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Off lazz 

Diego Amador: 
Pianojondo 

Diego Amador (p, g, voc), Miguel 
Vargas (b), Luis Amador (cajón, 

perc), Joaquín Grillo (baile, palmas 
y jaleos). 

Noviembre de 2002 y marzo de 
2003 

Nuevos Medios 15839-2 
(Nuevos Medios) 

**** 
Juan Cortés: 

Jurepén 
Juan Cortés (p), Alain Pérez, Pablo 

Martín Caminero (b), Guillermo 
McGill (bat, perc), Jorge Pardo (fl, 
saxo), Bernardo Parrilla (vln), An­
tonio Serrano (arm), Manuel Ma-

chado (tp, fisc), Carlos Martín 
(tb), Montsé Cortés, Abuelo Juan 
Cortés y El ciervo (cante), Salva 

Cortés, Tomasito, Eduardo Cortés, 
Piraña y José Maya (palmas 

y percusión), Araceli y Samada 
Losada (coros), María del Mar 

Martínez (baile) 
Febrero de 2003 
Karonte 7709-2 

(Karonte) 

**** 
Los anglosajones llaman 

"música artística" a la que 
el mercado denomina clásica. 
Otros eligen las palabras "eru­
dita" o "académica". Y, del 
otro lado, siempre está la "po­
pular", una curiosa bolsa en la 
que caben gatos tan diversos 
como Marcela Morelo, Rap­
hael o Anthony Braxton en 
dúo con George Lewis. A la 
luz de la erudición y de la evi­
dente formación académica 
de muchos "populares" (y 
también de su falta de popu­
laridad, en un sentido estric­
to) resulta mucho más preciso 
hablar de tradiciones y de 
funciones. Puede considerar­
se, por ejemplo, que existe 
una música artística de tradi­
ción popular, en donde la fun­
cionalidad de la escucha aten­
ta ( característica en la recep­
ción de las músicas artísticas) 
se ha impuesto a otras como 
el baile o los rituales -genera­
cionales o religiosos, para ci­
tar los más comunes- y en 
que la tradición ha tenido un 
desarrollo lingüístico signifi-

Oskar Aichinger: 
Synapsis 

Oskar Aichinger (p, sint), Stefan Németh (sint, comp), Achim Tang (b), 
Paul Skrepak (bat). 

Viena, diciembre de 2002 
between the lines 029-2 

(Enfasis Records) 

***** 
El primer tema, Clarence, es 

un homenaje al león bizco 
del viejo serial Daktari. Para Os­
kar Aichinger, compositor for­
mado en Salzburgo y pianista 
repositor de ballet en la Opera 
Estatal de Viena, hasta su abra­
zo a la causa del free jazz, "la in­
capacidad de ese animal para 
reconocer y apreciar 'correcta­
mente' las situaciones fue la 
primera representación infantil 
del problema de la percepción; un primer encuentro con la eter­
na pregunta de qué es lo real en la realidad". Todo Synapsis, su 
excelente último disco, se plantea, en sus propias palabras, co­
mo "elementos divergentes -diferentes memorias históricas, la 
electrónica y los instrumentos tradicionales, las actitudes y los 
intérpretes- amalgamados en una suerte de proceso bioquími­
co". Pero, más allá de las declaraciones, el disco efectivamente 
aparece como una superación de tradiciones de procedencias 
muy variadas y como una prueba de que todavía se pueden ha­
cer otras cosas que imitar a Horace Silver (también se puede imi­
tar a otros más antiguos, diría alguno). En Clarence, el dúo en­
tre el piano y el procesamiento en tiempo real de ese mismo ins­
trumento, en contrapunto con un ritmo potente e invasivo pro­
duce un efecto sumamente interesante que está lejos de ago­
tarse en lo tímbrico. Las pequeñas gradaciones del ostinato de 
The Zone, con su reminiscencia de gamelán, y la manera en que 
la electrónica va apropiándose del discurso, hacia el final, con 
un sonido similar al de un receptor de radio mal sintonizado, el 
uso por allí de un piano de juguete (en una tradición que se re­
monta a John Cage y que pasa por la excelente compositora y 
cantante pop Tori Amos), la inteligencia con la que se bucea en 
el swing oculto en las tensiones tímbricas, la riqueza de las tex­
turas y, también, la superlativa calidad de la grabación, hacen 
de este disco uno de los más atractivos escuchados últimamen­
te. 

cativo. Obviamente, esta ca­
tegorización es válida dentro 
de esta particular cultura, la 
de tradición occidental, y tal 
vez sea por eso que una de las 
excepciones más notables sea 
el flamenco. A diferencia del 
jazz, el tango e incluso el 
rock, donde hay un desarrollo 
claro desde las formas primiti­
vas, más funcionales (y menos 
artísticas) hacia formas más 
complejas y abstractas, el fla­
menco es, ya en su origen (y 

Diego Fischerman 

la influencia de Oriente no es 
un hecho menor), artístico. 
Aún las formas más populares 

y puras son artísticas y la cir­
culación del género ( en don­
de la participación del oyen­
te, con palmas y coros), im­
plica necesariamente la escu­
cha atenta. 
Se trata, posiblemente, de 
uno de los pocos ejemplos de 
un auténtico arte popular, 
con una tradición de siglos, y 
tal vez sea por eso que allí las 
evoluciones tengan lugar en 
un registro muy distinto del 
de las otras músicas artísticas 
de tradición popular. Es decir, 
si en el jazz, el tango o el rock 
la individualidad es una cues­
tión no sólo de uso de la len­
gua (dialectal) sino propia­
mente de lengua, en el fla­
menco, durante siglos, lo in­
dividual estuvo dado por el 
uso particular de un saber co­
mún. Las distintas falsetas, de 
tal o cual maestro, funcionan 
como agregados a un tronco 
general que no entra en crisis 
con él sino que es capaz de 
incorporarlo mientras que en 
el jazz, por ejemplo, la dife­
rencia entre los estilos de Col­
trane y Sidney Bechet va mu­
cho más allá de la simples in­
flexiones individuales de un 
lenguaje en común. Y ade­
más, claramente, cada uno de 
estos aportes lingüísticos con­
movía el propio sistema. En 
ese sentido, las nuevas evolu­
ciones del flamenco, surgidas 
alrededor de Paco de Lucía, 
del interés mutuo entre el fla­
menco y el jazz y de la incor­
poración del género a los me­
dios de comunicación masiva 
(en particular el disco) trasla­
dan a este arte milenario no 
sólo elementos estilísticos de 
otras fuentes sino, más bien, 
una concepción de lo evoluti­
vo totalmente distinta a la de 
la tradición flamenca . En las 
mezclas con el blues de Pata 
Negra o en las nuevas co­
rrientes de guitarristas o, co­
mo en este caso, de pianistas 

(un instrumento de por sí au­
sente en esa tradición) se co­
rre diversa suerte y, como en 
tantos otros casos, la cuestión 
no pasa tanto por la validez o 
no de los métodos como en el 
talento con el que se los prac­
tica. La desconfianza, además 
es inevitable: ¿ Cuántas de es­
tas novedades obedecen a 
necesidades expresivas y 
cuántas a meros cálculos co­
merciales? Las respuestas de 
Diego Amador y de Juan Cor­
tés, distintas entre sí pero uni­
das tanto por el talento como 
por la honestidad estética, 
son tan ejemplares como diá­
fanas. En ambos casos se tra­
ta de músicos con una sólida 
(y familiar) raigambre flamen­
ca y, también, de artistas en 
los que las otras fuentes en­
tran de manera natural y sin 
ninguna clase de forzam ien­
to. 
Amador (hermano de Raí­
mundo y Rafael, miembros de 
Pata Negra), más allá de una 
ampliación de la armonía (que 
aparece también en muchos 
guitarristas actuales) se ciñe 
bastante a la tradición e, inde­
pendientemente de su cita a 
Caravan en i Vivan los gitanos! 
(un tema en el que hay un no­
table desarrollo, sumamente 
cromático), podría decirse 
que traslada al piano el uni­
verso expresivo de la guitarra 
flamenca. Cortés, en cambio, 
parece más ir hacia el flamen­
co que venir de allí. Con la bri­
llante participación de Jorge 
Pardo en dos de los temas 
(Tangos del puchero y Chane­
ando, una soleá por bulería 
que aparece como obvio ho­
menaje a Chano Domínguez) 
y de un veterano en estas li­
des, el baterista Guillermo 
McGill, en el cedé hay varie­
dad de densidades y texturas, 
desde el dúo del pianista con 
su abuelo (Abuelo Juan), el 
piano solo del tema que da tí­
tulo al álbum Uurepén) o el 
trío a la Bill Evans de Ojos ne­
gros, hasta la utilización de 
bronces, cuerdas o armónica, 
en un magnífico solo a cargo 
de Antonio Serrano en Asako. 
En ambos casos la grabación y 
la presentación son impeca­
bles. 

D. Fischerman 

45/Cuadernos de Jazz 
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Tim Armacost: 
Brightly Dark 

Tim Armacost (ss, st), Bruce Barth 
(p), Ray Drummond (b), Billy Hart 

(bat). 
Nueva York, junio de 2001 

Satchmo Jazz 00055J-2 
(Discmedi) 

**** 
Aunque la carátula nos da 

muestras evidentes de que 
éste es un disco de Tim Arma­
cost, uno puede pensar en 
ocasiones que en realidad el lí­
der es Bruce Barth, omnipre­
sente a lo largo de las siete pie­
zas que componen este álbum 
de contradictorio título: 
Brightly Dark. Si sólo se escu­
cha el tema que da nombre al 
album, o el viejo standard Old 
Devil Moon y, sobre todo su 
cambiante y enérgico solo en 
Lave Letters, llega a esa conclu­
sión. El caso es que Barth no 
deja de progresar y aquí ade­
más tiene a izquierda y dere­
cha, es un decir, a dos acom­
pañantes fuera de cualquier 
duda, o sea que tiene al lado 
a dos de los mejores acompa­
ñantes con los que puede so­
ñar un músico. Armacost tie­
ne, por tanto, la misma suerte 
que su pianista y además, tie­
ne a su pianista: y de todo ello 
saca abundante jugo. De esta 
brillante oscuridad diríamos 
que es más brillante que oscu­
ridad y que Armacost, para mí, 
es más saxofonista soprano 
que tenor, saca punta a un re­
pertorio en el que están bien 
alternados temas propios y 
standards no demasiado fre­
cuentados. Así, en resumen, 
una temática adecuada a un 
saxofonista con sensibilidad y 
a un trío que vuela. No es de 
extrañar que éste sea un exce­
lente disco. 

Vicente Ménsua 

Reedición 

Patricia Barber: 
A Distartian af Lave 

Patricia Barber (p, voc), Wolfgang 
Muthspiel (g), Marc Johnson (b ), 
Adam Nussbaum (bat, perc), Car-

la White, Big Kahuna (Jierc). 
Noviembre de 1991 
Antilles 512 235-2 
(Universal Music) 

*** 

46/Cuadernos de Jazz 

El primer tema de este disco, 
Summertime, revela las se­

millas de lo que luego sería el 
sonido Barber. un standard de­
construido hasta el paroxismo, 
estirado y ominoso, cantado 
con una fuerza subterránea y 
contenida y en el que los ins­
trumentos son menos prota­
gonistas que el silencio. En 
mayor o menor grado, esa fór­
mula de romanticismo callado 
y sutil, de lirismo entrecortado 
y apenas sugerido, se repite 
magníficamente en muchos 
temas de este disco, en espe­
cial los cantados. Barber em­
prende una versión de My Girl, 
un clásico del pop-soul, casi 
improvisada en lo que se su­
pone que es una pausa de di­
vertimento y relajación que se 
grabó por casualidad. Sin em­
bargo, hasta allí se filtra esa 
cualidad grave y casi amena­
zadora de su música y su voz. 
Este disco, grabado hace casi 
doce años y ahora reeditado 
(lo que podría suponer un sa­
ludable reflote del interés de la 
discográfica, del público o de 
alguien, por la muy interesan­
te obra de Patricia Barber), fue 
una oportunidad de la cantan­
te de grabar con los grandes, 
en un sello importante. Eso le 
permitió juntarse con músicos 
de alto calibre, como Marc 
Johnson, por ejemplo. Muths­
piel era en esa época una figu­
ra casi desconocida y su fama 
y su talento como guitarrista 
se desarrollarían más adelante. 
Pero según se dice los resulta­
dos no fueron del todo satis­
factorios para la cantante, que 
luego grabó sus mejores dis­
cos en la discográfica más lo­
cal, y amable, Premonition. Al­
go de esa tensión e incomodi­
dad se nota en el extenso ins­
trumental Subway Station # 5, 
que por momentos da la im­
presión de haber sido com­
puesto para exhibir el poderío 
técnico del grupo, y que llega 
al lejano final con paso esfor­
zado, casi jadeando. Cuando 
los instrumentales trabajan 
con tempos lentos, sin embar­
go, sí se vislumbra lo mejor de 
la propuesta de Patricia Bar­
ber, en cuanto a la disgrega­
ción y desplazamiento de los 
elementos básicos de un tema. 

Eduardo Hojman 

Reedición 

Gary Bartz: 
Music Is My Sanetuary 

Gary Bartz (sa,ss, p, sint, voc), Ed­
die Henderson, (tp ), Georg e Ca­

bles (p), Larry Mizell (p, voc), Da­
vid T. Walker, Juewett Bostick, Wa 
Wa Watson, John Rowin (g), Cur­
tís Robertson, Jr., Welton Gite (b), 
Nate Neblett, James Gadson, Ho­

ward King (bat), Mtume, Bill Sum­
mers (perc), Syreeta Wright, Sidigi 

(voc). 
Hollywood, 1977 

Blue Note 580733-2 
(Emi Music) 

** 
West 42nd Street 

Gary Bartz (sa, ss), Claudia Roditi 
(tp, fisc), John Hicks (p), Ray 

Drummond (b), Al Foster (bat). 
Nueva York, marzo de 1990 

Candid 79049-2 
(Karonte) 

**** 
Habría que medir la distan­

cia que separa estas dos 
reediciones no tanto por los 
años transcurridos, que en al­
gunos músicos no afecta de­
masiado, como por los con­
ceptos que los envuelven y lo 
que estos representan en la ca­
rrera de Gary Bartz. El primero 
de ellos, Music Is My Santuary, 
muestra al Bartz más comer­
cial de todos los posibles que 
han ido asomando en distintas 
épocas, a través de un discur­
so enraizado con el funky y 
sumergido en la estética de la 
fusión con el referente afro co­
mo inspirador (con una ima­
gen que recuerda mucho al 
Sonny Rollins de aquellos 
años). En esta reedición se 
mezcla algún acierto, como 
Swing Thing, con canciones in­
sulsas y previsibles que recuer­
dan al Chuck Mangione me­
nos jazzero. Sin duda, un disco 
que ha envejecido mal. 
El segundo, West 42nd Street, 
es el vibrante resurgir a inicios 
de los noventa con la tradición 
como punto de partida para 
elaborar su voz más genuina y 
atractiva. De hecho este disco 
marca el inicio de una serie de 
grabaciones (después se irían 
sucediendo durante la década 
otros como There Goes the 
Neighbourhood!, Alto Memories 
o The Blues Chronic/es: Tales of 
Life) que no solo serían un ver­
dadero reencuentro con el 
bop revisitado, sino que están 
las mejores entregas de toda 
su producción. 
Grabado en directo en el míti­
co y remozado Birdland, Gary 
Bartz da muestras de una po­
derosa e inagotable inventiva 
puesta en práctica a través de 
un discurso lleno de glissandos 
y cascadas incontenibles. Te-

mas de largo recorrido permi­
ten al oyente disfrutar de ex­
tensos discursos que no termi­
nan en agotamiento, por los 
que el saxofonista se mueve 
con soltura en el registro me­
dio-bajo debido a una cierta 
aproximación simpática hacía 
los grandes tenores por los 
que siente verdadera devo­
ción, como se refleja en la so­
noridad toltraniana con que 
acomete The Night Has a 
Thousand Eyes, corte que re­
dondea un rotundo y extenso 
solo de Al Foster que se entre­
ga a un discurso sobre el senti­
do universal de los timbales. 
Comparte también la afición 
de algunos tenores por el so­
prano -hermano del tenor y 
primo del alto, por afinación­
y con este instrumento apare­
ce en los dos discos que se re­
editan. El primero para recor­
dar viejos tiempos divertidos 
pero sin brillo y el segundo pa­
ra guardar como tesoro del 
presente y futuro . 

Fernando Bezos 

Sean Bergin: 
MabMabiel 

Sean Bergin (st), Tobías Delius (st, 
el), Jan Willen van der Ham (sa, fa­
got), Eric Boeren ( ctn), Joost Buis, 
Steve Swell, Walter Wierbos (tb), 
Ab Baars ( el), Curtís Clark, Alex 

Maguire, Ursel Schlicht (p), Franky 
Douglas (g), Mary Oliver (vln), 
Tristan Honsiger (chelo), Ernst 

Glerum, Jacko Schoonderwoerd 
(b), Han Bennink, Víctor de Boo 

(bat), Alan Purves (perc). 
Amsterdam, marzo de 2002 

Data 032-2 

*** 
Esta vez MOB no alude ni a la 

mafia ni a los sospechosos 
habituales. MOB es el acróni­
mo de my own bond. Así fue­
ron bautizados por, posible­
mente tras un ataque de falta 
de reconocimiento o de hu­
morística acidez, Sean Bergin, 
saxofonista holandés que for­
mó parte de los grupos de 
Louis Moholo o Barry Altschul. 
Mob Mobiel reúne las graba­
ciones de una MOB de perso­
nal cambiante registradas to­
dos lo miércoles del mes de 
marzo de 2002 en un ambien­
te, si no festivo sí de celebra­
ción de la camaradería y del 

gusto por tocar en grupo de 
diez-once miembros, temas 
simples, directos y sin preten­
siones, entre la nostalgia del 
swing y el humor. Para ello 
Bergin contó con la mayor 
parte de la lnstant Composers 
Pool, con algunos líderes del 
país, CQJTIO Eric Boeren o To­
bias Delius, expatriados esco­
ceses y americanos, como Alan 
Purves y Curtís Clark, y visitan­
tes habituales de la escena ne­
erlandesa como Alex Maguire 
y Steve Swell. El libro de la 
banda de Bergin tiene capítu­
los muy variados y destacan en 
él las piezas irónicamente a lo 
académico en las que intervie­
ne la violinista norteamericana 
Mary Oliver y en las que se re­
visita con jocoso sentimentalis­
mo el swing. A veces, como en 
Helio Fish o en Haywire, saltan 
los paralelismos con la New 
Jungle Orchestra de Pierre 
D0rge, en otras con una burlo­
na laxitud e impertinente pre­
tensión de falta de oficio a lo 
Satie. Mob Mobiel puede resul­
tar sencillamente delicioso, 
pero la bonhomía de su hu­
morismo de blancas intencio­
nes, su falta de pretensiones o 
la complicidad que busca des­
pertar, todo realizado con una 
artesana falsa inocencia a lo 
Amelie, puede volverse en su 
contra reduciéndolo a lo cho­
cante y monodimensional. La 
simpatía queda intacta. 

Angel Gómez Aparicio 

Carla Bley: 
Looking far America 

The Carla Bley Big Band. Solistas 
destacados: Gary Valente (tb ), 

Lew Soloff (tp), Andy Sheppard 
(st), Steve Swallow (b), Wolfgang 

Puschnig (sa). 
Nueva York, octubre de 2002 

Watt/31 067791 -2 
(Nuevos Medios) 

*** 
La primera idea que surge 

después de escuchar este 
CD es la de una suerte de des­
militarización de la música ce­
remonial estadounidense. Sol­
dados y majorettes se dan cita 
en la parada pero abandonan 
filas ante los embates de la im­
parable maquinaria de la im­
provisación y la ironía . Enton­
ces, la celebración se convierte 
en estupor y, un rato después 
el disco se acaba dejando el 
sedimento de lo inconcluso, 
no sin antes tentar suerte en 
un par de lides "latinas", colo­
ristas y descriptivas. Ese corte 
es una sensación extraña por­
que la música es buena, inteli­
gente, está bien tocada y las 
referencias a esas partes de la 
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cultura popular del país más 
belicoso de la tierra -himno 
nacional incluido- no moles­
tan, pero se advierte una pizca 
de complacencia... (dejo 
abierto el debate para después 
de la escucha). La escritura 
musical de Bley es muy res­
ponsable a la hora de evitar el 
descontrol de voces y timbres, 
a veces un poco solemne pero 
siempre rica en soluciones e 
inteligente en la incorporación 
de citas, que aquí son la parte 
más urgente del menú. Los so­
listas responden con incum­
bencia y gracia (Soloff, Swa­
llow), aunque en esta parte 
encontramos un exceso: la dis­
posición de Gary Valente, que 
añade una rusticidad innecesa­
ria e irritante. Una cuestión 
novedosa entra en el campo 
de la reminiscencia: en algu­
nos casos Carla Bley concibe la 
música como espectáculo; un 
espectáculo contemporáneo 
que nos retrotrae a algunas 
partituras que Bob Graettinger 
escribió para la orquesta de 
Stan Kenton hace más de cin­
cuenta años. Mira por dón­
de ... 

Carlos Sampayo 

Arthur Blythe: 
Exa/e 

Arthur Blythe (sa), John Hicks (p), 
Bob Stewart (tuba), Cecil Brooks 

111 (bat). 
Nueva Jersey, octubre de 2002 

Savant 2050-2 
(Maui Music) 

*** 
Exale no representa ninguna 

sorpresa ni cambio digno de 
mención en la carrera de Blyt­
he, músico de acusada perso­
nalidad pero de una trayecto­
ria profesional bastante lineal. 
El anterior cedé para Savant, 
Byte, tenía no obstante un cor­
te mucho más tradicional que 
este Exale. El hecho de no pre­
sentar sorpresa, a pesar de la 
peculiar instrumentación, es 
por la existencia de otros Blyt­
he basados en el hecho de sus­
tituir el contrabajo por la tuba, 
por la tuba de Stewart, ade­
más. Este empleo de la tuba es 
claramente determinante en el 
resultado final de la música 
que escuchamos. La base pro­
ducida por Stewart y el bulli­
cioso Brooks 111, sirve de mara­
villa para que Blythe deslice su 
rocosa sonoridad apoyado por 
el inteligente acompañamien­
to de Hicks sobre una temática 
con la que tiene el éxito ase­
gurado de antemano: Equinox, 
Ali Blues, Cousin Mary, fust 
Fiends, Come Sunday. .. Sólo la 
Exhaust Suite, compuesta por 

Blythe, Stewart y Brooks, deja 
paso a emociones por descu­
brir; Hicks cambia su piano por 
un Hammond 8-3 y Blythe 
parece querer ejercer de mé­
dium con el espíritu de un tal 
John Coltrane. 
A pesar de los pesares, éste es 
un buen disco que contiene 
una buena música interpreta­
da por un saxofonista alto al 
que cualquiera puede recono­
cer al segundo compás, lo cual 
es mucho más de lo que es ca­
paz de ofrecer la media de los 
músicos. 

V. Ménsua 

Ray Brown Trio: 
Sorne of My best Friends 

Are ... Guitarists 
Ray Brown (b), Geoff Keezer (p), 

Karriem Riggins (bat) + Kenny Bu­
rrell, Herb Ellis, Bruce Forman, 

Russell Malone, John Piuarelli, Ulf 
Wakenius (g). 

Nueva York, enero de 2000/Los 
Angeles, febrero de 2000 

Telarc Jau 83499-2 
(Enfasis Records) 

*** 
Hay una característica recu­

rrente en las producciones 
de Telarc, y es la de editar tra­
bajos que cuentan con perso­
nal multitudinario. 
En relación a Brown, el gran 
contrabajista fallecido el año 
pasado, el sello editó una serie 
de álbumes que exhiben la co­
laboración de cantantes o de 
ejecutantes de diversos instru­
mentos como pianistas, trom­
petistas o saxofonistas. En es­
te, el último, se suceden, to­
cando dos temas cada uno, 
seis muy buenos guitarristas. 
Un par de ellos (Ellis y Burrell) 
ya están en la historia del jazz, 
otros (Malone y Pizzarelli) go­
zan de cierta popularidad, y 
los últimos (Wakenius y For­
man) son bastante poco cono­
cidos teniendo en cuenta sus 
virtudes. 
Pese a lo a veces inconsistente 
que suele ser este tipo de pro­
puesta, con tantos cambios de 
personal, el resultado es bue­
no y equilibrado. El repertorio 
no es para nada pretencioso y 
sí en cambio bien cuidado, 
con arreglos simples y efecti­
vos que garantizan una escu­
cha llevadera. 
Dentro de una colección de 
standards y algunos originales, 
sobresalen Soulful Spirit, una 
bella balada compuesta y eje­
cutada por Kenny Burell en 
homenaje a Billy Higgins, y los 
rápidos The Song Is You, por 
Bruce Forman y Blues for Ray, 
del sueco Ulf Wakenius. 
En cuanto a Brown, poco hay 

que decir. Fue uno de los con­
trabajistas más grabados de la 
historia y uno de los principa­
les innovadores del instrumen­
to. Este es su último álbum co­
mo líder, y lo encuentra real­
mente en forma, tocando tan 
bien como siempre. Una dig­
nísima despedida de un músi­
co realmente entrañable. 

Guillermo Bazzola 

Reedición 

Ornette Coleman: 
Tomorrow Is the Question! 

Ornette Coleman (sa), Don Cherry 
(tp ), Red Mitchell, Percy Heath 

(b), Shelly Manne (bat). 
Los Angeles, enero, febrero 

y marzo de 1959 
Contemporary/OJC 20 342-2 

(Nuevos Medios) 

**** 
Tras escuchar este disco, y a 

pesar de la visión panorá­
mica que nos otorgan la dis­
tancia en el tiempo y el acceso 
al resto de la discografía de 
Ornette Coleman, uno no deja 
de sorprenderse del vitalismo 
y la vigencia abrumadora de la 
obra del de Fort Worth. La mú­
sica de Coleman nos llega con 
una sonrisa en la cara, con la 
sustancia de lo vivo y lo atem­
poral. Un discurso el de Cole­
man que, ahora lo sabemos, 
siempre ha mantenido la bús­
queda como axioma y, de pa­
so, ha dejado en el camino es­
labones imperecederos. Este 
es uno de sus primeros pasos, 
el inmediatamente anterior al 
ineludible The Shape of Jazz to 
Come (que fue grabado ape­
nas unos meses después). 
Aquí, y tras su debut discográ­
fico con Something e/se!: The 
Music of Ornette Coleman, la 
formación ha prescindido de 
la figura del pianista. El dúo 
Coleman-Cherry, acreedor de 
una de esas sinergias memora­
bles, camina libre y convenci­
do sobre un colchón rítmico 
aún anclado en la tradición, 
pero con _capacidad para sub­
vertir el lenguaje clásico sin 
prejuicios. Música que sale de 
las entrañas y que busca ex­
presar emociones sobre cual­
quier otra consideración, unas 
veces expuestas de forma con-

tenida (Tears inside), otras 
exasperada y exultante (Rejoi­
cing) y en ocasiones melancó­
lica y misteriosa (Lorraine) . 
Una obra sin fisuras concebida 
como un todo en sí y como 
parte de una evolución con 
motor propio. 

Pablo G. Manchón 

Moritz Eggert: 
Wide Unclasp 

Celine Rudolph (voc), Steven 
Bernstein (tp), Sebastian Hess 
(chelo), Ralph Beerkircher (g), 

Moritz Eggert (p), Georg Breinsch­
mid (b), Gerry Hemingway (bat). 

Colonia, octubre de 2002 
between the lines 031-2 

(Enfasis Records) 

** 
M oritz Eggert ha desarrolla­

do su carrera dentro de la 
música contemporánea con 
óperas, ballets y piezas instru­
mentales de corte heterodoxo 
que, además de hacerle ganar 
importantes premios, le han 
dado fama de rompedor de ca­
tegorías y tabúes. Anne Sexton 
fue una poetisa confesional 
americana muy cercana a Syl­
via Plath. Eggert pone música 
en Wide Unc/asp. A Haunting in 
7 2 Songs a algunos de los poe­
mas que la autora americana 
escribió antes de su suicidio. Su 
idea es confrontar "el mundo 
mental de Sexton con los labe­
rínticos corredores de la Win­
chester House", una construc­
ción demencial que llevó a ca­
bo la heredera de los rifles del 
mismo nombre por consejo de 
una medium para librarse de la 
maldición de todos aquellos 
con cuyas vidas había acabado 
dicha arma. De ahí el subtítulo 
A Haunting (un encantamien­
to). El principio constructor de 
esta mole de 160 habitaciones, 
10.000 ventanas y 1.000 puer­
tas con escaleras que no llevan 
a ninguna parte o se abren al 
vacío parece ser el aplicado a 
esta obra por turnos capricho­
sa e íntima aunque musical­
mente no más allá de una ex­
travaganzza. Instrumentistas 
de jazz, como Steven Bernstein 
y Gerry Hemingway, académi­
cos, como el excelente violon­
chelista Sebastian Hess, o del 
rock, como el guitarrista Ralph 

RAY BROWíl i11,1 
sar.ie el ny ~est friends m ~u1!wsls 
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Beerkircher, forman parte de 
una banda que lo mismo es 
guiada hacia ruidosas interven­
ciones que a canciones de 
tambaleante estructura canta­
das por la voz aniñada, a lo Ric­
kie Lee Jones, de Celine Ru­
dolph. Pero lo más desalenta­
dor en esta propuesta que se 
quiere perversamente ligera es 
la separación entre los poemas 
y la música sin que nada surja 
de ello salvo la escasa entidad 
de las composiciones. La histo­
ria que le sirve de motor es lla­
mativa, algunos de los poe­
mas, de gran intensidad, pero 
la música, sencillamente no lo 
refleja. En cuanto a la casa en­
cantada (www.winchestermys­
teryhouse.com), ¿a quién no le 
pica la curiosidad? 

A. Gómez Aparicio 

Either Orchestra: 
Afro-cubism 

Tom Halter, Colín Fisher (tp), )oel 
Yennior (tb), )eremy Udden (sa, 

11), Russ Gershon (si), Charlie 
Kohlhase (sb), Gregory Burke (p), 
Rick Mclaughlin (b), Harvey Wirht 

(bat, perc.), Vicente Lebrón 
(perc, voc). 

Providence (Rhode lsland), 
junio de 2001 

Accurate Records 1092-2 

*** 
La Either Orchestra, un semi­

llero de músicos que luego 
se convierten en cotizados se­
sionistas o en miembros de la 
avant-garde neoyorquina (el 
caso más famoso es el del te­
dista Medeski y su trío MMW), 
ofrece en esta nueva reencar­
nación un disco que, en cierta 
forma, es una ensalada (con 
condimento latino) formada 
por temas que se grabaron en 
extensas sesiones de estudio, 
que darán lugar a un segundo 
disco a publicarse en este año. 
Con siete miembros nuevos, 
uno de los cuales, el dominica­
no Vicente Lebrón, parece lle­
var la voz cantante en más de 
un sentido, la Either Orchestra 
deja aquí de lado algunos 
avant-gardismos del pasado 
para centrarse más en una 
cuestión rítmica dominada por 
lo latino. Gershon sigue siendo 
autor de la mayoría de los te­
mas, y el Medio Oriente sigue 
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presente en las intrincadas 
melodías de Yezamed Yebaed. 
Pero este disco ( que en reali­
dad habría que comparar con 
el resto del material que se 
produjo en las mismas sesio­
nes de grabación) es más ju­
guetón que aventurero, y, a 
pesar de ser un buen ejemplo 
del sonido entre intelectual y 
contundente de esta orquesta, 
no aporta demasiado a su his­
toria. El último tema, una ver­
sión afrocubana de Don't Bot­
her Me de George Harrison 
con letra latina de Lebrón, pa­
rece un paso en falso: la melo­
día, adecuada para una de las 
primeras y más primitivas can­
ciones de The Beatles, se resis­
te a una orquestación tan exu­
berante como ésta, y la coda 
latina, con ese insistente coro 
gritando "No me molesta" cae 
en el vicio de la repetición 
constante tan afecto a la salsa 
y al son. Dicho esto, de todas 
formas, y por alguna razón 
complicada de precisar, la can­
ción finalmente se vuelve con­
tagiosa y es difícil sacársela de 
la cabeza. 

E. Hojman 

Reedición 

Duke Ellington: 
The Duke in Munich 

Duke Ellington (p), Ray Nance (tp, 
voc, vln), Clark Terry (tp, fisc), Cal 
Anderson, Harold "Shorty' Baker 

(tp), Quentin Jackson, Britt Wood­
man (tb), John Sanders (tb), Jimy 
Hamilton ( el, st), Russel Procope 
(sa, el), Johnny Hodges (sa), Paul 
Gonsalves (st), Harry Carney (sb, 

el, el-b), Jumy Eoode (b), 5am 
Woodyard (bat), Ouie Bailey 

(voc). 
Munich, noviembre de 1958 

Storyville 8324-2 

**** 
Sería tan injusto como certe­

ro afirmar que este recital 
de Ellington en Munich en 
1958 es más de lo mismo. Un 
recorrido por los grandes éxi­
tos del rico repertorio de Du­
ke, algunos de los cuales se re­
sumen a una breve cita de 
unos pocos segundos (In a 
Sentimental Moad, Mood lndi­
go), lo que demuestra que la 
orquesta brinda aquello que 
espera el público que a su vez 
revela su conformidad con 

48/Cuadernos de Jazz 

apenas unos pocos acordes. 
Pero marcar eso es quedarse 
con una parte, tal vez la me­
nos importante de la historia. 
Al escuchar algunas de las gra­
baciones de Ellington en salo­
nes de baile, se le escucha pe­
dir disculpas por haber infor­
mado sobre un sol bemol 
cuando en realidad era un do. 
Una precisión que no parece 
del todo necesaria cuando de 
lo que se trata es de bailar. Sin 
embargo, revela una preocu­
pación por la exactitud que es 
parte del secreto con que la 
banda revisita sus viejos te­
mas. Ser exacto es, en el voca­
bulario del Duke, guardar una 
cuota de imprevisibilidad 
siempre dispuesta a la renova­
ción. Y el efecto es que volver 
a escuchar la enésima versión 
de Sophisticated Lady o de Ta­
ke the "A" Train no produce 
cansancio sino fascinación. 
Esta formación de la banda re­
vela un entendimiento mutuo 
que hace posible la renova­
ción. Por de pronto, se resalta 
la combinación de la fuerza 
del toque de las trompetas de 
Ray Nance y de Clark Terry 
con la suavidad aterciopelada 
del clarinete de Russel Proco­
pe, en especial en una conmo­
vedora versión de Creo/e Lave 
Cal/. Y como siempre la sabi­
duría y el timming sentimental 
de Johnny Hodges y Paul Gon­
salves, con el trasfondo del 
pianismo de Ellington, esta vez 
más dispuesto al protagonis­
mo, en especial en el dueto 
con la batería de Sam Wood­
yard en un tema poco fre­
cuentado, Hi Fi Fo Fum. En un 
recital en el que los solistas es­
tán dispuestos a lucirse, con la 
anuencia y las presentaciones 
de Ellington, las nuevas versio­
nes de los viejos clásicos hacen 
la banda sonora de una fiesta, 
que más que repetida es eter­
na. 

Marcos Mayer 

Hannes Enzlberger: 
Tango 1-8 

Thomas Berghammer (fisc), Otto 
Lechner (acord), Hannes Enzlber­

ger (b). 
Viena, febrero de 2001 
between the lines 030-2 

(Enfasis Records) 

** 
El Reactionary Tango -en el 

que dice haberse inspirado 
el bajista alemán Hannes Enzl­
berger para componer los 
ocho tangos que integran este 
disco- es una pieza propia de 
la ironía con que se asoma 
Carla Bley a los géneros anqui­
losados. Basado más en los 

tangos apaches del París for 
export que en las indagaciones 
de Piazzolla, ese tema se pro­
ponía más como una burla de 
las convenciones que como el 
retrato de un género. Al escu­
char el trabajo de Enzlberger 
nada de eso se hace presente. 
Una verdadera pena a juzgar 
por la notable calidad de los 
tres intérpretes, sobre todo 
Berghammer en el fiscornio, 
que se hace más evidente en 
los solos, dúos o tríos que ha­
cen de puente free entre un 
tango y otro, en lo que resulta, 
en definitiva, la parte más inte­
resante del disco, cuando los 
músicos no se atan a ninguna 
propuesta programática y se 
dejan llevar por la inspiración. 
El tango, en su forma más an­
quilosada, es el sostén de este 
trabajo y el resultado algo que 
está tan distante del homenaje 
como de la ironía, al mismo 
tiempo que se desentiende de 
todo intento de innovación. Es 
más, los devotos de Piazzolla 
encontrarán demasiadas fami­
liaridades entre su ídolo y la 
propuesta de Enzlberger, sin 
contar que el Tango 6 es una 
versión bastante al pie de la le­
tra de La cumparsita sin que 
esto se mencione en ninguna 
parte. 

M. Mayer 

Christoph Erbstosser Trio 
V,ve les etrangers 

Christoph Erbst6sser (p), )os 
Machtel (b), Dré Pallemaerts 

(bat). 
Colonia, agosto de 2001 

W.E.R.T. 027-2 

*** 
El jazz europeo ha consegui­

do una voz propia gracias a 
infinidad de músicos de diver­
sas nacionalidades. Uno de 
ellos es el pianistan Christoph 
Erbstiisser, que estudió en Bél­
gica, Holanda y Estados Uni­
dos aunque su carrera profe­
sional se ha desarrollado prin­
cipalmente en Bélgica. 
En las notas que acompañan al 
cedé, Erbstiisser manifiesta su 
admiración por las raíces afri­
canas del jazz y en concreto 
por el ritmo, la espiritualidad 
del blues y muy especialmente 
por la elección de las notas 
que permiten la construcción 
de una historia; todo ello con 
el único fin de "contar sus his­
torias". Con un punto de parti­
da en las influencias africanas, 
Erbstiisser consigue con su trío 
mostrar una voz personal tan­
to en el tratamiento de los 
standards como en el de las 
composiciones propias que 
conforman Vive les etrangers. 

Un claro ejemplo de ello es Bye 
Ya, de Thelonious Monk, y el 
magnífico You and the Night 
and the Music. Pero es en los 
originales donde Erbstiisser 
desarrolla el gusto por los rit­
mos tranquilos, melodiosos y 
evocadores, como en Kate 's 
Song, o la influencia africana 
en el tema que da título al tra­
bajo. En todos los temas hay 
una perfecta compenetración 
del trío, en especial con el ba­
terista Dré Pallemaerts. Nos 
encontramos ante un músico 
que merece ser descubierto, 
dejando que su música nos en­
vuelva. 

Juan Carlos Abelenda 

E.S. T.: 
Seven Days of Falling 

Esbj6rn Svensson (p), Dan Ber­
glund (b), Magnus bstrom (bat). 

2003 
ACT 9012-2 

(Karonte) 

**** 
El Esbjiirn Svensson Trio (de­

trás de las iniciales E.S.T. se 
esconde este nada democráti­
co nombre) tiene un sonido 
propio, gestionado a lo largo 
de años y discos, que muchos 
pueden asociar con Brad Mehl­
dau, en especial con los condi­
mentos electrónicos del disco 
Largo. Hay, por supuesto, más 
que los une: un lirismo cristali­
no que remite a algunos de los 
juegos de Keith jarrett, un inte­
rés por los sonidos más con­
temporáneos y menos expan­
sivos del rock y del pop y una 
contención constante que pa­
rece siempre a punto de explo­
tar pero que, finalmente, se re­
suelve en un leve desvaneci­
miento. Detrás de todo eso 
pueden, si se quiere, arrojarse 
acusaciones de simplificación 
en aras de las listas de discos 
más vendidos y la pretensión 
de ser un trío de jazz moderno 
y simpático, apto para las chi­
cas intelectuales de Estocolmo 
(¿y por qué no? diría uno, tra­
gándose la envidia). Este disco 
es un asentamiento y a la vez 
un desarrollo de esa propuesta; 
un piano que suena levemente 
distorsionado, como mal gra­
bado en algunos temas, un 
contrabajo tocado con técnica 
extendida que a veces lo hace 

sonar como una guitarra dis­
torsionada de notas que llegan 
al infinito y que recuerdan a 
cierto rock psicodélico de los 
setenta y una batería que 
apuntala todo, sin destacarse. 
Svensson es multiinstrumentis­
ta en el punto en que usa no 
sólo el piano para lograr su so­
nido, sino también, y principal­
mente, los silencios, como ins­
trumento de percusión, y el es­
tudio, como instrumento de 
color y lustre. Y la otra gran voz 
del trío es el increíble bajo de 
Berglund; lejos del virtuosismo 
técnico y de la catarata de no­
tas esforzadas, Berglund toca 
como un pintor, creando at­
mósferas y sonidos que apun­
tan irónicamente a la ambient 
para luego desarmar esa pro­
puesta. Todo eso lo pueden 
hacer en vivo, y muy bien, co­
mo demostraron en Barcelona 
el año pasado. Disco moderno 
de una banda posmoderna, el 
Svensson Trio, con sus auda­
cias módicas y sus experimen­
tos sonoros, a veces deliciosa­
mente retro, pueden tener bas­
tante que ver con la música del 
futuro o bien con una de las te­
orías actuales sobre cómo será 
la música del futuro. 

E. Hojman 

Fonda/ Altschul/Bang: 
Transfonning the Space 

Joe Fonda (b), Barry Altschul (bat), 
Billy Bang (vln). 

Nueva York, febrero de 2003 
CIMP 284-2 

(Afofón Miukis) 

**** 
Como una respuesta a esa 

pregunta que el aficionado 
veterano se hace de vez en 
cuando ("¿Qué fue de .. . ?"), 
Robert Rusch reúne en su Spi­
rit Room a tres veteranos nom­
bres clave del formato trío, al 
que el mundo del jazz tendría 
que erigir un monumento, tal 
ha sido su eminencia histórica, 
muy especialmente en el caso 
de Altschul ( esencial en los 
grupos de Sam Rivers, Ant­
hony Braxton y Ray Ander­
son). 
joe Fonda, un finísimo contra­
bajista de la penúltima genera­
ción free, animado por el pro­
ductor, escritor y activista cul­
tural Rusch, convocó a sus co-
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legas para lo que ha sido una 
estupenda sesión free con aro­
ma de otros tiempos (de trein­
ta a treinta y cinco años atrás) 
para navegar por aguas a veces 
claras y otras turbulentas en un 
empeño que, a primera vista, 
parece nostálgico y reivindica­
tivo sin más, pero que a medi­
da que se profundiza en el ce­
dé, resulta ser música tan esen­
cial y necesaria para el presen­
te y sobre todo el futuro. 
La sesión se divide en seis ex­
tensos temas ( Song for My Mot­
her linda en los diecisiete mi­
nutos de duración) y permite 
espacio y ambiente a los tres 
improvisadores, Fonda y ami­
gos, para regalar al oyente su 
rotundidad instrumental sin ta­
pujos. En otros tiempos desta­
caron como músicos libérrimos 
y provocativos. Hoy en día, no 
por pura paradoja, lo que sale 
de su conjunción instrumental 
y emocional no es fácilmente 
etiquetable: la madurez y ex­
periencia de los músicos han 
convertido herramientas de la 
música libre como la politona­
lidad o el papel central del uso 
de dinámicos en meras anéc­
dotas. Han rebasado los límites 
técnicos que abruman a los 
inexpertos y pusilánimes y se 
han aferrado a la ocasión ga­
lantemente ofrecida para dar­
nos una lección de solidez y 
madurez inquebrantables. La 

emoción de volver a escuchar 
al insuperable violinista Billy 
Bang, o la personalísima defini­
ción de percusión libre a cargo 
del baterista del Bronx son mo­
tivos de placer que, lamenta­
blemente, no abundan. Y por 
suspuesto, ni los artistas ni el 
productor buscan cosa alguna 
que no fuere hacer una decla­
ración de principios tanto artís­
ticos como éticos. No es poco 
para los tiempos que corren. 

Edward Fuente 

Fred Frith: 
Rivers and Tides. Working 

with Time 
Wolfgang Stryi (ss, cl-b), Fred 

Frith (g, sampler, vln, p, berim­
bao), Karoline Hiifler (b), Bernd 

Settelmeyer (perc). 
2003 

Winter&Winter 91 O 092-2 
(Diverdi) 

*** 
U na de las ideas centrales de 

la concepción artística de 
Andy Goldsworthy es la disolu­
ción por el tiempo y los ele­
mentos de las construcciones 
que realiza con los materiales 
que encuentra en el mismo lu­
gar que escoge para sus obras. 
Paja, ramas, hielo, plumas, pie­
dras o cualquier otro material 
toman forma en una extraña 

convivencia de lo natural y lo 
simbólico. La que se reproduce 
en la carpetilla de Rivers and Ti­
des, un nido o un volcán o un 
sumidero, pues a todo ello 
puede asociarse, que se en­
cuentra posado en unas maris­
mas para que la crecida de la 
marea lo lleve consigo, es un 
ejemplo de lo que persigue es­
te artista británico. Rivers and 
Tides. Working with Time es una 
película del realizador alemán 
Thomas Riedelsheimer sobre el 
trabajo de Goldsworthy. La 
música le fue encargada a Fed 
Frith y para ello escribió ocho 
piezas de duraciones entre el 
minuto y medio y los once, en 
un ascético ensamblaje de ro­
ces de cuerdas, guitarras pre­
paradas, un fantasmagórico 
clarinete bajo en el que se oye 
todo su accionamiento y es­
quelética percusión. Como 
Goldsworth, Frith construye a 
partir de la repetición de ele­
mentos mínimos: un acorde de 
piano, una barra introducida 
entre las cuerdas de una guita­
rra y dejada vibrar hasta su 
apagamiento, la acción del aire 
sobre la lengüeta del clarinete 
bajo, el roce del arco sobre las 
cuerdas del contrabajo... en 
una música lenta en la que el 
trabajando con el tiempo del 
subtítulo del disco se expresa 
por medio de la duración, la 
permanencia y la erosión. El 

CD editado por W&W sólo re­
coge la música. Las imágenes 
que pueden encontrarse de la 
obra de Goldsworthy son fasci­
nantes y la conjunción de la 
música con ella da para imagi­
nar. ¿Por qué imaginar si existe 
el DVD? ¿Se pone alguien unos 
tapones en los oídos cuando 
va al cine? 

A. Gómez Aparicio 

Reedición 

Buddy Emmons: 
Steel Guitar Jazz 

Buddie Emmons (g), Jerome Ri­
chardson (st, ss), Bobby Scott (p), 
Art Davis (b), Charlie Persip (bat). 

Septiembre de 1963 
Mercury 542 536-2 
(Universal Music) 

*** 
Poco envidiable la tarea del 

departamento de reedicio­
nes de Verve: compaginar la 
selección de títulos a reeditar 
de los archivos más vastos de la 
discografía jauística (ABC, Co­
ral, Verve, Decca, Chess, Dot, 
Impulse!, Kapp .. . ) y que, como 
parte de una multinacional, las 
cuentas cuadren y los objetivos 
se cumplan. En cuanto a la par­
te artística, esta última serie de 
facsímiles han logrado aciertos 
notorios y sorpresas como la 

que nos ocupa. El quién, có­
mo, y por qué de la reedición 
de un disco cuya premisa -jau 
tocado con pedal steel guitar­
es hija de un tiempo en que se 
publicaba muchísimo vinilo, 
los desconozco. 
Si bien es cierto que la pedal 
steel guitar tiene un pequeño 
e ignorado hueco en el jau de 
los 30-40 en el Medio Oeste -
las bandas de Western Swing­
este disco ignora aquella tradi­
ción, y simplemente encaja a 
un virtuoso procedente de 
Nashville y el Grand Ole Opry 
en un quinteto de músicos al­
tamente competentes. ¿Cómo 
se desenvuelve Emmons en es­
te contexto? Desahogada­
mente. Si parece cierto que los 
guitarristas de Western Swing 
influyeron sobre Charlie Chris­
tian, Emmons cierra el círculo 
con solos claramente deudo­
res del pionero de Oklahoma, 
por estructura y fraseo. 
El disco abre con un 8/uem­
mons, blues amenazador, un 
riff corto que termina con 
una rotunda séptima mayor 
(en 1, quinta disminuida en 
IV), en el que Persip se man­
tiene muy ocupado. Any Ti­
me contiene guiños Country 
por parte de Scott y una par­
te rápida que recuerda al Ella 
Speed de Gil Evans, aunque ni 
el tema ni el solo de saxo so­
prano de Richardson (frente 
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al de Steve Lacy en Speed) al­
cancen la brillantez de Evans. 
Como curiosidad, ningún te­
ma alcanza la barrera de los 
cuatro minutos, y en ocasio­
nes se antoja limitante para 
los músicos. Toda la banda 
está excelente, especialmente 
Bobby Short y Jerome Ri­
chardson. En Oleo, el tema 
más abiertamente jazzero, 
Emmons demuestra que es 
capaz de solear en tan magna 
compañía, y que su vocabu­
lario no sobrepasa la transi­
ción del swing al bop. 
No es éste, desde luego, el 
disco con el que empezar una 
colección: es breve, muy pro­
fesional, con destellos, pero 
sin alcanzar la brillantez. No 
es poco para un experimen­
to. 

Fernando Ortiz de Urbina 

Dizzy Gillespie: 
Uve in Montreal 

Dizzy Gillespie (tp, voc), Ed 
Cherry (g), Michael Howell (b), 

Thomas Campbell (bat). 
Montreal, 1981 

Universal 980677-3 
(Universal Music) 

**** 
M ontreal, 1981. Gillespie, 

que a sus 63 años ya sien­
te los escenarios como su há­
bitat natural, ofrece al público 
ligeras gracietas al ritmo de la 
música. Es el comienzo de un 
show formidable que sabrá a 
poco, no sólo por su excelente 
calidad, sino por su brevedad 
real: no alcanza una hora de 
duración. Con una realización 
modesta, funcional y correcta, 
este video nos ofrece la posibi­
lidad de acudir al evento, ocu­
pando una butaca en el pasa­
do. Y nos contentamos a la 
fuerza con eso -que no es po­
co-, porque el disco no ofrece 
ninguna clase de documento 
adicional. 
A medida que el concierto se 
desarrolla, Dizzy va ganando 
comodidad, no sólo de cara a 
la galería sino también de ma-

50/Cuadernos de Jau 

nera introvertida; más en el 
papel de músico que en el de 
showman. Y eso beneficia a la 
parte más importante del es­
pectáculo. 
Siempre es entretenido obser­
var a Diuy Gillespie en escena. 
Da la sensación de que nadie 
tiene tantas tablas como él. Es 
cierto que en esta ocasión, la 
experiencia se le ve más en la 
serenidad que en la desinhibi­
ción, pero aquí también esta­
blece una relación con el pú­
blico basada en la chanza y en 
el buen humor. Además, quién 
no ha visto la deformación ca­
si sobrenatural que sufre su 
rostro cuando sopla la trompe­
ta, difícilmente puede llegar a 
imaginarla. 
El otro gran protagonista del 
concierto -casi a la misma altu­
ra que Gillespie- es el guitarris­
ta Ed Cherry. Su actuación es 
magnífica, rebosante de inspi­
ración y de demostraciones de 
virtuosismo. Casi dan ganas de 
aplaudirle desde el sofá. 
El repertorio escogido es esca­
so pero acertado. Una hermo­
sa pieza con aires de balada, 
The Truth o el standard Night 
in Tunisia son dos de las perlas 
de esta producción. El corte ti­
tulado Blues ' Dizzy merece 
mención aparte: las luces se 
atenúan y se vuelven azules; el 
ambiente sonoro se llena de 
lentitudes insinuantes y de 
profundidades sentimenta­
les ... un blues genuino, casi 
tópico. Y Dizzy se arranca a 
cantar, con la modulación ás­
pera y chulesca de los grandes 
del género, y con toda la tea, 
tralidad y socarronería necesa­
ria para un blues bien carga­
do. 
Para cerrar el concierto el cuar­
teto ofrece una pieza amable­
mente rítmica, con sabor tropi­
cal, en la que Gillespie, ya con 
el público en el bolsillo, baila, 
aúlla y deleita con su trompeta 
históricamente ágil. Después 
de eso, el aplauso desde el sofá 
es casi irreprimible. 

David Romero 

Dizzy Gillespie Ali Star 
Big Band: 

Things to Come 
Jon Faddis (tp, dir), James Moody 
(st, fl), Jimy Heath (st), Frank Wess 

(sa, fl), Antonio Hart (sa), Gary 
Smulyan (sb), Earl Gardner, Greg 

Gisbert, Terell Stafford, Claudia Ro­
diti (tp), Slide Hampton, ]ay Ashby, 

David Gibson (tb), Douglas Pur-
viance (tb-b), Renee Rosnes (p), 
Marty Ashby (g), John Lee (b), 

Dennis Mackrel (bat), Duke (perc). 
Pittsburgh, septiembre de 2000 

Telarc Jazz 1009-2 
(Enfasis Records) 

**** 

Las orquestas o grupos que se 
proponen continuar la obra 

de su fallecido conductor en su 
nombre se enfrentan a serios 
problemas. Por un lado deben 
hacer que ese líder no se extra­
ñe y que todo suene como si la 
muerte hubiera faltado a la ci­
ta. Pero por otro, cuando se 
trata de reemplazar a un inno­
vador, como es el caso de 
Diuy Gillespie, de lo que se 
trata es de seguir la línea de 
permanentes cambios y pro­
gresiones. Una dificultad que 
puede convertirse en tropiezo, 
como sucedió cuando el quin­
teto de Miles Davis quiso repe­
tir viejas performances a mane­
ra de homenaje postmortem, o 
en pura melancolía como las 
orquestas de Count Basie que 
siguieron tocando nota por 
nota los arreglos del Conde. 
Dos de los títulos elegidos por 
la Dizzy Gillespie AII-Star Big 
Band -dirigida por quien fuera 
el alumno dilecto de Gillespie, 
Jon Faddis- parecen plantearse 
el problema: Stablemates (de 
Benny Golson) y Things to Co­
me (de Dizzy, junto a Walter 
Fuller). Son los compañeros de 
siempre -James Moody, Frank 
Wess, Slide Hampton- pero tie­
nen que hacer que algo distin­
to aparezca . Y realmente lo lo­
gran. No es que falten los ata­
ques a lo Dizzy, y la revisita 
obligada de sus clásicos como 
Manteca o A Night in Tunisia, 
pero el conjunto suena como si 
Gillespie estuviera allí para con­
tinuar su búsqueda. En un dis­
co muy parejo, con mucho 
swing del bueno, son para des­
tacar las versiones de 'Round 
Midnight, donde se luce Frank 
Wess en saxo alto, que repite 
destrezas con la flauta en Man­
teca ( el más reminiscente del 
estilo Diuy) y el cierre nunca 
mejor dicho a toda orquesta 
con A night in Tunisia, en el que 
Faddis se reserva el lugar pro­
tagónico y no se priva de esos 
ataques que hicieron inconfun­
dible a su maestro que hubiera 
disfrutado con una sonrisa so­
carrona de la música que pro­
ponen sus alumni. 

M. Mayer 

Goldsparkle Trio: 
Thunder Reminded Me 

Andrew Barker (bat), Adam Ro­
berts (b), Charles Walters (sa, el). 

Nueva York, mayo de 2001 
clean feed 009-2 
(Atolón Miukis) 

**** 
Este trío americano originario 

de Atlanta, lleva al parecer 
más de diez años soliviantando 
al personal neoyorquino por 

Richard Galiano Septet: 
Piazzo/a Forever 

Richard Galiana (acord, band), Hervé Sellin (p), J.M. Phillips-Varjabédian, 
Lyonel Schmit (vln), Jean Marc Apap (viola), Raphael Pidoux (chelo), 

Stéphane Logerot (b). 
Willisau (Suiza), agosto de 2002 

Dreyfus 36642-2 
(Nuevos Medios) 

***** 
Hace ya algunos años, un co­

mentarista, o crítico, de mú­
sica pop, que compartía inter­
vención televisiva con uno de 
música clásica, comentó que qui­
zás llegase el día en que el sin­
sentido de un comentarista para 
la música popular y otro para la 
clásica sería cosa pasada, y que 
sólo habría comentaristas, o críti­
cos, de todos los géneros musi­
cales. Rápidamente, el comenta-
rista, o crítico, de música clásica 

celebró la idea y el hipotético momento. Un profesor universitario, 
que me disculpará por mantener anónimo, plantea un ejercicio di­
vidido en dos partes; en la primera, invita a sus alumnos a imaginar 
un mundo perfecto; en la segunda parte, el ejercicio se vuelve in­
grato: "Ahora, imagínense ustedes mismos viviendo en ese mundo". 
No puedo imaginarme viviendo en un mundo donde se oiga y co­
mente indistintamente el último disco de Enrique Iglesias, la enési­
ma reedición de La Pasión según San Mateo, el nuevo de Abdullah 
lbrahim, Cole Porter interpretado por percusionistas tibetanos y la 
diezmilmillonésima reedición de Kind of Blue. No puedo hacerló por­
que tampoco puedo oír con continuidad músicas tan dispares, al­
gunas no puedo oírlas de ninguna manera, y me parece que las ra­
zones van más allá de mis prejuicios y de las imposiciones del mer­
cado, están en la propia música y en la forma de consumirla de la 
gran mayoría de los consumidores. Cuestión distinta es cómo los 
músicos oyen música, los escritores leen literatura, los científicos 
consultan a los colegas o todos se ignoran. También ocurre que, 
más allá de las diferencias entre consumir música y vivir la música, 
hay músicos y músicas. Astor Piauolla y Richard Galiano son de los 
que cruzan fronteras sin ser extranjeros en ninguna parte, igual que 
este disco; los tres forman parte de un mundo imperfecto y no ima­
ginado, en el que me gusta vivir las raras veces que lo encuentro. 
La interpretación comienza con energía y precisión que evocan una 
fórmula matemática y una prueba atlética. La siguiente, de una lar­
ga cadena de sorpresas, salta cuando, al finalizar la primera pieza, 
se oyen los aplausos del público; el disco está, sorprendentemente, 
dadas las características de la interpretación, grabado en directo. 
Todo en él es felizmente inclasificable, hasta el diseño de carátula: 
siete músicos vestidos de negro, fotografiados en lo que podría ser 
la entrada de un conventillo; una aparente seriedad que no es pe­
dantería sino rigor, no presunción sino convicción; una música que 
no es retórica sino emocionante y excepcional. Magnífico disco. 

medios puramente musicales: 
Charles Walters, clarinetista de­
cente y saxofonista magnífico; 
Andrew Barker, baterista cuya 
bondad remite a precedentes 
escogidos por él mismo de Ed 
Blackwell y Billy Higgins, a 
quien dedica un tema en solo 

José F. Troyano 

absoluto que nos refresca la 
memoria de un tiempo en que 
los bateristas (¡hasta los de 
free!) tenían claro que la batería 
es, también, un instrumento 
melódico, de matices. Final­
mente, el bajista _Roberts opta 
por un sonido rotundo, firme y 
seguro, por encima de un estilo 
legato y superrápido cuyo me­
jor ámbito sería cualquier otro. 
Como grupo de improvisado­
res que se precia, Goldsparkle 
trabaja los temas en ambos 
sentidos: construcción y de­
construcción. Asimismo, se 
apoya en bosquejos melódicos 
cuya procedencia es la melo­
día folk o la canción infantil. 
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Goldsparkle tiene ambos 
(seis) pies firmemente asenta­
dos en la tradición del forma­
to trío de la New Thing, con 
una casi constante veneración 
de 0rnette Coleman (las se­
siones del Golden Circle de 
Estocolmo como referente di­
recto). Wlliamsburg Concerto 
Nº 1.2, quizá en referencia a 
otro gran superviviente del 
saxo, Sonny Rollins, presenta 
a Charles Walters triturando 
notas sobreagudas y proyec­
tando torrentes de las mis­
mas, generando una tensión 
y energía característicos de 
los grandes saxofonistas del 
movimiento. Thunder Remin­
ded Me se cierra con Cards­
hark, que parte del famoso 
tema de Tain't what You Do 
(lt's the Way that You Do it). El 
jazz , y Thunder ... lo es de la 
mejor manera posible, es un 
continuo que alberga tanto a 
los conservadores como a los 
rupturistas. En última instan­
cia, el paso del tiempo tiende 
a confundirlos. Puesto que la 
esperanza de que este brillan­
te trío (revelación para mí, 
pero en su séptimo álbum ya) 
pueda ser admirado en carne 
y hueso en nuestro país (no 
hay en España festivales para 
esta clase de música) es una 
bobada sin más, la recomen­
dación de adquirir el cedé se 
me antoja una idea inmejora­
ble. 

E. Fuente 

Charlie Haden and The 
Liberation Orchestra: 

Uve in Montreal 
Charlie Haden (b), Ryan Kisor, Tim 
Hagans (tp), Joe Lovano (si, fl), Ja­

von lackson (st), Makanda Ken 
Mclntyre (sa), Sharon Freeman 
(corno fránces), Robin Eubanks 

(tb), James William (p), Mick Goo­
drick (g), Joe Daley (tuba), Bill 

Stewart (bat), Paul Picard (perc). 
Montreal, 1992 

Universal 980 676-9 
(Universal Music) 

*** 

Gerry Hemingway Quartet: 
Devil's Paradise 

Gerry Hemingway (bat), Ray Anderson (tb), Ellery Eskelin (st), Mark Dres­
ser (b). 

Nueva York, febrero de 1999 
clean leed 010-2 
(Atolón Miukis) 

***** 
Tanto Hemingway como sus 

acompañantes representan 
la convergencia entre dos tradi­
ciones distintas, la del jazz clási­
co, con sus vecinos como el 
R&B, y la de la música improvi- 1~~~1.~w~!.~=ot·-J.t~~I 
sada (él y Dresser formaron par­
te del cuarteto de Anthony Brax­
ton, con el que también tocó 
Anderson). 
Baterista extraordinariamente 
versátil, Hemingway ha liderado 
una gran cantidad de proyectos 
en los que además se ha destacado como un compositor inge­
nioso y original, condición que sigue reteniendo a juzgar por es­
ta placa, en la que presenta algunos temas nuevos y trae renova­
das versiones de otros álbumes. 
Desde el primer compás del tema de apertura, que es el que da 
nombre al álbum, ya se prefigura una idea de cómo va a ser el res­
to: intenso rítmicamente, con melodías accesibles y hasta pega­
dizas en muchos casos, con mucho espacio para los solistas y al 
mismo tiempo con un alto grado de interacción colectivo. 
Las composiciones, de Hemingway, a excepción de Gentle Ben, 
de Mark Helias, tienen todas ellas un sello característico pro­
pio, son el marco propicio para el desarrollo de las improvisa­
ciones a cargo de cuatro músicos tan expertos en el manejo de 
sus instrumentos como personales en su enfoque de la inter­
pretación. 
Devil's Paradise tiene todo lo que tiene que tener cualquier gran 
álbum: excelentes composiciones y un elevado grado de impro­
visación, un grupo sólido y solistas brillantes y una música su­
mamente accesible, producto de un pensamiento musical com­
plejo y profundo (así suele suceder). Todo lo necesario como pa­
ra sentirse en el paraíso sin perder el sutil encanto de lo diabó-
lico. . 

Nueva entrega de las re­
masterizaciones que Uni­

versal está realizando sobre 
las filmaciones de l'Equipe 
Spectra. En plena lucha sobre 
el potencial del DVD y las li­
mitaciones a las que se le so­
mete, habida cuenta que la 
tecnología ya permite dupli­
car el volumen de informa­
ción que pueden llegar a al­
macenar, esta serie Uve in 
Montreal resulta escueta y 
descuidada en cuanto a con­
tenidos: una hora a lo sumo, 
entre concierto, anodina rue­
da de prensa (1997) y entre­
vista (1992). La música, en 
cambio, se agranda con la 
distancia . La Liberation de 
Haden siempre ha sido un en­
torno fraternal donde la parti­
tura ha jugado un papel des­
tacado. La improvisación co­
rre a cargo de algunos de los 
solistas -Hagans, Freeman, 
Eubanks o Lovano, entre los 
más destacados- mientras el 
director se afana en pulsar 
con dotes líricas las notas que 

G. Bazzola 

surgen del doble bajo. Se ta­
miza todo con el filtro del 
compromiso político y surge 
así un bello cuadro, donde la 
línea que forma el grupo no 
responde a liderazgos, sino 
más bien a necesidades in­
cuestionables. Y la primera de 
todas no es otra que amplifi­
car la voz del desfavorecido. 
Surgen entonces maravillas 
como Spiritual o Dream Keeper 
(del disco homónimo), en 
arreglos de Carla Bley. Lovano 
usa la flauta como pocas ve­
ces se le ha visto, y la tuba, el 
corno francés y el bashoon 
ofrecen sonoridades peculia­
res para las suites encadena­
das de melodías tradicionales 
de arma en alto ( Canto del Pi­
lón, de la Guerra Civil españo­
la) o sueños de paz y prospe­
ridad (Himno del Congreso Na­
cional Africano). Los raptos de 
genialidad improvisadora 
traspasan al líder para impli­
car a la Orquesta al completo. 

Enrique Turpin 

Xabia 
·azz J La nueva referencia 

discográfica para 
nuestro jazz 

001 

FABIO MIANO SEPTET 
Pearsonally Speaking 
Elegido mejor disco español 
del año por Cuadernos de 
Jazz 

002 

RAMÓN CARDO BIG BAND 
Per /'a/tra banda 

Una de las orquestas más 
impresionantes del panora­
ma internacional 
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John Lee Hooker: 
Uve in Montreal 

John Lee Hooker (voc, g), Gary 
Alongi (g), Steve Gomes (b), Gary 

Hoff (bat). 
Montreal, 1980 

Universal 980676-7 
(Universal Music) 

** 
El interés de este DVD no es 

otro que el de ver a una 
leyenda viva del blues en ple­
na actividad, aunque ésta 
permanezca sentada en una 
silla todo el tiempo. Como 
DVD resulta una oferta suge­
rente porque incluye un re­
pertorio típico del Hooker de 
los ochenta, el de un viejo 
bluesman entronizado que 
hace un repaso a lo largo de 
su vida a pie de escenario, re­
cibiendo gritos y aullidos de 
fans enternecedores . Están 
los temas más luminosos: Bo­
om Boom, /'m in the Mood, 
One Bourbon, One Scocth, 
One Beer, lt Serve Me Right. 
Son ejemplos del Hooker más 
boggie y desenfadado, acom­
pañado por tres músicos más 
entre los cuales figura el gui­
tarrista Gary Alongi, que afila 
los solos y apuntilla los te­
mas, más joven, con nervio y 
elegancia, aunque carente de 
la maestría de anteriores es­
cuderos del músico de Clark­
dale. John Lee fue la chispa 
que inició un nuevo boom 
del blues en los años ochenta 
y eso se percibe en este con­
cierto del Festival de Jazz de 
Montreal. Al margen: el DVD 
no incluye documental apre­
ciativo de una figura tan rele­
vante y esto, hoy en día, no 
cuesta nada introducirlo, so­
bre todo si tienen que ver 
con el folclore norteamerica­
no. La calidad de la imagen 
es decente pero la realización 
y su puesta en escena se limi­
ta a dejar ver, sin recrear o 
enfatizar; además el sonido 
no supera lo convencional. Se 
podría pedir más. 

Miguel Garrido 
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Shirley Horn: 
May the Music never End 

Shirley Horn (voc), George Mes­
terhazy (p), Ed Howard (b), Steve 

Williams (bat) + Roy Hargrove 
(fisc), Ahmad Jamal (p). 

Nueva York, febrero de 2003 
Verve 760282-2 
(Universal Music) 

**** 
S hirley Horn aparca esta vez 

el piano en doble fila y po­
ne todas sus energías en la de­
clamación susurrante sobre un 
repertorio de standards de dis­
par y seductora procedencia, 
firmados por Jacques Brel, Len­
non-McCartney, Ellington y 
Harlen, entre otros. Dedica­
ción exclusiva a la voz que sir­
ve para dejar otra excelente 
entrega de ese recitado que la 
caracteriza, lleno de contornos 
salpicados de asperezas, y que 
en algunos temas roza las más 
altas cotas de su repertorio. 
Ya descubrió la cantante hace 
tiempo que una de las más her­
mosas formas de acompañarse, 
aparte del trío acústico, es con 
la trompeta -u otro bronce simi­
lar- dando pinceladas o brocha­
zos, ya que su lirismo es el con­
traste perfecto a la tesitura de la 
voz con la que entabla diálogos 
de medianoche. Y qué mejor 
que un fiscorno para dar forma 
a estas habladurías si, además, 
viene de la mano de Roy Har­
grove, un colaborador habitual 
de la cantante y de otras voces 
que precisan adornos. Take Lo­
ve easy y /'// Wind son los temas 
por donde asoma Hargrove en 
ese menester que tiempo atrás 
cubrieron otros ilustres como el 
último Miles Davis y el más re­
ciente Wynton Marsalis. 
Otro ilustre que aparece para 
sumarse a la rítmica es Ahmad 
Jamal, que pone su saber en 
dos cortes. Un músico que, a 
pesar de sus 73 años (o, a lo 
mejor por eso), sigue con la 
misma grandeza creadora de 
hace cincuenta años, incluso 
más sutil si cabe. A través del al­
ma de Jamal al timón de la rít­
mica, Shirley Horn nos habla y 
susurra en Maybe September y 
This Is al/ I Ask, baladas de lenti­
tud exagerada pero que son te­
rritorio fértil para los intereses 
de la cantante. Para escuchar 
como si de poesía se tratara. 

F. Bezos 

Recopilatorio 

lllinois Jacquet: 
Jacquet á/a Corte 

lllinois Jacquet (st), Hank Janes, 
Count Basie (org), Joe Newman 
(tp), Cecil Payne (sb) ... Nueva 

York, 1951, 1952 y 1953 
Ocium 0025-2 

(Nuevos Medios) 

*** 
Muy interesante recopilato­

rio de inicios de los cin­
cuenta de este robusto saxofo­
nista de Louisianna. Sus prime­
ros pasos como líder datan del 
año 47 y, con anterioridad a 
esas fechas, se pueden encon­
trar grabaciones suyas en el se­
llo Classics, por ejemplo, de 
inicio de los años cuarenta, pe­
ro que recogen sobre todo la 
aportación de este músico a 
distintas bandas como la de 
Cab Calloway, Count Basie y, 
sobre todo, la de Lionel Hamp­
ton donde dejó registrado pa­
ra la posteridad la celebre ver­
sión de Flying Home, en la que 
invirtió 64 compases para rea­
lizar su solo. 
A lllinois Jacquet le gusta ro­
dearse de los sonidos envol­
ventes del órgano y, en este 
apartado, aparece gente tan 
poco habitual como Hank Ja­
nes o el propio Count Basie 
que son los encargados de 
arropar su sonido fogoso, con 
cierto desgarro en el soplo y 
lleno de toques algo exhibicio­
nistas que agradan al publico 
de la época, dentro todo de lo 
que se identifica con la sonori­
dad denominada "Texas te­
nor". Un músico todavía vivo, 
más de 80 años y ya inactivo, 
de cuyos orígenes relaciona­
dos con el R& B jamás se ha 
desprendió. Esta huella está 
presente, sobre todo, en te­
mas como Swingin ' Home, The 
Coa/ Roge o What 's The Riff. 
Una voz personal en la que al­
gunos músicos que luego de­
sembocarían en el free pusie­
ron su atenta su oreja. Lo que 
es todo un piropo para lllinois 
Jacquet. 

F. Bezos 

Jazz Composers Alliance 
Orchestra: 

In, thru, and out 
Obras de Laura Andel, David Ha­
rris, Darrell Katz y Warren Senders 

Eliot Hall. 
Mayo de 2001 

Cadence 1153-2 
(Atolón Miukis) 

**** 
Los nombres de Ellington y 

Mingus resultan inevitables 
cuando se trata de rastrear las 

herencias presentes en la escri­
tura actual para big bands. 
Obviamente el panorama es 
mucho más amplio y abarca 
desde Gil Evans, John Lewis y 
Gerry Mulligan hasta Evan Par­
ker y Dave Holland, pasando 
por varios grandes nombres 
como los de Oliver Nelson, 
Quincy Jones, Don Ellis y, por 
supuesto, George Rusell. La 
Jazz Composers Alliance Or­
chestra ha sido, a lo largo de 
casi veinte años, la aliada de 
músicos como Henry Thread­
gill, Sam Rivers, Michael Gibbs 
y Maria Schneider y aquí ofre­
ce el vehículo ideal para las 
composiciones de cuatro auto­
res jóvenes. Y las estéticas de 
cada uno de ellos podrían leer­
se, precisamente, a partir de 
cómo procesan a Ellington y 
Mingus y cómo responden a 
las preguntas que las formas 
de componer de uno y otro 
plantearon: el lugar de la im­
provisación y el de la escritura, 
la polifonía y la homofonía, la 
búsqueda de intimidad y la ex­
plosión dinámica, la posibili­
dad de entrada de otras músi­
cas -motivos reconocibles co­
mo latinos, modos orientales, 
pies rítmicos que remitan a 
Africa-, la creación de nuevos 
timbres a partir de las combi­
naciones originales de los vie­
jos. El fresco mostrado por In, 
thru, and out es, en ese senti­
do, tan rico como variado. 
Dos obras de David Harris (la 
relectura de Ellington es clara 
en el tema que da nombre al 
disco), dos de la argentina 
Laura Andel - con algunos de­
talles de orquestación nota­
bles, como la combinación de 
flauta y contrabajo tocado con 
arco, junto a los saxos, en el 
comienzo de El tiempo-To My 
Mother y, también allí, cierto 
aire oculto de milonga-, dos 
de Warren Senders (más cerca­
nas al mainstream del hard 
bop) y una suerte de suite de 
Darrell Katz que coquetea por 
momentos con el a-go-go de 
finales de los años 60, permi­
ten además el lucimiento de 
algunos solistas excelentes. El 
solo del trompetista Mark 
Peipman, de Harris en trom­
bón y del guitarrista Norm Zo­
cher, en la obra de Katz y el sa­
xo alto de Jim Hobbs en Ca­
ruaru, de Andel -que está ba-

sada en un tema folclórico del 
norte de Brasil- están entre lo 
más destacado. 

D. Fischerman 

Chris Kase: 
Nine Easy Pieces 

Chris Kase (tp,fisc), Dani Pérez (g), 
John Stech (p), Johannes Weiden­

müeller (b), Ari Hoeing (bat). 
Nueva Jersey, enero de 2003 

Satchmo Jazz 00059]-2 
(Discmedi) 

**** 
Este es el tercer disco del 

trompetista Chris Kase para 
Satchmo y también es, sin du­
da, el mejor de ellos. Kase reú­
ne un quinteto con piano y 
guitarra instrumentos que jun­
tos plantean más de una difi­
cultad y elige un repertorio de 
nueve piezas llamadas, quizás 
con cierta ironía, "fáciles", de 
las cuales hay siete propias 
más Hesitation Tango, de Sa­
muel Barber y Speak Low de 
Kurt Weill. La música se escu­
cha como si de una suite se 
tratara con las excepciones de 
la citada Speak Low y la última 
pieza del CD, Monje, que toma 
su armonía de un tema de 
Monk, como es natural. Preci­
samente estos dos temas son, 
como ya anuncia Kase en los 
interesantes comentarios que 
se pueden leer en el libreto, los 
más jazzísticos. En el resto, y 
especialmente en la pequeña 
suite Cyc/e of Cyc/es, Kase pre­
senta una música que se goza 
en la introspección a base de 
sonoridades redondeadas y 
sofisticados arreglos, cargados 
de interesantes matices, muy 
bien encarnados en todos y 
cada uno de los instrumentos 
que participan en especial por 
la etérea trompeta o fiscorno, 
según los casos, del líder y por 
el notable y acertado, y es un 
buen precedente, ensamblaje 
entre el piano de Stech y los 
sutiles punteos de Pérez. 

V. Ménsua 

Stan Kenton: 
With The Danish Radio Big 

Bond 
Stan Kenton (p, dir) + Big Band 
de la Radio Danesa, con, entre 

otros, Palle Mikkelborg, ldrees Su­
lieman (tp), Rolf Billberg (sa), Bent 

Jacdig (st), NH0P (b). 
Edición 2003 

Storyville 1018340-2 

*** 
Karl-Emil Kundsen, KEK para 

los amigos, propietario de 
la compañía que publica este 
disco ha fallecido reciente-
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Jarrett/Peacock/ 
DeJohnette: 

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

Juan-les-Pins (Francia), julio de 2002 
ECM 038 317-2 
(Nuevos Medios) 

***** 
Aquello de que "veinte años 

no es nada", no alcanza la 
cota de significación a la que 
nos tiene acostumbrado el ver­
so, porque, en todo lo que con­
cierne al "standards trio" de 
Keith Jarrett, mucho ha ocurrido 
desde que iniciara andadura allá 
por los primeros ochentas. Mu­
cho lo llovido y muchas también 
las gotas de encallecida pasión 
que han calado en jarrett, Pea­
cock y Dejohnette durante esas 
dos décadas. El concierto de Juan-les-Pins fue más que una cele­
bración de todos estos años pespunteando el imaginario musical 
de tradición clásica. Significó el triunfo del empeño sobre la ad­
versidad -emocional y física-, casi la ponderación de un anti­
guo sentido de nobleza, convertido todo ello en un acto no muy 
alejado del rapto místico. Es cierto que, a menudo, se tiene la im­
presión de que existe una malsana tendencia a la hipérbole cuan­
do se trata de expresar la comunión que logran estos tres músi­
cos; más aún cuando todo juicio viene avalado por el peso de la 
historia. No son pocos los que, en un acto mecánico, se apropian 
de algo tan peregrino como la genialidad, y tienden a adjetivar a 
la ligera. El del trío es, como la misma vida, un camino de altiba­
jos, de profundas simas y respiraciones entrecortadas, pero es asi­
mismo una senda de expansión pulmonar y de triunfantes esca­
ladas a pulso. Con Up far lt se ha llegado muy alto, y, respecto a 
la genialidad, se les supone. Se trata, con todo, de confirmar el al­
cance del logro artístico exhibido en la 42ª edición del Festival de 
Jau d' Anti bes. Sobre este propósito, la gramática manejada para 
atacar My Funny Va/entine, Someday My Prince Wi/1 Come y Autumn 
Leaves no deja lugar a la duda: el paso es firme hacia una cima 
que no conoce otro límite que no sea el de salir airoso de la en­
cerrona que oculta toda improvisación a tres bandas. Vino luego 
el tema final que da título a la grabación, en un día tormentoso 
que parecía destinado a no ver aparecer al grupo: la profesionali­
dad y el amor a la música -en el recuerdo, serios problemas de sa­
lud de los músicos- les llevó a los tres al escenario y, en un alarde 
comunicativo sin apenas precedentes, parecieron susurrarse mu­
tuamente "up for it" cuando vieron cómo se abría camino el sol 
entre los gigantescos cúmulos veraniegos. Hasta él llegaron aquel 
día, y creo que allí siguen, por lo ocurrido meses más tarde en 
Barcelona. Aunque esa ya es otra historia. 

mente. Se ha perdido un entu­
siasta del jau de una generosi­
dad apabullante, que, frente a 
la práctica habitual, y al hilo 
de los elogios de algunos de 
mis colegas a ciertas discográ­
ficas, siempre se preocupó de 
retribuir a quien correspondie­
ra por sus reediciones fueran o 
no de dominio público, nor­
malmente en detrimento de 
su propio bolsillo. 
Aclarada la caballerosidad del 
patrón, el disco cumple los ha­
bituales niveles de excelencia 
en cuanto a presentación y ca­
lidad de sonido. En sus intere­
santes notas, Peter Larsen acep­
ta la distancia de Kenton res­
pecto a Ellington o Basie, y le 
define como el Richard Strauss 

E. Turpin 

-no Wagner- del jau. En cuan­
to a la música, no deja de tener 
su gracia -la globalización no 
empezó anteayer- que un gru­
po de nórdicos toquen, bajo el 
mando de un californiano, la 
Malagueña de Ernesto Lecuo­
na, compositor de antepasados 
ciertamente vascos. Curiosida­
des aparte, los compatriotas de 
Ebbe Trabberg dejan alto el pa­
bellón, con un trabajo copado 
por los arreglos clásicos del li­
bro kentoniano, a cargo de los 
habituales Pete Rugolo (un Love 
for Sale deudor de George Rus­
sell), Bill Holman, Gene Roland 
y Johnny Richards. En cuanto a 
los solistas, destacar el éxito del 
malogrado Rolf Billberg en la si­
lla de Lee Konitz y Art Pepper, 

así como las exiguas aportacio­
nes de Sulieman, único esta­
dounidense de la orquesta. 
Este disco es, no obstante su 
excelente factura, una curiosi­
dad para kentonianos y para 
aficionados al jazz europeo: 
ésta fue la primera ocasión en 
que la big band de la Radio 
Danesa tocó con un invitado 
de allende los mares. Reco­
mendable también para quien 
siga discutiendo sobre la ne­
gritud del jau, si se puede o 
no tocar con partituras y ex­
portar a otras culturas. Supo­
niendo que lo que hace Ken­
ton sea jau, claro. 

F. Ortiz de Urbina 

Reedición 

Stan Kenton: 
Contemporary Concepts 

Stan Kenton (p), Sam Noto, Stu 
Williamson (tp), Ca rl fontana (tb), 
Lennie Niehaus, Charlie Mariano 
(sa), Bill Perkins (st), Kent Larsen, 
Max Bennett (b), Mel Lewis (bat), 
Bill Holman, Gerry Mulligan, Gene 

Roland (arr). 
Los Angeles, febrero y diciembre 

de 1956 
Capitol Jau 5 42310-2 

(Emi Music) 

*** 
Siguen llegando reediciones 

de la orquesta de Stan Ken­
ton en sus mejores años, o sea, 
el periodo comprendido entre 
finales de la década de los años 
cuarenta y mediados de la si­
guiente. Este Contemporary 
Concepts tiene para mi el valor 
añadido de presentar una mú­
sica basada en la lectura de 
standards suficientemente co­
nocidos: What'.s New, Stella by 
Starlight, Cherokee, etc, para 
poder analizar esa música que 
ya tiene cerca de cincuenta 
años refiriéndola a lugares co­
munes. La personalidad del lí­
der y de sus arreglistas, Hol­
man en particular, queda per­
fectamente trazada en las in­
terpretaciones, con una ejecu­
ción impecable que no oculta, 
sino todo lo contrario, un cier­
to aire enfático en la escritura 
que a veces llega a ser excesi­
vo, por ejemplo en /'ve Got You 
under My Skin. Por otra parte, 
la orquesta contaba con solis­
tas de gran valía:. especialmen­
te inspirados los dos altos, 
Charlie Mariano y Lennie Nie­
haus y también el siempre po­
co valorado Carl Fontana. Este 
álbum podría ser -junto con 
Kenton Showcase, comentado 
hace un par de años en estas 
páginas-, lo necesario y sufi­
ciente que habría que conocer 
de este músico para tener una 

(sigue eu pág. 54) 
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Mother Tangues, un tema com­
puesto como la mayoría por el 
líder, se va a los diecinueve mi­
nutos, y por ahí anda también 
Florianapolis. La velocidad rít­
mica que imponen las seis 
cuerdas encuentran apoyo in­
dispensable, y hasta ecos que 
las llevan a nuevos territorios 
más cercanos a la realidad ét­
nica que ilustra el grupo. El 
exotismo bien entendido deja 
paso a un curioso Blues For 
L. W., que conserva la estructu­
ra y los espacios abiertos de 
esta forma musical, pero apor­
ta una lectura que reordena 
aquellos elementos hacia nue­
vos territorios. El juego de su­
perposición vocal y percusión 
muestra el momento de felici­
dad por el que pasaba el gru­
po. Ofrecer ese encuentro en 
vivo fue un regalo inmenso. 
Hoy queda la posibilidad de 
recuperarlo en esta obligada 
reedición. 

E. Turpin 

Reedición 

Charles Mingus: 
Reincamation of a Lave Bird 

Charles Mingus (b ), Charles 
McPherson (sa), Booker Ervin (st), 

Paul Bley (p), Roy Eldridge (tp), 
Jimmy Knepper (tb), Eric Dolphy 

(sa), Tommy Flanagan (p), Dannie 
Richmond, Jo Jones (bat). 

Nueva York, noviembre de 1960 
Candid 79026-2 

(Karonte) 

** 
De entre todas las posibles 

actualizaciones digitales 
de la obra de uno de los gran­
des creadores del siglo XX és­
ta es posiblemente una de las 
más excusables: la grandeza 
de su titular y la progresiva 
desaparición de grabaciones 
mingusianas comercializables 
han hecho de la operación se­
lectiva una ingrata tarea. Mi 
comentario parecerá injusto a 
los que, sin conocer el conte­
nido, lo juzguen sólo a partir 
de la formación de músicos, 
espectacular sin duda, pero li­
mitada en el plano solista a in­
termitentes y fugaces inter­
venciones cual caballitos de 
carrusel. Este racionamiento 
del talento disponible limita 

56/Cuadernos de Jazz 

enormemente el talento de 
los jazzmen y reduce sus inter­
pretaciones a un resumen lla­
mativo pero incoherente. Los 
conciertos de Jazz at the Phil­
harmonic usaban de un for­
mato similar pero concedían 
al intérprete un poco de espa­
cio para que el oyente pudie­
ra discriminar entre los estilos 
de un Charlie Parker, un 
Benny Carter, un Willie Smith 
y un Johnny Hodges, ponga­
mos. El progresista y solidario 
escritor, y productor de este 
Candid, Nat Hentoff, tuvo éxi­
to por el lado político, pues 
alentó la colaboración de un 
buen lote de músicos punte­
ros: No olvidemos que este 
disco y el intitulado Newport 
Rebels fueron una reacción an­
te festivales establecidos cuya 
programación se realizaba al 
margen del gremialismo por 
entonces de máxima actuali­
dad. En consecuencia, cabría 
esperar en un disco firmado 
por Mingus, un reflejo más 
acusado de su psicótica y ge­
nial personalidad que redon­
deó obras maestras en serie y 
que aquí se limita al magiste­
rio de ceremonias en benefi­
cio de veteranos de aquel día 
contemplados con merecidos 
respeto y deferencia: Roy El­
dridge y Jo Jones. Superable y 
superado en numerosas oca­
siones por diez músicos cuyo 
nombre, a pesar de Reincarna­
tion ... , nunca será sinónimo 
de rutina. 

E. Fuente 

Mirabassi/ Boltro/ Ferris: 
Air 

Giovanni Mirabassi (p), Flavio Bol­
tro (tp), Glenn Ferris (tb). 

Pernes les Fontaines (Francia), 
marzo de 2003 

Sketch 333036-2 
(Harmonia Mundi) 

*** 
Como es habitual, Mirabassi 

hace un uso intensivo de 
su fértil inspiración composito­
ra; de los once temas que con­
tiene Air, nueve son suyos, uno 
está firmado por el trío y otro 
es de George Brassens (Les ois­
seaux de passage). El conjunto 
suena como una suite. Pese a 
que los títulos de las composi­
ciones no sugieren ninguna re­
lación entre ellos, la instru­
mentación reducida y original, 
la centralidad del piano, la for­
ma un tanto afectada de tocar 
del pianista ( como si estuviese 
recitando a Sófocles, más que 
leyendo a Woodhouse) y un 
trabajo· de composición, en el 
que, presumiblemente, se te­
nía presente la estructura ins-

trumental que iba a interpretar 
las diferentes piezas, propor­
cionan un clima de continui­
dad a estos casi cincuenta mi­
nutos de música. El resumen 
de mis impresiones es que la 
música va creciendo durante 
la primera mitad y desinflán­
dose durante la segunda. Lo 
mejor, para mi gusto, la trom­
peta y el trombón, menos re­
tóricos y trascendentes y más 
frescos que el piano. 

J. F. Troyano 

Recopilación 

Thelonious Monk: 
85th Birthday Ce/ebration 

Thelonious Monk (p), con múlti­
ples formaciones, detalladas en el 

libreto. 
Nueva York, Nueva Jersey, San 

Francisco, París, Milán, 1941-1961 
Fantasy 6076-2 (3 CDs) 

(Nuevos Medios) 

*** 
No suelo ser partidario de 

las antologías, pues en la 
mayoría de los casos dan una 
visión excesivamente frag­
mentada del músico elegido. 
Hay excepciones, como la re­
ciente de Coltrane realizada 
por su hijo Ravi. En ella se po­
dían apreciar los jalones de la 
evolución progresiva de Trane. 
No es éste el ejemplo más ade­
cuado, pues el estilo de Thelo­
nious permaneció práctica­
mente inmutable desde el 
principio. Además, al tratarse 
de una recopilación bajo los 
auspicios de Fantasy, se han 
basado solamente en los sellos 
por ella controlados actual­
mente, es decir, Prestige y su 
filial New Jazz, Riverside y su 
extensión Milestone. Queda 
fuera el seminal periodo Blue 
Note de finales de los cuaren­
ta y principios de los cincuen­
ta. No es una ausencia baladí, 
pues casi el cuarenta por cien 
de la temática monkiana ya se 
encuentra allí. Por no hablar 
de algún disco aislado para Sa­
voy, Atlantic o el sello parisino 
de la primera sesión en solo. 
Tampoco la posterior etapa 
Columbia, que cubre la déca­
da de los sesenta, es contem­
plada. Más aún: ciñéndonos 
exclusivamente a este mate­
rial, ¿ acaso no vale la pena co­
nocer enteramente discos tan 
significativos como Thelonious 
Monk Trio, Brilliant Corners o 
Alone in San Francisco, por citar 
solamente algún ejemplo? Si 
de cada composición del pia­
nista hay una sola versión ¿qué 
lleva a preferir, por poner un 
caso, la versión en solo de Blue 
Monk a la primigenia en trío, 

con Art Blakey?. No están cla­
ros los criterios empleados. 
Tampoco es de recibo seguir 
manteniendo el error de la gra­
bación por un aficionado en el 
Mintons de la actuación de 
Charlie Christian en 1941, pu­
blicado por Esoteric. En Swing 
to Bop y en las otras piezas pro­
tagonizadas por el guitarrista, 
el pianista que le acompaña no 
es Thelonious, sino un discípu­
lo de Teddy Wilson. Demasia­
dos ríos de tinta y quebraderos 
de cabeza causaron a críticos e 
historiadores, suscitando pere­
grinas explicaciones sobre la 
deconstrucción y desmantela­
miento de un estilo ortodoxo, 
hasta llegar a su total hetero­
doxia. Felizmente, a mediados 
de los setenta, aparecieron 
otras cintas de Don Byas -en el 
mismo lugar y por las mismas 
fechas que las de Christian- y 
en ellas el pianista sí que es 
Monk, que ya tocaba como 
siempre. Como lo es en el Flyin' 
Hawk de 1944, recogido aquí y 
que marca su primera entrada 
en un estudio de grabación, de 
la mano de Coleman Hawkins. 
El absurdo de que en tres años 
cambió radicalmente de forma 
de tocar no se sostiene. Monk 
siempre fue Monk, uno de los 
creadores más originales que 
ha dado el jazz. Por eso y debi­
do a que era una especie de 
Midas y casi todo lo que toca­
ba se convertía en oro, esta re­
copilación alemana -a pesar de 
sus lagunas y equivocaciones­
tiene esta puntuación. 

Federico García Herraiz 

Christian Mühlbacher: 
05.04.01 

Crhistian Múhlbacher (bat) + big 
band. 

Ámsterdam, abril de 2001 
Extraplatte 7-2 

*** 
Suntuoso encuentro de mú­

sica avanzada en el Porgy & 
Bess de Ámsterdam, con una 
pléyade de músicos locales y el 
liderazgo del baterista Chris­
tian Mühlbacher. Sobre con­
ceptos reconocibles que aso­
man en otras big band euro­
peas (UMO, Pierre D0rge, Wi­
llem Breuker Kollektief) en 
cuanto a desarrollo y línea de 
investigación de su música a 
partir de las de raíces del con­
tinente y, en este caso, dan 
protagonismo a los metales 
que circulan por el registro 
grave (tuba, trombón) y al 
aparato eléctrico en general 
(guitarra, violín), incluidos so­
nidos que provienen a todas 
luces de sintetizadores. Los en­
cuentros grabados por esta 

formación, hasta seis, suelen 
tener como titulo la fecha de 
grabación y, en esos casos 
siempre es el mismo día del 
año: el cinco de abril 
(05.04.97 o 05.04.98). 
Y como otros trabajos corpora­
tivos parecen una síntesis de la 
historia del jazz y sus nutrientes 
periféricos, ya que hay guiños 
para todos los gustos. Ein Ku­
chen Für Kleopatra nos acerca a 
la música de Kurt Weill; Heavy 
es, como su nombre indica, 
heavy-metal sin concesiones 
donde las guitarras protagoni­
zan la base del discurso, con Ji­
mi Hendrix observando la la­
bor. Tras el juego de palabras 
Miss Sippi se esconde un blues 
rancio reconvertido en un sor­
prendente blues sicodélico. Es­
ta variedad de motivaciones 
hacen atractivo el concierto 
con la única pega de que, a ve­
ces, la aleación de los metales 
se convierte en tormenta de­
masiado estruendosa. 

F. Bezos 

Mujician: 
Spacetime 

Paul Dunmall (st, ss), Keith Tippett 
(p), Paul Rogers (b), Tony Levin 

(bat). 
¿? 

Cuneiform Rune 162-2 

**** 
Nueva entrega discográfica 

de este excelente grupo 
británico de improvisación co­
lectiva, formado por cuatro 
músicos que tienen una bien 
ganada reputación como solis­
tas y que son figuras recurren­
tes en algunos de los muchos 
y variados proyectos que nos 
llegan de las islas. 
Algo que sobresale en el soni­
do de este grupo es la varie­
dad tímbrica y textura!. Los 
músicos tienen la capacidad 
de crear una masa sonora que 
va mutando progresivamente 
en sucesivas y diversas confi­
guraciones sin perder cohe­
rencia ni continuidad. Los 
cuatro son virtuosos en sus 
instrumentos, no sólo en el 
momento de tocar rápido y 
fuerte sino también (y sobre 
todo) en el momento de es­
cuchar a los demás y tocar lo 
justo y necesario como para 
que el sonido colectivo sea 
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equilibrado, fundamental­
mente merced al desarrollo 
de un delicado trabajo de ex­
ploración tímbrica y a un in­
teresante tratamiento en lo 
referido a variar las sucesivas 
combinaciones instrumenta­
les. De esta manera, cada ins­
trumento adquiere varias fa­
cetas y las combinaciones po­
sibles terminan siendo mu­
chas más de las esperables. 
Las improvisaciones, quince en 
total, están agrupadas en dos 
suites. Las siete primeras corres­
ponden a Spacetime y las ocho 
restantes a Exquisitely Woven 
Spiritua/ Communication: hay 
momentos realmente magnífi­
cos, tanto en la variante enérgi­
ca de la percusión omnipresen­
te como en la más calma y re­
posada de las texturas puntillís­
ticas o con el saxo de Dunmall 
desbordando lirismo. 
Una muy buena oportunidad 
para encontrarse con uno de 
los exponentes más notables 
de la rica escena inglesa. 

G. Bazzola 

Paul Murphy Trio: 
Enarre 

Paul Murphy (bat), Joel Futterman 
(p), Kash Killion (chelo). 
Virginia, junio de 2001 

Cadence 1147-2 
(Afofón Miukis) 

** 
El baterista Paul Murphy es 

un veterano de la escena 
avant-garde norteamericana, 
sin embargo aún tiene una 
balbuciente carrera discográ­
fica a su nombre en la que es­
te Enarre aparece como su 
tercera entrega. De hecho, es­
ta grabación se ubica dentro 
de los terrenos de la libreim­
provisación pura y dura. 
Murphy se presenta en for­
mato trío y ofrece una con­
versación a tres bandas que 
denota conocimiento mutuo 
entre tres intérpretes que se 
mueven con soltura por el ca­
mino que se han marcado. 
Sin embargo, el riesgo inhe­
rente a este tipo de grabacio­
nes presenta aquí su cara más 
negativa. Hay pocos sitios a 
los que agarrarse, los temas 
quedan demasiado esparci­
dos y en muchas ocasiones es 
complicado extraer un míni­
mo de emoción. Vaya, que da 
la sensación de que ellos se lo 
pasaron en grande grabando 
este material pero, sin embar­
go, uno se aburre en bastan­
tes momentos de su escucha. 
El disco carece en muchas 
ocasiones de lógica interna; 
está lleno de giros renovados 
constantemente, si bien ape-

nas sorprenden debido a que 
no sabes a qué asociarlo. Un 
claro ejemplo de esto podría 
ser Sferics: su más de media 
hora de duración se hace pe­
sada ya que no se distingue 
un recorrido concreto y todo 
queda en una dispersión en 
ocasiones exasperante, lo que 
hace complicado extraer cual­
quier conclusión. A pesar de 
todo esto, la vehemencia in­
terpretativa del trío es capaz 
de ofrecer fragmentos nada 
desdeñables diseminados a lo 
largo del disco y que tienen 
su mayor concentración en 
lntersections y Zygoun. 

P. G. Manchón 

Steve Nelson: 
Ful/Ne/son 

Steve Nelson (vib), Kirk Lightsey 
(p), Ray Drummond (bat). 

Nueva York, agosto de 1 989 
Sunnyside 1044-2 

(Karonte) 

*** 
Steve Nelson es una figura 

no secundaria en uno de 
los proyectos musicales pro­
minentes de la actualidad: la 
música de Dave Holland, y en 
especial del quinteto que diri­
ge. Allí se percibe en Nelson a 
un catalizador de gérmenes 
que aparecen en la línea me­
lódica. El sonido del vibráfono 
de Nelson (que no protagoni­
za ni siquiera sus solos) llega a 
dar el toque final a las ideas 
de Holland, sobre todo en 
materia de composición; pa­
rece traducir en sonidos los 
acordes que el compositor 
concibe u "oye". Pero ¿de 
dónde viene este músico? De 
alguna parte, como todos, 
hasta que prueba con un pri­
mer disco a su nombre y con 
él tienta la suerte. Éste es el 
primer registro de Nelson a su 
nombre y tiene una antigüe­
dad de catorce años, cuando 
el músico ya contaba 35. 
¿Qué encontramos? En pri­
mer lugar un instrumentista 
que lleva toda la carga de la 
tradición de su especialidad -
Hampton, Norvo, jackson- y 
que confiesa estar en proceso 
de desciframiento de Bobby 
Hutcherson, su ídolo. Creo 
que, pasados los años, Hut­
cherson ha quedado como 

una referencia más y que Nel­
son ha logrado elaborar un 
estilo, que tiene algo de indi­
recto y que se parece bastan­
te poco al que mostraba en­
tonces. La música presentada 
aquí, como determina la for­
mación, es escueta. El reper­
torio, predominantemente 
compuesto de baladas. La eje­
cución, impecable y elegante. 
Drummond y Lightsey son 
dos ases, con Nelson son tres. 
Conclusión, falta un cuarto 
para el poker, quimera que 
los tres rozan en algunos mo­
mentos del disco. 

C. Sampayo 

Nucleus: 
Uve in Bremen 

lan Carr (tp, fisc, perc), Brian 
Smith (st, ss, 11, perc), Karl Jenkins 
(p-elect, oboe), Ray Russell (g), 

Roy Babbington (b), John Marshall 
(bat, perc). 

Bremen, mayo de 1971 
Cuneiform Rune 173/174-2 

** 
Un acuerdo con Radio Bre­

men está permitiendo al 
sello Cuneiform sacar a la luz 
grabaciones como la presente 
o Travelling somewhere de 
Brotherhood of Breath, grupo 
este siempre necesitado de un 
buen rescate. No está solo 
pues el disco de Nucleus, gru­
po del que también se han 
puesto en circulación unas 
grabaciones para la BBC y pa­
reados en CDs para el sello Be­
at Goes On algunos de sus pri­
meros LPs en una ola de reedi­
ciones de álbumes de jazz­
rock, un género que parece 
volver a tener buena prensa en 
muchos casos motivados por 
el valor archivístico de haber 
tomado parte de la formación 
de muchos aficionados más 
que por sus valores musicales 
intrínsecos. 
Este Uve in Bremen ilustra 
bien el caso pues, aparte de 
documentar los dos sets de 
una actuación bien enérgica 
del sexteto, su principal atrac­
tivo es presentar una form_a­
ción inédita tras la marcha de 
su primitivo guitarrista Chris 
Speeding. Ya en la carpetilla 
aparecen estas palabras de 
lan Carr, fundador del grupo, 
institución en el jazz británico 

y respetado biógrafo de Miles 
Davis y Keith jarrett: "Bitches 
Brew todavía no había salido y 
ni Weather Report ni Return 
to Forever existían". Concedi­
do, pero el jazz-rock de Nu­
cleus no tenía la frondosa 
densidad del álbum de Davis, 
ni el colorido ni la atmósfera 
del del tándem Zawinul-Shor­
ter, ni la pretenciosa brillantez 
de la cohorte de Corea. Más 
terrenal, se apoyaba en la gui­
tarra y en desarrollos que, si 
bien en algunos momentos se 
tocan con los de Davis, están 
más cerca de las largas ex­
temporizaciones del rock im­
provisatorio y sicodélico que 
del jazz. Las piezas de la ban­
da aparecen en los dos sets 
recogidos en estas grabacio­
nes tocadas sin solución de 
continuidad muy al esti lo de 
la alta combustión de la épo­
ca. Para mantener su tensión 
se requiere no sólo energía si­
no voces instrumentales ab­
sorbentes y, a pesar de algu­
nos buenos momentos en 
Song for the Bearded Lady, Ko­
okie and the Zoom Club y Sna­
kehips' Dreams, no hay un so­
lismo mantenido (Russell no 
es el más excitante de los gui­
tarristas y ocupa el primer 
plano insistentemente en el 
primer set, por ejemplo). 
Nucleus barrieron en el Festi­
val de Montreux de 1970 y se 
hicieron un nombre casi de in­
mediato logrando incluso una 
invitación al de Newport. Leo­
nard Feather opinaba genero­
samente: "Nucleus ha sido una 
influencia seminal en Europa y 
por todas partes". 
No hay problema en aceptar 
la primera parte, al fin al cabo 
hay rasgos de Soft Machine 
que se prefiguran aquí, por 
mucho que Brian Smith no sea 
Elton Dean ni Karl jenkins pu­
diese ocupar después los zapa­
tos de su predecesor en los 
Softs, Mike Ratledge, y esque­
mas y sonoridades que apare­
cerían tanto en grupos de jazz. 
rock europeos y de la escena 
de Canterbury. Cuneiform se 
ha encargado de revivir no po­
cas grabaciones de estos últi­
mos y es a sus seguidores y a 
completistas de toda especie a 
los que este lanzamiento pare­
ce ir destinado. 

A. Gómez Aparicio 

Oliva/Chevillon/ 
Motian: 

lntérieur Nuit 
Stephan Oliva (p), 

Bruno Chevillon (b), 
Paul Motian (bat). 

Besan~on, marzo de 2001, 
Festival Banlieues Bleues, 

marzo de 2001 
Night Bird 1007-2 

(Karonte) 

**** 
Desde la creación en 1988 

de un primer trío ( con el 
contrabajista Claude Tcha­
mitchian y el baterista jean­
Pierre Jullian), Stephan Oliva 
no ha dejado de sorprender 
con el ensanchamiento de su 
visión artística. En 1994 creó 
un dúo con Bruno Chevillon 
al que pronto se unió Fran­
~ois Merville; aquel trío, jade 
Visions, se especializó en ver­
siones de la música de Bill 
Evans. En 1996, junto con el 
pianista Fran~ois Raulin co­
menzó la exploración de las 
composiciones de Lennie 
Tristano, una experiencia que 
concluiría con la grabación 
de dos obras superlativas: 
Tris ta no (1999, Emouvance) 
y Sept variations sur Lennie 
Tristano (2000, Sketch), un 
CD reseñado y elogiado en 
ésta y otras publicaciones. Al 
margen de otros proyectos 
instrumentales, sexteto, sep­
teto, piano solo, en 1997 
participó en la creación del 
trío Chevillon/Oliva/ Motian, 
destinado a interpretar la 
música de Paul Motian; un 
grupo que se ha mantenido 
estable y activo desde enton­
ces, pero ampliando el re­
pertorio a composiciones de 
Oliva y versiones de sta n­
dards. Aunque el trío funcio­
na según el principio de la 
autonomía de las partes ( cre­
ado y desarrollado por 
Evans, LaFaro y Motian hace 
más de cuarenta años), la 
expansión de las ideas indivi­
duales confluye en un equili­
brio notable, cercano a la ex­
presión libre pero controla­
do desde unas pautas temá­
ticas, abstractas en el caso 
de las composiciones de Mo­
tian, de una poesía métrica y 
delicada cuando son de Oli­
va . Estamos ante una expe­
riencia de gran personalidad 
y seriedad y escuchando esta 
música somos testigos de ac­
tos de creación de alto volta­
je. La sensación última que 
deja esta obra es la de una 
gran naturalidad, una gene­
rosa creatividad que invita al 
goce profundo y a la refle­
xión. 

C. Sampayo 
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Makoto Ozone: 
Treasure 

Makoto Ozone (p ), Gary Burlan 
(vib), Michael Brecker (st), Chick 
Corea (p), Jon Hendricks (voc), Ja-

mes Genus (b), Clarence Penn 
(bat). 

Nueva York, abril de 2002 
Verve 021906-2 
(Universal Music) 

*** 
En la mayoría de las fotos 

del libreto de Treasure, Ma­
koto Ozone aparece sonrien­
do. No es para menos. Por­
que éste es lo que podría lla­
marse un disco feliz, satisfe­
cho de sí mismo. Y logra 
transmitir esa alegría al oyen­
te, aunque se dé cuenta de 
que no se encuentra ante un 
despliegue de innovaciones. 
En absoluto, fiel a su reitera­
damente manifiesta admira­
ción por Osear Peterson (a 
quien incluso le dedicó un 
disco, Dear Osear), Ozone se 
empeña sólo en divertirse y 
en sacarle todo el jugo posi­
ble al piano. Y aunque uno 
pueda darse cuenta de los 
trucos y de los excesos, hay 
algo en toda la grabación que 
termina atrapando. Tal vez 
sea la sabia e irónica voz del 
gran jon Hendricks en un par 
de temas (que incluyen un so­
lo de silbido), tal vez pase por 
el duelo a dos pianos con 
Chick Corea en la enésima pe­
ro muy eficaz versión de La 
Fiesta, puede que se trate del 
breve período no melancólico 
de Gary Burton que demues­
tra que hay swing del otro la­
do de ECM, o que la versatili­
dad de Michael Brecker -que 
ha arruinado algunos de sus 
propios discos solistas- resulta 
el condimento ideal cuando 
se trata de disfrutar del simple 
fluir de la música. Y en ese 
movimiento, Ozone se siente 
a gusto y hace sentir a gusto 
a sus compañeros de parran­
da. Y no está mal. No todo 
debe ser tan serio. Pero tam­
poco es un disco para incor­
porar a la lista de la isla de­
sierta . 

M. Mayer 

Recopilatorio 

Jorge Pardo: 
Nuevos Medios Colección 
Jorge Pardo (si, fl) con, entre 

otros, Chano Domínguez (p), Car­
les Benavent (b eléc). 

Nuevos Medios 15B30-2 
(Nuevos Medios) 

**** 
• Qué le voy a contar sobre 

¿Jorge Pardo que usted no 

58/Cuadernos de Jau 

sepa? De hecho, quizás sepa 
más usted que yo sobre mi re­
señado, ya que por circunstan­
cias que no vienen al caso, un 
servidor tiene una visión, diga­
mos panorámica, de la obra 
del flautista y saxofonista. 
El grueso de esta hora intro­
ductoria a la obra de Pardo 
proviene de Veloz hacia su si­
no, el álbum que le puso en el 
mapa, al que se añaden apor­
taciones de Las cigarras son 
quizás sordas, 1 O de Paco, 
2332 y Mira, mostrando de 
esta forma la faceta más reco­
nocible 8e la carrera de Par­
do, como alguien que, ha en­
contrado su lugar a medio ca­
mino entre dos mundos, más 
cercano al del flamenco que 
al jazzístico a tenor de lo aquí 
escuchado (y no obstante de­
talles como la cita de Milesto­
nes en Atardecer en el patio o 
la paráfrasis de lt Ain't Neces­
sarily So en Veloz hacia su si­
no). 
Pardo demuestra que no es 
estrictamente necesario pose­
er una ejecución virtuosista 
para ofrecer un producto de 
calidad. Existen tanto jazz co­
mo flamenco mucho más flo­
ridos. En su caso, la calidad 
del producto final que ofrece 
está en su buen criterio a la 
hora de decidir qué dirección 
ha de seguir su música. La fe, 
el temple y la pasión por atra­
vesar terreno virgen que com­
parte con un grupo de músi­
cos españoles realmente me­
ritorios, no sólo por motivos 
estrictamente musicales, sino 
por haber predicado en el de­
sierto y haber sobrevivido. 
Dos de los temas más recien­
tes aquí incluidos, Post Colom­
biana... y Currito, prueban 
que no hay frontera que valga 
para Pardo. 
Este CD cumple su función, 
presentar a un público nuevo 
a uno de los músicos españo­
les que más de cerca ha vivido 
la popularización a nivel mun­
dial del flamenco, y la adop­
ción por éste de elementos del 
jazz. Más allá de esto, y desde 
la distancia del que suscribe, 
esta recopilación proporciona 
una hora de música de calidad 
y abre las puertas a muchas 
más. 

F. Ortiz de Urbina 

Tom Pereira Trio: 
The Ba 'a/ Shem Tov 

Tom Pereira (st, ss ), Ed Schuller 
(b), Eric Schaefer (bat) 
Berlín, julio de 2001 

*** 
Sostiene Pereira que nació en 

San Francisco y estudio en 
Berklee, y que esta grabación 
supone su tercer disco como 
líder. Sostiene Pereira que, de 
forma casi inevitable, su músi­
ca pasa por la influencia de 
John Coltrane, Thelonious 
Monk y Ornette Coleman, 
además de algún "moderno" 
como joe Henderson en la 
atractiva sonoridad y madurez 
de sus últimos años. Incluso se 
apunta la inspiración "musical" 
de algún escritor como Wi­
lliam Faulkner. A que a partir 
del año 2000 divide su vida en 
dos continentes, ya que pasa 
largas temporadas en Alema­
nia y Polonia, donde actúa con 
regularidad. 
La música de Pereira se sostie­
ne, sobre todo, por un brillan­
te ejercicio atlético, casi agota­
dor, sobre temas diseñados 
para facilitar el chorro de fra­
ses vertiginosas y virtuosas 
donde exprime todo su saber 
técnico al saxo tenor. Con el 
saxo soprano su discurso se 
vuelve más contenido y se ha­
ce más lírico en la expresión 
(The Reason). 
Da realce y solidez al encuen­
tro la presencia del bajista Ed 
Schuller, un músico bregado 
en multitud de contextos 
(Tony Scott, Tomasz Stanko, 
Greg Osby) y que vivió uno 
de sus momentos más brillan­
tes en la década de los ochen­
ta con el arrollador quinteto 
de Paul Motian (donde esta­
ban, además, Jim Pepper, Bill 
Frisell y joe Lovano ). Una bue­
na manera de conocer al de­
talle la labor de este músico 
es escucharle en la vibrante 
introducción que realiza en la 
creación Rock ' em Sock , em 
Priets. 
No sostiene Pereira, pero si 
sostienen otros, que el saxofo­
nista es una especie de correc­
to operario del jazz, al que el 
tiempo dará la verdadera di­
mensión de su talento por ve­
nir. Hasta entonces. 

F. Bezos 

Jorge Pardo 

Danilo Pérez: 
.. . ti// then 

Danilo Pérez (p, tecl), Donny Mc­
Caslin (ss), John Patitucci, Ben Stre­

et (b), Brian Blades (bat), Adam 
Cruz (perc), Liu Wright (voc), 
Nueva York, febrero de 2003 

Verve 761412-2 
(Universal Music) 

**** 
Si fuera a juzgarse este com­

pacto por la versión que ha­
ce Danilo Pérez de Trocado en 
miúdos -la magnífica canción 
de Chico Buarque- estaríamos 
ante un disco excepcional. La 
manera en que el pianista pa­
nameño, con la muy sólida 
ayuda del sutil Donny McCaslin 
en soprano, logra transmitir esa 
rara mezcla de despecho y tris­
teza que encierra la historia de 
un amor fracasado habla de un 
abordaje fuera de lo común 
que respeta y resignifica lo que 
dicen (o callan) las palabras. 
También es notable el trabajo 
rítmico que revela a la hora de 
acometer otro clásico latinoa­
mericano, Gracias a la vida de 
Violeta Parra, donde parecen 
quedar huellas del paso del pia­
nista por el trío de Roy Haynes. 
Pero allí se rompe la unidad le­
tra-música para tratar de con­
vertir a la canción en un stan­
dard que sorprende por su ori­
ginalidad pero conmueve un 
poco menos. Algo similar ocu­
rre con el tema de Milton Nas­
cimento -Vera Cruz- donde la 
invención melódica le gana el 
pulso al desgarro del original. A 
la hora de sus propios temas, 
Pérez revela que ... ti// then, co­
mo parecen explicitar los pun­
tos suspensivos es un disco de 
transición. La voz atractiva pero 
previsible de Liu Wright corta 
el discurso musical que hasta 
entonces postulaba que lo lati­
no no tiene que ser inevitable­
mente "latino" -es decir una ci­
ta con flagrante color local- y 
que hay detrás de toda música 
un lenguaje universal. Con lo 
cual, queda una nostalgia y a la 
vez una expectativa por lo que 
puede llegar a terminar de con­
cretar Danilo, al que no le fal­
tan ni técnica, ni sensibilidad, 
ni ideas. Por ahora, el borrador 
tiene momentos brillantes y el 
conjunto es muy disfrutable. 

M. Mayer 

Eric Reed: 
e-bop 

Eric Reed (p), Marcus Printup (tp), 
Walter Blanding Jr. (si), Rodney 
Whittaker (b), Rodney Green 

(bat) . 
Nueva York, octubre de 2000 

Savant 2051-2 
(Maui Music) 

** 
Este pianista nacido en Fila­

delfia en 1970 se dio a co­
nocer en los grandes circuitos 
cuando, en 1989, fue convo­
cado por Wynton Marsalis pa­
ra ocupar plaza en el septeto. 
Permaneció en aquella severa 
formación hasta 199 5, con in­
termitencias. Los precedentes 
de Kirkland y Roberts no ayu­
daron a su despegue. No obs­
tante, y Marsalis lo advirtió, se 
trataba de un pianista podero­
so que podía vanagloriarse de 
diversas cualidades: swing, 
una gran elegancia y -un in­
tangible- "negritud"; entrena­
miento en la iglesia baptista 
de la que su padre era pastor. 
El reverendo también le ense­
ñó los beneficios de la música 
seglar de Blakey y Ramsey Le­
wis y la condición de prodigio 
del muchacho hizo el resto. 
Cuando Reed comenzó a dar­
se a conocer como líder se pu­
so en primer plano una caren­
cia que nunca es definitiva 
porque da lugar a esperanzas: 
un proyecto firme, en defin iti­
va, un estilo. Por sus dedos 
prodigiosos pasan sus maes­
tros (jamal, Garner, Tyner, Sil­
ver) pero ese tránsito no da lu­
gar a un sedimento personal. 
Lo mismo puede aplicarse a su 
idea al frente de un quinteto 
convencional: hard bop ag­
giornato, con algunas puntas 
de expresión libre y los nece­
sarios guiños a Monk. Música 
bien construida, impecable­
mente tocada, muy ensayada, 
pero carente de esas sorpresas 
que producen elevación por 
sobre el promedio. Para hacer 
justicia se trata de un CD de 
buena calidad entre los miles 
que inundan las discotecas 
con "actualizaciones" de la 
mus1ca inventada por 
Brown/Roach, Silver y Blakey y 
más tarde "reactualizada" por 
legiones de alumnos y otros 
discípulos. Destacan Whittaker 
(con un walking impresionan-

Institut Valencià de Cultura



te) y Walter Blanding jr., que 
tiene un aura estimulante y 
nada recreativa ( en el peor 
sentido). Divertidas las "citas", 
siempre demostrativas de una 
cultura, la jazzística, de que ve 
obligada a la autorreferencia. 

C. Sampayo 

Reedición 

Django Reinhardt: 
Rétrospective 1934-53 

Django Reinhardt (g, vln, arr, dir), 
Joseph Reinhardt, Eugéne Vées, 
Jack Llewellyn, Alland Hodgkiss, 

Jean Ferret (g), Stephane Grappelli 
(vln), Hubert Rostaing, André Luis, 
Gérard Levéque, André Ekyan (el), 
Antonio Rovira, Emmanuel Sou-

dieux, Jean Storne, Lucien Simoes, 
Coleridge Goode, Ladislas Cza­

banyck, Fred Ermelin, Cario Peco­
ri, Jean Bouchety, Barney Spieler 

(b), Pierre Fouad, Gaston Léonard, 
Jerry Mengo, André Jourdan, Au­

relio de Carolis, Pierre Lemar-
chand, Jean-Louis Viale (bat), Alix 
Combelle (st), lvan de Bie, Gianni 

Afred, Francois Vermeille, Ray­
mond Fol, Maurice Vander (p), 

Pierre Remy, Librecht (lb). 
París, Roma, Bruselas y Londres 

1934-1953 
Saga Jazz 03B 161-2 (3 CDs) 

(Universal Music) 

*** 
Es época de retrospectivas en 

el mundo de la música. Al­
gunos podrán aludir a la nece­
sidad posmoderna y milenaris­
ta de revisitar el pasado en 
busca de aires paradójicamen­
te renovadores, para paliar la 
callada desesperación de estos 
tiempos sin chispa artística. 
Otros lo considerarán una legí­
tima reivindicación de las glo­
rias de antaño, con la inesti­
mable ayuda de las nuevas téc­
nicas digitales y la consiguien-

te comodidad de la escucha. 
En realidad, la cuestión es más 
pedestre: están venciendo, es­
tos días, los derechos de autor 
de muchos y grandes artistas 
del siglo XX. Todos pueden ha­
cerse fácilmente con los temas 
que han grabado, que pasan a 
ser de dominio público, y edi­
tar a bajo costo disco tras dis­
co de homenajes, semblanzas 
y tributos varios. En algunos 
casos, eso redunda en un be­
neficio directo para ( casi) to­
dos los implicados, como en el 
caso que nos ocupa. También, 
por desgracia, el mercado se 
inunda de chapuzas armadas a 
las apuradas para sacar algún 
que otro euro extra. Esta Ré­
trospective del sello Saga, una 
de las numerosas compilacio­
nes de Django Reinhardt, se 
ubica del lado de los benefi­
cios. Tiene, por empezar, una 
gráfica de alto nivel, con foto­
grafías maravillosas del guita­
rrista y esos textos tan diverti­
dos que acostumbran a escri­
bir los franceses, un compen­
dio de filosofismo barroco en 
las diez líneas necesarias para 
reseñar una grabación. Y en 
cuanto a la música, es un atra­
cón cronológico de Django 
Reinhardt, con el coprotago­
nismo mayoritario del famoso 
Quintette du Hot Club de 
France, y con un sonido bas­
tante bien restaurado pero que 
además revela que las condi­
ciones de grabación eran muy 
distintas en la Europa de la 
guerra y la posguerra y en los 
estudios de, por ejemplo, Blue 
Note en casi la misma época. 
Dicho de otra manera: hasta 
ahora no he escuchado ningún 
disco de Reinhardt sin soplido 
o con un sonido a lata. Estos 
también adolecen de esos de­
fectos, pero se nota el cuida­
doso trabajo de restauración. 

Hablando de la música, el pro­
blema para mí esencial de 
Reinhardt es que una utiliza­
ción tan generosa e intensa de 
sus recursos estilísticos lleva, 
por fuerza, a cierta reiteración. 
Y más allá de sus coqueteos 
con el bebop y de sus feliz­
mente irreverentes versiones 
de clásicos (hay una versión de 
La Marsellesa que es un gusto 
escuchar), en algún punto to­
do suena parecido, y la gracia 
consiste en escuchar temas 
franceses y belgas, como mag­
nífica banda de sonido de un 
mundo que ya no existe, y te­
mas clásicos del jazz tan afran­
cesados que cumplen esa mis­
ma función. Reinhardt y sus 
compañeros se apoderan de 
todo, y lo hacen muy bien. En 
estos tres discos hay muchísi­
ma música. Lo conveniente es 
ajustar la posología. 

E. Hojman 

Reedición 

Hank Roberts: 
Birds of Prey 

D. K. Dyson (voc), Hank Robert 
(chelo, voc), Mark Lampariello (g, 
voc), Jerome Harris (b-elec, voc), 

Vinny Johnson (bat, voc). 
Ludwigsburg, enero y febrero de 

1990 
W&W/JMT Edition 919 036-2 

(Diverdi) 

** 

La temprana asociación de 
Hank Robert con Bill Frisell 

hizo visible a un músico del 
que poco se ha oídos después 
por mucho que haya conti­
nuado en activo. Su primer ál­
bum, Block Paste/s (JMT), mos­
traba a un músico con una 
singular absorción de lo ame­
ricano, de imaginativas trans­
formaciones de sus fuentes y 
unos recursos instrumentales 
excepcionales en un inusitado 
chelo, plañidero, reflexivo y 
afilado como la guitarra de 
Hendrix. A aquel disco fructí­
feramente desconcertante le 
siguió Birds of Prey, paso fatal 
de inclinación etno-pop-rock 
en el que se aniquilaban todas 
las virtudes del disco prece­
dente. Así la cavernosa imagi­
nación sonora que lo caracte­
rizaba se convertía en una vis­
tosa pero común producción 
de estudio, la naturalidad de 
su franca rareza en algo estu­
diado y sin hallazgo, y el den­
so e inusual trabajo de grupo 
en los roles inamovibles de 
una banda de rock. Concebi­
do como un disco de cancio­
nes poco hay que destacar en 
él en el terreno compositivo 
salvo el pegadizo tema con 
que se abre el disco. El chelo 
de Roberts es lo único que re­
sulta persuasivo. Y sólo a ráfa­
gas. 

A. Gómez Aparicio 

Roomful of Blues: 
That's Right 

Marc DuFresne (arm, voc), Marc 
Stevens (tecl), Chris Vachon (g), 
Jason Corbiere (bat), Bob Enos 

(tp), Rick Lataille (sa, st) ... 
2002 

Alligator 48B9-2 
(Discmedi) 

*** 
Esta mítica banda de blues 

formada en 1967 por Duke 
Robillart, Al Capley, Larry Pe­
duzzi y Fran Christian, no ha 
cesado de evolucionar a lo lar­
go de los años y por ella han 
pasado músicos como jimmy 
Vaughan, Sugar Ray Norcia o 
Ronnie Earl. También a lo largo 
de los años la banda ha ido to­
cando casi todos los géneros 
que tienen que ver con la mú­
sica negroamericana en los 
EE.UU. (curiosamente, la ban­
da -si me permiten decirlo así­
, ha estado y está mayoritaria­
mente compuesta por blan­
cos). En este That's Right pare­
cen querer hacer un balance 
de todos los años transcurri­
dos desde aquel lejano 1967: 
blues, sí, el blues de Chicago 
bien tocado con un guitarrista 
que suena casi personal (si eso 
fuera posible en ese género), 
pero -y sobre todo- el blues 
anterior, como fueron algunas 
derivaciones históricas, un 
boggie-woogie de lo más or­
todoxo en un tema que preci­
samente da nombre al disco y 
que no es el único, e incluso 
piezas claramente swing, es 
decir jazz orquestal de finales 
de los treinta como You're Dri­
ving Me Crazy, basada en Mo­
ten Swing de Bennie Moten, 
con buenos arreglos de vien­
tos y aceptables solos de saxo 
tenor y trompeta: o / Know 
Your Wig Is Gone tocada muy 
en la línea de los blues basiea-
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nos (de Count) de los años 
treinta. 
En conclusión, música de tra­
dición negroamericana, atem­
poral, tocada con entusiasmo 
y mucho swing. 

N. Ménsua 

Perico Sambeat: 
Friendship 

Perico Sambeat (sa), Brad Mehl­
dau (p), Kurt Rosenwinkel (g), Ben 
Street (b), Jeff Ballard (bat) + Car­

me Canela (voc). 
Nueva Jersey, febrero de 2002 

ACT 9421 -2 
(Karonte) 

**** 
Pocas cosas resultan tan dig­

nas como querer dejar testi­
monio de una amistad. El rit­
mo que impregna inicio y co­
da de esta primera grabación 
de Sambeat como titular para 
ACT corre paralelo al que pue­
de encontrarse en cualquier 
reunión de amigos, con un 
principio repleto de expectati­
vas, atropellado siempre, por 
querer dialogar con unos y 
otros casi al unísono. Así ocu­
rre en Memoria de un sueño. 
Luego, la despedida, vivida 
con risueña nostalgia por esos 
momentos de felicidad que no 
se sabe cuándo habrán de vol­
ver, como presagia la Iris final. 
En medio de esta fiesta que es 
Friendship, los amigos de siem­
pre alzan la voz para recono­
cerse en el tiempo, seguros de 
los cambios que han sufrido y 
las ganancias que han acumu­
lado. Pocas veces se ha escu­
chado a Carme Canela como 
en la sensual bossa Moti/da. 
Las notas de agudeza cristalina 
que salen de la guitarra de Ro­
senwinkel cuentan en Ícaro lo 
que en otro lugar hace el pia­
no atento de Mehldau, sobre 
todo en Crazy She Ca/Is Me, 
único tema que no es de la au­
toría de Sambeat. Ha pasado 
el tiempo, los amigos ya no 
son los mismos que los de 
aquel Ademuz (1994), pero el 
sentimiento permanece, y la 
nueva rítmica reclutada-Street 
y Ballard- hace años que cono­
cen el secreto de este tejido 
humano. Sambeat, por su par­
te, empuña en algunos temas 
el saxo soprano, ampliando de 

lind1hlp PERICO SAMBfAT 
M>l>~l'\.llt _,_Wl lnut,sr 
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ese modo su registro. Al fin, lo 
que en realidad se agranda es 
la estatura musical de una 
amistad, lo que ya es de por sí 
suficiente recompensa. 

E. Turpin 

David Sanbom: 
Timeagain 

David Sanborn (sa, p), Steve Gadd 
(bat), Christian McBride (b), Rus­

sell Malone (g), 
Mike Mainieri (vib), Don Alias, 

Luis Quintero (perc), Gil Goldstein 
(p), Ricky Peterson (tecl), Lawren­
ce Feldman (fl), Alfred Brown, Oli­
via Kopell (viola), Jesse Levy, Caryl 
Paisner (chelo), Lani Graves, Ar­

nold McCuller, David Lasley, Vale­
ríe Pinkston (voc). 
Nueva York, 2003 
Verve 557823-2 
(Universal Music) 

** 
Nombres con demasiado 

peso para un trabajo de­
masiado ligero. Como enviar a 
los mejores soldados de un 
ejército a bajar un gato de un 
árbol. Por supuesto la ejecu­
ción de Timeagain es intacha­
ble, pero eso es porque la ma­
yoría de los integrantes de es­
te proyecto están curtidos en 
batallas mil veces más com­
prometidas que este ejercicio 
blando y autocomplaciente de 
jazz easy listening que se salva 
de la mediocridad por la senci­
lla razón de que estos músicos 
perdieron hace tiempo la ca­
pacidad de sonar mal. 
El aspecto de la instrumenta­
ción, sin embargo, está lleno 
de ideas acertadas: la presen­
cia de un vibráfono (Mike Mai­
nieri) se agradece siempre. La 
de la guitarra de Russell Malo­
ne -uno de los hombres más 
acostumbrados al papel de si­
deman de la escena actual-, 
también. Podría decirse que 
los arreglos son lo mejor del 
disco con diferencia, sin dejar 
de reconocer por ello que a 
veces adquieren un matiz dul­
zón que acerca la elegancia al 
amaneramiento. 
La temática es sorprendente­
mente ingenua y tediosa. El 
súper-éxito de Stevie Wonder 
lsn 't She Lave/y -decorosa­
mente envuelto en una sec­
ción de cuerdas que le confie­
re un sonido agradable- hubie-

ra podido ser uno de los esca­
sos aciertos en este sentido, de 
no ser por la estructura descui­
dadamente simplista que le 
dieron a esta versión. Entre el 
resto se hallan temas como Te­
quila de Chuck Rio, Sugar de 
Stanley Turrentine o Harlem 
Nocturne, de Earle Hagen, de 
los cuales, lo mejor que uno 
puede decir es que son pega­
dizos, a la manera en que lo es 
un jingle comercial o el estribi­
llo de una canción de verano. 
Sanborn, discreto en su papel 
de líder entre estrellas, se 
muestra hábil en todos los re­
gistros emocionales de los que 
el saxofón es capaz -aunque 
no realiza incursiones profun­
das en ninguno de ellos-. Re­
suelve cada interpretación con 
la facilidad con la que un 
alumno aventajado supera una 
prueba demasiado sencilla: sin 
errores, permitiéndose algún 
lujo estilístico aquí y allá, y 
destilando inevitablemente la 
frialdad de quien no tiene mie­
do a equivocarse. 

D. Romero 

Ursel Schlicht-Steve Swell 
4tet: 

Poets of the Now 
Ursel Schlicht (p ), Steve Swell (lb), 

Tom Abbs (b, tub), Geoff Mann 
(bat, cnt). 

Nueva York, julio de 2002 
CIMP 272-2 

(Afofón Miukis) 

**** 
U rsel Schlicht y Steve Swell 

lideran esta voluble y 
atractiva formación, que fun­
ciona unas veces como cuarte­
to clásico y otras como pipetet, 
gracias a la versatilidad de 
Tom Abbs y Geoff Mann que 
simultanean bajo y batería con 
tuba y corneta, respectiva­
mente. 
A eso hay que sumar la capaci­
dad creadora de Steve Swell, 
que se erige en el elemento 
principal del encuentro ya que 
aporta las mejores creaciones, 
a la vez que se preocupa de re­
partir espacios con gran habili­
dad. Trombonista algo áspero 
y de un extraño lirismo, su so­
noridad estaría bajo la influen­
cia de músicos que también 
hicieron de profesores, como 
es el caso de Roswell Rudd. 
En la creación que abre el en­
cuentro, Poets of the Now, el 
bajista hace sonar su instru­
mento como si estuviera pa­
sándole una bayeta por enci­
ma, luego pinzando o pelliz­
cando las cuerdas y más tarde 
enérgico con el arco, todo es­
to expuesto desde un discurso 
coral agresivo, pero sin ofen-

der. Bluesy, otra de las elabora­
das creaciones de Swell, co­
mienza como un robusto y 
contundente blues de aromas 
ferroviarios para luego perder 
las vías armónicas y salirse de 
las veredas del swing hacía es­
pacios más libres, con el piano 
como protagonista en la parte 
central. Siguiendo con el uni­
verso del trombonista, un apa­
rente remanso de paz aflora en 
una creación que lleva por 
nombre Barbara E/len. Su ini­
cio es lento, intenso y de una 
oscura belleza, con todos los 
metales funcionando en esa 
introducción para, más ade­
lante, crear un ritmo más o 
menos constante y dar una 
lección de cómo se desarmo­
niza algo que parecía tener ló­
gica .. . , y seguir teniéndola, 
después de todo. 
Orbicu/aris Orís, una creación 
compleja que, con saltos de 
sexta y segundas disonantes 
produce cierta sensación de 
penetrar en el universo mon­
kiano, sirve como despedida 
de este particular club de poe­
tas muy vivos. Poesía pura y 
dura (nunca mejor dicho). 

F. Bezos 

Reedición 

Louis Sclavis: 
Chines-Chamber Music 

Louis Sclavis ( el, cl-b ), lves Robert 
(lb), Fran,ois Raulin (p, tecl), Do­

minique Pifarely (vln), Philippe 
Deschepper (g), Bruno Chevillon 
(b), Michel Godard (tu), Christian 

Ville (perc, bat). 
Lyon, 1987 /Yerres, 1989 

Label Bleu 6656/57-2 (2 CDs) 
(Karonte) 

** 
El universo euroculto de 

Louis Sclavis a veces aleja al 
oyente de sus virtudes ciertas, 
de las cuales la más patente es 
la calidad del sonido de los cla­
rinetes y, a veces, la originali­
dad de sus líneas melódicas 
cuando improvisa. La incorpo­
ración de tradiciones musica­
les "exóticas" (y excéntricas) es 
una operación colorista y fun­
damentada en la existencia de 
un público específico que dio 
muchos y muy buenos resulta­
dos en los años ochenta pero 

que hoy, una vez desestabiliza­
do el mundo, suena a calenda­
rio amarillento. Es una proce­
dimiento parecido a las fusio­
nes de años anteriores, pero 
entre una base jazzística con 
estos ritmos y melodías más 
clásicas que populares (aun­
que el oído occidental, con sus 
limitaciones tonales, tienda a 
colocarlo todo en un mismo 
saco). El mundo de la música 
académica occidental tam­
bién se hace aquí presente 
(consta de la adhesión de Scla­
vis a la música barroca france­
sa) con resultados distorsiona­
dores y, si se quiere, teístas. El 
todo tiene momentos de inte­
rés, sobre todo en las improvi­
saciones libres de la constric­
ción de la originalidad a cual­
quier precio. El CD doble con­
tiene -encerrados en una ele­
gante cajita- dos discos famo­
sos y premiados en su época: 
Chines y Chamber Music. El se­
gundo tiene más interés en 
una escucha actual por la pre­
sencia e intervenciones de dos 
músicos de fuste como Go­
dard y Robert, cuyas voces 
broncíneas aportan a esta 
música cierto grado de dureza 
de calle de la que carece cuan­
do es inequívocamente "sólo" 
de Sclavis y de sus festejos de 
lo desusado. 

C. Sampayo 

Brad Shepik Trio: 
Drip 

Brad Shepik (g), Scott Colley (b), 
Tom Rainey (bat). 

Nueva York, mayo de 2002 
Knitting Factory 312-2 

*** 
B rad Schoeppach (para acor­

tar Shepik) dio excelentes 
sensaciones en la primera en­
carnación de la Electrid BeBop 
Band de Paul Motian. Las am­
plió en la arriesgada interac­
ción del Tiny Bell Trio de Dave 
Douglas, en especial en Cons­
tellations (hatOLOGY), en el 
que la influencia de otras mú­
sicas empezaban a filtrarse en 
el jazz de forma creativa. Algu­
nas de ellas, como la balkánica 
y la norteafricana, son tratadas 
directamente en esa franja va­
ga entre la improvisación y el 
rock avanzado en algunos de 
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los grupos coliderados por 
Shepik, como Pachora o Bab­
kas. Drip es una propuesta de 
otra clase: un escueto trío, sin 
el toma-y-daca que hoy impe­
ra en el formato, centrado en 
la lucidez de Shepik para desa­
rrollar complejas líneas y acor­
des, y en su sonido limpio y sin 
tratar. Sólo basta escuchar A 
Boogie, el adictivo tema en 5/4 
con el que se inicia el disco, 
para palpar el ingenio nada 
obvio que el guitarrista pone 
en sus composiciones. Hay va­
riedad entre ellas y Shepik sa­
be dar tanta presión a la ur­
gente P.M. como hipnosis a 
Reve por Louis, dub al blues del 
tema-título o romance a un 
par de cortes que directamen­
te emplean la forma canción. 
Si el resto no llega a esa altura 
no es por el toque siempre ex­
celente de Scott Colley y Tom 
Rainey de los que se requiere 
una cierta reserva. No hay na­
da evidente en Drip y de ahí su 
poder. 

A. Gómez Aparicio 

Reedición 

Nina Simone: 
Four Women: The Nina 

Simone Philips Recordings 
Nina Simone (voc, p), acompaña­

da por diferentes formaciones. 
Nueva York, marzo de 1964 a 

agosto de 1966 
Verve 065 021-2 ( 4CDs) 

(Universal Music) 

*** 
Más allá de los géneros, le­

jos de cualquier constric­
ción o cronología, la música 
de Nina Simone se hospeda en 
los sentimientos del oyente; 
pero nunca es sentimental. 
Casi ninguna otra cantante -la 
única verdadera excepción es 
Bessie Smith, enmarcada en 
un repertorio y unos modos 
cerrados- ha sido capaz de pe­
netrar el humor de quien oye, 
sea este humor glandular o re­
ligioso, poco importa. (No; 
nos olvidamos de Billie Holi­
day, que debe ser juzgada so­
bre todo como un músico de 
jazz ... uno de los mejores de la 
historia). Aquí el tema es otro, 
puesto que en Nina Simone 
confluye Holiday y se da cita 
con Smith, con Edith Piaf, con 
Barbara, con Makeba ( un ma­
trimonio musical promovido 
por Nina) y hasta con Lotte 
Lenya. Nada escapa al apetito 
de voces y sentimientos que 
hay en esta artista que respon­
de con una sola voz y con el 
amparo de sus manos de pia­
nista. Mi sugerencia: apartar la 

constricción de género y de­
jarse invadir por la autentici­
dad de Nina Simone. Y no de­
jar escapar los blues que, entre 
otros temas, surgen como la 
fuente necesaria, el nutriente 
de una voz negroamericana. 
Como tal, consciente de su 
condición, Simone fue una ra­
dical que, desde unas posturas 
iniciales cercanas al sueño pa­
cifista e integrador de Martín 
Luther King, terminó siendo 
miembro activo del Black 
Panther Party ( como otros 
afros prominentes; en el mun­
do del jazz, Prince Lasha). La 
de Simone era una voz de 
combate que no necesitaba 
que sus canciones fueran "de 
protesta". 
El cofre con cuatro CDs con­
tiene los siete LPs que la artista 
grabó y editó en el sello Philips 
entre 1964 y 1966, correspon­
dientes a actuaciones públicas 
y sesiones de estudio. Son dis­
cos que aquellos años consti­
tuyeron éxitos de venta, sobre 
todo Four Women (que da títu­
lo a la colección), y que culmi­
nan la primera parte de la ca­
rrera de la pianista y cantante, 
la más auténtica , inmune a 
ningún tipo de fatiga . 

C. Sampayo 

Soulive: 
Sou/ive 

Eric Krasno (g), Neal Evans (tecl), 
Alan Evans (bat). 

Nueva Orleans, Nueva York, Atlan­
ta, Chicago, noviembre-diciembre 

2002 
Blue Note 5 82692-2 

(Emi Music) 

** 
Es sabida la tradición del 

combo con Hammond que 
atesora el sello de la nota azul. 
Para que no decaiga la llama, 
ha seguido apostando, con 
más o menos riesgo, por este 
formato . El auge acid propició 
su redescubrimiento a tiempo, 
y ahí sigue un james Taylor 
Quartet incitando añejos gol­
pes de cadera. Los Soulive se 
mueven en esa onda revisio­
nista, pero no la trascienden 
porque andan escasos de ar­
mas. Soulive, dígase de una 
vez, no son los enormes 
MM&W, ni lo pretenden. Su 
juego consiste en mitigar cual-

quier atisbo de decaimiento 
emocional que pueda surgir 
un sábado por la noche. Son 
expertos en ofrecer sucedáne­
os desacomplejados del espíri­
tu setentero. A menudo, Kras­
no se lanza al punteo indiscri­
minado y circular, conviertien­
do la fiesta en un encuentro 
repleto de espirales, casi psico­
délico. El teclado de Evans, en 
cambio, lucha por no palide­
cer ante el peso de la tradi­
ción, aunque habría que cono­
cerles mejor para saber si tie­
nen problemas morales al res­
pecto. Poco importa, porque 
el proyecto pervive gracias al 
esfuerzo titánico del trío por 
mantener el ritmo de las sudo­
rosas salas en las que se pre­
sentaba. Ellos mismos se con­
vierten en sus propios ingenie­
ros de sonido y productores, a 
sabiendas que la casa también 
conoce cómo vender lo insus­
tancial siempre y cuando se 
monte sobre un previsible gro­
ove, por más que venga firma­
do por Stevie Ray Vaughn, co­
mo ocurre con la revisión que 
llevan de Lenny. Demasiado 
pasatiempo para tan poco 
tiempo. Y luego se quejan 
quienes cuestionan los plante­
amientos de Ximo Tébar, ldris 
Muhammad y Lonnie Smith. 

E. Turpin 

Francesca Tanksley: 
Joumey 

Francesca Tanksley (p), Clarence 
Seay (b), Newman Taylor Baker 

(bat). 
Nueva York, agosto de 2001 
· DreamCaller 7168-2 

*** 
Este trío neoyorquino consti­

tuía la sección rítmica del 
quinteto del saxofonista Billy 
Harper. Por lo tanto es un de­
but relativo. Es más una eman­
cipación, un primer vuelo en 
este arriesgado formato, em­
prendido con la ventaja que 
otorga haber trabajado juntos 
en el seno de una formación 
mayor durante años. 
Discretamente, sin las friccio­
nes sublimes que se producen 
entre )arrett, Peacock y De)oh­
nette, sin el derroche de poe­
sía que resulta de los tríos de 
Eliane Elias y sin pretensiones 
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Seven days q( falllng A CT 9012 
Séptimo tra6ajo del u fo .sueco revela­
ción del aiio. Premio de la Crítica 
Alemana 2003, que ha sido galardo­
oado esre año con el premio "Victoire 
du Jau• oomo Mejor Artista lnter­
oadonal del Afio (Caones) y con el 
Premio U.pedR! del MIDEM que 
cacle Mo concede a uo artista. 

PERICO SAMBl!AT 
Ftiendship ACT9421 
Una de las grandes figuras del 
jau e.sp añol nos trae su d isco de 
debUt como solista en el sello 
ACT, junto a Brad Mehldau 
(piano), Kurt Rosenwjnkel (gui. 
tarra), Ben Street (bajo) y J eff 
BalJard (batería), y con la colabo­
ración de Carmen Canela (voz). 

J-IARRY CONNICK Jr. 
Othet Hours RMAR3304 
Primer disco para Marsa.lis Mwic ydeci• 
mosexto uabajo de Este polifacético 
artista, compositor, cantante, pianista, 
arreglista y :1c1or de New Orleaos. Un 
trabajo fostru.mental coo composiciones 
odgioales de Connick. que han sido 
adaptadas del score del .mruica.l de 
Broodwa)', 1Jlou shalt aot, nominado a 
los Tony Awards. 

1r,:zn:~~~~ 0 

9'1'-1""'-"'U..-'U..""-

STACl!Y KENT 
The Boy Next Door CAN79797 
Lidera las lisias de éxito del Reino 
Unido con es te nuevo trabajo, en el 
que nos ofrece un repertorio muy 
diverso CJ.ue va desde standars como 
Say lt Isn't So, Your're The Top ... , 
pasando por clásicos del pop, You'vc 
Got A Friend ó \\7hat The \Vorld 
Needs Now Is Love de Bur1 
Bacharach. 

CHANO DOMJNGUilZ 
1993-2003 NUBA 7778 
Este doble CD reúne renns de su ditco­
g.rafia y cobboracioae.s eo trabajos de, 
Martirio, Hozan Yomamoto, Marta 
Valdes e Incluye el tema Jnédho 
' P1trnchic1

• Bntre los músicos que hao 
acompañado a Oiaoo durante e.stos años 
eacon trn.mos a Javier Colina, GuiUermo 
McGiU, Jerry Gonzalez, Jorge Pardo, 
Tonwilo, 'fino cli Geraldo, ele~. 

·M ,, PlAICO SA MIUT 
...,.qW....,._, o,.UIIT~--IIWll•,. l1 t fl 

BRANFORD MARSALIS 
Roma.re BeardenRevealed 
RMAR3306 
Segundo trabajo de Branfotd 
Matsalis para su sello .Marsalis Music, 
en el que rinde homenaje a ln figura y 
la obra del artista Romane Bearden. 
Coincide. con la exposición que, sobre 
este artist~ se realizará en la National 
Gallery of Art de \X'ashington. 

RAMON VALLI! TRIO 
No Escape ACT 9424 
Segundo trabajq del cubano residen­
te en Europa, Ramón Val.Je, esta vez 
en fo rmación de trío. Su música, 
mucho más que Latin Jazz, marca la 
nueva dirección del jazz cubano. 
Acompañado de sus compatriotas 
Ornar Rodrigúez Calvo (bajo) y Liber 
Torriente (batería). 

karonte@karonte.com 
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(viene de pág. 61) 

de alcanzar la trascendencia 
por la vía de la excentricidad, 
el trío de Francesca Tanksley 
consigue un sonido sereno, 
consistente, fluido y adaptable 
a cualquier tipo de discurso. 
El tema In Grace es una pieza 
amable y pausada en la que el 
estilo de Tanksley se impregna 
de una sensibilidad especial que 
le permite avanzar sin tropiezos 
por las cercanías de la balada. 
En ésta y en varias de las piezas 
de Journey -vamos a decirlo: en 
casi todo el disco- se respira la 
influencia de Bill Evans; no sólo 
en el tipo de acordes elegidos 
frecuentemente o en esa facul­
tad de hacer que la mano iz­
quierda participe tan decisiva­
mente en la construcción de la 
melodía, sino también en el sis­
tema de relaciones que se esta­
blece entre los tres músicos. Es 
quizá esa forma de diálogo in­
terno entre el piano y cada uno 
de los otros dos elementos del 
trío lo que más recuerda a 
Evans: la forma colorista de 
acompañar los solos del contra­
bajo o la meticulosidad a la ho­
ra de sincronizar sus ritmos con 
los sugeridos desde la batería. 
En la pieza Prayer, el trío recibe 
la no del todo afortunada visi­
ta de una cantante, Judy Bady. 
Es una aparición extraña, sin 
demasiada coherencia con el 
resto del trabajo. 
Todo en este disco son com­
posiciones de Francesca Tans­
kley, que además se encarga 
de la producción. 
Damos la bienvenida a un trío 
versátil, dinámico y -aunque 
no con exactitud poco con­
vencional- que en apariencia 
es capaz de explorar y crear su 
propia senda. El punto de par­
tida es bueno, sin duda. 

D. Romero 

John Taylor: 
lnsight 

)ohn Taylor (p). 
Pernes les Fontaines (Francia), oc­

tubre de 2002 y abril de 2003 
Sketch 333035-2 

(Harmonia Mundi) 

*** 
J 

ohn Taylor, el pianista inglés 
que suele compartir aventu­

ras con Kenny Wheeler desde 
la época de Azimut en los 70, 
recorre cada tanto caminos 
solistas. Como si reservara la 
relación personal con su ins­
trumento a una atmósfera de 
sosiego y de intimidad que se 
transmite en lnsight, un título 
que es toda una declaración 
de intenciones. Y a través de 
los once temas que incluye el 
disco va desgranando climas ' 
más que indagaciones meló-
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Reedición 

ArtTatum: 
Live, Volume 3. 1945-49 

Art Tatum (p). 
Nueva York, Los Ángeles y Toronto, 1945 a 1949 

Storyville 1018333-2 

***** 
Uve, Volume4. 1949-51 

Art Tatum (p). 
Nueva YorkyToronto, 1949 a 1951 

Storyville 1018334-2 

***** 
Tercer y cuarto volumen, de 

los ocho que se anuncian, de 
las grabaciones en vivo de Ta­
tum editadas por Storyville. De 
los 39 temas que se recogen en 
los dos volúmenes que comen­
tamos aquí, 34 son solos. De las 
piezas restantes hay dos en trío, 
una en cuarteto y otra en septe­
to. Estos grupos son absoluta­
mente irrelevantes y, supongo, 
se debe a exigencias contractua­
les del propietario del Club Nor­
man de Toronto, donde el pia­
nista realizó estas grabaciones. 
El problema de la crítica delante 
de un Tatum, aquí de dos, es o 
más complejo -o más fácil- de lo 
que parece. Se puede decir casi 
siempre lo mismo con la total 
seguridad de acertar (incluso 
podría haber una falsilla). Y no 
es una exageración: uno se sien­
ta y comienza a escuchar un Ta­
tum, cualquiera, y se encuentra 
a un pianista de una técnica deslumbrante, una imaginación que 
raya a la misma altura y un sentido del swing que no tiene barre­
ras. Aquí es exactamente eso (si exceptuamos aquellas cinco pie­
zas). Especial mención de I Know that You Knowdel Volumen 4, de 
la que Ted Gioia hace un merecido panegírico en su excelente 
Historia del Jazz ¿Pero cómo dejar de lado Willow Weep for Me, In­
diana o Don't B/ame Me. Hasta la próxima. 

dicas. El resultado es de un 
apacible transcurso, sin pun­
tos altos ni rupturas. Para 
unos, esto puede ser un méri­
to; para otros, traslucir una 
cierta monotonía. Lo cierto es 
que a Taylor no le falta inspi­
ración y, pese a que no hay te­
mas largos, se toma su tiempo 
para ir desplegando ideas que 
en algunos momentos hacen 
recordar a Paul Bley -aunque 
menos lanzado a los riesgos 
de la improvisación- y en 
otros a una especie de Ridhie 
Beirach apaciguado. Y por su-

V. Ménsua 

puesto a Bill Evans, a quien 
dedica su tema Evans above. 
Hay algunos interesantes mo­
mentos de ironía como en 
Everybody's Song but My own? 
u otros de introspección como 
la interesante versión de Na­
masti, de Steve Swallow. En 
definitiva, un trabajo grato, 
sin demasiadas sorpresas 
- porque no se las propone- y 
un pianista inteligente que sa­
be hacer de la falta de sorpre-

1 sas un verdadero estilo. 

M. Mayer 

Henri Texier: 
String's Spirit 

Henri Texier (b), Bojan Zulfikarpa­
sic (p), Glenn Ferris (tb), Sébastien 

Texier (sa, cl-b), Tony Rabeson 
(bat). + conjunto de cuerdas de la 

Orchestre de Bretagne: Claude 
Barthélemy (arr), Stefan Sander­

ling (dir). 
Amiens (Francia), abril de 2002 
Label Bleu 6648/49-2 (2 CDs) 

(Karonte) 

**** 
Texier es uno de los más 

prestigiosos y mejores con­
trabajistas del planeta jazzísti­
co europeo y, desde luego, un 
héroe del jazz francés. Quien 
disponga de memoria sonora 
recordará su fantástica aporta­
ción a la European Rhythm 
Machine de Phil Woods, don­
de creaba impulsiones sólidas 
a una música que había esco­
gido la tensión máxima como 
lema, pero también la musica­
lidad absoluta. Después co­
menzaron a aparecer los dis­
cos a su nombre, siempre de 
buen nivel y con puntos de in­
terés por su originalidad no re­
buscada. De esos discos esco­
gemos cuatro: lzlaz y Colonel 
Skopje (1988, editados conjun­
tamente por Label Bleu), The 
Scene Is Clean (1991) en trío 
con el pianista Alain Jean-Ma­
rie y Remparts D'Argile (2000), 
trío con Sébastien Texier y 
Tony Rabeson; la elección tien­
de a demostrar la amplitud de 
intereses musicales de este ar­
tista que parece pensar más en 
los resultados globales que en 
el lucimiento de su instrumen­
to; en ese aspecto nos recuer­
da a Charles Mingus. En este 
álbum doble -diez temas com­
puestos por Texier y uno por 
(laude Barthélemy- parece 
querer definir la música de su 
quinteto como subsidiaria del 
espíritu que emana de la or­
questa de cuerda, pero la apa­
riencia-desde el mismo título 
de la obra- es engañosa. Todo 
ensambla con frescura y natu­
ralidad y ambos bloques se 
acompañan e impulsan mú­
tuamente hasta que termina­
mos por olvidar que allí hay un 
quinteto de jazz y una orques­
ta de cuerda. Las composicio­
nes son rigurosas, con algo de 
misterio previo a la resolución 
y están ejecutadas con gracia y 
un swing absoluto. Muy bue­
nas en todos los casos las in­
tervenciones de los solistas, al­
gunos de los cuales, como Bo­
jan Zulfikarpasic, resignan sus 
habituales estilos expansivos 
en beneficio de la idea gene­
ral, sumisa de la composición. 
Han de destacarse los estupen­
dos sonidos instrumentales de 
Glenn Ferris, de Sébastien Te-

xier con el clarinete bajo y de 
las cuerdas de tripa de Henri 
Texier, a quien nadie parece 
haber podido engañar con los 
beneficios de la pastilla ampli­
ficadora incorporada. 

C. Sampayo 

Baptiste Trontignon: 
Solo 

Baptisie Trontignon (p ). 
Francia, diciembre de 2002 

Na"fve 22622-2 
(Na"ive) 

*** 
De este pianista, que aún no 

ha cumplido treinta años, 
la crítica francesa ha llegado a 
decir que es lo mejor que le ha 
ocurrido al jazz francés en la 
última década. Solo es su ter­
cer disco como líder, el prime­
ro en solitario, después de dos 
trabajos en trío que gozaron 
de la más cálida acogida, pro­
porcionándole un notable re­
conocimiento como promesa 
del jazz y varios galardones, 
entre ellos el premio Django 
Reinhardt de la Academia 
Francesa del Jazz en 2001. 
En este trabajo que nos ocupa, 
Baptiste exhibe el virtuosismo 
que cabe esperar de un hom­
bre tan laureado y una mane­
ra propia y singular de hacer 
música, en la que incluso sus 
vicios parecen consolidados. 
Valiéndose de un envidiable y 
poco común sentido del sus­
pense, Trontignon juega a des­
concertar para luego resolver 
satisfactoriamente. Aficionado 
a guardar ases en la manga, su 
música parece fiel a la teoría 
que entiende el placer como 
alivio de tensiones: culmina 
periodos melódicos confusos 
(su mano izquierda a veces re­
sulta obsesivamente insistente 
en acompañamientos que lle­
gan a ser molestos) con pasa­
jes que son auténticos regalos 
para el oído, pasajes que expli­
can, que justifican los aparen­
tes enredos pianísticos de 
Trontignon, que en realidad 
no se separa un ápice de sus 
intenciones temáticas. Lo que 
ocurre es que el desarrollo de 
sus improvisaciones no es del 
todo convencional: le gusta 
desarrollar las ideas que bro­
tan como ramificaciones y lle-

Institut Valencià de Cultura



varias a su culminación, ago­
tarlas. De este modo, encon­
tramos, dentro de cada pieza, 
varios principios y varios fina­
les, en una ejecución más o 
menos acertada pero siempre 
coherente con uno de los prin­
cipios esenciales del jazz: la 
búsqueda de nuevas músicas 
dentro de cada música. 
Pero no todo el disco está he­
cho de esta materia vivificado­
ra, de improvisaciones obsti­
nadamente libres y demoras 
inteligentes. Hay interpretacio­
nes más adustas, más fácil ­
mente digeribles, que surgen 
como plácidas islas necesarias 
en este océano de libertinaje 
melódico por el que merece la 
pena navegar sin prisas. 

D. Romero 

Gianluigi Trovesi: 
Fugace 

Gianluigi Trovesi (sa, el), Beppe 
Caruso (tb), Massimo Greco (tp), 

Marco Remondini (chelo), Roberto 
Donati (b), Marco Micheli (b, b­

elec), Vittorio Marinoni (bat), Ful­
vio Maras (perc). 

Milán, junio de 2002 
ECM 066583-2 

(Nuevos Medios) 

**** 
U na idea rige este disco co­

mo obra unitaria: todo co­
menzó con el West End Blues 
de Louis Armstrong y para el 
final sólo quedan variaciones 
de un tema que es la remota 
derivación de aquel comienzo. 
En medio, transcurre la fugaci­
dad aludida misteriosamente 
en el título. Las citas al origen 
son pocas pero explícitas, las 
variaciones finales son, en to­
dos los casos, concisas y tien­
den a redondear en perfección 
lo que hasta ese momento ha 
sido un paseo por los mejores 
sonidos de la vida. Trovesi es 
un poeta del jazz, o como se 
llame la música que compone 
y ejecuta. Su aptitud es la del 
deslizamiento por los silencios 
y los sonidos con una sensibili­
dad esmerada y un gran cono­
cimiento del arte de combinar 
emociones con pautas. Como 
en todos sus discos, en éste el 
resultado despliega una gama 
de novedosas exquisiteces; na­
da rebuscado puesto que en 

música la verdadera novedad 
cuaja en el momento de la re­
alización. Un tema con cuatro 
versiones, Siparietto, sugiere la 
rápida apertura y cierre del te­
lón de las marionetas. Esta 
apelación al mundo de la co­
media popular -hay también 
una alusión al actor cómico 
Totó- es recurrente en la músi­
ca de este artista y ya fue mar­
cada en Around sma/1 Fairy Ta­
les (Soul Note, 1988) y evoca­
da en In cerca di cibo, un dúo 
con Gianni Coscia (ECM, 
2000) donde demostraba su 
maravilloso manejo del clari­
nete. Aquí, si la teoría es justa, 
el duende de todos los cuen­
tos es Armstrong/Totó, pero 
nunca aparece del todo por­
que está en el pequeño esce­
nario y el rápido movimiento 
del telón le impide mostrarse. 
La felicidad que produce esta 
música es sólo parangonable a 
la ilusión de que Trovesi vuelva 
a visitar nuestras discotecas 
cargado de ideas nuevas. Y al­
go muy importante: la solven­
cia de los músicos que lo 
acompañan en la aventura es 
absoluta, sobre todo el percu­
sionista Fulvio Maras, el trom­
petista Massimo Greco y el 
trombonista Beppe Caruso. 

C. Sampayo 

Vassilis Tsabropoulos: 
Akroasis 

Vassilis Tsabropoulos (p). 
Atenas, marzo de 2002 

ECM 067435-2 
(Nuevos Medios) 

**** 
Akroasis significa, en griego, 

"que se escucha". Vassilis 
Tsabropoulos, que en su ante­
rior Achirana (ECM, 2000), en 
trío con Arild Andersen y John 
Marshall, había llamado la 
atención por su toque exquisi­
to, por un pianismo poco fre­
cuente en las músicas de tradi­
ción popular, en este compac­
to apuesta por una suerte de 
suite, inspirada en cantos bi­
zantinos y que, idealmente, 
debería, en sus propias pala­
bras, escucharse completa y 
no fragmentada . De forma­
ción clásica -sus Preludios para 
piano fueron dedicados a Vla­
dimir Ashkenazy y es autor de 

V1nlllsTutuopo111o~ 

mus1ca de cámara y sinfóni­
ca-, Tsabropoulos cultiva una 
clase de jazz en la que los lazos 
con la tradición afronorteame­
ricana son tenues. Lo que que­
da es, más bien, el gesto de la 
improvisación. En Akroasis, 
cinco himnos cantados en Se­
mana Santa en la iglesia orto­
doxa griega se alternan con 
tres composiciones propias, 
The Secret Carden, lnterlude y 
Prayer. El síndrome del espiri­
tualismo jarrettiano está pre­
sente (y no es el mejor Jarrett 
que pueda imaginarse) pero la 
belleza del toque de Tsabro­
poulos, los pequeños matices 
y variaciones, una especie de 
permanente (y mínima) varia­
ción de lo ya escuchado, ha­
cen interesante su discurso. 
Obviamente modal y fácil­
mente confundible con músi­
ca para meditar u otras ramas 
subsidiarias del muzak, Akroa­
sis es más que eso y Tsabro­
poulos un pianista para tener 
muy en cuenta. 

D. Fischerman 

McCoy Tyner: 
Land of Giants 

McCoy Tyner (p), Bobby Hutcher­
son (vib), Charnett Moffett (b), 

Eric Harland (bat). 
2002 

Telarc Jazz 83576-2 
(Enfasis Records) 

*** 
l
• Quién puede dudar del éxi­

to de una empresa acometi­
da por Tyner y Hutcherson 
más dos acompañantes cua­
lesquiera? La muestra la tienen 
a su alcance en este Land of 
Giants, una especie de "fulano 
meets mengano" que tanto le 
gustaba montar a Norman 
Granz hace ya casi cincuenta 
años ... Dos primeros espadas, 
una rítmica a toda prueba, dos 
o tres standards -por cierto, 
uno es /f I Were a Bel/ ¿recuer­
dan a Miles y Trane en Rela­
xing?-, un blues y unos temas 
propios, todos de Tyner que 
para algo ejerce de anfitrión, y 
la cosa va sobre carriles. Por 
otra parte, estamos ante una 
especie de anti M.J.Q. donde 
Tyner oficia de Jackson y Hut-

LOtl. 
www.lolarecords.es 

Distribuido por 
ENFASIS RECORD$ 

Teléfono +34 91 466 43 34 
enfasis@enfaslsrecords.com 
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cherson de Lewis, lo cual no 
deja de tener su gracia. Si a 
ello añadimos que los acom­
pañantes son de lujo, sobre to­
do Moffett, nos queda un dis­
co bastante apañadito. 
La ironía con que he afrontado 
esta crítica no debe quitar méri­
tos a una música espléndida 
aunque previsible, que se,escu­
cha con placer porque esta muy 
bien hecha por unos intérpretes 
que además de ser muy profe­
sionales saben dar ese punto de 
más que acaba convirtiendo la 
perfección en emoción. 

V. Ménsua 

Hans Ulrik: 
Trio 

Hans Ulrik (st, ss), Steve Swallow 
(b), Jonas Johansen (bat). 

Copenhague, mayo de 2002 
Stunt 02122-2 

*** 
Segundo disco que llega a 

mis manos de este saxofo­
nista. El primero fue el agrada­
ble Jazz & Latín Beats (2000) Y 
en él Ulrik, además de como 
saxofonista, se revelaba como 
un buen clarinetista. En Trio no 
utiliza el clarinete -por desgra­
cia- pero sí con acierto el so­
prano en un tema y tanto la 
temática como la estructura 
del grupo y música ejecutada 
tienen poco que ver con 
aquél. Las referen_cias. a otros 
tríos similares son mev1tables y 
claras. La diferencia viene mar­
cada por la presencia de Swa­
llow, autor de cuatro de los te­
mas interpretados, y que por 
sus intervenciones se erige en 
alma mater de este grupo. 
Swallow es el eje en torno al 
cual gira el sonido del trío, im­
pregnando con sus certera_s 
notas un grado de sensuali­
dad, un calor, del que suelen 
adolecer este tipo de forma­
ciones. Pero aún siendo decisi­
va la participación del b~jista, 
sería injusto menosp:ec1ar, .ª 
un saxofonista de sonido cah­
do e ideas bastante claras a la 
hora de moverse por tan difícil 
medio y a un baterista de 
drumming variado, excelente 
con las escobillas, que en todo 
momento mueve con acierto a 
sus acompañados. 

V. Ménsua 
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Varios: 
Ve!Ve Remixed 2 & Ve!Ve 

Unmixed2 
Temas originales de Dizzy Gilles­

pie, Nina Simone, Sarah Vau_ghan, 
Osear Brown Jr, Ramsey Lew1s, Wi-

llie Bobo, Betty Carter ... 
(The Funky Lowlives, Gotan Pro­
yect, Matthew Herbert, Miguel 
Migs Petalpusher, Layo & Bush-

wacka, Mr Scruff s Soul Party, Fila 
Brazillia, Dj Spinna ... ) 

2003 
Verve 607381-2 

(Universal) 

** 
\ ferve Remixed 1 cumplió de 
V sobra las expectativas es­

peradas. Aquel fue un experi­
mento didáctico; hoy por hoy, 
muchos neófitos se acercan 
por sí mismos al jazz gracias a 
la electrónica interesada mu­
cho más en los efectos, climas 
y atmósferas que en la gramá­
tica del jazz. Con la segunda 
entrega de Verve Remixed su~ 
cede lo mismo: y eso, esta 
bien. La música de calidad ne­
cesita hacerse fuerte respalda­
da y protegida po_r un públic~ 
amplio y heterogeneo que de 
carpetazo a esta época de epí­
gonos musicales. Verve ha to­
mado nuevamente piezas de 
género, ejemplif(cadoras de las 
últimas cinco decadas de his­
toria, para dárselas a Dj' s culti­
vados en el arte del recorte, 
secuenciadores, samplers y 
mezclas filtradas por el orde­
nador para regalar un prod~c­
to mediano. Acerquen el rndo 
al Manteca de Dizzy Gillespie, 
Angel Eyes de Ella Fitzgerald, 
Sinnerman de Nina Simone o 
Soul Sauce de Cal Tjader ... Hay 
13 ejemplos de buen arte. e~ 
los platos, repetando el origi­
nal sin estropicios. Son temas 
del jazz más groo~, más so_ul 
y delicatessen de baile y chotis. 
Funky Lowlives, Gotan Pro­
yect, Matthew Herbert, ~ila 
Brazillia, nombres de gran m­
terés que han puesto sus in­
tenciones en hacer de todos 
estos temas un aderezo de 
vanguardia. Pero no hay nada 
más standard y mainstrain que 
la electrónica que hoy día tra­
baja sobre temas de hace cin­
cuenta años: sobre una estruc­
tura más o menos lineal (la de 
la composición original) se van 
añadiendo adornos sonoros 
de acuerdo a una regla muy 
simple, la de la suma y r;st_a de 
sonidos y efectos catart1cos. 
De modo que el standard ori­
ginal cambia en muy poco y la 
variación resultante, producto 
del ordenador, es como un mi­
núsculo pliego del gigantesco 
círculo de Moebius en el que 
se está introduciendo la elec­
trónica contemporánea que 

dice hacer jazz sin terminar de 
hacerlo definitivamente. 

M. Garrido 

Varios: 
Exile on Blues Street 

Brian Stolz (g), Tommy Shannon 
((b), Chris Layton (bat), Andrea 

Re, Bob Roy (voc), Ryan Zoidis (st, 
sa), David Janes (tb) + Tab Beno1t, 
Joe Louis Walker, lucky Peterson 

(voc, g) ... 
Portland (Maine), julio de 2002 

Telarc Blues 83571-2 
(Enfasis Records) 

*** 
• Recuerdan aquel álbum de 

l1os Rolling Stones de media­
dos de los años setenta titula­
do Exile on Main Street? Este 
casi homónimo Exile ... es un 
homenaje a aquél que fue ;I 
disco de los Stones que mas 
claramente flirteaba con el 
blues y por momentos tam­
bién con el jazz. La portada es 
del mismo diseño cambiando, 
lógicamente, las fotografías 
que lo ilustran. Los temas son, 
menos tres, debidos a los ho­
menajeados, Jaegger y Ri­
chards, y el ambiente q~e se 
respira en su escucha tiende 
fundamentalmente hacia los 
mismos parámetros del origi­
nal un rock-blues o un blues­
ro(k, que cada cual decida lo 
que más le guste. Solo Shake 
Your Hips, interpretada por _Tab 
Benoit, rompe la tendencia y 
se inclina más hacia un claro 
blues tejano, como un par de 
temas tienen un ligero perfu­
me country. En su conjunto 
Exile on Blues Street es un disco 
que, conociendo el original o 
no se escucha con placer y 
de;prende una gran energía. 

N. Ménsua 

Vienna Art Orchestra: 
Duke Ellington's Sound of 

Lave Vol. 2 
Thorsten Benkenstein, Matthieu 

Michel, Bumi Fian, Thomas 
Gansch (tp), Adrian Mears, Robert 
Bachner, Christian Muthspeil (tb), 

Ed Partyka, (tb-b, tuba), Klaus 
Dickbauer (sa, el, ti), Florian 

Brambéick (sa, cl-b), Andy Sche­
rrer (st), Harry Sokal (st, ss), Her­
wig Gradischnig (sb), Alegre Co­
rrea (g), Georg Breinschmid (b), 

Mario Gonzi (bat), Anna lauiverg-
nac (voc), Mathias Rüegg (dir). 

Viena, junio de 2002 
Amadeo 986541 9 
(Universal Music) 

*** 
Nueve años después de The 

Original Charts y tres del 
primer volumen de Duke Elling­
ton's Sound of Love (ambos dis-

cos muy recomendables), 
Matthias Rüegg vuelve a volcar 
su Vienna Art Orchestra en las 
piezas de Ellington y Strayh?rn 
en un álbum que sin que exista 
menor voltaje que en los ante­
riores la banda parece ofrecer 
sencilÍamente más lo mismo. Si 
nos atenemos al título, el soni­
do y el tratamiento de los solis­
tas corresponden al del dedica­
tario pero detrás de estas inter­
pretaciones se transparenta una 
falta de concepto sólo sosteni­
da por la calidad instrumental 
de la formación. Es por ello por 
lo que aunque llenas de buenos 
momentos y con algunos deta­
lles altamente considerables, 
como algún arreglo, estas ver­
siones suenan carentes de con­
texto. Rüegg elige la fidelidad 
al espíritu ellingtoniano pero no 
puede evitar que las baladas, 
muy especialmente Star Cr?s­
sed Lovers, pierdan esa suave m­
candescencia que sólo Ellington 
sabía darle. El músico suizo es­
coge no duplicar los instrumen­
tos solistas utilizados en las ver­
siones originales y, por ejem pi~, 
el trombón no puede competir 
con el diálogo amoroso que 
protagonizaban en ella John~y 
Hodges y Paul Gonsalves., Mas 
cuestionables son la elecc1on de 
doblar el ritmo en Such Sweet 
Thundery convertir en la misma 
la dulcísima trompeta de Ray 
Nance en un ronco duelo de 
trombón y trompeta, o la forza­
da dicción de Anna Lauiverg­
nac en un sin embargo preciso 
y precioso arreglo de :omething 
to Uve for. Mucho meJor funcio­
nan los números rápidos como 
Circ/es of Fourths, un estupendo 
Smada o Rem Blues, además de 
una de las baladas más despia­
dadamente desgarradoras de 
Strayhorn, After Ali. Después del 
derroche de ingenio que supu­
so Art & Fun, el segundo volu­
men de Duke Ellinton 's Sound of 
Love, salvado por las interpreta­
ciones y en el que se vuelven a 
interpretar cinco composicio­
nes que ya aparecían en el pri­
mero (¿?), suena decididamen­
te anticlimático. 
Ya no puede afirmarse sobre la 
VAO que, como ellos mismos 
aireaban en el título de uno de 
sus discos, sean " una idea en 
perpétuo movimiento". 

A. Gómez Aparicio 

Bugge Wesseltoft: 
New Conceptions of Jazz-

üve 
Bugge Wesseltoft (p, electrónica), 
lngebrit Flaten, Marius Reksjo (b ), 
Anders Engen, Wetle Holte (bat), 
Jonas Lonna, Per Martinsen (elec-

trónica), Paolo Vinaccia, Geir 
0stensj (perc) + John Scofield (g). 
Febrero de 2000 y diciembre de 

2002 
Jazzland 0440038500-2 

(Universal Music) 

*** 
Bugge Wesselto~ en ~oncie~­

to ... tal vez seria mas preci­
so decir "Bugge Wesseltoft ele­
vado a concierto", porque es 
ésa la relación que hay entre 
su música en estudio y sus 
a'pariciones en escena:_ una 
multiplicación exponencial de 
todas las expresiones, los tiem­
pos y la riqueza de las atmós­
feras. Porque la música de 
Wesseltoft, en directo, se nutre 
del ambiente que la arropa y 
se permite alcanzar may?res 
dimensiones y comportamien­
tos más libres. 
Este disco contiene siete gra­
baciones en vivo que tuvieron 
lugar entre febrero de 200~ y 
diciembre de 2002, en varios 
lugares del continente euro­
peo. En ellas, como es habitual 
en su buen hacer, el jazz es a 
veces un mero punto de parti­
da, un puerto desde el que 
zarpar hacia otros estilos, en 
este caso más bailables, más 
cercanos al c/ubbing. El deep 
house, el tecno o el proggressi­
ve reciben tímidas visitas de 
este inquieto viajero que cono­
ce al detalle el mapa de la per­
cepción musical o al menos 
posee una diabólica intuición 
de lo que hace falta para man­
tener atento y contento a su 
público. 
Uno de los cortes del disco, 
que lleva por título Uve at Bla, 
y supera los veinte minutos d~ 
duración, cuenta con la parti­
cipación de John Scofield. Su 
estructura es parecida a la de 
esas sesiones de d(s sin inte­
rrupciones que duran h?ras, 
pero que no aburren gracias a 
la variedad de temas y estilos 
que se suceden en ellas. Otro 
de las piezas, Feel Good, es una 
rarísima y deliciosa joya en la 
que Bugge demuestra sus ha­
bilidades al piano. 
El jazz, en su naturaleza, lleva 
implícito el deseo de explorar 
todas sus posibilidades me­
diante el uso consciente de la 
libertad, y Bugge Wesseltoft 
atiende ese deseo con diligen­
cia y pasión. Es un espíritu in­
novador que encuentra e_n . ~I 
jazz electrónico unas pos1~'.h­
dades inmensas de expans1on 
y sus directos son ocasiones 
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DVD 

Caetano Veloso: 
Noites do Norte ao vivo 

Caetano Veloso (g,voc), Jaques Morelenbaum (chelo, b, voc), Davi Mora­
es (g, voz), 

Pedro Sá (b, g, voc), Cecinha (bat, voc), Marcio Victor, Eduardo Josino, 
André Junior (perc). 

Salvador de Bahia, agosto de 2001 
Universal 7314548362-9 

(Universal Music) 

***** 
N oites do Norte es el disco que sirve 

de pretexto a una de las puestas en 
escena más completas y deslumbrantes 
de Caetano Veloso, un auténtico artista 
del contacto íntimo y sincero con el pú­
blico. A esta tentadora cita acuden, por 
supuesto, una considerable cantidad de 
temas anteriores a Noites c;lo norte, clá­
sicos consolidados de la mósica popular 
brasileña. , n 
El DVD, elegantemente pr~sentado, de 
cuidadísima edición y muy considerado 
con el usuario, ofrece todas las comodi­
dades posibles -subtítulos para las can­
ciones en varios idiomas-, ~or ejemplo. 
El apartado visual es tremendamente seductor: el buen hacer en 
la realización, la obtención de un colorido cálido y sugestivo y un 
inspirado trabajo de post-producción enriquecen globalmente 
el resultado. Además, no todo es mérito de la tecnología: lo que 
ocurría en el escenario era también un regalo para los sentidos, 
desde los bailes hasta los juegos de luces, todo eran intensas re­
presentaciones escénicas que engrandecían lo puramente musi­
cal. 
En el DVD también se incluye una entrevista a Caetano Veloso re­
alizada, cámara en mano, por su hijo más pequeño; un lúcido tex­
to de Caetano a propósito del presente proyecto y una celebra­
ción familiar del cumpleaños del cantautor -en la misma fecha 
del concierto- que constituye un documento entrañable o un 
adorno totalmente prescindible, según el estado de ánimo del 
usuario. De entre todos los "extras", uno, que lleva por título Ho­
menaje a jorge Amado, merece una mención especial. Una sor­
prendente escaramuza del destino sacude el espíritu del concier­
to: jorge Amado, autor de la novela Noites do Norte, que inspira 
todo este proyecto, fallece mientras se está celebrando la actua­
ción. El DVD, en este apartado, ofrece el momento en el que una 
de las regidoras del espectáculo se acerca a Caetano Veloso y le 
da la triste noticia. Lejos de provocar las agitaciones fáciles pro­
pias del sensacionalismo, la escena es tan espontánea y sincera 
que empaña el ánimo con una melancolía agridulce, casi hermo­
sa. 
Al margen de éste lance particular, el concierto, en lo meramen­
te artístico, fue un tributo a la sensibilidad. Las composiciones de 
Veloso, bellos poemas musicales arropados por la sabiduría de su 
inseparable Jaques Morelenbaum en los arreglos, despiertan en el 
oyente sentimientos procedentes de todos los puntos del espec­
tro emocional. El júbilo y el coraje, la ternura y la amargura, el do­
lor y la calma. Hubiera sido maravilloso estar allí, pero el DVD nos 
brinda al menos una manera considerablemente cómoda y com­
pleta de disfrutar de un espectáculo ejemplar. Y digo ejemplar con 
la profunda convicción de que todos los eventos musicales debe­
rían plantearse de esta manera, desde la voluntad de transmitir 
la música como el resultado de una expresión humana genuina, 
y no como vacíos productos de mercado. La diferencia se siente 
siempre. 

especialmente prop1oas para 
llevar a cabo cualquiera de sus 
desafíos sonoros. En este tra­
bajo, la minuciosidad con que 
trata cada una de sus produc­
ciones y la constante capaci­
dad de sorpresa -patrimonio 

D. Romero 

de los mejores artistas- salva 
un proyecto que podría haber­
se visto perjudicado por la lar­
ga duración de la mayoría de 
sus cortes. 

D. Romero 

Off lazz 

Savina Yannatou & Primavera en Salonico: 
Terra Nostra 

Savina Yannatou, lamia Bedioui (voc), Lefteris Ahgouridakis (perc), Yannis 
Alexandris (laud, g, tamboura), Kostas Vomvolos (kanoun, acord, caliba, 
tamboura), Kyriakos Gouventas (vln), Haris lambrakis (nay), Michalis Si-

ganidis (b), Antonis Maratos (perc), Tassos Misyrlis (chelo). 
Atenas, noviembre de 2001 

ECM 067172-2 
(Nuevos Medios) 

***** 
Dedicada durante años a la 

interpretación de música 
antigua, Savina Yannatou, como 
el pionero David Munrow, deci­
dió comenzar a investigar en las 
prácticas populares y las modali­
dades de canto de distintas par­
tes de Europa, en principio pen­
sando que allí se hallaba una 
fuente que podía revelar bastan­
te acerca de las interpretaciones 
de música en la Edad Media y el 
Renacimiento. Como suele suce-
der en causas menos nobles, lo que comenzó siendo un medio 
terminó convirtiéndose en un fin y la cantante, junto a su grupo 
Primavera en Salonico (todos oriundos de Tesaloniki), se dedicó 
a trabajar alrededor de lo que podría denominarse el segundo cír­
culo de la world music. Agotadas (o casi) Africa, Asia y Oceanía, 
demasiado conocida América del Sur gracias a las migraciones 
por causas políticas, al mercado sólo le quedaba comenzar a bu­
cear en exotismos como los folclores rurales españoles, rusos, 
ucranianos, escoceses e irlandeses (aunque la falsa música celta 
demandaría un capítulo aparte), griegos, sicilianos y franceses, 
entre muchos otros. Todo, en suma, podría hacerse muy mal y Sa­
vina Yannatou, en cambio, lo hace muy bien. En Terra Nostra re­
corre un conjunto de bellísimas canciones donde la inicial Estoy 
caminando con la luna, tradicional de Calymnos, y Kadifé, de Asia 
Menor, ocupan un lugar privilegiado. junto a ellas, hay piezas del 
Líbano, sefaradíes, de Provenza, de Asturias (la hermosa El bar­
quero), de Bulgaria, proveniente de la tradición ortodoxa árabe 
(Wa habibi), de Cerdeña, del Norte de Africa, una antigua can­
ción italiana (Madonna de la grazia)y hasta una de las Hébridas (A 
Fairy's Love Song) y una centroamericana (Ah mon Dieu, de las 
Antillas). En todos los casos los intérpretes se adentran en el espí­
ritu de cada cultura y hacen mucho más que, simplemente, can­
tar y tocar las notas correctas. Los arreglos son, a la vez, creativos 
y respetuosos de ese espíritu y la voz de Yannatou -que en cinco 
de las canciones acompaña con improvisaciones el canto de La­
mia Bedioui- combina un timbre aterciopelado, espeso, con cla­
ridad de dicción y un fraseo sumamente puro de líneas, sin ama­
neramiento y a la vez lleno de expresividad y seducción. Terra 
Nostra, grabado en vivo en Atenas en 2001, ya había sido edita­
do por el sello Lyra/Musurgia (que también publicó otros álbumes 
del grupo, entre ellos el magnífico Songs of the Mediterranean). 

D. Fischerman 
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lili•10M Discos comentados 

Aichinger, Oskar Synapsis 45 Margolin, Bob Al/ Stars Blues Jam 55 
Amador, Diego Piano jondo 45 McLaughlin, John Trio Uve at the Royal Festival Hall 55 
Armacost, Tim Brightly Dark 46 Mingus, Charles Reincarnation of a Lave Bird 56 
Barber, Patricia A Distortion of Love 46 Mirabassi/Boltro/Ferris Air 56 
Bartz, Gary Music Is My Sanctuary 46 Monk, Thelonious 85th Birthday Celebration 56 
Bartz, Gary West 42nd Street 46 Mühlbacher, Christian 05.04.01 56 
Bergin, Sean Mob Mobiel 46 Mujician Spacetime 56 
Bley, Carla Looking for America 46 Murphy, Paul Enarre 57 
Blythe, Arthur Exale 47 Nelson, Steve Ful/ Ne/son 57 
Brown, Ray Trio Sorne of My Best friends Nucleus Uve in Bremen 57 

Are .. . Guitarist 47 Oliva/Chevillon/Motian lntérieur Nuit 57 
Coleman, Ornette Tomorrow Is the Question! 47 Ozone, Makoto Treasure 58 
Cortéz, Juan Jurepén 45 Pardo, Jorge Nuevos Medios Colección 58 
Eggert, Moritz Wide Unc/asp 47 Pereira, Tom Trio The Ba'al Shem Tov 58 
Either Orchestra Afro-cubism 47 Peréz, Danilo ... ti/1 then 58 
Ellington, Duke The Duke in Munich 48 Reed, Eric e-bop 58 
Enzlberger, Hannes Tango 1-8 48 Reinhardt, Django Rétrospective 1934-53 59 
Erbstosser, Christoph Trio Vive les etrangers 48 Roberts, Hank Birds of Prey 59 
E.S.T. Seven Days of Falling 48 Roomful of Blues That's Right 59 
Fonda/ Altschul/Bang Transforming the Space 48 Sambeat, Perico Friendship 60 
Frith, Fred Rivers and Tides. Working Sanborn, David Timeagain 60 

With Time 49 Schlicht, Ursel/Steve Swell 4tet Poets of the Now 60 
Emmons, Buddy Steel Guitar Jazz 49 Sclavis, Louis Chines-Chamber Music 60 
Galiana, Richard Piazzolla Forever 50 Shepik, Brad Trio Drip 60 
Gillespie, Diuy Uve in Montreal 50 Simone, Nina Four Women: The Nina 
Gillespie, Diuy AII Star Simone Phillips Recordings 61 
Big Band Things to Come 50 Soulive Soulive 61 
Goldsparkle Trio Thunder Reminded Me 50 Tanksley, Francesca Journey 61 
Haden, Charlie Uve in Montreal 51 Taylor, John lnsight 62 
Hemingway, Gerry Quartet Devil's Paradise 51 Tatum, Art Uve, Volume 3 1945-49 & 
Hooker, John Lee Uve in Montreal 52 Uve, Volume 4 194 9-51 62 
Horn, Shirley May the Music never End 52 Texier, Henri String Spirit .62 
Jacquet, lllinois Jacquet á la Corte 
Jarrett/Peacock/DeJohnette Up for lt 
Jazz Composer Alliance 
Orchestra In, Thru, and out 
Kase, Chris Nine Easy Pieces 
Kenton, Stan With The Danish Radio 

Big Bond 
Kenton, Stan Contemporary Concepts 
Kolker, Adam/Xavi Maureta Meditacions 
Kouyaté, Soriba Uve in Montreux 
Lacy, Steve The Beat Suite 
Lee, Peggy/George Shearing Beauty and the Beat! 
Levitt, Sean O'Rourke Unreleased Recordings 
Lima Barreta, Jorge/Victor Rua Telectu Quartetos 

España: 26,00 €/ Europa: 42,00 €/ América (Avión): 59,00 € 

Forma de Pago: □ Giro Postal 
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