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

Akafree: 
La visita de la salamandra 
Chefa Alonso (ss, ras, centolos), 

Marcos Monge (si, melódica), Juan 
Jarén (g-elec, banjo), Rodrigo 

Campaña (b-elec, timbres, grilos), 
Javier Carmona (bat, arm, resorte). 

A Coruña, enero de 2003 
Xingra 0103-2 

*** 
Akafree, proyecto construido 

alrededor de composicio­
nes de Chef a Alonso, se presen­
ta en la edición discográfica 
con este La visita de la salaman­
dra. La formación, explícita en 
sus intenciones desde su mismo 
nombre, ejecuta ortodoxia free 
veteada de accesos de improvi­
sación libre puntualmente in­
troducidos a lo largo del álbum. 
En cualquier caso, aquí predo­
mina la comunicación con el 
oyente a través de la reexposi­
ción con conocimiento de cau­
sa de un léxico vivo. Vaya, que 
el discurso es expuesto con dic­
ción libre pero precisa. Así, el 
asunto atrapa y oscila entre lo 
misterioso y lo exultante a tra­
vés de unos temas de estructu­
ra sencilla y efectiva. A lo largo 
del disco les da tiempo a mirar­
se en diversas caras de su op­
ción estética, desde el tono co­
ol y narrativo de lazz nocturno 
hasta la libreimprovisación ex­
plícita de la primera parte de 
Obertura o la ironía, e incluso el 
tono indolente, de Con afán; 
asimismo, al final y de regalo 
(no aparece en la lista de te­
mas), introducen un diverti­
mento en forma de blues mar­
ciano. Con todo, algo más de 
una hora de música ejecutada 
por una formación compacta 
en la que destaca la cohesión 
entre las interpretaciones eléc­
tricas de Alonso y el tono algo 
más calmado de Marcos Mon­
ge. Quizá en algún momento 
pueda dar la sensación de ser 
una propuesta algo uniforme; 
sin embargo, aprovechan su 
carácter sólido para bien y nos 

lo presentan en forma de una 
música directa, clara y estimu­
lante. Alentador. 

Pablo G. Manchón 

Off lazz 
Ab Baars &: Mariette 

Rouppe Van Der Voort: 
Veer and Haul 

Ab Baars (el, st) Mariette Rouppe 
Van Der Voort (sa, piccolo, s-s.). 

Holanda, marzo de 2000 
Wig 08-2 

** 
Este encuentro entre dos im­

provisadores-compositores 
(inviértase la relación en el caso 
de Van Der Voort) se inscribe de 
lleno en el marco de la música 
contemporánea. Cabe más 
pensar en Berio, Nono, Cage o 
Boulez que en referentes jazzís­
ticos, como el dúo de Julius 
Hemphill y Oliver Lake o las 
abundantes experiencias de la 
AACM. Baars y Van Der Voort, 
especialmente el primero, son 
músicos de perfiles interesantes 
y definidos, que han colabora­
do en discos de lg Hennemann, 
patrona de Wig. Como resulta­
do de varias giras por territorio 
holandés nos ofrecen esta gra­
bación impecable de una suce­
sión de piezas que terminan so­
nando a clarinete-persigue-a­
flauta ( como si dos instrumen­
tos pertenecientes a una forma­
ción mayor hubieran caído en 
un bucle) y con la salvedad de 
los tres minutos de tenor solo 
en Zwaarn, y los menos de dos 
de Stuiter, la totalidad de Veer 
and Hau/ es un diálogo que re­
pasa los lugares comunes de los 
instrumentos. Profundidad de 
los saxos, vibración y modula­
ción de las flautas: una confe­
rencia principalmente dirigida a 
los estudiantes y estudiosos de 
la lengüeta, y prácticamente a 
nadie más. 

Edward Fuente 

Ludan Ban &: Alex 
Harding: 

Somethin' Holy 
Ludan Ban (p), Alex Harding (sb, 

cl-b). 
Nueva York, agosto de 2002 

CIMP 274-2 

**** 
Ludan Ban &: Alex 
Harding Quintet: 

Premonition 
Lucían Ban (p), Alex Harding (sb), 
Eric Torrente (sa), Chris Dahlgren 

(b), Damion Reed (bat). 
Nueva York, agosto de 2002 

CIMP 277-2 

*** (Afofón Miukis) 

Coincidiendo con las fechas 
de grabación de las sesio­

nes Somethin' Holy y Premoni­
tion, el productor de CIMP Ro­
bert D.Rusch y sus colabora­
dores recibieron la noticia del 
fallecimiento de Wilber Morris, 
el contrabajista que fue autén­
tico soporte artístico del sello. 
Figúrense: Rusch se encuentra 
supervisando la grabación del 
dúo en la interpretación de 
African Flower, de Ellington, 
cuando llega el telegrama. 
Una lágrima cierra los últimos 
compases de dulce música. 
Como una lección sobre la na­
turaleza pasajera de la vida, 
CIMP cierra una abultada car­
peta -Morris intervino en nu­
merosas producciones del se­
llo- y abre otra con músicos de 
una generación posterior que 
llegaron a esta situación a tra­
vés de unas maquetas que im­
presionaron a Rusch tanto que 
les reclamó, no para una se­
sión, sino para dos. Los moti­
vos de su entusiasmo me pare­
cen más claros con la escucha 
del primero de los cedés, un 
dúo que reivindica la tradición 
grande de diálogo y cortejo en­
tre dos instrumentos centrales 
del jazz. Lo que sería más difícil 
es hallar esta exacta combina­
ción instrumental. El barítono, 

LUCIAN nAN &. AUX H A!tt>ING 

como el soprano, siguen sien­
do el grandullón y el tirillas de 
la familia, pese a lo mucho que 
pueden conseguir en tándem 
(Charles Davis y Steve Lacy en 
The Straight Horn of SL). 
Premonition, que se abre con 
un tema a lo Herbie Nichols 
(Harmology), presenta la músi­
ca de Harding y Ban con el 
apoyo de su grupo, cuyo me­
jor registro conjunto es en un 
jazz modal post Coltrane con 
adornos free. La música siem­
pre está dirigida tanto melódi­
ca como rítmicamente. La 
banda tiene un sonido com­
pacto y acabado, perfecta­
mente grabado, que refleja el 
dialecto de la expresión im­
provisadora neoyorquina. El 
debutante Torrente juega con 
una afinación a lo Lee Konitz 
conjugada con neologismos 
del instrumento. La sección de 
ritmo no peca ni por exceso ni 
por defecto. Una interesante 
carta de presentación. 
Fatalmente, el dúo se abre con 
una elegía para Wilber Morris 
llena de valores poéticos, con 
un leve bosquejo melódico del 
saxo embellecido por los colo­
res impresionistas del piano. 
Tras un grito, la aceptación 
inevitable. Los temas sucesivos 
permiten una mayor libertad 
de expresión a Harding: ma­
jestuoso pasaje legato sin 
acompañamiento en Somet­
hin' Holy, clarinete bajo sinuo­
so en Resonance, y homenajes 
a Coltrane (cuya benigna som­
bra se cierne sobre ambas se­
siones), a Randy Weston, de 
cuyo Mystery of Lave junto a 
Billy Harper African Blutopia 
parece una versión, estupenda 
por lo demás. El tema de 
Ellington sirve de plataforma 
para que el rumano pianista 
transforme el ritmo original de 
African Flower en una pulsión 
de serenidad que prepare la 
entrada, como una brisa, del 
clarinete bajo. El cedé tiene su 
punto álgido en un larguísimo 

monólogo-diálogo Tune far 
Trane/Night on Earth, silencios 
y música que persiguen una 
iluminación espiritual. Estu­
pendo debut y propuesta más 
que válida para llenar la silla 
vacía de Pepper Adams. 

E. Fuente 

Reedición 

Bunny Berigan: 
The Radio Years 1937-1940 
Bunny Berigan (tp) y big band. 

1937y1940 
Jazz Unlimited 201 2077-2 

** 
ABunny Berigan le sobró Bix 

Beiderbecke para convertir­
se en la gran figura romántica 
del jazz; tampoco le tocó en 
suerte la época adecuada para 
la construcción del icono. Bix 
murió en plena Depresión, 
Bunny a finales del New Deal 
de Roosevelt, un marco poco 
apto para sufrir un colapso e ir­
se de este mundo: el jolgorio 
reinante -por la bonanza y por 
la guerra mundial, fábrica de 
héroes americanos- borró su fi­
gura del mapa. En vida fue 
muy popular. Brillante trompe­
tista, cantante a la moda croo­
ner, esencialmente jazzístico, 
quizá aspiró a liberarse de la 
vulgaridad a la Harry James 
que no pocos le reclamaban. Si 
se hace un repaso de los trom­
petistas de los años treinta, 
bien podríamos colocarlo en 
primera línea, junto a Roy El­
dridge, Rex Stewart, Buck 
Clayton y Charlie Shavers, pero 
la "pequeñez" de su música lo 
relegó a un segundo plano y a 
un relativo olvido. Quedó en 
ese segundo plano y de esa si­
tuación de semioscuridad se lo 
rescata de vez en cuando (re­
comendamos la serie del sello 
Classics, The Chronological 
Bunny Berigan). Estas versiones 
de emisiones radiales de su big 
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band -que estuvo activa poco 
más de tres años- muestran 
tanto su plenitud instrumental 
como la falta de rigor como di­
rector; el repertorio y los arre­
glos son corrientes y, finalmen­
te, el CD sirve más para recre­
ar la atmósfera radial de aque­
llos años (cuando Orson Welles 
asustó a una parte de la socie­
dad estadounidense con la in­
vasión de los marcianos) que 
para pasearse por el talento de 
Bunny Berigan, desperdiciado 
por él mismo, como su vida de 
joven alcohólico y diestro. 

Carlos Sampayo 

Edouard Bineau: 
Exodus 

Edouard Bineau (p ), Olivier Rivaux 
(b), Arnaud Lechantre (bat). 

Paris, mayo de 2001 
Night Bird 1008-2 

(Karonte) 

*** 
El jazz francés, al igual que el 

resto del jazz que proviene 
de Europa, está proporcionan­
do una nueva generación de 
músicos, muchos de ellos des­
conocidos aún para el aficiona­
do, a los que hay que ir descu­
briendo y teniendo en cuenta. 
Es el caso del pianista de 32 
años Edouard Bineau, que aca­
ba de publicar su primer cedé 
como líder. El ser autodidacta 
hace que se encuentre despoja­
do de la mayoría de influencias, 
estereotipos e, incluso, referen­
cias pianísticas: en este trabajo 
se revela con un estilo original y 
sencillo siendo sus principales 
virtudes la simplicidad melódi­
ca, su aire sugestivo y por mo­
mentos aeróbico. La mayoría 
de los temas son originales de 
Edourd Bineau y la improvisa­
ción en ellos se encuentra cons­
truida desde unos pequeños 
motivos que se desmenuzan en 
diversos registros y que desa­
rrolla en el piano, con prepon­
derancia de la mano derecha, 
dando un aire nostálgico y me­
lancólico no exento de una 
gran belleza; el silencio entre 
las notas y la plenitud sonora 
de las mismas juegan un trans­
cendental papel en el desarro­
llo de los temas. Como ejem­
plo, en Plume la sonoridad ágil 
del piano y la reiteración de las 
notas del bajo de Olivier Rivaux 
proporcionan una composición 
de auténtico "encaje de boli­
llos". Otra de las virtudes de 
Bienau es la facultad de crear 
desde la sección rítmica apoya­
do por el estupendo baterista 
Arnaud Lechantre, que usa los 
platos de una forma delicada 
que nos hace recordar el estilo 
de Paul Molían y, sobre todo, 
por la presencia sonora del ba-
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jista Rivaux, que es tan prota­
gonista como el mismo líder en 
la mayoría de los temas. Sin du­
da estamos ante un estupendo 
nuevo pianista; urge su descu­
brimiento por parte de los afi­
cionados. 

Juan Carlos Abelenda 

DVD 

Carla Bley: 
Live in Montreal 

Carla Bley, Vincent Chancery, Ted 
Saunders (tecl), Michael Mantier 

(tp), Bob Stewart (tuba), Joe Lova­
no (st), Steve Slagle (sa), Gary Va­
lente (tb), Steve Swallow (b), Víc-

tor Lewis (bat). 
Montreal, julio de 1983 

Universal 980 67 6-6 
(Universal Music) 

*** 
Los años 80 hicieron de Carla 

Bley el icono jazzístico que 
hoy tenemos de ella, puede 
que favorecida por esa estética 
de replicante que Daryl Han­
nah popularizó en Blade Run­
ner, estrenada por las fechas en 
las que este concierto se llevaba 
a cabo. Pero lo que verdadera­
mente supuso la confirmación 
de su talento fue que la pianis­
ta y compositora se erigió 
puente entre dos tradiciones, la 
europea y la norteamericana, 
con una solidez y claridad envi­
diables. En conciertos como el 
de Montreal convivía el espiri­
tual más sentido junto a la abs­
tracción y las formas mayores. 
Corría el año de Hate to Sing y 
Heavy Heart, así que Bley deja­
ba constancia de ellos durante 
la hora recogida en la graba­
ción. Si Arturo O'Farrill y Kenny 
Kirkland hubieran estado a los 
teclados la actuación hubiera 
sido apoteósica. Sin embargo, 
su ausencia no pasa factura, to­
do lo contrario, pues ya desde 
el inicio se preveía una comu­
nión generalizada entre los mú­
sicos. El toque minimalista de la 
Bley convive con el trombón ju­
guetón de Gary Valente, aun­
que es Steve Slagle quien dis­
fruta de mayor tiempo para la 
improvisación -Lovano todavía 
no anda suelto-, a pesar de no 
aparecer en los créditos. Y en 
cuanto a los temas, la melan­
colía que desprende Heavy He­
art se disipa tras trabajos de na-

rrativa metafórica como The Lo­
ne Arranger, en la que cada ins­
trumento sirve como personaje 
para ilustrar este cuento tradi­
cional del lejano Oeste. Men­
ción aparte para el par de gos­
pelianas composiciones que sir­
ven de introducción al concier­
to, en las que Bley recuerda sus 
orígenes musicales sentada 
frente al órgano de iglesia pa­
terno. La grabación es pulida, 
sencilla y el sonido ha sido re­
masterizado, pero la presenta­
ción merecería mayor esmero 
de diseño, dadas las posibilida­
des que ofrece el formato DVD. 
En cualquier caso, se trata de 
música para disfrutar, impere­
cedera, tanto como la pasión 
de cualquier replicante. 

Enrique Turpin 

Doyle Bramhall: 
Fitchburg Street 

Doyle Bramhall (bat, voc), más 
personal variable según los temas. 

Austin, 2002 
Yep Roe Records 2045-2 

(Discmedi) 

*** 
Nacido en Dallas en 1945, 

Doyle Bramhall desde muy 
joven vivió inmerso en músicas 
de todo tipo: pop, rock, blues, 
country. .. e indudablemente 
esas influencias se reflejan no­
tablemente en este disco que 
es su segundo álbum, después 
de haber sido durante muchos 
años baterista de, entre otros, 
Jimmy Vaughán o Marcia Ball. 
Que el primer tema sea un 
blues y además de John Lee 
Hooker, no garantiza que éste 
sea un disco de blues como los 
que habitualmente comenta­
mos en estas líneas pero en 
cualquier caso sí que vive en 
los aledaños; podríamos decir 
que se trata de un disco fron­
terizo y nos encontramos con 
Changes, caballo de batalla de 
Hendrix, pero también con 
otras piezas más próximas a un 
cierto rock-folk e incluso clara­
mente poperas o rock-blues, 
como Baby what You Want Me 
to Do de Jimmy Reed, para vol­
ver al final a Hooker, Maudie, y 
terminar con dos Chester Bur­
nett que finalmente parecen 
resituar este trabajo allí donde 
lo imaginábamos. En conclu­
sión, un cedé con cáscara de 
blues en el que conviven tam-

bién otras sensibilidades, todas 
ellas matizadas por un músico 
maduro y que sabe muy bien 
lo que quiere. 

Nacho Ménsua 

Brassass Company: 
No More Tigres 

Juan de Diego (tp), Tom Johnson 
(tb), David Parras (tuba), Ramon 

Díaz (bat). 
Barcelona, julio de 2002 
Satchmo Jazz 00051 J-2 

(Discmedi) 

*** 
Brassass Company, ya lo han 

visto, es la reunión de una 
trompeta, un trombón, una tu­
ba y una batería, en una banda 
que parece hundir inevitable­
mente sus raíces en Nueva Or­
leans, no ya por una cuestión 
estructural evidente sino por­
que la cosa parece ir al fondo 
de la cuestión. Hemos besado el 
culo del amor, Osimbo, Éh labás, 
o el título que da nombre al 
disco, se identifican con una 
música "marchosa" en el senti­
do más estricto que se le puede 
dar al término, pero que sin 
embargo está muy lejos de las 
uniformidades al uso en ese ti­
po de propuestas y nunca 
rehuye el diálogo, un diálogo 
en ocasiones controvertido, 
siempre divertido, entre los 
cuatro componentes de esta 
singular orquesta. El diálogo, sí, 
pero también la conversación a 
tres y hasta cuatro bandas en 
coloquios en los que, discursos 
aparte, las sonoridades, el cro­
matismo instrumental, juegan 
un papel decisivo dándole un 
interés adicional y nada desde­
ñable, que incluso en ocasiones 
pasa a representar el papel 
principal de esta obra. 

Vicente Ménsua 

Reedición 
Ray Brown Trio: 

Live from Nev.t York to Tokyo 
Ray Brown (b), Gene Harris (p), 

Mickey Roker, Jeff Hamilton (bat). 
Nueva York, 1985; Tokio, 1988 

Concord 2174-2 (2 CD) 
(Enfasis Records) 

** 
Si bien Ray Brown fue uno de 

los grandes contrabajistas 

de la historia del jazz, ninguno 
de los discos a su nombre ( en 
trío) rinde justicia a su digni­
dad. La música suele ser con­
vencional, ajustada a las nor­
mas del standard y el blues y 
sin formatos rupturistas. 
Brown se movía como pez en 
agua clara en trío con piano y 
batería; de muchos de esos trí­
os fue un propulsor de gran 
potencia y seguridad. En el se­
no del de Osear Peterson hizo 
maravillas y, lógicamente, ese 
pianista sirvió como modelo 
ideal toda vez que el contraba­
jista formó uno propio. De es­
tos destacan tres: Gene Harris, 
Benny Green y, en menor me­
dida, Geoff Keezer. Harris, el 
que nos ocupa en esta oca­
sión, fue el fundador del céle­
bre trío Three Sounds, una 
agrupación muy reputada a fi­
nales de los años cincuenta, 
que llegó a ser estrella del ca­
tálogo Blue Note. Se trataba 
de un pianista encuadrado 
dentro de la norma aludida, 
muy competente y entreteni­
do pero nada sorpresivo; y así 
es la música de este CD doble 
donde caben espacios solistas 
de Brown, siempre deliciosos, 
y la presentación del baterista 
virtuoso Jeff Hamilton (en el 
CD 2). El doble compacto in­
cluye los vinilos The Red Hoy 
Ray Brown Trio (grabado en el 
club Blue Note de NYC) y 8am 
8am 8am (Live del Fujitsu-Con­
cord Jazz Festival de Tokio). 

C. Sampayo 

Jean-Fran~ois Jenny-Clark: 
Solo 

Jean-Fran~ois Jenny-Clark (b). 
Avignon (Francia), agosto de 1994 

La Buissonne 397002-2 

**** 
Admitámoslo: los amantes 

del contrabajo-solo somos 
una rareza. Uno se dice aficio­
nado a los discos de contraba­
jo y le toman por bicho raro, 
por qué será. Es por eso que 
reconforta el saber que, en el 
país vecino, se organiza un 
Festival sólo para contrabajos y 
que hay quien va y quien 
aprovecha para grabar discos 
como el que nos ocupa y pro­
tagoniza el que además fuera 
contrabajista del trío de Joa­
chim Kühn. Somos muchos los 
que echamos de menos a Je­
an-Fran~ois Jenny-Clark, muer­
to cuando aún tenía tantas co­
sas que decir, y quienes nos 
alegramos de que se recupere 
su memoria a través de esta 
muestra de su talento, tanto 
más insólita en cuanto que se 
trata de su única aparición 
(musical) a instrumento descu­
bierto, que uno sepa. El CD en 
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cuestión transcribe el concier­
to que Jenny-Clark ofreció en 
el Festival Bass en agosto de 
1994 hasta conformar un total 
de 43 minutos y medio de 
contrabajo solo repartidos en 
una primera sección interpre­
tada de seguido -Concert- y 
una segunda pieza, de 5 mi­
nutos de duración titulada 
Rappel. Por cuanto toca a la 
primera, se advierte en ella 
una cierta falta de rumbo o de 
equilibrio que pudiera derivar­
se del carácter semi-improvisa­
do de la misma, un suponer. 
Música de contrastes donde al 
instante de quietud le sucede 
otro tan bullicioso como es 
posible imaginar. La interpre­
tación, apabullante y compleja 
en su argumentación, aparece 
puntuada por las oportunas ci­
tas melódicas que sirven al in­
térprete para tomar resuello. 
JFJC mantiene siempre el tono 
y una articulación clara y pre­
cisa que distingue al buen 
contrabajista del instrumentis­
ta marrullero y faltón . Rappel, 
con sus aires levemente moru­
nos y sus trémolos acaso más 
propios de la tradición hindú 
que del jazz, contrapone un vi­
sión decididamente moderna 
del contrabajo-a-palo-seco 
frente al clasicismo formal de 
un NH0P. La toma de sonido, 
tan importante en este tipo de 
grabaciones (vease el reciente 
That & This -Sketch, Harmonia 
Mundi- de Anthony Cox), re­
salta de forma adecuada la so­
lera y el sabor a maderas no­
bles. 

José Mª García Martínez 

Sophia Domancich: 
Pentac/e 

Sophia Domancich (p), Jean-Luc 
Cappouo (tp), Michel Marre (eu­
fonio), Claude Tchamitchian (b), 

Simon Goubert (bat). 
París, diciembre de 2002 

Sketch 333032-2 
(Harmonía Mundi) 

*** 
Con toda la agudeza del 

free bop más actual la pia­
nista francesa Sophia Doman­
cich se muestra precisa y con­
tenida en Pentac/e. Es una con­
cisión muy oportuna ya que 
ocho de los nueve temas los 
ha compuesto ella, quedando 
la técnica y el virtuosismo lejos 
de exhibiciones desacertadas, 
al servicio de la independencia 
de cada uno de los miembros 
de un combo estudiadísimo. 
Un conjunto de instrumentos, 
por cierto bucólicos: la trom­
peta de jean-Luc Cappozzo, el 
eufonio de Michel Marre y un 
sostén rítmico increiblemente 
regular, ahí están Claude Tcha-

mitchian al contrabajo y Si­
mon Goubert como baterista. 
En la apertura, un blues esoté­
rico pero sencillo, se nota el 
respeto con que esta fémina se 
acerca a la música de otras tie­
rras. Parece que las mujeres en 
el jazz guardan mucho las dis­
tancias aunque luego la entre­
ga es sublime. De ella cuentan 
los pastores, la crítica dañina, 
que su escritura es mejor que 
su improvisación, puede ser 
cierto, aunque sí es verdad 
que de su improvisación fluye 
una sensibilidad silenciosa y al­
go soporífera. Temas de largo 
recorrido que guardan la ri­
queza del espíritu libre que se 
enreda y desenreda a mayor 
antojo de una dirección, la del 
liderazgo femenino, oportuna 
y sin demasiada sofisticación. 
En resumen, muy inteligente. 

Miguel Garrido 

Joshua Edelman: 
Fusión de almas 

loshua Edelman (p, dir), Manuel 
Machado, (tp, fisc, güiro, voc), 

Fernando McCatty (lb, voc), Fran-
cisco "Latino" Blanco (sb, sa ,11, 

voc), Camilo Edwards (b), Moisés 
Porro (perc, voc), Ramón Gonzá­
lez, Beto Hernández, Ove Larsson 
(perc), Chavy Baró (voc), Gabriel 

Edelman (chelo). 
Madrid, octubre de 2001 y febre­

ro de 2002 
lngo 032-2 

(Nuevos Medios) 

*** 
Lo más complicado ("entre 

comillas") de esta Fusión de 
almas es ubicarla en algún uni­
verso musical concreto ya que 
en el encuentro se dan cita dis­
tintas inspiraciones y palos de 
amplio espectro; aunque qui­
zás tampoco sea necesario y lo 
podamos dejar en una simple 
(o compleja, según el momen­
to del encuentro donde se ha­
lle uno) fusión de almas. 
Creaciones que penetran de 
forma rápida por los tejidos 
auditivos y que, desde su ini­
cio, permiten saborear la cali­
dad y sensibilidad puestas por 
este pianista de allende los 
mares (Nueva York), pero ubi­
cado por estos parajes desde 
hace múltiples años. Insistimos 
en lo de variados para volver al 
contenido de la grabación, 
porque la diversidad de ecos 
de los que Edelman se nutre 
para la composición de este 
fresco es su mejor apuesta, pe­
ro también -y como se verá­
donde más riesgos asume. En 
una reciente entrevista que 
apareció en Cuadernos de Jazz 
ya hacía un avance de este 
nuevo proyecto y sobre dónde 
iba a poner los acentos más 

delicados: un disco más latino 
con la referencia permanente 
de la música cubana y, en con­
creto, un amplio y cálido ho­
menaje a la figura del compo­
sitor Ignacio Cervantes, del 
que incorpora tres creaciones. 
De hecho, el título que da 
nombre al disco es una com­
posición suya casi olvidada 
que, años más tarde, retoma­
ría su hija María y a la que aña­
diría una introducción y una 
segunda parte. 
Abre la sesión la creación que 
Noro Morales dedicó allá por 
los años cincuenta a la familia 
Cervantes, El tema de María 
Cervantes, para sumergirse a 
continuación en la citada Fu­
sión de almas, momento que se 
sitúa entre lo mejor del en­
cuentro y, si hubiera que po­
nerle palabras a esta "romanza 
sin palabras", serían las de emo­
cionante y sobrecogedora in­
terpretación de piano y violon­
chelo ( encuentro de Edelman 
con su hijo Gabriel). Un trabajo 
arropado por una ardua labor 
de investigación y con la única 
pega de alguna creación que 
no alcanza el buen nivel gene­
ral; así como la discontinuidad 
que produce el ir y venir del di­
recto al estudio. Por lo demás, 
para fundir el alma. 

Fernando Bezos 

Marianne Faithfull: 
Sings Kurt Wei/1. Uve in 

Montreal 
Marianne Faithfull (voc), Paul Tru­

blood (p). 
Montreal, 1997 

Universal 980 677-6 
(Universal Music) 

*** 
Si bien es cierto que Marle­

ne Dietrich atesoraba la 
elegancia y sofisticación que 
requería el mundo contempo­
ráneo que Kurt Weill levanta­
ba en sus piezas, y no menos 
cierto que fue Lotte Lenya 
quien mejor supo extraer con 
su lacerante expresividad el 
poso de rabia que contienen 
las letras de Bertolt Brecht, 
habrá que convenir que pocas 
cantantes quedan que sepan 
combinar mejor ambos mun­
dos como lo ha hecho Ma­
rianne Faithfull. El concierto 
llevado a cabo en Montreal, 
acompañada por la única pre­
sencia al piano del arreglista 
Paul Trublood, es buena 
muestra de esto último. No 
en vano, un grupo tan alejado 
de la estética cabaretera co­
mo Metallica ha requerido los 
servicios de Faithfull para do­
tar a sus canciones de ese há-

lito maduro que sólo otorgan 
los años vividos en plenitud. 
El poso carraspeante que ma­
cera en la garganta de la otro­
ra musa es hoy signo de vita­
lidad y fuerza. Es así como 
afronta Alabama Song, Pirate 
Jenny, Surabaya Johnny o 
Mack the Knife, aquí reconver­
tida en Street Songer's Fare­
we/1. Completa el repertorio 
que revisitaba el álbum 20th 
Century Blues un homenaje a 
un amigo ya desaparecido, in­
troducida por la macabra his­
toria de su fallecimiento y 
posterior entierro. El motivo 
no es otro que recordar su pa­
seo por el lado salvaje de la vi­
da. En un escenario con las 
constelaciones de fondo, Ma­
rianne Faithfull consume co­
mo únicas drogas agua tras­
parente y un cigarrillo. Las ve­
las y las flores exorcizan el pa­
sado, tal y como explica al pú­
blico entre tema y tema. Al 
llegar al final, el bis sabe a po­
co y es entonces cuando hay 
que recurrir a la conferencia 
de prensa (1997) y a la entre­
vista (2002) que vienen como 
material adicional. Un mate­
rial que, a pesar del poco gus­
to que revela el diseño, por fin 
está disponible en el mercado 
europeo. 

E. Turpin 

Reedición 

Johnny Griffin Quartet 
ArtTaylor: 

The Jamfs Are Coming! 
Johnny Griffin (si), Rein de Graaff 
(p), Koos Serierse, Hank Haverho­

ek (b), Art Taylor (bat). 
Wilhelmshaven, diciembre de 

1975 y octubre de 1977 
Timeles 121-2 

(Antar) 

** 
No se encuentra éste entre 

los mejores discos de 
johnny Griffin, ni entre los me­
jores de Art Taylor, ni presumi­
blemente entre los mejores de 
ninguno de los músicos inte­
grantes de estos dos cuartetos. 
Contiene música grabada en 
The Blue Note im Pumpwerk, 
en fechas que distan casi dos 
años una de otra, con la coin­
cidencia de saxofonista, pianis­
ta y baterista y la variación en­
tre ambos registros del bajista. 
Los músicos suenan poco entu­
siasmados, quizás con la ex­
cepción de Rein de Graaff, que 
me parece más comprometido 
con la interpretación. johnny 
Griffin suena sólo en parte a sí 
mismo, pues lo mismo el afi­
cionado al jazz que el seguidor 
del saxofonista reconocerán su 
sonido, pero no su vitalidad. 

Más aún cabe decir de Art Tay­
lor, que de aparentemente po­
co motivado resulta irreconoci­
ble durante la mitad del disco. 
Para más defectos, el produc­
tor decide cortar los temas allí 
donde le parece, quizás con 
buen criterio, pero inaprecia­
ble para quien oye el disco. No 
obstante, hay diferencias entre 
los dos temas grabados en 
1975 (21 '), donde se salvan los 
muebles, y el de 1977 
(17'15"), donde a lo anterior se 
suma una grabación bastante 
oscura, que hacen que el disco 
me suene como si los músicos 
no hubiesen hecho bien la di­
gestión, un tanto gaseoso. 

José F. Troyano 

Carl Grubbs Quartet: 
Stepping around the Giant 

Carl Grubbs (sa), Odean Pope (si), 
Chris Sullivan (b), Newman Taylor 

Baker (bat). 
Nueva York, julio de 2002 

CIMP 273-2 
(Afofón Miukis) 

**** 
Otro jalón en la activa ca­

rrera editorial de Creative 
lmprovised Music Productions 
en su línea más directamente 
nostálgica que ha reivindicado 
ya a un buen número de su­
pervivientes de la New Thing: 
Braxton, Rudd, Lowe, Sim­
mons, Tchicai, Robinson, ]ar­
man, con sus propias forma­
ciones o como invitados de 
músicos de la New New 
Thing. El líder del combo es un 
veterano saxofonista de Fila­
delfia, ciudad que vio los de­
cisivos años de formación del 
joven John Coltrane. Carl 
Grubbs, adolescente en la 
época, es primo de la famosa 
Naima, esposa del perenne 
Trane, y compartió muchas 
horas de ensayos y conversa­
ciones con él. Una formación 
musical y humanista que mu­
chos músicos de éxito comer­
cial le envidiarán sin duda y 
que Grubbs plasma en su for­
ma de tocar, sin rendirse a la 
imitación de la Gracia. 
El cuarteto de Carl Grubbs, sin 
duda excelente, se basa en to­
dos sus integrantes para cum­
plir mejor el objetivo de realizar 
una música que se instala entre 
la energía multiplicada del hard 
bop y la exacerbada del free, y 
sus momentos más poderosos 
se hallan en las improvisaciones 
de los saxofonistas: Grubbs, de 
quien las única y poco recien­
te noticia era su participación 
en el sexteto de Julius Hemp­
hill, desparrama técnica consis­
tentemente por toda la sesión. 
Pope dista de ser un corderito, 
como atestiguan sus registros 
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con su banda The Saxophone 
Choir y sus años con el cuarte­
to de Max Roach. En Stepping 
around the Giant, no obstante, 
merced a la preparación del 
cuarteto, halla una osmosis con 
su personalísimo compañero 
que se traduce en free hard 
bop de sólido temple con las 
referencias consustanciales: 
tiempos rápidos, respiración 
circular, el ritmo como eje cen­
tral. En cuanto a la polémica 
usual de CIMP, tuve que refor­
zar los bajos de mi Protón 520 
para poder oír el solo de Sulli­
van en Four, pero a pesar de es­
to, Stepping ... es una reivindica­
ción reivindicada. 

E. Fuente 

George Gruntz: 
Mental Crue/ty 

Raymond Court (tp), Barney Wilen 
(st, ss), Marcel Peeters (sa, 11), Ge­

orge Gruntz (p), Karl Theodor 
Geier (b), Kenny Clarke (bat). 

1960 
Atavistic 238-2 
(Green Ufos) 

*** 
1 a Unheard Music Series de 
LAtavistic había atendido 
hasta ahora al rescate de gra­
baciones de free jazz. Con 
Mental Cruelty, su director, 
John Corbett, rompe la norma 
desenterrando una auténtica 
rareza discográfica: hard bop 
hecho en Europa como banda 
sonora para una oscura pelícu­
la suiza, debut de George 
Gruntz como compositor cine­
matográfico. Con sólo cien co­
pias en circulación después de 
largos avatares judiciales por­
menorizados por el pianista en 
la carpetilla, el álbum se con­
virtió en pieza de coleccionista 
y dada la escasez de su difu­
sión resulta difícil calificar este 
lanzamiento, auténtica música 
inescuchada, materia de ratón 
de audioteca, de reedición. 
Mental Cruelty no es una ano­
malía. En él, George Gruntz, 
entonces descollante pianista 
en la escena europea, muestra 
su perfecta familiaridad con 
los modelos de Miles Davis en 
su época Prestige y de L'Asen­
seur pour L'Echafaud, por ejem­
plo, pero también con el hard 
bop que los músicos estadou­
nidenses desembarcaban en 
París, donde el propio Gruntz 
se convirtió en uno de sus 
acompañantes. El plantea­
miento de su banda sonora es 
bien convencional: una serie 
de escuetos temas que apare­
cen cíclicamente alterando su 
mood y sus esquemas rítmicos 
(tangos, valses ... ). Sobrado de 
confianza, con un toque ele­
gante bien dotado de colori-
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do, y apoyado por Kenny Clar­
ke y Barney Wilen (¿se puede 
elegir mejor?), Gruntz escribió 
una banda sonora de exquisita 
sobriedad, funcional y a la vez 
con lo memorable que da un 
tema inolvidable (ominoso 
motivo en el piano subrayado 
por la batería que contrasta 
con lo lírico de los vientos). Su 
gozoso aire de época, que no 
lo penaliza con la datación, 
añade atractivo a este desco­
nocido Mental Cruelty. 

Angel Gómez Aparicio 

Lionel Hampton & His 
Golden Men of Jazz 

Lionel Hampton (vb, bat, voc), 
Clark Terry, Harry "Sweets" Edison 
(tp), Al Grey (tb), Benny Golson 

(st), Junior Manee (p), Jimmy Wo-
ode (b), Panamá Francis (bat). 

Munich, 1993 
TDK Dv-]lhgmj 

(Prod. JRB) 

**** 
Le dicen a uno que comente 

un DVD del viejito Lionel 
Hampton, que es como hablar 
del amigo que le ha acompa­
ñado en los avatares del jazz 
desde que tiene uso de razón, 
testigo de un jazz-espectáculo 
que murió y está enterrado y 
del que los más jóvenes saben 
por referencias o por las versio­
nes de los revivalistas. Y uno, 
que vio a Lionel Hampton en 
sus mejores años y en su deca­
dencia, no las tenía todas con­
sigo en el recuerdo de algunos 
de sus últimos discos y sus apa­
riciones públicas postreras. Pe­
ro no: este Lionel Hampton co­
secha 1993, al que vemos y es­
cuchamos, viejito como está, es 
presente gozoso para quienes 
le escucharon en persona y pa­
ra quienes podemos recrear el 
evento por mor del último in­
genio de la industria electroa­
cústica, el llamado DVD. Él, y 
quienes le secundan, valores in­
soslayables de un jazz evergreen 
que, aquí, componen un cua­
dro inolvidable puestos en fila, 
uno al lado del otro. De Al 
Grey, trombonista sandungue­
ro y simpaticorro, se pasa a 
.Clark Terry, solista inspirado en 
God 8/ess the Child, lo que tiene 
su mérito con Hampton berre-

ando a su oído; Harry Edison 
prácticamente se desvanece 
mientras susurra Paradise; 
Benny Golson, el más avanza­
do, ataca, como no podía ser 
menos, / Remember Clifford -si­
go pensando que Golson no es 
el mejor intérprete de sí mis­
mo-. Defienden la portería 
Jimmy Woode, inexpresivo, co­
mo en él es habitual; Panamá 
Francis, baterista del viejo or­
den, y Junior Manee quien se 
las basta y sobra para llenar los 
espacios y generar todo el 
swing del mundo. No está Fl­
yin , Home pero están How High 
the Moon y Seven Come Eleven, 
que para el caso ... En Hey! Ba­
ba-re-bop -es sólo boogie woo­
gie, pero me gusta- se suma al 
asunto una trompetista de 
edad indefinida, sexo reconoci­
ble y nombre desconocido que 
resulta ser una magnífica incor­
poración. 
En su última gran gira al frente 
de lo que se asemeja a un a mi­
ni big band, Hampton -85 
años- resuelve su trabajo con 
una solvencia impropia de esa 
edad, tanto al vibráfono como 
dándole a los parches en un 
abracadante dúo de baterías 
-Drum an in- o cantando What 
a Wonderful World (segundo bis 
de la noche), concesión a lo 
sentimental que, seguramente, 
muchos detestarán aunque no 
un servidor. El concierto se 
ofrece de un tirón y sin editar. 
La realización es lo suficiente­
mente escueta como para per­
mitirnos gozar del documento 
sin darnos demasiados argu­
mentos para la queja (hay, in­
cluso, algún movimiento de cá­
mara glorioso). El sonido no es 
bueno como corresponde a lo 
que parece provenir de la toma 
directa de la mesa de mezclas 
de donde no siempre suena lo 
que debería sonar o como de­
bería hacerlo. Si es eso lo que 
busca el lector, un sonido in­
maculado, vaya mejor a cual­
quiera de las grabaciones fide­
dignas e inanimadas del vibra­
fonista para Telarc. Si, por el 
contrario, pretende hacerse 
una idea de cómo se las gasta­
ban los músicos de jazz en 

tiempos, no lo dude: esta es su 
oportunidad. 

J. Mª García Martínez 

Off lazz 
Roy Hargrove & RH 

Factor: 
HardGroove 

Roy Hargrove, Maurice Brown 
(tp ), Keith Anderson, Steve Cole­
man (sa), Jacques Schwarz-Bart 
(st), Karl Denson (fl), Bernard 

Wright, Marc Cary (key), James 
Poyser (tecl), Tony Suggs (org), 
Cornell Dupree (g), Reggie Was­
hington, John Lee (b ), Jasan Tho-

mas, Willie Janes 111, Gene Lake 
(bat), Daniel Moreno, Kwaku 
Obeng (perc), D' Angel o (voc, 

tecl), Common, Erikah Badu, Re­
nee Neufville, Q-Típ (voc) ... 

Nueva York, enero-septiembre de 
2002 

Verve 589 933-2 
(Universal Music) 

**** 
Estaba cantado que el trom­

petista de Dallas jugaría tarde 
o temprano con su apellido, y el 
resultado no podía ser otro que 
este heterodoxo latido orgánico 
de alta densidad. Ahora bien, la 
cosa venía de largo, de media­
dos de los 90. Las postrimerías 
del siglo pasado legaban a la 
posteridad varias piezas maes­
tras en el arte de la improvisa­
ción rimada y la fusión impeni­
tente, germen de la sustancia 
que marca el flujo sanguíneo de 
este ansiado proyecto de Roy 
Hargrove: Come Alive ali Access 
de The Roots y Like Water for 
Chocolate de Common en la 
vertiente hip-hop; Voodoo de 
D'Angelo y Mama's Gun de Ery­
kah Badu en las márgenes del 
soul. Sin esa perspectiva resulta 
difícil entender en su totalidad 
la génesis y alcance del coope­
rativista RH Factor. Así, el con­
junto que lidera Hargrove se al­
za valedor de las reivindicacio­
nes a propósito de la negritud 
que asola el mundo de la músi­
ca popular contemporánea. Ta­
mizada por la visión postsicodé­
lica de unos Funkadelic o unos 
Blackbirds que lidiaran fiera­
mente con las innovaciones es­
tilísticas de Sly Stone y los hard­
. boppers más desprejuiciados, la 
música de RH Factor parte de 
las notas adheridas por el sudor 
añejo en las oscuras paredes de 

los clubes y trasciende hacia la 
improvisación depurada. Late 
todo, al fin, desde el corazón de 
África, como recuerdan las per­
cusiones primitivas que ponen 
punto y final al proyecto. Son 
las raíces de una música con la 
que amar (/'/1 Stay), bailar (Pas­
tor "T'), colocarse (The Jaint), 
atender (Poetry), rejuvenecer 
(Cammon Free Style), así tam­
bién para sentirla entre las vér­
tebras, como sugiere el propio 
Hargrove, y disfrutar con la 
transfusión musical de genética 
largamente ancestral. 
Son todas ellas sonoridades ya 
perdidas en los anales del 
funky clásico pero que, remo­
zadas por el espíritu festivo y 
magisterial de Hargrove, ahora 
encuentran de nuevo un lugar 
donde desarrollar sus hallaz­
gos y progresiones eléctricas. 
Si Miles levantara la cabeza 
qué pronto se apuntaría al ca­
rro del nusoul jamificado. 

E. Turpin 

Joel Harrison: 
Free Country 

Joel Harrison (g), David Binney (st, 
sampler), Rob Thomas (vln), Sean 

Conly (b), Alisan Miller (bat) + 
Norah Janes (voc), Uri Caine (p ), 

Tony Cedras (acord). 
Múnich, enero de 2003 

ACT 9419-2 
(Karonte) 

*** 
No irá mal recordar, a pesar 

de lo ocioso que resulta, 
que el título del nuevo trabajo 
de Joel Harrison sólo hace alu­
sión a la relectura del género a 
la que somete los temas de Free 
Country, no así al lugar en que 
esta música se forjó y tomó las 
formas con las que hoy la iden­
tificamos. El esfuerzo decons­
tructivo juega a favor de Harri­
son, un guitarrista escasamente 
acomodaticio, que siempre hu­
ye del lugar común en busca de 
parajes en los que desarrollar 
con libertad plena su personal 
concepción instrumental. Tanto 
es así que incluso en algún te­
ma se sirve de la voz para revi­
sar parte del cancionero tradi­
cional americano, como ocurre 
en Lonesome Road Blues. Deja, 
eso sí, para la incipiente Norah 
Janes el / Walk the Une de 
Johnny Cash y la emotiva Ten­
nesse Waltz. Aunque si de com­
pañías se trata, Harrison ha sa­
bido rodearse de eclécticos in­
cuestionables, como son Uri 
Caine, Rob Burguer, Tony Ce­
dras o Rob Thomas, pues de al­
go había de servir su residencia 
en NY. Bajo este supuesto, las 
múltiples guitarras de Harrison 
tejen radicales mantos sonoros 
por los que corretean numero-
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sos arreglos de honda radicali­
dad Acaso el mayor de todos 
los experimentos sea He// Broke 
Loase in Georgia, donde hasta 
Harrison se decide a juguetear 
con la cinta magnetofónica, a 
pesar de que la descarga adre­
nalínica de Folsom Prison Blues 
no le vaya a la zaga. Al fin, un 
encuentro del jazz con el 
country en toda regla, práctica­
mente inédito con la perspecti­
va que aquí muestra este mari­
daje del guitarrista de Washing­
ton. La belleza y economía de 
las músicas americanas convi­
ven en un arriesgado trabajo re­
pleto de aristas y recovecos por 
donde se cuela, escucha tras es­
cucha, la poesía de lo popular. 

E. Turpin 

Yaron Herman-Sylvain 
Ghio: 

Takes 2 to Know 1 
Ya ron Herman (p ), Sylvain Ghio 

(bat). 
Pernes les Fontaines (Francia), 

enero de 2003 
Sketch 333033-2 

(Harmonía Mundi) 

*** 
Dos músicos en el inicio de 

sus respectivas carreras ar­
tísticas se unen en un formato 
que no entra dentro de lo tópi­
co, el de piano y batería, para 

grabar una obra en la que pri­
man los pasajes de corte inti­
mista. Una vez el disco comien­
za a sonar saltan las primeras 
sospechas tras escuchar algu­
nos retazos de corte manierista 
y toma forma la idea de si uno 
se encuentra ante la enésima 
muestra de seguidismo jarret­
tiano. Sin embargo, el dúo, sin 
ofrecer momentos de gloria ex­
trema, logra levantar el vuelo a 
base de sentido y sensibilidad. 
Aquí, más que abundancia de 
ideas lo que se presenta es la 
depuración de unas pocas. Dos 
ejemplos de lo expuesto podrí­
an ser Befare Birth (tema en el 
que dotan de brillantez a una 
melodía simplona) o los juegos 
con los silencios y las texturas 
de Ashlaya. El pianismo de Her­
man, esencialmente descripti­
vo, es el que vertebra las nueve 
composiciones, con la batería 
casi siempre atenta a sus indi­
caciones ( aunque también tie­
ne algún momento de mayor 

protagonismo, como en Peace 
Now). Aunque los dos músicos 
reparten sus inquietudes den­
tro del espacio que ya hemos 
delimitado, lo cierto es que 
procuran escapar a lo mono­
corde (en este sentido cabe ci­
tar la apresurada y expresionis­
ta Rush o los coqueteos con las 
formas libres dentro de la triste 
y emocionante Hatikva). 

P. G. Manchón 

Vincent Herring: 
Al/ too Real 

Vincent Herring (sa, ss), Jeremy 
Pelt (tp), Anthony Wonsey (p), Ri­

chie Goods (b ), 
E. J. Strikland. (bat). 

Nueva Jersey, diciembre de 2002 
HighNote 7106-2 

(Maui Music) 

*** 
Disco de similares caracterís­

ticas al anterior de He­
rring, Simple Pleasure, con la 

misma sección rítmica cam­
biando el trompetista Roney 
por Pelt y el pianista Miller por 
Wonsey, es decir rejuvenecien­
do notablemente la edad me­
dia del grupo. Como aquel, 
este es un disco que se escu­
cha con un placer creciente a 
medida que avanzan los minu­
tos y uno descubre que la in­
tención de los músicos está, 
más que en posibles valores 
añadidos, en la ejecución de 
una música de impacto direc­
to, basada en una tradición en 
la que prima el punch, la pega­
da, del swing. Si todos los dis­
cos que escucho últimamente 
tuvieran algo de lo que se des­
prende de este Ali too Real, mi 
vida de "cazador de jazz" sería, 
con toda seguridad, mucho 
más dichosa. Lo que por otra 
parte me lleva a concluir que, 
mientras haya gente como es­
ta dispuesta a interpretar jazz 
pensando que el buen jazz 
más que creativo lo que ha de 

ser es bueno en primer lugar, 
hablar de la muerte de esta 
música es una cuestión ociosa. 

V. Ménsua 

Daniel Humair: 
Baby Boom 

Daniel Humair (bat), Matthieu Do­
narier (st, ss), Christophe Monniot 
(sa, sb, ss), Sebastien Boisseau (b). 

Pernes les Fontaines (Francia), 
enero de 2003 

Sketch 333034-2 
(Harmonía Mundi) 

**** 
Daniel Humair, que se dio a 

conocer por estos lares en 
los sesenta cuando venía acom­
pañando a algún músico de pa­
so, con su batería minimalista 
formada por caja, un cimbal y 
bombo, claro antecesor de 
otros como Lean Parker, parece 
gozar en los últimos años del 
favor de los productores de dis­
cos. Este es el tercero de este 
excelente baterista -que tam­
bién es un pintor más que esti­
mable- que cae en mis manos 
en el último año. Baby Boom es 
un disco bien pensado con te­
mática escrita para la ocasión 
(los cinco músicos participan 
en la composición de los te­
mas), en el que las voces de los 
saxos están muy bien "coloca-

between the lines - new music beyond categories available! 
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Ahmad Jamal: 
In Search of Momentum (1- 1 O) 

Ahmad famal (p), James Cammack (b), ldris Muhammad (bat). 
Nueva York, agosto de 2002 

Dreyfus Jazz 36664-2 

***** 
Reedición 

Live in París 1992 
Ahmad famal (p), James Cammack (b-eléct), Todd Coolman (b), David 

Bowler, Gordon Lane (bat). 
París, abril de 1992 

Dreyfus Jazz 37019-2 

**** 
Live in París 1996 

Ahmad famal (p), Manolo Badrena (perc), feff Chambers (b), George 
Coleman (st), Yoron Israel (bat) + foe Kennedy fr. (vln), Calvin Keys (g). 

París, octubre de 1996 
Dreyfus Jazz 37020-2 

***** 
Nature: The essence part three 

Ahmad famal (p), Stanley Turrentine (st), James Cammack (b), Othello 
Molineux, ldris Muhammad (bat.) 

Pernes Les Fontaines (Francia), julio de 1997 
Dreyfus Jazz 37018-2 

***** 
(Nuevos Medios) 

Cuatros discos como cuatro 
puntos de partida de un re­

corrido circular por el universo 
de uno de los pianistas más im­
portantes, y más subvalorados, 
de la historia del jazz. Ya todos 
lo saben: Ahmad Jama! era un 
favorito personal de Miles Davis 
(llegó a pedirle a Garland que 
sonara como él) y para quienes 
no escucharon jamás a Jama! 
eso puede ser una buena gra­
mática para comenzar a enten­
derlo. Seguramente, a Davis le atrajo la sutileza, la utilización del 
silencio y de los cambios de volumen como elementos expresi­
vos, la economía de recursos y la carencia de ornamentos inne­
cesarios. Y sí, eso suena a definición perfecta del cool. Así, Davis 
homenajea a Jama! en su versión de Autumn Leaves en el disco 
de Cannonball Adderley, y Jama! homenajea a Davis con el mis­
mo tema en Ahmad's Blues. En el primero de los dos Live de es­
tos cuatro discos nos encontramos con un concierto en vivo que 
empieza y termina con mucha fuerza, como para desmentir a 
quienes acusan a Jama! de falta de expresividad, blandura esti­
lística o de ser un "pianista de cóctel". A pesar de cierto intrusis­
mo del bajo de Cammack (hay un tema con Todd Coolman en 

das" en el contexto general de 
la obra. Y este, el contexto ge­
neral de la obra, circula por 
donde ha circulado siempre 
Humair, animador y líder indis­
cutible de la sesión: los sesenta; 
desde el straight más ortodoxo 
hasta los tímidos excesos 
dolphynianos o colemanianos 
que, por doquier, nos recuer­
dan tanto los temas como las 
interpretaciones ricas y variadas 
de Donarier y Monniot. Tanto 
Boisseau como Humair y el res­
to de los músicos participantes 
hacen gala de una notable in­
tensidad consiguiendo que es­
te disco se contextualice, con 
aromas de los sesentas, en los 
inicios del siglo XXI. 

V. Ménsua 
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Bobby Hutcherson: 
Four Seasons 

Bobby Hutcherson (vib ), 
George Cables (p), 
Herbie Lewis (b), 

Philly Joe fones (bat). 
Monster (Holanda), 
diciembre de 1983 

Timeles 210-2 
(Antar) 

** 
Seré muy parco en mi co­

mentario, pues da la im­
presión de que todo ocurrió 
en menos tiempo del que se 
tarda en contarlo y poco más 
del que se tarda en oírlo. Se 
realizaron algunas llamadas 
telefónicas y se hicieron algu-

el contrabajo y eso para quien esto escribe suena mejor) este dis­
co es una presentación bastante precisa del estilo de Jama!: sutil 
fuerza percusiva, vuelos líricos sin red e imbatible en las baladas, 
además de un sonido fuerte y claro que se extrañaba en sus gra­
baciones más clásicas. El popurrí Afane together/ Laura /Wild Is 
the Wind y Easy Living justifica por sí solo un disco sin desperdi­
cios. Cuatro años después, Live in Paris 1996 nos trae otra face­
ta del diamante Jama!: la formación heterogénea y coral (violín, 
guitarra, saxo y percusión, además del trío de piano) de un pe­
queño gran grupo que se expande en temas largos, entre ellos, 
otra versión más de Autumn Leaves, con espacio de sobra para 
audacias personales y lucimientos solistas. George Coleman en 
el saxo tenor parece marcar el rumbo, la delantera de una ban­
da que lo sigue a través de grandes espacios de silencios y susu­
rros. Nature: The Essence, Part 3, para algunos el mejor de la se­
rie Essence (lo que tal vez explique por qué se reeditó éste antes 
que los otros dos) comienza con una de las típicas filigranas ala­
das de Jama! en un entrelazamiento sutil y elegante con el steel 
drum de Othello Molineaux, y ese sonido suave y amable marca 
pero no invade el resto del disco. El saxo, en su aparición fugaz 
y estelar, es de Turrentine, lo que inclina la balanza hacia un so­
nido más mainstream y hace que las audacias armónicas se cen­
tren en el piano. Tal vez el más accesible de los cuatro discos, 
Nature, es también un gran registro de jazz, y como siempre ju­
guetea la sombra de los juegos de volúmenes. La versión de Li­
ke Someone in Love, por ejemplo, empieza con una línea suave y 
ostinada que se tensa sutilmente hasta caer, como flotando, en 
la melodía del standard. De pronto, todo vuelve a subir impeli­
do por las resonancias exóticas del stee/ drums. Maravilloso. 
Cuando se habla de un sonido europeo trasuntado por, entre 
otros, Esbjorn Svensson, armonías parejas con una audacia sinfó­
nica que no supera los límites de la elegancia y la caballerosidad, 
habría también que escuchar a Ahmad Jama!. In Search of Mo­
mentum (1 - 1 O), su último registro, (que, de paso, se traduce co­
mo "En busca del impulso") contiene composiciones propias que 
avanzan con la fuerza de un puño enguantado en seda, sosteni­
das por ldris Muhammad en la batería y James Cammack, un ba­
jista que ha evolucionado notablemente desde el primero de es­
tos cuatro discos, grabado diez años antes. Jama! suena como 
siempre y como nunca; los años le han hecho ganar tanto en fuer­
za como en sutileza expresiva, y a esta altura hace lo que quiere, 
y muy bien. En sus composiciones, que nunca dejan de ser perso­
nales, resuenan ecos tan distantes como los sonidos de McCoy Ty­
ner, el stride de tiempos idos y el impulso rítmico de Osear Peter­
son, aunque, a esta altura, es difícil establecer quién influyó a 
quién. Y es un placer oír las reconstrucciones cerebrales de los 
standards que hace Jama!, una especie de guiño de inteligencia 
hacia el oyente. Su versión de Perfidia es un ejemplo. 
Los cuatro discos vienen en moderno y vistoso digipack, con un di­
seño que tiende a la unidad y que pasa por alto sus diferencias tem­
porales. Así, estos cuatro discos, tres reediciones y una novedad, 
traen mucha música y permiten vislumbrar la visión de que, de no 
ser por Jama!, otra habría sido la historia del piano en el jazz. 

nas consultas al calendario. Se 
citó a los músicos y se prepa­
ró el estudio de grabación. 
Una vez en éste, los cuatro 
músicos se saludan y se pre­
guntan por sus familias. Toca 
elegir un repertorio, que, ne­
cesariamente, dadas las ur­
gencias, ha de ser de lo más 
convencional. Elegido: / Mean 
You, Al/ of You, Spring Is Here, 
Star Eyes, lf I Were a Bel/, Sum­
mertime y Autumn Leaves. ¿ Les 
suenan? ¿A quién no? Con los 
arreglos tampoco se compli­
caron la vida. El resultado se 
lo pueden imaginar: correcto 
y convencional. Café con le­
che para todos. Ustedes eli­
gen. 

J. F. Troyano 

Eduardo Hojman 

Reedición 

Franz Koglmann: 
L'Heure Blue 

Franz Koglmann (tp, fisc), Tony 
Coe (st, el), Burkhard Stangl (g), 

Klaus Koch (bat), 
Misha Mengelberg (p). 

Viena, abril de 1991 
hatOLOGY 571-2 
(Harmonía Mundi) 

*** 

Esta reedición de la música 
de Koglmann pone los pun­

tos sobre las íes de la estúpida 
polémica generada por la pre­
gunta de si es o no es jazz. En 
las notas de carpetilla Bob Blu­
menthal alude a posiciones en­
contradas sobre ese argumen­
to banal. Para aclarar las cosas, 
o terminar de confundirlas aun 
más, hoy reeditan o redistribu­
yen esta música grabada hace 
doce años, completamente 
centrada en el croquis jazzísti­
co. Fin de la discusión. Los te­
mas en cuarteto responden a 
una idea de transcurso de la 
melodía bien asentada en unos 
rieles rítmicos constantes, insu­
perables en los dedos de Klaus 
Koch. Allí, Koglmann, Coe y 
Stangl dan pie a una demos­
tración de ideas musicales que 
vienen a decirnos que sobre 
todo espacio rítmico más o 
menos constante (el pulso, el 
corazón) hay una libertad que 
no debe rebasar unos márge­
nes del prudencia. En el caso 
del trompetista, esto se resuel­
ve en un registro que no exce­
de la octava y media .. . y, ¿pa­
ra qué más?, pregunta Tony 
Fruscella desde el paraíso. De 
Fruscella Koglmann extrae una 
grácil balada, Baite, que de­
muestra su adherencia al desa­
parecido trompetista. Una ver­
sión muy ajustada de Moon 
Dreams, un clásico del Noneto 
Capitol de Miles Davis, termina 
de inclinar la balanza hacia el 
moderno clasicismo jazzístico 
escogido como matriz para las 
interpretaciones del cuarteto. 
Los dúos con Misha Mengel­
berg están -y no podía ser de 
otro modo- impregnados del 
espíritu de libertad expansiva 
del pianista neerlandés. Kogl­
mann se ajusta a estas normas 
sin normas con completa apti­
tud, regalando momentos de 
humor y buen sentido. Un 
atractivo disco de Franz Kogl­
mann, cuyos dos argumentos 
se suman (sin superarlos) a los 
temas y variaciones incluidas 
en We Throught about Duke 
(1994), Don't Play, just Be 
(2002), sus mejores discos has­
ta el momento. 

C. Sampayo 

Off lazz 
Quinteto La Camorra: 

Tango, ciudad amada 
Nicolás Guerschberg (p), Luciano 
fungman (band), Sebastián Prusak 
(vln), Jorge Kohan (g), Hugo Asrin 

(b). 
Buenos Aires, septiembre y octu­

bre de 2002 
Lola Records 1006-2 

(Enfasis Records) 

**** 
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En la entrevista de Diego Fis­
cherman al saxofonista ar­

gentino Luis Nacht (Cuader­
nos de Jazz núm. 71), éste ha­
bla de Piazzolla como "una in­
fluencia virósica", en el senti­
do de que "en una composi­
ción no piazzolliana hay dos 
compases que suenan a Piaz­
zolla y eso contamina toda la 
pieza" . Los músicos de La Ca­
morra enfrentan al toro por 
las astas e instituyen el sonido 
Piazzolla como un universo 
(geográficamente centrado 
pero no limitado por la ciu­
dad de Buenos Aires, lo que 
puede explicar un poco el tí­
tulo de este disco) y, siguien­
do las leyes físicas de ese uni­
verso, crean nuevos edificios, 
explorando y avanzando por 
esos sonidos desde su interior. 
Para eso, claro, hay que tener 
un talento a prueba de balas, 
y todos los músicos de La Ca­
morra lo tienen, y de sobra. 
Los cruces entre el violín y el 
bandoneón, por ejemplo, son 
de un nivel altísimo (y muy 
piauollianos) y el piano, no 
siempre protagonista, parece 
ser el sostén de todo. El disco 
entonces se presenta como 
una suerte de suite piazzollia­
na, donde al tema de Piazzo­
lla Camorra 1 le sigue una 
composición de Luciano 
Jungman Camorra 2002 que 
mantiene perfectamente el 
espíritu de la primera, y el te­
ma de Nicolás Gerschberg, 
Torres de Boedo, con, desde 
luego, valor intrínseco, fun­
ciona también perfectamente 
como ilustración paisajística e 
introducción a los tres clási­
cos y melancólicos temas de 
Piazzolla, Milonga del ángel, 
Muerte del ángel y un extenso 
y monumental Contrabajísi­
mo. Y hay una segunda parte, 
o interrupción bienvenida, de 
tres temas más milongueros y 
tradicionales de Jungman que 
se fugan en un retorno a Piaz­
zolla con una composición, 
otra vez, de Guerschberg. Así, 
Tango, ciudad amada se escu­
cha no sólo como un home­
naje a Piazzolla y a su ciudad 
sino, principalmente, como 
una narrativa, un recorrido 
profundamente musical y 
porteño. 

E. Hojman 

Elliot Levin, Marshall 
Allen, Tyrone Hill Quintet: 
Opportunities & Advantages 

Elliot Levin(st, ss, ti), Marshall 
Allen (el, sa), Tyrone Hill (tb), Ho­

ward Cooper (b), Ed Watkins 
(bat). 

Nueva York, septiembre de 2002 
CIMP 276-2 

(Afofón Miukis) 

** 
El sello CIMP es -€ntre otras 

cosas, por sus presupuestos-, 
un refugio de músicos del free 
histórico, en este caso el saxo­
fonista Marshall Allen, y de 
alumnos de éstos pertenecien­
tes a generaciones posteriores, 
que evidentemente no llegaron 
a tener la oportunidad de vivir 
en directo aquellas efemérides 
o lo hicieron con pocos años. 
Casi todos los "jóvenes" CIMP 
son nacidos entre 1940 y 1960, 
es decir, que cierran filas en el 
colectivo de los "maduritos". 
Esto se da en Opportunities & 
Advantages, donde encontra­
mos todo ese background ha­
bitual en discos de músicos de 
ascendencia free (CIMP): gusto 
por las representaciones musi­
cales colectivas, sonoridades 
rozando los armónicos de los 
respectivos instrumentos que 
ayudan notablemente a un 
acusado expresionismo y, en 
este caso, una rítmica cuasi me­
tronómica y unas composicio­
nes bastante convencionales 
que hacen de la música de Op­
portunities.. . una especie de 
free temperado. Los cinco mú­
sicos están en ello y se dejan la 
piel, especialmente Tyrone Hill, 
trombonista que como Allen 
fue miembro de la orquesta de 
Sun Ra . Pero no siempre convi­
ven entusiasmo e inspiración. 
Este grabación, en un sello en 
el que el conjunto es de una 
notable calidad, mantiene un 
tono que no pasa de discreto. 

V. Ménsua 

Off lazz 

Malia: 
Yellow Oaffodils 

Malia (voc), con distintas forma­
ciones. 
2002 

Epic 505369-2 
(Sony Music) 

** 
Lo peor que le puede pasar a 

una voz seductora y con 
matices prometedores es que 
el fondo que la acompaña -y el 
fondo de la cuestión- sea un 
mero artificio computerizado, 
sin cuerpo ni alma. Esto es lo 
que le ocurre en esta graba­
ción a esta nueva voz prove­
niente de Malawi, Malia, por-

que sus cualidades se ven mer­
madas por el melifluo acom­
pañamiento que pone en mu­
chos temas el productor André 
Manoukian, a través de soni­
dos pre-grabados y bases rít­
micas monótonas (¡ojo! aclara­
ción: en otros contextos, músi­
cos de calidad como Evan Par­
ker, George Lewis y Osear Ain­
chinger, entre otros muchos y 
por citar algunos, incorporan 
toda clase de artilugios elec­
trónicos y les dan un sentido 
casi humano, magistral, que 
para eso están). 
Las composiciones de la can­
tante, firmadas todas con Ma­
nou kian, están mucho más 
cercanas al pop, el soul, inclu­
so a la música de discoteca que 
al jau, del que sólo asoma al­
guna pincelada. En lndian 
Song, donde lo humano es 
protagonista, un cuarteto clási­
co da vida a esta creación con 
letra de Margueritte Duras, 
cantada con una voz envolven­
te y en francés, como corres­
ponde. También aparecen sal­
pimentadas en distintos cortes, 
intentado poner calor, la trom­
peta de Erik Truffaz o las infle­
xiones corales de Pap Abdou 
Sek. La voz de Malia se puede 
asemejar, por su textura y pas­
tosidad, a la de Billie Holiday y, 
gracias a la magia de las com­
putadoras antes reseñadas, 
canta con ella en Solitude. 
Los transgénicos dan el pego 
pero donde esté un tomate de 
huerta que se quiten los de la­
boratorio, mientras no los me­
joren. Este disco seguro que 
vende, pero la voz de Malia no 
se merece un entorno así y las 
dos estrellas van por ella, sólo 
por ella y algún "acústico" que 
anda por ahí equivocado de 
lugar ¿o no?. 

F. Bezos 

Gabriele Mirabassi: 
1-0 

Gabriele Mirabassi (el), Patrick Vai­
llant (mandolina), Luciano Biondi­
ni (acord), Michel Godard (tuba). 

Italia, mayo de 2001 
Egea 088-2 

**** 
Gabriele 

Mirabassi/Stefano 
Battaglia: 

Fiabe 
Gabriele Mirabassi ( el), Stefano 

Battaglia (p). 
Italia, 1995 
Egea 052-2 

** 
(Antar) 

Hagan un experimento im­
posible: imaginen por un 

momento otra portada para el 

disco del clarinetista Mirabassi. 
Más aún, retengan en la me­
moria la foto de Pelé con el pu­
ño en alto mientras salta al ce­
lebrar el primer gol de los de 
casa y les mira a los ojos (1-0). 
Dirán que no resulta tan impo­
sible, y tendrán razón. Ahora, 
por último, seleccionen el pri­
mero de los temas mientras si­
guen fijando la vista en "O Rei". 
¿ Se dan cuenta? Ya no es posi­
ble imaginar otra portada que 
no sea la elegida para el Um a 
lera compuesto por Pixinguin­
ha. La alegría, emoción y belle­
za que desprende el tema de­
bía ser la misma que oía Pelé en 
su cabeza mientras se elevaba 
al celebrar el tanto, y es, sin du­
da, la que habrán de recordar 
quienes topen de nuevo con la 
magia televisada de Pelé. Si no 
lo creen, hagan la prueba y ve­
rán. Esa música imaginada para 
el gol se llama choro y es a la 
música brasileña lo que el blues 
al jau; esto es, el armazón que 
sostiene y alimenta las músicas 
que les siguieron a la zaga. 
Cuando se escucha el choro se 
está delante de una tradición 
que bebe de las músicas popu­
lares europeas de los siglos 
XVIII y XIX, sin más afectación 
culturalista que la que produce 
el paso del tiempo y la asimila­
ción de éstas al territorio en el 
que evolucionaron hasta con­
vertirse en el flujo que sustenta 
la música contemporánea bra­
sileña. Oyendo un choro se en­
tiende perfectamente la austera 
emotividad de la bossa nova o 
las rítmicas cariocas, al tiempo 
que se establecen sin artificios 
conexiones genéticas con las 
músicas del viejo continente. 
Mirabassi quedó prendado del 
legado colorista de esa música 
y ahora la ofrece al mundo -
acompañado por los insustitui­
bles Vaillant, Biondini y Go­
dard- con ese don que tiene 
para hacer fácil lo más compli­
cado. Hoy ya puede decirse a 
qué suena un gol, algo que 
uno ayer todavía no atinaba a 
imaginar. 
De muy distinta concepción es 
Fiabe, que cuenta únicamente 
con Battaglia como voz com­
partida. A pesar del tiempo 
transcurrido desde su edición 
las composiciones de ambos 
músicos resisten y preservan 
esa riqueza armónica que les 
caracteriza. Aun así, el trabajo 

de la pareja está destinado en 
su mayor parte a la investiga­
ción sonora, al tanteo, lo que 
ofrece un resultado desigual, 
muy alejado de sus logros pos­
teriores por separado. 

E. Turpin 

Ted Nash: 
Sti/1 Evo/ved 

Ted Nash (st), Wynton Marsalis, 
Marcus Printup (tp), Frank Kim­

brough (p), Ben Allison (b), Matt 
Wilson (bat). 

Agosto de 2002 
Palmetto 2092-2 

(Maui Music) 

**** 
Estamos acostumbrados a la 

figura (frente y perfil) de 
Nash como uno de los dos o 
tres semblantes blancos de la 
orquesta "afro" del Lincoln 
Center, dirigida por Wynton 
Marsalis. Allí es, además, solis­
ta preferente y, como tal, de­
muestra una categoría que no 
se amedrenta entre tanto per­
sonaje étnicamente correcto y 
con certificado de autentici­
dad. Resulta que Nash es due­
ño de un temple, característica 
de difícil logro en tiempos cló­
nicos. Poco proclive al espec­
táculo vacuo, en casi treinta 
años de profesión (tiene 44) 
ha estado, como su padre Dick 
y su tío Ted, en el núcleo de las 
mejores big bands (Lionel 
Hampton -con 1 6 años-, Don 
Ellis, Louis Bellson, Mel Lewis y 
Toshiko Akiyoshi). Y en Euro­
pa: Stockholm Jau Orchestra y 
Rotterdam Conservatorium 
Orchestra. Discos a su nom­
bre, hasta éste, sólo uno y 
muy bueno, Out of this World 
(1991, Mapleshade). Y su in­
clusión en el imprescindible 
The Herbie Nichols Project, del 
que es parte institutora y muy 
destacado solista. Este segun­
do CD en calidad de líder deja 
ver, en ocho composiciones 
pletóricas de imaginación, las 
huellas de la larga militancia 
en el mundo compositivo de 
Nichols. Cuando en materia 
de composición de jau habla­
mos de imaginación, no nos 
referimos sólo a la melodía; 
hay aquí exploraciones rítmi­
cas muy interesante y recorri­
dos armónicos no subsidiarios. 
El quinteto alterna trompetis­
ta, lo que en este sentido apor-

43/Cuadernos de Jazz 

Institut Valencià de Cultura



ta poca variación en la medida 
en que Printup es un muy fiel 
seguidor de Marsalis. Piano y 
contrabajo son partes del Her­
bie Nichols Project en tanto 
que las baquetas de Matt Wil­
son aportan unas marcadas 
dosis de audacia melódica. Un 
disco tan redondo que nos ha­
ce imaginar el momento en 
que Ted Nash haya ya graba­
do a su nombre un cuerpo su­
ficiente de obras como para 
instalarse donde merece estar, 
ese lugar frecuentemente 
usurpado por obra y gracia de 
los promotores y agentes. 

C. Sampayo 

Off lazz 

Catherine O'Brien: 
L.A. or Busk 

Catherine O'Brien (voc), Doug de 
Vries (g), Rosaleen O'Brien (tecl). 

Melbourne, 2002 

** 
La bendición y la maldición 

de este disco es su breve­
dad. O'Brien nos cuenta, en su 
página web (www.catherineo­
brien.com) y en su informa­
ción de prensa una especie de 
sueño americano truncado: ar­
tista callejera conoce a músico 
famoso (Bob Haggart) y agre­
ga letras a su música, más o 
menos apadrinada a lo lejos 
por ese mismo músico. Sólo 
que la invitación de Haggart 
era bastante limitada: O'Brien 
tuvo que pasarse meses tocan­
do ("busking" de ahí el título) 
en las calles de su país, Austra­
lia, hasta que juntó el dinero 
para verlo a Haggart. Este dis­
co quiere relatar ese recorrido, 
en cierta forma. La voz de O'­
Brien es sutil y agradable, tal 
vez grabada con muchísima 
cámara, como para darle cau­
dal, y está acompañada por la 
guitarra, también sutil y agra­
dable, de Doug De Vries. En 
un par de temas, la hermana 
de Catherine, Rosaleen, la 
acompaña con un teclado sutil 
y agradabilísimo, que apenas 
da un color de fondo . Las le­
tras no son gran cosa, y lo me­
jor del disco es cierto manejo 
irónico de la melodía, una es­
pecie de folk amargo (que na­
da tiene que ver con el jazz) 
pero que siempre consigue 
alejarse de las complacencias 
pop. Los temas apenas llegan 
a los dos minutos, y cuando 
hace uno de tres (/'m Free, la 
famosa melodía de Haggart 
que inspiró a O'Brien) parece 
que se extendiera para siem­
pre. Los otros temas desapare­
cen antes de que puedan gra­
barse en la memoria, y _el 
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Anthony Ortega: 
NewDance 

Anthony Ortega (sa), Bobby West, Chuck Domanico (b), Bill Goodwin 
(bat). 

Los Angeles, octubre de 1966 y junio de 1967 
hatOLOGY 565-2 
(Harmonía Mundi) 

***** 
New Dance es una de esas es­

peradas reediciones que 
cualquier amante del jazz no de­
bería dejar pasar. Anthony Orte-
ga es un saxofonista de la Costa 
Oeste bregado en múltiples 
contextos casi siempre relacio­
nados con conceptos de los 
años 40-50 (tocó con Clifford 
Brown, Lionel Hampton, Nat 
Pierce), pero que se descuelga 
en 1967 con esta grabación en 
un entorno que recuerda más a 
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los cuadros de Kandinski que al bebop: variedad de matices colo­
rísticos y libertad en las formas con predominio de los contornos 
afilados, elaborados sobre un tapiz homogéneo, casi blanco. Un 
músico poco prolífico ya que entre su primer disco Uazz far Young 
Moderns, 1958), y el último (Scattered Clouds, 2001) han pasado 
la friolera de 43 años. En total sólo seis o siete discos como líder 
en este tiempo. 
Grabado en origen para el sello Revelation (hat Art estaba lejos de 
su creación), muestra a un saxofonista dispuesto a dejarse im­
pregnar de otras referencias de esa época convulsa, finales de los 
sesenta, sin dejarse apabullar y sin perder la referencia de su es­
pecial forma de tocar; siempre respetuoso con los sonidos con los 
que se formó. Como dato anecdótico, en sus primeras actuacio­
nes por clubes coincide con Eric Dolphy en el escenario en varias 
ocasiones (de ambos se cumpliría este verano el 75 aniversario ya 
que nacieron con unos pocos días de diferencia). 
Dotado para la improvisación de una particular forma de digita­
ción y de una sonoridad algo áspera, explora en distintos temas 
con gran certeza a la hora expresar emociones sin utilizar dema­
siadas notas, después de tamizar el polvo y la paja. La muestra 
más elocuente de lo dicho asoma en Sentimentalize, firmado por 
Ortega, donde el título se explica en sí mismo: esa extraña fusión 
entre mente y sentimientos, entre lo intelectual y lo visceral. Se di­
vide el encuentro en dos grabaciones separadas por unos meses, 
una a dúo y la otra en trío, sin que esto sirva para perder el sen­
tido y a pesar de que a estos dos contextos les separan algunos 
conceptos: en trío se muestra más clásico y tradicional y en dúo 
más osado y sutil en las armonías. Soliloquios de aromas urbanos 
asoman en Conversation Piece, donde Chuck Domanico realiza 
una verdadera ilustración de cómo usar el bajo casi como si de 
una batería se tratara, sin perder la frescura y el sentido melodio­
so del instrumento. A mitad del recorrido se enfrascan en un diá­
logo -casi hablado- donde Ortega deja restos de esa improvisa­
ción personal llena de aristas cortantes. Aunque su lugar habitual 
y referencial a la hora de moverse por el registro del saxo alto son 
las notas de la zona media y aguda, en My Buddy desciende a te­
rrenos más graves extrayendo un sonido con cierto aire webste­
riano. 
Un disco que contiene las medidas justas de cada condimento 
(modernidad, tradición, espontaneidad y elaboración), aderezos 
que lo hacen apto para el consumo desmedido sin miedo a en­
gordar. 

oyente se queda con la sensa­
ción de que se perdió algo in­
teresante. El problema es que 
lo mismo pasa con el disco; 
apenas supera los dieciséis mi­
nutos y sólo aquellos con un 
esfuerzo de curiosidad volve­
rán a escucharlo una y otra 

F. Bezos 

vez, hasta captar esta sutil y 
agradable combinación de 
folk suave y ligeramente obli­
cuo, y, dentro de esa planicie, 
la ruptura del blues con que 
termina el disco. 

E. Hojman 

Bobby Previte & Bump 
the Renaissance: 

Just Add Water 
Ray Anderson, )oseph Bowie (tb), 

Marty Ehrlich (st), 
Wayne Horvitz (p), 
Steve Swallow (b), 
Bobby Previte (bat). 

Nueva York, junio de 2001 
Palmetto 2081-2 

(Maui Music) 

** 
La música de Bobby Previte 

es un extraño artefacto 
que, como la de una Carla 
Bley o un Robert Wyatt, mien­
tras más busca nuevas vías 
formales, más se adentra en 
su propio e inconfundible se­
llo: sucesivos redobles en con­
trapunto al unísono de los 
vientos, por ejemplo. Entre las 
diferentes configuraciones 
adoptadas por su proyecto 
personal Bump the Renaissan­
ce ésta es la más sintética jun­
to a la que dio Pushing the En­
velope (Grammavision), aun­
que sin sus óptimos resulta­
dos. Más bien recuerda Just 
Add Water al rígido minimalis­
mo de su único fracaso hasta 
la fecha, Music of the Moscow 
Circus. 
Apartándose al máximo de las 
estridencias posmodernas de 
aquel bendito disco circense, 
Previte cae por pura paradoja, 
o sea, no sabemos por qué, en 
la afasia del jazz pompier o de 
salón. Las nueve nuevas com­
posiciones de Previte son en la 
mayoría de los casos una per­
cha tan exigua que el solista, 
puesto que en el fondo de es­
to se trata, llega a su destino 
con el equipaje ( o estado de 
ánimo) que él mismo hubiese 
aportado. 
Oír a estupendos eclécticos 
como Ehrlich y Horvitz simple­
mente "ganándose los callos" 
es un poco triste y hay deste­
llos ocasionales del extraño 
swing del maestro baterista, 
como Leave Her Now, con una 
figura repetitiva en suave ca­
dencia, pero en conjunto, de 
esta gente, por lo que ya sabe­
mos y nos cuesta olvidar, debe 
esperarse mucho más, y si no, 
que tomen nota de Roswell 
Rudd . 

E. Fuente 

■ 
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Recopilación 

Paul Quinichette: 
P.Q. Special 

Paul Quinichette (st), )oe Newman 
(tp), Henry Coker (tb), Baby Tuc-

ker, Kenny Drew (p), Marlowe 
Morris (org), Freddie Green, Jera­
me Darr, Skeeter Best (g), )immy 

Lewis, Gene Ramey (b), Gus )ohn-
son, )o Janes (bat). 

Nueva York, julio y diciembre de 
1952, enero y septiembre de 

1953 y febrero de 1954 
Ocium 0029-2 

(Nuevos Medios) 

**** 
Esta recopilación de Paul 

Quinichette (1916-1983) se 
basa en sesiones para las casas 
EmArcy, Dale y Decca. Es ne­
cesario advertir que las piezas 
de EmArcy incluidas aquí, de 
julio de 1952 y enero de 1953, 
habían sido publicadas, no ha­
ce mucho, por Verve en la se­
rie Elite, en el compacto The 
Vice Pres. Hay otras sesiones 
posteriores para la filial de 
Mercury que podrían figurar 
aquí para no repetir material, 
pues la década de los cincuen­
ta fue la de su mayor inspira­
ción, pero supongo que aún 
no son de dominio público. 
Bueno, sea como sea, estamos 
ante un disco muy recomen­
dable para conocer al Vicepre­
sidente. El apelativo, como sa­
ben los aficionados, proviene 
de su extremado parecido con 
la forma de tocar de Lester 
Young, al que Billie Holiday 
bautizó como el Presidente de 
todos los saxofonistas. Hasta 
tal punto que éste decía en 
broma que no distinguía cuan­
do tocaba él y cuando el discí­
pulo. Algunos lo han conside­
rado simplemente un clan de 
su modelo. Pero Quinichette, 
que había trabado íntima 
amistad con Lester desde fina­
les de los años veinte, conside­
raba -sin ser un plagiario- que 
era su forma genuina de ex­
presión. 
Los primeros cuatro temas, de 
julio de 1952, se sitúan en la 
órbita de Basie. Quinichette, 
que había trabajado con 
aquel, está rodeado por un 
nutrido grupo de músicos de 
la orquesta, con Bobby Tucker 
al piano y el inigualable Fred­
die Green asegurando esa pul­
sación relajada, de irresistible 
balanceo rítmico, marca de la 
casa. De nuevo el guitarrista 
aporta su inapreciable concur­
so, junto a un Kenny Drew 
muy sobrio, en los cortes en 
pequeña formación de diciem­
bre de 1952 para el poco co­
nocido sello Dale. La otra se­
sión para EmArcy presenta a 
Quinichette al frente de un pe­
queño combo en el que figu-
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ran el organista Marlowe Mo­
rris y el guitarrista Jerome Darr. 
Junto a tres originales del saxo 
tenor, encontramos una atrac­
tiva versión del People Wi/1 Soy 
We're in Love de Richard Rod­
gers. La primera cita con Dec­
ca, de septiembre de 1953, 
presenta asimismo a Morris y 
Darr, más Jo Janes en la bate­
ría. La fluidez rítmica del fraseo 
del saxofonista domina The 
Heat's on de Roy Eldridge y su 
entidad como baladista sobre­
sale en Mine de Gershwin y en 
The very Thought of You de Ray 
Noble. La última sesión Decca, 
que cierra el disco, con el gui­
tarrista Skeeter Best, aborda 
una excelente lectura de Swin­
gin ' the Blues, el clásico de Ba­
sie y Eddie Durham. Si la esté­
tica lesteriana es omnipresente 
a lo largo de todas estas inter­
pretaciones, es innegable que 
Quinichette se movía en esta 
vía con la naturalidad de un 
pez en el agua. Y aquí, ade­
más, estaba en la cima de sus 
facultades. 

Federico García Herraiz 

Joseph Scianni: 
One Eyed Jack 

foseph Scianni (p), Blaise Siwula 
(sa), Ken Filiano (b), Hal Onsereud 

(bat). 
Nueva York, diciembre de 1997 y 

Nueva Jersey, marzo de 2000 
Cadence 1148-2 
(Afofón Miukis) 

*** 
!

oseph Scianni es otro de esos 
músicos furtivos que Bob 
usch se encarga de devolver a 

la escena y cuyo mejor ejemplo 
puede ser el guitarrista Don Mi­
nasi. Autor de un disco para Sa­
voy a principio de los sesenta y 
productor de alguna grabación 
de Glenn Gould, Scianni no era 
ya una de esas glorias locales si­
no uno de sus nombres archi­
vados y sólo revivible por aque­
llos que han batallado con los 
fondos discográficos de una 
época. Rusch, con ese particu­
lar empuje por documentar a 
sus músicos en todo tipo de si­
tuaciones, ha lanzado ya varias 
grabaciones del pianista de 
Memphis en solitario, dúo, trío 
y cuarteto. 
El estilo pianístico de Scianni 
no es fácilmente descifrable y 
lo primero que sirve de des­
cuadre es el fértil choque, pues 
de él proviene gran parte de la 
expectación que sus interpreta­
ciones generan, existente en­
tre su toque casi convencional, 
en su técnica y su resonancia 
casi académica con las ideas a 
las que las aplica. Una versión 
como la que realiza de Serena­
de in Blue se convierte en algo 

Reedición 

Horace Silver Quintet: 
Finger Poppin' 

Horace Silver (p), Junior Cook (st), Blue Mitchell (tp), Gene Taylor (b), 
Louis Hayes (bat). 

Nueva Jersey, enero de 1959 
Blue Note 5 42304-2 

(Emi-Odeón) 

***** 
Dentro de la extensa carrera 

de Horace Silver hay algu­
nos hitos sobresalientes. A su 
condición de extraordinario 
compositor, pianista absoluta­
mente original y virtual inventor 
del hard bop, hay que agregar 
el hecho de haber sido respon­
sable de liderar algunos de los 
combos más potentes de la his­
toria. 
Finger Poppin' es la grabación 
inaugural del que es conocido como su "quinteto clásico". Al ba­
terista Louis Hayes, que ya venía de grabar otros álbumes ( 6 Pie­
ces of Si/ver, The Stylings, Further Explorations), se sumaron dos ro­
bustos solistas: el saxofonista Herman "Junior" Cook y el trompe­
tista Richard "Blue" Mitchell, además del contrabajista Gene Tay­
lor. El quinteto permaneció unido hasta 1964, con la sola excep­
ción de Hayes, que fue reemplazado por Roy Brooks y posterior­
mente por Joe Harris. Pocos meses antes de grabar otras dos • 
obras maestras como Blowin' the Blues away y Horacescope produ­
jeron este formidable Finger Poppin'. 
Silver, que por entonces tenía 30 años, ya había alcanzado su to­
tal madurez como músico. Sus primeros discos, junto a los Mes­
sengers, grupo del cual fue fundador, contienen temas ya clásicos 
del repertorio jazzístico, como The Preacher, Ecaroh o Doodlin', en 
los que se revelaba su fuerte personalidad, como compositor y 
ejecutante. 
Hay algo que distingue a Silver de otros (la mayoría) de los hard-. 
boppers, y es su desparpajo, su inveterado sen.tido del humor. Se 
ha dicho por ahí que entre lo sublime y lo ridículo hay una del­
gada línea. Pues bien, Silver tiene la capacidad de jugar con ese 
límite, y no hay vez que no salga bien parado. Su propio estilo 
pianístico es, tanto como el de Monk pero a su manera, un desa­
fío a todas las convenciones. 
La respuesta reside, seguramente, en que Silver es un músico ex­
quisito como lo prueban un par de baladas contenidas en este ál­
bum: You Happened My Wayy Sweet.Stuff(esta última en trío), dos 
pequeñas joyas de la arquitectura musical. 
Con esta misma exquisitez, Silver aborda otros ritmos, como los 
bluseros Juicy Lucy y Come on Home, el afro Swingin ' the Samba o 
el clásico Cookin' at the Continental, Mellow O y el tema del título, 
en los que exhibe su particular visión del bebop. 
Una pieza indispensable creada por un artista fundamental. 

turbio por un desarrollo extra­
ñamente desequilibrante que 
parte de una matriz monkiana 
pero que llega a una formula­
ción totalmente propia en su 
construcción y distribución de 
bloques. En piezas propias co­
mo Weep quietly y Khyber Pass, 
hay un cierto paralelismo entre 
Scianni y el lirismo abstracto 
del Paul Bley baladístico de 
principio de los sesenta. Otro 
tanto ocurre con la división en­
tre manos y la concepción ar­
mónica en la pieza título del 
disco, por otra parte con una 
construcción y un sonido pro­
pios de Scianni. 
Ahí se agota el paralelismo. 

Guillermo Bazzola 

Scianni desgrana un emocio­
nante I Got it Bad, un Someone 
to Watch over Me de extraña 
formulación y un original 
Glenn Miffer Days cuya fascina­
ción parte de su ambigüedad 
en el desarrollo y su peculiar 
arquitectura. Ken Filiano due­
tea con Scianni en estas piezas 
con especial fortuna al arco 
pero es el pianista quien mo­
nopoliza la atención. Poco que 
decir de los dos cortes impro­
visados en los que Scianni se 
reúne con el poco convincen­
te saxofonista Blaise Siwula y 
Hal Onserud al bajo. El lirismo 
abstracto y las poco conven­
cionales formas que adoptan 

(sigue en pág. 46) 

UTAFSSON with 
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Primer disco Pi'i!' Mal'sális Music y 
d ecimosexto uab Jo ~é este polifacé­
tico artista, COD\P..9Silor. camame, 
pianista, ar.r¡egljj{á y ac,or de New 
OrJeans. 

KORAJAZZ 
"Fusión de ¡Jzz, blues y melodías tra­
d icionales fruto del reencuentéo de 3 
virtuosos de los _ritmos mandinga. 
Kora, pla,no y percusiones" 

MURlllLZOE 
Red and Blue 
ACT9416 

Primer trabajo de este cantante y 
pianls:ta de 22 años que, combina 
standars y composiciones propias. 

DOUGE WAMBLE 
Country Libations 
RMAR3303 
Disco debut de este cantante y guita­
rrista de Tennessee que destila jazz~ 
gospel y blues del Della. 

KORA 1A.Ll TR10 
1-1 .... , ,.,., . , 1o,¡,..,,,, t-.,,u i"i,;""""~•••-• 

En o~tubre disponible el nuevo disco de 

BRANFORD MARSALIS 
Romare Bearden Revealed 

Y próximamente los nuevos trabajos de 

PERICO SAMBEAT y RAMON VALLE 
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las interpretaciones de este 
pianista, una figura singular 
que ha seguido su diseño pro­
pio, como, por ejemplo el 
también pianista Richard 
Grossman, ciertamente in­
quietan. 

A. Gómez Aparicio 

Jean-Sebastien 
Simonoviez: 

Vents & Marées 
Jean-Sebastien Simonoviez (p). 
Avignon (Francia), febrero de 

2000 y enero de 200 3 
La Buissonne 97001-2 

*** 
Notas para un filme: "El ata­

que de los clones de 
Evans". Sinopsis: La adolescen­
te Melomanía se enamora de 
la música que oye desde el 
balcón de su casa de campo 
procedente de la casa vecina. 
La música, como los olores, es 
implacablemente evocativa y 
Melomanía recuerda un viejo 
disco polvoriento del llorado 
pianista, Afane. The End. Pues 
bien, el vecino de Melomanía 
era Jean-Sebastien Simono­
viez. Podrían haber sido un 
centenar más, tal es la influen­
cia del insigne y muy docu­
mentado artista. 
Simonoviez no se agota en es­
ta referencia, rindiendo home­
naje pianístico a otro grande, 
John Coltrane, con interpreta­
ciones de My Favorite Things, 
Naima y Lonnie's Lament. En 
plus, el standard de los cua­
renta /f I Shou/d Lose You, dos 
temas de Bernard Herrmann 
para Farenheit 451 de mórbi­
do romanticismo y composi­
ciones propias, improvisacio­
nes impresionistas con pro­
greso armónico y un tributo 
muy francés a la historia: Lu­
mieres (Pour Duke). Este tipo 
de música sólo tiene en su 
contra el que hasta los pijos 
pueden disfrutar de ella. Músi­
ca deliciosamente grabada 
procedente de la patria de Sa­
tie, Fauré, Ravel y Debussy. 
Piano "comme il faut", con la 
convicción de que la navega­
ción fluvial se hace por el me­
ro placer de perderse en los 
meandros. 
Debut de sello y artista. 

E. Fuente 
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Wadada Leo Smith, s 
Golden Quartet: 

The Year of the Elephant 
Wadada Leo Smith (tp, fisc), Ant­
hony Davis (p, sint), Malachi Fa­
vors Maghostut (b), jack Deloh-

nette (bat, sint). 
Nueva York, abril de 2002 

PI Recordings 04-2 
(Resistencia) 

**** 
Después de grabar aquella 

pequeña exquisitez en 
ECM, Divine Lave, de imborra­
ble recuerdo (sobre todo por­
que seguimos escuchándola 
con cierta devoción), la pista de 
Leo Smith se pierde algo por 
estos lares y sus grabaciones 
como líder aparecen con cuen­
tagotas por sellos como Chief, 
Kabell o FMP, discográficas que 
llegan con dificultad o simple­
mente no llegan a estas tierras. 
Otro pequeño sello (PI Recor­
dings, que sólo lleva cuatro en­
tregas con ésta) nos muestra a 
Leo Smith como líder y figura 
de esta formación más o me­
nos estable en los últimos años, 
Golden Quartet, que sólo por 
las individualidades que contie­
ne nos hace intuir que algo 
grande va a pasar (y aunque no 
siempre sea asQ, ya que cada 
voz aporta todo un universo de 
largo recorrido y una particular 
forma de entender esto que se 
llama jazz. Sólo falta sentar un 
buen criterio para dar forma a 
esta amalgama de virtudes. Re­
sultado: el "gran acontecimien­
to" se produce. 
El trompetista deja constancia 
de una gran coherencia en su 
carrera en cuanto a no aban­
donar nuevas y distintas vías 
de investigación en los sonidos 
y las armonías, y en esta gra­
bación asoman guiños a las 
músicas orientales sin perder 
el blues como referente, entre 
otras cosas. Tensión contenida 
(¿se podría decir la justa para 
no sentir dolor?) donde predo­
minan los tiempos lentos y 
una soterrada parsimonia que 
permiten a los músicos ajustar 
las disonancias hasta casi sen­
tar las bases del caos. Cada 
creación es un mundo de de­
talles que rigen su interior: en 
AL-Madinah, Davis abre la se­
sión con piano minimalista y la 
compañía de Malachi Favors al 
arco, mientras el pulso de De­
Johnette está siempre presen­
te, aunque uno crea perderse 
en su desarrollo, antes de dar 
paso a la trompeta. En The 
Zamzam we/1 ... , interpretado 
con el fiscorno, se alcanzan 
momentos casi de oración y, 
de hecho, toda la grabación 
está atravesada por cierta sen­
sación de misticismo. Pero lo 
mejor está por llegar. 

Miles Star in 3 Parts es una am­
biciosa pieza que, como su 
nombre indica, es homenaje a 
Miles Davis y está dividida en 
tres partes -Star/Seed/Blue Fire­
y supone el broche estelar de 
este gran encuentro. En el final 
del segundo tiempo de esta 
obra, el piano, con acordes en 
cascada y golpetéo incesante, 
da réplica a la batería que en 
esos instantes funciona como 
una especie de batidora sobre 
caja y tambores, antes de en­
trar en un solo donde el prota­
gonismo corre a cargo de pla­
tos y cencerros. El tercero es 
una especie de andante sinco­
pado donde las formas se sua­
vizan en beneficio del adiós y 
la despedida. 
Un disco que sólo exige un po­
co de concentración; una vez 
alcanzada, lo que se escucha es 
poesía en estado salvaje, y se 
pueden sentir pequeños calam­
bres en el hemisferio izquierdo 
del cerebro sin desmayarse. 

F. Bezos 

Stevens, Siegel & 
Ferguson: 
Trio/ague 

Michael jefry Stevens (p), Tim Fer­
guson (b), Jeff Siegel (bat). 

Ténesi, julio de 2000 
lmaginary 012-2 

**** 
Recién degustada su "piano 

navegación en solitario" in­
titulada The lmaginary Suite, 
hete aquí que Michael Jefry 
Stevens, publica otra entrega 
de su periplo musical, en for­
ma de trío de piano de mains­
tream esta vez, que añade al 
lado soñador y viajero de su 
anterior obra una faceta de 
inspirado y personal cultivador 
de la tradición del Tin Pan 
Alley: Sorne Enchanted Evening, 
This Nearly Was Mine, Tin Tin 
Deo, Petite Ffeur, 8/ood Count, 
el espiritual Go down Mases y 
un tema firmado por cada ter­
cio del grupo. El resultado es 
un auténtico sonido de trío, 
inspirado come tanti altre por 
el devastador equipo Evans­
LaFaro-Motian. La compara­
ción en este caso está lejos de 
ser gratuita: el bajo melódico y 
legato de Ferguson y la batería 
ligera, compacta y precisa de 
Siegel llevan la antorcha del 
melodismo abierto al modalis­
mo. El desarrollo de las piezas 
es diverso e inteligente: ... Eve­
ning tiene un desarrollo meló­
dico con un piano cantábile y 
una rítmica de swing, mientras 
que ... Mine ha sido desarrolla­
do como tema de jazz alrede­
dor de un obsesivo motivo re­
petido por el bajo. Stevens tie-

ne espacio para meditar en so­
litario con el austero 8/ood 
Count; la sección rítmica brilla 
con abandono en su sucesión 
de ritmos afrocaribeños en Tin 
Tin Deo; .. . Mases detenta ele­
mentos ausentes en el resto 
del cedé: pompa, gravedad y 
acentos blues; exposición de 
Ferguson y revisión triste pero 
esperanzada del tema de Be­
chet por parte del pianista. 
El sello personal de Trio/ague, 
donde mejor se ve esa compe­
netración de años entre Ste­
vens, Siegel y Ferguson, está 
en los temas propios: Vernazza 
(melancólica composición del 
bajista en un tempo medio que 
permite apreciar la exquisita 
interacción de los instrumen­
tos, E/iza Isabel/a (firmada por 
el baterista, pieza impresionista 
para ejecución conjunta, con­
cebida de una forma orques­
tal) y The Lockout (de Stevens, 
un blues cuya parte central es 
un solo de batería de sentar cá­
tedra). Puertas abiertas para el 
gran público, al cual Triologue 
ofrece jazz "vendible" en el que 
prima la música sobre la cate­
goría de producto comercial. 

E. Fuente 

Tchicai, D0rge & Grassi: 
Hope Is Bright Green up 

North 
john Tchicai (st, cl-b), Pierre D0r­

ge (g), Lou Grassi (bat). 
Rossie, octubre de 2002 

CIMP 278-2 
(Atolón Miukis) 

*** 
Hope Is Bright Green up North 

tiene todo el aspecto de 
esas sesiones-impromptu a las 
que acostumbra CIMP. John 
Tchicai y Pierre D0rge llevan 
trabajando juntos en formacio­
nes lideradas por uno u otro 
desde los años setenta, espe­
cialmente en la New jungle 
Orchestra y Tchicai fue invita­
do al grupo de Lou Grassi, la 
Po'Band, en un anterior disco 
en el sello de Bob Rusch, en 
esa ronda de grandes saxofo­
nistas que les ha propuesto el 
productor en sus últimos dis­
cos. Muy familiarizados entre sí 
los primeros, en menor medi­
da el baterista norteamericano, 
el encuentro entre ellos resulta 
de una gran frescura: pocos 

Hope ,s 'Br4¡ht 
c::;retV\.Up 

North 

planes, toque sujeto al instante 
-con sus más y sus menos- y 
unos músicos que buscan en­
contrarse sin muchos proble­
mas. El punto de encuentro lo 
hallan en un tono calmado, sin 
apenas asperezas que no sean 
aquellas con origen en la ner­
viosa percusión de Grassi. Esa 
voluntad de acuerdo se plasma 
en un disco de conjunto en el 
que ninguno de sus artífices 
brilla ni quiere sobresalir por 
encima de los demás, en el que 
se reparten equitativamente 
los créditos y la música fluye 
sin impedimentos que no sean 
los propios del método de tra­
bajo elegido. Pues si la absolu­
ta naturalidad de los plantea­
mientos se hace con Hope Is 
Bright Green up North, también 
recae en lo obtuso cuando los 
cortes improvisados se vuelven 
repetitivos. D0rge provee al 
grupo con los dos temas más 
exóticos del conjunto y Tchicai 
con el sonido más personal, se­
co pero emotivo, como en Lo­
op far Susan R. Extraño en este 
tipo de sesiones sin barniz, pe­
ro Hope Is Bright Green up 
North respira afecto y cercanía 
entre sus participantes. 

A. Gómez Aparicio 

Jimmy Thackery and 
The Drivers: 

WeGotlt 
jimmy Thackery (g, voc), Jimmy 

Carpenter (ss), The Cate Brothers 
(org, g), 

Ken Faltinson (b, org), 
Mark Stutso (bat). 
Memphis, 2001 

Telarc Blues 83540-2 

*** 
Jimmy Thackery/ 

Tab Benoit: 
Whiskey Store 

Tab Benoit, jimmy Thackery (voc, 
g), Charlie Musselwhite (arm), 

Reese Wynams (p, org), 
Tommy Shannon (b), 

Chris Layton (bat). 
Maine, 2002 

Telarc Blues 83559-2 

**** 
(Enfasis Records) 

Los discos de Thackery sue­
nan voluptuosos y decibéli­

cos, en ellos la autenticidad y 
la espontaneidad del blues se 
convierte en un valor vendible 
y reconocido afectuosamente 
por público y crítica. Algo así 
como el efecto "Springsteen" 
pero en Tejas. Muy pocos, úni­
camente aquellos músicos que 
le han robado horas al día para 
tocar más y mejor durante la 
noche y han pasado largas 
temporadas de carretera y 
manta, saben lo que es tocar 
mucho y no ser suficientemen-
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te recompensados. Viene a ser 
el caso de la mayoría de los 
músicos que se suceden en es­
tas páginas, también el de este 
guitarrista. De lejos, We Got Jt, 
su primer disco en Telarc, baja 
la ganancia de los amplificado­
res y se muestra contenido y 
melodioso porque viene a ser 
un recuerdo y un "muchas gra­
cias" a Eddie Hinton, ese caba­
llero blanco del R N'B sureño, 
el de aquella joya llamada Jt 's 
ali Wrong but lt's ali Right. Así la 
versatilidad en las guitarras y la 
voz quebrada de Thakery se 
colocan al servicio de ocho te­
mas (de los once) a la mayor 
gloria de Hinton. Es un disco 
de raíces pero sin sonar des­
gastado; sobre estructuras de 
canciones muy acordes con la 
barra de bar del solitario se fes­
tejan los clásicos de alguien 
que lleva tres décadas en la ca­
rretera y en la radio. 
Cosa distinta es Whiskey 5tore. 
Una participación entre dos y 
el primer encuentro sincero 
entre Thackery y el también 
guitarrista y cantante Tab Be­
noit. Uno contumaz y agresivo 
en los fraseos, otro más ligero y 
con un sentido de la composi­
ción de "single" asombrosa. El 
hard blues de Thackery se ami­
ga felizmente con el delta­
Nueva Orleans de Benoit. He 
aquí la oportunidad si gustan 
de un excelente disco de blues 
desbordante y bien cocinado. 
La banda de astros que acom­
pañan a los líderes brilla por 
una personalidad llena de ex­
periencia y rodaje, nada más y 
nada menos que Tommy Shan­
non y Chris Layton, la que fue­
ra sección rítmica de Stevie Ray 
Vaughan; además Reese Wy­
nans al Hammond B3 y el soni­
do "vintage" en la armónica de 
Charlie Musselwhite. Un com-

bo verdaderamente genial 
pues los solos de cada uno es­
tán medidos, uno sigue al otro 
sin cortarse en alardes pirotéc­
nicos. La producción es muy 
elaborada porque éste es un 
disco estrella con once temas 
en los que Telarc, o los músi­
cos, apuestan por sorprenden­
tes canciones de Percy May­
field, Bob Dyland, Neil Young, 
Eddie Jones o aquel The Last Ti­
me de las satánicas majestades. 
En la audición se nota cierta­
mente la construcción de unos 
standards producto de nume­
rosas sesiones de improvisa­
ción como colegas en una se­
sión de whiskey. 

M. Garrido 

The Marsalis Family: 
A Jazz Ce/ebration 

Ellis Marsalis (p), Branlord Marsalis 
(st, ss), Wynton Marsalis (tp), Del­
feayo Marsalis (tb), Jasen Marsalis 
(bat), Roland Guerin (b) + Harry 
Connick, Jr. (p), Luden Barbarin 

(tb). 
Nueva Orleans, agosto de 2001 

Marsalis Music 3302-2 
(Karonte) 

*** Segundo disco de la factoría 
Marsalis, instituida como se­

llo, y que ofrece una reunión 
familiar por todo lo alto don­
de, por lo que se ve, al proge­
nitor le faltó tiempo para con-

cebir al bajista del grupo, úni­
co miembro de la formación 
que no es del clan (Roland 
Guerin). Lo que arranca como 
un encuentro amable para el 
disfrute del padre se convierte 
en un enfrentamiento afectuo­
so de las distintas voces dentro 
de la familia en consonancia 
con el carácter de cada cual y 
su personal forma de expre­
sión. Grabado en directo en 
Nueva Orleans solo el primo­
génito (Branford) tiene dere­
cho a incorporar un tema jun­
to a los de Ellis y alguna perla 
del pasado, como 5truttin ' 
With 5ome Barbacue o Saint Ja­
mes lnfirmary, emblemáticas 
creaciones de los inicios del 
jazz. Pero lo mejor de todo es 
que la creación de Branford 
viene prologado por Wynton, 
que habla de hermanos y her­
manas entre risas del auditorio, 
y cuyo título no tiene desperdi­
cio: Cain and Abe/. Esta compo­
sición, junto con Nostalgic lm­
pressions de evidentes conno­
taciones coltranianas, son lo 
mejor del encuentro, con la 
voz rebelde de Branford como 
protagonista (el saxo tenor en 
el primero y soprano en el se­
gundo). Afteres un breve tema 
en trío de delicada y compleja 
arquitectura que sirve para 
mostrarnos a un Ellis Marsalis 
rebosante de ideas. En la parte 
final se suman a la fiesta Harry 
Connick Jr. y Luden Barbarin. 
Un álbum familiar de fotos en 
el interior del libreto ilustra el 
encuentro (Branford, de pe­
queño, era clavado a Charlie 
Parker) de una formación que 
seguramente no se volverá a 
reunir. Contexto familiar que 
haría las delicias de Sigmund 
Freud, ya que abriría nuevas 
puertas al psicoanálisis, y que 
quedarían reflejadas en un nue-

vo tomo titulado "influencias 
de la música en el ámbito fami­
liar y otras perversiones". Y que 
esta pequeña broma sirva para 
entrar en A Jazz Celebration con 
el punto de diversión adecua­
do, que lo tiene y mucho. 

F. Bezos 

The New York Trio 
Project: 

Fifth House 
Adam Rafferty (g), John Menegon 

(b), Jeff Siegel (bat). 
Nueva York, abril de 2001 

lmaginary 014-2 

** 
teff Siegel ha tocado detrás 

de los grupos de Joe Fonda y 
ichael Jeffrey Stevens en un 

convincente y endurecido 
free-bop. Los otros miembros 
de este New York Trio Project 
no me son conocidos; en la 
carpetilla del CD citan su currí­
culum trabajando detrás de Sir 
Roland Hanna, Mike Longo y 
Benny Golson, entre otros. El 
vértice superior del triángulo 
que forman está claramente 
ocupado por Adam Rafferty, 
un instrumentista de toque 
cristalino que ha absorbido 
bien todas las lecciones de la 
guitarra moderna desde Wes 
Montgomery a John Aber­
crombie, muy cómodo en fra­
ses de deje bluesy. Siegel y 
Menegon le ofrecen un sólido 

apoyo de bajo rodante y me­
lódica percusión con el tacto 
del que no quiere imponerse, 
algo que tampoco hace Raf­
ferty como principal solista, 
cayendo en un preciosismo sin 
garra. Cuando ésta existe, co­
mo en las dos versiones de la 
pieza de Coltrane que nombra 
el cedé y en bien planteadas 
lecturas del Guijira de Chick 
Corea y de Beauty and the Be­
ast de Wayne Shorter, algo 
ocurre en esta sesión aséptica, 
falta de caracterización y nece­
sitada de acontecimientos. 

A. Gómez Aparicio 

The Nuband: 
Live at the Bop Shop 

Roy Campbell Jr. (tp), Mark White­
cage (sa), Joe Fonda (b), Lou 

Grassi (bat). 
Nueva York, junio de 2001 

clean feed 002-2 
(Atolón Miukis) 

*** 
Debú discográfico de The 

Nuband, una incorregible 
formación con algunos de los 
talentos más relumbrantes de 
la última generación free y, 
además, en directo desde The 
Bop Shop. Un cuarteto sin pia­
no donde destaca tanto el ni­
vel colectivo como las indivi­
dualidades, pero estas ilumina­
das por un nombre propio: el 
bajista Joe Fonda (músico habi­
tual en la última década de las 
múltiples formaciones e inven­
ciones de Anthony Braxton) 
que aporta dos creaciones bri­
llantes, de las cuatro que com­
ponen el concierto. En especial 
Gone Too 5oon, donde el ejerci­
cio percusivo sobre la cuerdas 
del bajo se ve engalanada por 
el buen trabajo de un Lou 
Grassi contenido y la voz melo-
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diosa de Mark Whitecage que, 
aunque no lo ponga en los cré­
ditos del disco, interpreta este 
tema con el clarinete bajo en 
una clara alusión constante al 
Eric Dolphy de los años que es­
tuvo con la formación de Char­
les Mingus. De hecho alguien 
canta (supongamos que joe 
Fonda, por que tampoco se es­
pecifica en la carpetilla) como 
cuando Mingus declamaba 
con esa voz grave y apocalípti­
ca, mientras decoraba con el 
contrabajo los balbuceos. 
Los paisajes plagados de ruptu­
ras rítmicas, que permiten el 
desarrollo de los conceptos in­
dividuales en la más absoluta li­
bertad, no impiden que en al­
gún tramo los riesgos desem­
boquen en paramos un poco 
inhóspitos, acompañados de 
cierta sensación de desamparo 
y desasosiego, como el tema­
cierre One far Hannibal. El resto, 
pura y edificante invención. 

F. Bezos 

Erik Truffaz: 
The Walk of the Giant Twtle 
Eric Trutfaz (tp), Patrick Muller (p, 
tecl), Marcelo Giulliani (b ), Marc 

Erbetta (bat). 
2003 

Blue Note 5 83885-2 
(Emi-Odeón) 

**** 
Varios son los méritos que 

pueden señalarse en este 
cuarto trabajo del trompetista 
francés. Truffaz capitanéa de 
nuevo a una tripulación capaz 
de subvertir a propósito las 
formas y los timbres del jazz 
tradicional sin disipar del todo 
la presencia del espíritu cool, 
esa inconfundible frugalidad 
melódica llena de finura y 
hondura a un tiempo. 
A diferencia de otros intentos 
de "añadir" elementos electró­
nicos al jazz, The Walk of the 
Giant Turtle presenta un uso 
óptimo de las nuevas tecnolo­
gías: el tratamiento electrónico 
sí enriquece el discurso, lo ma­
tiza y lo convierte en algo que 
el jazz acústico, simplemente, 
no puede expresar. De ello se 
infiere que Truffaz utiliza sus 
máquinas con sensatez, y debe 
decirse también que consigue 
una identidad sonora propia, 
bien definida. 
La constante presencia de Miles 
Davis como idea, manifiesta so­
bre todo en la parquedad de 
notas y en la tremenda fuerza 
expresiva de esa melodía esca­
sa, no impide en absoluto per­
cibir el estilo de este trabajo co­
mo una auténtica innovación. 
En The Walk of the Giant Turtle, 
como en un poema sincero, 
nada parece gratuito. Todo en-
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caja con la naturalidad de lo 
necesario o de lo bello. Cada 
detalle aporta una tonalidad di­
ferente dentro de la gama de 
oscuridades que viene siendo 
frecuente en las propuestas de 
Truffaz. Más concretamente: 
los ritmos no parecen forzados, 
la sonoridad y los efectos son 
interesantes -y de ahí a la pe­
dantería hay un paso, que aquí, 
afortunadamente, no se da- y 
las melodías, por debajo de las 
distorsiones y los retoques elec­
trónicos, conservan su identi­
dad, su calidez natural. 
Para los que no consiguen en­
tusiasmarse con el jazz electró­
nico, el disco de Truffaz será al 
menos una expresión musical 
interesante; merece la pena ig­
norar el prejuicio y prestar 
atención; para los ya iniciados, 
una obra recomendable. 

David Romero 

Recopilatorio 

Varios: 
Applejam. 

Jam Sessions One 
Harry "Sweets" Edison (tp), Benny 
Carter, Willie Smith (sa), Buddy 

Defranco (el), Wardell Gray, Stan 
Getz (st), Count Basie (p, org), Ar­
nold Rose (p), Freddie Green (g). 

Hollywood, agosto de 1953 
Ocium 0035-2 

(Nuevos Medios) 

**** 
Si la dedicación laboral o 

mercantil al jazz es una tarea 
llena de renuncias y muy poco 
recompensada, justo es reco­
nocer la labor de sellos como 
Ocium. Así pues, vaya de entra­
da un gracias para el editor na­
cional. Por lo que parece, este 
cedé es el primero de un pro­
yecto, el de editar algunas jam 
sessions que cuentan cincuenta 
años de solera y nos sitúan, en 
consecuencia, en plena explo­
sión modernista. El lector pue­
de imaginar que la calidad del 
sonido no es óptima y puede 
también confiar en que la cali­
dad musical del registro y su 
importancia histórica justifican 
la edición y hacen muy reco­
mendable la escucha para 
quienes no conozcan la jam 
session. Creo que los créditos 
de este disco son reclamo más 
que suficiente para el mismo. 

Lean en ellos quiénes, cuándo y 
dónde tocan. La edición inclu­
ye un par de archivos de texto 
(word), uno en inglés y otro en 
español, explicando qué fueron 
las jam sessions y su importan­
cia, y dos archivos de fotos. Le 
deseo una larga y feliz vida a los 
proyectos de Ocium. 

J. F. Troyano 

Christian Wallumrnd 
Ensemble: 

Sofienberg Variations 
Christian Wallumr0d (p, harmo­
nium), Nils 0kland (vln), Arve 

Henriksen (tp), 
Per Oddvar Johansen (bat) + Tryg­

ve Seim (st). 
Oslo, octubre de 2001 

ECM 01 7067-2 
(Nuevos Medios) 

* 
Un coral que recuerda al Si­

lence de Charlie Haden y 
Carla Bley abre este cedé graba­
do en una iglesia noruega. Y 
ambas categorías (iglesia y no­
ruega) resultan significativas a 
la hora de caracterizar estas va­
riaciones en que el coral inicial 
(Sarabande Nouvelle) aparece 
de distintas maneras (un poco 
como la "música escultórica" de 
Erik Satie) puntuando un derro­
tero en que el tono elegíaco, el 
neobachianismo del pianista 
(pasado por Hindemith o, cla­
ro, por Keith jarrett) y el detalle 
en el trabajo tímbrico aparecen 
como los rasgos más evidentes. 
Las improvisaciones son más 
climáticas que armónicas, se 
desarrollan pequeños micro­
sectores, alrededor de algún 
modo melódico y, con un ex­
celente nivel de interpretación, 
nada se diferencia demasiado 
de lo que podría identificarse 
como el lado menos interesan­
te (y más autocaricaturesco) de 
ECM. El violín y el fiddle de 
0kland funcionan casi siempre 
homofónicamente junto a la 
trompeta de Henriksen, que­
dando los comentarios más 
contrapuntísticos a cargo, ex­
clusivamente, de la mano iz­
quierda de Wallumr0d. El saxo 
participa en las distintas versio­
nes de la Sarabande Nouvelle y 
no aporta más que otra voz a la 
estática armonía escolar del 
grupo. Volviendo al principio, si 
le hablan de jazz en una iglesia 
noruega imagínese lo más abu-

rrido que esa combinación de 
palabras pueda sugerirle. Habrá 
acertado. 

Diego Fischerman 

David Wertman, Charlie 
Kohlhase, Lou Grassi: 

NorthCountry Pie 
David Wertman (b), Charlie Kohl­
hase (sa, st, sb), Lou Grassi (bat). 

Nueva York, junio de 2002 
CIMP 271-2 

(Afofón Miukis) 

**** 
David Wertman vive en Flori­

da ( es músico de estudio); 
Charlie Kohlhase, en Boston; 
Lou Grassi, en ningún sitio (es 
uno de los instrumentistas más 
solicitados del momento). Los 
tres formaron parte de la esce­
na jazzística off-off neoyorquina 
de los años setenta y primeros 
ochenta, la que tenía por eje a 
los más ilustres entre los músi­
cos desconocidos de la reciente 
historia del jazz, Earl Freeman, 
Steve Reid y Lynne Meryl, cu­
yos discos los editaban sellos 
sombríos: Anima, Mustevic, 
Sunmuse y otros de la misma 
índole. Los tres eran colabora­
dores y amigos, sobre todo 
Kohlhase y Grassi, y es bastante 
casual que encontraran tiempo 
para juntarse, tocar en gira por 
el país y, tras la misma, grabar 
este hermoso disco para CIMP. 
La dirección en que apunta la 
música del trío (todo es mate­
rial propio) es la de un cierto 
minimalismo al que no es ajeno 
el modelo de referencia del Or­
nette Coleman Trío (el del Gol­
den Circle) aunque más atem­
perado (menos estridente) y 
aún cuando las referencias esti­
lísticas de cada uno apunten, 
mas bien, hacia un neo-clasicis­
mo ecléctico por donde apun­
tan los nombres de Coleman 
Hawkins, Lester Young y Warne 
Marsh en el caso de Kohlhase 
(lo dice Robert D. Rusch en sus 
notas al disco). Lo dicho se apli­
ca al tono de las composicio­
nes, muchas de ellas débilmen­
te sustentadas sobre lo que pu­
do ser un ejercicio previo de im­
provisación, y algunas, como la 
inicial Sky, de Wertman, apenas 
un remedo de algún standard 
que podría llamarse Caravan 
tanto como f'// remember april. 
El resultado de todo ello es un 
jazz fresco y luminoso amén de 
razonablemente libre/free; un 
jazz que respira en el fraseo 
imaginativo y terso de Kohlhase 
y mantiene la tensión/el swing, 
por mor de una sección rítmica 
sin fisuras que no se permite un 
momento de respiro, ni siquie­
ra por lo que duran los solos de 
contrabajo. 

J.Mª García Martínez 

Bamey Wilen/Philippe 
Petit: 

Flash Back 
B. Wilen (st), P. Petit (g). 

Festival de Radio France, 1986 
Paris Jazz Comer 222012-2 

(Harmonia Mundi) 

*** 
Esta grabación precede en un 

año a Le Note bleue, que su­
puso el regreso de Barney Wilen 
a la escena del jazz después de 
muchos años de retiro. Wilen, 
nacido en 1937, se dio a cono­
cer en 1957 e inmediatamente 
se ubicó como uno de los gran­
des talentos del jazz francés. Re­
cuérdese la banda sonora de As­
censor para el cadalso, con Miles 
Davis (y la posterior gira euro­
pea con el trompetista), la amis­
tad con John Lewis (Afternoon in 
París), el quinteto con Kenny 
Dorham y Duke Jordan, etcéte­
ra. Después, apariciones en los 
ambientes free de los sesenta 
seguidas de. .. veinte años de 
ausencia casi absoluta. El regre­
so fue clamoroso, conciertos, 
clubes, discos (magníficos los 
que grabó para IDA y Sunnysi­
de) y a continuación, cuando ya 
se restablecía como una de las 
grandes figuras del jazz euro­
peo, la muerte en 1996 a los 59 
años. Wilen era un saxofonista 
(alto, tenor, soprano y barítono) 
de personalidad absoluta: en el 
tenor logró un estilo (que quizá 
partiera de Lester Young y pasa­
ra por Sonny Rollins, aunque se­
ría una definición simplista) 
donde el sonido era una voz y 
las notas una sintaxis perfecta. 
No hablamos de "lógica" musi­
cal sino de humanidad, de posi­
bilidad de transmisión de sensa­
ciones tenues y ligeras en un 
modo elegante, nunca agresivo 
pero decidido .. . : humanidad y 
cultura. Este CD de un concier­
to quizá no pensado como dis­
co, hace bastante (pero no sufi­
ciente) justicia del arte de Bar­
ney Wilen. El formato mínimo 
no es un problema; si lo hay 
quizá se deba a que el papel de 
partnerfue confiado a un guita­
rrista voluntarioso y amigable 
en vez de meter allí, por ejem­
plo, a René Thomas (con quien 
Wilen trabajó alguna vez), pero 
René había muerto dos años 
antes. Inoportunidades del des­
tino. 

C. Sampayo 



Lizz Wright: 
Salt 

Liu Wright (voc), Kenny Banks, Da­
nilo Pérez, John Cowherd (p), Sam 
Yahel (org), John Hart, Adam Ro­
gers (g), Doug Weiss (b), Myron 
Walden (sa), Chris Potter (ss), De­

rrick Gardner (tp), Vincent Gardner 
(tb), Monte Croft (vib, mar), Brian 

Blade (bat), Terrean Gully (perc), 
Jeff Haynes (perc) + cuerdas. Nueva 

York, agosto-diciembre de 2002 
Verve 589 933-2 
(Universal Music) 

** 
Pocas cosas saben tan amar­

gas como una expectativa 
deshecha. El trabajo de Lizz 
Wright tenía todos los puntos 
para que esto no ocurriera, pe­
ro así ha sido. A veces ocurre, 
sobre todo cuando se intenta a 
la carrera recoger el relevo de 
otros proyectos de mayor for­
tuna. Salt tiene entre sus filas a 
algunos de los músicos artífices 
del éxito de Norah Janes (Bla­
de, Yahel), a la que produjo Arif 
Mardin para Blue Note. En 
cambio, parece que a Tommy 
LiPuma le ha fallado el olfato en 
esta ocasión. Estamos frente a 
una vocalista de raza, profunda 
sin llegar a los extremos de 
Cassandra Wilson, pero dotada 
de excelencias que de por sí no 
harían cuestionar su trabajo. A 
su pesar, parece ésta una estra­
tegia encaminada a la caza de 
un nuevo icono femenino, de 
los que Verve no anda muy so­
brada. Y no es Lizz Wright ese 
icono deseado, por más que la 
guíen entre composiciones de 
Chick Corea, Mongo Santama­
ría o Rachmaninov. Las cancio­
nes andan a caballo entre el 
medio tiempo pop y la impro­
visación elegante, aunque los 
arreglos acaban endulzando en 
exceso los temas. Sólo cuando 
Wright se suelta sin acompaña­
mientos excesivos es cuando 
muestra lo que podría ser, co­
mo ocurre en dos de los temas 
que llevan su firma Salt y Silen­
ce. Es joven, negra y -segura­
mente- orgullosa, así que tiem­
po habrá para la enmienda. 

E. Turpin 

Xmarsx: 
Xmarsx 

Mars Williams (st), Greg Suran (g), 
Kent Kessler (b), David Suycott 
(bat) + Wayne Kramer (g), Fred 

Lonberg-Holm (chelo). 
2002 

Atavistic 138-2 
(Green Ufos) 

**** 
Habrá quien asocie a Mars 

Williams con el NRG Ensem­
ble de Hal Russell. Otros harán 
lo propio con los Psychodelic 

Andreas Willers with Paul Bley: 
In the North 

Paul Bley (p}, Yves Robert (tb), Andreas Willers (g, g-elect), Horst Non­
nenmacher (b). 

Colonia, mayo de 2001 
Between the Unes 026-2 

(Enfasis Records) 

***** 
w:llers es uno de los guitarris­

tas más interesantes del 
momento. Su anterior música ba-
sada en la novela El tambor de ho­
jalata, de Gúnter Grass, mostraba 
un interés por explorar más allá 
de las escalas veloces y por buce­
ar en un aspecto bastante dejado 
de lado: las posibilidades tímbri­
cas y de articulación en la guita­
rra acústica. En la guitarra eléctri­
ca también se incorporan algu­
nos rasgos inusuales, en particu-
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ANDREAS WILLERS 
INTHENORTH 
with $peclal guest 
Paul Bley 

lar el tocar por afuera de los patterns consabidos. En realidad, uno 
de los rasgos definitorios es, precisamente, el hecho de utilizar la 
guitarra acústica y la eléctrica como lo que son: dis'.in_tos instru­
mentos, con posibilidades expresivas absolutamente d1st1ntas, y no 
como diferentes versiones de una misma cosa. Aquí, el punto de 
partida es un homenaje al clarinetista y compositor Jimmy Giuffre, 
un creador que ya desde los arreglos para los Four Brothers de la or­
questa de Woody Herman, sus trabajos con Lee Konitz en 1959 y, 
sobre todo su visionario trío de 1961 ( con Steve Swallow y Paul 
Bley), de fugaz reaparición a fines de la década de 1980, diseñó una 
manera de entender el jazz con excepcional riqueza y espíritu de 
aventura. Y si aquellos trabajos de Giuffre no eran ajenos a la idea 
de la "tercera corriente" que se planteaba integrar elementos de la 
tradición occidental escrita al jazz, este CD excelente actualiza la 
premisa aunque, obviamente, su aproximación al univ:rso de la 
música llamada clásica es diferente a la de hace cuatro decadas. La 
tradición, en ese sentido, se ha ampliado y lo que con el telón de 
fondo del serialismo de esos años parecía rondar únicamente el 
campo del trabajo con las alturas (y la aversión a la consonancia y 
los pies rítmicos regulares), en la actualidad admite una mayor fle­
xibilidad. La electrónica, la posibilidad de manejarse por afuera de 
la tonalidad o, en ocasiones, más cerca de lo modal son utilizados 
por Willers como distintos colores de una paleta hacia don~e la mi­
rada es siempre creativa y curiosa. Un elemento nada desdenable en 
In the North es la presencia de Paul Bley, un pianista excepcional que 
puso en juego en el universo del jazz casi todo lo que hor, es toda­
vía moderno. El, el trombonista Yves Robert y el contrabaJ1sta Horst 
Nonnenmacher, junto a Willers, recuerdan los grupos de Giuffre con 
Brookmeyer, con Swallow y con Jim Hall, con ~n nivel de i~\erac­
ción fantástico. Un homenaje puede ser una simple operac1on de 
marketing (la mayoría con los que la discografía ha fatigado en los 
últimos tiempos) o una insípida mímesis con aquello que busca ~~­
menajearse. También, como en este caso, puede trata_rse de rev1v1r 
el espíritu de un gran artista y hacerlo con voces propias. 

Furs o los funky Liquid Soul. Y 
habrá a quien, siguiendo el 
nombre del saxofonista, le sue­
ne a Marte. Mars Williams es un 
auténtico honker and screamer 
de rhythm & blues que llega al 
toque free vía intensidad y dis­
torsión ( estudiando con Roscoe 
Mitchell) y una actitud punk de 
forma creible. No hay postura, 
ni lake-jazz a lo Lounge Lizards, 
ni punk-jazz a lo James Chance, 
ni ninguna otra etiqueta que 
necesite guión entre términos. 
Xmarsx hacen algo tocante al 
jazz moderno desde un rock 
muy marcado rítmicamente, ta­
bernario, de alto octanaje y con 
muy pocos clichés aparte de al-

D. Fischerman 

gún ambiente policial. Los tem­
pos son frenéticos, los temas re­
cortados y nerviosos, los solos 
aullantes, directos al grano, y 
no hay mella en la conjunción 
de la banda, en especial en la 
rítmica con Kent Kessler, bajista 
de Vandermark, y el seco bate­
rista David Suycott. El grupo 
gana enteros cuando se con­
vierte en sexteto con la guitarra 
de Wayne Kramer (MC5) y el 
chelo de Fred Lonberg-Holm. 
Xmarsx logran un disco con las 
dosis de realidad suficiente para 
no quedarse en la tierra de na­
die de las entre categorías. No 
hay nada caduco ni ningún ele­
mento de moda en él. Sí se en-

cuentra en este su primer ál­
bum la materialización de algu­
nas de las cosas que han ido 
buscando músicos como Jack 
Walrath y grupos como The 
Bloomdaddies y, en parte, Me­
deski, Martin & Wood. Bueno, 
por momentos muy bueno. 
Siempre contundente, excitan­
te e intoxicante. 

A.Gómez Aparicio 

Yitzhak Yedid: 
Myth of the Cave 

Yitzhak Yedid (p), Fran,ois Houle 
(el, cl -b), Ora Boasson (b). 
Frankfurt, octubre de 2002 

Between the lines 028-2 
(Énfasis Records) 

*** 
La alegoría de la caverna es 

especialmente pertinente en 
nuestros días, de hecho la om­
nipresente Matrix no es sino un 
remedo pop alimentado por la 
paranoia conspirativa. No está 
solo Yitzhak Yedid al establecer 
un correlato entre la alegoría 
platónica y la destrucción de la 
realidad y la verdad, el empo­
brecimiento de las ideas, el do­
minio de la masa por medio de 
la ignorancia y el engaño, y fi. 
nalmente la aceptación acrítica 
que nos rodea. Israelí de origen 
sirio y pertrechado con las en­
señanzas de Ran Blake y Paul 
Bley, con todo lo que ello con­
lleva en cuanto a sensibilidad 
con respecto al tema y a la uti­
lización de herramientas con­
ceptuales, Yitzhak Yedid pre­
senta una obra abiertamente 
existencial, tensa, dura y cues­
tionadora, en la que el com­
promiso del músico está pre­
sente en todo momento. Las 
palabras con las que Lee Konitz 
alentaba a Yedid, "me alegra 
ver a alguien tan joven sentir la 
música tan profundamente", 
no son vacías cuando se trata 
de un músico sin la más míni­
ma complacencia. 
Myth of the Cave es una obra 
recorrida por el conflicto, ex­
presado en el continuo enfren­
tamiento de motivos que se en­
frentan, extienden e incluso 
quedan reducidos a lo ilógico y 
que cambian incesantemente 
de carácter, desde lo hostil a lo 
melancólico. En ella los únicos 
momentos de respiro son 
aquellos en los que Yedid da sa­
lida a los sentimientos de com­
pasión, generalmente por me­
dio del afiladísimo clarinete de 
Fran~ois Houle. Dividida en cin­
co extensos movimiento, Yedid 
emplea en ella un buen núme­
ro de técnicas y lenguajes par­
tiendo desde planteamientos 
camerísticos pero incorporan­
do esquirlas melódicas de la 
música hebrea y árabe y un to­
que pianístico, figuraciones y 

ataques, que declaran la ascen­
dencia de Blake y Bley. Su dra­
maturgia sonora es bien severa, 
el compromiso de los intérpre­
tes, entre la improvisación y el 
material escrito, total; su escu­
cha no exige menos. El quinto 
movimiento de la obra, des­
pués de una recapitulación de­
sasosegada, finaliza en una ple­
garia: corta, seca, de veras. 

A. Gómez Aparicio 

Reedición 

JohnZom: 
Cobra 

John Zorn (apuntador), Jim Staley, J 
A Deane (tb, sint), Carol Emanuel, 
Zeena Parkins (arpas), Bill Frisell (g), 
Elliot Sharp (g, b, voc), Arto lindsay 
(g, voc), Anthony Coleman, Wayne 

Horwitz, David Weinstein (tecl), 
Guy Klucevsek (acor), Bob James 

(cintas), Christian Marclay (giradis-
cos), Bobby Previte (perc). 

Nueva York, octubre de 1985 y 
mayo de 1986 

hatOLOGY 580-2 (2 CDs) 
(Harmonía Mundi) 

** 
De entrada confieso que ésta 

es la empresa de John Zorn 
con la que menos puedo identi­
ficarme, quizá por haber sido 
testigo de una sesión de Cobra 
en Barcelona, donde como en 
el universo, los límites del caos 
nunca estuvieron bien explica­
dos. john Zorn, disfrazado de 
paraca, con unas cartulinas pa­
ra los músicos, entre los que ha­
bía absolutamente de todo, y 
venga de ráfagas instrumenta­
les a diestro y siniestro. Definiti­
vamente, la experiencia debía 
considerarse un éxito o un fra­
caso a priori, porque descansa­
ba por completo en la mentali­
dad del oyente que a ella acu­
diera. Esta Cobra es una versión 
musical de un juego de rol que 
permite intervenciones extem­
poráneas, enfrentamientos y 
alianzas entre los jugadores, 
guiados por un maestro de rol 
que les sirve de apuntador. Si 
esto revierte en algo que musi­
calmente debía reeditarse, yo 
no estoy tan convencido. De los 
dos (i2!) cedés, el más palatable 
es el primero, grabado en estu­
dio, aunque sea por el interés 
innegable de reunir en una mis­
ma sesión a guitarristas como 
Frisell, Sharp y Lindsay, entre los 
tres, la escena downtown de 
Nueva York en los noventa. A 
los legos en John Zorn, prefiero 
recomendarles el primer Naked 
City, The Big Gundown, Voodoo, 
More News for Lulu, Masada in 
Sevilla, Yankees... son tantos, 
¿por qué reeditar éste precisa­
mente? Misterios. 

E. Fuente 
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lili•1@-:f Discos comentados 

Akafree La visita de la salamandra 
Baars, Ab & Mariette Rouppe 
Van Der Voort Veer and Hau/ 
Ban, Ludan & 
Alex Harding Somethin' Holy 
Ban, Ludan & Alex 
Harding Quintet Premonition 
Berigan, Bunny The Radio Years 1937-1940 
Bineau, Edouard Exodus 
Bley, Carla Live in Montrea/ 
Bramhall, Doyle Fitchburg Street 
Brassass Company No More Tigres 
Brown, Ray Trio Live from New York to Tokyo 
Domandch, Sophia Pentac/e 
Edelman, joshua Fusión de almas 
Faithfull, Marianne Sings Kurt Wei/1. Uve in Montrea/ 
Griffin, johnny Quartet-
Art Taylor The Jamfs Are Coming! 
Grubbs, Carl Quartet Stepping around the Giant 
Gruntz, George Mental Cruelty 
Hampton, Lionel & His Golden Men of Jazz 
Hargrove, Roy & RH Factor Hard Groove 
Harrison, joel Free Country 
Herman, Yaron-Sylvain Ghio Takes 2 to Know 1 
Herring, Vicent Al/ too Real 
Humair, Daniel Baby Boom 
Hutcherson, Bobby Four Seasons 
jamal, Ahmad In Search of Momentum (1-1 O) 
Jamal, Ahmad Live in Paris 1992 
Jamal, Ahmad Live in Paris 1996 
jamal, Ahmad Nature: The Essence Part Three 
jenny-Clark, jean-Fran\ois Solo 
Koglmann, Franz L'Heure Blue 
La Camorra- Quinteto Tango, ciudad amada 
Levin, Elliot/Marshall Allen, 
Tyrone Hill Quintet Opportunities & Advantages 
Malia Ye/Jow Daffodils 
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Mirabasi, Gabriele/Stefano 
Battaglia Fiabe 43 
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