por la excesiva lon­
gitud de unos cortes a los que 
habría venido bien una poda. 

A. Gómez Aparicio 

Lonnie Plaxico: 
Emergence 

Lonnie Plaxico (b ), Don Braden 
(st, ss), Tim Hegarty (st), Ralph 
Alessi, Larry Lunetta (tp ), Eric 

Lewis (p, org), jason Moran (p), 
Haruko Nara (sint), Lionel Cordew 

(bat), Jeffrey Haynes (perc) 
Nueva York, junio de 1999 

Savant 2019-2 
(Maui Music) 

**** 
Cmergence es un disco emi­
Lnentemente americano. En 
primer lugar por ese sentido 
de la producción estricto, cui­
dado, pero al mismo tiempo 
muy dinámico. Esta elabora­
ción no sólo se trasluce en los 
arreglos, el acabado y la gra­
bación sino -y eso le da un 
atractivo añadido- en asuntos 
menos visibles: como atender 
a detalles en la composición 
que dan un relieve especial a 
cada pieza, y que demuestran 

SS/Cuadernos de Jazz 

que, nos guste más o menos lo 
que hacen, a ellos indudable­
mente sí les gusta. La mayoría 
de las composiciones han sido 
escritas por varios miembros 
de la banda a la vez, lo que co­
rrobora esa labor de búsqueda 
de los mejores resultados posi­
bles en todos los aspectos. En 
segundo lugar, es un disco 
americano también por el te­
rreno estilístico en el que se 
mueve: el hard bop, por otra 
parte, característico a todo 
Plaxico. La óptica desde la que 
se acomete no descarta enri­
quecerlo con pinceladas pro­
venientes de otros lugares ( co­
mo en los interludios de bajo) 
pero, en esencia, lo que hace 
que su lectura de este estilo re­
sulte tan vibrante es esa pro­
fundización, esa inmersión, en 
la disparidad de elementos 
que conforman el post bop. 
Emergence no es un disco que 
in nove o renueve nada, pero 
está hecho con una convicción 
y aplomo ejemplares. 

G. Lázaro 

Steve Beresford - Han 
Bennink: 
lnEdam 

Steve Beresford (p, instrumentos 
electrónicos de juguete, tp), Han 

Bennink (perc). 
Edam y Amsterdam, febrero de 

2000 
lCP 037 

**** 
Reedición 

Ernst Reijseger -
Alan "Gunga" Purves: 
Cel/otape & Scotchtape: 

Ernst Reijseger (chelo, kalimba, 
perc), Alan Purves 

(bat, perc, maracas). 
Holanda, 1981 - 82. 

Data 822 

**** 
(Fatsia) 

He aquí una nueva lección 
ex-cátedra de dos máxi­

mos exponentes de la aso­
ciación musical libre, el mercu­
rial percusionista Han Bennink 
y el humorístico multiinstru­
mentista Steve Beresford . El 
material entre manos, siguien­
do la pauta de la actitud libé­
rrima de los cooficiantes, se 

CELL~r;TAPE' SCOTCHTAPE \ ,. 

/-

·"" . ~~ f_; 

genera segundo a segundo en 
el espíritu más puro de la filo­
sofía improvisadora de lnstant · 
Composers Pool ( o sea, Han 
Bennink, Misha Mengelberg y 
sus diversas historias). La plas­
mación la tenemos en cuatro 
dúos bastante extensos (Tea 's 
not Made, Bil/ow your Pillow, 
Crumbs in Bed, Hagefsfag) que 
conducen a lo largo de un tú­
nel de puertas musicales que 
van abriéndose en cadencia a 
universos progresivamente in­
sólitos. 
En fechas recientes, un extra­
ño aparato holandés (O/ Cor 
Blimey, de Cor Fuhler) aterrizó 
en mi lector de compactos pa­
ra sumergirme en un mundo 
de múltiples referencias tanto 
tecnológicas como musicales. 
La utilización de teclados, 
samplers pregrabados, con 
música, voces, ladridos, y efec­
tos sintetizados y pequeñas in­
venciones electrónicas a las 
que se añaden efectos sonoros 
de la amplia parafernalia de 
Bennink y mínimas distraccio­
nes irónicas del tipo de tona­
das silbadas, un dramático pa­
saje con Beresford a la trompe­
ta remedando a Bill Dixon a la 
perfección, resulta ideal para 
la grabación del CD que des­
pliega un balance de tonalida­
des de una maleabilidad deli­
rante. En buen cristiano: Be­
resford apuesta por lo extrate­
rrestre con los sonidos sinteti­
zados más delirantes entre 
Stockhausen y Sun Ra, al piano 
un perfecto gentleman y un 
émulo de Waldron y Monk, 
gotas de stride incluidas; Ben­
nink contraataca con toda su 
artillería, en busca de un swing 
inesperado, reticente a eterni­
zarse con un beat y alcanza 
auténticas cimas de la batería 
jazzística. Ejemplo: Crumbs in 
Bed. La paradoja, más que un 
adorno, como en obras ante­
riores de Bennink (Dúos con 
Misha Mengelberg y Trio Clu­
sone con Michael Moore y 
Ernst Reijseger) y Beresford 
(Me/ody Four, Signa/s far Tea, Le 
jardín extraordinaire de M. Tre­
net) se convierte en eje central 
de una música vigorosa y opti­
mista, contundente y sabia al 
mismo tiempo. Un gran dúo 
para el 2001. 
Otro gran dúo, pero envejeci­
do veinte años, viene marcado 
por el buqué de los caldos 
que, una vez probados, desa­
tan una cadena de memorias. 
El olfato (bueno), el gusto (in­
mejorable) y el tacto (exquisi­
to) se dan cita en una atractiva 
reedición de Cellotape & 
Scotchtape, encuentro suma­
mente agitado y excitante de 
dos instrumentos oblicuamen­
te emparejables como son el 
chelo y la batería. Purves, ca-

racterizado por la extravagan­
cia personal de quien no se al­
fabetizó hasta la edad de trein­
ta años, es un escocés enérgi­
co y veloz atento a los matices 
más minúsculos de las impro­
visaciones de su compañero, 
Reijseger, quien afirma, "Ten­
go cierto tipo de afinación 
perfecta desviada. Si alguien 
silba una nota yo la puedo to­
car, aún sin saber de qué nota 
se trata. Mi sentido analítico 
está muy poco desarrollado." 
Django Reinhardt partía de 
handicaps idénticos y contaba 
con talentos similares, y dejó la 
huella más indeleble puesta por 
un jazzista no americano. Su 
espíritu alienta en una serie de 
dúos que exploran límites esté­
ticos y perceptivos, y también 
intensidad física, ceremonia de 
crímen pasional en un chelista 
que no se limita a tocar, sino 
que se abate sobre su instru­
mento, y un batería, como él 
gusta de ser llamado, que se 
magnifica en una polirrítmica 
maraña de percusiones. Un ra­
malazo de espíritu joven en 
continuo movimiento. 

E. Fuente 

Reedición 

Steve Lacy: 
Clinkers 

Steve Lacy (ss). 
Basilea, junio de 1977 

hatOLOGY 546 
(Harmonía Mundi) 

*** 
Esta es una música a la que 

raramente he vuelto desde 
entonces. Recuerdo los últimos 
años de los setenta como un 
período atormentado y estéti­
camente pobre. Las crisis del 
petróleo y la humillación en 
Vietnam de nuestro "provee­
dor" de cultura popular traje­
ron tiempos de regreso a valo­
res tradicionales, puritanismo, 
aislamiento individual, y se­
quedad creativa . También 
1977 fue el año en el que mu­
rieron Elvis Presley y Charlie 
Chaplin. Dominaba Glam, Ab­
ba, el Heavy Metal, y el /ook 
andrógino de las estrellas pop. 
Lo que quedaba del jazz vivía 
en las catacumbas o retirado 
en templos Zen. Yo entonces 
escuchaba mucho a Steve 
Lacy, sobre todo straight ( uso 
la palabra inglesa por "solo" -
en el sentido de "sin soda" - ya 
que también tiene connotacio­
nes de recto, erguido, directo) 
como en el disco que aquí nos 
interesa. Cuanto más severo, 
deconstruido y minimalista, 
más sufría y más gozaba. Hoy, 
escuchando Clinkers, percibo 

elementos humorísticos y tier­
nos que entonces me prohibía 
y, consecuentemente, no oía. 
Aun así, me doy cuenta que 
para mi estado actual, más se­
reno, sociable, y con ganas de 
disfrutar, estos ejercicios espiri­
tuales me resultan un poco in­
sistentes y repetitivos -prefiero 
al Lacy más lúdico, más abier­
to, como en su reciente disco 
con Roswell Rudd, o incluso 
sus álbumes en solitario de 
1985 y 1989 sobre temas de 
Monk. En estos conozco el ma­
terial y puedo apreciar mejor 
los saltos, elipsis y guiños del 
soprano. Tenemos ya una base 
en común para comunicarnos. 
En resumen, lo que tal vez me 
hace perder la paciencia con 
Clinkers es que todas las com­
posiciones son originales de 
Lacy -a veces nada más que un 
riff a partir del cual irá hilando 
nuevos motivos melódicos y 
rítmicos-. Parece una de esas 
personas que habla consigo 
mismo, o canta en soledad. Se 
queda dentro de su burbuja 
privada y abstracta. No me ne­
cesita. 

P. Wessel 

Bill Dixon: 
Papyrus Volume 11 

Bill Dixon (tp, p) Tony Oxley 
(bat, perc). 

Milán, junio de 1998 
Soul Note 121 338-2 
(Harmonía Mundi) 

*** 
Segundo advenimiento del 

naúfrago que viene de otros 
tiempos. Firmante de una de las 
obras más individualistas y 
comprometidas con la estética 
de la New Thing y el compro­
miso de la Revolución del 68, 
Bill Dixon es un auténtico duro 
de película. No puedo sino 
abundar en lo escrito con oca­
sión de la aparición del primer 
volúmen de Papyrus: Dixon to­
ma la trompeta y hace de ella 
algo que parece no hubiésemos 
oído nunca antes: gruñidos, 
quejidos, notas falsas, uso sin­
gularísimo de la sordina y de 
ecos, fraseo que alterna legatos 
y estacatos atonales. En casi to­
dos los temas, Tony Oxley, per­
cusión y batHía, alternativa­
mente y al mismo tiempo, res­
petuoso pero firme, marcando 
las situaciones, nunca un tempo. 
Esta es una obra valerosa y ex­
presiva, con un estilo fruto del 
aquilatado de muchos años de 
investigación de la naturaleza de 
los sonidos, dirigido a los cono­
cedores y amantes de la música 
free en su versión más intimista 
y abstracta. De respeto. 

E.Fuente 
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liziano Tononi & The Society of Freely Sincopated 
Organic Pulses: 

We did it, We did it! (Rahsaan & the None) 
Tiziano Tononi (bat, perc),formación detallada en libreto 

Milán, diciembre de 1999 
Splasc(h) Records 811 /812 /813 (3 CD's) 

(Afofen Miukis) 

***** 
ARahsaan le salvaron los roqueros. Cuando nadie le hacía pu­

ñetero caso y el sanedrín crítico le tomaba por una especie de 
atracción de barraca, fueron los Eric Clapton y los lan Anderson 
quienes primero movilizaron a la opinión pública para rescatar a 
tan insigne representante de la apostasía jazzística. Es justo, pues, 
que sea uno de ellos quien acuda ahora a rendirle cuentas. Tizia­
no Tononi es, según propia confesión, músico de oscuro pasado 
("yo no crecí con el jazz, ni siquiera me gustaba") que pretende 
redimir encendiendo velas a los miembros del santoral afroameri­
cano. Dedicó sus primeros discos a Don Cherry y )ohn Coltrane. 
El que sigue es, más que una vela encendida, un altar entero de­
dicado al santo Kirk -"We did it, We did it!"-, confesión pública de 
amor hacia quien fue seña del desparrame y primer compilador 
de la historia del jazz. La compenetración entre homenajeado y 
homenajeador es absoluta y no sólo en lo musical. Los textos que 
lo acompañan, la presentación misma, no "versan sobre" sino que 
son Kirk, del mismo modo que un manifiesto dadá es dadá en sí 
mismo, en su forma, y no sólo en su mensaje. Rahsaan lives!: aquí 
hay un tratado. 
El espíritu de Rahsaan se expresa a través de la letra ensimismada 
y por la música, que es la suya y la de sus coetáneos Mingus & 
Shepp, Monk & Trane, Gil Evans, Steve Lacy, Wonder (Steve), 
Hendrix & Marley, también la de sus muy amados Ellington, Wa­
ller & Bechet. Los recuerdos se hacen extensivos a otros amores 
compartidos por el músico de Columbus, Ohio; de algunos de 
ellos se hace mención expresa -Sonny Blount, Lester Bowie, Dan­
nie Richmond, )ethro Tull, )ohn Gilmore, Zappa ... -. 
We did it! ... es un disco de referencias que vienen dadas bien por 
la interpretación de las piezas originales bien por la recreación de 
la música de los mencionados por medio de partituras de nueva 
factura. Es, además, una obra coral, quiere decirse tanto obra de 
una colectividad como obra ejecutada colectiva y orquestada­
mente; en ella la improvisación colectiva ocupa un lugar trascen­
dente. Por no existir no existe una orquesta única que se repita si­
no varias que se alternan, de hecho el único músico que aparece 
en todos los números es el líder y su presencia no pasa por ser de 
las más destacadas. Su función es la de catalizador a través de las 
diversas formaciones y unidades temáticas. 
En la misma medida en que un cuadro precisa de cierta distancia 
para ser apreciado en su totalidad, en una obra de tal enverga­
dura no debe entrarse al detalle a riesgo de que los árboles no nos 
dejen ver el bosque. La vertiente lúdica que se supone consus­
tancial tanto a la música de Rahsaan como al modus operandi de 
los italofreejazzmen, existe pero no resulta grosera ni reiterativa. 
Muy al contrario, si algo define We did it! ... es el cuidado equili­
brio que obtiene el autor de sus distintos componentes. Así, las 
partes solistas y las orquestadas alternan de modo que ni las unas 
cansan ni las otras saturan. Los arreglos son tan variados como es 
posible, las combinaciones instrumentales, con tendencia al soni­
do de big band, también lo son, y los sol istas siempre tienen algo 
que decir y el espacio necesario para ello. Apúntense los nombres 
de Herb Robertson (trompeta), Gianluigi Trovesi (vientos), o Ric­
cardo Luppi (flauta), por citar algunos. La variedad de paisajes y la 
diversidad de fuentes hacen que el interés del oyente se manten­
ga vivo por los muchos minutos de música que contiene el disco. 
Se me dirá que a este Rahsaan del año 2000, a veces, se le ve el 
plumero, lo que es decir que a Tononi a veces se le va la mano 
con el scratch, o con el triqui-trac modelo Ginger Baker o que su 
anhelo de sorprender a toda costa se vuelve, también a veces, 
contra sí mismo. Sólo el que se arriesga puede alcanzar el goce 
supremo de la "eternal vibration" (R.K. dixit). Tononi se arriesga y 
mucho en We did it! ... y casi todo le sale bien. En nombre de to­
dos los que compartimos su devoción por el músico más grande 
en la historia del jazz (¡atención lector!: ésto es una provocación), 
bendito sea. 

J. Mª García Martínez 

lito Puente & Eddie 
Palmieri: 

Masterpiece/Obra Maestra 
Tito puente (perc, vib ), Eddie 

Palmieri (p ), Paquito D 'Rivera (sa), 
Osear D' León, Herman Olivera, 

Pete "el Conde" Rodríguez, 
Frankie Morales (voc). 

Nueva York, 1999 
Bat 84360 0204812 

(Gran Via Dist.) 

*** 
Armando Rodríguez­

Víctor Rendón Latin Jazz 
Orchestra: 

Havana Blues 
Armando Rodríguez (tp), Víctor 
Rendón (bat,perc), formación 

detallada en libreto. 
Nueva York y Nueva Jersey, agosto 

de 1994 y noviembre de 1996 
Palmetto 2034-2 

(Maui Music) 

*** 
Un amigo me afea la cos­

tumbre, mía y de muchos 
otros, de referirme a este tipo 
de música como latin jazz. Los 
hay, como Cabrera Infante, 
que reniegan del término sin 
ofrecer otro a cambio. El lector 
me permitirá seguir utilizándo­
lo en la medida en que sirve 
para identificar la música de 
estos discos. El primero de 
ellos reúne a dos históricos del 
género: Tito Puente -segunda 
generación del mambo- y Ed­
die Palmieri -tercera genera­
ción de latino-jazzísticos, pri­
mera de salseros-: el que dos 
maestros del asunto tal que los 
referidos tuvieran que esperar 
tantísimo para encontrarse en 
un estudio de grabación, es al­
go que no se explica. El que fi­
nalmente el encuentro tuviera 
lugar se le debe al capo de la 
cosa latina, Ralph Mercado. Ti­
to Puente no vivió para con­
tarlo. 
No diré que las esperanzas de­
positadas en el meeting salgan 
defraudadas porque no es ex­
periencia que sea nueva, tra­
tándose de dos músicos del 
potencial de ambos y con su 
afición respectiva a dejarse lle­
var por un tipo de repertorio 
que podríamos definir como 
lamentable. El disco malo no 
es, pero podría ser mucho me­
jor. Lo que no es, en ningún 
caso, es una obra maestra. Tie­
ne desde luego sus cosas, co­
mo el recuperar el vibráfono 
de Puente y un par de solos 
del pianista nyorican que cada 
vez se parece más a Ahmad )a­
ma!. Los cantantes invitados, 
muchos y muy importantes 
ejercen su oficio con la autori-

sigue en pág. 6 O 

Chico O'Farrill: 
Carambola 

Arturo "Chico" O'Farri/1 (comp, arr, dir), solistas y músicos invitados 
detalladados en libreto. 

Nueva York, julio de 2000 
Milestone, 9308-2 
(Nuevos Medios) 

***** 
Con los álbumes Pure Emotion 

(1995) y Heart of a Legend 
(1999) Chico O'Farrill recupera­
ba el liderazgo musical tras va­
rias décadas de trabajos para di­
versas orquestas, o de aceptar 
otro tipo de encargos. Por otra 
parte, parecía lógico que tras la 
desaparición de Mario Bauzá, 
que lo había retomado de Ma­
chito, el nombre de Afro-Cuban 
Jazz Orchestra (o Big Band) pa­
sara a una formación dirigida 
por O'Farrill, músico en el que culmina un estilo fraguado básica­
mente por cubanos en el ámbito del bebop (de aquí que se di­
vulgara como cubop). Carambola es la última entrega discográfi­
ca del genial arreglista habanero, que ha sabido asimilar lo mejor 
de dos idiomas musicales para estructurar un lenguaje propio; un 
lenguaje que requiere de una gran orquesta para manifestarse en 
todo su esplendor. Aquí dispone de ella, con brillantes (pero dis­
ciplinados) solistas y posibilidad de dirigirla sin limitaciones de re­
pertorio o duración de las versiones. Esta doble facilidad permite 
estrenar discográficamente una pieza de gran calado musical, The 
Aztec Suite, que de otro modo habría quedado inédita. Todas las 
piezas (que, excepto el bolero Delirio, son de creación propia) 
añaden algo a nuestra admiración, de manera que no sería justo 
concentrarse sólo en algunas. El resultado de esta suma de extra­
ordinarias interpretaciones es un álbum histórico para el jazz lati­
no, cuya audición nos mantiene en suspenso hasta el final, con la 
fulgurante revisión de la emblemática Afro-Cuban Jazz Suite. La to­
ma de sonido está a la altura de la circunstancia, así como las li­
ner notes del disco. El mejor de los que en los últimos años nos 
han llegado de Chico. 

~"'~ 
i'7~0 

-.>ojo,,, 

J. L. Salinas 

ABAIXADORS DEU 
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viene de pág. 59 

dad que se les supone; el em­
paquetado es impecable, el re­
pertorio va de lo cuasi sublime 
-los números de mambo y latín 
jazz- al espanto según a los pa­
dres del invento les da por ren­
dirle tributo a la tierra mexica­
na -un surrealista Cielito lindo, 
Lo negra moriochi Medley-, ar­
gentina -La último copa-, fran­
cesa, inglesa y española con, 
¡atarse los machos!, El beso, del 
maestro Moraleda, don Fer­
nando. Y es que "la española 
cuando besa ... " 
Hovano Blues, además de resul­
tar un ejercicio honesto y bas­
tante más ponderado de latin 
jazzismo, cuenta con la presen­
cia ilustre de un pionero del 
género, el compositor, arreglis­
ta y director Chico O'Farrill, a 
quien escucharon, los que pu­
dieron, en su reciente gira de 
conciertos por nuestro país. Le 
arropa, a él y a los líderes del 
asunto, Rodríguez y Rendón, el 
mucho talento de la latinidad 
jazzística neoyorquina: Giovan­
ni Hidalgo, Andy González, 
jerry Dodgion, Arturo O'Fa­
rrill... Sorprende que la orques­
ta, a la que no conocíamos, 
cuente con una existencia de 
tres décadas. Esto explica la 
sincronización y solvencia de 
sus interpretaciones, de una 
limpieza ejemplar en los en­
sambles, y muy sustanciosas, 
desde el punto de vista jazzísti­
co que nos interesa, en los so­
los. El repertorio incluye alguna 
que otra joya escondida de 
Jimmy Rowles, Kenny Dorham 
y Horace Silver, entre otros. 

j.Mª García Martínez 

Arturo Sandoval -
Chick Corea -

Poncho Sánchez -
Pete Escovedo: 

JamMiami. 
A Celebration of Latín Jazz 
Arturo Sandoval (tp, fisc), Chick 
Corea (tecl), Poncho Sánchez 

(congas), Pete Escovedo (timba­
les), Ed Calle (st), Osear D'León 

(voc), resto de personal detallado 
en libreto. 

Miami, mayo de 2000 
Concord Picante 4899-2 

(Enfasis Records) 

** 
Entretenida celebración latina 

grabada en el jackie Gleason 
Theatre de Miami que, a pesar 
del gran plantel de figuras que 
participan en el acontecimien­
to, no acaba de cuajar como 
debiera; eso sí, oportuna su 
publicación ya que coincide 
con la reciente aventura de 
Fernando Trueba y su excelen-

60/Cuadernos de Jazz 

te Calle 54. Por aquí desfilan 
músicos de la talla de Sando­
val, Roditi, Corea (y sus Origin 
al completo), Steve Turre o Hil­
ton Ruiz, que se muestran cer­
teros cuando recrean alrede­
dor de las músicas caribeñas 
(por ejemplo, cuando canta 
Osear D'León -Ven Moreno­
lleva al público al éxtasis), pero 
se espesan en los arreglos de 
otros temas, en especial algu­
nas recreaciones de corte más 
jazzísticos como Wigwam, o ro­
zan el exceso en otros como en 
A mis abuelos. A ratos solo. 

F. Bezos 

Rubén González: 
Chanchullo 

Rubén González (p), formaciones 
diversas detalladas en libreto. 

La Habana y Londres, 1997-2000 
World Circuit 060 

(Resistencia) 

**** 
Es difícil (¿imposible?) resis­

tirse al encanto de los viejos 
soneros cubanos; en Chanchu­
llo son varios, pero hay que re­
ferirse, evidentemente, al jefe 
de filas . Si para nosotros el pia­
nista de son por excelencia es 
"LilP' Martínez (lástima que no 
viviese para alcanzar la gloria 
que hoy acompaña a otros 
músicos), valoramos a Rubén 
González como uno de los 
grandes; un estilista que, co­
mo tantos otros teclistas de su 
entorno, no ahorra notas, aun­
que tampoco las impone. Su 
personal forma de tocar, que 
se manifiesta mediante conti­
nuas escalas que suben y bajan 
por el teclado como de punti­
llas, apenas se basa en los re­
cursos característicos de los 
pianistas latinos; por ejemplo, 
casi no hace uso de frases de 
tumbao, esa especie de riff so­
nero que es seña de identidad 
de los colegas de esa escuela. 
En este álbum podemos valo­
rar el estilo de González en el 
tema que le da título, pero, 
para los que lo encuentren rei­
terativo, pueden anotarse su 
magnífica prestación en Rico 
Vacilón; y en la descarga que 
cierra el disco, Pa'gozar, inclu­
so pueden constatar que sabe 
navegar por mares poco tran­
sitados. Como es habitual en 
la serie Buena Vista, la produc­
ción es excelente. La orquilla 
temática es extensa, y las ver­
siones han sido muy cuidadas. 
De entre los músicos que com­
parten cartel con González re­
tendremos, porque es de justi­
cia hacerlo, a lbrahim Ferrer: 
¡qué manera de hacernos sen­
tir en Choco's Guajira! 

J. L. Salinas 

Off Jazz 

Anouar Brahem Trio: 
Astrakan Café 

Anouar Brahem (laúd), Barbaros 
Erkose (el), Lassad Hosni (bendir, 

darbouka). 
Monasterio de St. Gerold, Austria, 

junio de 1999 
ECM 158 494 - 2 
(Nuevos Medios) 

*** 
Con Astrakan Café vuelve 

Anouar Bra hem a la sono­
ridad de sus primeros discos, y 
de hecho recurre a algunas de 
sus primeras composiciones 
retocadas y adaptadas a las ca­
racterísticas de tan peculiar 
trío. El trabajo que realiza este 
músico tunecino es de difícil 
catalogación ya que se mueve 
entre la música de origen islá­
mico, el jazz y la new age y sin 
duda dentro de los conceptos 
que sugiere la sola mención 
del sello ECM. 
Sonidos limpios de belleza se­
ductora surgen del laúd en el 
marco incomparable, por las 
características sonoras, del 
Monasterio de St. Gerold de 
Austria. La percusión y el clari­
nete se dejan arrastrar por 
unas composiciones cuya ins­
piración proviene de distintos 
orígenes como Túnez, el Tur­
kistan, China, Azarbeidjan o 
Tanzania. En la música de Bra­
hem se produce una misterio­
sa simbiosis al fundir y confun­
dir los gélidos sonidos del nor­
te de Europa con los más calu­
rosos aires árabes, cuyo resul­
tado se plasma en un reperto­
rio de escucha reposada. Los 
temas que mejor reflejan lo di­
cho son Khotan y las dos ver­
siones de Astrakan Café. 
Sólo la leve sensación de repe­
tición en algún corte resta en­
canto a esta entrega. 

F. Bezos 

Steve Wilson: 
Passages 

Steve Wilson (sa,ss), Nicholas 
Payton (tp), Bruce Barth (p), Ed 
Howard (b), Adam Cruz (bat). 

Nueva York, diciembre de 1999 
Stretch 9025-2 

(Enfasis Records) 

** 
Tengo una sensación bas­

tante desasosegante, la 
que da el dejá vu con algunas 
obras de músicos de esta últi­
ma o penúltima generación. 
Tal es el caso de Possoges que 
no es un mal disco, cosa, por 
otra parte, poco probable ha­
bida cuenta del personal parti­
cipante que le da a priori un 
aire interesante, pero su músi­
ca, perfectamente interpreta­
da, no pasa de rutinaria. La 
sensación es que estamos ante 
un producto perfecto pero se­
riado. Una temática propia no 
acaba de arreglar las cosas y 
aunque la presencia de un 
Payton decididamente "mo­
derno", y una rítmica que está 
en ello, le dan un toque algo 
más sugerente, la cosa no pa­
sa, lo diré una vez más, de una 
rutina ... impecable. (Confiden­
cialmente les diré que esta crí­
tica les llega con dos meses de 
retraso. La razón es muy llana. 
Hace dos meses no supe qué 
decir de este disco). 

V. Ménsua 

Reedición 

Wardell Gray: 
Complete Sunset & New 

Jazz Masters 
Buddy Stewart, Terry Swope (voc), 
Wardell Gray, Dexter Gordon (st), 
Dodo Marmarosa, Erroll Garner, Al 

Haig y Jimmy Bonn (p), Jimmy 
Raney (g) , Red Challender, Clyde 

Lombardi, Tommy Potter (b), 
Harold West, Jack Milis, Chuck 

Thompson, Tiny Kahn, Roy 
Haynes (bat) 

Hollywood y Nueva York, 1946-49 
The Jau Factory 2281 O 

(GranVía Dist) 

*** 
Pese a su corta vida, nacido 

en Oklahoma en 1921 y 
muerto en el desierto de Ne­
vada en 1955 en circunstan­
cias extrañas, el saxofonista te­
nor Wardell Gray tocó con 
músicos como Earl Hines, 
Charlie Parker, Buddy DeFran­
co, Benny Goodman, Tad Da­
meron o Count Basie, y desa­
rrolló un estilo equidistante de 
las grandes referencias del sa­
xofón de los años 40 y SO, lo 
que por sí solo ya supone un 
logro más que notable. En es-

te CD se recogen las grabacio­
nes realizadas a su nombre en­
tre 1946 y 1949, que suman 
un total de 19 registros, más 
un añadido, con Dexter Gor­
don incluido, que completa 
los 20 del total de la edición. 
Los seis primeros, a mi gusto 
los mejores por coherencia, 
calidad de sonido e inspiración 
musical, fueron grabados en 
California cuando Wardell 
Gray contaba 25 años y edita­
dos originalmente en Francia. 
Red Challender, Dodo Marma­
rosa, o Erroll Garner en Blue 
Lou, y Harold West, o Chuck 
Thompson y jack Milis en The 
Great Lie y 8/ue Lou, respectiva­
mente, acompañan al joven 
saxofonista en estas sesiones 
californianas. Constituyen un 
apreciable documento de 
cuando el jazz era joven, diver­
tido y nada pretencioso. Los 
demás temas no tienen el mis­
mo atractivo, probablemente 
por efecto del goteo que pro­
ducen cinco formaciones y 
otras tantas sesiones de graba­
ción diferentes, con cuatro, 
uno, cuatro y un registros, con 
la feliz presencia de Al Haig en 
todos, salvo el último, The 
Chase, un duelo musical con 
Dexter Gordon. 

J. F.Troyano 

Sonny Criss: 
Memorial A/bum 

Al Killian, Howard McGee (tp), 
Sonny Criss (sa), Wardell Gray, 

Teddy Edwards (st), Charlie Fox, 
Hampton Hawes, Dodo 

Marmarosa, Russ Freeman (p), 
Barney Kessel (g), Harry Babasin, 
Red Challender, Addison Farmer, 
Shifty Henry (b), Tim Kennedy, 
Jackie Milis, Roy Porter (bat). 

Los Angeles, abril, junio, julio y 
octubre de 1947 

The Jau Factory 22813 

*** 
The Hampton Hawes 

Sessions 
Harry Edison (tp), Teddy Edwards 
(st), Sonny Criss (sa), Hampton 
Hawes (p ), lggy Shevack, Leroy 

Vinnegar, Clarence Johnson, 
Buddy Woodson (b), Bobby 

Thompson, Frank Butler, Chuck 
Thompson (bat), Joe Turner (voc). 
Los Angeles, 1949, 1957, 1965 y 

1970 
The Jazz Factory 22812 

**** 
(Gran Via Dist) 

Aunque nacido en Memp­
his, Tennessee, en 1927, 

Son ny Criss vivía en Los Ange­
les desde 1943, inmerso en el 
ambiente musical de la West 
Coast, cuando, entre finales de 
1945 y principios de 1946, 
Charlie Parker estuvo actuan-
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do por los escenarios de Cali­
fornia. Más de uno debió que­
dar marcado por aquella pre­
sencia, como le ocurrió al jo­
ven Sonny Criss. En 1946, con 
diecinueve años, ingresó en la 
banda del trompetista Howard 
McGee y coincidió con Parker 
y Dexter Gordon. Entre 1948 y 
1950 formó parte de )ATP, la 
organización promovida por 
Norman Granz, pero no fue 
hasta 1956, siendo miembro 
de la banda de Buddy Rich, 
cuando el saxofonista grabó 
los primeros y más conocidos 
discos a su nombre para el se­
llo Imperial: Jazz USA, con 
Kenny Drew y Barney Kessel¡ 
Go Man y Plays Cole Porter con 
Sonny Clark. No obstante, si 
he de elegir uno entre sus dis­
cos, me quedo con Sonny Criss 
at the Crossroads, grabado en 
Chicago en marzo de 1959, 
con Ola Hansen, Wynton Kelly, 
Bob Cranshaw y Walter Per­
kins. Entre 1962 y 1965 residió 
en París, el refugio preferido 
por las almas errantes nortea­
mericanas. Tras su regreso a 
California en la segunda mitad 
de los 60, graba para Prestige 
y, en 1968, recibe el reconoci­
miento del público y la crítica 
con una cerrada ovación en el 
Festival de Newport y el pre­
mio otorgado por la revista 
Down Beat, respectivamente. A 
partir de ahí, su vida y su ca­
rrera entran en una prolonga­
da pendiente, hasta que en 
noviembre de 1977 se suicida. 
Más de veinte años después se 
sabría que padecía un cáncer 
de estómago desde hacía 
años. Las grabaciones que se 
recogen en estos dos CD's me­
recen una consideración desi­
gual, aunque no una muy de­
sigual valoración, pues, mien­
tras Memorial A/bum data de 
un mismo año y presenta por 
ello una coherencia estilística, 
Hampton Hawes Sessions com­
prende cuatro sesiones dife­
rentes de cuatro años distan­
tes, grabadas en Los Angeles, 
y cuatro formaciones diferen­
tes, con la participación en to­
das de Hampton Hawes¡ no se 
trata, pese a ello, de un disco 
desequilibrado sino interesan­
te po su música y con buen so­
nido, desde su registro más 
antiguo al más moderno. 

J. F. Troyano 

Reedición 

Sonny Criss: 
The Complete Imperial 

Sessions 
Sony Criss (sa), Barney Kessel (g), 

Kenny Drew, Sonny Clark (p), 
Larry Bunker (vib), Bill Woodson, 
Buddy Clark, Leroy Vinnegar (b), 

Chuck Thompson, Lawrence 
Marable (bat). 
Los Angeles, 

enero a octubre de 1956 
Blue Note 5 24564 2 (2 CD's) 

**** 
Muerto hace casi 25 años, 

Sonny Criss fue uno de 
esos músicos de los que se di­
ce que merecen más reconoci­
miento del que han tenido 
cuando vivían. Lo malo en es­
te caso es que, bien muerto y 
enterrado, de Criss seguimos 
sin acordarnos. Esta oportuna 
reedición de las sesiones que 
grabara para el sello Imperial a 
mediados de los cincuenta, 
debería hacer justicia sobre la 
música de un saxofonista que, 
más que infravalorado, fue un 
perfecto desconocido. Su naci­
miento en Memphis, causa 
probable de su facilidad para 
ejecutar escalas blues, y el tras­
lado familiar a Los Angeles 
cuando contaba 15 años, hi­
cieron de él un músico de gran 
versatilidad. Criss vivió el inicio 
del bop en Los Angeles y aun­
que la adscripción de su juego, 
el fraseo, sea la típica de este 
movimiento, en su sonoridad 
se escuchan los ecos del saxo­
fonismo inmediatamente an­
terior: Willie Smith, Benny Car­
ter o )ohnny Hodges, son sus 
evidentes referencias. Y es pre­
cisamente en esta mixtura en 
la que reside el encanto parti­
cular de este músico. 
Las tres sesiones presentadas 
son de calidad pareja, aunque 
me ha parecido mucho más 
interesante la primera, -graba­
da entre enero y marzo- con 
un fantástico Kenny Drew, que 
las otras dos -julio, agosto y 
octubre- con otro pianista 
acompañante rayando a gran 
nivel: Sonny Clark. La verdad 
es que este doble CD merece­
ría su compra por la presencia 
de ambos en un momento de 
gran forma . La temática que 
acometen ambas formaciones 
está basada casi exclusivamen­
te en standards, siendo la ter­
cera de ellas dedicada a Cole 
Porter. 
Excelente muestra de un jazz 
en el que gran parte de su be­
lleza radica en la simplicidad 
de plateamientos y en una re­
solución directa¡ pero también 
imaginativa y swingante.Es la 
dificil belleza de hacer fácil lo 
que es en realidad extremada­
mente difícil. 

V. Ménsua 

Paul Quinichette: 
The Vice Pres 

Paul Quinichette (st), con 
formaciones detallas en libreto. 
Nueva York, octubre de 1951 

a julio de 1954 
( original: EmArcy) 

Verve Elite Edition 543 750 2 

*** 
Jimmy Cleveland: 

lntroducing jimmy Cleveland 
and his Ali Stars 

)immy Cleveland (tb), Ernie Royal 
(tp), Lucky Thompson, )erome 

Richardson (st), Cecil Payne (sb), 
)ohn Williams, Hank Janes, Wade 

Legge (p), Barry Galbraith (g), 
Osear Pettiford, Paul Chambers 

(b), Max Roach, Osie Johnson, joe 
Harris (bat). 

Nueva York, agosto y noviembre 
de 1955 

(original : Mercury) 
Verve Elite Edition 543 752 2 

**** 
Billy Bauer: 

Pledrist 
Billy Bauer (g), Andrew Ackers (p ), 

Milt Hinton (b), Osie )ohnson 
(bat). 

Nueva York, enero y marzo de 
1956 

(original : Norgram) 
Verve Elite Edition 517 060 2 

*** 
(Universal Music) 

Verve Elite es uno de los más 
apetitosos y crujientes ca­

tálogos de reedición de la ac­
tualidad. Más que las otras dos 
colecciones del mismo sello y 
parecida impronta gráfica 
(Master Edition y by Request), 
ésta se presenta con poder de 
contenido. ¿Qué significa?: 
que al menos el ochenta por 
ciento de los títulos son dignos 
de inclusión en una discoteca 
que se precie¡ algunos, im­
prescindibles. Hecha esta esti­
mación, no por laudatoria in­
necesaria, me someto a co­
mentar en poco espacio tres 
de los títulos de la última en­
trega. El orden de los factores 
es cronológico 
De 1951 a 1954 transcurren 
las veintiséis tomas (hay infun­
dados bonus tracks) del disco 
de Quinichette. Es una música 
alegre, optimista, swingante y 
con presencia de blues. Arropa 
a Quinichette, como si de Les­
ter Young se tratara, la flor y 
nata de Kansas City en cinco 
diferentes formaciones, en una 
de las cuales la sección rítmica 
es la de Count Basie ... con el 
propio Basie al piano. Quini­
chette era muy parecido a Les­
ter, pero era otro, por cierto 

sigue en pág. 62 
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viene de pág. 61 

que muy bueno y patrón de 
una intensidad particular. El 
suyo no era arte mimético si­
no, más bien, un calco de sí 
mismo. La idea es que Quini­
chette tocaba como Quini­
chette cuando imitaba a Lester 
Young, operación que daría 
como resultado un espéculo 
de narcisismo no superado. Si 
la idea es muy enrevesada la 
simplificaré: Lester era dema­
siado grande como para en­
frentarse a él con literalidad. 
¿Quieren saberlo? El disco es 
bueno. Y una aclaración: exis­
te una edición de 1994 Blue 
Moon, sin tomas alternativas 
(ni juguete gráfico). 
El disco de Jimmy Cleveland 
presenta otra música: un be­
bop madurado desde Tadd 
Dameron, con gran espacio 
para las orquestaciones, que 
es como decir a la narratividad 
de los argumentos musicales. 
La música está presentada por 
tres formaciones con grandes 
solistas, aparte del propio Cle­
veland, que en el momento de 
estos registros tenía 29 años. 
Para quien no lo sepa: se trata 
de uno de los más grandes 
trombonistas de la historia del 
jazz, en su época comparable 
a Carl Fontana, Frank Rosolino 
y].]. Johnson, de quien deriva 
su estilo. Tiene, como Fonta­
na, una pulcra emisión en los 
agudos, y como Rosolino, un 
expansivo sentido del humor 
traducido en frase musical. De 
].]. admite el lenguaje bebop 
más auténtico. Una mezcla ex­
plosiva y no de manera. En 
aquellos años Cleveland grabó 
cuatro discos a su nombre (to­
dos para Mercury/EmArcy) y 
éste es el primero que se ree­
dita en cedé. A la espera de los 
otros tres, capricho de los que 
tienen la potestad de meter 
manos en los archivos sin en­
suciar el contenido, considero 
ineludible éste. 
Plectrist es el único disco que el 
lúcido Billy Bauer grabó a su 
nombre. Con el plectrum entre 
el pulgar y el índice, y con ca­
si treinta años de edad, Bauer 
ingresó en las formas moder­
nas del jazz dándole cuerpo a 
los ritmos de la big band de 
Woody Herman. Allí, junto a 
Chubby Jackson formó uno de 
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los dúos rítmico/melódicos 
emblemáticos del jazz de des­
pués de Basie/Green/Page/Jo­
nes. Tenía el oído puesto en 
Charlie Christian y una pro­
pensión natural a la moderni­
dad y la investigación sonora. 
Su ingreso en la corte de Len­
nie Tristano, primero como 
alumno y miembro del trío del 
maestro y luego como parte 
importante del sexteto, termi­
nó de darle forma a su música, 
o, mejor aún, a su método de 
afrontar el solo. Tan tristaniano 
como Warne Marsh o el pri­
mer Konitz, sufrió de la oscuri­
dad en que se hunden los que, 
más que protagonizar, eligen 
colaborar con otros. Un solo 
disco oficial. Y otro, grabado 
en su casa y en un local, nun­
ca reeditado en CD. La música 
que aquí presenta se vale de 
un marco tranquilo para expo­
ner ideas novedosas ( como 
Lester Young en los años trein­
ta). Usted dirá, yo me lo apro­
piaría. 
Así las cosas. La admisión de 
estas piezas en los anaqueles 
no garantizan el ingreso en 
una elite, pero dan pie a los 
mayores disfrutes. 

C. Sampayo 

Cannonball Adderley 
Quintet: 

Them Dirty Blues 
Cannonbal Adderley (sa), Nat 
Adderley (cnt), Barry Harris, 

Bobby Timmons (p), 5am Jones 
(b ), Louis Ha yes (bat). 

Nueva York, febrero de 1960, y 
Chicago, marzo de 1960 
Capitel Jazz 4 95447 2 

(Emi-Odeón) 

*** 
Them Dirty Blues no es de los 
/ mejores discos del quinteto 

de Cannonball de aquella épo­
ca, pero sí es uno de los bue­
nos. Y, por tanto, uno bueno 
de él siempre es cojonudo. 
Qué se puede decir de Can­
nonball Adderley que no se 
haya dicho ya. Grabé hace po­
co de la televisión una sesión 
registrada en 1964 para la 
BBC. Era una filmación de 35 
mm y en blanco y negro del 
sexteto posterior. Estaban, 
además de Julian y Nat, Char­
les Lloyd al tenor y la flauta, un 
jovencísimo -y sin bigote- Joe 
Zawinul, y la misma sección 
del presente disco, los fantásti­
cos Jones y Hayes. Resulta es­
tupendo ver a Cannonball en 
acción incluso cuando no está 
tocando: su mano derecha di­
buja, infatigable, el compás 
del tema. Los chasquidos de 
los dedos y movimientos de la 
mano reflejan, mejor que nin-

guna lección, el esqueleto del 
swing. Es sencillamente genial. 
La edición en CD ofrece dos 
versiones alternativas del in­
feccioso Work Song, de Nat 
Adderley, y de la deliciosa Dat 
Dere, de Bobby Timmons, pia­
nista que está presente en cin­
co de los nueve temas (inclui­
das sus versiones de Dat Oere) 
y que, globalmente, es una 
presencia más estimulante que 
la de Harris. En fin, uno de los 
monstruos que tuvo el hard 
bop en su momento de máxi­
mo esplendor. Recomendable 
siempre. 

G. Lázaro 

Budd Johnson: 
Ya! Ya! 

Budd Johnson (st), Charlie Shavers 
(tp), André Persiani (p), 

Roland Lobligeois (b), Oliver 
Jackson (bat). 

Burdeos, 7 y 8 febrero de 19 70 
Black & Blue 924.2 

(Karonte) 

**** 
La reedición del catálogo 

Black & Blue permite la re­
cuperación de algunos peque­
ños tesoros. Budd Jonhson es 
uno de los músicos de escuela 
prebop que con mayor interés 
se asomó a las nuevas tenden­
cias jazzísticas; como arregla­
dor ha sabido, incluso, escribir 
para Dizzy Gillespie. En este ál­
bum se nos presenta como in­
térprete, acompañado por 
uno de sus bateristas favoritos 
y por un tándem de eficaces 
sidemen, habituales en la 
Francia de aquellos años. 
Charlie Shavers es un añadido 
de lujo, y aquí se muestra en 
excelente forma; aunque haga 
uso de ese fraseo gorjeante, de 
comercial bisutería para algu­
nos, que le ha deparado unas 
críticas que no compartimos 
(no nos cansamos de reiterar­
lo: ¿por qué el jazz no puede 
ser también espectáculo?). Pe­
ro la mayor gloria es para el lí­
der de sesión, que encuentra 
oportunidad para volcar lo 
mejor de sí mismo como inspi­
rado saxofonista . Desde el 
onomatopéyico Ya! Ya!, un 
blues en el que Jonhson pare­
ce a veces caminar por el filo 
de la navaja, hasta l'/1 Be Seing 
You, que cierra el disco, lo que 
recibimos es, ante todo, una 
lección de buen gusto inter­
pretativo. A retener el tramo fi­
nal de esta última balada: con 
el saxo soprano Johnson se ha­
ce merecedor de las estrellas 
con que se valora el disco. 

J. L. Salinas 

Patricia Barber: 
Nightclub 

Patricia Barber (voc, p), Charlie 
Hunter (g ), Michael Arnopol, 
Marc johnson (b), Adam Cruz, 

Adam Nussbaum (bat). 
Chicago, mayo de 2000 

Blue Note/Premonition 5 27290 
(Emi-Odeón) 

*** 
Barber tiene todo para ser 

una de las rutilantes estre­
llas del jazz actual. O, al me­
nos, eso parece. Nada tiene 
que ver una estrella de ahora 
con lo que en su momento 
fueron Louis, Duke o Miles. No 
es que sea mejor o peor, sino 
distinto. En realidad, aquellos 
fenómenos más que estrellas 
eran celebridades. La estrella, 
tal y como la entendemos hoy, 
aún no existía. Para ser una es­
trella en los tiempos presentes 
hay que, por poner un ejem­
plo y aunque no sea el caso, 
haber aparecido en un score 
de una película de Clint East­
wood. Lo digo sin acritud, 
Eastwood como director me 
gusta -olvidemos Space Cow­
boys-, pero estoy hablando de 
otra cosa, hablo de mercado­
tecnia y de los elementos que 
la componen: la política de 
lanzamientos, el marketing, la 
imagen, la promoción, la fruc­
tífera posibilidad que tiene la 
música -por tanto, también el 
jazz- de combinarse con el ci­
ne ... Pero lo que a ustedes les 
interesará saber, si es que no 
han pasado ya de esta reseña, 
es si Nightclub está bien o no. 
Hombre, pues supongo que sí. 
No se intenta colocar por todo 
lo alto un pestiño. Barber sabe 
cantar, sabe tocar, sabe rodear­
se de buenos músicos y conse­
guir lo que desea (también es 
la productora), y sabe interpre­
tar standards, lo que es muy 
pertinente ya que es algo que 
nunca falla (los 12 temas del 
disco lo son). Ahora bien ¿hay 
en Nightclub algo que se salga, 
que provoque sensaciones 
fuera de lo común, que des­
pierte una emoción intensa e 
inexplicable, que aporte una 
nueva perspectiva sobre esos 
temas que hemos oído mil ve­
ces? Me parece que no. Ade­
más, aunque esté bien, ¿no les 
parece un poco fácil a estas al-

turas su propuesta? Con todo, 
hay algún que otro justificado 
tributo, como el que parece 
rendir a Sheila Jordan en Au­
tumn Leaves. 

G. Lázaro 

Off lazz 

Maria Joao, Mário 
Laginha: 

Chorinho feliz 
Maria Joao (voc), Mário Laginha 

(p), Gilberto Gil, Lenine, Adufeiras 
de Monsanto, Ana Cinger, Marcio 

Lott (voc), Toninho Harta (g), 
Toninho Ferragutti (acor), Eduardo 

Miranda (mandolina), Nico 
Asump,ao (b), Armando Mar,al 
(perc), Helge a. Norbakken, lvo 
Meirelles (bat, perc), André Salm 

(fl). 
Ria de Janeiro, febrero de 2000 

Verve 543 749-2 
(Universal Music) 

*** 
Los 500 años del descubri­

miento de Brasil por los por­
tugueses lo han celebrado 
nuestros vecinos como noso­
tros celebramos el aniversario 
de la llegada de Colón a tierra 
americana, solo que más dis­
cretamente. Entre otras cosas, 
han creado una Comissao Na­
cional para as Comemora~oes 
del Descobrimentos Portugue­
ses que se dedica a encargar 
discos como el que nos ocupa. 
La idea era la de reunir a músi­
cos del orbe Lusitano y poner­
los a las órdenes de Maria 
Joao, es un decir (difícilmente 
nadie que sea él mismo puede 
estar a las órdenes de un Gil­
berto Gil, por poner un ejem­
plo). A Joao se le encargó la le­
tra, a Laginha la música y a los 
demás, músicos de uno y otro 
país y de distinto credo, su ins­
piración. Siendo todas las 
composiciones originales, las 
hay que quieren ser un fado, 
un choro o una samba cuando 
no remiten a algún ritmo os­
curo del folclore mozambique­
ño; también hay una cosa rara 
que suena a chino, normal. 
Para información de los mu­
chos fans con que cuenta Ma­
ria Joao en nuestro país, decir 
que Chorinho feliz es un respiro 
o, si se prefiere, una vuelta a un 
cancionero "políticamente co­
rrecto" en cuanto que inter­
pretado a pie de la letra/parti­
tura, si se quiere una especie 
de nueva versión contenida del 
anterior Cor. Los arreglos de 
Laginha, tan minimalistas co­
mo en él es costumbre, se ajus­
tan y abrochan en sus lugares 
preceptivos, tampoco en esto 
hay grandes sorpresas. 
Maria Joao canta lo que canta 
casi como lo cantaría una can-

Institut Valencià de Cultura



tante que no fuera ella, es de­
cir, huyendo del exceso, con 
personalidad y com? escon­
diéndose cuando quien tiene 
al lado en el estudio se llama 
Gilberto Gil o Lenine. Será por 
ello, quizás, que uno tiene la 
sensación de hallarse ante una 
obra inconclusa que no llega a 
cumplir sus objetivos ni como 
el disco de world music que 
pretende ser, ni como el disco 
de jazz que no es. Visto desde 
la distancia, no sé si éste es el 
disco que necesitábamos los 
seguidores de la lisboeta. 
La sensación es que falta algo, 
llámesele vigor o fuerza, sobre 
todo por lo que toca a los arre­
glos. Sólo ocasionalmente las 
interpretaciones levantan el 
vuelo, así en el magnífico solo 
de Laginha con fondo de per­
cusiones sobre Um choro feliz. 

J. M• García Martínez 

Annette Peacock: 
An Acrobat's Heart 

Annette Peacock (voc, p), Cikada 
String Quartet. 

Oslo, enero y abril de 2000 
ECM 159496-2 

(Nuevos Medios) 

** 
Todo en el mundo de An­

nette Peacock es pasajero. 
Sus melodías son breves frag­
mentos sin resolución mante­
nidos en el aire unos minutos 
para desvanecerse dejando un 
rastro de algo sentido pero no 
sustanciado. Sus epigramáti­
cas letras son cortos momen­
tos de iluminación que se des­
hacen en la paradoja personal, 
confesiones que se derrumban 
en su propio desengaño. Un 
mundo recluso y punzante­
mente melancólico. Se diría 
que casi conforme a su dedica­
ción a lo efímero e inasible, Pe­
acock ha mantenido una ca­
rrera llena de desapariciones 
en la que sus discos de los se­
tenta, en un individual e ines­
table molde jazz-rock, se man­
tienen realmente bien. La apa­
rición de An Acrobat's Heart en 
ECM es toda una sorpresa una 
vez que aparte de los álbumes 
autoproducidos para su sello 
lronic muy poco se sabía de 
ella aparte de los discos dedi­
cados a sus composiciones por 
Paul Bley (Annette) y Marilyn 
Crispell (Nothing ever Was, 
anyway). No es su nuevo tra­
bajo en el que las palabras 
"aunque" y "te quiero" se repi­
ten en toda sus posibles inten­
ciones un disco característico 
de la cantante. El acompaña­
miento del sonido elegíaco del 
Cikada String Quartet remarca 
en exceso el ennui de Peacock 
robándole la dimensión iróni-

ca de sus letras. La vocalista si­
gue cantando tentativas frases 
ascendentes con su voz blanda 
y apenas inflexionada pero po~ 
muy desnudamente que este 
el grupo utilizado sus palabras 
cobran un tono lapidario que 
les es ajeno. An Acrobat's Heart 
es un disco mortecino, claus­
trofóbico y seco que reduce a 
Peacock a sólo uno de sus 
componentes. Mientras, hay 
álbumes filosos como l'm the 
One que permanecen en el 
limbo de las reediciones. 

A.Gómez Aparicio 

Clementine: 
Couleur Café 

Clementine (voc), con distintas 
formaciones detalladas en libreto. 

Minneapolis, 1 999 
Go Jazz 6046 

(Enfasis Records) 

*** 
Nueva entrega de la cantan­

te Clementine donde 
vuelven a aparecer los referen­
tes que guían su música -Bra­
sil, Cuba, Francia y el jazz- des­
de los que se sumerge en un 
variado repertorio donde can­
ta de forma coherente en cas­
tellano, francés y portugués. 
Pero en este Cou/eur Café me­
recen especial atención los te­
mas brasileños de A. C. )obim 
(tres) por su tratamiento y sus 
interioridades. A los excelentes 
arreglos de estas creaciones 
(en los que participa Ben Si­
dran), hay que sumar la pre­
sencia del guitarrista y vocalis­
ta Marcio Faracó, un músico 
cuya voz nos remite, en el tim­
bre y la entonación, a los gran­
des cantantes brasileños de la 
bossa nova. Su colorido vocal 
se complementa con las infle­
xiones de Clementine de for­
ma mágica en apartados como 
Retrato em branca e preto. 
En la parte más discreta y floja 
de las creaciones aparecen al­
gunas composiciones de Leo 
Sidran, incluido un broche fi­
nal y despedida sin mucho 
acierto -curiosamente se llama 
Bienvenido- donde priman so­
nidos almibarados y sin gracia, 
que restan encanto a un en­
cuentro de calidad. 

F. Bezos 

Nnenna Freelon: 
Sou/ca/1 

Nnenna Freelon (voc), Takana 
Myamoto, )ames Williams (p), 

Wayne Batchelor, Ray Drummond 
(b), Woody Williams, Ed Thigpen 

(bat), + Take 6 (voc), )oe Beck (g), 
)ames Sandon, Chris Potter (st, fl), 

Matt Shulman (tp) ... 
Nueva York, abril de 2000 

Concord 4896-2. 
(Enfasis Records) 

*** 
Me da la impresión que 

Nnenna Freelon, lo mis­
mo que otras cantantes afroa­
mericanas reveladas en épocas 
recientes (Dianne Reeves, Car­
men Lundy y, en cierta mane­
ra Cassandra Wilson), se han 
vi¡to constreñidas a empren­
der vías multidireccionales, en 
un laberinto repleto de tram­
pas sin salidas claras. El canto 
jazzístico, tras Billie, Ella, Sa­
rah, Dinah, o, incluso, McRae, 
Abbey, Sheila, entre otras, ha 
alcanzado unas cotas difíciles 
de emular. Lo mismo sucede 
con la interpretación de stan­
dards o con los acentos blues 
o gospel. Asimismo, por el mo­
mento histórico y generacio­
nal estas nuevas cantantes han 
int~ntado abrirse a otras músi­
cas a la hora de intentar clari­
fic;r su propio itinerario. Desa­
fortunadamente, al margen de 
coyunturales éxitos de ventas y 
promociones, muchas veces 
permanece un cierto regusto a 
fracaso artístico. 
El anterior disco de Freelon, un 
decepcionante Maiden Voyage, 
entraba dentro de esta catalo­
gación . En esta ocasión, . el 
eclecticismo le ha proporcio­
nado algunos mejores resulta­
dos. No tanto por una comer­
cialota versión de Gilbert Be­
caud, con samplers, solos de 
saxo de anuncio y unas gotitas 
de percusión en primer plano. 
O temas suyos un tanto místi­
cos y de vulgar melodismo. 
Tampoco las versiones de Ba­
charach y de Steve Wonder fi­
jarán la atención. Mejor para­
da resulta la reelaboración de 
Button up Your Overcoat de Les 
Brown, con incorporación de 
un fragmento de The Creator 
Has a Master Plan, de Leon 
Thomas con Pharoah Sanders, 
sobre un insistente riff de la 
guitarra de joe Beck. El popu­
lar Straighten up and Fly R1ght 
de Nat "King" Cole es objeto 
de una versión a capella con el 
grupo vocal Take 6. . 
Lo más consistente proviene 
de las interpretaciones con el 
trío del pianista james Williams 
(con Ray Drummond y Ed 
Thigpen) de standards de R1-

sigue en pág. 64 
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chard Rodgers, el Just in Time 
de Betty Comden y )ule Styne 
o la versión en trío de Amazing 
Grace (en este disco hay otra, 
inferior, en dúo con el pianista 
japonés), que popularizó Ma­
halia )ackson, un gospel objeto 
de un tratamiento relleno de 
swing, emoción y chispa. Lo 
cual demuestra que, cuando 
no quiere ser original o comer­
cial, puede ser una cantante 
de jazz muy convincente. 

F. García Herraiz 

Dianne Reeves: 
In the Moment: 
Uve in Concert 

Dianne Reeves (voc), Otmaro Ruiz 
(p, voc), Reginald Veal (b, voc), 

Rocky Bryant (bat, voc), Romero 
Lubambo (g), Munyungo Jackson 
(perc, voc), George Duke (p, voc), 

Wayne Holmes (voc). 
Los Angeles, julio de 2000 

Blue Note 5 25141-2 
(Emi-Odeón) 

*** 
1 
napelable demostración de 
que el marco natural de Dian­

ne Reeves es ese, el escenario. 
La cantante despliega todo su 
poderío y toda su magia en 
honor al respetable y arropada 
por unos músicos que se di­
vierten en las tablas y transmi­
ten una gran dosis de aromas 
africanos, al margen de la mú­
sica por la que se muevan 
(standards, Leonard Cohen, o 
A. C. )obim). Como si de un 
efecto boomerang se tratara, 
toda la envidiable gracia que 
trasmite la cantante en directo 
le es devuelta por el público re­
doblada o duplicada en cuanto 
a calorías se refiere, con lo que 
su figura se crece. Corre Reeves 
más riesgos en directo que en 
estudio, quizás forzada por el 
entusiasmo que la rodea, lle­
vando su voz a improvisaciones 
deslumbrantes y de gran difi­
cultad, y para confirmar lo di­
cho baste escuchar y comparar 
temas como Brigdes grabado 
con o sin público. Producido 
por George Duke, este aparece 
como apoyo en los teclados en 
varios temas, y de forma más 
intensa y comprometida en el 
tema Comme In -rnmposición 
de Reeves- donde lleva el peso 
de la rítmica y canta junto a 
ella. Cinco temas aporta Dian­
ne Reeves a la totalidad sin lle­
gar ninguno a la genialidad, al­
gunos ya cantados en otros de 
sus últimos discos. Sin duda, la 
forma de encontrarse con la 
mejor de las Dianne Reeves po­
sibles es sumergirse y bucear 
un momento en In The Mo­
ment. 

F. Bezos 

64/Cuadernos de Jazz 

Nuno Ferreira Quintet: 
Long-distance ca/Is 

Nuno Ferreira (g), Kris Bauman 
(sa, st, el), Albert Sanz (p ), Alexis 
Cuadrado (b ), Jochen Rueckert 

(bat). 
Nueva Jersey, mayo de 2000 

FS New Talent 095 
(Actual Records) 

*** 
No es mucho lo que sé de 

Nuno Ferreira y no es mu­
cho lo que puede saberse de él 
por las espartanas notas que 
acompañan la presente edi­
ción. Sé que es portugués, que 
toca la guitarra y compone y 
que vive o ha vivido en Nueva 
York, ciudad en la que se en­
contró con quienes comparten 
el disco. Como instrumentista 
es músico ponderado, escue­
to, tirando a introvertido y po­
co dado a soltarse la melena. 
Su cercanía excesiva con sus 
modelos/referentes hacen que 
este sea uno de esos discos 
que se saben antes de escu­
charlos. Tiene mucho de ejer­
cicio escolástico -quiero enten­
der que sus protagonistas 
coincidieron de hecho en la 
escuela-, mucho de alejamien­
to premeditado -no hablo de 
jazz cool-, mucho de conten­
ción y muy poco de arrojo, sal­
vo por lo que toca a Albert 
Sanz, su verdadero protago­
nista y el músico de más per­
sonalidad de cuantos intervie­
nen. El resto son músicos tan 
maduros en su juventud como 
lo fueron Wynton Marsalis y 
sus discípulos en la suya. Su 
música es un jazz tan impeca­
ble en la forma como reprimi­
do en su expresión, un jazz 
que imita a muchos y amaga 
sin entrar a matar salvo en la 
pieza que cierra el disco, un 
ejercicio no muy lejano de la 
estética de la vanguardia. El te­
ma final Canon de Alexis Cua­
drado, con Kris Bauman al cla­
rinete, tiene en sus 4' 29" lo 
que no tiene el resto del disco 
en su hora larga de duración: 
originalidad. 

J. Mª García Martínez 
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Eddie Henderson: 
Anthology 

Eddie Henderson (tp), con varias 
formaciones detalladas en libreto. 

1975 y 1978 
Soul Brother Records SBP J 3 

(Maui Music) 

* 

Admitamos que Eddie Hen­
derson siempre fue un ins­

trumentista superdotado. Mi­
les Davis, amigo de su familia 
así lo advirtió y animó al joven 
-que estudiaba zoología y me­
dicina, carreras que terminó- a 
que se dedicara a la música. 
Sus primeras apariciones im­
portantes lo fueron como 
miembro del sexteto de Herbie 
Hancock, después estuvo aquí 
y allá hasta que fue tentado 
por el vil metal y se dedicó con 
ahínco a colaborar en darle for­
ma a la peor década del jazz, 
los setenta. Esta recopilación 
de cuatro discos de esa época 
-en estrecha colaboración con 
otro superdotado, el trombo­
nista Julian Priester- bien servi­
rían para definir lo deletéreo 
que fue para los oídos incautos 
eso que dio en llamarse, a falta 
de mejor nombre, fusión . Aquí 
tenemos todos los tópicos de 
este género o sector de la eco­
nomía discográfica; me ahorra­
ré el describirlos. Afortunada­
mente Henderson volvió a ... la 
música. Pudo hacerlo; otros, 
con menos elementos de jui­
cio, se quedaron en el arcén y 
fueron olvidados. Un capítulo 
complementario de la Historio 
universal de la infamia. 

C.Sampayo 

lñaki Askunze Sextet: 
La calle de la duda 

lñaki Askunze (st), Ion Robles 
(sa,ss), Benet Palet (tp), Albert 
Bover (p), David Mengual (b), 

Marc Miralta (bat), + Dani Pérez 
(g) en dos temas. 

Tarragona, septiembre del 999 
Satchmo Jazz 0001 Oj 

(Discmedi) 

**** 
Culpa mía: desconocía el 

nombre de lñaki Askunze. 
Esta es una de las recompensas 
de la labor de reseñar discos: a 
veces te cae entre manos un 
disco interesante que de otra 
forma no habrías conocido. 
Con -la mala, si no inexisten­
te- infraestructura para el es­
tudio y la difusión del jazz en 
España, se puede considerar 
un acto de fe el sacar adelante 
un proyecto como éste. Fe, lo­
cura y duda. Siendo del país 

de Hamlet, me siento particu­
larmente intrigado por un dis­
co con semejante título y en 
cuya portada no se ve a nadie, 
tan sólo la fachada de un de­
crépito caserón, salpicado con 
ocho placas de abogado y una 
de médico, y con dos oscuras 
aperturas haciendo de puer­
tas. Y como para afirmarnos 
en nuestras sospechas hay te­
mas en el disco con nombres 
como La trampa, Clan, Visiones 
y El dilema. Estamos efectiva­
mente en la Calle de la duda, 
pero no es una calle sin salida, 
y la duda es mucho más fructí­
fera que la certeza. Además, 
puede llevar a la sabiduría, so­
bre todo si uno tiene fe y no 
desfallece. No dudo en reco­
mendar este disco que tam­
bién podría llamarse La calle de 
las sorpresas por la variedad de 
perspectivas y panoramas in­
sospechados por los que nos 
lleva Askunze. Los arreglos que 
ha hecho de sus diez originales 
están muy conseguidos y sir­
ven para dar realce a un grupo 
de músicos españoles de un 
nivel absolutamente interna­
cional . Albert Bover, David 
Mengual y Marc Miralta ya 
han pasado las fronteras, pero 
los vientos también deberían 
soplar en el mundo transpire­
náico. Como solista me gusta 
especialmente Benet Palet. 
Tiene las ideas tan claras como 
clara e inconfundible es la voz 
de su trompeta. 

P. Wessel 

Sylvain Luc/Serge 
Luc/Gérard Luc: 

Nahia 
Sylvain Luc (g, b, perc), Gérard 
Luc (acor), Serge Luc (bat, perc) 

País Vasco francés, verano de 
1999 

Pygmalion Records 595272 
(Maui Music) 

*** 
Sylvain Luc/Jean-Marc 
Jafet/ André Ceccarelli: 

Sud 
Sylvain Luc (g), Jean-Marc Jafet 

(b), André Ceccarelli (bat) 
Antibes, agosto de 1999 y París, 

diciembre de 1999 
Dreyfus Jazz 36612-2 

(Nuevos Medios) 

** 
Los dos tríos que nos presen­

ta en estos discos el guita­
rrista francés Sylvain Luc par­
ten de planteamientos musica­
les bastante distintos, aunque 
en ambos se noten gustos y 
afinidades similares. Nahia es 
el que, en principio, me intere­
sa más de los dos. Grabado en 

el País Vasco francés y con sus 
hermanos Serge y Gérard, 
transmite perfectamente ese 
aire de encuentro familiar: es 
íntimo, para oír en un ambien­
te cálido, rodeado de amigos, 
sentado en un banco de ma­
dera y con un buen chato de 
tinto en la mano. De hecho, 
esta atmósfera distendida se 
ve corroborada por el hecho 
de que cinco de los 12 temas 
están consignados como "im­
provisación". La música de es­
te trío está urdida, sobre todo, 
con esencias y hierbas tradi­
cionales. Ritmos y melodías 
que aunque no son de nuestra 
tierra lo son de otras muy cer­
canas ( el acordeón de Gochoki, 
la suavidad de canción de cu­
na de los temas Kithane y 
Nahia, las festivas y muy vas­
cas Salte Aire y Ximixta, o el 
aroma de ultramar de Arext­
xea). Conviene destacar Bana­
ko, una canción popular que 
les sirve para realizar una im­
provisación jazzística al cien 
por cien. Para acabar añadiré 
que, yo, que adoro a Jacques 
Brel y a Jacques Becker, agra­
dezco infinitamente temas co­
mo 7 avril, danzantes y tan 
plenos de ebriedad (pienso, 
como no, en La Valse a mil/e 
temps). Por su parte, Sud es un 
disco más convencional o, al 
menos, más cercano a lo que 
se espera de un disco de jazz. 
De entre todos los temas me 
quedo con Mojo, por su aire 
de canción criolla que entron­
ca bien con Nahia; con Roots 
6406, por el vigor y energía 
con que despachan este zyde­
co; y con la estupenda versión 
que hacen de There Wi/1 never 
Be another You. Como pueden 
ver, eclecticismo y, eso sí, unos 
intérpretes excelentes ()afet y 
Ceccarelli demuestran ser un 
acompañamiento de empa­
que). En fin, dos discos de 
agradable escucha. 

G. Lázaro 

Curtis Clark Stet: 
MakeBelieve 
BY Haast 0500 

(Fatsia) 

* 

Cuando se ha escuchado a 
Curtís Clark, pianista de so­

noridad clásica, bluesy con una 
integridad formidable tanto 
para los standards como para 
la interacción free, y se cono­
cen sus colaboraciones con 
Ernst Reijseger, )ohn Tchicai, 
David Murray y Billy Bang, uno 
no puede evitar preguntarse a 
qué viene un repliegue tan ño­
ño a los terrenos del jazz am­
biental de carta de ajuste. En 
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cualquier caso el talento de­
mostrado está en recrear esté­
ticas Return to Forever de for­
ma acústica con su pellizco de 
latin beat aquí y sus armonías 
planas allí. Trompetista cantan­
te, quedaría fenómeno en un 
crucero y despedida con With 
a Little Help from my Friends. 
Me pregunto si merece la pena 
comprar un disco que va a es­
tar pasando por las emisoras 
de Canal Satélite en unas se­
manas. Y si no es éste, será otra 
trivialidad muy parecida. 

E. Fuente 

Reedición 

Kai Winding Septet: 
Cleveland /une 7 957 

Kai Winding, Wayne André, Carl 
Fontana (tb ), Dick Lieb (tb-b, 

trompa), Roy Frasee (p), Kenny 
O'Brien (b), Tom Montgomery 

(bat). 
Cleveland, junio de 1957 

Storyville 8263 

** 
• Que llegan los trombones! La 
1 propagación del sonido de 
~ombón es una tendencia pro­
pia de los que le dan a la vara 
(y, a veces, a los pistones), co­
mo si el sonido privativo fuera 
insuficiente. El invento no es 
de ).). )ohnson y Kai Winding, 
que le dieron al dúo más ritmo 
patente de bebop, sino que 
viene de la era del swing (Dic­
kie Wells/Higginbotham, Tea­
garden/Mole, etcétera). Eran 
sonidos que partían desde los 
ángulos oscuros de la orques­
ta, la sección desgajada, libra­
da del ímpetu de las trompe­
tas y el protagonismo de los 
saxos. Bonitas historias aisla­
das que quedaron en anécdo­
ta. Winding (danés, desde la 
adolescencia en Estados Uni­
dos) quiso reeditar el quinteto 
de )ai & Kay multiplicando los 
factores y la cosa resultó inte­
resante aunque tanta opaci­
dad de timbre puede ennegre­
cer la variedad y empañar la 
inocente disposición de quien 
escucha, siempre atento. Los 
ensembles eran lo mejor del 
septeto (muy rodado pero con 
personal cambiante), porque 
allí había buena escritura y 
mucha mejor lectura. El reper-

torio, sanos standards que sir­
ven para todo cuando no sir­
ven para nada. En cuanto a los 
solos, al menos en el caso de 
este disco, hay un trombonista 
superior a los otros: Carl Fon­
tana, aunque el protagonista 
es Winding, que era bueno, 
pero no el mejor. La grabación 
es "de fortuna" pese a lo cual 
se advierten las buenas inten­
ciones de estos caballeros del 
bronce, que ese día de junio 
en Cleveland tocaron con un 
entusiasmo sólo suave. 

C. Sampayo 

Available Jelly: 
Avaílable /el/y 

Stuart Curtís (ss, st, silbato), Barry 
Block (st, el), )immy Sernesky (tp), 
Michael Vatcher (bat, perc, voc, 
cítara, arm, vln), Michael Moore 
(sa, el, p, globo, silbato), Gregg 

Moore (tuba, tb, b-eléct., 
mandolina, botellas). 
Monster, Holanda, 
diciembre de 1984 

Ramboy 14 
(Fatsia) 

*** 
Available )elly (Gelatina dis­

ponible) es el nombre de 
una flexible organización mu­
sical americano holandesa que 
viene prodigándose por los Pa­
íses Bajos desde 1978. Micha­
el Moore, ganador del Talent 
Deserving Wider Recognition 
de la revista Down Beat como 
clarinetista del año, en compa­
ñía de los otros americanos de 
esta formación, puso la semilla 
de un organismo esencial en el 
desarrollo de la música holan­
desa contemporánea, pues 
por ella han pasado nada me­
nos que Eric Boeren, Wolter 
Wierbos, Tobías Delius y Ernst 
Glerum. 
Pero lejos están de la pompa 
histórica las goyerías y cabrio­
las de esta banda semicircense 
que camina en la cuerda floja 
entre el vodevil y el jazz des­
marcándose de los chusco y 
consiguiendo interpretaciones 
ligeras y tonificantes de temas 
propios así como un multico­
lor repertorio de composicio­
nes ajenas (Salt Peanuts, de Gi­
llespie; / Feel Good, de )ames 
Brown; As Tears Go by, de los 
Rolling Stones; La Grodisca si 
sposa e se ne va, de Nino Rota 
para Amarcord; Fables of Fau­
bus, de Mingus; Misfits, de 
Keith )arrett y Gwidza de Ab­
dullah lbrahim). 
El saldo no es de campanas al 
vuelo, tan sólo, si no es poco, 
setenta minutos de guateque, 
con armonías a varias voces 
(tres saxos, trompeta y tuba) 
más la batería de Vatcher. No 
recuerdo si aquel, año en que 
uno estaba en Nueva York, era 
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el año de Nueva Orleans, por 
entre otras cosas la febril ex­
portación que de allí se produ­
jo: Un Wynton, otro wynton, 
otro ... , así hasta la Dirty Dozen, 
la asunción de Dr. )ohn y Allen 
Toussaint, a los cielos de la tri­
vialidad generalizada, con la 
que inevitablemente comulga 
este disco omitible, pero suma­
mente divertido, de un talento 
del clarinete que lleva más de 
20 años de carrera profesional. 
La world music toma la calle 
con un talante circense. 

E. Fuente 

Stan Kenton 
and his Orchestra: 
Kenton Showcase. 

The music of Bi/1 Russo / 
The music of Bi/1 Ha/man 

Stan Kenton (p), Buddy Childers, 
5am Noto, Stu Williamson, Cante 
Candoli, Maynard Ferguson (tp), 
Bob Fitzpatrick, Frank Rosolino, 
Bill Russo (tb), George Roberts 

(tb-b), Davey Schildkraut, Charlie 
Mariano, Lee Konitz (sa), Bill 
Perkins, Bill Holman, Richie 

Kamuca, Zoot Sims (st), Tony 
Ferina, Bob Gioga (sb), Bob 
Lesher, Sal Salvador (g), Don 

Bagley (b), Stan Levey (bat), Bill 
Russo, Bill Holman (arr). 

Los Angeles, enero de 1953, 
marzo de 1954 y Chicago, julio 

de 1953 
Capital Jazz 5 25244-2 

(Emi-Odeón) 

** 
U na parte de la sesión, nue­

ve cortes, incide en temas 
y arreglos de Bill Russo, y en 
ella la orquesta de Kenton es 
igual a sí misma, con todos los 
defectos que han colgado de 
sus obras a lo largo de casi to­
da su existencia: una grandilo­
cuencia excesiva fruto de un 
manierismo bastante alejado 
de la simplicidad directa de 
otras bandas contemporáneas. 
El lado positivo lo aportaban 
casi siempre unos solistas de 
primera línea; aquí, Candoli, 
Rosolino, Mariano o Perkins, es 
decir lo más granado de la 
costa oeste por aquella déca­
da. La otra parte, los once cor­
tes finales, son debidos a la 
pluma de Bill Holman, con su 
carga de modernidad para la 
época, pero incidiendo en as­
pectos más acordes con la 

esencia de la música pretendi­
damente interpretada. La pre­
sencia de Lee Konitz en algu­
nos de los temas de Holman 
hace subir muchos enteros la 
música, enriqueciendo el ba­
lance general de la sesión has­
ta un nivel más que aceptable. 
Quien no conozca esta or­
questa o tenga una informa­
ción incompleta sobre su de­
venir en la historia del jau, tie­
ne aquí una buena ocasión, 
para hacerse una idea de lo 
que fue y por qué fue. 

V. Ménsua 

Houston Person: 
Blue Odyssey 

Houston Person (st), Curtís Fuller 
(tb), Pepper Adams (sb), Cedar 
Walton (p), Bob Cranshaw (b), 

Frankie Janes (bat). 
Nueva York, marzo de 1968 

Prestige 1045-2 
(Nuevos Medios) 

*** 
Que Houston Person esté vi­

vo y bien, es motivo de 
alegría, para él mismo, para 
sus allegados, supongo, y para 
los que sentimos cierta predi­
lección por los tenores graníti­
cos. Que se reediten sus viejos 
Prestige es, además de todo 
eso, motivo de alborozo dado 
que no son discos fáciles de 
encontrar en los mercados de 
viejo, quizá porque Person no 
es Dexter Gordon, ni )ohnny 
Griffin y tampoco Gene Am­
mons, su referencia más cerca­
na. Un buen artesano y punto 
y, a veces, ni eso. Si nos gusta 
escucharlo pese a todo, es por­
que es uno de los últimos gra­
níticos en los que se hace refe­
rencia a un sonido voluminoso 
y tórrido. En cuanto a su inspi­
ración como improvisador, ya 
lo he dicho, nunca ha sido co­
mo para tirar cohetes. 
Cuando se grabó Blue Odyssey, 
en los años sesenta, Person te­
nía fama ganada como el saxo­
fonista que acompañaba al or­
ganista )ohnny "Hammond" 
Smith y, por un tiempo, todo 
lo que le ofrecían eran trabajos 
en grupos con organistas. Fue 
Don Schlitten quien, a través 
de Prestige, le brindó la alter­
nativa al colocarle al frente de 
una sección rítmica sin órgano 
y con Cedar Walton como pia­
nista y arreglista, es decir, pala­
bras mayores. Con Walton más 
Bob Cranshaw y Frankie )ones 
grabó dos discos, Chocomotive 
y este Blue Odyssey. Schlitten 
quiso que para el último se le 
unieran dos colegas con quie­
nes acababa de grabar Lumi­
nescence!, del pianista Barry 
Harris: Curtís Fuller y Pepper 
Adams. Por lo demás, el empe-

ño de Schlitten de convertir a 
Person en el nuevo Gene Am­
mons (o lllinois )acquet, o 
Hank Mobley) tenía tanto que 
ver con el deseo de descubrir 
una faceta oculta en el músico 
como -y aunque ésto no se 
menciona en los comentarios 
del disco por razones obvias­
con la necesidad de la compa­
ñía de plantarle cara a la com­
petencia de Blue Note usando 
la receta de saxo + soul = ven­
tas millonarias. El asunto se 
plantea de una forma asaz y 
descarada en la pieza que abre 
y da título al disco, un funky­
soul-blues en la línea de A 
Caddy for Daddy. Una vez tira­
do el anzuelo, los cinco núme­
ros restantes discurren por tér­
minos más procedentes: una 
muy bonita versión de Holy 
Land (notable, como casi siem­
pre, Walton en su doble faceta 
de pianista y arreglista), la ba­
lada (/ Love You, yes / Do), el 
blues (P/ease Send me someone 
to Lave), una pieza a tiempo 
medio que ni chicha ni limoná 
(Starrburst) y lo que se supone 
que es funky (Funky London), 
aunque a mi me suena a bossa 
nova por todos los lados. A fal­
ta de genio, Person resuelve la 
papeleta en su solos con sol­
vencia pero sin llegar a rematar 
la faena, lo que sí hace Walton 
y también Adams en sus pocas 
pero preciosas intervenciones. 

J. Mª García Martínez 

Buddy Rich Big Band: 
Buddy And Soul 

Buddy Rich (bat), Nat Pavone, 
Dave Culp, Bob Vanee, Mike 
Price,Sal Marquez (tp), Rick 

Stepton, Vince Diaz (tb), Don 
Switzer (tb-b ), )oe Romano, Ernie 

Watts (sa, el, fl), Don Menza 
(fl,ss,st), Richie Cole (sa), Pat 

LaBarbara, Donald Englert (st), )oe 
Calo (sb ), Herb Ellis, David Dan a, 
Freddy Robinson (g), David Lahm 
(p, p-elect,org), Bob Magnusson 
(b), Larry Bunker, Víctor Feldman 

(perc). 
Hollywood, enero, 

abril y junio de 1969 
Pacific Jazz 5 23998-2 

(Emi-Odeón) 

** 
La orquesta de Buddy Rich 

grabó a finales de los sesen­
ta -juntamente con la Thad )o­
nes/Mel Lewis-1 algunos de los 
mejores discos de gran or­
questa de la década. Si la se­
gunda orquesta de las citadas 
basaba su fuerza en los magní­
ficos arreglos de )ones y en la 
aportación casi desinteresada 
de los mejores solistas de la 
época, la primera basó su in­
dudable éxito en el carisma 
instrumetal del líder y en el ri­
gor y alegría con que era in-
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terpretada la mus1ca. Discos MelTormé: ristmas Sang. Las seis composi- Robert Lockwood Jr.: Elvin Bishop & ''Little 
como Swingin' new Band o Big My Kind of Music dones restantes pertenecen al Delta Crossroads Smokey'' Smothers: 
Swing Face, representan un hi- Mel Tormé (voc), con las arques- tándem formado por Arthur Robert Lockwood )r. (g, voc). That's My Partner! 
to en la historia de las big tas y arreglos de Geoff Love, Tony Schwartz y Howard Dietz. Una Painesville (Ohio), Elvin Bishop (g,voc), Albert "Little 
bands modernas. Buddy and Osborne y Wally Stott. buena porción de ellas apare- diciembre de 1999 Smokey" Smothers (g,voc), lan 
Soul no tiene indudablemente Londres, julio de 1961 cieron en esa obra maestra del Telarc Blues 83509 Lamson (g), S.E.Willis (tecl), Evan 
el mismo interés, y la música Verve 543 795-2 musical que es The Band Wa- (Antar) Palmerston ( b), Bobby Cochran 
marca derroteros en ocasiones (Universal Music) gon (aquí conocida como Me- **** (bat), Steve Gurr (arm), Terry 
indeseables, muy influidos por *** /adías de Broadway) de Vicente Hanck (st), De Earley (tb). 
la música soul de rabiosa ac- Minnelli, con Fred Astaire y San Francisco, enero de 2000 
tualidad por aquellos años; Cyd Charisse. La referencia no Este "joven" guitarrista y Alligator 4874 
pero, ¡oh sorpresa!, resulta que según Leonard Feather, el es baladí, pues Astaire era jus- cantante -contaba 84 años (Discmedi) 
los siete temas finales, inéditos, cantante Mel Tormé tenía lamente uno de los cantantes cuando grabó el presente dis- ** no contenidos en el álbum ori- por esas fechas un público fiel favoritos de Tormé. En todo el co- acomete nada menos que 
ginal, están a la altura de lo en Inglaterra, lo que llevó a disco brilla el aspecto de gran siete temas del repertorio de 
mejor que hizo esta orquesta, aprovechar su gira de 1961 melodista del cantante, su res- Robert johnson, al que está Disco "guitarrero", no podía 
es decir, a la altura de los que para grabar este disco con tres peto por las letras, dejando dedicado el álbum, pero tam- ser menos con dos líderes 
integran los discos anterior- diferentes orquestas británicas aparcada su faceta de señero bién introduce, además de te- guitarristas ... dicho sea en un 
mente citados: un swing arro- en Londres. Tormé, en activo especialista del scat o canto mas propios, otros de Leroy sentido ligeramente peyorati-
llador perfectamente conduci- desde principios de los cuaren- onomatopéyico. Quizá, dentro Carr, 5am Hopkins y jazz Gi- vo. Es decir, estamos hablando 
do por Rich, en ocasiones algo ta, ya nos había dejado mucho del alto nivel de exigencia que llium. Todo esto y el título no de blues, ciertamente, pero de 
exhibicionista (pero, ¡qué exhi- de lo más significativo de su casi siempre presidió el trabajo dan opción (casi) a la sorpresa. un blues que se "funde" ale-
bición!) que llevaba a la or- obra, primordialmente con el de Tormé, se ha querido privi- Esta venerable reliquia de Ar- gremente en un magma tan 
questa por donde quería. Este decteto y la orquesta del pía- legiar aquí su lado crooner. Y kansas bucea en las raíces más cercano al rhythm & blues co-
sería un disco de **l /2 para el nista y arreglista Marty Paich a es indudable que está en plena próximas a la tierra que vió na- mo, dicho de una manera muy 
álbum propiamente dicho y lo largo de la segunda mitad forma, pero se añoran unas or- cer el blues, con una voz que- general, a cierto rock (¿qué es 
cuatro para la parte inédita. de los cincuenta. Admirable questaciones y arreglos más da, ligeramente oscura, que sino una forma de rhtym & 
Pero como éso no vale, lo de- perfeccionista, su sabiduría y atrevidos y arriesgados ( no so- no evita el falsete y se acom- blues? T-Bone Walker, B.B.King 
jaré en las dos que aparecen musicalidad son indisociables lamente los que hizo Marty paña de una guitarra de doce etc). Hay temas para todos los 
arriba si me prometen que no de su timbre aterciopelado, Paich, hay otros firmados por cuerdas que da un curioso to- gustos, desde los decidida-
se perderán los inéditos. suave y envolvente. Baterista, johnny Mande! o Shorty Ro- que de solemnidad al conjun- mente fundidos hasta los más 

V. Ménsua 
pianista y guitarrista, no sola- gers poco después de este dis- to. ¿Tiene justificación en el puros, todos ellos interpreta-
mente sabía defenderse de- co igualmente apreciables), presente, reinterpretar, con dos con una fuerza digna del 
centemente con estos instru- más que la escritura un tanto una religiosa textua lidad, una mejor elogio con el apoyo de 

"' mentos, también es autor de convencional de estos jefes de música de hace casi 80 años?. una rítmica impecable. Las vo-!l_!ll!,I~\', li!_~ll fü1:JH~~ü 
toda una serie de temas que orquesta británicos. Es el repa- Pienso que, en general, no; ces de uno y otro, casi equita-
han alcanzado la considera- ro que se puede hacer a esta pero también pienso que con tivamente repartidas a lo largo 
ción de standards. grabación y el motivo de que Robert Lockwood, por su con- de los temas, llegan a sonar 
Precisamente, la mitad de las no lleve una mayor puntua- vicción y autenticidad sin má- bastante parecidas. Y es que 
piezas que forman este disco ción que, aisladamente, mere- cula, se puede hacer una ex- como el título indica, es una 
son suyas: A Stranger in Town, ce el impecable trabajo vocal cepción. cuestión de colegas. 
Born to Be 8/ue, Country Fair, de Tormé. 
Welcome to the Club y The Ch- F. García Herraiz V. Ménsua V. Ménsua 
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