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los geht'’s

Wie ein Gegenentwurf zum Jazz Podium vom April/Mai mag sich das Heft vor
lhnen ausnehmen; dabei kam es zu genau diesen und nicht anderen Themen (und zu
dem ganzen Uberschuss an Portrats), dazu demnach, dass europaische Stimmen
diesmal so liberaus zahlreich vertreten sind, beinahe absichtslos; es ergab sich.
(Wem danach ist, darf es Kismet nennen.)

So ganz ohne des Jazz Ursprungsland und dessen Musiker:innen kommen wir
dennoch nicht aus: Wir veréffentlichen also wieder einen Text zu dem 2026 obli-
gatorischen Davis, den der Wiener Franz Koglmann ausleuchtet — ein Trompeter
also einen Trompeter, dann drei Seiten zu Randy Weston, dem sich der Kieler/
Darmstadter Wolfram Knauer widmet, schlieBlich kommt noch Ava Mendoza dran,
die der Italiener Luciano Rossetti vor der Antigone des Lombarden Giuseppe Diotti
festgehalten hat. Um den Absatz mit einer Binse zu schlieBen: Im Prinzip ist es egal,
woher jemand kommt. Die Beschaffenheit des Erzahlten, der Musik, alleine die zahlt.

Fir die Titelgeschichte reiste der Brite John Sharpe zu dem offenbar ewig jungen
Briten Barry Guy in die Schweiz, seit Jahren des mit ausdrucksstarksten aller
Bassisten Hauptwohnsitz. Sharpe ist ein ausgewiesener Guy-Exeget, er hat etwa
im Herbst 2024 (iber dessen Residenz in Krakau fiir uns berichtet. Guy schrieb sich
nicht zuletzt als meisterlicher Komponist fiir sein GroBBensemble London Jazz
Composers Orchestra in die Musikgeschichte ein, kaum minder nachdriicklich in
einer Unzahl anderer Konstellationen. Frei unterwegs, zeigte er unter anderem,
wie tadellos Barockmusik und Free in eine Person hineinpassen. (Guys Name zieht
sich fast leitmotivisch durch dieses Heft. Erneut: Es fligte sich.)

Gleich drei noch junge Saxophonistinnen stellt uns Reinhold Unger vor, der jeder
von ihnen gegenliber safB, denn er besteht darauf, von Angesicht zu Angesicht zu
interviewen: Ja, man hat's fast vergessen, aber solche Journalisten gibt es noch.

— Unter den Portratierten als einzige Nicht-Europaerin die Argentinierin Camila
Nebbia, die sich bereits einen starken Namen erarbeitet hat. Wir sollten mit jeder
dieser drei Frauen fortan fest rechnen.

Mit dem letzten Absatz auf Seite drei der vorigen Ausgabe, wo ein ehemaliger
Abonnent zitiert wurde, der dem Jazz Podium nichts Gutes wiinscht, haben wir
ordentlich was angerichtet. Es kam Widerspruch gegen die harten Worte seitens
der Leserschaft auf, und sogar ein nicht geringer Geldbeitrag flirs Fortbestehen
wurde uns Uberwiesen, woflr wir sehr danken. Um nicht komplett in die Opfer-
rolle zu verfallen, dort uns einzurichten ware zu anstrengend, werden wir diesmal
unbescheiden und lassen uns loben, indem wir Leserzuschriften drucken, die hier in
den vergangenen Wochen eingegangen sind. Nicht dass wir nicht wiissten, warum
dieses Blatt sein muss — aber nun wissen wir es noch mehr.

Schoénen Dank fir soviel Riickhalt.

Adam Olschewski
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ER KLANG DES KLASSISCHEN Spirituals »Wade in
the Water« hallt durch das gerdumige Kellerstudio
eines Hauses, das auf einem Hiigel tiber den frucht-

baren Feldern der Nordschweiz liegt. Der freimiitige

Gesang mit amerikanischer Farbung stammt vom jugendlichen

Barry Guy, der in Woolwich in den 1960er-Jahren den Bass in

einer tiberraschend kompetenten Ausfithrung durch die Pete

Robinson Hot Four spielte. Guy besitzt nicht nur die kiirzlich

wiederentdeckte Aufnahme, sondern auch Fotos — Teil eines um-

fangreichen Archivs, das Partituren und Kompositionen umfasst.

Die luftige, loftartige Wohnung, die er mit seiner Partnerin, der

Barockgeigerin Maya Homburger, bewohnt, bietet den perfekten

Rahmen, um auf seine Karriere zuriickzublicken.

Und was flir eine Reise das war. In ihrem Verlauf hat er einen
schwindelerregend und héchst beeindruckenden Lebenslauf zu-
sammengetragen, von langjahrigen Kooperationen mit Grofden wie
Evan Parker, Marilyn Crispell, Mats Gustafsson und Trevor Watts
bis hin zu Begegnungen mit Schwergewichten wie Cecil Taylor, Bill
Dixon, Anthony Braxton und George Lewis. Seit iiber 55 Jahren
leitet Guy das London Jazz Composers Orchestra (LJCO) und ist fast
ebenso lange ein Drittel des wegweisenden Trios mit Parker und
dem Schlagzeuger Paul Lytton. Doch selbst seinen 80. Geburtstag
im Jahr 2027 vor Augen, hat ihn keine dieser Verbindungen daran
gehindert, Partnerschaften mit einer Vielzahl neuerer Mitwirken-
der einzugehen, darunter Mette Rasmussen, Gerry Hemingway,
Izumi Kimura, Angelica Sanchez und Jordina Milla.

Guy wurde zu Beginn der experimentierfreudigen Londoner
Free Jazz-Szene erwachsen, ging aber mit bemerkenswert offenem
Ohr an diese heran. Nach einem Abstecher in den New Orleans

o & Demut

Der britische Bassist BARRY GUY ist bekannt als ein energiegeladener,
ewig junger Improvisator, aber auch als angesehener Komponist von Jazz
und zeitgenossischer Klassik sowie als versierter Interpret Alter Musik.
Wahrend einer Begegnung an seinem Wohnort in der Nahe von Schaff-
hausen, erinnert er sich und blickt in ungeminderter Begeisterung voraus.

Von John Sharpe
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gleichgewichtet

Jazz fiihlte er sich von den moderneren Klangen Charles Mingus’
angezogen, war aber gleichzeitig fasziniert von den Werken Stra-
winskis, Brittens, Lutostawskis und Pendereckis. Infolgedessen
besuchte er, wihrend er nach seinem Schulabschluss in einem
Architekturbiiro arbeitete, Abendkurse in Komposition am Gold-
smith’s College und nahm weiteren Unterricht am Kontrabass.
Am Ende des Semesters mussten die Studenten ein Stiick schrei-
ben. Die Auffithrung dieses Stticks erwies sich als ein wesentlicher
Moment. Da er den Posaunisten Paul Rutherford aus seinem
Stamm-Pub in Blackheath im Siidosten Londons kannte, lud er

ihn zur Teilnahme ein. Guy brauchte einen Altsaxophonisten und
Rutherford schlug Trevor Watts vor. »Entscheidend fiir dieses
Stiick war, dass ich, da ich wusste, dass Rutherford improvisieren
konnte, eine Kadenz fiir ihn und auch eine fiir das Altsaxophon
einbaute, die Trevor wunderschon spielte, gefolgt von einer
Trio-Improvisation. Ich wusste damals nicht, dass Paul und Tre-
vor mit John Stevens im Little Theatre Club beim Spontaneous
Music Ensemble arbeiteten. Ich erhielt einen Anruf von Stevens,
der mich bat, zum Little Theatre Club zu kommen. Dort begann
also dieser ganze Musikbereich. Es war fiir mich eine echte Offen-
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barung.« Die Kombination aus komponierten Abschnitten und
improvisierten Kadenzen in seiner ersten Komposition erwies
sich als vorausschauend und entfaltete sich spater mit LJCO noch
umfassender.

Um seinen Wissensdurst zu stillen, studierte Guy Ende der
Sechzigerjahre an der Guildhall School of Music & Drama klassi-
sche Komposition, Repertoire und Interpretation. Sein Horizont
erweiterte sich exponentiell, da er sich nicht nur mit Barockmu-
sik befasste, sondern auch in Ensembles fiir zeitgenossische Mu-
sik und bei Solokonzerten mitwirkte. Dave Holland war im selben
Jahrgang, und sie wechselten sich als Solobassisten im Sinfonie-
orchester der Universitit ab —Jazzstudiengdnge gab es zu dieser
Zeitnoch nicht. Gleichzeitiglernte Guy jedoch auch in der Praxis,
indem er mehrere Abende pro Woche in der Rhythmusgruppe
im Ronnie Scott’s Old Place und viel Modern Jazz spielte. »Der
Tag war von der ersten bis zur letzten Minute am Abend ausge-
fullt. Was fiir mich interessant war — dass alle Musiker, mit denen
ich zusammenarbeitete, die Grenzen ihrer Instrumente auslote-
ten.« Wie fiir so viele Musizierende, die in dieser Zeit hervortra-
ten, war John Stevens auch fir Guy ein pragender Einfluss. »Im
Spontaneous Music Ensemble wurde viel tiber Ego und Beschei-
denheit diskutiert, dariiber, wann man spielen sollte und wann
nicht. Und John war wirklich ein ziemlicher Zuchtmeister, denn
manchmal bekam man einen Anruf und er sagte: »>Oh Barry, komm
diese Woche lieber gar nicht erst vorbei. Du hast letztes Mal nicht
besonders gut gespielt. Denk dariiber nach, weniger zu spielen,
wenn du das ndchste Mal hier bist.c Es gab also Momente der
Enttduschung, aber auch Zeit zum Nachdenken. Und ziemlich oft,
wenn wir uns vor dem Spielen im Pub trafen, diskutierten wir
dariiber, was am Vorabend passiert war. Es war also wertvoll,
nicht nur zu spielen, sondern das Spiel auch tatsdchlich zu ana-
lysieren.«

Nachdem er fiir seine Kommilitonen an der Guildhall School
unter anderem Streichquartette komponiert hatte, kam Guy nach
seinem Abschluss auf die Idee, etwas zu schreiben, um all den
Menschen zu danken, die ihn unterstiitzt hatten. »Da abends in
den Klubs so viel los war, wollte ich eine Feier veranstalten und
all diese Leute zusammenbringen. Ich dachte, das wiirde eine
einmalige Sache bleiben.« Es war ein grof§ angelegtes Stiick, aus
dem »Ode« wurde, fiir das Guy eine Besetzung zusammenstellte,
die rickblickend wie ein Who’s who der Londoner Szene wirkt,
darunter der Gitarrist Derek Bailey, die Saxophonisten Trevor
Watts, Evan Parker, Bob Downes und Mike Osborne, der Pianist
Howard Riley sowie die Schlagzeuger Paul Lytton und Tony Oxley.
»Ich war damals sehr von Messiaen angetan und nutzte eine seiner
Strukturen, um bestimmte Musiktypen abzugrenzen. Es gab einen
etwas freieren Abschnitt fiir Derek, einen rhythmischen Abschnitt
fir Mike Osborne und eine Art Cluster-Musik fiir einige der wil-
deren Leute. Es gab also viele verschiedene Techniken, die ich
im Laufe der Jahre im Bereich der Komposition gelernt hatte und
nun zusammenfihren wollte, aber vor allem wollte ich deutlich
machen, dass es die Musiker waren, die die Musik machten. Ich
kann etwas zu Papier bringen, aber letztendlich liegt es an den
Musikern, meine Kritzeleien zu entschliisseln.«

Beiso starken Personlichkeiten lief es nicht glatt. Aber es spricht
Bande hinsichtlich Guys Uberzeugung, Energie und Fihigkeit,
andere zu begeistern, dass es Uiberhaupt klappte. Es gab Span-
nungen zwischen den freien Improvisatoren und dem Dirigenten,
der die komponierten Abschnitte leiten musste — eine Rolle, die
Guys Professor von der Guildhall, Buxton Orr, tibernahm. »Die
haben stdndig rumgealbert, geredet und Larm gemacht. Und Derek
hat Sachen nach Buxton geworfen. Der Mann war ein Heiliger, so
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wie er das ertragen hat. Ich habe die allerersten »>Ode«Proben in
Kirchenrdumen aufgenommen, die giinstig zu haben waren. Und
es hort sich an wie in einem Kindergarten. Wie wir da jemals
Musik zustande gebracht haben, das weifs ich nicht. Denn es ging
nierichtiglos. Aber anstatt im Stillstand zu miinden, kam es dann
irgendwie in Gang.« Und die Beharrlichkeit zahlte sich aus. Wie
Guy erzahlt: »Die Proben waren chaotisch, aber weil sich alle ins
Zeug legten, damit dieses Stiick funktionierte, wurden die Impro-
visationen umso freier, je straffer die Partitur wurde.« Obwohl
das Werk bereits 1970 zur Auffithrung kam, dauerte es bis 1972,
bis diese gigantische, 97-miniitige Komposition vollstandig auf-
genommen und bei Incus Records verdffentlicht wurde; spater
legte Intakt Records sie neu auf und erfiillt damit Guys Absicht,
»das Paradoxon einer Verbindung von Komposition und Impro-
visation produktiv zu machenc.

In vielerlei Hinsicht diente »Ode« als Manifest fiir Guy und das
LJCO, da es viele der Bausteine fiir spatere Werke enthielt. Und
es ist mit solcher Weitsicht komponiert, dass es eine fast wunder-
same Verbindung zwischen dem Formalen und dem Spontanen
schafft. Als Guy feststellte, dass die Entwicklung der Orchester-
musik nicht mit der Explosion des musikalischen Vokabulars
Schritt gehalten hatte, das seine Kollegen aus der freien Impro-
visation vorantrieben, wandte er sich von der Bighand-Tradition
ab. Stattdessen griff er auf die strukturellen Fortschritte der eu-
ropéischen zeitgendssischen klassischen Musik zurtick. Doch sein
unerschiitterliches Bekenntnis zur Improvisation als Eckpfeiler
des LJCO untergrub jeglichen »Neue Musik«-Anflug.

Trotz einer durchwachsenen Resonanz war »Ode« so beein-
druckend, dass die Teilnehmer ihre Bedenken beiseite schoben
und das Experiment fortsetzten. Doch nach einer anfanglichen
Phase reger Aktivitdt, in der andere Mitglieder des LJCO ihre
eigenen Strategien zur Bewdltigung des Dilemmas der Vereinbar-
keit von Freiheit und Struktur vorschlugen (von denen einige auf
»That Time« - NotTwo Records, 2020 — zu héren sind), folgte eine
lange Pause. Dies lag zum Teil daran, dass Guy sich zunehmend
in die Welt der Barockmusik vertiefte, mit spezialisierten Ensem-
bles fur Alte Musik auf Tournee ging und an tiber 150 Aufnahmen
mit Alter Musik mitwirkte. Doch obwohl er keine Zeit hatte, das
Orchester zusammenzubringen, setzte er seine Aktivititen im
Bereich der freien Improvisation parallel dazu fort, wenn auch
in geringerem Umfang.

Guys intensive Beschéftigung mit Alter Musik verschaffte ihm
nicht nur grofsere finanzielle Stabilitdt, sondern fiihrte auch zu
einem einschneidenden Ereignis in seinem Leben. Auf einer
Tournee mit der Academy of Ancient Music lernte er 1988 die
Schweizer Barockgeigerin Maya Homburger kennen, die er spater
heiratete. Zwei Wochen nach jener Tournee sollte er nach Bern
reisen, um an einer Probe des LJCO und einem Konzertim Rahmen
des Taktlos-Festivals teilzunehmen, das von Patrik Landolt von
Intakt Records kuratiert wurde, der damals ein grofder Forderer
von Guys Arbeit war. Homburger erzihlt: »Ich sagte alle meine
Termine ab und erkldrte, dass Barry nicht in die Schweiz kdme,
ohne dass ich mir seine Musik anhorte. Also ging ich zur Probe.
So etwas hatte ich noch nie zuvor gehort; ich wusste sofort, dass
dies die Musik war, auf die ich gewartet hatte. Nattirlich war ich
auch verliebt, aber ich wusste, dass dies ein Wendepunkt war.«
Homburger zog sich teilweise aus ihrer klassischen Karriere zu-
rick und wurde de facto zur Managerin von Guy und dem LJCO,
eine Rolle, die sie seitdem ausfillt. Dank dieser engagierten
Unterstiitzung stieg Guys Konzertanzahl stark an, es gab positive
Presse und es folgte, mit Intakt Records an Bord, ein Ausbruch
an Kreativitat und Aufnahmen.



© MICHELLE ETTLIN

Grenzen des Instruments ausloten

In den folgenden acht Jahren verdffentlichte das LJCO weitere
sieben Alben bei Intakt, auf denen Guy sein kompositorisches
Koénnen voll zur Geltung brachte. Darunter befand sich auch
»Harmos«. Mit seiner transzendenten Melodie, die sicherlich auch
Guys Begeisterung fiir den Barock zu verdanken ist, zahlt es zu
seinen zugdnglichsten Werken und wurde zu einem festen Be-
standteil des LJCO-Repertoires. Bemerkenswerterweise —und ein
Beweis flr das Engagement sowohl von Guy als auch des Orches-
ters—bestanden alle Alben bis auf eines aus einzelnen Langform-
stiicken von symphonischem Umfang. Doch trotz Homburgers
Entschlossenheit und Tatkraft brachten die logistischen und wirt-
schaftlichen Probleme, die mit dem Zusammenstellen, Proben
und Présentieren einer 18-kdpfigen Truppe verbunden waren,
die Aktivitdten zum Erliegen. Stattdessen konzentrierten Guy und
Homburger ihre Ressourcen zunéchst auf das schlankere Barry
Guy New Orchestra (BGNO) und spéter auf die Blue Shroud Band
(BSB). Dieses letzte Ensemble ist inzwischen zu ihrem Haupt-
projekt geworden.

Der Impuls, unterschiedliche Persénlichkeiten zusammenzu-
bringen, der zur Grindung des LJCO fiihrte, fand auch in der BSB
seinen Ausdruck. Wie bei einem Grofiteil von Guys Schaffen in
den letzten Jahrzehnten vereinten sich darin seine verschiedenen
musikalischen Praktiken. Das Album »Amphi« des BGNO (Intakt,
2014) stellte die erste grofie Zusammenfihrung dieser Interessen

© MICHELLE ETTLIN

JAZZ PODIUM 6-7]2026 9

© MARTIN SCHWEINGRUBER



dar. Es brachte Homburgers Barockvioline mit Improvisatoren
wie Mats Gustafsson, Evan Parker und Agusti Ferndndez zusam-
men, in einer Uberarbeitung eines Stiicks, das urspriinglich fiir
Guys Duo mit Homburger komponiert worden war und Anklan-
ge zwischen Barock und zeitgendssischer Klassik aufweist. Mit
der BSB ging Guy jedoch noch einen Schritt weiter. Er versuchte
nicht nur, die beiden Pole Notation und Freiheit in Einklang zu
bringen, indem er Rahmenbedingungen schuf, die einen sponta-
nen Dialog zwischen den Teilnehmer:innen anregten und struk-
turierten, sondern verwebte auch Fragmente barocker Werke
mit zeitgenossischer Musik, Jazz und Improvisation. Um den
gewinschten Effekt zu erzielen, wéhlte Guy eine 14-kdpfige mul-
tinationale Besetzung aus, die sich mit den technischen und emo-
tionalen Anforderungen des Barock ebenso wohlfiihlte wie mit
der Improvisation.

Guys Schaffen hebt regelméflig Grenzen auf, nicht nur zwischen
Genres, sondern sogar zwischen Kunstformen. Seit langem lasst
er sich von Bereichen aufierhalb der Musik inspirieren - von
Malerei, Literatur, Architektur und Tanz. Kunstwerke, von denen
viele auf Albumcovern abgebildet wurden, sdumen die Wande
ihres Hauses. Die Regale quellen tiber vor Texten, Romanen, Ge-
dichten, inshesondere von Samuel Beckett. Fast wie eine Analogie
zu Guys kreativem Umgang mit musikalischem Raum mutet die
Gestaltung des physischen Raums an, architektonische Modelle,
die aus gefundenen und wiederverwendeten Materialien zusam-
mengesetzt sind und Textfragmente beherbergen sind tiberall zu
sehen. Doch dies sind keine leeren Fantasien: Uber drei Jahre
hinweg bauten Guy und Homburger nach ihrem eigenen Design
einen prachtigen Wohnraum aus Holz und Glas namens »The
Temple of Light« im ldndlichen Kilkenny, Irland, wo sie viele
Jahrelanglebten. Es veranschaulicht einen ganzheitlichen Ansatz
fiir Guys Anliegen, der sich zunehmend in seiner musikalischen
Praxis manifestiert.

»The Blue Shroud« selbst erzdhlt eine dramatische Geschichte.
In seinen Programmnotizen erkldrt Guy, dass »drei Aspekte das
Kompositionsverfahren gepragt haben. Der Bombenangriff auf
die baskische Stadt Guernica im Jahr 1937 durch Piloten der deut-
schen Condor-Legion auf Einladung Francos, das Gemélde von
Pablo Picasso, das im Anschluss an dieses Ereignis entstand, und
in jingerer Zeit (2003) ein blauer Vorhang, der tiber einer Wand-
teppichreproduktion des Guernica-Gemaéldes im Gebdude der
Vereinten Nationen aufgehdngt wurde, vor dem US-Aufsenminis-
ter Colin Powell den Fernsehzuschauern und der Weltdffentlich-
keit seine Argumente fiir die Invasion in den Irak vortrug. Zwei-
fellos hatte das Bild von Tod, Panik und Chaos in Guernica den
Empfangern von Powells Erkldrung eine viel zu wortliche Bot-
schaft tiber die Schrecken des Krieges vermittelt.« So bleibt es
auch im Jahr 2026 bedrtiickend aktuell, da wéahrend wir sprechen
im Iran ein Krieg stattfindet. Homburger bringt dies explizit zum
Ausdruck: »Ich sage immer, es ist ein Stiick fiir den Frieden. Es
ist aktuell und so wichtig. Wenn man die Nachrichten sieht, ver-
liert man fast jede Hoffnung. Aber wenn man diese Musik spielt,
bekommt man neue Hoffnung.«

Guy weifd nicht mehr, ob zuerst die Musiker oder das Stiick da
waren. »Ich beginne sehr oft mit Musikern, die ich interessant
finde, und einer Chemie, die funktionieren konnte. Und die Tat-
sache, dass wir in der Blue Shroud Band Barockmusiker haben,
die improvisieren kdnnen, schien mir eine Gelegenheit, zu erfor-
schen, welche Art von Musik dort entstehen konnte. Zunéchst
einmal lag das Gemélde >Guernica<auf meinem Schreibtisch. Und
als ich immer mehr in die Tragddie von Guernica und auch in
die verschiedenen historischen Analysen des Geméldes hinein-
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gezogen wurde, erkannte ich eine Struktur. Ich wollte einiges
davon in Worten ausdriicken, und wir kannten in Irland [die
Dichterin] Kerry Hardie, und sie sagte: >Ich schreibe etwas fir
dich.< Als ich die Partitur spater entwickelte, schien es moglich,
einige [Heinrich Ignaz Franz] Biber-Fragmente und das Agnus
Dei [aus Bachs h-Moll-Messe] zu integrieren.«

Sowohl Guy als auch Homburger legen grofien Wert darauf,
dass es sich bei dem Projekt nicht um eine Art Crossover oder
eine »Jazz-Adaption« der Klassiker handelt. Anstatt dass die Alte
Musik den zeitgendssischen Ausdrucksformen zu Seite gestellt
wird, reicht beider Sprache aus, die Jahrhunderte zu tiberbrticken.
Der Saxophonist Michael Niesemann, den Guy von seinen Auf-
tritten mit John Eliot Gardiner kennt, spielt die Gesangsstimme
aus dem »Agnus Dei«. Homburger sagt: »Dank seines atemberau-
benden Altoklangs und seiner erstaunlichen Phrasierung behélt
die Arie ihre ganze Schonheit.« In seiner Gesamtheit besticht das
Werk als siebzigmintitige, facettenreiche Reise durch transzen-
dente Melodien, peitschende orchestrale Einwiirfe, komplexe
rhythmische Figuren, Ausbriiche von Solisten und kleinen En-
sembles, Gesang und Rezitation. Guys Verdienst besteht darin,
dass all diese unterschiedlichen Elemente zu einem einzigartigen
Erlebnis verschmelzen, wie auf der 2016 bei Intakt erschienenen
Version zu horen ist. Genauso wie beim LJCO weckt ein solcher
Erfolg den Wunsch, mehr zu tun. Zu weiteren Werken der Band
gehoren »Odes and Meditations for Cecil Taylor« (Not Two Records,
2018) und »all this this here« (Fundacja Stuchaj, 2023), das einen
weiteren von Guys Bezugspunkten einbindet: Texte von Samuel
Beckett. Weitere Stiicke sind in Arbeit. »for to end yet againg,
dessen Titel von Beckett stammt, basiert auf Kompositionsfrag-
menten und Miniaturen des ungarischen Komponisten Gyorgy
Kurtag, die von Homburger solo gespielt werden und freiere
Abschnitte einleiten. AufSerdem verrat Guy: »Ich arbeite an einer
Version von >Harmos« fiir die Band. Und ich baue einige Texte
von Beckett fiir die Sdngerin Savina [Yannatou] ein.«

Angesichts der begrenzten Auftrittsmoglichkeiten ergdnzt Guy
seine Abenteuer mit grofien Ensembles weiterhin durch Aktivi-
taten in kleineren Gruppen. Insbesondere das wegweisende Trio
mit dem Saxophonisten Evan Parker und dem Schlagzeuger Paul
Lytton hat sich als aufSergewdhnlich bestdndig erwiesen. Da die-
se Gruppe eine seiner wirkungsvollsten Konstellationen darstellt,
ist dies vielleicht der richtige Moment, um einen weiteren Aspekt
von Guys Arbeit in den Fokus zu riicken: sein auflerordentliches
instrumentales Kénnen. Tatsédchlich steht der Kontrabass nach
wie vor im Mittelpunkt seines Lebens. In einer Ecke seines Studios



Notation und Freiheit im Einklang

stehen drei Bisse auf einer kleinen erhéhten Biihne. Einst besafd
er sieben historische Instrumente, die er nach und nach verkauf-
te, um andere Projekte zu finanzieren. Als einer der weltweit
herausragendsten Improvisatoren treibt er die von Scott LaFaro
erstmals postulierte quecksilberartige Asthetik bis zu ihrem lo-
gischen Extrem. Guys Ausbriiche von Hyperaktivitdt verbinden
prézise Artikulation, eine Fiille von erweiterten Spielweisen und
scheinbar unerschépfliche Ausdauer. Er lebt von Gegensidtzen
und Spannungen: zwischen pizzicato und arco; zwischen tiefer
Resonanz und einem flinken hohen Register; und zwischen ge-
radlinigen und eigenwilligen Techniken. Doch alles, was er tut,
ist von einer ausgepragten musikalischen Sensibilitat. Es geht nie
um Technik um der Technik willen.

In seinen Anfangen vom innovativen Little Theatre Club ins-
piriert, hatte Guy die Vision, dass »der Kontrabass alles tun
konnte, was auch immer ihm gefiel«. Wie entwickelte er seine
alternativen Techniken? Er erz&hlt dazu eine unterhaltsame Ge-
schichte: »Alles begann damit, dass Oxley bei einem Auftritt des
Howard Riley Trios einen seiner Schlagstdécke nach mir warf. Ich
glaube, er wollte mich zum Schweigen bringen oder so. Ich spiel-
te also sehr schnell und sah plétzlich den Stock auf meinen Kopf
zukommen. Ich fing ihn auf. Und dann, nur um ein »fuck you« zu
sagen, fing ich an, damit auf den Saiten zu spielen.« Guy tibernahm
auch Ideen aus seiner zeitgendssischen Praxis und fand einen
Schnittpunkt, an dem die beiden Disziplinen der Avantgarde-Kom-
position und der Improvisation das Klangrepertoire erweiterten.

Mit Maya Homburger

Er holt eine Partitur hervor: »Valentine« des amerikanischen
Komponisten Jacob Druckman. Dabei handelt es sich um ein the-
atralisches Stilick, das eine breite Palette unorthodoxer Techniken
vereint. »Druckman nutzte den Schliagel, um Laute zu erzeugen,
aber auch konventionellere Ausdrucksformen. Es war ein dra-
matisches Musiktheaterstiick, das regelméfig in meinen Konzer-
ten zu héren war.«

Auch ohne Requisiten besitzt Guys Spiel ein fast theatralisches
Element, das durch eine Kérperlichkeit unterstrichen wird, die
aus seiner Liebe zum modernen Tanz stammt. Wahrend seiner
Arbeit mit dem London Contemporary Dance Theatre in den
1970er- und 1980er-Jahren beobachtete er, wie die Tdnzer ihre
Energien kanalisierten, um anstrengende Bewegungen miihelos
und erhaben erscheinen zu lassen. »Ich habe viel dartiber gelernt,
wie man das Korpergewicht verteilt, insbesondere wie man den
Klang aus dem Kontrabass herausholt. Ich dachte mir: Wenn je-
mand einen anderen hoch in die Luft heben kann, wie einen
davonschwebenden Ballon, muss es doch eine Mdglichkeit geben,
den Bass so anzugehen, dass es nicht so anstrengend ist. Ich kam
zu dem Schluss, dass man, wenn man diese ganze Energie tat-
sdchlich in die Fingerspitzen lenken kénnte, den Kérper entspan-
nen und die Energie an einem einzigen Punkt auf dem Griffbrett
ankommen lassen kénnte.«

Neben dem empathischen Vokabular zeichnet sich das Trio
Parker/Guy/Lytton durch seine Energie und schiere Reaktionsge-
schwindigkeit aus. Der Austausch verlduft so schnell, dass der
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Zuhoren, entschlisseln, voraussehen

Ursprung einer Idee selbst fiir die Beteiligten unklar sein kann.
Homburger erklart ihre Faszination fiir die Gruppe: »Wenn ich
diesem Trio zuhore, ist es, als wiirde ich einer unglaublich de-
taillierten Diskussion folgen. Es ist wie ein Gespréach, nur in ext-
rem hoher Geschwindigkeit. Jeder reagiert im wahrsten Sinne
des Wortes auf den anderen und hort auf die bestmdogliche Wei-
se zu. Aber es ist so raffiniert. Deshalb nenne ich es eine philoso-
phische Diskussion.« Hat sich die Intensitét des Trios im Laufe
der Zeit verdandert? Guy antwortet: »Es kann immer noch ziemlich
heftige Momente geben. Aber es gibt auch, sagen wir mal, einen
ruhigeren Aspekt. Man kann sich tatsachlich zurticklehnen und
einige Kldnge geniefsen, die einen in eine andere Art von Raum
entfilhren. Mit zunehmendem Alter haben wir gelernt, uns zu
offnen. Es muss nicht immer ein Kontinuum sein.« Eine neue
Aufnahme, die fiir September dieses Jahres geplant ist, konnte
mehr davon offenbaren. Parker mochte nicht, dass es eine wei-
tere Live-Session wird. Guy: »Er sagt: >Ich mdchte herausfinden,
was passiert, wenn wir ins Studio gehen und an neuen Ideen
arbeiten.««

Auch wenn sich keines als so bestdndig erwiesen hat wie das
Trio mit Parker, bilden Klaviertrios doch einen durchgehenden
Strang in Guys Schaffen, beginnend mit dem bahnbrechenden
Howard Riley Trio Ende der Sechzigerjahre. Was macht den Reiz
dieses Formats aus? »Als Howard aus Indiana zuriickkehrte, kam
er mit seinen eigenen Kompositionen und Ideen in den Little
Theatre Club. Dort haben wir uns getroffen. Was mir sehr gut
gefiel, war der Ansatz, mit einem polyphonen Instrument zu
arbeiten. Denn zu dieser Zeit war mir auch das Bill Evans Trio
mit Scott LaFaro sehr priasent, einem Helden von mir. Ich liebte
die Art, wie er [LaFaro] seine Linien in die Klavierharmonien
und Artikulationen einfligen konnte. Er schien diese unheimliche
Gabe zu haben, genau den richtigen Moment zu finden, um die
richtige Note zu setzen. Und ich fand das faszinierend. Ich war
daran interessiert, einen Weg zu finden, mit Howard auf &hnliche
Weise zusammenzuarbeiten. Und dann kam nattrlich das Schlag-
zeug dazu, mit John Hiseman auf der ersten Aufnahme, gefolgt
von Alan Jackson und schliefSlich Tony Oxley. Das war ein langer,
schrittweiser Ubergang vom Spielen eher standardméfigen
Materials hin zu vélliger Freiheit.« Selbst heute, mehr als fiinfzig
Jahre spéter, klingen die Aufnahmen der Gruppe immer noch
bemerkenswert zeitgemafs.

Diese Erfahrung war der Beginn einer lebenslangen Suche.
»Ich finde es faszinierend, mit Klavierartikulationen zu arbeiten.
Es ist wie bei einem Sinfonieorchester. Ich liebe es, mit den Mog-
lichkeiten zu arbeiten, die sich mir bieten. Da waren Howard
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Riley, Cecil Taylor, Jacques Demierre, Marilyn Crispell, Irene
Schweizer, Paul Plimley, Agusti Ferndndez, John Law, Pete Lemer,
Simon Nabatov, Izumi Kimura, Alexander von Schlippenbach,
Fred van Hove, Craig Taborn, Jordina Milla und Angelica Sanchez.
Ich glaube, das sind alle Pianisten, mit denen ich die Gelegenheit
hatte, wirklich ernsthaft Musik zu machen. Jeder hat eine ande-
re Herangehensweise an das Klavier, was immer eine Herausfor-
derung ist. Sie treiben mich in neue Bereiche.«

Unter seinen jiingsten Partnerinnen stellen Milla und Sanchez
ganz unterschiedliche Herausforderungen dar. »Jordina hat einen
klassischen Hintergrund, wurde aber von Agusti Fernandez un-
terrichtet. Ihre Artikulationen im Innern des Fliigels sind einfach
unglaublich. Sie hat wirklich eine vollig neue Klangwelt erschlos-
sen. Dasregt mich dazu an, mein eigenes Repertoire zu erweitern,
um Wege der Auseinandersetzung zu finden. Es geht also nicht
nur um die harmonische oder rhythmische Seite der Dinge, sondern
auch um Klangwelten, die aufserhalb der Tastatur erzeugt werden
kénnen. Sanchez hat eine ganz eigene Art der Phrasierung und
desrhythmischen Spiels, die wirklich aus der Jazztradition stammt.
Aber sie kann auch sehr abstrakt sein. Sie hat viele Eigenschaften,
die ich beispielsweise bei Cecil Taylor wiedererkenne. Sie hat die
Feinflhligkeit eines Evans, wenn sie wunderschon Balladen spielt.
Es scheint, als sei mein ganzes Leben lang das Klaviertrio immer
Teil eines fortwdhrenden Abenteuers gewesen.«

Doch ganz gleich, welchen Weg Guy einschldgt — ob er kompo-
niert oder improvisiert —, die Herausforderung der Zusammen-
arbeit mit anderen fasziniert ihn nach wie vor. »Was ich von
Anfang an beim Spontaneous Music Ensemble gelernt habe, ist:
Man ist aufeinander angewiesen, um Kontinuitat und Zufrieden-
heitin der Musik zu erreichen. Aber es ist immer dieses wunder-
bar interessante Gleichgewicht zwischen Ego und Demut. Und
die Fahigkeit, zuzuhoren, zu entschliisseln und vorauszusehen.
Alljene Aspekte der menschlichen Psyche und der menschlichen
Existenz spielen dabei eine Rolle.« |

Aus dem Englischen Immanuel Kasten
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Leidenschaftlich
UNNARRATIV

Sie ist die Aufsteigerin der letzten Monate schlechthin:
die Saxophonistin CAMILA NEBBIA. Die Argentinierin
steuert ihre musikalischen Wege aus Berlin, wo sie lebt.
Es drangt sie ins Freie, aber die Traditionen hat sie

verinnerlicht.

Von Reinhold Unger

ERADE MAL FUNF JAHRE ist es her, dass eine junge
G Frau aus Argentinien zum ersten Mal nach Europa kam,

im Gepéack kaum mehr als ihr Tenorsaxophon, drei aka-
demische Abschliisse (in Klassischem Saxophon, Jazz und Film-
regie) — und den unbedingten Willen, sich in der européischen
Improvisationsszene Gehor zu verschaffen. Wirft man heute einen
Blick auf die Website von Camila Nebbia, ihre Diskografie mit
aktuell 38 Produktionen unter ihrer Mitwirkung (noch in Buenos
Aires entstandene eingerechnet), die Dichte ihrer bis Jahresende
gelisteten Konzert- und Festivalauftritte, die Namen ihrer Mit-
spieler, muss man konstatieren: So viel in so kurzer Zeit passiert
nur, wenn Talent und Aussagekraft mindestens genauso grof$
sind wie der Durchsetzungswille. Und wer die zierliche Frau mit
dem kraftvollen Sound seit dem Ende der Pandemie mehr als
einmal in unterschiedlichen Konstellationen live erlebt hat, wird
bestatigen: Camila Nebbia ist eine der ganz starken neueren Stim-
men am Saxophon.

Am Tag vor dem in der Schwabinger Seidlvilla verabredeten
Interview ist Nebbia erst aus England zurtiickgekommen, der Zug,
der sie nach Miunchen bringen soll, hat eine Stunde Verspatung
(Musiker- und DB-Alltag), von unterwegs schickt sie Nachrichten
mit der Bitte um Verstdndnis, ob eine Verschiebung nach hinten
okay sei? Und obwohl am Abend eine Weltpremiere ansteht, das
erste Duo-Konzert mit der spanischen Pianistin Jordina Milla,
Soundcheck und Abendessen néherriicken, gibt Nebbia scheinbar
ohne jeden Zeitdruck, dafiir mit einer grundsympathischen Hei-
terkeit, Auskunft — tiber Zukunftspldne ebenso wie dartber, wie
alles begann.

Mit acht Jahren safs Nebbia in Buenos Aires vor dem Fernseher,
sah und horte, wie jemand Saxophon spielte und war so fasziniert,
dass sie ihre Eltern spontan fragte, ob sie dieses Instrument lernen

diirfe. Weder ihre Eltern noch eines ihrer Geschwister spielten
ein Instrument, aber die kindliche Begeisterung muss so tiber-
zeugend gewesen sein, dass die Eltern nicht Nein sagen konnten.
Weil das Tenor damals noch gréfSer war als die Achtjéhrige, begann
sie auf dem Alt, erhielt klassischen Unterricht und stieg erst am
Konservatorium (»Ich glaube, ich war 18 oder 19«) allmahlich
auf die tiefere Lage um. Die weitere Entwicklung erscheint re-
trospektiv unausweichlich: »Mein Instrument ist so eng mit dem
Jazz verbunden, dass es unmaglich ist, ihm zu entkommen.« Vor
allem entging sie nicht dem Einfluss Ornette Colemans, dessen
Live-Album »Crisis« ein Schliisselerlebnis wurde: »Ich erinnere
mich, dass ich das Auftaktstiick »Broken Shadows« horte und
dachte: Was ist das? Es war so hypnotisch und mitreifend. So
begann mein Interesse fiir Free Jazz und dann flir improvisierte
Musik, das war der Anfang.« Aber eben nicht nur: Die Frage nach
weiteren frihen Einfliissen beantwortet Nebbia mit »an erster
Stelle Dexter Gordon, aufSerdem Sonny Rollins« und fiigt noch
hinzu: »Und ich liebe Joe Lovano - er ist natiirlich eher zeitge-
nossisch, aber ich habe sein Spiel schon immer geliebt.«

Das steckt Markierungspunkte auf einem weiten dsthetischen
Horizont ab: Zwar ist Nebbia mehrheitlich in Spielsituationen
anzutreffen, in denen assoziativ aus dem Moment heraus impro-
visiert wird, doch hat sie ebenso die Tradition verinnerlicht. Ob-
wohl sie kein Problem mit High Energy-Powerplay hat, ist sie
keine Brétzfrau, umfasstihr Spiel auch feinste Klangnuancierun-
gen im Pian(issim)o-Bereich, Hauchen und Fauchen, ihr Tenor-
sound scheint, der kraftvollen Prdsenz ungeachtet, immer auch
eine lyrische Grundierung zu haben. Besonders gut lasst sich in
Nebbias Solokonzerten verfolgen, wie sich ihre Musik durch ver-
schiedene Stadien von Schonheit transformiert, von der entspann-
ten Schonheit des Cool zur Faszination der lodernden Flammen
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des Free und wieder zurtick. Nebbia selbst sagt tiber ihr Solospiel:
»Es ist eine sehr kérperliche Erfahrung, auch wenn es nicht un-
bedingt superlaut sein muss. Manchmal schon, aber ich wechsle
auch innerhalb desselben Solos zwischen verschiedenen Dyna-
miken, es ist sehr intensiv. Und ich versuche, ohne Unterbrechung
zu spielen, damit das ganze Set eine Einheit bildet.« Verschiede-
ne Dynamiken, die eine Einheit bilden: Das ist der Schliissel zur
Musik von Camila Nebbia.

Nebbias Umzug nach Europa fiihrte sie tiber verschiedene Sta-
tionen schliefSlich nach Berlin, wo sie seit 2022 lebt: »Ich wusste
nicht, wo ich wohnen sollte,
aber ich kannte natiirlich
Berlin, wusste, dass es dort
eine Szene gab, viel ver-
rickte Kunst, und ich hatte
Freunde, die dort lebten.
Also wollte ich die Stadt
besuchen, und als ich dort
war, fiihlte es sich einfach
wie der richtige Ort fir
mich an. Die Community ist
sehr offen, die Leute wollen
dich kennenlernen und ihre Ideen mit dir teilen. Jeder entwickelt
sein eigenes Ding, das ist sehr inspirierend fiir mich. Es spornt
mich wirklich an, an meinen eigenen Ideen zu arbeiten.«

Sieht man sich Nebbias Diskografie und ihren Tourplan an, sind
es Uberwiegend kollaborative Projekte, was die Annahme nahe-
legt, dass sie sich in egalitdren Spielsituationen besonders wohl-
fiihlt, in denen sie weder die Verantwortung als Leaderin tragen
noch mit dem limitierten Freiraum der Sidewoman klarkommen
muss. »Nein, ich liebe alles«, widerspricht sie, »ich liebe die Ba-
lance zwischen all dem. Ich habe viele Gemeinschaftsprojekte,
denn wenn man Leute trifft, mit denen man sich versteht —nicht
nur musikalisch, sondern auch energetisch—und man zudem die
gleiche Vision davon hat, was man mit einem Projekt erreichen
will, macht das so viel Spaf}, man kann so viele Dinge tun. Ich
mag es auch, meine eigenen Projekte zu betreiben, auch wenn
ich vorerst vielleicht nicht so viele Tourneen damit plane. Genau-
so bin ich offen dafiir, manchmal in den Projekten anderer Leu-
te zu spielen, weil man dadurch immer so viele neue Impulse
bekommt. Das hinterldsst dann eine gute Erfahrung, die mich
inspiriert, mich wieder meinen eigenen Dingen zu widmen.«

Kein Widerspruch dagegen bei dem Eindruck, dass es kein
Zufall ist, dass Nebbia auffallend oft mit anderen Frauen zusam-
menspielt. Als Beispiele seien hier ihr Duo mit der Pianistin An-
gelica Sanchez, ein Trio mit Marilyn Crispell am Klavier und
Lesley Mok am Schlagzeug sowie das internationale Quartett
DaughterDaughter genannt, zu dem noch die danische Altsaxo-
phonistin Amalie Dahl, die deutsche Cellistin Elisabeth Coudoux
und die koreanische Schlagzeugerin Sun-Mi Hong gehoren. »Mir
gefdllt es sehr, mit Musikerinnen zu spielen«, bestatigt Nebbia
»und flr mich ist es auch ein politisches Statement: Wenn ich
eine Band zusammenstelle, muss mindestens eine weitere Person
eine Frau sein. Andernfalls wére das fir mich sehr seltsam. In
einer solchen Situation méchte ich mich gar nicht wohlfiihlen.
Ich meine, ich fithle mich wohl, wenn ich mit mannlichen Musi-
kern spiele, wenn mich jemand anruft und es sich um eine reine
Ménnerband plus mich handelt, ist das fiir mich v6llig in Ordnung.
Aber wenn ich eine Band zusammenstelle, mochte ich nicht Band-
leaderin sein, wenn wir nur mit ménnlichen Musikern spielen.«
Da passt es ins Bild, dass Nebbia gemeinsam mit Tenorsaxopho-

Agnes Varda
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»If we opened people up,
we'd find landscapes.«

nistin Maria Grand und Pianistin Marta Sdnchez auch ein eigenes
Label gegriindet hat, Lilaila Records. »Es begann damit, dass wir
drei uns einmal in Basel trafen, um aufzunehmen. Es war eine
sehr spontane Aufnahme, und wir dachten, es wiare wunderbar,
wenn wir unser eigenes Label griinden wiirden, um sie zu ver-
offentlichen.« Eine eigene Verodffentlichungsplattform mache es
nicht unbedingt einfacher, sei im Gegenteil sehr zeitaufwendig,
»aber manchmal ist es schon, neue Raume zu schaffen, und es
verbindet uns, auch wenn wir in verschiedenen Stiadten leben,
und es hilft, eine Gemeinschaft aufzubauen, die sich weiterent-
wickeln kann.« Die dritte Ver-
offentlichung auf Lilaila, ein
Projekt von Grand, stehe kurz
bevor, verriat Nebbia.

Als waére all dies noch nicht
genug der kiinstlerischen und
unternehmerischen Aktivitat,
lebt Nebbia ihre Kreativitit
auch visuell aus, sie hat ja Film
studiert. Sie produziert auf Su-
per 8-Film psychedelisch an-
mutende Farbkompositionen,
mit denen sie bei ihren Solo-Performances interagiert und von
denen sie einige auch tiber ihre Website zuganglich macht. Die
Feststellung, die Filme seien, &hnlich wie ihre Musik, »intensiv
und farbenfroh«, empfindet Nebbia als Kompliment und fiihrt
aus: »Es sind zwei Praktiken, die gleichzeitig in meinem Leben
existieren, wenn auch mit unterschiedlicher Geschwindigkeit,
denn ein Film braucht so viel mehr Zeit, bis er fertig ist. Aber ich
denke, dass die Abwesenheit der gdngigsten Erzdhlweisen dazu
fihrt, dass ich immer versuche, neue Wege zu finden, meine
Konzepte und Gedanken auszudriicken. Sie sind abstrakt und
manchmal, wenn es um improvisierte Musik geht, konnen es sehr
atonale Melodien sein. Beides existiert jedenfalls in meiner Welt,
in meinem Kopf, also denke ich, dass sie im Kern miteinander
verbunden sind durch meine Leidenschaft fiir diesen nicht-nar-
rativen Diskurs.«

Die Visuals sind auch integraler Bestandteil zweier Projekte im
Herbst. Zum einen wurde Nebbia die Ehre zuteil, das diesjdhrige
SWF New Jazz Meeting zu kuratieren. Nebbia hat sich fiir ein
schlagzeugloses Ensemble mit Pianistin Marta Warelis, Kathrin
Pechlof an der Harfe, Joanna Mattrey (Bratsche) und Sam Pluta
(Elektronik) entschieden, wobei sie als Bandmitglied auch Andro
Manzoni nennt, der sich um die Interaktion mit den filmischen
Elementen kiimmert. Die Arbeitsergebnisse des mehrtédgigen Work-
shops wird das Ensemble im Oktober beim Enjoy Jazz Festival
vorstellen. Kurz danach wird ein grofderes Ensemble aus tiberwie-
gend Berliner Musikern Premiere feiern, das Nebbia in ihrer Wahl-
heimat zusammengestellt hat. Neben Nebbias Saxophon kommen
Posaune, Gitarre, Klavier, Geige, Bratsche, Cello, Kontrabass und
Schlagzeug zum Einsatz, dazu wieder Elektronik und Visuals. »Ich
bin gerade dabei, einige Dinge dafiir umzuschreiben. Ich habe die
Musik letztes Jahr geschrieben, und manchmal ist es schon, ein
bisschen Zeit zum Uberarbeiten zu haben und dariiber nachden-
ken zu kénneng, erzdhlt Nebbia vorfreudig und verrat: »Vieles,
woran ich in meinen zukiinftigen Projekten arbeite, basiert auf
Archivmaterial meiner Vorfahren. Ich habe kiirzlich ein Buch
meines Urgrofdvaters gelesen, das nicht veroffentlicht wurde, es
ist einfach ein Familienbuch. Diese Erinnerungen waren eine rie-
sige Inspiration fiir meine néchsten beiden Projekte, und so wird
es wahrscheinlich eine sehr tiefgehende Erfahrung werden.«



Davor liegen aber noch eine Duo-Tour mit Schlagzeuger Chris
Corsano im Juni, zu der zeitgleich ein Album erscheint, Auftrit-
te beim Jazzfestival Saalfelden mit DaughterDaughter sowie im
Trio mit Sun-Mi Hong und Bassist Lukas Kranzelbinder, schlief3-
lich im September die Verodffentlichung des Debiitalbums von
Nebbias Sextett The Hanged One, das ihr besonders am Herzen
liegt: »Als ich neu in Berlin war, suchte ich nach Leuten, die
meine Musik spielen und etwas gemeinsam schaffen wollten,
um das Gefiihl der Zugehorigkeit zu entwickeln. Also habe ich
die Band mit Musikern gegriindet, die ich als Menschen mag,
aber auch musikalisch, daher ist sie etwas ganz Besonderes flr
mich. Die Idee dieses Ensembles dhnelt in gewisser Weise der
Tarotkarte »Der Gehéngte«: Sie stellt alles auf den Kopf und dreht
sich um neue Perspektiven, Ungewissheit und Verdnderung. Das
passte also wirklich zu dem, was ich gerade durchmachte, und
ich wollte in dieser Band ein bisschen die Idee von intensiven,
melodischen und groovigen Passagen zum Ausdruck bringen,
aber auch davon, alles zu zerstéren, was ich geschrieben habe»,
sagt Nebbia und lacht. Auf die Frage, ob sie generell einen Bezug
zu Mystik und Esoterik habe, antwortet sie: »Ich fiithle mich all
den Dingen, die wir scheinbar nicht erkldren kénnen, tief ver-
bunden. Wenn dir jemand Tarotkarten legt, ist das wie eine
Landkarte von etwas, das geschehen kann, aber nicht unbedingt
eintreten muss. So habe ich mir auch die Musik vorgestellt: als
eine Ubersichtskarte, was passieren kann, aber nicht unbedingt
passieren muss. Und ich suche auch nach Musikern, die meine
Vision herausfordern konnen, die offen dafiir sind, im Moment
des Spielens eigene Entscheidungen zu treffen.«

Stimmt es also, dass Nebbia, wie ein Kollege geschrieben hat, Un-
mittelbarkeit den Vorzug vor Feinschliff gibt? Die Frage scheint
sie zuirritieren, das wiirde sie so nicht unbedingt unterschreiben,
moglicherweise hort sie die Unterstellung heraus, bei ihr sei alles
naive Spontaneitdt ohne gedankliche, konzeptuelle Durchdringung.
Am Tag nach dem Interview schickt sie eine Nachricht: Sie habe
nochmal dartiber nachgedacht, ob sie ihre Gedanken dazu prazi-
ser auf den Punkt bringen diirfe? Wenig spéater schreibt sie: »Mein
kreativer Prozess hat viele unterschiedliche Ebenen, ich wiirde
mich da nicht eindeutig festlegen wollen. Ich habe einen Schaffens-
drang, will Dinge umsetzen, so war ich schon immer. Diese Not-
wendigkeit, kreativ zu sein, halt mich in stdndiger Bewegung.
Meine Musik formt sich, wédhrend ich unterwegs bin und Musiker
treffe, esist fast wie Lebenserfahrung im Zeitraffer. Ich sage immer,
Touren ist die intensivste Erfahrung, weil es die Fliichtigkeit des
Lebens komprimiert. Meine Kreativitat ist Bewegung, Gefiihl, Aus-
druck. Auf anderen Ebenen vollziehen sich andere Aspekte meiner
Arbeit: komponieren, proben, Filme machen, ein jedes hat seine
Zeit. Aber selbst wenn ich es manchmal wollte, kann ich den na-
tirlichen Fluss jedes dieser Elemente nicht beschleunigen.«

Die auf verschiedenen Ebenen vor Energie und Ideen sprithen-
de Camila Nebbia macht sich auch Gedanken tber die soziale
und politische Bedeutung unangepasster Musik: »Unsere Musik
ist sehr radikal und driickt viele politische Gedanken aus. Ich
erinnere mich immer an ein Zitat von Cecil Taylor: »Was wir tun,
tun wir trotz aller Kréafte, die da wollen, dass wir es nicht tun.«
Ich glaube, dass die Musik weiterbestehen und sich hoffentlich
weiterentwickeln und verandern wird, denn so ist das Leben.« |
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Die Utopie
besserer
Prozesse

Wer das Glick hatte, CHRISTIAN LILLINGERS
Projekt OPEN FORM FOR SOCIETY 2019 live in
Donaueschingen oder aber beim Jazzfest Berlin
zu sehen, wird leicht verstehen, dass er es Klang-
organ nennt. Nach Jahren des Pausierens setzt
der Trommler das tief atmende Projekt nun fort.

Von Ljubisa Tosic

ONFRONTIERT MAN Christian Lillinger mit markanten
K Kollegennamen, in der Absicht zu erfahren, wie nach-
haltig etwa die Begegnungen mit Rolf Kiithn, Joachim
Kithn, David Liebman, Alexander von Schlippenbach oder John
Tchicai gewesen seien, antwortet er mit einem Staccato an wei-
teren Namen, die sich in seinen musikalischen Biografieraum
einschrieben: »Tamara Stefanovich, Mat Maneri, Craig Taborn,
Joe Lovano, Christopher Dell, Peter Brétzmann, Beat Furrer, Pe-
ter Evans, Sofia Jernberg, John Schréder, Bob Degen, Lotte Anker,
Barre Phillips, Evan Parker, Wadada Leo Smith, William Parker,
Ernst-Ludwig Petrowsky und viele andere ...« Klar. Was nachhal-
tige Pragung anbelangt, sei das »so eine Sacheg, so Lillinger. Nur
uber 0,1 Prozent zu sprechen, wére ungerecht.

Andererseits gab es natiirlich Lillingers eigene Entscheidungen
und wesentliche Lebensschritte, die mit bestimmten Personen in
Zusammenhang stehen. Lillinger spricht etwa vom ersten Ent-
schluss, ndmlich »liberhaupt, mit dem Schlagzeug zu beginnen«
und dann von der »Méglichkeit, mit 16 —aus einem Dorf kommend
—zu studieren und so einen professionellen Weg einzuschlagenx.
Und hier war die Unterstiitzung von Giinther »Baby« Sommer
essenziell, einer Instanz des freien Jazz. »Ein weiterer entschei-
dender Moment war die Bekanntschaft mit Joachim Kihn, der
mich darin unterstiitzte, meine eigene Musik zu manifestieren.«
Daraus sei schliefdlich Christian Lillinger Grund entstanden, eine
Formation, die fiir markante dynamische Spielformen steht.

© NADJA HOHFELD
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Doch bohren wir weiter: Dass Lillingers Suche nach einem kon-
trolliert freien, offenen Musizieren auch mit subjektiv empfun-
denen Begrenzungen zusammenhdngt, etwa im Rahmen der
klassischen Rolle des Schlagzeugers im traditionellen Jazzkontext
sowie mit biografischen Pragungen, die der 1984 in Liibben Ge-
borene erfahren hat, bejaht er: »Meine Auffassung war schon
sehr frith von Selbststdndigkeit getragen. Dabei muss ich sagen,
dass die klassische Rolle des Jazzschlagzeugers fiir mich die des
Weiterdenkens und Weiterentwickelns sein sollte. Die Tradition
ist eine sich stdndig weiterentwickelnde Form, bei Bewahrung
ihrer Wurzeln«, meint er. Tradition sei somit aber auch die Fahig-
keit, »sich am Instrument frei zu artikulieren und seine Sprache
zu entwickeln«. Was Wunder: Den Jazz selbst begreift Lillinger
»als Kunstmusike, die Wachheit und kontinuierliche Weiterent-
wicklung fordert. Nur so kdnne man den Vorgaben grofier Inno-
vator:innen gerecht werden, ihr Erbe mittels Haltung antreten.
»Alles andere ist fiir mich tote Musik, Musik, die lediglich eine
bestimmte Stimmung oder Erwartung erfiillt und dadurch ihre
Zeitlosigkeit verliert. Das interessiert mich eher weniger ...«
Hort man Lillingers Musik, ist unschwer zu erkennen, dass hier
jemand gestaltungsstark tber Stilgrenzen schwebt. Insofern ist
es reizvoll, ihm noch einmal ein paar Namen und Begriffe »zu-
zuwerfen«, um herauszufinden, wie etwa Einfliisse aus der Neu-
en Musik - womdglich die Aleatorik eines John Cage oder offene
Formkonzepte bei Karlheinz Stockhausen und Earle Brown —eine
Rolle spielen. Vielleicht war auch die grofde klangliche Prézision,

wie man sie etwa bei Stiicken von Pierre Boulez kennt, essenziell,
auch bei der aktuellen und zweiten Einspielung seiner Formati-
on Open Form For Society (OFFS).

»Aleatorik kommt bei OFFS tiberhaupt nicht vore, sagt Lillinger.
»Meine Musik ist sehr konkret gesetzt und in herkémmlicher
Notenschrift festgehalten.« Einfliisse aus der Neuen Musik sind
aber zahlreich; er umreifst sie mit Begriffen wie »seriell« und
»mikrotonal«. Auch kreist sein musikalisches Denken um Tradi-
tionen wie Spektralismus, New Complexity sowie Konzepte von
Mikro-und irrationaler Zeit. Dies seien »wichtige Verfahrens- und
Inspirationsquellenc.

Jemand, der so bewusst formuliert, kann seine &dsthetische Po-
sition vielleicht zu manifestartigen Aussagen biindeln: »Es ist eine
»neue neue« Kammermusik, die den Raum ebenso in ihr Handeln
einbezieht wie das Vorgegebene und Geschriebene. Die Setzung
oder Interpretation der Noten steht immer im Austausch mit der
Réaumlichkeit. Die Spieler:innen kreieren den Raum; innerhalb
dieses Raums navigieren sie sich selbst. Ich bin gegen Genre-
Zuschreibungen, daher wiirde ich eher von »Post-Genre« sprechen
und von>Composer-Performerng, da alle Beteiligten Verantwortung
flr die Ausgestaltung und Weiterentwicklung des Materials tragen.
Es ist eine Musik, die in gewisser Weise wissenschaftlich arbeitet
und sich dadurch kontinuierlich neue Wege erschlief3t.«

Taucht man in die Aufnahme »Open Form for Society II« (Plaist)
ein, wahnt man sich auf einer Reise durch einen Klangzauber-
garten, der musikalisch kollektive Reflexe biindelt und eine

Open Form For Society |l
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konzentrierte Aura hochenergetischer, kontrollierter Freiheit
vermittelt. Mitunter gibt es entschleunigte Ereignisse, die musi-
kalische Tropfsteinhdhlen assoziieren lassen, wie etwa bei »Auf-
gefachert«. An anderer Stelle entfalten sich pulsierende Sound-
strukturen, eine beinahe nervose Klangwelt. Immer wieder
kehren abstrakte Klavierfiguren und energetisch aufgeladene
Klangrdume zurtick; und Verdichtung ist allgegenwartig in dieser
tonenden Architektur. »Vector« und »Ocker« erinnern in ihrer
Stilistik wiederum an originell-abstrakt weitergedachten Bebop,
jedoch mit eigener, freier thematischer Verarbeitung und repe-
titiven Mustern. Introspektive und expressive Strukturen bilden
die Pole dieser Welt.

Wie entsteht so eine zwischen den Polen changierende Welt,
ist die personelle Besetzung zuerst da oder die Komposition? »Es
ist ein sehr heterogener Prozess, den ich so natiirlich wie méglich
verfolgen wollte. Zundchst war die Vision da, ein gréfseres En-
semble zusammenzustellen, das eine sehr perkussive Klangspra-
che aufweist und meine Art, Struktur zu sehen und umzusetzen,
widerspiegelt. Hier war der Sound, wie er sich bei Boulez in »Sur
Incises« darstellt, eine wichtige Inspiration. Ein paralleler Ansatz
war meine Arbeit mit fast all den Musiker:innen in unterschied-
lichen Ensembles. Ob Dell Lillinger Westergaard, Stemeseder
Lillinger, die Zusammenarbeit mit Petter Eldh und Kaja Draksler,
mit Robert Landfermann sowie mit Anna D’Errico aus der Arbeit
mit dem Klangforum Wien - all das war pragend und gab mir
eine klare Vorstellung davon, wie und was ich schreiben kann
und hore.«

Es ist naheliegend, dass Lillinger »Sur Incises« des Universal-
gelehrten der Avantgarde Pierre Boulez erwédhnt. Die Besetzung
mit drei Klavieren, drei Harfen und drei Schlagzeugen ist ein
Klanglabor, eine organisierte Energieform, die Lillinger weiter-

Christian Lillinger

© NINO HALM

20 6-712026 JAZZ PODIUM

gedacht hat. Neben ihm selbst (Drums und Electronics) sind da
Kaja Draksler (Upright Piano), Elias Stemeseder (Spinett, Synthe-
sizer), Georg Vogel (E-Clavinet), Anna D’Errico und Cory Smythe
(Piano), an den Bédssen Robert Landfermann, Jonas Westergaard
und Petter Eldh sowie Christopher Dell am Vibraphon.

Heterogen sei auch der Prozess, der zur Auswahl der Kollegen-
schaft fithrt. »Die Kriterien entwickelten sich aus der Vorarbeit
mit allen Beteiligten in verschiedenen Projekten. Dieses Ensem-
ble ist fiir mich der perfekte Weg, die Welten zwischen Klassik
und Moderne zu verbinden und zu transzendieren. Einige Musi-
ker:innen sind primdr fir den Text verantwortlich, andere fiir
weiterfiihrende Entwicklungen in Bezug auf den Klang. Meine
musikalische Utopie setzt eine sehr gute Vorbereitung voraus,
also genaues Lesen, Abstrahieren, Weiterschreiben und Transzen-
dieren. In diesem Ensemble teile ich diese Verantwortung bewusst
auf.« Das Transzendieren sei weniger ein Konzept als »ein Resul-
tat der Arbeit am Material selbst. Wir vereinen Einfllisse aus
Neuer Musik, Avantgarde und moderner Beat-Kultur und schaf-
fen so einen gemeinsamen Verschmelzungspunkt. Alle Beteiligten
miissen in der Lage sein, ausgehend vom Notierten einen eigenen,
weiterfithrenden Plan zu entwickeln.« Was hier frei anmuten
kann, ist dennoch in vielen Aspekten und Richtungen klar vor-
gegeben — etwa durch sehr detaillierte polyphone Notation bis
hin zu rhythmischen Formen. Dieses Projekt habe insofern »nur
wenig mit der herkommlichen Auffassung von Freiheit und Of-
fenheit zu tun. Die Freiheit beginnt mit den Variations- und Dyna-
mikmaoglichkeiten. Durch Wiederholung und das langsame Vari-
ieren innerhalb dieser Wiederholungen entsteht ein individuel-
ler Spielraum. Alles bedingt einander und erscheint als gemein-
sames Ganzes: ein Meta-Instrument, ein Klangorgan.«

Mit Kolleg:innen, die man gut kennt, langer zu arbeiten, kann
natiirlich zu einer Art wohligen Hangemattenroutine fithren.
Man weifs, was das Gegeniiber tun wird, kann sich darauf ein-
stellen, es entstehen womdglich Klischees. Lillinger sieht das
anders, es gehe eher um Vertiefung. »Ich sehe nicht die Gefahr.
Dadurch, dass ich tber einen langen Zeitraum mit denselben
Musiker:innen zusammenarbeite, entwickelt sich echtes Bewusst-
sein dafiir, was die ndchsten Stufen sein kdnnen.« Intensive Arbeit
und Erkenntnis versetzen in die Lage, »diese nachsten Schritte
zu gehen. Bei konsequenter, kontinuierlicher Arbeit entstehen
weder Langeweile noch Routine.« Das wére gut erklart.

Bleibt der Titel »Open Form for Society«, der womaoglich eine
enge Verbindung zwischen Musik und gesellschaftlichem Denken
adressiert. »Das gemeinsame Verhandeln der von mir initiierten
Musik dient als Grundlage und Verhandlungsbasis. Geht es dabei
auch um Vorstellungen einer offenen, liberalen Gesellschaft oder
um Demokratie? Letzteres nattirlich!! Es geht um die Utopie eines
sich stetig verbessernden gesellschaftlichen Prozesses, der durch
Verhandeln und gemeinsames Erschliefien von Losungen getra-
gen wird. Ich muss allerdings sagen, dass dieses Projekt eher ein
Klang ist, der offene Prozesse begleitet und fordert, als dass er
sie vollstandig verkorpert. Dadurch, dass ich der Komponist und
Initiator bin, gehort esletztlich doch eher zu einer geschlossenen,
wenn auch flexiblen Struktur. Fiir die Offenheit des Jazz wére es
deutlich zu festgelegt und streng, fiir die Klassik hingegen zu
offen. Es ist somit zwischen diesen oft starren und letztlich un-
zureichenden Schubladen angesiedelt und fiihrt - hoffentlich — zu
einem inspirierenden Weiterdenken dieser gesellschaftlichen
Limitation. Es geht darum: Niemals aufhdren zu kommunizieren
und zu arbeiten. Niemals aufhéren zu denken!« Das ist sein am-
bitionierter Ansatz, der auch in musikfernen Bereichen vor so
mancher Klischeefalle bewahren konnte ... |



Gulf of Berlin

Saxophonist GEBHARD ULLMANN stellt gerade zwei
verwandte und zugleich unterschiedlich angelegte Projekte
vor. Beide verbindet die Haltung, Musik als gemeinschaft-
lichen Prozess aus dem Augenblick heraus zu begreifen.

Von Dylan C. Akalin

ANFTE, GEDAMPFTE TROMMELN, wie das stete Trop-
S fenin einer Hohle, das ein Saxophon réatselhaft begleitet,

ein Klatschen, ein rhythmisch gestrichener Bass, die Vi-
oline schléngelt sich druber. Alles ganz zart, alles ein sachtes
Tasten, ein Erahnen von Rdumen, die sich immer wieder auftun.
»DANN«heifdt die Nummer, die Gebhard Ullmann (Tenorsaxophon,
Bassklarinette), Antje Messerschmidt (Violine), Gerhard Gschldssl
(Posaune, Tuba), Maike Hilbig (Bass), Jan Leipnitz (Drums) und
Michael Haves (Live-Electronics) unter dem Bandnamen Gulf of
Berlin geschaffen haben. Es befindet sich auf einem von zwei
bemerkenswerten Alben, mit denen der Berliner Saxophonist und
Komponist Gebhard Ullmann aktuell seine kiinstlerischen Stro-
mungen biindelt, auf »For Timothy, das beim legenddren New
Yorker Label ESP-Disk’ in Kooperation mit der Berliner Plattenfir-
ma Trouble in the East Records erschienen ist. Das zweite Album
»Coffee and Berries« entstand in New York City und versammelt
ein hochkaréatiges Quartett. Neben Ullmann, an Tenorsaxophon
und live betétigter Elektronik, agieren Steve Swell (Posaune),

Joe Morris (Kontrabass) und Charles Downs (Schlagzeug). Zwei
Réume, zwei akustische Denkweisen, zwei Formen von Gegenwart.
Und doch verbindet beide ein radikaler Ausgangspunkt, den Ull-
mann im Gespréch lakonisch auf den Punkt bringt: »Alles entsteht
im Moment.«

»Das kannst du nur machen mit Improvisatoren, die komposi-
torisch denken, sagt Ullmann. In New York habe er sich mit
Swell, Morris und Downs im Vorfeld nur unterhalten. Man habe
nicht gespielt. Dann sei man ins Studio. Als Grundkonzept galt
lediglich: Immer ein Quartettstiick, dann ein Duo — und immer
ein anderes Duo. Gerade diese Reduktion schafft Kontraste. Nach
der dichten Quartettinteraktion 6ffnen sich in den Duos pldtzlich
intimere und direktere Kommunikationsformen. Gleichzeitig
verschiebt sich die Wahrnehmung: Man hért genauer hin, verfolgt
die Linien einzelner Instrumente, ohne dass sich daraus eine
Hierarchie ergibt.

Das Improvisationsprinzip nennt Ullmann »intuitiv, bei Gulf
of Berlin spricht er von einem »basisdemokratischen Prozess«.

JAZZ PODIUM 6-7 12026 21

© DOVILE SERMOKAS



© PETER PURGER

Gebhard Ullmann

Es sei »eine vollig andere Art der Zusammenarbeit«. Die Elektro-
nik spiele dabei eine wichtige Rolle, aber entscheidend sei eigent-
lich etwas anderes: »ein gemeinsames Mindset«.

Die Rollen im Ensemble sind nicht festgelegt. Sie verdndern
sich permanent - manchmal innerhalb von Sekunden. Jemand
tritt in den Vordergrund, ein anderer zieht sich zurtiick, dann
verschiebt sich das Ganze wieder. Es kann passieren, dass inner-
halb kiirzester Zeit die Rollen mehrfach neu verteilt werden.

Auf dem Stlick »K4« des Berliner Albums nimmt der Bass nach

dem Intro mit einem geradezu majestétisch breiten Sound einen
ganzen Raum ein. Denkt ihr in R&umen?
»Ich bewege mich in Farben. In Formeng, sagt Ullmann. »Aber
letztlich sind das alles nur Vehikel, um zu beschreiben, was Mu-
sik ist. Wenn man das sehr lange macht und sich intensiv mit
improvisierter Komposition beschéftigt, dann wird das intuitiv.
Dieses Intuitive basiert aber auf Erfahrung — auf Komposition,
auf dem Nachdenken tiber Struktur, Stille, Reaktion. Das geht
irgendwann ins Unterbewusstsein.«

In Ullmanns Improvisationskonzepten gibt es nicht mehr die
klassische Struktur mit Rhythmusgruppe und Solist. Nattirlich
konne es das kurz geben, sagt er, aber es ist nie festgelegt. Als
Solist muss man jederzeit damit rechnen, dass der »Boden« unter
einem verschwindet - oder dass plotzlich ein anderes Instrument
auf gleicher Ebene neben einem steht, so Ullmann.

Fiir Maike Hilbig bedeutet das Spiel bei Gulf of Berlin eine
Erweiterung ihrer eigenen Rolle. Zwar versteht sie sich »ganz
prinzipiell« als Teil einer Rhythmusgruppe, doch diese Zuordnung
ist alles andere als statisch. »Das verdndert sich halt ganz starke,
sagt sie. Der Kontrabass kann pldtzlich melodisch werden, kann
sich mit der Viola verschréanken, kann in andere Register auswei-
chen, wenn Tuba oder Bassklarinette den tiefen Raum besetzen.
»Man muss schauen, dass man sich da ein bisschen aus dem Weg
geht«, formuliert sie pragmatisch — und beschreibt damit ein
zentrales Prinzip dieses Ensembles: das permanente Mitdenken
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der anderen. Ullmann: »Genau darin liegt aber auch die Spannung.
Es geht darum, gewohnte Rollenbilder und Hérgewohnheiten
aufzubrechen. Die Elektronik verstérkt diesen Prozess, aber sie
ist nicht der Ursprung. Entscheidend ist, dass alle Beteiligten
bereit sind, sich auf dieses offene, bewegliche System einzulassen.«
»Coffee and Berries« erinnert stellenweise an den Free Jazz der
1970er-Jahre. Ist das bewusst so angelegt? Ullmann: »Das hat viel
mit den Generationen und den musikalischen Biografien in der
Band zu tun. Charles Downs ist tiber 80 und hat noch mit Cecil
Taylor gespielt — er kommt also direkt aus dieser Tradition. Steve
Swell gehort ebenfalls zu dieser Generation. Joe Morris ist im
Vergleich dazu fast schon der »Jiingere, und ich liege altersméfiig
irgendwo dazwischen. Diese unterschiedlichen Hintergriinde brin-
gen jeweils ihr eigenes Vokabular mit — und bei Musikern wie
Downs ist der Free Jazz der 1960er- und 1970er-Jahre ein wesent-
licher Bestandteil. Das ist flir diese Musiker kein Stil, den man
zitiert, sondern eine Sprache, in der sie sich selbstverstédndlich
bewegen.«

Gulf of Berlin wiederum erinnert rdumlich und konzeptionell
an eine Hohle, vielleicht gar an Platons Hohlengleichnis: an Schat-
ten, an Wahrnehmung, an den Ubergang von blofem Schein zu
Erkenntnis. Fiir Hilbig ist dieser Vergleich »sehr treffend: Es geht
ja tatsdchlich um Schatten. Michael Haves erzeugt so etwas wie
Schatten unserer Klédnge. Jedes der finf Instrumente bekommt
eine Art Spiegelbild, das in verédnderter, verzerrter Form zuriick-
kommt - und auf das wir keinen direkten Einfluss haben. Diese
Spiegelungen miissen wir stdndig neu einordnen und interpre-
tieren. Das macht das Spiel extrem konzentriert, weil so viel
gleichzeitig passiert. Man muss sehr genau zuhdéren. In gewisser
Weise stehen auf der Biihne also nicht nur finf Musiker, sondern
auch funf >Spiegel« ihrer selbst. Und genau dadurch verdndert
sich das Spiel: Man spielt weniger, hért mehr — und reagiert auf
etwas, das gleichzeitig vertraut und fremd ist.«

Die CD beziehe sich nicht ohne Grund auf Timothy Leary, den
»Guru« der Hippie-Bewegung in den 1960er- und 1970er-Jahren,
der viel mit psychedelischen Drogen wie LSD experimentiert hat,
sagt Ullmann. Und worauf bezieht sich »Coffee and Berries«? »Das
kommt einfach daher, dass es bei Steve Swell morgens immer
Kaffee und Beeren gab, erkldrt Ullmann.

Bei dem Stiick »Quartet 4 the Thing« auf dem New Yorker
Album treten Saxophon und Posaune in einen bemerkenswerten
Dialog, der auf den ersten Blick wie ein Streitgesprach anmutet,
aber bei genauem Hinh6ren nimmt die Posaune eine Art ironi-
sche Haltung ein. Sie klingt wie eine spafiige Antwort auf das
Saxophon. In wieweit gehdrt Humor zum Jazz? Ist er Teil einer
Sprache, auf die man sich im Vorfeld einigt? »Es ist eine musi-
kalische Sprache, auf die man sich verstandigt«, sagt Hilbig. »Und
es kann schon auch sein, dass jemand etwas ironisch kommen-
tiert und der andere ernst redet. Ich bin immer ein Fan von
Ironie in der Musik oder auch von Humor. Und das ist ja wie
in einem Gesprdach: Man kann etwas Ernstes besprechen und
auch mal einen Witz dazwischen machen.«

In Ullmanns Konzepten steckt eine Haltung, die im Zusammen-
hang mit Ironie wirksam ist: Musik als Gesprachsform, in der
unterschiedliche Tonfélle koexistieren diirfen. I



KLINGT KOMISCH

Liebe Leserinnen und Leser,

ist Thnen mal aufgefallen, wie viel Musik im Theater erklingt? Seit ich immer mehr
Vorstellungen erlebe, bei denen die Schauspieler selbst wie Sangerinnen und
Sanger am Biithnenrand vorne in ein Mikrofon singen, frage ich mich, ob diese Art
der Inszenierung von einer verdnderten Haltung zur Musik auf Theaterbiihnen
generell Zeugnis geben soll. Der griechische Tragodienchor sprach, sang
oder sprach sing-sang-singend, transportierte verbindenden Text, Meinung,
Stimmung, Drauendes und Wahrheiten, die von den Schauspielern auf der
Biihne nicht erfasst werden konnten, fehlte ihnen doch der direkte Kontakt
zu den olympischen Gottheiten, auf den sich die Choristen — zwischen Erde
und Himmel - durchaus berufen konnten. Nun aber treten Einzelne nach
vorne und singen ein Lied, statt einen Monolog zu sprechen, oder der
Monolog wird zum Lied vertont.

Die Singstimme jedes Menschen ist eine intime Sache. Von manchen ein
Leben lang gehiitet und niemals preisgegeben. Ich konnte mich nicht er-
innern, meinen Vater jemals singen gehort zu haben. Singen gehért zu den
Nacktheiten der Existenz.

Im Theater bin ich verbliifft, wie viele — auch stimmlich nicht Souveréane
- singen und damit diese schwer zu trainierende Fahigkeit darbieten. Es
macht sie oft sehr verwundbar, weil der Gedanke bleibt, dass man den
Mensch und nicht den Schauspieler in seiner Rolle singen hort. So wére
es durchaus fiir die Inszenierung passend und férderlich, einen Hamlet NorA GOMRINGER ist Lyrikerin
mit gebrochener, zarter Stimme zu horen — um die ihm sich 6ffnende und Performerin. Mit Philipp
Verloren- und Geworfenheit horbar zu machen. Bei einer Theaterpreis- Scholz tourt sie im Duo, mit
verleihung in Berlin sangen auf einmal alle: 7 Hamlets, 1 Rosen-schwin- 520y Sommer spielt sie oft.

. . Stimme, Sprechen und beredtes
gender Teufel, mehrere Chansoniers — das Leben, die Freude, der Tod, Schweigen sind ihr Auftak,
alles dem Gesang gegeben. Fermate und Vorzeichen. Sie

Bei mehreren Inszenierungen der letzten Jahre sah ich den Band-Effekt, dreht Poesiefilme, rezitiert,
live. Ganze Ensembles wurden ins Bithnengeschehen integriert, waren Schreibt Libretti und fir Feuille-

. . . . . . ton und Radio. Als Direktorin

zugleich Landschaft, Akteure, ja auch Stimmungsmaschinerie. Oder ein leitet sie seit 2010 das Interna-
einzelner Theatermusiker war am Rand platziert, strich und schlug das tionale Kiinstlerhaus Villa Con-
Waschbrett, die Harfe, die Gitarre, mehrere Drums. Die One-Man-Machine cordia. www.nora-gomringer.de
arbeitete als Tongeber vom Rand in die Mitte des Geschehens hinein. Ein
stimmloser und doch melodiéser Chor kénnte dies nicht besser. Semantisch findet
keine Ubertragung statt, aber Musik baut die Szene auf und demoliert sie spéter.
Heimelig kann es werden durch vertraute Kldnge und unheimlich durch andere.
Ich hére Dramaturgen miteinander reden und sich von der Brillanz des einen oder
anderen Kiinstlers vorschwarmen, der ihnen die Bithne »warm« oder »vielfarbig«
gestaltet hat. Die Theaterbiihne und die Musik gehen eine lange Zeit schon Hand
in Hand und erleben gerade eine Art gegenseitige Neu-Entdeckung, weil sie nicht
nebeneinander herlaufen, sondern die eine Kunstform der anderen vorauszulau-
fen scheint. Die Bithne ist vielsprachig in Deutschland, setzt sich mit Erinnerungs-
kultur und Demokratie auseinander, ist sich ihrer Orchideenhaftigkeit bewusst
und will sich nah an die Menschen herantragen. Die Musik ist schiichterner ge-
worden, ist als Produkt kopier- und klaubarer.

Die Musik hat viel erlebt seit Napster, YouTube und der GEMA-Reform. Da das
Theatererleben immer Live-Charakter hat, ist die Musik auf der Biihne eine, die
mitziehen muss. Und sie tut‘s, kann gldnzen und das Bihnengeschehen glanzend
machen. Ich meine nur - gehen Sie ins Theater, wenn es heifdt: mit Theatermusiker
oder Live-Band! Sie werden Musik neu und anders horen. Die Inszenierung »meint«

Sie! Beim Entdecken dieser kommenden Stiicke und Werke wiinsche ich Thnen viel
Spafs, Ihre Nora Gomringer
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Die Experimente

Seit vierzig Jahren ist das Zircher Label INTAKT eine Ir
musik geht. Als Verein arbeitet es aus einem linken, kolle
Erinnerungen an fruher, Ansichten zu heute, Vorausblick
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 der Uhrmacher

istitution, wenn es um herausfordernde Improvisations-
ktiven Geist heraus, der sich auch heute noch mitteilt.
e.

Von Manfred Papst
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»Frag doch lieber die Jungen, die jetzt am Driicker sindc,
sagt Patrik Landolt (*1956) in seinem unverkennbaren Ostschwei-
zer Dialekt, wenn man ihn auf vierzig Jahre Intakt Records an-
spricht. Er hat die Leitung des 1986 von ihm in Ziirich gegriinde-
ten Labels vor vier Jahren an Florian Keller, Anja Illmaier und
Fiona Ryan abgegeben. Anja Illmaier, die bereits seit 2010 dabei
war und zudem acht Jahre lang das Festival Taktlos leitete, hat
Ende 2025 eine neue Herausforderung gesucht; neben Keller und
Ryan sind nun Ariane Pollo und Adrienne Crettenand mit im Boot.

»Die Stabiibergabe verlief vollig problemlos«, sagt Florian
Keller im Gespréch. »Es war keine Zasur, sondern ein organischer
Prozess. Wir kdnnen Patrik jederzeit um Rat fragen, aber er mischt
sich nicht ungefragt ein. Ich schétze es auferordentlich, mit ihm
zusammen Musik zu héren, und von da kommen wir immer auch
rasch auf gesellschaftspolitische Themen. Die Art von Jazz, die
Intakt pflegt, bewegt sich ja nicht im luftleeren Raum.« Landolt
bestatigt die Einschdtzung seines Nachfolgers: »Jazz ist immer in
Bewegung«, sagt er, »er lebt von der Verdnderung, von der Neu-
gier. Mir schwebte nie ein Musikhaus vor, bei dem die Kiinstle-
rinnen und Kiinstler, die Mitarbeitenden und das Publikum ge-
meinsam ergrauen.«

Keller (*1978) ist zwischen Biicherregalen und Konzertbithnen
aufgewachsen. Studiert hat er Germanistik, Kunstgeschichte und
Philosophie. Daneben war er als Jazzjournalist tatig, spiter auch
als Veranstalter. 2015 folgte der Einstieg ins Festival unerhort!,
das er seit 2022 leitet. Uber Anstellungen bei der Galerie Presen-
huber und ECM Records kam er 2016 zu Intakt. Er lebt mit seinem
Sohn Finn und seiner aus Irland stammenden Frau Fiona Ryan,
die bei Intakt fiir Grafik, Design und Marketing verantwortlich
ist, in Zurich. Keller hat sich in kurzer Zeit vom Musikkenner und
Literatur-Aficionado zu einem umsichtigen Produzenten weiter-
entwickelt, der das Intakt-Schiff in 6konomisch schwierigen Zei-
ten durch die raue See navigiert.

Bemerkenswert ist bei dem Schweizer Label, das weltweit wahr-
genommen wird, nicht nur das Programm mit mittlerweile 455
Titeln, ungewo6hnlich ist auch die Geschéaftsform: Intakt Records
ist ein nichtkommerzieller Verein mit einem siebenkdpfigen Vor-
stand. Zu ihm gehoren u.a. die deutsche Saxophonistin Ingrid
Laubrock, die seit 2008 in Brooklyn lebt, der Ziircher Schlagzeu-
ger Lucas Niggli, der Unternehmer Giovanni Borrelli und die
Soziologin Rosmarie A. Meier, die in den 1980er-Jahren das erste
Canaille-Festival organisierte, ein Improvisationsfestival fiir
Musikerinnen. Alle Vorstandsmitglieder arbeiten ehrenamtlich.
Fir die Mitarbeitenden gilt Lohngleichheit. Ein Kreis von Abon-
nentinnen und Abonnenten des Gesamtprogramms sowie méze-
natische Zuwendungen sichern das Uberleben des Labels in einem
Umfeld, in dem die 6ffentliche Hand, anders als im klassischen
Bithnen- und Konzertbetrieb, die Infrastruktur kaum fordert.

Landolt brannte schon immer fiir die Musik. Bereits als Gym-
nasiast organisierte er erste Jazzkonzerte. Wahrend des Philoso-
phiestudiums setzte sich das ebenso fort wie neben seiner Arbeit
als Journalist: Er gehorte 1980 zu den Griindungsmitgliedern der
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Das erste Intakt-Album: »Irene Schweizer Live at Taktlos,
aufgenommen im Februar 1984 in der Zircher Roten Fabrik,
verdffentlicht 1986; Coverdesign Ruedi Wyss.

bis heute bestehenden linken Wochenzeitung (WOZ), fur die er
22Jahrelang als Kulturredaktor und Mitglied der Geschéftsleitung
arbeitete. 1982 initiierte er mit der Pianistin Iréne Schweizer und
dem Journalisten Fredi Bosshard die Reihe Fabrikjazz, 1984 das
Taktlos-Festival. 1986 griindete er Intakt Records.

Das Label hat sich von Beginn an dem aktuellen Jazz und der
grenziiberschreitenden Musik verschrieben. Etwa 16 Neuerschei-
nungen pro Jahr veroffentlicht es; die Backlist ist nahezu voll-
stindig lieferbar. Die Aufnahmen entstehen in verschiedenen
europédischen und US-amerikanischen Studios; Live-Mitschnitte
von Festivals kommen hinzu. »Wir arbeiten dabei sehr eng mit
den Musikerinnen und Musikern zusammenc, sagt Keller. »Schnell-
schiisse produzieren wir nicht. Sorgfalt in Sachen Stiickauswahl,
Aufnahmequalitdt, Artwork und Liner Notes wird bei uns grofi-
geschrieben. Das sind alles dialogische Prozesse, die Zeit brauchen.
Der Werkcharakter des Albums bleibt fiir uns zentral. Wir kdnnen
und wollen nicht plotzlich fiinfzig Tontréger jahrlich auf den
Markt werfen — obwohl es unfassbar viel exzellente Musik gibt
und wir von Anfragen tiberflutet werden.«

Das Angebot wird sowohl auf CDs als auch in digitaler Form
publiziert und international vertrieben. Zudem organisiert das
Label laufend Live-Anlésse. Intakt-Festivals gab es schon in New
York, London, Berlin, Wien, Kéln und natiirlich Ziirich. Einen
Hohepunkt in der Labelgeschichte markierte der Marz 2012:
Damals erhielt Landolt von John Zorn, dem Musiker und Betrei-
ber des New Yorker Avantgarde-Klubs The Stone, eine Carte blan-
che fiir 24 Konzerte Schweizer und New Yorker Jazzgrofien, die
alle mit Intakt verbunden sind.
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Die Anfange von Intakt sind nicht vom Namen der Free
Jazz-Pionierin Iréne Schweizer (1941-2024) zu trennen. »Wir
produzierten die Platte >Iréne Schweizer Live at Taktlos< 1986
selbst«, erinnert sich Landolt, »weil sich keine Plattenfirma fand,
die die Bander mit den Aufnahmen verdéffentlichen wollte. Die
LP wurde zwar ein Erfolg: Ohne internationales Vertriebsnetz
verkauften wir gegen 2000 Exemplare. Dennoch fanden wir in
den ersten Jahren in Deutschland keinen Vertrieb, der die Musik
von Irene Schweizer oder von Barry Guy mit dem London Jazz
Composers Orchestra vertreiben wollte. Da half es auch nicht,
dass wir bereits 1988 fiir das dritte Intakt-Album mit Irene Schwei-
zers Quintett, >The Storming of the Winter Palace¢, den grofsen
Jahrespreis der Deutschen Schallplattenkritik erhielten. Ich er-
innere mich an den Absagefax eines renommierten deutschen
Plattenvertriebs, der uns mit groben Worten belehrte: >Diese
Scheifimusik lasst sich nicht verkaufen.« Der Vertrieb ist inzwi-
schen eingegangen, Intakt nicht.«

Dass Intakt die ersten Jahre liberlebte, grenzt fiir Landolt an
ein Wunder. »Wir hatten ja iberhaupt kein Geld«, erzahlt er. »Als
Barry Guy im April 1989 mit seinem 18-képfigen London Jazz
Composers Orchestra nach Zirich kam, probte er in der Roten
Fabrik, einem selbstverwalteten Kulturzentrum, in dem keine
Mietkosten anfielen. Das Konzert am Abend wurde vom Organi-
sationsteam Fabrikjazz finanziert. An den folgenden beiden Tagen
spielte die Grof3formation im Radio Studio Zirich zwei grofse
Orchesterwerke ein. Das Schweizer Radio stellte das Aufnahme-
studio, Intakt Records den Tonmeister. Die Hotelkosten der 18
Musiker fiir fiinf Nachte teilte Intakt mit dem Veranstalterteam
Fabrikjazz. Am Abend kochte das Intakt-Team fiir die Musiker
im Gemeinschaftsraum des Genossenschaftshauses an der Nep-
tunstrasse 82, wo das Buro von Intakt Records untergebracht
war. Es gab Pasta, Salat und Wein. Barry Guy, der bei klassischen
Orchestern wie Christopher Hogwoods Academy of Ancient Mu-
sic und John Eliot Gardiners Orchestern spielte, verkaufte eines
seiner historischen Instrumente, um das Honorar, das Intakt den
Musikern fir die Arbeitstage zahlen konnte, aufzubessern. Ende
1989 erschien >Harmos¢, 1990 >Double Trouble«auf CD. Zwei Wer-
ke, die Musikgeschichte schrieben, waren geboren.«

In den ersten beiden Jahrzehnten stand Iréne Schweizer im
Zentrum der Intakt-Produktion. »Sie spielte eine neunteilige Pi-
ano-Drums-Serie mit den wichtigsten Schlagzeugern der dama-
ligen Jazzwelt ein«, so Landolt, »von Louis Moholo und Pierre
Favre bis zu Glnter Sommer und Han Bennink reichte das Spek-
trum. Es folgten die feministischen Manifeste des Trios Les Dia-
boliques, Konzerte mit Barry Guys London Jazz Composers Or-
chestra, aber auch Aufnahmen mit Don Cherry und Oliver Lake.
Aus der jingeren Zircher Szene wuchsen Co Streiff, Jirg Wicki-
halder und Omri Ziegele im musikalischen Dialog mit der Pio-
nierin heran. Irénes gefeierte Rezitale in Chicago, Zurich und
Luzern waren weitere Meilensteine in der Label-Geschichte.«

Iréne Schweizer prégte die frithen Jahre nicht nur als Musike-
rin, sondern auch als engagiertes Vorstandsmitglied. Als Femi-

nistin war sie eine Symbolfigur der avancierten Szene. »Sie sen-
sibilisierte uns fir Themen wie gender und race, lange bevor
diese den Diskurs beherrschten«, erinnert sich Landolt.

Aufgrund seiner Offenheit, seiner nichtkommerziellen Struk-
turen und seinem Networking wurde Intakt schon bald weit tiber
die Schweiz hinaus bekannt. Gréfien wie Cecil Taylor, Elliott Sharp,
Fred Frith und Uli Gumpert konnten fiir Auftritte und Einspie-
lungen gewonnen werden.

Die Aufnahmearbeit mit den Musikern, die oft in abgelegenen,
noch nicht gentrifizierten Stadtteilen wie der Bronx stattfand,
wo die Studiomieten zahlbar waren, fiihrte Landolt immer wie-
der mitten ins Weltgeschehen. Er erinnert sich, dass im Foyer des
Tonstudios in New York bei den Aufnahmen mit Elliott Sharp die
Live-Ubertragung der US-Bombardements des Iraks im Fernsehen
lief, und als er am 10. September 2001 auf dem Weg von Manhat-
tan nach Brooklyn war, wo er den Vertrag fiir die Solo-Aufnahmen
mit Cecil Taylor unterzeichnete, kam er direkt an den Twin Towers
vorbei. Als er am anderen Morgen den Broadway hinab spazier-
te, sah er, wie die Tlirme einstirzten.

Im Jahr 2005 erschien als hundertste Platte des Labels
eine seiner bisher erfolgreichsten Produktionen: Alexander von
Schlippenbach und das Berliner Quartett Die Enttduschung spiel-
ten auf drei CDs sdmtliche Kompositionen von Thelonious Monk
ein. Eine weitere Intakt-Erfolgsgeschichte ist die Zusammenarbeit
mit dem amerikanischen Saxophonisten James Brandon Lewis.
Nach einem Treffen 2019 in New York vereinbarte Intakt mit dem
jungen, damals noch weitgehend unbekannten Musiker die Pro-
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Aufnahmen in Paris mit
Les Diaboliques 1993, v.I.
Irene Schweizer, Maggie
Nicols, Joélle Léandre

duktion von drei CDs mit dem neuen James Brandon Lewis Quar-
tet, bestehend aus dem kubanischen Pianisten Aruan Ortiz, dem
Bassisten Brad Jones und dem Schlagzeuger Chad Taylor. Diesen
Sommer erscheint bereits das sechste Quartettalbum mit dem
Titel »Omni«; weitere Aufnahmen, etwa ein Live-Mitschnitt von
Lewis’ Konzerten im Juni 2026 im New Yorker Jazzklub Village
Vanguard, sind geplant.

Eines der Erfolgsgeheimnisse von Intakt Records ist
zweifellos die Vernetzung der Schweizer Jazzszene mit der glo-
balen Avantgarde. An vielen Beispielen liefse sich das zeigen. Am
29.11. 2019 etwa gab das Trio des Gitarristen Dave Gisler mit der
genialen, 2022 allzu frith verstorbenen Trompeterin Jaimie Branch
am Festival unerhort! ein denkwiirdiges Konzert. Das energiege-
ladene Set enthielt alles, was den avancierten Jazz ausmacht:
dichtes Interplay und improvisatorische Vulkanausbrtiche, Er-
kundungen von atmosphérischem Neuland, lyrische Einsprengsel,
bluesgetrankten Groove. Im Jahr darauf erschien der Live-Mit-
schnitt als Intakt CD 357.

Das Album zeigt in einer Nussschale, was die Qualitat des Zir-
cher Labels ausmacht: Es pflegt weder ein Biotop, noch kapriziert
es sich auf das Publizieren einzelner Alben. Stattdessen bietet es
seinen Musikerinnen und Musikern langfristige Perspektiven.
»Wir verlegen nicht Biicher, sondern Autoren«: Der Satz des le-
genddren Suhrkamp-Verlegers Siegfried Unseld gilt mutatis mutan-
dis auch fir Intakt. Keller betont: »Kontinuitdt ist fiir uns ebenso
wichtig wie fiir die Musikerinnen und Musiker selbst.«

Gisler zum Beispiel ist auf dem Label sowohl mit seinem Kern-
trio vertreten als auch in dessen erweiterter Form mit Jaimie
Branch und/oder David Murray; zudem ist der Gitarrist auf meh-
reren Intakt-Tontragern der Formationen Pilgrim von Christoph
Irniger und Weird Beard von Florian Egli zu horen. Und Gisler
ist kein Einzelfall: Intakt Records hat etliche namhafte Jazzmu-
sikerinnen und -musiker der Schweizer Szene im Programm, und
fiir sie alle gilt: Sie werden hier zum Teil einer internationalen
Community, sie kommen miteinander ins musikalische Gespréch,
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Florian Keller und Anja llimaier im Biro von Intakt

© PATRIK LANDOLT

© INTAKT

Barry Guy und
Patrik Landolt
1986, hinter der
Zugscheibe
Simon Picard und
Paul Rutherford

befeuern sich gegenseitig, tiberschreiten Grenzen — und finden
gerade im steten Austausch eigene, individuelle Wege. Sie bewe-
gen sich in einer Welt, zu der Personlichkeiten wie Anthony Brax-
ton, Aki Takase und Marilyn Crispell zahlen. »In jedem Fall geht
es darume, hat schon Label-Griinder Landolt festgehalten, »op-
timale Bedingungen zu schaffen, damit sich die Kiinstlerinnen
und Kiinstler kreativ entfalten kénnen.« Und Keller ergédnzt: »Zu
unserer Arbeit gehort auch, dass wir unseren Kiinstlerinnen und
Kiinstlern zu Bithnen- und Radioprisenz verhelfen.«

Seiten liefsen sich fiillen mit den illustren Namen, die auf den
bislang 455 Alben des Labels vertreten sind. Das ware eindriick-
lich genug; entscheidend ist jedoch etwas anderes: Das Intakt-Team
hat sich immer gegen die Gliederung seines Programms in Spar-
ten gewehrt. Da gibt es keine Unterteilung in »Jazz«, »Freie Im-
provisation« und »Zeitgendssische E-Musik, keine Sublabels fiir
die Schweizer, Berliner oder New Yorker Produktionen. Die Gren-
zen sind offen. Man kann das Programm von Intakt als Kreise
beschreiben, die stdndig wachsen und sich dabei tiberschneiden.
Akustische und elektroakustische Musik, Jazz, Rock, aufsereuro-
péische Elemente, kompositorische Verfahren der Neuen Musik:
Alles findet hier Platz.




Rosemarie A. Meier, Evan Parker, Patrik
Landolt in Parkers Haus in Faversham einen
Tag nach dessen 75. Geburtstag
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Der gemeinsame Nenner heifit Innovation, Neugier, Ori-
ginalitat, Substanz. Qualitdt wird vorausgesetzt. Das blofse Gefal-
lige hat schon Landolt nie interessiert, und zum Gliick gilt das
auch fiir das aktuelle Team. Das Label ist mit seinen Tontragern
wie mit dem von ihm mitveranstalteten Zircher Jazzfestival un-
erhort! zum Synonym fiir eine Musik geworden, die fiir die Frei-
heit des Asthetischen einsteht und damit - ohne dass es plakati-
ver Parolen bediirfte -immer auch eminent politisch ist. Es begreift
Musik nicht als Freizeitunterhaltung, sondern als gesellschaftliche
Kraft und zeigt damit, dass die Rede vom Jazz als »Nische« zu
kurz greift. Er dient sich nicht einem Massenpublikum an, aber
als Ferment entfaltet er eine nicht zu unterschétzende Wirkung.

Intakt hat als nichtkommerzieller Verein fiir die internationa-
le Jazzszene und namentlich fiir das Schweizer Kulturleben in
den letzten vier Jahrzehnten weit mehr geleistet als die Major
Labels. In einem Umfeld, das vom Schwinden der Medienvielfalt
und permanenten Spariibungen im Kulturjournalismus gepragt
wird, muss das Unternehmen weitgehend ohne publizistische
Unterstiitzung auskommen - und findet neue Wege, auf denen
die Musik zur Horerschaft gelangt. »Autonomie ist uns ganz wich-
tig«, sagt Keller. »Wir haben unsere Website und damit unseren
Shop ausgebaut. Fiir Downloads sind wir nicht mehr auf Bran-
chenriesen wie Bandcamp angewiesen, die dauernd den Besitzer
wechseln. Wir haben uns darauf eingestellt, dass im physischen
wie im digitalen Bereich die bestehenden Vertriebsstrukturen
immer wieder wegbrechen.«

Anders als die Unterhaltungsindustrie, die zu wissen glaubt,
was das Publikum horen will, macht Intakt seinen Musikerinnen
und Musikern keine stilistischen und inhaltlichen Vorschriften.
Das heifst nun freilich nicht, dass es einfach deren Musik abfiillen
wirde. Im Austausch aller Beteiligten werden die Alben diskutiert,
konzipiert und realisiert, sorgsam gestaltet und effizient vertrie-
ben. Die Akribie der Schweizer Uhrmachertradition verbindet
sich bei Intakt mit Experimentierfreude und anarchischer Ener-
gie. »Wir fithlen uns dort am wohlsteng, sagt Florian Keller mit
Hinweis auf Alexander Kluge, »wo der Klassifizierungsteufel
seine Liicken ldsst.« Dieses Konzept hat auch nach vierzig Jahren
noch Zukunft. |




Melodi

Sie lasst mehr als aufhorchen,
befindet sich auf einem Weg, der
ihr bald schon viel mehr Zuspruch
bescheren kénnte: Saxophonistin
ANNA TSOMBANIS. |hrist das
Jazzerbe wichtig, das sie aber in
ihrem Quartett mit zwei Kontra-
bassen nach ihrer Art deutet.

Von Reinhold Unger

S GIBT DIESE SELTENEN kostbaren Momente, da man
E durch Zufall einer neuen Stimme gewahr wird und sofort
merkt: Da ist etwas — ein eigener Ausdruck, vielleicht
auch nur die Suche danach, auf jeden Fall etwas, das einen in
Beschlag nimmt, neugierig macht, dranbleiben Idsst. So geschehen
im letzten Herbst auf der nachtlichen Heimfahrt. Die CD ist zu
Ende, eine neue einzulegen lohnt sich nicht mehr fir die letzte
Viertelstunde. Also nimmt man die CD aus dem Player, die Anla-
ge schaltet auf den eingestellten Radiosender, Deutschlandfunk
Kultur. Und auch hier hért man Jazz: ein kraftvolles Tenorsaxo-
phon, Bass und Schlagzeug. Da spielt jemand, der offensichtlich
sattelfest in der Tradition ist, sich von deren Regeln aber nicht
gangeln lassen, indes ebenso wenig Freiheit als exzessiven Selbst-
zweck verstehen will — eher so ein entschiedenes Dazwischen.
Unweigerlich lduft im Kopf der interne Blindfold-Test an: Der
oder der kann’s nicht sein, die vielleicht? Und sind das nicht
sogar zwei Bdsse? Das mochte man bei der Qualitdt der serien-
maéfiig im Pkw verbauten Anlage aber lieber nicht beschworen.
Wiéahrend man noch rétselt, sagt eine Radiostimme: »Sie horten
eine Aufnahme der Tsombanis Four«. Nie gehort, also muss am
néchsten Tag die Suchmaschine ran und man erfahrt: Anna Tsom-
banis ist eine aus Berlin stammende, in Wien lebende Tenorsaxo-
phonistin, die korrekte Schreibweise ihrer Band lautet Tsomba-
nis4, denn ja, es sind tatsachlich zwei Kontrabésse, gespielt von
Beate Wiesinger und Andreas Waelti, am Schlagzeug Herbert
Pirker. Das Album heifdt »Essentials« und bestatigt den ersten
Eindruck, die Stiicktitel deuten an, dass hier zwischen grofier
innerer Ruhe und Starke musiziert wird (»Meditation«), man sich
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aber auch in deutlich unwegsamere Soundgefilde vorwagt (»Ge-
rollfeld1« und »Gerollfeld2«). Als man feststellt, dass dieses Quar-
tett schon bald in der Miinchner Seidlvilla auftritt, steht fest:
Dieses Konzert will man nicht verpassen, diese Saxophonistin
will man kennenlernen.

In grofleren Formationen kann es schon mal mehr als einen
Tiefsaiter geben, im Quartett aber sind zwei Kontrabdsse extrem
selten. Warum also die Verdoppelung? »Ich finde es eine span-
nende Herausforderung, wie man den Bass in verschiedensten
Funktionen innerhalb der Band einsetzen kann. Ich hatte davor
lange ein Trio, ein Modell, das mir gut geféllt, und dann wollte
ich halt was Neues machen und dachte mir, zwei Basse wiren
cool, weil Kontrabass mein Lieblingsinstrument ist«, sagt die 1994
in Berlin geborene Anna Tsombanis. Sie fithle sich wohlin einem
Kontext, in dem kein Harmonieinstrument die Akkordstrukturen
deutlich konturiert, schatze neben der Freiheit aber auch die
erhéhte Verantwortung, die das fiir alle Bandmitglieder bedeute:
»Auf der einen Seite kann man eben voll ausbrechen und auf der
anderen Seite gibt es dann die Herausforderung, wenn man die
Harmonie wirklich deutlich spielen will, das klarzumachen ist
dann auch nicht so leicht.«

Angefangen hat Tsombanis mit zwolf Jahren auf dem Altsaxo-
phon. Als sie nach einigen Jahren fiir ein Landesjugendjazz-
orchester vorspielen wollte, erfuhr sie, dass dort eher Bedarf im
Tenorbereich herrschte, sattelte fiir die Audition also kurzerhand
auf die tiefere Lage um. Die Stelle habe sie damals zwar nicht
bekommen, dafiir aber ihre wirkliche Stimme gefunden. Ihr Te-
norsound besitzt Kraft, strahlt aber gleichzeitig auch Warme aus,
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ein Selbstbewusstsein, das nicht auftrumpfen, sondern einen
einladen und mitnehmen will. Dieser Klang sei relativ schnell
nach ihrem Umstieg aufs Tenor dagewesen: »Es ist einfach so,
dass ich immer so ein bisschen dunkler hore, das Dunkle suche.«
Thr erstes Vorbild wurde dann »aufjeden Fall Sonny Rollins, mein
Hero«. Dessen legendére Trio-Einspielung »Way Out West« mit
Bassist Ray Brown und Drummer Shelly Manne sei dann auch
der Grund gewesen, warum sie selbst in dieser Instrumenten-
kombination zu spielen begonnen habe. »Dann habe ich ganz viel
Sonny Rollins transkribiert, frither auch viel Stan Getz. Zu Coltra-
ne bin ich erst spater gekommen, aber ihn schétze ich auch sehr.
Doch die Solos, die ich mir so rausgehort habe wahrend des Stu-
diums, das war ganz viel Sonny Rollins, Stan Getz, Hank Mobley,
Lester Youngg, erinnert sich Tsombanis an ihre frithen Inspira-
tionen.

Im Studium kam Tsombanis, nachdem sie in Dresden ihren
Bachelor gemacht hatte, durch ein Erasmus-Semester erstmals
nach Wien. Es habe ihr sofort sehr gut gefallen und sie habe
viele Musiker kennengelernt, unter anderem Andreas Waelti, das
Bandmitglied, mit dem sie am ldngsten zusammenspielt. Inzwi-
schen ist der Bassist auch Co-Leader des tiberaus produktiven
Labels Unit Records, auf dem »Essentials« erschienen ist. »Und
dann habe ich mir gesagt, ein Semester war so kurz, bin dann fiir

den Master zuriick nach Wien und da halt hdngengeblieben, habe
meinen Platz gefunden und bin jetzt seit etwa acht Jahren dax,
beschreibt Tsombanis die Griinde ihres Umzugs von einer (Jazz-)
Hauptstadt in die andere. Die vielféltige Wiener Szene ist aber
nicht der einzige flr sie wichtige Aspekt: »Ich muss nicht so weit
fahren bis in die Berge, das ist auch wichtig fiir mich, denn ich
gehe sehr gern klettern, das ist meine andere grofse Leidenschaft,
mein zweiter Lebensmittelpunkt, der mich auch inspiriert.« Wie
so viele Jazzmusiker, unterrichtet Tsombanis, um ihren Lebens-
unterhalt zu bestreiten — nur in ihrem Fall nicht Musik. Klar, zu
einer Dozentenstelle an einer Universitidt wiirde sie nicht nein
sagen, aber »an irgendeiner Musikschule Kindern, die darauf gar
keinen Bock haben, Klarinette beizubringen«, darauf habe sie
keine Lust. Daher arbeite sie, zumindest solange sie noch nicht
von der Musik allein leben konne, in einer Kletterhalle, was ihr
grofden Spafs mache.

Ein nicht minder grofles Vergniigen ist es (fiir Tsombanis wie
ihre Zuhorer), aus den unterschiedlichen Herangehensweisen an
das, was heute alles unter Jazz subsumiert wird, einen eigenen
Weg zu gestalten. Tsombanis tiber ihr Credo: »Ich wiirde sagen,
dass ich sehr in der Tradition verwurzelt bin. Trotzdem ist mir
schon wichtig, dass ich meine eigene Sprache spreche, einen eige-
nen Sound entwickelt habe.« Wenn man komplett frei spiele, gebe
es ja »tausend Ansitze, und es kann natiirlich auch mal avant-
gardistisch sein, aber mir gefdllt der Ansatz, dass man, auch wenn
es komplett frei improvisiert ist, man trotzdem irgendwie versucht,
einen Song zu kreieren, dass es okay ist, eine schéne Melodie zu
spielen.« Zudem experimentiere sie gerade mit Soundeffekten
und Elektronik, ein Bereich, an dem sie in Zukunft mehr arbeiten
wolle. Das Hauptaugenmerk aber liege aktuell auf dem Schreiben
eines neuen Repertoires fir ihr rein akustisches Quartett, mit
dem dieses Jahr ein Livealbum aufgenommen werden soll.

Zwei der neuen Stiicke testet das Quartett schon mal beim
Konzert in der Seidlvilla, das den guten Eindruck des Albums
bestatigt und verstarkt. Wiesinger, Waelti und Pirker — exzellente
Improvisatoren mit interaktivem Musikverstandnis allesamt —
nutzen die solistischen und dynamischen Optionen, die ihnen die
Bandleaderin grof3zligig einrdumt. Tsombanis4 ist definitiv kein
Ego-Vehikel, die Statements der Leaderin sind konzis, auf den
Punkt. Fast konnte man meinen, Tsombanis sei in ihrer eigenen
Band das zurtickhaltendste Mitglied. Oder tduscht dieser Eindruck?
Eine entsprechende Mail-Nachfrage beantwortet die Saxophonis-
tin so: »Ich probiere in meinen Kompositionen viel Raum und
damit verbundene Freiheit zu lassen. Es kommt aber auch auf
das Stiick an. Es gibt Kompositionen, wo die beiden Béasse klar
ausnotierte Parts haben und weniger frei agieren konnen. Dann
gibt es aber auch Stiicke, die sehr viel Freiraum fiir gemeinsame
Improvisation lassen. Ich wiirde nicht sagen, dass ich immer das
disziplinierteste Bandmitglied bin, aber alle haben die Méglichkeit,
sich austoben zu kénnen.« Dem Miinchner Konzert nach zu ur-
teilen, konnte das anstehende Livealbum ein beachtlicher Wurf
werden, der dieser talentierten Melodikerin mit Freiheitsdrang
die verdiente Aufmerksamkeit bringen sollte. Wir wagen jeden-
falls die Prognose, dass Anna Tsombanis weiter klettern wird:
nach oben in der Wertschéitzung von Musikerkollegen, Publikum
und Kritik. I
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Der Saxophonist CHRISTOF LAUER
ist ein zurtickhaltender Mensch und ein
ausdrucksstarker Kinstler. Schon in den
Achtzigerjahren hatte er sich einen
Namen gemacht, ganze 25 Jahre lang
spielte er in der NDR Bigband. Nun legt
er ein Uberzeugendes Soloalbum vor.

HRISTOF LAUER ZAHLT zu jenen Saxophonisten, die
C nicht nur tber einen Ton verfiigen: Bald klingt er volu-
minds, kornig, satt, dann weich, schimmernd, warm,
bisweilen sogar fahl und durchsichtig. Mitunter changiert sein
Ton innerhalb eines einzigen Takts. Nirgends ist das augenfalliger
als auf dem Soloalbum »Odyssea Sonorume, das der geburtige
Hesse gerade vorgelegt hat. Es zeigt ihn, um es mit einem Paradox
zu sagen, als introvertierten Ausdruckskiinstler. Die Diszipliniert-
heit des Ensemblemusikers, fiir den die Meisterung technischer
Schwierigkeiten zum Alltag gehort, verbindet sich bei ihm mit
einer hochst individuellen Personlichkeit.

»Nachdem ich 2018 bei der NDR Bighand in Hamburg aufgehort
hatte, weil ich pensioniert wurde«, erzahlt Lauer im Gesprach,
»kam mir die Idee, vermehrt solo zu spielen. Ab und zu hatte ich
das auch schon vorher gemacht, besonders gern in Kirchenrédu-
men. Ich komme ja aus einer Pfarrfamilie. In meiner Kindheit
und Jugend habe ich zahlreiche Kirchenkonzerte erlebt, beispiels-
weise mit Helmut Walcha an der Orgel der Dreikonigskirche.
Deshalb habe ich hier in Frankfurt bei der Jazzinitiative angefragt,
ob sie sich vorstellen konnte, etwas Entsprechendes mit mir auf
den Weg zu bringen. Klaus Sohnel war von der Idee zum Gliick
sehr angetan und hat mich tatkréftig unterstiitzt.«

2019 trat der Saxophonist erstmals solo in der Alten Nikolai-
kirche am Romerberg in Frankfurt/Main auf. Sein intensives Spiel
sprach auf Anhieb einen Kreis aufmerksamer Zuhorer an, so dass
die zunéchst als Meditationen, spéter als Improvisationen ange-
kiindigten Konzerte bald zu einem festen Ritual wurden: Seither
finden sie in der Regel am ersten Montag jeden Monats statt, je-
weils um 19 Uhr, bei freiem Eintritt. Was bei der Kollekte einge-
legt wird, kommt karitativen Organisationen wie zum Beispiel
der »Welthungerhilfe«, »Arzte ohne Grenzen« oder der »Tafel«
zugute.

»Die monatliche Kadenz war nicht von Anfang an geplant,
erinnert sich Lauer. »Ich war selbst sehr unsicher: Kann ich das
tiberhaupt, und wohin will ich damit musikalisch? Am Anfang
habe ich eigene Stiicke interpretiert, manchmal auch Fremdkom-
positionen, auf alle Félle Stiicke mit festen Strukturen. Aber mei-
ne Idee war es eigentlich, ganz frei zu spielen, ohne andere Vor-
bereitung als die der inneren Fokussierung. Vor den ersten
Auftritten war ich furchtbar nervos, aber nach und nach wurde
ich immer sicherer — auch weil ich spiirte, dass die Kirche der
richtige Ort fiir mein Vorhaben war. Zum einen architektonisch
und akustisch, zum andern, weil sie als sakraler Raum ein Pub-
likum anzog, das eine Stunde der Einkehr suchte und bereit war,
sich auf meine Musik einzulassen.«
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Die Alte Nikolaikirche hat fiir Frankfurt eine besondere Bedeu-
tung: Das spétgotische Gotteshaus gehort zu den ganz wenigen
historischen Gebauden in der Innenstadt, die verschont blieben,
als bei den Luftangriffen vom Oktober 1943 und Mérz 1944 prak-
tisch die ganze Altstadt zerstort wurde. Nur das Kirchendach
brannte nieder, und am Stdrand wurden auf Hohe der Galerie
Mauerteile herausgesprengt. Die Gewdlbe hielten jedoch stand,
so dass der Wiederaufbau durch die evangelische Gemeinde be-
reits Ende 1948 abgeschlossen werden konnte. Heute dient die
Kirche auch Glaubigen indonesischer Herkunft als Versamm-
lungsort. Zudem ist sie aufgrund ihrer historischen und kunst-
geschichtlichen Bedeutung und ihrer zentralen Lage ein beliebtes
Touristenziel.

»Natirlich wirkt der Ort mit seiner Tradition und seiner Aura
auf mein Spiel ein«, sagt Lauer, »er ladt zur inneren Sammlung
ein. Aber ich setze in meiner Musik kein religioses Programm
um. Eher mochte ich von einer Klang- und Motivreise sprechen.



kraft

Im Titel der Reihe und meines Soloalbums ist ja nicht zufallig von
einer Odyssee die Rede, einer Irrfahrt. Sie ist gefahrlich und birgt
in jedem Augenblick das Risiko des Scheiterns, aber bei Homer
fithrt sie letztlich doch zum Ziel, und bei mir tut sie das hoffent-
lich auch.«

Fir sein Album konnte Lauer aus dreifdig Stunden Musik aus-
wahlen, die im Lauf der letzten sechs Jahre aufgezeichnet wurden.
Am Ende hat er sich aber doch auf drei Aufnahmen aus dem Jahr
2025 beschrankt. »Es ist alles aus dem Moment heraus entstanden,
ohne irgendwelche schriftliche Fixierungs, hélt er fest, »und es
gibt auch keine Schnitte, kein Editing. Die Aufnahme bildet eins
zu eins eine lange sowie zwei kiirzere meiner Klangerzdhlungen
ab.«Daslédngste, titelgebende Stiick hat Lauer am 2. Juni auf dem
Tenorsaxophon gespielt, »Pinus Pinea« am 6. August auf dem
Sopransaxophon und »This Is for Heinz« am 11. August wiederum
aufdem Tenorsaxophon. Mit Heinz ist natiirlich der Saxophonist
Heinz Sauer gemeint.

Von Manfred Papst (Text)
Norbert Gutier (Fotos)

Anders als Sonny Rollins in seiner berithmten, von der Kritik
allerdings zwiespdltig aufgenommenen Live-Aufnahme »The Solo
Albumg, die 1985 im Skulpturengarten des Museum of Modern
Art in New York mitgeschnitten wurde, hangelt sich Lauer nicht
assoziativ an verschiedenen mehr oder weniger bekannten The-
men entlang. Der grofSe britische Jazzpublizist Leonard Feather
schrieb damals iiber Rollins, das Konzert kdme ihm vor, als wir-
de der Gigant sich blof warmspielen. Davon kann bei Lauer
keine Rede sein. Sein Auftritt ist von jener magischen Prédsenz
bestimmt, die manche von Keith Jarretts Solokonzerten kenn-
zeichnet. Wie dieser beschreibt Lauer denn auch das »Leerwer-
den, die Befreiung von allen ablenkenden Gedanken, als wich-
tige Voraussetzung fiir sein Spiel. Dieses ist gekennzeichnet durch
das Auffachern von Motiven, die nicht blofs durch die Tonarten
gejagt, sondern thematisch weiterentwickelt werden und leitmo-
tivisch wieder auftauchen. Bei aller Ndhe zur frei improvisierten
Musik ist Lauer kein Mann der Abschweifung oder des Mutwillens.
Wie Odysseus verliert er das Ziel seiner Reise nicht aus den Augen.

Aufgewachsenist Lauer in einerliberalen Pfarrfamilie im nord-
hessischen Melsungen. Dass er Musiker werden wollte, wusste
er schon friih; dass es der Jazz sein sollte, aber noch nicht. Zunéchst
sah alles nach einer Laufbahn im klassischen Bereich aus. »In
der Verwandtschaft gab es zwei Berufsmusiker in dieser Sparte,
erzdhlt Lauer, »und mein Vater hat selbst Orgel und Klavier ge-
spielt. Er war in der Bachschen Tradition verwurzelt, die auch
mir bis heute wichtig ist.« Den Ausschlag, von der Klassik zum
Jazz zu wechseln, gab bei Lauer wie bei der grofsen US-amerika-
nischen Pianistin Marilyn Crispell eine einzige Schallplatte von
John Coltrane. War es bei ihr »A Love Supremec, so war es bei
ihm das Album »Meditations« aus dem Jahr 1966, das als spiritu-
elles Folgewerk von »A Love Supreme« gilt. Es war die letzte LP,
die Coltrane mit McCoy Tyner, Jimmy Garrison und Elvin Jones
einspielte; mit dem Saxophonisten Pharoah Sanders und dem
Schlagzeuger Rashied Ali erweiterte er sein Quartett zum Sextett.
Die Stuicke tragen Titel wie »The Father, the Son and the Holy
Ghost« oder »Compassion«, und zeigen den religiosen Charakter
des Werks an. »Die Platte wurde in einer Sendung des Hessischen
Rundfunks vollstdndig gespielt«, erinnert sich Lauer. »Damals
war so etwas noch méglich. Ich habe die Stimme von Uli Olshau-
sen, der die Sendung moderierte, bis heute im Ohr. Das war ein
Wendepunkt in meinem Leben. Die Musik hat mich so ergriffen,
dass flr mich klar war: Da will, da muss ich hin! Aber nattirlich
wurde es erst mal schwierig.«

Lauers Cellolehrer am Hoch’schen Konservatorium in Frankfurt
war alles andere als begeistert vom Ansinnen des Jinglings und
sagte ihm, er musse sich zwischen Klassik und Jazz entscheiden:
Beides nebeneinander gehe nicht. »Aber als meine Eltern sahen,
dass ich es ernst meinte«, so Lauer, »haben sie eingelenkt und
mich sehr unterstiitzt, und so ging ich nach Graz. Dort war ich
von 1972 bis 1974. Die Universitdt Graz war meines Wissens die
erste in Europa, die ein Jazzstudium anbot. Mir kam der Unter-
richt, aufSer der bei Dieter Glawischnig, der dortlehrte, aber sehr
verkopft und bieder vor. In Glawischnigs Band habe ich damals
ofter auch aufierhalb der Hochschule mitgespielt. Das Studium
habe ich jedoch nach drei Semestern abgebrochen und durch
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»Learning by Doing« ersetzt. Fiir anderthalb Jahre bin ich nach
Wien gezogen und dann weiter nach Miinchen. Dort spielte ich
mit etlichen Musikern zusammen, bevor ich 1976 nach Frankfurt
zuruckkehrte.«

Lauers kunstlerische Eigenstandigkeit erklart sich zumindest
teilweise dadurch, dass er zwar durch die klassische Ausbildung
ein solides analytisches Musikverstdndnis mitbrachte, im Jazzspiel
aber nicht akademisch genormt war, sondern einen eigenen Ton
und eine eigene Technik entwickeln konnte. Als er sich in Frankfurt
dem Jazzensemble des Hessischen Rundfunks anschloss, traf er
zudem auflauter Individualisten: Heinz Sauer, Ralf Hiibner, Albert
Mangelsdorff, Giinter Lenz. »Sie sagten mir dauernd: »Du musst
dein eigenes Ding machen, nicht irgendwelche Vorbilder kopieren.«
Auf diese Weise geht es vielleicht ein bisschen ldnger, bis man eine
eigene Sicherheit gewinnt, aber dafiir hélt es dann auch.« 1990
spielte Lauer mit Joachim Kiihn, Palle Danielsson und Peter Ers-
kine das erste unter seinem Namen ver6ffentlichte Album ein.

Lauers erstes »Horn« war ein Leihinstrument aus einem Mu-
sikgeschéft in Offenbach, ein Altsaxophon. »Eigentlich wollte ich
Tenor spielen«, erzédhlt er, »aber sie hatten keins. Mein erstes
eigenes Instrument habe ich mir durch Nachtarbeit bei der Frank-
furter Rundschau verdient. Heute spiele ich ein Tenorsaxophon
des Schweizer Instrumentenbauers Thomas Inderbinen. Ich bin
vor fiinfzehn oder zwanzig Jahren auf ihn gestofSen und sehr
gliicklich mit der Wahl. Auch mein Sopransaxophon habe ich von
dort. Vorher gab es so eine Periode, in der ich mich verrickt
machte, weil ich immer links und rechts schaute, wer welches
Instrument spielt, und mir sagte: So eins musst du auch haben.
Aber das hat zum Gliick vollkommen aufgehort.«

Von 1993 bis 2018 hatte Lauer eine feste Anstellung als Solist
in der NDR Bigbhand. Sein Arbeitsort war nun Hamburg. Er bezog
dort eine Einzimmerwohnung, pendelte aber viel: Sein Lebens-
mittelpunkt blieb Frankfurt. Das hatte mit seiner Frau zu tun, die
dort arbeitete und nicht wegwollte, aber auch mit seinem eigenen
hessischen Naturell. Die Arbeit in der Grof$formation machte ihm
Freude. »Als ich zur NDR Bighand kam, war sie gerade auf vielen
Positionen umbesetzt worden und hatte sich von einem Tanzor-
chester in eine ambitionierte Jazzband verwandelt«, erinnert er
sich. »Dieser Prozess hatte um 1990 eingesetzt. Wir hatten tolle
Arrangeure, die nicht blofs Count Basie und Duke Ellington nach-
eiferten, sondern wirklich Neuland erkundeten. Es ging nicht
mehr um Revival, Nostalgie, Kommerz, man musste nichts machen,
was einem gegen den Strich ging. Die Stelle war anspruchsvoll,
sie verlangte Kreativitdt ebenso wie Disziplin, aber sie bot auch
viele Freiheiten. Ich konnte meine eigenen Projekte mit kleineren
Formationen verfolgen und durfte ab 1994 auch im United
Jazz and Rock Ensemble mittun; 1996 holte Albert Mangelsdorff
mich zudem als festes Mitglied in sein Quintett.«

Von 1980 bis 2008 stand die NDR Bigband unter Leitung von
Dieter Glawischnig, auf ihn folgte von 2008 bis 2016 Jorg Achim
Keller mit dem Posaunisten Nils Landgren als kiinstlerischem
Berater; seine beiden letzten Dienstjahre verbrachte Lauer unter
der Stabfiihrung des Norwegers Geir Lysne, mit dem er bereits
2003 das Album »Heaven« eingespielt hatte, eine Sammlung mit
ungewdhnlichen Bearbeitungen von Weihnachtsliedern und ver-
wandter geistlicher Musik. Mit Gréfsen wie Wolfgang Schliiter,
Lucas Lindholm, Lennart Axelsson, Stephan Diez, Joe Gallardo,
Lutz Buchner, Reiner Winterschladen, Vladyslav Sendecki und
eben Lauer war die NDR Bigband so etwas wie ein All Star-
Ensemble. Sie realisierte Hendrix-, Zappa- und Piazzolla-Pro-
gramme und lud Leute wie Carla Bley oder George Gruntz als
Projektleiter ein.
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In der Alten Nikolaikirche

»Zum United Jazz and Rock Ensemble bin ich gekommen, weil
Charlie Mariano dort aufhéren wollte und ein Ersatz gesucht
wurdes, erzdhlt Lauer. »Weil ich mit Wolfgang Dauner, Volker
Kriegel und Albert Mangelsdorff gut bekannt war und auch schon
zusammengespielt hatte, wurde ich angefragt. Barbara Thompson
wollte vom Tenor- zum Altsaxophon wechseln und den Part von
Charlie ibernehmen, so ergab sich diese Rochade ganz zwanglos.«

Aufden Alben IX und X der stilbildenden Fusion-Band, die von
1977 bis 2002 bestand, ist Lauer als Teamplayer und Solist mit
vielen markanten Statements zu héren. Beim Wiederhdren zeigt
sich: Die Aufnahmen haben sich ausgesprochen gut gehalten.
Lauer denkt mit Wehmut an die Formation zuriick, denn mit
Volker Kriegel (2003), Abert Mangelsdorff (2005) sowie Ian Carr
und Charlie Mariano (beide 2009) Kenny Wheeler (2014), Jon
Hiseman (2018), Wolfgang Dauner (2020), Ack van Rooyen (2021)
und Barbara Thompson (2022) sind aufSer den beiden Bassisten
Eberhard Weber und Dave King alle Mitglieder der Stammbeset-
zung tot. »Das UJRE«, summiert Lauer, »war ein zusammenge-
wirfelter Haufen von Individualisten, die eine sehr vielfaltige
Musik gespielt haben. Flir mich war das eine grofse Bereicherung.
Teilweise nahmen wir uns iiber Jahre die gleichen Stiicke vor,
aber sie wurden uns nie fad, weil wir sie nicht einfach reprodu-
zierten, sondern immer wieder anders angingen.«

Mit Albert Mangelsdorff verband Lauer eine enge Freundschaft,
seit er aus Wien nach Frankfurt zurtickgekehrt war. »Er lud mich
nicht nur ein, im Jazzensemble des Hessischen Rundfunks mit-
zuspielen, sondern es stellte sich auch heraus, dass er nur drei



Strafsen von mir entfernt wohnte, erinnert sich der Saxophonist.
Ralf Hiibner, auch in unmittelbarer Nachbarschaft, half mir da-
mals sehr, in der Frankfurter Szene Fufd zu fassen. Er lud mich
nach meiner Riickkehr ein, in seinem Quartett einzusteigen. Mehr
und mehr habe ich dann auch eigene Ensembles zusammenge-
stellt. Besonders wichtig war fiir mich die Duo-Arbeit mit dem
Pianisten Jens Thomas. Aber es fallt mir schwer, einzelne Namen
hervorzuheben. Die Trioarbeit mit Michel Godard, Gary Husband
und Patrice Heral habe ich in guter Erinnerung, ebenso das
Quintett mit Godard, Anthony Cox, Gene Jackson und Marc Ducret.
Die Zeit in den Bands von Joachim Kithn und Eric Watson war
pragend fiir mich. Inzwischen geniefe ich es auch sehr, mit jun-
gen kreativen Musikern und Musikerinnen zu spielen, die neue
Inspirationen einbringen. Da denke ich etwa an Lisa Wulff und
Silvan Strauss, mit denen ich im Trio spiele. Eine grofie Freude
ist fiir mich die Arbeit im Quartett des Schlagzeugers Nathan Ott
mit Jonas Westergaard und Sebastian Gille beziehungsweise Ca-
mila Nebbia. 2025 haben wir auf der von Ott gegriindeten Plattform
»An:Bruch¢, auf der jetzt auch mein Soloalbum erschienen ist, das
Album >Continuum« herausgebracht.«

Bis heute libt Lauer jeden Tag. Er will sich musikalisch fit hal-
ten; dariiber hinaus ist die tigliche Praxis fir ihn aber auch ein
mentales Exerzitium, das er in seinem Leben nicht missen moch-
te. Er braucht es so wie die langen Spaziergédnge in der Natur.
Friiher ist er sogar Marathon gelaufen. Wenn er daheim Musik
hort, dann kaum Jazz, sondern meistens Klassik, vor allem Kla-
vierwerke. Selbst ans Klavier setzt er sich nur gelegentlich zum

Komponieren. »Als Komponist bin ich aber ziemlich faul«, sagt
er in der ihm eigenen bescheiden-verschmitzten Art. »Meistens
habe ich nur etwas geschrieben, wenn ich einen Auftrag hatte
oder wenn fiir eine Platte noch ein Stiick fehlte. Das Spielen lag
mir immer viel ndher als das Komponieren. Ohnehin gibt es im
Jazz viel zu viele Stiicke, die nur als Vehikel zum Improvisieren
taugen.«

Da er gerade dabei ist, seine Schwéachen aufzuzihlen, erklart
Lauer auch noch, er habe nie das Zeug zu einem guten Lehrer
gehabt. »Ich habe es mir nicht zugetrautg, sagt er, »aber es liegt
auch daran, dass ich Sachen nicht gut erklaren kann. Als ich
anfing, Saxophon zu spielen, fragte ich Glinter Kronberg, ob er
mir ein bisschen etwas zeigen konnte, und er sagte, nein das
konne er nicht, weil er selbst nicht wisse, wie er was spiele. Heinz
Sauer war genauso, und mir geht es jetzt ganz dhnlich.«

Als Lauer seine ersten Gehversuche im Jazz machte, war dieser
in Deutschland noch eine reine Mdnnerdomaéne. Das hat sich zum
Gliick inzwischen sehr gedndert. Die Zusammenarbeit mit der
argentinischen Saxophonistin Camila Nebbia im Quartett von
Nathan Ott er6ffnet ihm nach seinem Bekunden neue Vorstellun-
gen und gibt ihm musikalische Impulse. »Jazz ist flir mich der
Inbegriff von Freiheit«, sagt Lauer. Auch deshalb will er nicht ans
Aufhoéren denken, solange seine Physis mitmacht. Was er damit
meint, zeigt der ihm gewidmete Dokumentarfilm »Talking to You«
(2024) von Lucie Herrmann sehr schén. »Es ist eine Art Urkraft,
die in einem steckt«, sagt Christof Lauer da tiber das Musizieren.
»Intensiv muss es sein.« |




TUTUS DES FURCHE

Ausweichen konnte man als improvisierender Trompeter
einem MILES DAVIS eigentlich nie. Dafur war sein
Einflussgebiet zu weitlaufig. Das bezeugen diese Erinne-
rungen, die Ende der Sechzigerjahre einsetzen.

Franz Koglmann (Text) Herbert Joos (lllustration)
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EGABTE MENSCHEN arbeiten spielerisch«. Dieses Bon-
B mot des osterreichischen Exkanzlers Bruno Kreisky
dréngt sich mir bei jeder — auch zuféllig gehorten — Auf-
nahme von Miles Davis auf. Diese herumfliegenden Ideen, dieses
raffinierte Spiel mit Auslassungen, auch das leichtflifdige sich
selbst beantworten, quasi ein call and response mit sich selbst —
weniger das freie Zitieren und Kopieren, das haben meist die
Saxophonisten besser drauf - all das zusammen geht stets in die
Tiefe, wenn auch auf eine spielerische Art.

Von einem Trompeter meiner Generation kénnte man erwarten,
dass er Miles Davis mehrmals live gehort hat, das ist bei mir
leider nicht der Fall. Ich erlebte ihn ein einziges Mal, und zwar
am 31. Oktober 1969 in der Wiener Stadthalle. Es handelte sich
um eines der in dieser Zeit tiblichen JazzgrofSereignisse, ein Mons-
terkonzert mit der Band von Duke Ellington, dem Lionel Hampton-
Orchester u.a. und eben der damals aktuellen Gruppe von Miles
Davis mit Wayne Shorter, Chick Corea, Dave Holland und Jack
DeJohnette. So sehr alle anderen Bands in der ausverkauften
Stadthalle goutiert wurden, die hatte man ja auch schon 6fters
erlebt, man wusste was zu erwarten war und genau dies bekam
man auch, so wenig konnte die Jazzgemeinde mit Miles Davis
etwas anfangen. Das Jazzpublikum war zumindest zu dieser Zeit
genauso konservativ wie das klassische Opernpublikum, bei allem
Gerede Uiber Spontaneitdt wollte man in Wirklichkeit das Immer-
gleiche horen. Ich kann nicht sagen, was das Publikum von Miles
Davis erwartete, ich kenne nicht einmal meine eigene Erwar-
tungshaltung. Meiner Wahrnehmung nach wurde das Konzert
als Schock empfunden, viele Leute verliefsen den Saal, wie ich es
etwas spater mit Ornette Coleman (hier allerdings noch viel dras-
tischer) erlebt habe. Nun, was hétte das Publikum gerne vernom-
men? Wahrscheinlich etwas in der Art von »Kind of Bluex, statt-
dessen bekam es wilde Girlanden ohne durchgehende Time und
ohne klar nachvollziehbare Changes, Improvisation eben. Spon-
taneitdt pur. Sicher war Material vorbereitet, kurz darauf erschien
ja »Bitches Brews, dann wurde klar, welche Stiicke man in die-
sem — als seltsam empfundenen - Konzert gehort hatte.

Dieses einzige Miles Davis-Live-Erlebnis — vergleichsweise hat-
teich Chet Baker 6fters gehort, von Art Farmer gar nicht zu reden,
der lebte ja zu dieser Zeit in Wien — war einer der Griinde, mich
in der neu erfundenen Jazzabteilung des Wiener Konservatoriums
anzumelden. Bis dahin hatte ich ja Klassik studiert, Jazz eher als
Rezipient wahrgenommen, partiell auch als Mitglied diverser
Tanzkapellen, was man halt als Musikstudent zu der Zeit so ge-
trieben hat. Im November 1969 wurde ich als dritter Student in
die Trompetenklasse von Robert Politzer aufgenommen und eines
der ersten Stticke, das ich dort zu spielen hatte, war Miles Davis’
»S0 What, ein Glanzstiick des modalen Jazz mit zwei dorischen
Skalen. Nattrlich war das nur der Anfang, es kamen dann meh-
rere Charlie Parker-Stiicke, auch solche, bei denen Davis urspriing-
lich mitwirkte, wie »Donna Lee« u.a. dazu. Mit all dem miihten
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»Don’t play what's there;
play what's not there.«

Miles Davis

wir uns in der Schule, teilweise aber auch in der Offentlichkeit
ab. Ganz anders verlief die Klubszene. »Bitches Brew« war ja
mittlerweile erschienen und war beim Publikum, offensichtlich
auch bei jenen Leuten, die dem »Schockkonzert« skeptisch ge-
geniiber gestanden hatten, ein Riesen (Verkaufs)-Erfolg. In diver-
sen Klubauftritten waren die Folgen zu vernehmen. Lehrer und
Studenten huldigten Miles, indem sie seine flir diese Epoche ty-
pischen Ti-tii-Phrasen aufjeweils vereinzelten Tonhéhen bis zum
Gehtnichtmehr imitierten. Nun ist gegen das Kopieren prinzipiell
nichts zu sagen, es verhdlt sich so, wie Jean-Luc Godard meinte:
»Ich habe immer kopiert«, aber derselbe Godard meinte auch:
»Wenn es was schon gibt, kann man es bleiben lassen.« Sicher
eine schwierig aufzulésende Ambivalenz, schlie8lich fallt einem
in der Improvisation nicht in jedem Augenblick was Neues ein.
So genial war nicht einmal Miles Davis.

Seine Genialitdt — und von solcher lasst sich m.E. zweifellos
sprechen —setzt sich als Puzzle aus verschiedenen Details zusam-
men. Seine spezifische Art der Phrasierung ab einem bestimmten
Punkt in den Finfzigerjahren. Er durchlécherte die Modern
Jazz-typischen Do-be-do-be-Phrasen, bei genauem Hinhdren klingt
seine Phrasierung eher even als triolisch. Natiirlich gibt es auch
rasche Bebop-Phrasen, aber grad die sind nicht so ganz typisch
fur ihn. Der Einsatz des Harmon-Dadmpfers ohne Rohrl (Stem) —
angeblich ist das ja seine Erfindung - ist nattirlich eine oft ko-
pierte Innovation. Ideal, um direkt in das Mikro hineinzublasen
und trotzdem Intimitédt zu vermitteln.
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Bei einem lyrisch veranlagten Trompeter — und das war er zwei-
fellos —wiirde man zumindest partiell den Einsatz des Fliigelhorn
erwarten. Tatsdchlich hat er das nur einmal getan (»Miles Ahead«)
und das interessanterweise mit Trompetenmundstiick. Das Fli-
gelhornmundstiick hat ja einen vergleichsweise konischen Kes-
selverlauf, bewirkt also eine andere Ansprache. Ein Trompeten-
mundstiick erleichtert das Spiel auf dem Fliigelhorn, wirkt sich
aber nicht unbedingt vorteilhaft auf den Sound aus. Miles hat
das in Kauf genommen bzw. das Beste draus gemacht, wenn ich
das so salopp sagen darf.

Zu Mundstticken lief3e sich natiirlich vieles sagen, hier vielleicht
nur so viel: Miles Davis’ Lehrer an der Juilliard School war der
damalige erste Trompeter der New Yorker Philharmoniker Wil-
liam Vacchiano, der tibrigens auch der Lehrer von Lee Morgan
war. Vacchiano hatte eine spezielle Mundstiicktheorie entwickelt,
die vereinfacht gesagt meint: Breite Lippen, schmaler Rand, schma-
le Lippen breiter Rand. Davis benutzte von Beginn an ein »Heim
1«-Mundstiick (»very thin, but very deep«) alle seine spdteren
Mundstiicke waren Kopien dieses Modells. Ich besorgte mir vor
einigen Jahren interessehalber einen Nachbau dieses Mundstiicks
der Firma Kanstul (die Originale sind ja nicht mehr zu kriegen)
und muss gestehen, dass ich nur schwer damit zurande komme.
Zu schmaler Rand?

Der Musikjournalist Michael Riisenberg verwies einmal auf
den amerikanischen Kulturkritiker Gerald Early, der, so Riisenberg
»den wohl scharfsinnigsten Aufsatz iiber Miles Davis veroffent-
lichte«. Ich darf Riisenberg (bzw. Early) hier zitieren, weil es um
den Begriff der Genialitdt in Zusammenhang mit Miles Davis geht:
»... Miles Davis erfiillte einige Bedingungen, um als Genie gelten
zu konnen: Er hatte keine Angst vor Talenten, selbst dann, wenn
sie ihm selbst in einem bestimmten Bereich iiberlegen waren.
Und er war der tiefen Uberzeugung, dass alles, was er anpackt,
letztlich auch gelingt ... Seine grofste Gabe war, dass er sich weder
vor seinem Publikum noch vor sich selbst fiirchtete.«

Bei allem Respekt vor Miles Davis’ Genialitdt muss ich kons-
tatieren, dass mein realer, sozusagen post-studentischer Einstieg
in die Szene weniger mit Davis als etwa mit Steve Lacy und
Bill Dixon zu tun hatte, und natiirlich auch mit Wiener Kollegen
wie Walter M. Malli und Toni Michlmayr. Ich denke, ich habe
von Anfang an versucht, nicht das zu machen, was eh schon
alle versuchten. In der Kollegenschaft gab es eine eindeutige
Praferenz fiir John Coltrane, und natiirlich fiir Miles, aber nach-
dem ich 1971 in Paris Steve Lacy gehort hatte, war klar, es gibt
auch was anderes, etwas nicht so dem jazzigen Normgeschmack
Entsprechendes. Nachdem ich eine Zeitlang mit der Bighand
Classic Swing Serenaders beschéaftigt war, verfiel ich sozusagen
in das Gegenteil und produzierte »Flaps« mit Lacy, einschliefdlich
elektronischer Klange des damaligen Computerpioniers Gerd
Geier. Ich habe den grofien Miles deshalb nicht aus dem Blick-
feld verloren, das wére gar nicht moglich gewesen, aber was
habe ich letztlich so mehr oder weniger konkret von ihm tber-



nommen, was istin den (vielen!) Jahren danach in meine Arbeit
eingeflossen?

Natiirlich mehr als ich zunéchst dachte und wollte. In den fri-
hen 1980er-Jahren initiierte ich ein Pipetet genanntes Ensemble
mit urspriinglich acht Musikern, vier Jazzmusikern und vier
»Klassikern«. Der Titel resultierte aus meiner damaligen Leiden-
schaft fiir das Pfeifenrauchen, die Auswahl der Metier differenten
Musiker zeigt schon, dass es sich um eine »thirdstreamige« Idee
handelte, aber da von Anbeginn der Tubist Raoul Herget mitwirk-
te—auch klassisches Waldhorn war vertreten — dréngte sich eine
Assoziation zu Miles Davis’ Capitol-Band (auch »Tuba Band« ge-
nannt) nahezu auf. Diese Besetzung hatte zunéchst kein Miles
Davis-Stiick im Repertoire, aber der »Birth of the Cool«-Sound
spielte im Hinterkopf eine nicht zu verleugnende Rolle. Im Umfeld
von Gil Evans hatte sich ja die Idee herauskristallisiert, den Sound
des Claude Thornhill-Orchesters auf die Capitol-Nonett-Besetzung
zureduzieren. Eventuell analog dazu reduzierte ich auf Anregung
meines Hat Hut-Produzenten Werner X. Uehlinger das eigensin-
nige und wundersame »Moon Dreams«-Arrangement von Gil
Evans fir das ca. 1990 entstanden Monoblue Quartett (inklusive
Tony Coe) — zu héren auf »L’Heure Bleue«.

So ganz aus der musikalischen Praxis heraus war es naheliegend,
sich mit bestimmten Erneuerungen des GrofSmeisters der coolen
Trompete zu beschéftigen. Etwa mit seinen harmonischen Sub-
stituierungen, also um eine kleine Terz oder kleine Sekund ver-
schobenen Akkorden plus dazu gehoriger Skalen. Eingeflossen
sind solche Feinheiten etwa in das Donaueschingen-Programm
1990. In den spaten 1980er-Jahren erteilte mir Werner Wunder-
lich den Auftrag fiir das Jazzkonzert des Donaueschingen-Festivals
1990 ein umfangreiches Pipetet-Programm zu erarbeiten. Das
Programm erhielt den programmatischen Titel »The Use of Me-
mory« (es gibt eine gleichnamige Hat Art-CD), wobei meine Idee
war, bestimmte Aspekte der mir zur Verfligung stehenden Kunst-,
Musik- und Filmgeschichte aus »heutiger« Sicht jazzmusikalisch
zu interpretieren. Im Titelstiick dieses Programms benutzte ich
Davis’ Nummer »Tune Up« (eigentlich ist sie von Eddie Vinson)
und kombinierte sie mit einer Improvisation von Chet Baker tiber
eben dieses Sttick.

Also, was immer passiert ist, so richtig losgekommen bin ich
von diesem Meister der Uberraschungen, des Zufilligen, auch so
mancher Absurditdten nie. Und gerade jetzt agiere ich nach jahr-
zehntelangen Kompositions- und Konzeptionsprozessen in einer
freien Improvisationsgruppe namens FLAMMeS, in der ich vor-
wiegend nicht das Fligelhorn, sondern meine Martin Commit-
tee-Trompete aus dem Jahr 1945 benutze. Kenner werden wissen,
dass es sich dabei um das Modell handelt, das Miles Davis sein
Leben lang - in verschiedenen Lackierungen, rot, blau usw. —im
Einsatz hatte. Also, man kommt nicht los von diesem Unsterb-
lichen, der Emanzipationsprozess ist schwer zu bewéltigen.

Ich mochte mit Igor Strawinski enden: »Die Trompete ist ein
anderes Instrument, wenn sie von einem Jazzmusiker gespielt
wird.« Selbstverstidndlich trifft dieser Ausspruch auf viele Jazz-
trompeter zu. Aber eingedenk der sehr speziellen Mixtur bei
Miles Davis, seine geschmeidige Eleganz einerseits, aber auch
seine verhaltene Melancholie und nicht zuletzt seine angriffige
Attacke, scheint mir Strawinskis Bonmot eine besondere Wahrheit
zu beinhalten. |

Franz Koglmann ist Trompeter und Fligelhornist, der in Wien lebt.
Zufall oder nicht, aber im Mai erscheinen fast zeitgleich auf Werner X.
Uehlingers neuem Label thingamajig sowohl das Deblit von FLAMMeS
als auch Mitschnitte von Miles Davis’ Europa-Tour 1969.




Das Musizieren des Gitarristen WOLFGANG MUTHSPIEL kenn-
zeichnet eine eindrucksvolle Spannweite. Im Moment widmet sich der
Osterreicher, der viel in den USA wirkt, vermehrt der Konzertgitarre,
einem Kammermusiktrio sowie der Begleitung von Literaten.

Die Feiern des
Nicht-Wissens

Von Wolfgang Gratzer

v.l. Mario Rom, Wolfgang Muthspiel, Colin Vallon
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AS ALBUM »Muthspiel - Peacock — Muthspiel - Motian«
D (1993) zéhlt zu einer Reihe von Spéatfolgen des Sprungs,

den Gitarrist Wolfgang Muthspiel 1980 tiber den Atlantik
machte. Im dsterreichischen Judenburg in eine musikalische
Familie hineingeboren, ibersiedelte der damals 22-Jahrige 1986
nach Boston, Massachusetts, wo er u.a. Gary Burton auffiel und
von diesem eingeladen wurde, fiir einige Jahre zum Mitglied
seiner Band (als Nachfolger von Pat Metheny) zu werden. 1995
nach New York gewechselt, kehrt der jiingere Bruder des Posau-
nisten und Komponisten Christian Muthspiel seit 2002 von
Tourneen nach Wien zuriick. Bevor er 2015 zu ECM stiefs, betrieb
Muthspiel sein eigenes Label material records. Kiinstlerische
Liaisons u.a. mit Dave Liebman, Rebekka Bakken, Ralph Towner,
MarcJohnson und Paul Motian miindeten in die Installierung des
heute unverdndert betriebsamen Trios mit Scott Colley und Bri-
an Blade. Drei weitere, teils neuere Tatigkeitsfelder waren Anlass
zu einem Gespréach.

Zurzeit fallen mindestens drei deiner kreativen Unter-
nehmungen auf: das Wolfgang Muthspiel Chamber
Trio, sodann gemeinsame Auftritte mit den Literaten
Christoph Ransmayr beziehungsweise Raoul Schrott.
Nicht zuletzt sind es Soloaktivitaten, die im Konzert-
saal oder auf Tontrdgern begegnen, im Spatherbst
2024 kamen »Etudes/Quietudes« heraus...

Ich habe immer schon gerne solo gespielt. Und dabei teilweise

Elektronik und Loops — manchmal sogar Geige verwendet.

Deine musikalischen Anfange brachten dich mit

der Geige in Kontakt...
Genau, im Alter zwischen sechs und zwdlf Jahren habe ich das
intensiv betrieben. Dann bin zur klassischen Konzertgitarre
gewechselt. Und dort bin ich mittlerweile auch wieder gelan-
det. In meinem aktuellen Soloprogramm besteht ein erster Teil
aus Etliden, die ich ausnotiert habe. Manchmal improvisiere
ich zwischen diesen Etiiden, dann wechsle ich mit diversen
anderen Stiicken ganz in die Improvisationswelt. Mit der
akustischen Gitarre auf der Bithne zu sitzen und mit meinen
Fingern - ohne Plektrum - diesen ganz speziellen Klang
herzustellen, das ist wie ein Zuriickkommen zu meinen
Anféngen auf einer traditionellen Konzertgitarre. Damals
ging es zunéchst einmal darum, eine Klangvorstellung zu
entwickeln und diese im Spiel zu erzeugen. Auf einer E-Gitarre
funktioniert vieles anders. Dass ich wieder mehr zu akusti-
schen Gitarren greife, bedingt, dass ich ein gewisses Ube-
Pensum beibehalte. Das hat einige positive Effekte, ohne
Uben kénnte ich meine Etiiden selber gar nicht spielen.

Auf der erwahnten CD sind deine Etiiden nummeriert
und mit einem zuséatzlichen Titel versehen. Ein Track
heiBt beispielsweise »Etude Nr. 11 (Vamp)«. Hat die
nicht geringe Zahl solcher Stiicke mit deiner Unter-
richtstatigkeit an der Musik-Akademie Basel zu tun?
Nein, diese Stiicke sind ganz unabhdngig vom Unterricht
entstanden und nicht fiir meine Arbeit mit Studenten gedacht

gewesen. Aber natiirlich kann sich jeder daran versuchen,
der die klassische Gitarre besser kennenlernen mochte.

Es sind Ubestiicke, aber auch Konzertstiicke, bei welchen
Publikum zuhort. Jedes Sttick vertieft einen speziellen
Aspekt. Die Stiicke sind als gedrucktes Heft veroffentlicht
und stehen auch als PDF-Download zur Verfiigung. Ubrigens:
Meine Unterrichtstatigkeit in der Schweiz konzentriert
sich mittlerweile auf die Leitung des »FocusyearBasel« fiir
besonders talentierte Musiker, inspiriert unter anderem
von den Aktivitdten des World Music Institute am Berklee
College of Music.

Spielst du deine Etiiden, so hat man nirgendwo

den Eindruck, du wiirdest am Notentext »kleben«.

Vielmehr scheinen diese Kompositionen erst im

Moment deines Spiels zu entstehen. Ab welchem

Stadium deiner Entwicklung hast du dich naher

mit Komponieren beschaftigt?
Ungefahr im Alter von 15, 16 Jahren hat das begonnen.
Und seither nicht mehr wirklich aufgehért, da ich oftmals
fiir andere Ensembles Musik geschrieben habe — auch fir
Ensembles, deren Mitglieder nicht gewohnt sind zu impro-
visieren. Mein Bruder Christian und ich haben schon als
Kinder improvisiert. Wir haben einige Jahre mit verschie-
denen Instrumenten, die zu Hause zur Verfligung standen,
experimentiert. Da wussten wir noch gar nichts von Jazz.
Wir haben schon damals manches aufgeschrieben und in
gewisser Weise »Pldne« zu Abfolgen gemacht, ohne etwas
wirklich notieren zu kénnen. Die Welt der Improvisation
und die Welt der Komposition waren also fiir mich immer
eng verwandt. Die Entscheidung, ob und wie viel ich notiere,
hat bei mir immer damit zu tun, fiir wen die Stiicke ent-
stehen. Es gibt Stlicke von mir, die noch nicht notiert sind -
das hat damit zu tun, dass ich noch nicht genau weif3, ob
jemand anderer diese auffithren wird. Ich glaube, dass das,
was ich fiir meine Bands notiere, eher mehr ist als sonst
im Jazz iblich...

...»mehr«im Sinn von ausfiihrlicher?
... ja, ausfuhrlicher. Oft sind es Voicings, die ich genauer
aufschreibe, nicht nur mit Akkordsymbolen. Manchmal
braucht es einen Akkord mit einer besonderen Schichtung.
Oft schreibe ich auch Bass-Linien genau auf. Manchmal
schreibe ich dazu »Das ist eine Option.« Dann kann der Bassist
variieren oder die Passage auch ganz anders spielen. Ich
schreibe gerne relativ viel auf: Wenn der »Samen« der Kompo-
sition aufgegangen ist, dann soll die Atmosphére, die mich
hat komponieren lassen, im Stiick auftauchen.

Das fiihrt uns zum Wolfgang Muthspiel Chamber Trio
mit dem Trompeter Mario Rom und dem Pianisten
Colin Vallon. Meinem Héreindruck nach ist die Musik
auf der eben erschienenen ersten CD dieses Trios,
»Atlas« (Clap Your Hands Records) weitgehend aus-
notiert. Starken Eindruck macht auf mich, dass die

JAZZ PODIUM 6-712026 41



Stimmen dieser Musik, die mit etlichen polyphonen
Passagen ausgestattet sind, einerseits sehr verzahnt
beziehungsweise kompakt wirken und deinen Personal-
stil erkennen lassen. Andererseits zeigen die Klavier-
anteile unverkennbar die Spielstilistik von Vallon,
wahrend der Trompetenpart eindeutig jener von Rom
ist. Beide sind also in ihrer individuellen Spielweise sehr
gut erkennbar. Entspricht dieser Befund deiner Ambi-
tion, Musik stets fiir konkrete Personen zu denken?
Ja, bestimmt. Die Musik des Chamber Trios ist speziell fur die
beiden geschrieben. Beim Mischen und Verzahnen der Klidnge
hatte ich deren Sound-Asthetik und deren Vorlieben im Kopf.
Ganz grundsétzlich gesprochen: Bei mir tritt immer mehr das
Ideal zutage, dass vor allem der Gesamtklang eines Ensembles
zahlt, in diesem Fall des Chamber Trios. Colin und Mario haben
jeweils ein ganz besonderen, ihren eigenen »Ton«. Dieser fliefst
stark in meine Kompositionen ein. So gesehen, gestalten wir
alle drei den Gesamtklang des Chamber Trios mit. Die Heran-
gehensweise ist also anders, als wenn zum Beispiel ein Solo
uber eine Akkordfolge gespielt wird ...

... dementsprechend »gehért« diese Musik allen, oder?
Jedenfalls lasst sich beim mehrmaligen Héren von
»Atlas« beobachten, dass die Stiicke auBerst kompakt
gestaltet sind — wie bei einem Akkord, bei dem man
nicht einzelne Tone, sondern den Klang als Ganzes
wahrnimmt.
Es ist schon fiir mich, das so formuliert zu horen. Dieser Modus
des Zusammenspiels von Stimmen ist fiir mich wichtiger denn
je. Ich brauche diesen Modus und will eigentlich nicht mehr
anderes spielen.

Dieser Modus setzt intensive Begegnungen voraus...
... ja, das setzt intensive musikalische Begegnungen voraus.
Und eine Offenheit flir Details, die einem vielleicht zuvor nicht
bewusst waren, um die man nicht wusste. Es geht darum,
dieses Nicht-Wissen zu schétzen, zu feiern statt die eigenen
Erwartungen »regieren« zu lassen.

Was notiert ist, gibt demzufolge im Moment des

gemeinsamen Spiels nicht alles vor, oder?
Was strukturell notiert ist, ist prinzipiell schon zu spielen.
Doch wie das gespielt wird, bleibt eine momentane Entschei-
dung. Auch wirkliche Interpreten klassischer Musik machen
das so, sie wiirden sonst vor Langeweile sterben. Es gilt die
»Seele« des Stiicks zum Leben zu erwecken. Wir haben das
grofiartige Instrumentarium der Improvisation, wir haben
keine Scheu zu variieren. Auf manchen Strecken der Chamber
Trio-Stiicke steht nur ein modaler Groove fest. Wie und wie
lange dieser ausgestaltet wird, bleibt dem Moment tiberlassen
und also offen ...

... die Ausformulierung der Kernidee liegt bei dir, du

wirst demnach auch Autor genannt, auBBer bei »Springg,

das im Booklet Colin Vallon zugeschrieben wird.

Ja, ich bringe ein Repertoire von meist von mir geschriebe-
nen Stiicke mit, dass wir im Konzert gemeinsam umsetzen.

Zwei deiner neueren Alben wurden von Clap Your

Hands Records herausgebracht, einem noch relativ
jungen Schweizer Label. Wie kam es dazu? Und allge-
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meiner: Welche Bedeutung hat das Wissen um ein

Label und die jeweiligen Aufnahmebedingungen fir

dein kompositorisches Tun?
Interessante Frage. Zuletzt ist auch eine Platte mit meinem
anderen Trio erschienen — das Album »Tokyo« mit Scott Colley
und Brian Blade bei ECM. Es ist extrem wichtig, dass man mit
Leuten zusammenarbeitet und Musik herausbringt, die man
kennt und mit welchen man eine Art Vision teilt. Das ist bei
ECM der Fall. Die Zusammenarbeit mit ECM ist fiir mich enorm
wichtig. Die Musik, die dort erschienen ist, hat meine eigene
Musik stark beeinflusst. Die Zusammenarbeit mit Manfred
Eicher war und ist fiir mich sehr wichtig. Er ist ein besonders
guter Zuhorer im Moment des Aufnehmens. Bevor ich zu ECM
kam, was ein grofier Schritt und immer mein Wunsch war,
hatte ich keinen so aktiven Produzenten ...

...du hattest davor auch ein eigenes Label,

material records...
... ja, das macht aber seit 2014 keine neuen Produktionen.
Ich kann mich seither ganz auf die Entwicklung meiner Musik
konzentrieren. Das Label Clap Your Hands wird von zwei
Leuten betrieben, die mir in kiinstlerischer Hinsicht ebenfalls
sehr nahe stehen: Toningenieur Patrik Zosso und Sarah
Chaksad, mit der ich in Basel das erwdhnte Projekt »Focusyear-
Basel« leite. In allen Fallen existiert ein wirkliches Vertrauens-
verhéltnis, in dem es jeweils einen Dialog gibt — auch wenn
die Entscheidung, wie ich die Musik weiterentwickle, ganz
bei mir ist. Ich muss nichts Bestimmtes »abliefern« — vertffent-
licht wird, was sich entwickelt hat. Tatsachlich weifs ich am
Beginn eines Schreibeprozesses noch nicht, was sich entwi-
ckeln wird. Die erwdhnten Leute haben keine zu fixe Erwar-
tung. Das wiirde beengen.

Du bist derzeit wieder einmal mit einem Literaten auf
Tournee: Nach Auftritten mit Christoph Ransmayr
finden sich aktuell etliche Termine mit Raoul Schrott
in deinem Kalender. Wie kam es dazu?
Diese fiir mich sehr erfreuliche Entwicklung hat vor einigen
Jahren eingesetzt, als es zu einem personlichen Kennenlernen
mit Christoph Ransmayr kam. Ich habe seine Texte schon lange
davor wirklich geliebt. Umgekehrt hort er beim Schreiben von
Texten gerne Musik — darunter auch meine. So lag es nahe
zusammenzuarbeiten. Das Reagieren auf die sehr, sehr guten
Texte, die von Christoph Ransmayr noch dazu toll gelesen
werden, das ist eine sehr spezielle Art von Musizieren. Ahnlich
geht es mir mit den Texten und Lesungen von Raoul Schrott:
Man spielt sozusagen im Nachklang der Texte. Ich liebe das
und die Mdéglichkeit, den beiden zuzuhdéren. Das ist etwas
Herrliches. Ich bringe einen groflen Fundus an geschriebenen
Stlicken ein, darunter auch die Etiiden. Aber ich improvisiere
auch. Diese Zusammenarbeiten sind fiir mich sehr schon.
Raoul Schrott nennt sein jingstes Buch »Egal wohin, Baby,
er selber nennt diese Texte »Mikroromane«. Als Leser ist man
bei solchen wunderbaren Biichern sprachlich sehr gut aufge-
hoben. Es gibt so viel Verbindendes, wenn Ransmayr und
Schrott ihre Texte entstehen lassen: So wie ich mein musikali-
sches Vokabular entwickle, so entwickeln die beiden im Laufe
ihres Lebens ihren »Ton«. Beide sind ausgesprochen musikaf-
fin, fir beide ist das Musikalische ihrer Sprache — der Rhyth-
mus, die Klange — sehr wichtig. Und beide kénnen ihre Texte
sehr lebendig lesen. |



FLEXIBLE FLYER

arry Guy and I met forty years ago. I arrived at Boston’s Logan Airport in a car
too small to comfortably accommodate the giant travel case for his double bass,
let alone Paul Lytton’s percussion equipment, Evan Parker’s two saxophones,
and the trio’s luggage. Somehow, we jammed everything into my VW, the neck

of Barry’s case protruding from an open window; human cargo was shuttled to my apart-
ment separately, by taxi. That night was the coldest of the year. Paul was incapacitated by
an ear infection, so Barry and Evan played as a duo in front of about 30 intrepid listeners.
Mid-gig, the wooden peg on Barry’s baroque bass snapped; he finished with the instrument

on its back on the floor, transverse contrabass. A besotted Chinese dinner
in Harvard Square afterwards included Barry’s lovely old friend, composer
Bernard Rands.

Flash forward and now Barry and his wife, brilliant violinist/violist Maya
Homburger, are retrieving me from the airport in Zurich. It’s a neat con-
trapuntal symmetry, although my bag is no match for their Volvo. Between
these two pickups are strewn many mutual adventures, the one at hand
focused on the fate of Barry’s archives. This is my second site visit to their
residence in the Swiss countryside, taking stock of six decades of archival
materials dating beyond Barry’s emergence onto the London improvised
music scene in the mid 1960s, back to school days, when he played bass
and trombone in a trad jazz band, and was a bass-for-hire in the jazz, rock,
and film demimondes. Nine months earlier, Mats Gustafsson and I spent
two days identifying, sorting, packing, and generally freaking out over the
trove of historically rich ephemera.

The importance of this stuff has something to do with the character of
freely improvised music, which, due to its fleeting nature, is reliant on
material mnemonics. Flyers, posters, photographs, diaries, contracts, and
letters help reconstitute the scene, if not the sound. Recordings, of which
there are several boxes’ worth, aid in that respect, but they are of course
notoriously fallible as documents. But Barry’s legacy resides not only in
spontaneous music. It spans an enormously productive career as a com-
poser — in 1970 he founded the London Jazz Composers Orchestra, an
ensemble that drew compositions and improvisations from leading crea-
tive musicians of the U.K., Europe, and the U.S., and he’s led and composed
for a succession of midsized and larger bands since that time. Our task this
round, in two days, is to sort out Barry’s entire compositional output and
pack it up for transport to a new home in Chicago.

We uncover a few forgotten pieces. In 1966, Barry wrote »Perceptions,«
which he recalls was pivotal, having an extensive cadenza for which he
invited a couple of new friends: Paul Rutherford, on trombone, and Trevor
Watts, on alto saxophone. This collaboration was directly responsible for
his joining a budding improvised music crew at the Little Theater Club,
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run by drummer John Stevens. Like another work composed a year earlier, the manuscript
for this unpublished piece comes with a hand-painted cover by Barry, whose work has often
engaged visual artists, writers, and architects. We divide our labor into two parts — the first
day dedicated to »straight« scores, exactly 50 of them, the next concentrating on his com-
positions for improvisors, harder to enumerate, which include elaborate graphic scores for
all manner of instrumentation and a raft of mutant workshop materials hybridized from

existing charts.

Archives can be lonely places, devoid of life, or they can invite a social response, dredging
up memories and emotions, prompting conversation. Barry cooks us a delicious seaweed
soup; Maya delights us with a perfectly crisped chicken. Over the table, wine glasses full,
stories are spun from the mute, offgassing pages through which we’ve been leafing. Most
yarns end in laughter, but the atmosphere changes with a call informing Maya of the death
of Bernard Rands, about whom we’ve just been reminiscing. He was 92. A sorrowful moment,
it highlights the urgency of our job. Barry turns 80 next year. Now’s the time, we all silent-

ly remind ourselves, to set these memories in order. |
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MENDOZA

ERGAMO JAZZ ist eines der traditionsreichsten Festivals
B Italiens (erstmalige Ausgabe 1969), und ich hatte die Ehre,
bei mehreren Ausgaben als offizieller Fotograf titig ge-
wesen zu sein (und bin es bis heute).

Das Festivalprogramm findet nicht nur im Teatro Donizetti
statt — dem Veranstaltungsort der drei Hauptabende, sondern
bezieht auch zahlreiche Institutionen und kulturelle Einrichtun-
gen der Stadt mit ein.

Die Accademia Carrara ist eine davon. Sie gilt als das Museum
des italienischen Sammlerwesens, da ihre Bestdnde vollstandig
aus den Nachlassen aufgeklarter Mdzene stammen. Das Museum
bewahrt ein aufiergewdhnliches Erbe, das mit Meisterwerken
von Pisanello, Mantegna, Bellini, Raffael, Botticelli, Lorenzo Lotto,
Giovan Battista Moroni und vielen anderen die Geschichte der
italienischen Kunst von der Gotik bis zum 19. Jahrhundert doku-
mentiert.

Im Rahmen des Festivals 2022 ist in der Accademia Carrara ein
Konzert von Ava Mendoza geplant, einer Gitarristin, Sdngerin
und Komponistin, die in Kalifornien aufgewachsen ist, aber seit
Jahren in New York lebt, wo sie ihre musikalischen Neigungen
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voll entfaltet und mit den musikalischen Avantgarden Brooklyns
verbindet. Das Museum hat beschlossen, die kleine Bithne in der
Akademie Ala Vitali vor dem grofien Gemaélde »Antigone, von
Kreon zum Tode verurteil« (1845) des Giuseppe Diotti aufzustel-
len. Dies zur Feier der Wiederaufnahme des Werks in seine Aus-
stellung. Es hatte aufgrund seines fortgeschrittenen Verfalls als
verloren gegolten, erstrahlt aber nun durch eine dreifSigjdhrige
Restaurierung wieder in seiner ganzen Pracht.

Das Konzert findet am Vormittag statt, der Saal ist voll. Es er-
klingen eine Stunde Blues-Rock, avantgardistische, aber auch
melodische Kldnge, die in diisteren, manchmal melancholischen
Welten miinden. Da ich in der ersten Reihe sitze, kann ich nicht
umbhin, all die Méglichkeiten wahrzunehmen, mit den Fokusebe-
nen zu spielen, die mir dieser wunderschone, kunstvolle Hinter-
grund bietet.

Und so stelle ich mir im perspektivischen Spiel der Tiefenschér-
fe vor, wie Antigone die Musikerin um Hilfe bittet, indem sie die
Hand nach der Gitarristin ausstreckt und versucht, sie von ihrem
konzentrierten Spiel abzulenken.

Doch - Ava Mendoza lief sich nicht ablenken. |
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Die umtriebige Altsaxophonistin YVONNE MORIEL,
1992 in der Tiroler Marktgemeinde Wattens geboren,
offenbart nach und nach ihr groBes Potential. Nicht aus-
zuschlieBBen, dass sie demnachst auch zum Tenor greift.

Von Reinhold Unger

AS LIEGT NACH EINEM erfolgreich abgeschlossenen
W Medizinstudium néher, als die Karriereoptionen noch
einmal zu tiberpriifen und sich dann dafiir zu entschei-
den, freiberufliche Jazzmusikerin zu werden? Yvonne Moriel
libergeht die scherzhafte Suggestivfrage mit einem miiden Lacheln
und erklart ganz ernsthaft, dass Musik immer schon ein wichti-
ger Teil ihres Lebens gewesen sei. Im Fall der jungen Altsaxo-
phonistin war das klassische Musik, sie habe immer schon viel
gespielt, auch Wettbewerbe, aber Talent und Neigung zum Beruf
zu machen, sei ihr lange nicht in den Sinn gekommen. Die me-
dizinische Ausbildung habe ihr auch sehr gelegen, aber gegen
Ende des Studiums habe sie »angefangen, mehr dartber nach-
zudenken, wo ich eigentlich hinwill«. Dabei sei ihr aufgefallen,
dass sie nicht parallel fahren kénne, denn beides, Medizin und
Musik, seien »Berufe, die man sehr lebt, reflektiert Moriel den
Entscheidungsprozess. »Und dann ist eben ganz spét Jazz in mein
Leben getreten, und das war wirklich der ausschlaggebende
Punkt, wo ich gesagt habe, da gehore ich hin, so sehr hat mich
diese Art, Musik zu machen, angesprochen.« Das Medizinstudium
habe sie aber nicht abbrechen, sondern abschliefsen und sich
erst danach ganz der Musik widmen wollen. Dass die Entschei-
dung fiir die Musik richtig war, lasst sich wenige Jahre spater an
diversen Eckpunkten ablesen: Moriel ist jiingstes Mitglied der
Erfolgsformation Shake Stew, startet gleichzeitig mit ihrem ei-
genen Quartett Sweetlife durch, wurde beim Osterreichischen
Jazzpreis 2024 zum »Best Newcomer« gewdahlt und wird in we-
nigen Wochen mit der prestigetrdchtigen Carte Blanche das
Jazzfestival Saalfelden er6ffnen.
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Mit »Sweetlife III« hat Moriels Quartett im letzten Herbst, nach
zwei EPs, das erste Statement in Albumlénge vorgelegt. Den star-
ken Eindruck, dass hier eine Band auf der Suche nach einer indi-
viduellen Gruppenidentitit schon sehr weit fortgeschritten ist,
intensiviert ein Konzert zu Jahresbeginn im Miinchner Jazzclub
Unterfahrt. Ein Schliisselelement fiir den Bandsound ist Stephanie
Weningers Doppelrolle am Synthesizer, die sowohl die Bassfunk-
tion Gbernimmt als auch Keyboardsounds aller Art beisteuert.
Dazu mit Raphael Vorraber ein druckvoll variabler Schlagzeuger,
der brillante Trompeter Lorenz Widauer, der ebenso dezente wie
effiziente Einsatz von Elektronik als quasi fiinftem Bandmitglied
und natiirlich die Leaderin selbst mit klarem Ton und expressiver,
weitestgehend klischeefreier Phrasierung: So setzen Sweetlife
Moriels Vorstellung um, »mal was ganz Neues entstehen zu lassen
und das dann zusammenzubringen mit den ganzen Einfliissen,
die da so parallel gewachsen sind. Ich bin ja nicht mit Jazz aufge-
wachsen, deswegen ist eigentlich ganz viel in relativ kurzer Zeit
passiertund diese ganzen Einfliisse habe ich schon da reingepackt.
Ein wichtiger Punkt ist Dubbing und diese ganzen Sounderweite-
rungen Uber Effekte, wobei ich eigentlich versucht habe, die Ef-
fekte eher nachhaltig einzusetzen, um so einen eigenen Sound,
eine eigene Sprache zu kreieren.« Entstanden ist ein selbsthewuss-
ter Bandsound auf der Hohe der Zeit, der weder einen braven
Biickling vor der tiberméchtigen Jazztradition machen noch sich
ostentativ avantgardistisch gerieren muss, wie auch Moriels Be-
schreibung der Bandgenese verdeutlicht: »Ich hatte eine Vorstellung
davon, wo ich hingehen will, dass ich gerne mit Synth-Bass und
Keyboards in einer Person und Drums arbeiten méchte. Ich war
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ein bisschen unsicher, was das vierte Instrument werden soll.
Ich habe ein paar Sachen ausprobiert, Gitarre etwa war eine
Moglichkeit, auch Vibraphon ist eine super Ergdnzung, es funk-
tioniert eigentlich einiges. Ich hab‘s dann mit Trompete sehr
reizvoll gefunden, weil es so ein bisschen in die Richtung dieses
traditionellen Jazzquintetts geht, aber eigenstandig neu interpre-
tiert.« Auch die Wahl des Bandnamens spiegelt diesen kreativen
Eigensinn wider: »Sweetlife klingt so schén und eigentlich geht
es aber mehr um die Ambivalenz im Schonen, dass man diesen
Bruch zeigt, dass Schonheit so eine Edge hat.«

Eine noch deutlich schérfere »Edge« hat der, neben Sweetlife
und den allein schon wegen des zehnjahrigen Bandjubildums
vielbeschéftigten Shake Stew, dritte Schwerpunkt in Moriels ak-
tuellem Fokus, das Quartett Nothing Causes Anything. Dazu ge-
horen der seine Trompete mit allerlei Elektronik modifizierende
Alex Kranabetter, der sich hier ganz auf die Bassklarinette kon-
zentrierende Vincent Pongrdcz und — zumindest im fulminanten
Konzert beim letztjdhrigen Jazzfestival Saalfelden — die kreative
Allzweckwaffe Christian Lillinger am Schlagzeug (bei anderen
Konzerten safSen auch schon andere Musiker an den Drums). Als
Experimental Noise Jazz klassifiziert Moriels Website die Musik
des Quartetts, nach dem Saalfelden-Eindruck kénnte man auch
vom »Suchen und Finden (und wieder Uberwinden) von Struk-

turen« in kollektiver Improvisation sprechen. »Mit Nothing Cau-
ses Anything haben wir jetzt schon einiges vorg, erzahlt Moriel.
Die Konstellation habe sich eher zufillig ergeben, aber so viel
Spafd gemacht und sich fiir alle Beteiligten so gut angefiihlt, »dass
wir da jetzt dranbleiben und vielleicht was aufnehmen werdenx.

Zum Zeitpunkt des Interviews gehort Moriels Augen- bzw. Oh-
renmerk allerdings besonders dem Schreiben von Musik fiir ein
handverlesenes Quintett, mit dem sie das diesjahrige Saalfel-
den-Festival er6ffnen wird. Dass sie auch dafiir sehr spezifische
Soundvorstellungen im Kopf hat, verrat die Besetzung, mit der
sie den Kompositionsauftrag umsetzen wird: Antonis Anissegos
an akustischen und elektrischen Tasteninstrumenten, Manu Mayr
am Kontrabass sowie Max Andrzejewski und Julian Sartorius an
gleich zwei Schlagzeugsets. »Es geht mir jetzt nicht nur um Dou-
ble Groove sozusagen, sondern dass sie die breite Palette ihrer
Moglichkeiten wirklich einbringens, gibt Moriel einen Ausblick
auf ihr Konzept. »Max und Julian sind beide so extrem kreative
Drummer, nicht reine Schlagzeuger, und ich méchte auf jeden
Fall dieses erweiterte Denken und viel Arbeit auch mit kleinen
Sounds integrieren.« Zwar sei die Band speziell auf das Eroft-
nungskonzert hin konzipiert, aber sie hege schon die Hoffnung,
dass es nicht bei diesem einen Konzert bleibe und die Musik
vielleicht sogar auf einem Album dokumentiert werden kénne.
Gewissermafien schliefdt sich mit dem Auftragskonzert ein Kreis
in Moriels musikalischer Entwicklung, denn »Saalfelden war fiir
mich ein total wichtiges Festival, weil ich dort zum ersten Mal
mit einer Art von Jazz in Kontakt gekommen bin, die im Jazz-
Studium nicht so abgebildet wird.« Nota bene: Moriel, deren Ar-
beitsethik offensichtlich mit ihrem enormen Talent Schritt halten
kann, hat ans Medizin- gleich noch ein Jazzstudium drangehéngt.

Neben erfrischender Kreativitdt und bemerkenswerter Hin-
gabe an die Musik, besitzt Moriel auch das absolute Gehor, aller-
dings »hore ich eher in Es als in B«. Was eine Erklarung fir ihr
bevorzugtes Instrument wére, schliefdlich ist das Altsaxophon
ebenso wie das Baritonsax in Es gestimmt, Tenor und Sopran
dagegen in B, dementsprechend unterschiedlich transponieren
die Horner. Moriel verweist in diesem Zusammenhang aufihre
Wurzeln in der klassischen Musik, in deren Literatur es schlicht
keine Alternative zum Alt gebe, Tenor etwa spiele da ja keine
Rolle. Aber Moment mal, hat sie nicht auf die Frage nach pra-
genden Einfliissen auf dem Saxophon als erste drei Namen John
Coltrane, Wayne Shorter und Pharoah Sanders genannt, deren
Hauptinstrument jeweils das Tenor ist? Ja, konzediert sie, sie sei
»auf jeden Fall grofier Fan vom Tenorsax« und spiele es auch
viel: »Ich bin mir gar nicht sicher, ob ich nicht im Herzen Ten-
oristin bin.« Sicher ist einstweilen nur, dass die als Altsaxopho-
nistin profilierte Moriel noch voller undokumentierter und un-
realisierter Ideen steckt. Mit ihrer regelméafiigen Duopartnerin,
der Cellistin Sophie Abraham, iiberlege sie gerade, einen Tontra-
ger aufzunehmen. Und dann war da ja noch die letztjdhrige Re-
sidency im Salzburger Klub Jazzit, wahrend der sie leider krank
geworden sei, weshalb die geplante Kooperation mit ihrem Band-
leader von Shake Stew, Lukas Kranzelbinder, am Bass und dem
britischen Schlagzeuger Sebastian Rochford noch offen sei. Die-
ses Projekt méchte sie, eventuell um einen Gitarristen zum Quar-
tett erweitert, gerne noch bei Gelegenheit umsetzen. Zuzutrauen
ist esihr (wie so vieles mehr). Schlief8lich ist Yvonne Moriel nicht
nur langst wieder genesen, sondern auch ein leuchtendes Beispiel
fir den einst von Albert Ayler so apodiktisch formulierten Zu-
sammenhang von Musik und Medizin: »Music Is the Healing Force
of the Universe.« |
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Aus einem festen Jazz-
fundament heraus, das er
sich unter anderem in den
USA geschaffen hat, ist
der von Berlin aus operie-
rende Schlagzeuger DEJAN
TERZIC ein Garant fiir
Stabilitat wie Imagination.
Gerade riickt sein stark
besetztes Quartett Axiom
in den Vordergrund.

Von Michael Stirm
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Axiom: v.l. Bojan Z, Dejan Terzi¢, Chris Speed, Matt Penman

CHLAGZEUGER HABEN NICHT nur auf der Biihne einen
S klar definierten Platz. Der Raum der Rhythmusleute ist
im Jazz oftmals auch metrisch klar umrissen: Straight
ahead spielen und die Band nach vorne treiben. Dejan Terzic¢
sucht seit langem einen anderen Weg. Der Drummer aus Berlin
erkundet die Welten aufierhalb von Swing und Uptempo, eine
Musik, wo Improvisation und notierte Musik sich auf eine genau-
so spannungsreiche wie komplexe Verbindung einlassen.

Auch Terzi¢ war einst im Jazz-Mainstream zu Hause, Anfang
der 1990er-Jahre, in der Nirnberger Szene. Dort griindete er das
Sunday Night Orchestra, eine Bighand, die noch heute regelméafiig
in der Frankenmetropole zu héren ist und in der schon viele
bekannte deutsche Jazzmusiker gespielt haben. »Damals«, erinnert
sich der 55-Jahrige im April 2026, »haben wir jungen Jazzer alle
in die USA geschaut, da wollten wir hin.«
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Der Traum, den Jazz in dessen Herkunftsland einzusaugen — fiir
Terzi¢ wurde er Realitdt, als Attila Zoller auf ihn aufmerksam
wurde. Der ungarische Gitarrist betrieb in den Staaten das Ver-
mont Jazz Center, eine Akademie flir junge Jazzmusiker. »Du
musst zu mir kommen, dort lehrt Jimmy Cobb«, meinte Zoller.
Terzi¢ kam. Im Sommer 1991 unterrichteten ihn im Jazz Center
unter anderem Marvin Smitty Smith und Bill Stewart.

Im Anschluss studierte Terzi¢ an der Hochschule in Wiirzburg
bei Bill Elgart. Nach und nach wurde er, der 1973 im Alter von
dreiJahren aus dem damals jugoslawischen Banja Luka mit seiner
Familie nach Deutschland kam, ein gefragter Sideman, der auch
zahlreiche Preise gewann. Er spielte mit den Trompetern Dusko
Goykovich, Enrico Rava und Franco Ambrosetti oder tourte und
nahm Ende der 1990er- und Anfang der 2000er-Jahre auf mit
Bands des Posaunisten Nils Wogram, des Pianisten Antonio Farao
und des Saxophonisten Bob Berg. »Das war das Fahrwasser, in
dem ich mich befand«, sagt Terzi¢ heute.

Dass Jazz mehr ist, als virtuos unter einem Viervierteltakt zu
boppen - diese Erkenntnis reifte bei Terzi¢ schon wéahrend sei-
nes US-Aufenthalts mit Hilfe von Zoller, der ihm véaterlicher
Freund und Mentor wurde. »Bebop«, hat der zu ihm gesagt, »is
just an exercise«. Ein pragender Satz. Der offene Umgang mit
Rhythmen, die formale Freiheit, die Wirkmacht der Improvisa-
tion — das war es schliefSlich, was Terzi¢ in den Bann zog. Hinzu
kam die Auseinandersetzung mit der Musik des US-Komponisten
und Bigband-Leaders Don Ellis. Nicht nur Ellis’ rhythmische
Komplexitdt, auch die des New Yorker M-Base-Kollektivs um den
Saxophonisten Steve Coleman machten auf Terzi¢ Eindruck. Er
sagt von sich: »Ich bin viel zu zappelig flir einen Beat. Ich habe
was Impulsives in mir.«

Ein Forderer in Nurnberg und ab 2008 eine Dozentenstelle an
der Hochschule der Kiinste in Bern verschafften Terzi¢ schliefSlich
wirtschaftliche Unabhéngigkeit. Aus dem dienenden Drummer
wurde zunehmend ein komponierender Taktgeber.

Anfang der Nullerjahre griindete Terzi¢ das Quartett Under-
ground, wo er zusammen mit Saxophonist Chris Speed, Gitarrist
Frank Mobus und Bassist Mark Helias die Musik des Balkan mit
Jazzimprovisation verkniipfte. »Balkanmusik war damals en
vogue, sagt Terzic¢. »Aber es war auch eine Form der Identitdts-
findung.« Was folgte, war viel freier, ruppiger und unorthodoxer.
Mit den Bands Wurzel aus C und Melanoia, in denen Produktiv-
krafte wie Rudi Mahall, Ronny Graupe, Hayden Chrisholm und
Achim Kaufmann mitwirkten, war Terzi¢ in der Avantgarde an-
gekommen — konnte sein Faible fir ungerade Rhythmen, poly-
metrische Strukturen und kompositorische Experimente ausleben.

Aus Italien kam 2016 vom Label Cam Jazz das Angebot, mit einer
internationalen Besetzung Platten zu machen. Terzi¢ gewann mit
Chris Speed, dem Pianisten Bojan Bojan Zulfikarpasi¢, bekannt
auch als Bojan Z, einem entfernten Verwandten, und dem neu-
seelandischen Bassisten Matt Penman Musiker, die mit ihren
Erfahrungen sowohl im Mainstream als auch in avancierten New
Jazz-Projekten die stilistische Offenheit mitbrachten, die er sich
so winschte.

Die Band Axiom war damit geboren. Mit ihr hatte Terzi¢ die
Moglichkeit, die ihn bestimmenden Einfllisse zusammenzufithren
und fortzuentwickeln. »Mit einem Fuf§ befand ich mich immer
in der Avantgarde, auf der anderen Seite kochte aber auch stets
ein nostalgisches Flimmchen in mir«, sagt er. Axiom ist mehr als
eine Melange aus den Vorganger-Formationen. Vor allem metrisch
erweiterte Terzi¢ seine Kompositionen um Minimal Music-Kon-
zepte, mit denen er sich schon lange beschéftigt hatte. Die An-
einanderreihungen und Verschiebungen gleichbleibender rhyth-
mischer Strukturen spielen auch auf »Grow« (o-tone Music),
der aktuellen und dritten, 2025 bei einem Soundcheck in Italien
aufgenommenen Axiom-Scheibe eine grofse Rolle. Mit Minimal
Music-Apologeten wie Steve Reich mdochte sich Terzi¢ dennoch
nicht vergleichen. Die gewollte Emotionslosigkeit dieser Musik
seinoch nie sein Ding gewesen, sagt Terzi¢, und fiigt hinzu: »Wir
machen das Gegenteil. Improvisation mit minimalistischen Struk-
turen, die von Farbe und Temperaturen lebt.« Deutlich hérbar
wird dies in ausgefuchsten Tracks wie »Addition« oder »Shoplif-
ting«, die geprégt sind von raffinierten Breaks und rhythmischen
Wendungen, von Modulationen, tiber denen ein kiirzelhaftes
Motiv méandert, das der Band den Ausgangspunkt fiir ihre weit-
rdumigen Improvisationsausfliige bietet.

Wie komponiert man solche Musik? Fur Terzi¢ ist zumeist sein
Drum-Set der Ausgangspunkt. Dort entstehen die Grundlagen fur
Melodien und Harmonien — auf dem Papier sehe das manchmal
sehr kompliziert aus, sagt er. Obwohl er seinen Mitspielern ma-
ximale Freirdume fiir deren Ideen ldsst, gibt es Stiicke, bei denen
sich Bojan Z schon durch 15 Seiten Partitur withlen muss, und Kom-
positionen, die wie »Present-Past-Future« ein Jahr lang geprobt
werden, bevor die Band sie zum ersten Mal vor Publikum préasentiert.

Axiom gibt es inzwischen seit zehn Jahren. Fir solche span-
nende und herausfordernde Musik bedarf es eines bestens auf-
einander eingespielten Ensembles, bedarf es eines blinden Ver-
stdndnisses. »Ich bin ein Fan von Bands, die arbeiten, touren und
probeng, sagt Terzi¢. Dejan Terzic¢ vergleicht die Musik von Axiom
mit dem Fuf$ballspiel: »Wenn einer einen Pass spielt«, sagt er,
»rennt der andere intuitiv in den freien Raum.« |
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Soeben sind bislang unveroéffentlichte Livemitschnitte von
RANDY WESTON, der sich zeitlebens intensiv mit Afrika
auseinandersetzte, erschienen — Anlass fur einen Blick auf
Leben und Werk des Pianisten mit den groBBen Handen.

Von Wolfram Knauer

S IST EIN SPATER Blick zuriick, und vielleicht ist es kein
E Zufall, dass er mit Musik beginnt, die lange im Archiv
geschlummert hat. Drei Mitschnitte aus den 1980er-
Jahren - Brooklyn, Montreux, die Begegnung mit Monty Alexan-
der - zeigen Randy Weston auf einem Hohepunkt seines Schaffens:
als Bandleader, als Pianist, als Erzéhler. Sie zeigen ihn aber auch
als Wanderer zwischen Klangwelten, als Musiker, der 1ldngst ge-
lernt hat, dass seine Geschichte nicht an einem Ort beginnt und
nicht an einem Ort endet.
Wer Weston zuhort, versteht schnell, dass es ihm nie nur um
Jazz ging. »Ich bin eigentlich ein Geschichtenerzdhler«, sagt er in
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seiner Autobiographie »African Rhythms« (2010). Dieser Satz ist
keine Koketterie, sondern ein Schliissel. Westons Musik erzahlt —
von Menschen, von Orten, von Erfahrungen, von Geschichte. Und
sie erzahlt vor allem von Bewegung: von der Bewegung zwischen
Brooklyn und Marokko, zwischen afroamerikanischer Tradition
und afrikanischer Gegenwart, zwischen individueller Stimme
und kollektiver Erinnerung.

Biographisch beginnt diese Geschichte unspektakuldr und doch
bereits aufgeladen. 1926 in Brooklyn geboren, wachst Weston in
einem Umfeld auf, das geprégt ist von Stolz und Wiirde. Der Va-
ter, jamaikanischer Herkunft, Anhdnger von Marcus Garvey,



vermittelt ihm friith ein Bewusstsein fiir afrikanische Geschichte
und Identitdt. Die Mutter, die als Putzfrau arbeitet, verkérpert
jene stille Stirke, die Weston spédter immer wieder als moralisches
Fundament beschreibt. Es sind diese beiden Pole — politisches
Bewusstsein und menschliche Wiirde —, die sein Leben und seine
Musik durchziehen.

Die ersten musikalischen Schritte fithren ihn tief hinein in die
Welt des Jazz. Nach einem Jahr Armeedienst in Okinawa kehrte
er Mitte der 1940er-Jahre nach New York zurtick, wo er Pianisten
wie Art Tatum, Erroll Garner oder Hank Jones horte. Eine Begeg-
nung mit Charlie Parker bleibtlegendar — ein einmaliges gemein-
sames Spiel, das sich in sein Geddchtnis einbrennt. Doch schon
hier zeigt sich, dass Weston kein blofser Epigone sein wird. Zwar
ist der Einfluss von Thelonious Monk uniiberhérbar - die harten
Anschlége, die kantigen Akkorde, das Spiel mit Oberténen—, doch
Weston verwandelt diese Impulse friith in eine eigene Sprache.

Weston ist eine physische Erscheinung — fast zwei Meter grof3,
mit Handen, die eine Oktave greifen wie andere eine Quarte.
Dieses Korpergefiihl steckt in seiner Musik: der Anschlag hat
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Gewicht, die linke Hand verankert, die rechte spannt sich weit.
Sein Klavierspiel tragt das. Weston ist ein »Farben-Pianist, einer,
der Klang denkt, nicht Virtuositdt. Seine linke Hand - schwer,
erdig, fast perkussiv — hdmmert Ostinati in die tiefen Register.
Dartiber legt die rechte Hand Linien, die mal kantig, mal lyrisch
sind, oft beides zugleich. Es ist ein Spiel, das weniger linear als
vielmehr architektonisch wirkt: Schichtungen, Resonanzen, Rau-
me. Man hat oft das Gefiihl, dass hier nicht nur ein Instrument
gespielt wird, sondern ein Klangkorper modelliert wird.

Fruh treten in dieser Musik jene Elemente hervor, die spater
zu Westons Markenzeichen werden: Ostinati, riffartige Figuren,
eine starke rhythmische Grundierung. Stiicke wie »Zulu« oder
»Pam’s Waltz« deuten bereits an, was spater in Werken wie »Blue
Moses« oder »African Cookbook« zur vollen Entfaltung kommt.
Es ist Musik, die sich aus der Wiederholung speist, aus dem in-
sistierenden Puls, aus der Kraft des Einfachen.

Doch entscheidend fiir Westons Entwicklung ist eine Begegnung
aufSerhalb der Klubs: die mit dem Jazzhistoriker Marshall Stearns
in Lenox, Massachusetts, in den friihen 1950ern. Stearns’ Betonung
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Jazz als Reise

der afrikanischen Wurzeln des Jazz 6ffnet Weston eine Perspektive,
die weit liber die gingigen Narrative hinausgeht. Jazz beginnt fur
ihn nicht mehr in New Orleans, sondern in Afrika. Diese Erkennt-
nis wird zur Triebfeder seines gesamten kiinstlerischen Lebens.

Diesen Weg geht er zielstrebig, aber nicht allein. Die Zusam-
menarbeit mit Melba Liston seit Ende der 1950er-Jahre gehort zu
den fruchtbarsten Partnerschaften der Jazzgeschichte. Liston
versteht es wie kaum jemand, Westons pianistische Klangvorstel-
lungen auf grofiere Ensembles zu ibertragen. IThre Arrangements
sind keine blofsen Ausarbeitungen, sondern Erweiterungen seines
Denkens - »oblique«, wie Weston sagt, schrag, indirekt, voller
klanglicher Verschiebungen.

Gemeinsam schaffen sie Werke wie »Uhuru Afrika« (1960), ein
politisch wie musikalisch ambitioniertes Projekt, das afrikanische
Themen, Sprache und Rhythmik in eine grof3formatige Jazzsuite
uberfihrt. Es ist Musik im Kontext der Blrgerrechtshewegung,
im Schatten der Ermordung Patrice Lumumbas, im Aufbruch
eines neuen afrikanischen Selbstbewusstseins. Hier wird Weston
endgiltig zu einem Musiker, der Geschichte nicht nur reflektiert,
sondern sich bewusst in ihre Deutung einmischt.

Diese Bewegung fiihrt ihn schliefSlich auch physisch ins »mo-
therland«, nach Afrika. Aufenthalte in Nigeria (1961), vor allem
aber seine Jahre in Marokko (1967-1972) verandern sein Denken
und Horen grundlegend. Die Begegnung mit den Gnawa-Musikern,
deren rituelle, tranceartige Musik Heilung und Spiritualitét ver-
bindet, préagt ihn tief. Anders als viele »Weltmusik«-Projekte sei-
ner Zeit bleibt Westons Anndherung frei von Exotismus. Sie ist
gepragt von Respekt, von Zuhdéren, von Teilnahme.

Aus dieser Perspektive muss man auch seine Musik der 1980er-
Jahre horen. Die Aufnahme in der Brooklyn Academy of Music
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1985 ist mehr als ein Konzertmitschnitt. Sie ist ein klingendes
Kompendium seiner Ideen. »African Sunrise« etwa entfaltet sich
aus einem einfachen Motiv heraus zu einem dichten Geflecht von
Linien und Farben. Das Klavier gibt Impulse, die von Satz zu
Satz wandern, von den tiefen Blechbldsern zu den Saxophonen,
zuriick zum Piano. Alles ist in Bewegung, alles ist Teil eines gro-
fSeren Zusammenhangs. Das an ein Gnawa-Spiritual angelehnte
»Blue Moses« zeigt Weston als Meister des Ostinatos: eine Folge
von Riffstrukturen, die sich tiberlagern, ablsen, verdichten. Die
Musik scheint zu atmen, zu pulsieren, als wére sie selbst ein le-
bendiger Organismus: 18 Minuten in drei Teilen, getrennt durch
Generalpausen — Momente des Innehaltens, bevor der Puls neu
einsetzt.

Ganz anders, und doch verwandt, die Montreux-Aufnahme
desselben Jahres. Hier tritt Weston als Vermittler auf, als jemand,
der unterschiedliche Generationen und Szenen zusammenfiihrt.
Benny Bailey, Sahib Shihab, George Lewis — Veteranen, Expatri-
ates, Avantgardisten — sie alle finden in dieser Musik einen ge-
meinsamen Raum. »African Cookbook« wird zu einer zwanzig-
mintitigen Reise, getragen von einer Rhythmusgruppe, deren
Intensitét sich auf alle Beteiligten tibertragt.

Und schliefdlich die Begegnung mit Monty Alexander 1988: zwei
Pianisten, zwei Welten, die aufeinandertreffen. Alexander, star-
ker im Mainstream verankert, mit karibischen Einfllissen; Weston,
der Klangarchitekt, der wummernde Bass seiner linken Hand.
Dass diese Begegnung funktioniert, ja mehr als das — dass sie
fruchtbar ist -, sagt viel iiber Westons Offenheit. Er dominiert,
ja, manchmal fast erdriickend, aber er hort auch zu, reagiert,
lasst Raum.

Diese Fahigkeit zum Dialog ist es auch, die Weston zu einem
»educator«im besten Sinne macht. Nicht als akademischer Lehrer,
sondern als Vermittler von Geschichte. Schon in den 1950er-
Jahren tourt er mit Marshall Stearns durch Schulen und Univer-
sitdten, erklart Jazz als Teil einer grofieren, afrikanisch gepragten
Tradition. Spater setzt er diese Arbeit fort, in Workshops, in Inter-
views, in seiner Autobiographie. Immer geht es ihm darum, Zu-
sammenhénge sichtbar zu machen, Linien zu ziehen zwischen
Vergangenheit und Gegenwart.

Westons Werk ist daher nie abgeschlossen. Es ist ein Prozess,
ein fortlaufendes Erzdhlen. Seine Kompositionen — ob »Hi Fly,
»Little Niles« oder »African Cookbook« —sind weniger fertige Stii-
cke als offene Formen, die sich in jeder Auffithrung neu gestalten.
Sie tragen Geschichte in sich, aber sie schreiben sie auch fort.

Vielleichtliegt darin seine grofite Leistung: dass er den Jazz nicht
als abgeschlossene Kunstform versteht, sondern als Bewegung,
als Reise. Eine Reise, die bei ihm selbst beginnt — in Brooklyn, in
den Geschichten seiner Eltern —, die ihn nach Afrika fiihrt und
wieder zuriick und die sich in seiner Musik immer weiter fortsetzt.
So bleibt dieses Werk offen: kein Endpunkt, sondern ein Weg, der
sich mit jedem Horen und mit jedem Spielen neu erschliefit. Randy
Weston starb 2018 in New York. Er war 92 Jahre alt. |

»The Music of Randy Weston« (In+Out, 5 LPs, 3 CDs); darin

(auch einzeln als CD erhéltlich): »Randy Weston & African Rhythm
Orchestra conducted by Melba Liston. Brooklyn Academy of Music,
1985«, »Randy Weston Big Band, conducted by Hale Smith.
Montreux Jazz Festival, 1985¢«, »Randy Weston & Monty Alexander.
Montreux, Zaragoza & Ramatuelle Jazz Festivals, 1988« .



Die amtliche Blues-Kolumne

von Hank Schraudolph

Der Kingfreddie, das war mal einer. Ich hab
ihn schon fast vergessen gehabt. Da kommt
diese neue CD daher, eine doppelte sogar.
Zu hdren ist da ein Konzert aus dem Jahre
1975 im franzdsischen Nancy, bisher nur auf
zwei LPs erschienen, aber in seiner Ganze
unveroffentlicht. Die Show (»Feeling Alright:
The Complete 1975 Nancy Pulsations Con-
cert«, Elemental Music) wurde nun erstmals
komplett aufgelegt fur alle, die noch CDs
kaufen, also Herren mit komischen Spezial-
gebieten oder Menschen, die der Oma was
zu Geburtstag schenken mussen. Im Retro-
Bereich kriegt man mit sowas leicht mal
wieder Platin, weil etwa alle alten Rocker
oder Omis auch die remixten Pink Floyd
horen mdchten, und auBerdem gibt es sogar
Grammys fur besonders liebevolle Exhumie-
rungen. »Feeling Alright« gehort da sicher
dazu.

Der Kingfreddy, ja, das ist so ein Spezial-
fall. Die erste Verwirrung entsteht schon,
weil er sich in jungen Jahren zundchst
Freddy und dann spater Freddie nannte.
Wie seine Nachnamensvetter B.B. und
Albert war er zundchst rein in der schwarzen
Nische zu horen und ist dann spdter durch
die Hippies aber sowas von »entdeckt«
worden. Das Ergebnis ist ein Werk mit
gehdriger Bandbreite und ein bisschen
Quatsch. Mehrere Platten, live und in Farbe,
sind daher schon durch meine Bestdnde
gewandert, auch ein paar CDs, aber irgend-
wann wieder rausgefallen, weil mir die Auf-
peppung von Freddy mit Hilfe von »ie«
und irgendwelchen Rock-Fuzzies, etwa
bei den Alben »Burglar« oder »Getting
Ready«, nie so behagt hat. Das Album
»Larger Than Life« ging dann eher in Rich-
tung Funk, aber das konnte der alte Blues-
kollege Johnny Guitar Watson einfach besser.

Bloderweise gdbe es flr meine imagindre
Reihe »Nimm das, Jimi Hendrix!« auf »Bur-
glar« eine recht Uberzeugende Version von
»Let the Good Times Roll«. Und der King-
freddie singt es besonders eindrucksvoll,
selbst im Vergleich mit Pee Wee Crayton
oder Jimi Hendrix. Uberdies ldsst er das
Solo angenehm von Bldsern untertuten.
Aber ich Depp hab die Platte irgendwann
abgestoBen. Geblieben sind mir die frihen,
knappen Instrumentals, etwa »Texas Oil,
»Hide Away« oder »San-Ho-Zay, die

in den letzten Jahren auch bei diversen
schicken Tanzblues-Compilations wieder
aufgetaucht sind, ja, und das 1970er-Album
»My Feeling for the Blues«, produziert von
Donny Hathaway.

Der Kingfreddie war ein erfolgreicher
Live-Performer, jetzt wieder blod, dass ich
kein groBer Schlachtenbummler von Live-
Platten bin. Die neue Doppel-CD ist trotz-
dem ein schoner Crash-Kurs in Blues-
Klischees, Blues-Kunst, Blues-Wucht und
Blues-Angeberei. Endlose Riff-Wiederho-
lung, Mitklatschhilfe, Temposteigerung,

auch anstrengend in der Durchfihrung, und
ein Jahr spdter waren sie dann tot mit 42,
sowohl Freddie als auch Freddy, weil sich
beide gerne von Bloody Marys erndhrt haben,
denn da ist ja schlieBlich Tomate drin.

Der Kingfreddy hat bei diesem alten
Konzert ein reprasentatives Dutzend von
bedeutenden Standards versammelt:
»Stormy Monday Blues«, »Got My Mojo
Working«, »Messin’ with the Kid«, »Sweet
Little Angel«, »That’s All Right«, »Wee Baby
Blues«, »Boogie Chillun« — wohlgemerkt:
Alles keine Originale von Freddie, erst recht

Ein Crash-Kurs mit
Freddie und Freddy

aktionistisches Weiterdudeln. Es ist alles
dabei, was man am Blues mdgen und has-
sen konnte, zuerst ein neuneinhalb-minu-
tiges Intro, um die Franzosen gleich mal
von den Socken zu hauen, etwa mit einem
eindrucksheischenden Ploing, das er einfach
mal zwanzig Sekunden ausklingen ldsst.
Dann erst seine Stimme (»My name is Fred-
die King«) und tosender Jubel. Mdtzchen
gibt es also genug, aber eine gute Show
kann ja auch groBe Kunst sein.

Fast jedes Stiick ist 6 bis 17 Minuten lang,
jeweils mit ausgiebigen Gitarrenabschwei-
fungen, nur Big Joe Turners ewig trauriger
»Wee Baby Blues« wird, offenbar mit Hilfe
von Freddies kleinem Bruder, dem Bassisten
Benny Turner, fast anddchtig zweistimmig
dargeboten. Richtig fein wird es bei »Danger
Zone« vom Bluesdichter Percy Mayfield,
latent mUhsam, wenn die Stlcke so gar
nicht mehr aufhodren wollen. Das war sicher

nicht Robert Johnsons »Sweet Home Chi-
cago« natlrlich. Aber wir haben hier wirklich
ein blueshistorisches Konzentrat, also,
bittesehr: Wenn jetzt vielleicht diejenigen
Jazz Podium-Leser, die vor genau flnfzig
Jahren wegen Ornette Coleman oder Cecil
Taylor zum Jazz abgebogen sind, also wenn
die mal wieder vorbeihorchen mochten,

was 1975 im Unterhaltungsgewerbe sonst
so los war ... Naja, »Griechischer Wein,
»Paloma Blanca«, »Lady Bump«, »Mein
Gott, Walter« — da ist Ornette Coleman
schon eine gute Entscheidung gewesen.
Aber womdglich sind wir ja bei unseren ge-
schmacklichen Vorlieben ein Leben lang dem
Zufall ausgeliefert, wann und in welchem
Moment Musik ihre Wirkung entfaltet. Wir
goénnen uns drum eine Frage: Ware das Le-
ben anders verlaufen, wenn eins Freddie King
live in Nancy erlebt hatte? Ich wiirde sagen,
das ist nicht ganz unwahrscheinlich. |
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BUCH

Friedrich Gulda

RUDIGER ALBRECHT
FRIEDRICH GULDA

Pianist — Musiker — Freigeist
edition text + musik, 242 Seiten,
25,99 Euro

Eine gloriose internationale Pianisten-
Karriere war frih geebnet, als der
eben erst 16-jdhrige Friedrich Gulda
1946 mit Gewinn des 1. Preises beim
Genfer Musikwettbewerb als auBerge-
wohnlich begabter Interpret sogenannter
Klassischer Musik geadelt wurde. Noch
im selben Jahr kam es zum Debit im Wiener
Musikverein. Zehn Jahre spdter lieB ein
Genrewechsel aufhorchen: Im Juni 1956
folgte der zunehmend Jazz-Interessierte
der Einladung zu einem mehrtdgigen En-
gagement im New Yorker Birdland (RCA
Victor verdffentlichte einen Mitschnitt).
In der Folgewoche trat Gulda zweimal beim
Newport- Jazzfestival auf. Noch einmal
zehn Jahre spater initiierte der unberechen-
bare Osterreicher in seiner Heimatstadt den
»Internationalen Wettbewerb fir Modernen
Jazz«. Und loste damit eine von vielen Kon-
troversen aus: »Ist Jazz noch Musik? Ist
moderner Jazz noch Jazz? In den Augen
der, respektive Ohren der Jury scheint aller-
dings moderner Jazz, der ab 1960 gespielt
wird, kein Jazz mehr zu sein« (Zitat S. 95),
schrieb Alexander von Schlippenbach in
einem suffisant formulierten Leserbrief Gber
diesen Wettbewerb an das Jazz Podium.
Am Ende seines Lebens, nach Besuchen
in Free Music-Welten, wetterte Gulda im
Rahmen eines selbstverfassten Nachrufs
(skurrilerweise auf sein eigenes Ableben)
Uber »gewisse Verkalkungserscheinungen
[...] innerhalb der Jazzwelt« (S. 216). Dies
und sehr viel mehr ist der neuen, vorteilhaft
kompakt verfassten Biografie zu entnehmen.
Mehr als bei friiheren Darstellungen
(unverandert aktuell: Irene Suchys »Fried-
rich Gulda. Ich-Theater«, 2010) kommt
Guldas Jazz-Zuneigung zur Sprache, dar-
unter seine musikalischen Begegnungen
u.a. mit Albert Heath, Ron Carter, Herbie
Hancock, Fritz Pauer oder Barbara Denner-
lein. Sein Interesse am Jazz stieB, wie seine
Kompositionen, nicht immer auf Gegenliebe.
Gulda registrierte dies und reagierte wie im
Falle des Wiener Musikkritikers Franz Endler
mit Zutrittsverboten zu Konzerten. Zuneh-
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mend gereizter, lieB sich Gulda teils zu
exzentrischen Aussagen hinreiBen. Einige
Mal ging er dabei zu weit, etwa als er Joe
Zawinul leichtfertig des Antisemitismus
verddchtigte und 1999 die Aussagen vor
Gericht zurlickziehen musste.

Gewiss, die Quellenangaben bedirften
verschiedentlich der Vervollstdndigung -
etwa im Fall der Bezeichnung von Vanessa
Mae als Guldas »Geigengirlie« (S. 214).
Doch mindert dies den Lesegewinn nur
unmerklich. Die schiere Fiille an klug aus-
gewdhlten Detailinformationen und Zitaten,
angenehm Ubersichtlich, zudem mit flissi-
gem Sprachspiel ausgebreitet, verfihrt,
das Buch in einem Zug zu studieren. Und
das denkwidirdige Vinyl »The Meeting«
(1983) mit dem Duo Friedrich Gulda —
Chick Corea aus dem Regal zu holen.
WOLFGANG GRATZER

RONALD POHL

FRANZ KOGLMANN

Der kihle Jazz als Antrieb der Moderne
Klever Verlag, 126 Seiten, 22,— Euro

Wie einem Musiker beikommen, der sich
originell aufstellt wie der Trompeter Franz
Koglmann, einem, der musikalisch aus dem
Jazzbereich heraus argumentiert und tber
diesen hinaus ausgreift und an das ge-
druckte Wort hohe, literarische MaBstdbe
setzt? Auf jeden Fall sollte versucht werden,
Koglmann anders als gewdhnlich zu fassen.
Deshalb wohl als Biografieautor der Jour-
nalist Ronald Pohl, ein gelenkiger Essayist
vorwiegend fur die Wiener Tageszeitung
Der Standard, der auch schon mit seinem
Roman »Kind aus Blau« einen Miles Davis
mindestens eigenwillig zu fassen suchte.
Wer nun erwartet, dass dieses schmale
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Buch mit seinen 22 in romischen Zahlen
bezeichneten Kapiteln den Werdegang von
Koglmann organisiert, seine Stationen als
Klnstler abgeht oder Werkanalyse betreibt,
wird fast folgerichtig enttduscht. Es ent-
tduscht allerdings auch, dass die fir Kogl-
mann entscheidenden Figuren wie Cocteau,
Nabokov, Graettinger, Dixon, Berg, Doderer,
Adorno zwar vorkommen, aber sein Verhdlt-
nis zu ihnen nicht vertieft wird. Arg bemiht
zieht leitmotivisch das Stichwort »White
Line« bzw. »WeiBe Linie« durchs Buch —
»A White Line« hief3 eine von Koglmanns
Platten, die beim Aufwertungsversuch des
WestkUstenjazz im Erscheinungsjahr 1990
allein mit dem Titel fUr eine Kontroverse
sorgte. Noch mihsamer hineingebogen die
Thomas Pynchon-Referenzen zu dessen
letztem Roman »Shadow Ticket«; oder,

um auf seine Basis zu deuten, das Hinein-
montieren von Koglmann nach Chicago

der 1920er neben Beiderbecke und spdter
neben Ellington. Biografisches leuchtet
mehr durch, als dass es explizit wird. Dass
Koglmann aus dem Wiener Einzugsgebiet
und aus einer einfachen Familie kommt und
mit wem er alles musiziert hat, dass er bei
Hat Hut unter Vertrag war sowie ein Label
und mit seiner Frau in Wien eine Konzert-
galerie geleitet hat — das alles wird mehr
oder minder zur Randnotiz. Pohl macht es
sich ohne ein auffdlliges dramaturgisches
GespUr und unter dem Schutzschirm von
Postmoderne leicht, indem er etwa ein
Foucault- oder Derrida-Zitat blank hinstellt
und damit Gewicht zu erzeugen meint.

Es gibt zwei Kapitel gegen Buchende, wo
Koglmann dann doch zitiert wird. Es ist zu
spdt und zu wenig. Wie schade, denn Kogl-
mann kann erzdhlen und er ist nach allen
Richtungen hochgebildet.

Es triumphiert schlussendlich die Erzdhl-
diktion Uber den Erzdhlgegenstand. Hangen
bleibt vor allem, wie sich hier mit Volte um
Volte, Wortschopfung auf Wortbiegung,
Assoziation an Koloratur ein zu gewandter
Schreiber verausgabt. Es gelingt allenfalls
ein vager Umriss, auch nur partiell gerecht
wird Ronald Pohl Franz Koglmann, dem
fundiert-sensiblen Musikgestalter, mit
seinem Buch nicht. ADAM OLSCHEWSKI

STEFAN HENTZ

MILES DAVIS

Sound eines Lebens

Reclam Verlag, 383 Seiten, 32,— Euro

Die Schublade fur die Kultfigur Miles Davis,
dessen hundertster Geburtstag sich am
26. Mai jahrt, ist langst gezimmert: »Picas-
so des Jazz« oder »Prince of Darkness«



sind nur zwei der wohl gdngigsten Bezeich-
nungen seiner Person. Musikjournalist
Stefan Hentz versucht den vorgefertigten
Meinungen neue Facetten hinzuzufligen.
Er legt sein Hauptaugenmerk sowohl auf
Davis’ professionelle Anféinge bis hin zu
den Novizenjahren bei Charlie Parker als
auch auf die von Kritikern und Jazzpolizis-
ten vielfach ungeliebte Spdtphase des
Trompeters nach seinem Comeback in den
1980er-Jahren. Den 1950er- und den
1960er-Jahren gibt Hentz weniger Raum.
Das erste und langste Kapitel seines
Buches widmet Hentz dem Jahrzehnt bis
zu Davis’ Tod im Jahre 1991. Er weist dabei
auf den fortschrittlichen, neue Sounds
ermoglichenden Einsatz elektronischen
Equipments und die moderne, am Schnei-
detisch vollzogene Plattenproduktion hin.
Zudem betont er, dass viele der Davis-
Einspielungen dem Blues verpflichtet sind
oder aktuelle Stromungen afroamerikani-
scher Populdrmusik integrieren. Eine vollige
Rehabilitierung oder Neueinordnung bleibt
jedoch fraglich, angesichts der friheren,
hoch geschdtzten Verdffentlichungen, vor
allem die der beiden MaBstdbe setzenden
Quintette und des »Kind of Blue«-Albums.
Hentz weitet aber den Blick Uber die Person

Davis hinaus und stellt den Kunstler in
einen gesellschafts- und zeitgeschicht-
lichen Zusammenhang und verwebt darin
eine kleine Geschichte des modernen Jazz.
Nachdem die beiden in Deutschland
erschienen Biografien von Peter Niklas
Wilson (2001) und Wolfgang Sandner (2010)
nur noch antiquarisch erhdltlich sind, ist
diese fundierte und flissig geschriebene
Monographie, die keinen musikwissen-
schaftlichen Anspruch erhebt, sehr willkom-
men. Sie gibt AnstoB, die eigene Platten-
sammlung zu durchforsten oder tUberhaupt
in den Kosmos Miles Davis einzusteigen.
Bereichert wird das Buch durch Fotos aus
der berihmten Serie »A Day in the Life of
Miles Davis« von Glen Craig.
MANFRED SCHROFELE

JOE FONDA

MY LIFE IN THE WORLD

OF MUSIC

Selbstverlag, 178 Seiten, ca. 21,- Euro

Der Mitte der 1950er-Jahre in Amsterdam

geborene Bassist Fonda ist Instrumentalist,
Komponist, fachibergreifender Musiker und
auch Produzent unzdhliger Aufnahmen, die

seit den 1970er-Jahren auf dem Markt sind.
Ein Tausendsassa ohne Berlhrungsdngste,
der sich in jeder Situation zurechtfindet und
nun seine Autobiografie in Paperback ver-
offentlicht. Mit Anthony Braxton hat Fonda
fast zwei Jahrzehnte zusammengespielt,
dieser schreibt: »The music of Joe Fonda is
part of a living tradition of belief and dedi-
cation. Future historians will be surprised
at the breath of Mr. Fonda’s offerings. This
is a real virtuoso and composer of the hig-
hest order.«

Die kurzen Kapitel im Buch wirken wie
kleine Geddchtnisprotokolle. Fonda erzdhlt
von seinem Elternhaus, der Familie, den
Freunden, dem Leben an der Peripherie
New Yorks und in New York selbst, wo er
mit einer Fllle von Musikern zusammenkam.
Seit der Jahrtausendwende traf Fonda
vermehrt auch auf Avantgardemusiker aus
Europa, wobei sich sein Wirkungsbereich
besonders nach Deutschland verlagerte.

In Bands an denen Fonda beteiligt war wie
The Fonda/Stevens Group, The Nu Band,
FAB Trio, Generation Quartet, Conference
Call, OGJB Quartet findet sich ein Who's
who des modernen Jazz, das in zum Teil
kuriosen Begegnungen geschildert wird.
ULFERT GOEMAN
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PHILLIP GOLUB
PARTISAN SHIP
Berthold

In welchem Umfeld sich der Tastenmann
Phillip Golub sieht, das ldsst sich bereits
an seiner Danksagung im Digipak dieser
Platte ablesen. Er dankt dort dem Saxopho-
nisten Steve Lehman, dem Trompeter Amir
ElSaffar, der Saxophonistin und Flotistin
Anna Webber, aber auch dem Keyboarder
Georg Vogel. Das sind allesamt Leute, die
oft schrdg ausgerichtete und zugleich
streng durchdachte Wege gehen und kaum
Kompromisse kennen. Golub ist in dieser
querkdpfigen Gesellschaft nun endgliltig
angekommen.

Erist 1993 in Los Angeles geboren und
lebt in Brooklyn. Im Alter von finf Jahren
fing Golub mit dem Klavierspielen an, be-
reits als Teenager schrieb er Musik. In Har-
vard und am New England Conservatory
hat er unter anderem Komposition und
Englisch studiert, noch in der Highschool
nahm er teil an einem Programm der Los
Angeles Philharmonic. Schon 2014 wurden
von ihm ein Werk ftir Chor und auch ein
Quartett fur Klavier, Flote, Violine und Cello
uraufgeftihrt. Er hat in Ensembles vom
Bassisten Cecil McBee gespielt und mit
Wayne Shorter und Esperanza Spalding
an deren Oper »Iphigenia« mitgearbeitet.
Der kurze Abriss belegt, dass sich der Friih-
begabte in den Jazz und ebenso in klassi-
sche sowie zeitgendssische Musik ernsthaft
vertieft hat. Das britische Musikmagazin
The Wire nennte Golub »a polymath who
elides any divide between improvised and
composed music, or jazz and contemporary
approaches«.

Spdtestes 2024 mit dem Album »Abiding
Memory« machte Golub, der fir mikrotonale
Strukturen ein Ohr hat, auf sich aufmerk-
sam, da noch im Quintett und mit viel Kla-
vier sowie E-Gitarre und noch mit deutlichen
Jazzbeziligen. Von diesem Album hat er fur
»Parisan Ship« nur den Bassisten Sam
Minaie in seinem jetzigen Team. Auf vier
Tracks sind zwar ElSaffar und auf dreien
Webber zu horen, doch entwirft Golub eine
von Vorbildern weitgehend emanzipierte
Musik, die er diesmal nicht Uber das Klavier,
sondern Uber Synthesizer steuert — an sei-
ner Seite synthetisiert bei vier Tracks Elias
Stemeseder. Es geht bldserstark zu, da
neben den Erwdhnten noch Yuma Uesaka
an Klarinetten und Tenorsaxophon und
David Leon am Altsaxophon dabei sind. Wo
»Abiding Memory« noch eine Stunde dauer-
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te und Langen aufwies, spielt sich »Partisan
Ship« auf 45 Minuten ab, was zum Vorteil
gereicht. Die Aufmerksamkeit lasst Uber die
Spieldauer kaum nach.

Es ist ein Triumph der Postproduktion,
denn offenbar stand man nie oder nur
teilweise gemeinsam im Studio. Golub mon-
tierte die zehn Stlicke, davon drei winzige
Zwischenspiele, aus Kurzbeitragen, die
herzustellen er seine Mitstreiter offenbar
minutids anwies. Die Stiicke wirken aber zu
keinem Zeitpunkt collagiert, vielmehr bilden
sie, auch wenn sie ineinander Ubergehen,
jedes flr sich eine Einheit. So streng sie
auch konzipiert sein mogen, ihr Grundton ist
gar nicht schwergdngig, sondern spielerisch
und durchldssig, oft meint man, an einem
formidablen RdatselspaB teilzunehmen.

Dass neben Jazz und Klassik ebenfalls
Popbezlge eine Rolle spielen, macht bereits
der Opener »Loyalty Oath« deutlich, der
akkurat getaktet und hell klimpernd an in
Songs gegossene mathematische Gleich-
ungen einer Band wie The Battles erinnert.
Eine Art Klezmer-Digression durch die Kla-
rinette und darauf ein Trompetensolo, ein
mitreiBender Beat durch Jon Starks an
Drums, der im Folgenden auch eine Drum
Machine bedienen wird — das weist in acht
Minuten die Richtung.

Das Titelstlck, das auf »Loyalty Oath«
folgt, tut kurz wie eine Bigband und driftet
gleichzeitig ab, stilistische und sonstige
Schwankungen sind nicht nur hier intendiert.
Die Solisten werden kurz gehalten, auch wenn
Flote und Trompete diesmal vor einer Kulis-
se aus einem wie Uber einzelne Komponen-
ten stolpernden Treiben zu Wort kommen.
»Mutiny Meeting« erzeugt mit dem Gleich-
takt einer Combo eine Barjazz-Atmosphdre,

doch bald konterkarieren die Synthie-Ldufe
alle konventionelle Entspanntheit und ge-
gen Ende schwenkt man in nicht ganz aus-
definierte Musikraume ein.

Golub mag die Klange elektronisch
mischen, ist aber immer um eine humane
Komponente bemiht. So bevorzugt er einen
Xylophon-artigen Sound, der die Sttick-
strukturen aufhellt. In »Interlude (Adrift)«
fallt das besonders auf. Daran schlief3t sich
»Blue-Orange Reflections«, ein nachdenk-
liches, orientalisch anmutendes Sttick,
wo man meint, Leon habe Alabaster DePlu-
me wahrgenommen und flr sich in Form
gebracht. Es ist das einzige Mal, dass sich
Layale Chaker an einer finfsaitigen Geige
zum Ensemble gesellt.

»Cries of the Initiated« basiert auf ge-
brochenen Repetitionen und fordert wohl
Widerstdndigkeit ein. Pinball-Bewegungen
kennzeichnen »Utopian Micronationg,
die von dahinflieBenden, durchaus standar-
disierten Aktionen von Trompete und Sax
kommentiert werden — alles ist mellow,
nichts drdngt zur Eile.

Doch ist das nicht der Abschluss, »After-
word: Partisan Session« schlieBt ab, und
zwar, als musse alles in Frage gestellt
werden, als gelte es, in die Irritation zu
galoppieren. Nicht als solches deklariert,
ist es mit anderthalb Minuten ein viertes
Zwischenspiel.

Es geht genresprengend und sogar mys-
terids zu, dann wieder Uberaus konkret,
wie von wissenschaftlichem Eifer getrieben.
Wir finden ein Album vor, das eigenwillig
sprechend munter vor sich hin tollt und die
schone Erkenntnis verbreitet, dass es im
Erzahlen keine Limits gibt.

SUSANNE MULLER






TOP 3

CECIL TAYLOR UNIT
FRAGMENTS
Elemental

Zwei Live-Performances aus der Pariser
Salle Pleyel vom 3. November 1969 ver-
einigen diese zwei CDs im Digipack. Dort
spielte am Nachmittag jenes Tages ein
Quartett um Cecil Taylor ein neunzig
Minuten langes, vormittags ein flinfzig-
minttiges Set. Taylor-Biograph Phil Free-
man verweist in den Liner Notes darauf,
dass der Pianist seit den friihen Sechziger-
jahren seine Formationen »Unit« nannte.
Keine seiner Units der Jahre davor und
darauf durfte aber so heftig zu Werke ge-
gangen sein wie der Entwurf von 1969. Was
drei Platten von 1971 bereits dokumentiert
haben ist: Wie sich Taylor, Altsaxophonist
Jimmy Lyons, Tenorsaxophonist/Flotist
Sam Rivers und Schlagzeuger Andrew Cyril-
le im Sommer '69 zu einer seltenen Einheit
verschweiBBten — ihre damaligen »Fondation
Maeght«-Konzertmitschnitte aus Saint-
Paul-de-Vence bezeugen eine Intensitats-
stufe, die auch auf »Fragments« erkennbar
wird, allerdings hier facettenreicher. (Warum
der Plattentitel so lautet, wird nicht klar,
fragmentarisch ist hier nichts, sondern aus
einem einzigen Guss.) Die enge Koexistenz
zwischen Taylor und seinem langjdhrigsten
Kollaborateur Uberhaupt Jimmy Lyons,
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ist hinlanglich bekannt, gemeinsam mit
Cyrille spielten die beiden seit Mitte der
Sechzigerjahre. Interessant also, wie sich
der neu akquirierte Rivers zu diesem Trio
verhdlt. Der ist darauf aus, mit dem stetig
ins Furiose abgleitenden Taylor Schritt

zu halten, mit zu eskalieren und auch die
Trioeinheit nicht wenig zu zerlegen. Wobei
Rivers kein Spieler der ungelenkten Ent-
duBerung ist, vielmehr jemand, der inmitten
technisch groBter Herausforderungen
einwandfrei artikuliert, was seinen Impact
nur noch verstdarkt. So ist er flr die Ver-
sion dieser Unit eine groBe Bereicherung.
Anders als bei »Maeght« drei Monate
vorher, man ist vermutlich eingespielter,
erlaubt man sich Stellen fern von Vehe-
menz, Zwischentdne, variiert die Stimmen-
aufteilung und die Dynamik- und Tempo-
grade, doch genauso wie schon bei
»Maeght« verstrickt sich Taylor Gber
weite Strecken in Duos mit Cyrille, die

an Dichte kaum Uberbietbar scheinen —
ein Vorausgriff auf die Taylor-Drum-
mer-Duos von Berlin 1988. Wer den Mut
hat, ins Auge dieses Sturms — mit bei
genauem Hinhoren sehr vielfdltig beschaf-
fenen Partikeln versehen — zu blicken, wird
Uberreich beschenkt. ADAM OLSCHEWSKI

KRONOS QUARTET
GLORIOUS MAHALIA
Folkways

Von Beginn an war das Kronos Quartet ein
klassisches Streichquartett mit Avant-
gardebestrebungen. Man schaute Uber
Genres hinweg, griff gerne Jazz- wie
Popthemen auf und machte daraus Musik,
die tiefer zu gehen versprach — und so
manches Mal tatsdchlich ging — und hdufig
forderte. Auf der aktuellen Aufnahme
wirdigt man in einer Art Collage die
Gospelsdngern Mahalia Jackson, und zwar
vor allem als Zugpferd derBirgerrechtsbe-
wegung in den USA der Sechzigerjahre —
sicher ein Wink zu den US-Zustanden von
heute. Zentral im Booklet wie beim Aufklap-
pen des Digipacks ein aussagekrdftiges
Foto, das Jackson im August 1963 auf der
Biihne vor einem Menschenmeer beim
Marsch auf Washington zeigt. Zwei flinftei-
lige Suiten, »Glorious Mahalia« von Stacy
Garrop, wo der Fokus auf Jackson liegt, und
»Peace Be Till« von Zachary James Wat-
kins, wo Jackson um Martin Luther King Jr.
erweitert wird, umschlieBen das dreimini-
tige, versonnene Stick »God Shall Wipe
All Tears Away«, von Antonio Haskell kom-
poniert und von Jacob Garchik arrangiert.
Es ist ein instrumentales Album, aber mit
einem hohen Anteil an gesprochenem Wort.




King wird lediglich zitiert, Jackson aber
spricht im Originalton. Fur Geiger und
Kronos-Kopf David Harrington war es ein
vorrangiges Anliegen »to celebrate that

>l Have a Dream< moment«. Musikalisch
findet sich hier in sorgsam austarierter
Balance viel Traumhaftes wie ebenfalls
Aufbruchsstimmung sowie Passagen, die
von Leid erzdhlen. Einmal singt Mahalia
Jackson. Bei »Sometime | Feel Like a
Motherless Child« horen wir sie mit der
Pianistin Mildred Falls in einem Mittschnitt
aus den 1950er-Jahren, die Kronos-Leute
gesellen sich einfihlsam hinzu. Es ist
einer von vielen Momenten, die dieses in
zarten Farben gezeichnete Portrdt so
besonders machen. SUSANNE MULLER

CHRISTOF LAUER
ODYSSEA SONORUM
An:Bruch

Seit seinem Abschied von der NDR Bigband
und der Ruckkehr in die hessische Heimat
2019 spielt Christof Lauer einmal im Monat,
bei freiem Eintritt, ein Solo-Konzert in der
Alten Nikolaikirche auf dem Frankfurter Ro-
merberg. Der Sakralbau, schreibt Wolfgang
Sandner in den Liner Notes, sei fir Lauer
»so etwas wie die Williamsburg Bridge fur
Sonny Rollins« geworden. Im Unterschied zu

den mythenumrankten Solo-Exerzitien des
Saxophone Colossus zu Anfang der Sechzi-
gerjahre auf einer der wichtigsten Verbin-
dungen zwischen Manhattan und Brooklyn
wurden Lauers unbegleitete Saxophon-
Exkursionen mitgeschnitten. Aus Uber drei-
Big Stunden Musik hat Lauer nun fir sein
erstes Solo-Album drei Tracks zwischen
zwolf und 24 Minuten Ldnge ausgewdhlt,
zwei auf dem Tenor, eins auf dem Sopran,
alle aus dem Jahr 2025. Es sind assoziative
Motivketten ohne thematische Klammer,
vom Augenblick inspirierte Melodievaria-
tionen und Harmoniefragmente. Die Reise
selbst ist das Ziel dieser Soundexkursionen,
man kann sich von Station zu Station tra-
gen lassen, von fantasiebefligelten Hohen-
fligen Uber Momente der Sammlung und
des Innehaltens zu neuen Aufbrichen.
Lauer spielt nicht nur im, sondern auch mit
dem Kirchenraum, bezieht dessen Hall in
den Flow der Klanggestaltung mit ein. Der
Schlisselbegriff fir dieses Solo-Recital

ist Hingabe. Mal ehrlich: Hat man Lauer
jemals weniger als alles geben, je weniger
als seine ganze Musikalitat und Leiden-
schaft hineinwerfen gehort, sei es in seinen
eigenen Formationen oder wenn als Side-
man das Solo-Spotlight auf ihn fiel? Ganz
allein mit seinem Horn macht er es nicht
anders. Fast eine Platte des Monats.
REINHOLD UNGER




TONTRAGER

SYLVIE COURVOISIER
TRIO

ECLATS - LIVE IN EUROPE
Intakt

Aus drei Konzertmitschnitten
ihrer Europatournee vom Febru-
ar 2025 hat Sylvie Courvoisier
fur dieses Album insgesamt
neun Tracks ausgewdhlt und so
aneinandergereiht, wie sie dies
dramaturgisch auch fir einen
knapp siebzigmindtigen Live-

Set tun konnte. Das eréffnende
Titelstlck ist Ornette Coleman
gewidmet und mit seinem mun-
ter hipfenden Thema Uber
swingendem Rhythmus dem
Geehrten angemessen. Das
erste Solo Uberldsst Courvoisier
Bassist Drew Gress, ehe sie
(hier die Ausnahme) ins Fligel-
innere greift, bis man schlieB-
lich, angetrieben von Kenny
Wollesens Drum-Impulsen, zum
freeboppenden Themenmotiv
zurtckfindet. Im folgenden
»Just Twisted« spielt die Lea-
derin sehr perkussiv, bis sie
schlieBlich Uber die gesamte
Tastatur geradezu explodiert.
»Requiem d’un songe« beginnt
dann deutlich ruhiger, doch set-
zen sich bald zerkliftete Motive
durch, und es entwickelt sich
eine bestdndige Unbestdndig-
keit zwischen exaltierter Mate-
rialexploration und relativer
Ruhe. Am Stickende lasst sich
das Trio dann gar auf einen
quasi-funky Backbeat zurlck-
fallen. Und so geht das immer
weiter: Eine unvorhersehbare
Wendung folgt auf eine unan-
gekundigte Kurve, ein heiBer
Ritt mit gelegentlichen Ruhe-
phasen und riskanten Beschleu-
nigungen, Schlaglécher will-
kommen, weil das Trio nicht aus
der Bahn werfend.
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Als John Zorn vor 13 Jahren
Courvoisier drdngte, ein Trio
mit Bass und Schlagzeug zu
grinden, hatte er wohl den
Instinkt daflr, dass das einzig
Althergebrachte bei ihr die
Instrumentierung sein wiirde.
Es gibt in der ermidenden
Pianotrio-Schwemme bestimmt
eine Handvoll Dreier, die mit
Courvoisier, Gress und Wollesen
auf Augenhohe spielen. Ein
besseres Trio, das macht
»Eclats« endgiltig klar, gibt

es nicht. REINHOLD UNGER

GALLIO/LOHER/
OSTROWSKI/ZIMMERLIN
XOXO, BIRDS & DOGS
ezz-thetics

Wie Sprossen zweier langer
Leitern lesen sich die unge-
wohnlichen Track-Listen am
Cover: Von »XOXO 1« bis »XOXO
55«, weiter »birds & dogs 1«
bis »birds & dogs 19«. Und tat-
sdchlich erdffnet Pianist Ra-
phael Loher mit aufsteigenden
Piano-Sequenzen dieses Al-
bum. Ein Album, das Christoph
Gallio einmal nicht primar als
ungestimen Free Music-Saxo-
phonisten ausstellt, sondern
als Komponisten von Miniatu-
ren. Gallio unterstitzen bei der
Sichtung von »birds & dogs«:
Matthew Ostrowski (synth,
Sampler) und Alfred Zimmerlin
(vel, Electronics). Meist kirzer
als eine Minute, wirken diese
Stlcke wie akustische Moment-
aufnahmen. Wer nicht ldnger
Erinnerungen an Darius Mil-
hauds »Trois Opéras-minute«
(1927) nachhdngt, kann ent-
decken, wie eigentiimlich-
kurzweilig und phantasiereich-
aphoristisch Gallios Mikrokom-

positionen geraten. Und wer
vorschnell meint, diese Musik
schlieBe bei Erik Satie an, sollte
beim explosiven »XOXO 19« in
Deckung gehen. Auch hie und
da durchklingende »street
recordings«, in Buenos Aires
aufgenommen, beleben die
Sinne die Sprossen hinauf.
WOLFGANG GRATZER

FUCHSTHONE
ORCHESTRA
PEAKS & PLOTS
Unit

Macht man sich auf die Suche
nach Pragungen, dann kann
man auch auf der zweiten Ver-
offentlichung des Fuchsthone
Orchestra bei verschiedensten
Einflissen findig werden: Da ist
zuvorderst die durchdringende
Klangsprache und der politische
Impetus der groBen Arrangeurin
Maria Schneider zu héren, der
Geist des GroBensemble-Neue-
rers Gil Evans ist ebenso prd-
sent wie die Kauzigkeit des frii-
hen Vienna Art Orchestra, und
hin und wieder schaut Frank
Zappa mit seinen subversiven
Klang-Collagen um die Ecke.
Einflusse, die die beiden Kom-
ponistinnen und Arrangeurinnen
Christina Fuchs und Caroline
Thon jedoch nicht daran hin-
dern, mehr als ein eklektizisti-
sches Konglomerat aus bereits
Gehortem zu mixen. Das
20-Personen-Ensemble aus
Koln ist vielleicht die derzeit
musikalisch radikalste Forma-
tion in der GroRensemble-Liga.
Fuchs und Thon dehnen den
Begriff Jazz, erweitern den
Klang ihrer Band um zwei Strei-
cher und haben mit Eva Popp-
lein eine Kinstlerin an Bord, die
nur fur Electronics zusténdig
ist. Diese spielen bei der Kon-
zeption der Musik eine grof3e
Rolle. Denn klassische Bldaser-
satze sind hier eher selten zu
horen, flachige Sounds und no-
tierte Texturen haben eher die
Aufgabe, den Kompositionen
Struktur und Halt zu verschaf-
fen. Im Mittelpunkt stehen die
elektronische Verfremdung,
Filippa Gojos Stimme, die zwi-

schen dtherischen Melodielinien
und fetzenhaften Kirzeln
mdandert, die Improvisationen
der Bandmitglieder und Evi
Filippou, die als Gastin mit ihren
Vibraphon-Beitragen zusatz-
liche Klangfarben beisteuert.
Auf diese Weise gelingt es den
Komponistinnen, sieben kleine
Werke zu schaffen, die eine Ge-
schichte, eine Impression oder
eine politische Aussage trans-
portieren. Die Band verpasst
diesen Inhalten auf kongeniale
Weise die passende musikali-
sche Farbe — mal schroff,
eruptiv und anklagend, mal
ganz poetisch, versonnen und in
sich gekehrt. Musik, die auch
ein Stlck weit diese seltsamen
Zeiten illustriert. MICHAEL STURM

FELIX HAUPTMANN
PERCUSSION I
Unit

Nach »Percussion EP ll«, das,
streng komponiert, Schlagwerk
mit allerlei Elektronik verband,
sind Pianist/Komponist Felix
Hauptmann und seine musikali-
schen Seelenpartner Leif Ber-
ger am Schlagzeug sowie Roger
Kintopf am Kontrabass mit ihrer
neuen Einspielung wieder akus-
tisch unterwegs. Das Trio (be-
ziehungsweise Hauptmanns
Kompositionen, die unmittelbar
aus seiner stets reflektierenden
Spielweise zu schopfen schei-
nen) macht sich ohne Um-
schweife auf den Weg sofortiger
Wiedererkennbarkeit, vereint
gedanklichen Flow mit gewisser
Eckigkeit im Ausdruck. Das
Spiel ist komplex, gleichzeitig
sehr zugdnglich, das Material
streng und im Sound sehr
durchldssig, offen. Themati-



sches wandert organisch von
Instrument zu Instrument, die
Rhythmik wechselt in blindem
Einverstandnis. Diese Musik
fordert und fordert auf, ihre
Winkelzlige zu begreifen. Der
Austausch der drei Musiker
folgt einerseits dem geschrie-
benen Material und fuhlt sich
dann wieder an wie ein ndcht-
licher Streifzug durch ein ge-
heimnisvolles Haus voller Gber-
raschender Turen und Treppen.
Und doch ist der Weg immer
einer der Klarheit; véllig logisch
gehen drei streams of cons-
ciousness zusammen, l6sen

-

FELY HELAT A =TT

Kompositorisches auf und set-
zen es wieder zusammen. Fas-
zinierend! Synthese und Analy-
se geschehen hier mitunter
zugleich. Bei aller anzunehmen-
den Nerdigkeit erspielen uns
Hauptmann, Berger und Kintopf
eine hypnotisch einsaugende
Suite voller Geflihl und, ja,
Zuversicht. WERNER SIEBERT

SCOTT LEE
GREETINGS FROM
FLORIDA: POSTCARDS
FROM PARADISE
Sunnyside

Dieses Album lGuft unter dem
Namen Scott Lee, doch der be-
tatigt sich nur als Komponist -
allerdings als einer vom beacht-
lichen Konnen, der jedes der
acht Sticke flr das beteiligte
Septett klanglich reichhaltig bis
ins AuBerste gestaltet. Man
l@sst hier die oft (berhohten
Vorstellungen von der Halbinsel
Florida mit der Realitdt aus vor
allem Naturausbeutung gegen-
einander prallen. Die Span-
nungsfelder manifestieren sich
besonders in dem insistieren-
dem Gesang und Gitarrenarbeit

von Camila Meza, das wird im
Eréffnungsstick »Sloganland«
sofort klar, wo sich im Hinter-
grund vor allem die Flote von
Kristen Stoner, die Klarinette
von Seok Hee Jang, die Violine
von Tania Moldovan und Emily
Austin Smiths Cello wild mi-
schen. Lee vertont Gedichte der
Kubanerin Carolina Hospital,
die auf Englisch gesungen wer-
den und zwischen Wut und
Wehmut pendeln. Gewisse
Ruf-und-Gegenruf-Qualitaten
zeichnen »Big Waters« aus,
auch hier sind es gerade die
Streicher, die die Songform un-
terminieren, sie nicht zu glatt
ausfallen lassen, die Perkussion
von Danielle Moreau sorgt flr
unterschwellige Angespannt-
heit, das Klavier von Evan
Mitchell fir dezent dosiertes
Drama. Eindringlich, wenn auch
mit leiseren Tonen »Spring
Fever«, spielerische Aspekte
finden sich bei reduzierter Inst-
rumentierung dann in »Front-
lines«, Meza nicht nur dort mit
Bjork-Anleihen. Nur »The Loss
of the Blues« fdllt in seiner Ein-
dimensionalitat und so gar kei-
nem Blues-Feeling etwas ab.

»Greetings« ist ein Triumph
des Arrangements. Scott Lees
Fahigkeiten ragen massiv Uber
das Gros der gegenwdrtigen
Arrangeure hinaus.

SUSANNE MULLER

GREGORY UHLMANN
EXTRA STARS
International Anthem

Music for Planetariums: Das
neue Album des Komponisten
und Multiinstrumentalisten
Gregory Uhlmann ist eine
ambienthafte, minimalistische

Reise durch Welten- und All-
tagsrdume. Wer an Brian Eno
denkt, liegt nicht ganz falsch —
aber doch ein Stlick weit dane-
ben. Uhlmanns von Synthie-
sounds getragene Tracks, deren
Fundament zuweilen Field-
Recordings bilden, sind sinnli-

cher und verspielter: Bei
»Lucia« ist es das Rauschen
des Meeres vor der Kiste
Kaliforniens, das Uhlmann bei
einem Urlaub aufgenommen
hat, dartber legen sich eine
pulsierende Gitarre und Alabas-
ter DePlumes Saxophon, ein
brummend-schwirrender Ton.
Uhlmanns Soundskizzen sind
so feinziseliert und farbenreich
wie auf besondere Weise sim-
pel, sie konnten tatsdchlich

im Hintergrund laufen, aber
nicht als Fahrstuhlmusik oder
Musik fur Flughdfen, sondern
eher als Raumoffner fir den
Inner Space: Kontemplative,
schrage Schonheit erzeugende
Miniaturen, die keine Botschaft
haben und keine Verneigung
vor Virtuositat verlangen, aber
von Esprit, Harmonie, Warme
leben. Dafiir gibt es mindestens
einen Extra-Stern.

ULRICH RUDENAUER

JOE LOVANO
PARAMOUNT QUARTET
ECM

Spat, weil auf seine dlteren
Tage und bereits nach einer
langen Karriere, ist Joe Lovano
zu ECM als Leader gestoBen,
doch ist er dem Label ein Ge-
winn. Mit dem Trio Tapestry, zu
dem Marilyn Crispell, p, und
Carmen Castaldi, dr, gehdren,
hat er gezeigt, wie Intimitatszu-
stdnde hervorzurufen. Lovanos

neues Quartett richtet sich an-
ders aus, allerdings dem Trio
Tapestry nicht ganz entgegen.
Man setzt auf offene Formge-
bung, ein thematischer Kern

ist in den sieben Stiicken oft
schwer auszumachen, Rockein-
flisse werden zwar verschleiert,
aber doch vor allem durch die
Prdsenz des kaum zweideutig
trommelnden Will Calhoun er-
kennbar. Nur »First Song« und
»Lady Day« kommen nicht von
Lovano, sondern von Charlie
Haden beziehungsweise Wayne
Shorter. Lovano spielt Saxopho-
ne, aber auch Tarogato — seine
Statements sind Uberlegt ge-
staltet und kompakt im Aus-
druck, als hatte er keine Zeit fur
Nebensdchliches zu verlieren,
fallen dabei aber nie abgebriht
aus, wenngleich zwischenzeit-
lich etwas getragen. In der Aus-
druckspalette ihm ebenbiirtig
Gitarrist Julian Lage, den du-
Berste Musikalitdt steuert und

der gleichermaBen fur Fluiditat
wie eine gewisse Léssigkeit
sorgt. Kontrabassist Asante
Santi Debriano vervollsténdigt
eine Band, die sich in spontane
Aktionen verstrickt gibt, aber
allzeit zu wissen scheint, was
sie wie nachdriicklich aussagen
mdchte und wann genug.
SUSANNE MULLER

RICHARD ANDERSSON
MONK & MORE
Hobby Horse

Es firmiert die Platte unter dem
Namen des ddnischen Bassis-
ten Richard Andersson, doch in
ihrem Zentrum steht eindeutig
der Klarinettist Rudi Mahall.
Dass es wieder mal um Monk
geht, verwundert nicht, denn
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der ist Mahalls Steckenpferd.
Es geht aber nicht nur um
Monk, auch Kompositionen von
Tristano, Konitz, Ornette Cole-
man, Giuffre stehen daneben.
Sie alle fuhrt dieses Quartett in
einer monstros schwingenden
Lesart vor, die so gar nichts ge-
zwungenes an sich hat, sondern
heiter und maBvoll vertieft. Mit
dem Ddnen Kasper Tom musi-
ziert Mahall schon lénger, wes-
halb da die Kommunikation so-
wieso einwandfrei klappt, der
nach Danemark exilierte Pole
Artur Tuznik drickt in die Kla-
viertasten einen flr heute modi-
fizierten Bebop, fertig ist eine
mit frischem Laub umrankte
Laube. GABRIEL ANIOL

KATHRIN PECHLOF TRIO
HYPEROBJEKT
nWog

Man kennt sich. Es ist ein Trio,
das bereits 2013 mit »Imagina-
rium« auf Platte debdtierte und
seither den Weg des langen
Atems verfolgt. Alle Beteiligten
sind auf »Hyperobjekt« ganz bei
sich, dilrfen sich bis ins Kleinste
aussprechen, wenn auch — bis
auf eins — formatiert in Sticken
von vier bis sechs Minuten, was
Geschwdatzigkeit verhindert.
Man durfte sogar getrost und
nicht nur aufgrund der einge-
setzten Instrumente von Radi-
kalitat sprechen, was Kathrin
Pechlof an der Harfe, Christian
Weidner am Altsaxophon und
Robert Landfermann am Bass
hier vorfihren. Es herrscht
ndmlich zwar der in der Im-
prov-Szene vorherrschende
Modus eines Von-innen-nach-
auBen-Kehrens, doch kehrt
man in den gemdBigt tempe-
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rierten Sticken die zarteste
Seite heraus — was von einigem
Mut aller Beteiligten zeugt, da
man sich entbloBt immer an-
greifbarer macht. Jeweils drei
Stlcke haben Pechlof und
Weidner geschrieben, »Lawns«
kommt von Carla Bley, die ein
paar Monate vor dieser Aufnah-
me vom Mdrz 2024 gestorben
ist. Das ist Introspektion, ja,
aber von Grund auf gespannt,
so dass man dranbleibt, zudem
dem gegenseitigen Zuhoren
ganz offensichtlich vorbehaltlos
ergeben und von sorgsam er-
sponnenen Motiven umrankt.
Wenn Pechlof gegen Programm-
ende, im Titelstluck, kurzzeitig
rabiater wird, ist es eine FuBno-
te, die besagt: Wir kdnnen auch
anders. Wollen aber, wollen tut
dieses Trio fast schon extrem
anders. Welch ein Gluck.

ADAM OLSCHEWSKI

JAN HARBECK QUARTET
CONVERSATION
Stunt

Dieses Album klingt, als wdre es
in den 1950er-Jahren aufge-
nommen worden: Der ddnische
Tenorsaxophonist Jan Harbeck
(*1975) erinnert stark an Ben
Webster (ohne dessen growls)
und an den spdten Zoot Sims:
Sein Ton ist warm, weich, selten
deckend, man hort immer viel
Luft mitschwingen. Auch Har-
becks Kompositionen — die sie-
ben Stiicke auf »Conversation«
stammen alle aus seiner Feder
— konnten einer alten Verve-LP
entsprungen sein: Sie klingen
wie Standards. Sowohl die Bal-
laden als auch die Uptempo-
Nummern tendieren zur Mitte
hin. Hier ist nichts »himmelhoch

jauchzend, zu Tode betribt«.
Sanfte Melancholie liegt tber
den einen, maBvolle Freude
Uber den anderen Stiicken. Ist
das langweilig? Keineswegs!
Denn was Harbeck sich in sei-
nem abgesteckten Rahmen vor-
nimmt, das macht er richtig gut,
und mit seinem seit zwanzig
Jahren bestehenden Quartett
verbindet ihn eine symbiotische
Beziehung. Henrik Gunde am
Klavier, Eske Norrelykke am
Bass und Anders Holm am
Schlagzeug spielen sich nicht in
den Vordergrund, agieren aber
auch nicht als bloBe Kompar-
sen, sondern pflegen mit dem
Leader das gehobene musikali-
sche Gesprdch, das der Album-
titel suggeriert. Seit seinem
Einstand »In the Still of the
Night« hat das Quartett bei
Stunt Records finf Alben ver-
offentlicht. Sie zielen nicht auf
Uberraschungseffekte und
reiBen einen nicht vom Sessel,
aber man hort sie sich gern an,
und auch diese Verldsslichkeit
ist ein Wert in sich. Es scheint,
als fUhlte sich Jan Harbeck,

der auch die Formation Live Jive
Jungle leitet und in mehreren
Bigbands mittut, in diesem
Format so richtig wohl.
MANFRED PAPST

Vallon (p) und Mario Rom (tp).
Triokonstellationen sind we-
sentlicher Teil seiner dstheti-
schen Wahlheimat, Wolfgang
Muthspiels Gitarren mischen
sich hdufig mit Kontrabass- und
Schlagzeug-Kldngen. Neue
Rdume 6ffnet der Osterreicher,
wenn er eine Band formiert, die
sich darauf versteht, polyphone
Linien (aus eigener Werkstatt)

WOLFGANG MUTHSPIEL
CHAMBER TRIO

ATLAS

Clap Your Hands

Die rasante Titelnummer als
rhythmisch starker, thematisch
markanter Galopp Uber kontra-
punktisch reich bestellte Felder.
Solche schnelle Gangart erfor-
dert kluge Personalentschei-
dungen, in diesem Fall fir Collin

mit einnehmendem Jazz-Drive
zu zeichnen, und Sinn fir in-
trospektive Balladen wie Vallons
»Spring« hat. Unter akustisch
attraktiven Aufnahmebedingun-
gen (Studio Baumann im sym-
pathisch abgelegenen Steina-
kirchen am Forst) entstand

ein Album, das als gemeinsame
Visitenkarte taugt und davon
ausgehen ldsst, dass das vor-
teilhafte Zusammenwirken Fort-
setzung findet.

WOLFGANG GRATZER

LAST DREAM OF
THE MORNING
SHARP ILLUSION
Fundacja Stuchaj

Ein Album, das wieder einmal
die besondere Klasse des
britischen Avantgarde-Jazz -
nicht nur innerhalb Europas -
dokumentiert und unterstreicht.
Zu bewundern auch ein Trio,
dessen Akteure seit Dekaden
mit zahlreichen Musikerinnen,
Musikern und Ensembles der
(britischen) Szene zusammen-
arbeiten. Unter dem Band-
namen Last Dream of the Mor-
ning formierten der Saxophonist
John Butcher, Bassist John
Edwards und Drummer Mark
Sanders ein Trio, das auf dem
jetzt erschienenen Album (live
aufgenommen 2024 in Lublin,



Polen) eine hochdifferenzierte
und spannungsgeladene Free
Music vorstellt. Auf den vier
Tracks des Longplayers ent-
fachen Butcher (Tenor-,
Sopransaxophon), Edwards
und Sanders einen Free-Style,
der durch seine Virtuositdt und
seine kommunikativen Qualitd-
ten zwischen den Musikern

ein beachtliches Horerlebnis
evoziert. Bewundernswert auch
der Obertonreichtum dieser
Performance, die Vielfalt an
Timbres, Klangfarben, die viel-
dimensionale Behandlung der
Instrumente, die Intonations-
techniken. Hier stimmt auch
durchgehend das Verhdltnis
zwischen Spannung/Entspan-
nung, zwischen ruhiger Klang-
malerei, gedehnten Partien und
sich dynamisch gekonnt stei-
gerndem Spiel, eruptiven Pha-
sen. Bei Last Dream of the
Morning gibt es von der ersten
bis zur letzten Note keine Leer-
ldufe, keine Langen zu entde-
cken. UDO ANDRIS

DIDA PELLED
| WISH YOU WOULD
La Reserve

Die noch junge Sdngerin Dida
Pelled, mit zwanzig aus Tel Aviv
an die New School in New York
gekommen, singt sich hier mit
einer angenehm entspannten,
nie zu forcierten Stimme durch
ein retrospektiv gewandetes,
bluesiges Repertoire, das den
gefdllig-kantenlosen Konzepten
einer Madeleine Peyroux und
auch einer Norah Jones folgt.
Die Songs, die Pelled covert,
sind allesamt sehr hiibsch und
kommen u.a. von Billy Boy Ar-
nold, John Lee Hooker, Mary
Lou Williams. Unschddlich

Swingendes spielt sich inner-
halb der Atmosphdre einer ma-
ximal lichtgedimmten Bar ab.
Pelled hat namhafte Musiker
um sich versammelt, die diesem
Barentwurf explizit bedienen,
von deren wahren Stdrken sie
aber keinen Gebrauch macht.
Sullivan Fortner spielt dann
auch ein nett begleitendes Pia-
no und auch mal eine Orgel von
friher, Tony Scherr am Bass
fallt nicht weiter auf, ebenso
Kenny Wollesen, dem man doch
so viel mehr abverlangen konn-
te. Pelled hat vor dem glatten
Hintergrund ein paar unauffalli-
ge Soli auf ihrer Gibson Howard
Roberts. Ein entspanntes Date
fur spdte, anspruchslose Stun-
den, das dem Blues allerdings
den Zahn zieht. GABRIEL ANIOL

MICHEL PETRUCCIANI/
DAVID HOLLAND/ELIOT
ZIGMUND

KUUMBWA

Elemental

In die Vollen geht Pianist Michel
Petrucciani, wenn er eingangs
Wayne Shorters Postbop-Stan-
dard »Limbo« mit hohem Tempo
aufgreift. Gleicher Elan gilt
Charles Lloyds »Sweet Georgia
Bright« knapp vor der Zugabe.
Petruccianis detailreich ausge-
staltete, pianistische Girlanden
verweben sich mit Dave Hol-
lands wendigem Kontrabass (b)
und Eliot Zigmunds rasant-pra-
zisem Drums-Spiel. Zugetragen
hat sich diese genauso drdn-
gend wie kurzweilig gestaltete
Session im Kuumbwa Jazz Cen-
ter im kalifornischen Santa
Cruz. Dass Petruccianis Kla-
vierinstrument nicht sonderlich
gut gestimmt war, dndert wenig

am Befund, dass es lohnt, die-
ses Konzertdokument auf zwei
CDs — spat, aber doch — zu-
gdnglich zu machen. Im Booklet
finden sich nicht weniger als
funf Essays u.a. von Enrico Pie-
ranunzi, die das im Mai 1987
vonstattengegangene Konzert
ohne Geschwafel wirdigen. In
Summe: ein Sammlerstick, das
einmal mehr deutlich macht,
dass Michel Petrucciani viel zu
frih hinUbergegangen ist.
WOLFGANG GRATZER

BIONDINI/GODARD/
NIGGLI

FABLES OF TIME
Intakt

Von Uberraschungsmomenten
pflegt Michel Godard zu
schwdrmen, wenn er auf seine
Entdeckung sogenannter Alter
Musik zu sprechen kommt.

Die Musik von Claudio Monte-
verdi (1567-1643) gilt dem
versierten Tuba- und Serpent-
Spieler besonders viel. Die Ent-

und Niggli kdnnen und lassen
dabei sinnfdlligerweise auch
»Dopo il tormento« anklingen,
Steve Swallows sehr besondere
Anverwandlung von Monteverdis
Madrigal »Si dolce &'l tormento«.
WOLFGANG GRATZER

PASCAL NIGGENKEMPER
& ENSEMBLE TUVALU
D'UNE RIVE A LAUTRE
Subran

Unterschiedliche Sprachrdume,
mehrere Kontinente: Lyrik aus
allen Richtungen flieBt ein,
wenn sich Pascal Niggenkem-
per einer absehbaren Folge des
Klimawandels stellt — besser:
entgegenstellt: dem drohenden
Untergang eines Teils der Insel
Tuvalu im Stdpazifik. Statt in
Ernlchterung zu erstarren,
scharte der franzdsische
Kontrabassist anldsslich des
New Jazz Meeting 2024 etliche
Mitstreiter um sich, um das
Ensemble Tuvalu zu formieren
und in den Dienst alarmierender
Gegentone zu stellen. lhre
Stimmen erheben darin untiber-
horbar u.a. Cellistin Elisabeth
Coudoux, Klarinettistin Mona
Matbou Riahi und Akkordeonis-
tin Eliza Cavaillon. Die auf zwei
CDs verteilte Stickfolge be-
sticht durch Dringlichkeit, das
Ensemble nimmt sich wie eine
Musik gewordene, kraftvolle

deckungsreise findet ihre Fort-
setzung, wenn sich Godard
zusammen mit zwei Langzeit-
Gefdhrten, dem Akkordeonisten
Luciano Biondini und Drummer
Lucas Niggli, von Monteverdis
Madrigalblchern und dessen
Oper »Orfeo« inspirieren lasst.
Im Juni 2025 verabredete sich
das Trio in Arezzo zu weiteren
Aufnahmen, darunter von Or-
feos anriihrender Aria »Vi ricor-
da, o boschi ombrosi«: Die dort
erwdhnten schattigen Walder
werden relativ nahe am origina-
len Stimmenverlauf ausgemes-
sen, finden aber auch improvi-
satorisch Ausgestaltung. Kann
man Fabeln erzdhlen, ohne zu
fabulieren? Godard, Biondini

Protestbewegung aus. Julia
Neuper spricht in Liner Notes
nicht unpassend von einem »ar-
chipelago of sound«, der dieses
musikalische Statement zent-
riert und aller Kulinarik beraubt.
Niggenkemper thematisiert glo-
bale Fehlentwicklungen, statt
diese klein- oder wegzureden.
WOLFGANG GRATZER
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ASTEROID EKOSYSTEM
SOUNDS HAVE DREAMS
Eigenverlag

Von Down Under meldet sich
dieses Projekt des Pianisten
Alister Spence. Mit »Sounds
Have Dreams« legt das Quar-
tett bereits die dritte gemeinsa-
me Einspielung innerhalb von
funf Jahren vor, auch sie wieder
ein Trip, der sich aus Rock,
Psychedelia, Improvisation und
Jazz speist und eine Fille an
Horerinnerungen aus der weiten
Welt der Sound(er)findung auf-
greift und streift. Die frihen
Pink Floyd kommen einem in
den Sinn, das Bill Evans Trio,
diverse Helden der Krautrock-
Ara, auBerdem und ohne dass
es widersprichlich ware, span-
nende Projekte wie Rusconi und
Nik Bartsch mit seinen rituellen
repetitiven Tastengrooves.
Manches mochte man am liebs-
ten in Endlosschleife horen,

so wohlig und raumgreifend
breiten sich die mal schwerelos
schwebenden, mal druckvoll
dynamischen und mal von
raffiniertem Rhythmusspiel ge-
prdgten zwolf Sticke aus. Der
Albumtitel jedenfalls ist hier
mehr als Programm. Anzumer-
ken auch: Die Gitarre spielt der
1955 in Deutschland geborene
Ed Kuepper, der um 2009 her-
um in der Nachfolge von Mick
Harvey zu den Bad Seeds von
Nick Cave stie3. Auf seinen Er-
fahrungsschatz baut nun eben
auch der Ausfliigen in atmo-
sphdrische Klangwelten nicht
abgeneigte Alister Spence.
THOMAS VOLKMANN

BOI AKIH
ENTANGLED
enja

Ein spannendes Mit- und
Gegeneinander, das Uber die
gesamte CD-Dauer tragt, ge-
lingt dem niederldndischen
Duo aus der Sangerin Monica
Akihary und Niels Brouwer, der
vornehmlich eine siebensaitige
Konzertgitarre spielt. Akihary
kann expressiv und lautmale-
risch, was schon mit dem reso-
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nanzreichen, ruhigen Akustik-
gitarrensound kontrastiert, aber
auch ganz ohne Hackenschla-
gen und ethnisch tief verwurzelt
— sie streut nebenbei Verweise
auf traditionellen Jazzgesang
ein. Und singt auf Englisch,
aber vor allem in der Sprache
der Molukkeninsel Haruku,
woher ihre Vorfahren stammen.
Wdhrend der neun Stiicke
wdhnt man sich in einer eigen-
tdmlichen Welt, die nur richtig
gute Musiker mit einer weitrei-
chenderen Vision zum Leben zu
erwecken vermogen. Das Album
verdient alle Aufmerksamkeit.
GABRIEL ANIOL

ALEXANDER WIENAND
STRANGERS
Double Moon

Von einer kleinen Entdeckung
ist zu berichten. Mit den acht
Kompositionen dieses Albums
positioniert sich Alexander
Wienand als Vertreter eines an
der Oberfldache relativ leicht zu-
gadnglichen, aber mit viel Liebe
zum Detail arrangierten akusti-
schen Mainstream Jazz. Uli
Kempendorff bringt die bekann-
te Autoritdt seines Tenorsaxo-
phons ein, zitiert in »Serpiente
Negra« die Melodie von »Puttin’
on the Ritz« und macht etwa in
»Monday Moanin'« den Dampf,
den man von ihm auch aus
abenteuerlicheren Umgebungen
kennt. Diego Pifera am Schlag-
zeug ist ohnehin die halbe Mie-
te: kein Rhythmus, den er nicht
so zu variieren und akzentuieren
verstinde, dass man aufhorcht.
Und Johannes Felscher spielt
nicht nur einen sehr prdsenten
Kontrabass, sondern hat sich
auch durch Abmischung und

Mastering um die Produktion
verdient gemacht. Der Stlick-
titel »Tribute to John Taylor«
verrdt, wo Bandleader Wienand
pianistisch herkommt. Der
sensible englische Melodiker
ist ja nicht das schlechteste
Vorbild, wenn es um harmoni-
sche Vielfalt, Dynamik und
Kontrapunkt geht. Das Quartett
wirkt ebenso konzentriert wie
verspielt, Eigensinn wird nicht
ostentativ auftrumpfend, son-
dern so sanft behauptet, dass
man allemal gespannt ist, was
da noch kommen koénnte. Und
wer sagt denn, dass Entde-
ckungen immer gleich spekta-
kuldr sein missen?

REINHOLD UNGER

STEPHANIE WAGNER/
NORBERT DOMLING
FLUTE'N'BASS
JazzHausMusik

Was drauf steht, ist auch drin:
Ein pulsierendes Zusammen
bieten Stephanie Wagner an
Floten und Norbert Domling am
sechssaitigen E-Bass. Eine
fundiert groovende Angelegen-
heit ist es also, deren Sound
Klaus Edel im Januar dieses
Jahres einwandfrei eingefangen
hat. Es gibt freie Passagen wie
etwa den Prolog zu »Birdlife«,
an das sich eine hibsche Melo-
die und ein stetiger Rhythmus
anschlieBen, und ebenfalls un-
gebundene Soli. Die zehn Sti-
cke sind allesamt Kompositio-
nen beider Beteiligten, die kaum
von ihrer Konzeption in Groove
ablassen, wobei die Stimmen
auch overdubbed werden. Man
hort gerne zu, auch wenn mit
einer Stunde die CD-Dauer
etwas lang ausfallt.

LEVI SORGLOS

ALEXANDER HAWKINS/
TAYLOR HO BYNUM

A NEAR PERMANENT STATE
OF WONDER

RogueArt

Die CD st bei mir unweigerlich
das Beddrfnis aus, zum Instru-
ment zu greifen und mitzuspie-
len. Nicht, dass ich mir einbilde,
ich konnte der Musik irgendet-
was Brauchbares hinzuflgen;
notig hat sie es sowieso nicht.
Ich fihle mich einfach ermutigt,
mich aktiv einzumischen (gliick-
licherweise horen die beiden
Vollprofis nicht, was der blutige
Amateur anstellt). Alben, die
solch einen unwiderstehlichen
Aufforderungscharakter besit-
zen, haben einiges flr sich:

Sie sind anregend, einladend,
offen, gastfreundlich sozusagen.
Taylor Ho Bynum hat seine
Lehr- und Meisterjahre an der
Seite von Anthony Braxton ver-
bracht. Seit er aus dessen Orbit
verschwunden ist, bekommt
man ihn selten zu héren — jam-
merschade, denn er ist einer der
explorativsten Kornett-, Trom-
peten- und Fligelhornspieler
unserer Zeit. Sein Markenzei-
chen sind ungestime, arabes-
kenreiche Improvisationen, in
denen spleenige Lautfolgen an
die Stelle der gebrduchlichen
Skalen treten. Seine herrlichen
Extravaganzen sind in der aktu-
ellen Produktion jedoch nur
gelegentlich gefragt. Die von
Alexander Hawkins konzipierten
Stlcke bieten ihm Uberwiegend
Anldsse, sich in kontemplativ-
wehmitiger Gelassenheit zu
prasentieren, was ihm gut zu
Gesicht steht. Hawkins ist ein
pianistischer Alleskdnner, der
die Uberwdltigende Klangfille
des Klaviers zu nutzen versteht.




Aber mehr noch als Bynum
agiert er in diesen Duetten sehr
pointiert und zurlickhaltend —
sein Spiel erweitert eher musi-
kalische Rdume, als dass es sie
ausfillt. Das erinnert an: Bill
Dixon. Zwei der Stlicke stam-
men aus dessen Orchesterkom-
position »Index«, die Bynum
voriges Jahr in New York aufge-
fuhrt hat. Von dem Pionier des
freien Jazz ist auch ein pro-
grammatisches Gedicht abge-
druckt (»improvisation is com-
position«). Das ganze Album ist
eine unausgesprochene Hom-
mage an den 2010 verstorbenen
Trompeter und Pianisten. Es
hdtte ihm gefallen. Doch genug,
die CD lauft im Hintergrund, ich
splre ein gewisses Beddrfnis...
TIMO HOYER

STEPHAN-MAX WIRTH
QUINTET

Water to Water

Bos.Rec.

Wasser als Ubergeordnetes
Thema hat sich Saxophonist
Stephan-Max Wirth fir sein
neues Album ausgesucht. Dies-
mal spielt er nicht mit seiner
langjdhrigen Band Experience,
die ein Quartett war (oder noch
ist), sondern mit einem Quintett,
dem Frank Wingold an der
Gitarre, Franz Bauer am Vibra-
phon, Lisa Hoppe am Kontra-
bass und Johannes Metzger am
Schlagzeug angehoren. Flie-
Bende Bewegungen bestimmen
dann auch das Ensemblespiel,
es entwickelt sich eine einla-
dende Atmosphdre von jazz-
klassischem Zuschnitt. Die
Sticke sind klar gegliedert und
hangen von Melodien ab, flr
die Wirth ein Handchen hat.
Sie haben mit vorwiegend sie-
ben bis acht Minuten eine gute
Lange. Es ist ausreichend Zeit,
um Stimmungen grundfest zu
etablieren, und ausreichend
Platz flr die Solisten — es wird
nie zu redselig. Niemand geht
hier zu abenteuerliche Wege,
doch wer seelenvollen Jazz
mag, der nicht penetrant zu-
rickschaut, wird flndig.
SUSANNE MULLER

MARTIN ARCHER/
CLAIRE MCALLISTER
MAST YEAR

Discus

»Ein Mastjahr ist ein Jahr, in
dem Waldbdume wie Eichen
oder Buchen extrem viele
Frichte (Bucheckern, Eicheln)
produzieren.« (Wikipedia)

Ist 2026 Martin Archers per-
sonliches Mastjahr? Auf »Mast
Year« trifft musikalische Diver-
sitdt in harmonischster Weise
auf polymorphes Sentiment.
Nicht extrem viele, doch immer-
hin ganze neun herrlich ergrei-
fende Frichte trug die erstma-
lige Kooperation von Multimusi-

ker Archer mit der Sdngerin
Claire McAllister, die nun auf
Tontrager vorliegt. Sphdarische,
teils abstrakt gesetzte Klange
von Harfe, Oboe, Trompete,
Klarinette, Flote, Cello, Bass,
E-Piano und Perkussion (was
ein groBes und groBartiges
Ensemble!) bilden die zumeist
dustere Grundstimmung, Uber
die McAllister ihren zumeist
kurzen Texten mit wandlungsfa-
higer Stimme Ausdruck verleiht.
Kurz darauf schalt sich ein an-
spruchsvoll groovender Pop-
song, freilich durch den Jazz-
Wolf gedreht, aus dem Dickicht
der Klange. Keine Zeit, sich
darauf auszuruhen, denn schon
folgt ein Chor in sakralem Ges-
tus, wahrend tiefe, treibende
Keyboard-Riffs an Pink Floyds
»Careful with That Axe, Eu-
gene« erinnern und eine vom
Overdrive verzerrte Klarinette
wdust Uber alle dem soliert.

Der Mannigfaltigkeit ist hier
keine Grenze gesetzt. Dass
dieses Werk auch noch ohne
Unterbrechung von einem Song
in den ndchsten leitet, gehort
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zum Konzept des Albums. Eine
Uberaus sinnvolle Entscheidung.
Und um dem Ganzen die Krone
aufzusetzen, basiert der GroB-
teil der Kompositionen auf
Improvisationen, die von Martin
Archer collagiert und arrangiert
wurden. Einfach nur groBartig!
ERIC ZWANG-ERIKSSON

ADAM O'FARRILL
ELEPHANT
Out Of Your Head

Mit Elephant leitet Trompeter
Adam O’Farrill erstmals eine
Band, in der selbst der einzige
Bldsersolist ist. Mit Pianistin
Yvonne Rogers (die in letzter
Zeit immer hdufiger in Neugier
weckenden Formationen auf-
taucht), Bassist Walter Stinson
und Schlagzeuger Russell Holz-
man hat O’Farrill junge New
Yorker in seinem Quartett, die
sein eloquentes und varianten-

reiches Trompetenspiel durch
alle Aggregatszustdnde tragen,
von fast minimalistischen Me-
ditationen Uber geradezu surre-
al anmutende Klangatmosphd-
ren bis zu furiosem Postbop.
Gelegentlich mischt O’Farrill
seinem Horn dezent und ge-
schmackvoll etwas Elektronik
bei, ohne indes die ganz ohne
Zusdtze Uberzeugende Strahl-
kraft seines Trompetenspiels
signifikant zu verandern. Wer
O’Farrill bereits kennt und
schatzt, wird sich mit »Ele-
phant« bestatigt sehen, Neulin-
gen bietet das Album eine Reihe
guter Einstiegsmoglichkeiten,
etwa den Hohepunkt »The Re-
turn«: O'Farrill spielt ein brillan-
tes, anfangs nur vom Schlag-
zeug angetriebenes Solo, ehe
auch Bass und Piano die Be-
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triebstemperatur enorm in die
Hohe treiben, bevor das Stick
gegen Ende in einen getrage-
nen, fast pathetischen Gestus
kippt. Nach acht Eigenkomposi-
tionen beschlie3t O’'Farrill das
Album mit »Bibo No Aozora«
von Ryuichi Sakamoto, das er
von einem anfdnglich entspann-
ten Ruhepuls zu einem drama-
tischen Hohepunkt steigert. An
dem japanischen Komponisten
schatzt O’'Farrill, wie er in einem
Interview verriet, dass dieser
vertraute Elemente genommen
und daraus etwas ganz Neues
gemacht habe. Mit Adam
O’Farrill verhdlt es sich so
Ghnlich. REINHOLD UNGER

MIROSLAV VITOUS/
MICHEL PORTAL/
JACK DEJOHNETTE
MOUNTAIN CALL
ECM

Dass Miroslav Vitous’ Einspie-
lungen teils Uber Jahre ent-
stehen, hat sich schon &fter
bewdhrt — etwa bei seiner
mehrteiligen Weather Report-
Celebration (2009/2016). Eben
dort war eine starke musikali-
sche Affinitat zwischen Vitous'
Kontrabass mit Michael Portals
Bassklarinette auszumachen.
So waren gute Griinde gegeben,
die Zusammenarbeit fortzu-
setzen. Acht Abschnitte auf
»Mountain Call«, zwischen
2003 und 2010 aufgenommen,
sind dem Duo vorbehalten,
allenthalben zeigt sich, wie
sehr sich das gelenkige Improvi-
sationsspiel der beiden tiefen
Instrumente in Free Music-
Manier zu stimulieren und
wechselseitig zu pushen ver-
steht. Ahnliches ldsst sich
Uber beiden Zwiegesprdche
zwischen Vitous und Jack De-
Johnette sagen. Der 2025 ge-
gangene Schlagwerker enga-
gierte sich auch, um Vitous’
kammerorchestral besetzte
Komposition »Evolution« aus
der Taufe zu heben. Bei der
flunfteiligen, sich etwas in die
Lange ziehenden »Rhapsody«
wirken Vokalistin Esperanza
Spalding und Drummer Gerald

Cleaver mit. Asthetisch fdllt
indes weit mehr ins Gewicht,
dass das formidable Duo
Vitous/Portal anldsslich des
Titelstlicks noch einmal
zurlckkehrt. Portal starb im
Februar 2026: Lagern in Vitous’
Prager Universal Syncopation
Studios andere noch unver-
offentlichte Duo-Aufnahmen,
die den Nachruf auf den
Franzosen weiterschreiben?
WOLFGANG GRATZER

CHRISTOPH IRNIGER/
MARC PERRENOUD
NEW LINES

Unit

Der Zircher Saxophonist, Kom-
ponist und Bandleader Chris-
toph Irniger (*1979), der sich
unter anderem mit seinem Trio
und der Quintettformation
Pilgrim sowie als Co-Leader
der rockigen Gruppe Cowboys
from Hell einen Namen gemacht
hat, zeigt sich hier von einer
ungewohnten Seite: Im Duo mit
dem Genfer Pianisten Marc
Perrenoud (*1981) spielt er
konzentrierten, durchdachten
Kammerjazz. Die elf Stlcke auf
«New Lines» dauern zusammen
knapp 39 Minuten. Raum fir
Abschweifungen gibt es da
nicht. Bei den meisten Kompo-
sitionen haben Irniger und
Perrenoud die harmonischen

Strukturen bekannter Jazz-
Standards als Ausgangspunkt
genommen — so wie Lennie
Tristano es machte oder wie
man es etwa in den Duo-Auf-
nahmen von Lee Konitz und
Martial Solal beobachten kann.
Manchmal liegen die Beziige
klar am Tage, manchmal sind
sie etwas verborgen. Das Auf-

taktstlick «Dry Sensation»
basiert auf Charlie Parkers
»Confirmation«, »Bluesetto«
erinnert an »Bluesette« von
Toots Thielemans, »Déja Vu«
an »Time Remembered« von
Bill Evans, »Fast Finish« an
John Coltranes »Countdown«
(dessen Akkordfolge wiederum
auf »Tune Up« von Miles Davis
beruht). Die beiden Musiker
betreiben aber nicht bloB ein
Versteckspiel mit Anspielungen
und Zitaten. lhre Uber- und
Fortschreibungen der Vorlagen
sind genuine Kunstwerke, in
denen bald das innige Aufein-
ander-Hoéren, bald das muntere
Ping Pong der Ideen Uberzeugt.
Bei jedem Horen entdeckt man
neue Facetten dieser an-
spruchsvollen, dabei aber alles
andere als kopflastigen Musik,
die neben den Bearbeitungen
von Standards auch reine
Eigenkompositionen wie Irnigers
»Luce Oscura« enthdlt — ein
Stlck, das hier ganz anders
klingt als in der friheren Auf-
nahme mit Pilgrim.

MANFRED PAPST

STEPHEN GREW
PIANOPLY
Discus

Der Pianist Stephen Grew ist in
der englischen experimentellen
Musikszene kein Unbekannter.
Dies ist sein viertes Soloalbum.
Es besteht aus drei fluiden, leb-
haften Stiicken — »completely
improvised«. »Pianoply« ist das
sympathische Album eines ver-
sierten Improvisationsmusikers,
der vieles gut und nichts falsch
macht. Ich wirde es gerne ent-
husiastischer besprechen, aber
das wdare unredlich. Der Grund
daflr sind die auBerordentlich
hohen Standards der frei impro-
visierten Klaviermusik, an die
Grew nicht ganz heranreicht.
Vor allem die titanischen Werke
von Cecil Taylor und Keith
Jarrett lassen sich nicht aus-
blenden; beide Musiker sind auf
diesem Gebiet, bei aller Unter-
schiedlichkeit, dhnlich maB-
stabsetzend wie einst Andrei
Rubljow fir die lkonenmalerei.



Dass es durchaus maglich ist,
sich neben den zwei Ubervdtern
im Bereich der solistischen
Klavierimprovisation mit einer
eigenen Stimme zu profilieren,
kann man beispielsweise an
Irene Schweizer und Keith
Tippett bewundern. In Stephen
Grews freien Improvisationen
schwingen diese Referenzgro-
Ben permanent mit, ohne

dass sein Spiel epigonal wirkt.
Das ist schon was. Es gibt
Passagen, deren klischeefreie,
abstrakte Lyrik aufhorchen
lasst. Auch einige leichthdndig
ausgefihrte Yin-und-Yang-
Dynamiken gefallen mir. Doch
wdhrend ich mich an den Auf-
nahmen von Jarrett, Taylor
und ihresgleichen nicht sattho-
ren kann, schafft es diese Ein-
Mann-Session nicht, meine
Aufmerksamkeit auf Dauer zu
fesseln. Woran es ihr letztlich
mangelt, ist schwierig in Worte
zu fassen — man nennt es
wohl behelfsmdaBig »das ge-
wisse Etwas«. TIMO HOYER

MAL WALDRON
STARDUST & STARLIGHT
Resonance

Mit Mal Waldron liegt man nie
ganz falsch. Wenn der Pianist
seine richtig tief zu Herzen ge-
henden Kompositionen »All
Alone, tatsdchlich weitgehend
alleine, oder »Fire Waltz« spielt,
wie bei diesem Auftritt in Chica-
gos Klub The Jazz Showcase
1979, schon gar nicht. In sehr
solider Weise wird der aus dem
Bebop kommende Extremrhyth-
miker, auf den der Fokus geht,
begleitet von Lokalmatadoren
Steve Rodby, b, und Wilbur
Campbell, dr. Wir finden mit

»'Round Midnight« und »Stella
by Starlight« auch schéne
Standard-Lesungen vor. Auf
zwei Nummern bringt sich der
Altsaxophonist Sonny Stitt ein
— und fabriziert diesmal keines-
wegs die Automatismen, die
ihm so oft passierten. Wie von
Resonance gewohnt, liegt der
CD ein groBzlgiges Booklet bei,
das unter anderem Stimmen
des Produzenten Zev Feldman,
des angesehenen US-Journa-
listen Howard Mandel und von
Lafayette Gilchrist versammelt,
genauso wie Archivfotos. Eine
beispielhafte Edition.

LEVI SORGLOS

LET SPIN
| AM ALIEN
Discus

Wow, Groove, und wie! Und
abstrakt. Und wundervoll mit
der Stereophonie arbeitend.
Und einfach nur herrlich. Und...
Wovon ich da schreibe? Vom
britischen Quartett Let Spin
und seiner aktuellen Veroffent-
lichung.

Das ist frisch, selten heut-
zutage, und bezieht seinen
faszinierenden Zugang zum
Uberraschungsmoment aus
der gewagten, doch durchaus
Uberzeugenden Mixtur aus eben
jenem zu Beginn der Aufnah-
men hereinbrechenden Puls
in »Have a Go, Hero« und einem
in der Eroffnung des zweiten
Titels »The Ends« herausge-
arbeiteten Hang zur Improvisa-
tion, der sich wiederum im
Laufe des Stiickes in eine
Heavy Metal-artige Hommage
an Terje Rypdal entwickelt.
Eine wahre Tour de Force.

Seit Uber 13 Jahren arbeiten
Chris Williams (Altsaxophon,
Baritonsaxophon, Flote), Moss
Freed (Gitarre, Baritongitarre),
Ruth Goller (E-Bass, Stimme)
und Finlay Panter (Schlagzeug)
miteinander, entwickelten eine
eigene Klangsprache und
brachten bisher vier Alben auf
den Markt. Das flinfte, jetzt
vorliegende, ist gleichsam das
erste der Band auf dem briti-
schen Label Discus.

Jazzjoy

JAZZ & JOY

35. INTERNATIONALES MUSIKFESTIVAL IN WORMS

MATT JOHNSON

EMMA SMITH

VINCEN GARGIA

SIMON OSLENDER
SHALOSH

JOO KRAUS

MERAL POLAT

NILS KUGELMIANN
ROBINSON KHOURY MYA
MARIUS NESET CABARET
BOTTICELLI BABY

...und viele mehr




Wt el

Auch wenn es groBere Namen gibt, RANDY
WESTON (1926-2018) ist ein ausreichend
groBer Name, um seinen 100. Geburtstag
mit Hallo zu feiern. In diesem Fall mit Hilfe
von zwei Doppel-LPs und einer einzelnen
Platte, die zum Inhalt der aufwdndigen

Box »THE MUSIC OF RANDY WESTON«
(In + Out) gehdren. Aufwdndig, da die
Platten in einer lila Tasche aus Lederimitat
Platz finden, darauf aufgesetzt und des
Guten vielleicht etwas viel eine »Goldme-
daille«, die einem Uhrenentwurf Westons
von 2002 nachgestaltet ist. In der Tasche
stecken noch drei CDs, die die gleiche
Musik enthalten wie die Schallplatten. Mit
der Box wird ein Projekt des Weston-Freun-
des und -Fans Jacques Muyal verwirklicht,
der im Januar dieses Jahres verstorben ist.
Er schrieb auch die devoten und leider
nicht zu informativen Liner Notes. Auf den
Platten horen wir ausschlieBlich unverof-
fentlichtes Material: Weston mit einer neun-
kopfigen Bigband 1985 beim Festival in
Montreux, mit dabei Benny Bailey, Sahib
Shihab, George Lewis, oder mit dem African
Rhythm Orchestra 1985 in der Brooklyn
Academy of Music sowie schlief3lich Weston
im Duo mit dem Pianisten Monty Alexander
1988 in Montreux, Zaragoza und Ramatuel-
le, an allen drei Orten gemeinsam mit zwei
Drummern. Angehdngt an die Duos sind
O-Tone aus der Zuhorerschaft, die nichts
auBer Begeisterung vermitteln. Westons
wichtigster musikalischer Beitrag ist ver-
mutlich sein Link zu Afrika. Und dann noch
sein signature tune, die Komposition »Hi
Fly«, die hier drei Mal interpretiert wird.

Als Pianist ist Weston von Monk, als Kom-
ponist von Ellington beeinflusst, was man
heraushdéren kann. Die Aufnahme aus
Brooklyn ragt heraus, auch dank der Arran-
gements der Posaunistin Melba Liston,

die ebenfalls dirigiert. Daran sind altge-
diente Musiker wie Johnny Coles, Harold
Vick, Billy Harper, Charlie Persip, George
Duvivier beteiligt. Liston hat auch fir die
Montreux-Bigband arrangiert, doch geraten
die Sticke dort in ihrer Betonung des
Groove-Aspekts etwas uniform und infolge-
dessen langatmig, was moglicherweise
auch daran liegen mag, dass das Dirigat
diesmal Hale Smith oblag. Bei den Duos
hdatten die zwei Pianisten ausgereicht, die
Perkussionsarbeit hinter ihnen ist obsolet.
Man presste auf schwerem Vinyl, das ruhig
auf dem Grammophonteller liegt, eine Mu-
sik, die viel auf Rhythmus setzt. Randy
Weston ist keine Figur, die den Jazzverlauf
gelenkt hat, doch horenswert ist er immer.

Schon die Vibraphonisten haben ob der
allzu positiven, jedenfalls mit wenig Dimen-
sion versehenen Klangfarbe ihres Instru-
ments zu kdmpfen, eine Marimba scheint
da klanglich noch definierter, das Holz ihrer
Platten in der Resonanz behdbiger.
ANDRES COLL aus Ibiza spielt die Marimba
in seinen Kompositionen mit groBem En-
gagement und so leichtfliBig es nur geht.
Man stellt auf »RIDE TO HEAVEN«
(XJAZZ!) Folkloristik, Rhythmus und Melodie
vornan. Dass der Tonfall reichhaltiger wird,
liegt nicht unerheblich an Colls Mitspielern,
die das COSMIC TRIO bilden. Sowohl
Mateusz Smoczynski an der Geige wie der
Schlagzeuger Ramoén Lopez 6ffnen die
neun Stlcke mit ihren keinen strikten Mus-
tern gehorchenden, sehr einfallsreichen
Improvisationen. Wenn Coll zu Kastagnetten
greift, wird es spannend, wenn er sich ans
Klavier setzt, weniger bemerkenswert. So
richtig in den Himmel hebt man nicht ab,

da sind die Sticke nicht enigmatisch genug,
aber alleine wegen der drei doch starken
Stimmen ist es ein Trio, dessen Weg weiter
zu verfolgen lohnt. Die Schallplatte ist am
Label mit einem Sternenhimmel versehen.

In der Plattenhiille befindet sich ein Bei-
blatt, das auf einer der Seiten Coll zum
Coverboy stilisiert, was albern ist.

Irgendwo im charmanten, doch im Endeffekt
berechnenden Pop siedelt sich die Sdngerin
DOMINIQUE FILS-AIME aus Montreal

an mit ihrem flnften Studioalbum »MY
WORLD IS THE SUN« (Ensoul). Mehrstim-
migkeit und Chore, die zu Baumwollfeldern
und nach Afrika weisen, Anleihen aus
Rhythm and Blues, alles ruhig vorgetragen
mit viel Mut zur Stille. Da kénnte man,

aber doch mit viel Mihe, Parallelen zu einer
Cécile McLorin Salvant ziehen, die sich

den Musikgenres zu entziehen versucht

und gelegentlich auch auf Franzdsisch
singt, freilich wandlungsfahiger, emotions-
geladener ist und um Improvisation nie ver-
legen. Fils-Aimé hdngt hochstens wie in
»Echappée Belle«, »Life Remains«, »Moon
Child«, »Rhythm of Nature« eine schnode
hallende Smoothjazz-Trompete an oder ein
schmuckloses Klavier wie in »Freedom Be-
come« und offenbart sich schlussendlich
mehr einer kihl gestimmten Sade zugeneigt
denn risikobereiten Musikerinnen wie McLo-
rin Salvant. Der Sound der Doppelplatte, die
auf 45 rpm lauft, ldsst nichts zu wiinschen
Ubrig, die Innentaschen sind schwarz gehal-
ten und geflttert. Nichts verkehrt hier, alles
Musikmachen auf hohem Niveau, bisweilen
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auch richtig anmutig, doch Radiomusik den-
noch. Eine bessere Radiomusik.

Wenig zielgerichtet und doch Uber grof3e
Strecken packend und immer engagiert vor-
getragen gibt sich »ANOTHER PART OF
THE WORLD« (Unit) des Quartetts um den
Schweizer MARC JUFER, der Tenor- und
Sopransaxophon expressiv und frei schwan-
kend spielt. Die Band geht vorbehaltlos und
einheitlich mit, an Jufers Seite postiert sich
eng Josephine Nagorsnik an der vielseitig
bedienten Posaune, das Rhythmusgespann
aus Bassist Christian Weber und Schlag-
zeuger Devin Gray stiitzt und beschleunigt
quasi gleichzeitig das Engagement, wobei
man sich keineswegs scheut, nach innen

zu blicken, wie in der langsamen Nummer
»Blue Shadow, oder mit »Confusion ll« et-
was Verwirrung zu stiften. Zwischendurch
ein bisschen Fullstoff, etwa »Scary Night«
oder »Where Is Morpheus?« mit weitgehend
einem Ubungscharakter sowie besonders in
den Unisoni der Frontline dezenten Verwei-
sen auf Jazzgeschichtliches. Auf dem Klapp-
cover wird Science-Fiction behandelt, auf
der ohne Tadel gepressten Platte aber
handfeste Musik, allerdings mit einer Fragen
stellenden Note, weshalb wiederholt horbar.

Das zweite Album des THOMAS TORSTRUP
QUARTET, »VALAGASCAR« (@ra Fono-
gram) benannt, bietet Jazz mit einem
groBen J und ebenso groBen A und nicht
minder Uppigen zwei Z. Man spielt die
Traditionen bis Free Jazz und minus Jazz-
rock entlang, wenn auch keine Standards,
sondern Kompositionen des bereits 1952
verstorbenen Norwegers Fartein Valen.

Die Sticke hat man vor anderthalb Jahren
in Trondheim aufgenommen. Torstrup spielt
Klavier, Trompete Simen Kiil Halvorsen,

am Bass ist Stian Andersen, an den Drums
lvar Asheim. Das ist zweifellos eine einge-
spielte Band, die sich an mancher Stelle
durchaus schon und innig prdsentiert, aber
im Ganzen etwas gediegen, so dass es
mehr etwas fir Jazzfreunde ist, die nach
Bestdtigung suchen, sich Unbekanntem
nicht stellen mogen.

Flotistin ISABELLE BODENSEH hat sich in
ihrer Musik auf »DIGNITY« (GLM) von Men-
schenwlrde zu sprechen vorgenommen. lhre
Tochter ist schwerbehindert, Kind sowie die
Mutter wurden also Uber die Jahre sicher-
lich mit sehr unterschiedlichen Reaktionen
konfrontiert. Nicht zuletzt jene Erfahrungen
veranlassten Bodenseh, eine finfteilige



Suite mit dem Album-Titel als Kernstlick

zu verfassen. Wisste man um das lobliche
Ansinnen nicht, lieBe sich das tber die Mu-
sik erfahren? Nein. Es ist eine Musik, die
viele Stimmungen erfasst, sich von traurig
Uber besinnlich bis unbeschwert erstreckt
und somit wenig unterscheidbar von etli-
chen anderen Produktionen. Ein melodi-
scher Jazzrockgestus bestimmt sie. Nicht
nur Floten unterschiedlicher Bauweise kom-
men zum Einsatz, auch eine etwas farblose
E-Gitarre (Johannes Maikranz) und auch
eine nette Hammond (Thomas Bauser) sind
beinahe gleichberechtigt da, der Drummer
(Lars Binder) bevorzugt nach Rockart einen
punktgenauen, die Form nie sonderlich off-
nenden Schlag. Bodenseh gefdllt besonders
in der sanften »Kantilene« oder im froh-
lockenden »Fly High«. Fast unvermeidlich,

dass im Epilog »Juliette« Worte her mussen,

damit das Anliegen geklart wird. Ein Gate-
fold ist diese LP, mit einem Poster drinnen.
Das Vinyl wartet mit einem sehr guten
Klang auf.

An der Mole in Brighton brennt’s, aber der
Brite JOE JACKSON trinkt in den Vorder-
grund montiert seelenruhig seinen Tee.

Das Bild versinnbildlicht den Titel von Jack-
sons LP »HOPE AND FURY« (earMUSIC).
Trotz des Hinweises auf der Rickseite des
Covers, wo es heif3t »File under Bicoastal
LatindazzFunkRock« muss man Jazz aus
der komischen Wortkette rausnehmen, falls
der Spruch nicht nur ein schwacher Scherz
ist. Wenn man Instrumente, Haltung, Arran-
gement, Freiheiten in Wort und Spiel be-
trachtet, ist das jedenfalls Jazz nicht, son-
dern Jacksons gewohntes Songmaking, wo
die Stimme ihn dramatisch driickend in die
Hohe ausreiBt. Netter Versuch eines nicht
gar so beleckten Promoters, doch kein Re-
zensionsmaterial flr das Jazz Podium.

Wahrend der Synthesizer von Lukas Gross-
mann, der auch Orgel spielen wird, die
Landschaften der elf Sticke verschleiert,
platziert Vibraphonist Volker Heuken wohl-
Uberlegt und verzogert die Kopfe seiner
Schldgel auf den Vibraphonplatten, wobei
er den Klang aushallen ldsst, die Drums
von Johannes Koch sind oft lediglich eine
schmale Beigabe, mehr eine Erinnerung
daran, dass Rhythmus auch eine Rolle spie-
len kénnte. Das Trio bildet FUTURE BACK-
UP, »GOLDEN« (Unit) heiBt das Album, das
vor fast zwei Jahren in Berlin aufgenommen
wurde. Es stimmt, womit fir diese Band ge-
worben wird, sie kreiere »gentle, thoughtful

melodies ... The result is not just music —
it’s a mood«. Man stellt auch Vergleiche zu
dem franzdsischen Duo Air her, die aber
hinken. Es geht jedenfalls um Atmosphare,
die aus wenig variantenreichen Patterns
besteht und so die Musik mit ihrem recht
gleichférmigen Stimmungsbau zu einem
Versohnungsversuch macht, den die Zeit
gerade auch braucht. Wenn es mal flott
wird wie in »Origami«, wird es aber gleich
interessanter. Das Cover ist hiibsch, auf
den Labels wird das Vorderseitenmotiv wie-
der aufgenommen. Ein Album aus einem
Guss, was man zum Vorteil auslegen konnte
- oder auch nicht.

Die Quartett-Schallplatte »BALLADYNA«
(ECM) gilt fur den polnischen Trompeter
TOMASZ STANKO als ein mit entscheiden-
der Schritt nicht unbedingt aus einem
Schattendasein, denn in Europa war er be-
kannt und live hdufiger zu sehen, aber in die
weltweite Wahrnehmung. Das sieht man zu-
mindest aus heutiger Perspektive gern so,
wo man vielleicht doch bedenken sollte,
dass ECM ein noch junges Label war, das
nicht in alle Weltecken vertrieb. Bis »Balla-
dyna« brachte Stanko jedenfalls seine
Platten abgesehen von wenigen Ausnahmen
bei Firmen seines Heimatlandes heraus. Im
Dezember 1975 aufgenommen und 1976
veroffentlicht, beinhaltet »Balladynax, der
Titel bezieht sich auf ein Drama des polni-
schen romantischen Nationaldichters Juli-
usz Stowacki, sieben Stlicke im Geiste der
von Stanko bereits etablierten, noch heute
attraktiven Dichotomie aus Wehmut respek-
tive Melancholie sowie Zerrissenheit res-
pektive Furor. Nicht immer werden der
hochwertigen, klanglich jede Nuance erfas-
senden ECM-Serie »Luminessence« Liner
Notes beigeflgt, womit man eigentlich wi-
der den ECM-Usus handelt — haufig traut
man ndmlich der Optik mehr als dem ge-
schriebenen Wort. Diesmal ordnet Steve
Lake eine Gatefold-Coverseite lang klug
»Balladynas« Genese und Wirkung schrift-
lich ein. Er verweist etwa auf die zentrale
Duo-Achse Stanko und Edward Vesala am
Schlagzeug. Diese Musiker verband eine
langjdhrige Freundschaft, die zu zahlrei-
chen Musikkollaborationen in beider Namen
fUhrte. Tomasz Szukalski am Tenor- und
Sopransaxophon war Stanko als fleiBiger
Coltrane-Student ein vielfach gebrauchter
Begleiter, neu kam die selbstandige Stimme
des Bassisten Dave Holland hinzu, der so-
gleich mit Stanko auf einem der Stlcke
duettierte.

Wahrscheinlich schien ECM Stanko, der
lange drogenabhdngig war, ein zu unzu-
verldssiger Geselle. Ganze drei Jahrzehnte
mussten jedenfalls vergehen, bis er zu je-
nem Label mit der CD »Matka Joanna«
zurlickkehrte, wo er im Prinzip bis Lebens-
ende 2018 blieb und mit konstantem Al-
bumausstoB an Renommee stetig gewann.

Gegen Ende seines Lebens war der Trom-
peter WOODY SHAW in seiner Bestform,
was die hier versammelten Liveaufnahmen
aus Bern und Zurich von 1987 dokumentie-
ren. »IN MY OWN SWEET WAY« war das
Debit des Labels In + Out aus Freiburg im
Breisgau. Die Platte wurde in Shaws Todes-
jahr 1989 als CD und auf einfachem Vinyl
veroffentlicht. 2026 ist es eine Doppel-LP
mit Gatefold-Cover, abspielbar mit 45 Um-
drehungen pro Minute. Fir Deutschland ist
die Auflage auf 300 Exemplare in griinem
Vinyl (1) begrenzt. Mit »Joshua C.« ist nun
gegenlber 1987/1989 ein siebenter Titel
zus@tzlich enthalten, eine Shaw-Komposi-
tion, die man nicht missen mochte und die
mit 13 und einer halben Minute die ganze
Seite D flllt. Die Originalfassung von 1989
findet man recht leicht in einem gut sortier-
tem Plattenlabel, so dass man sich fragt,
ob eine Neuedition notwendig ist. Wir sagen
ja, und zwar eindeutig, denn das »Analog
Mastering & Vinyl Cutting« durch Jan
Scheffner in seinem Studio im oberbayeri-
schen Obing im Vorjahr sorgt fur eine ideale
Bihne. Vergleicht man die alte und die
neuen LPs miteinander, ist der Klang in der
aktuellen Version weniger digital, nicht so
zugespitzt, es ersteht eine Raumlichkeit,
die einen richtig groBen Sprung im Hor-
erlebnis beschert. Die Platten der Jahre da-
vor zeigten nicht immer Shaws gliickliches
Hdndchen fir Mitmusiker. Diesmal aber
geht es gut aus. Fred Henke, p, Neil Swain-
son, b, und Alex Deutsch, dr, sind einfihl-
same Mitstreiter, auch wenn ihre State-
ments nicht mit dem Einfallsreichtum von
Shaw mithalten kdnnen, der dermafBen
bestechend spielt, dass man fortan keinen
anderen Trompeter neben ihm dulden
mochte. Ausdricklich als »Audiophile
Edition« gekennzeichnet und »Made in
Germany«, 180 Gramm pro Platte — eine
Investition, die das Leben richtiggehend
bereichert. GABRIEL ANIOL
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Der Sound von Let Spin ist
einzigartig, geprdgt von Effek-
ten, die von Mal zu Mal auch
auf den Saxophonen und dem
Bass liegen, von einem Drum-
Sound, der an frihen Breakbeat
erinnert, und einer vielschich-
tigen Gitarrenarbeit, deren
Klangvielfalt immens ist.

Das Zusammenspiel der
Band ist ekstatisch, fast unge-
zlgelt und doch von einem
Naturell, das véllig ungezwun-
gen wirkt. Ein homogenes Werk,
das ein versatiles Horerlebnis
par excellence bietet.

ERIC ZWANG-ERIKSSON

SHALOSH
WHAT WE ARE MADE OF
ACT

Nicht selten bei Konzerten
(6fters aber wohl auf Stadtfes-
ten, wo mehr Coversongs
gespielt werden) sieht man
Menschen, die mit ihren Smart-
phones und bestimmten Apps
herauszufinden suchen, wel-
ches Musikstlck sie da eben
prdasentiert bekommen. Im Fall
des Repertoire aus den Berei-
chen Rock und Pop gerne frei
in die Jazzsprache Ubersetzen-
den Trios Shalosh aus Tel Aviv
kénnte die Kl an Grenzen sto-
3en. Die bekannte Melodie von
»Barbie Girl« ndmlich ldsst sich
erst in den zum Ende hin wie bei
einer Spieluhr verhallenden
Tastentonen von Pianist Gadi
Stern entziffern. Anders »Don’t
Look Back in Anger« von Oasis
und »Hysteria« von Muse. In
ersterem ist vor allem Matan
Assayag an den Shuffles gefor-
dert, beim zweiten gibt Kontra-
bassist David Michaeli den iko-
nischen Einstieg sogleich vor,
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ehe das Trio ekstatisch, aber
dennoch kontrolliert der Essenz
des von einem psychischen
Zusammenbruch handelnden
Songs nachsplrt. Beim Nach-
spuren hat als Produzent erst-
mals ACT-Chef Andreas Bran-
dis mitgewirkt und der Band
neue DenkanstoBe gegeben.
So wurde zum Beispiel eine
schon 2018 aufgenommene
zwolfminltige Improvisation von
Natalie Imbruglias Hit »Torn«
eingedampft auf kernige drei
Minuten. Uberhaupt fallt die
Gesamtldnge dieses flinften
bei ACT erschienenen Shalosh-
Albums mit unter vierzig
Minuten flr neun Stlicke eher
kurz aus, darunter vier Eigen-
kompositionen wie das bit-
ter-sliB entschleunigte »Ella
Plays«, das dunkle, vom libane-
sisch-amerikanischen Dichter
Khalil Gibran beeinflusste
»Point of Gravity« und das
meditative »Circle«. Auf aus-
schweifendere Ausfihrungen
wird man bei Liveauftritten
hoffen durfen. Und dann viel-
leicht das Smartphone befra-
gen, welche Titelvorschldge

es anzubieten hat. Insgesamt
freilich bleibt das Trio seiner
Marschrichtung und einem

frei atmenden und energie-
geladenen Stilmix treu.

THOMAS VOLKMANN

AHMAD JAMAL
AT THE JAZZ SHOWCASE
Resonance

Die enge und wegweisende
Verzahnung der Trioelemente
wie in den Funfziger- und noch
Sechzigerjahren bei Ahmad Ja-
mal mit Israel Crosby am Bass
und Vernel Fournier am Schlag-

zeug ist das zwar nicht, aber es
geht auf dieser Doppel-CD
ausreichend gebunden zu, um
zu beeindrucken. Und wie es
sich live gehort, ufern die Kom-
positionen bis zu einer Viertel-
stunde aus, was nur recht ist.
Diese Ausgrabung von 1976
aus Joe Segals Chicagoer Klub
The Jazz Showcase zeigt nicht
Uberraschend einen entspann-
ten Jamal, der auch aus Klas-
sik-Quellen schopft, indem er
etwa eine stark romantische
Ader offenbart — er wird zwar
leicht, aber an keiner Stelle
seicht. John Heard, b, und
Frank Gant, dr, sind bei ihm,
allerdings gehort die Biihne
vorwiegend dem Pianisten.
Man spielt Jamal-Kompositio-
nen, doch ebenfalls Standards
und sogar Jobims »Wavex,
Hancocks »Dolphin Dance«
oder das Titelthema aus der
Serie »M*A*S*H«. Das ergibt
dann einen Jazz, der aller
Gravitat fast enthoben scheint.
Im ausgiebigen Booklet kom-
mentieren Eugene Holley, Jr.,
Sonny Rollins und Fred Hersh
gekonnt Jamals Besonder-
heiten. SUSANNE MULLER

EMMA RAWICZ
INKYRA
ACT

Wie kommt eine noch junge
Frau zu so einem Altherrenjazz?
Ist es wirklich ihr Wille oder
dréngt sie jemand dorthin?
Was wir von der 25-jdhrigen
Britin Emma Rawicz horen, ist
Jazzrock der Siebzigerjahre;
dessen staubiges Vokabular
spielt die Saxophonistin ein
klein wenig strukturbewusster
als damals, doch immer noch
reichlich pathetisch in einem
gitarren- und tastenlastigen
Sextett ohne ersichtliche
Relevanz flr heute durch.
Neuerdings ist Rawicz in Berlin
stationiert. Man darf hoffen,
dass die dortige Szene sie
gehdrig durcheinander und
auf neue Wege bringt.

ADAM OLSCHEWSKI

BILL EVANS
AT THE BBC
Elemental

Der Nachlass von Bill Evans
birgt noch immer Schatze, die
seit einigen Jahren nach und
nach gehoben werden. Mit »Bill
Evans at the BBC« liegen nun
Aufnahmen vom 19. Mdrz 1965
vor, die im Mai und Dezember
des Jahres in der TV-Sendung
»Jazz 625« ausgestrahlt wur-
den — das Trio besteht aus
Evans am Klavier, Chuck Israel
am Bass und Larry Bunker am
Schlagzeug, Evans’ zweite Wor-
king Band nach jener mit Paul
Motian und Scott LaFaro. Es ist
die Zeit, als das Album »Trio
‘65« entstand, »Elsa«, »Israelg,
»Who Can | Turn to« oder »How
My Heart Sings« gehdren also
ebenso zum Repertoire dieser
Phase wie »Summertime,
»Someday My Prince Will
Come« oder »Waltz for Debby«.
Die Gruppe ist eingespielt, von
groBem Verstdndnis und techni-
scher Brillanz getragen. »Yes,
we were damn near perfect

at the BBC«, hat Israels Marc
Myers, dem Autor der Liner
Notes, mitgegeben. Das Booklet
ist vorbildlich, die Aufmachung
aufwandig. Ein grof3es Manko
aber gibt es diesmal, zumindest
bei der CD-Ausgabe: Ein GrofB3-
teil der Aufnahmen zumindest
des ersten der beiden Sets
klingt verzerrt, scheppernd,
gerade in den Tiefen und HO-
hen. Klangstorungen, die man
bei Einspielungen der BBC
eigentlich nicht erwarten wirde.
Von daher ist das Album als
historisches Dokument und
Zeugnis dieser Werkphase zu
empfehlen, aber eine akustische
Offenbarung sollte man nicht
erwarten. ULRICH RUDENAUER

JUDITH WEGMANN/
MARLIES DEBACKER
JOHN CAGE, TWO? (1989)
FOR TWO PIANOS
ezz-thetics

Es ist, als wirden die Akkorde,
Intervalle und einzelnen Tone
gleich Passagieren einen akus-



tischen Transitraum betreten,
diesen sodann verlassen, um
wdahrend der insgesamt rund
65 Minuten weiteren und immer
weiteren Klang-Passagieren
Platz zu machen. 1989, drei
Jahre vor seinem Tod, notierte
Cage »Two?«, also jenes Duo,
das von der strengen Bauweise
japanischer Renga-Lyrik ange-
regt ist und doch den Free
Music-Charme unwiederholba-
rer Vorgdnge besitzt. Flr dieses
Paradoxon scheint das behut-
sam differenzierende, dabei
prédsente und immer atmende
Klavierspiel von Judith Weg-
mann wie geschaffen. Weg-
mann, andernorts auch kompo-
sitorisch auffdllig, ist im letzten
Jahrzehnt zu einer der gegen-
wdrtig wichtigsten Interpretin-
nen der spdten Klaviermusik

Cages (und auch Feldmans)
gereift. Hier verabredet sich die
Schweizerin erneut mit ihrer
belgischen Klavierduo-Partnerin
Marlies Debacker. Die gemein-
same, im Mai 2024 entstandene
Auffiihrung von »Two?« im
Kunsthaus Zug lasst keine
Sekunde daran denken, gleich-
zeitig Multitasking-Routinen
nachzugehen oder gar die Na-
del im Heuhaufen zu suchen.
WOLFGANG GRATZER

SIMON HANES
GARGANTUA
Pyroclastic

Ein Opus der besonderen Art fir
groBe Besetzung. Der in Kali-
fornien geborene, heute in
Brooklyn lebende und wirkende
Komponist und Arrangeur Si-
mon Hanes schuf mit »Gargan-
tua« (‘benannt nach einem Rie-
sen aus dem Romanzyklus

»Gargantua und Pantagruel«
von Rabelais) ein hochambitio-
niertes, dabei durchgehend ge-
lungenes Werk. Die zehn Kom-
positionen dieser CD fusionieren
oder kontrastieren dabei diverse
musikalische Genres (Freitonali-
tat, Neue Musik, Minimal Music,

osteuropdische Folklore, Orient,
Hard-Rock, Noise Music ...) und
schopfen auch aus dem Fundus
aus vergangenen Jahrhunderten
(polyphone Vokalmusik des
Hochmittelalters, Polyphonie
der Renaissance, Kontrapunkt
des Barock ...). Bemerkenswert
und effizient auch die Zusam-
menstellung der Instrumente
dieser 15-kopfigen Formation:
eine jeweils dreifache Beset-
zung flr Posaune, French Horn
(Waldhorn), E-Bass, Drum-Set
und Vokalistinnen der hoheren
Stimmlagen. Hanes arbeitet da-
bei imposant mit schroffen Be-
gegnungen, Briichen, abrupten
Klang- und Stimmungswech-
seln, Collagetechniken. Engels-
gleicher Gesang wird abgeldst
von bruitistischen Tutti-Passa-
gen, Funktionsharmonik trifft
auf freitonales Kollektivspiel.
Bravourds dabei auch die hohe
Tonkunst, die makellosen Bei-
tréige der Musikerinnen und
Musiker. »Gargantua« bietet
einen brillanten, unwiderstehli-
chen Soundkosmos und gehort
wohl zu den beachtlichsten
Werken fur GroBformationen
der letzten Zeit. UDO ANDRIS

JAMILE/VINICIUS
GOMES

BOUNDLESS SPECIES
La Reserve

Zwei Brasilianer, die sich 2021
in New York begegnet sind, lie-
fern gemeinsam mit dem Bas-
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sisten Joe Martin ein Album ab,
das die Stimmungen der Musica
Popular Brasileira in deren inti-
meren Version bevorzugt. So
singt Jamile aus Cachoeira do
Sul auf Brasilianisch und Eng-
lisch stimmlich flexibel und
leger, wahrend Gomes, geblrtig
aus Sao Paulo, dazu seine
Akustikgitarre ohne Firlefanz
spielt. Beide werden zwar so
zitiert: »Fir uns ist Bossa Nova
nur eine Facette eines komple-
xen Kaleidoskops. Und wir
scheuen uns nicht, auch den
Rest davon zu erkunden.« Aber
welchen Rest? An einer Deh-
nung des Bossa Nova-Begriffs
versucht sich hier niemand.
Dennoch ist es ein Album, das
zwar gelegentlich ins Popkon-
ventionelle abgleitet, aber einen
Sommertag nett zu ergdnzen
vermag. SUSANNE MULLER

MICHAEL FORMANEK
NEW DIGS
Intakt

Bereits als er in den Neunziger-
jahren, der Blitezeit des von
Produzent Matthias Winkel-
mann gefihrten Enja-Labels,
fur diese Minchner Firma auf-
nahm, fiel auf, dass Michael
Formanek nicht nur ein makel-

Fast die

Platte des
Monats...

72 6-712026 JAZZ PODIUM

loser Kontrabassist ist, sondern
auch Uber beachtliche komposi-
torische Ambitionen verflgt, die
er schon damals von den talen-
tiertesten jingeren Kollegen
brillant umsetzen lie3, nachzu-
horen etwa auf »Low Profile«
oder »Nature of the Beast«.

Als er 2010 etwas Uberraschend
im ECM-Roster auftauchte,
schdrfte er sein Leader-Profil
mit weiteren hochwertigen Pro-
duktionen, erinnert sei nur an
die GroBtat (in mehr als einer
Hinsicht) »The Distance« seines
Ensemble Kolossus. Doch erst
seit er 2018 bei Intakt Records
in ZUrich anheuerte, scheint der
inzwischen in Portugal lebende
68-jdhrige Amerikaner die opti-
male Umgebung flir sich gefun-
den zu haben. »New Digs« ist
die flnfte Veroffentlichung in
knapp acht Jahren dort — und
die bisher beste.

Formaneks wichtigster
Schachzug war, sich den bereits
mehrfach mit kreativen Glanz-
taten auffdallig gewordenen
Pianisten Alexander Hawkins
ins handverlesene Septett zu
holen — allerdings an der Ham-
mond B3. Dessen eigenwilliges,
gewissermafBen die Jimmy
Smith-Tradition generaliberholt
ins Hier und Jetzt holende Or-
gelspiel dominiert das Ensemble
nicht (in neun Kompositionen

spielt er nur ein ausfihrlicheres
Solo), aber es durchwirkt die
vom Leader dicht gewebten
Texturen unabweisbar, oft mys-
terios, bisweilen fiebrig. Dazu
kommen Gitarristin Mary Hal-
vorson (die gleich das erste
Solo des Albums spielt), der
extrem variable Schlagzeuger
Tomas Fujiwara und drei Bldser.
»It Was« beginnt in ruhiger
Stimmung mit John O’'Gallag-
hers melodischem Altsaxophon
Uber einem schleppenden Slow
Motion Groove, ehe er mit den
beiden anderen Bldsern (Chet
Doxas an Tenorsax und Klari-
nette sowie Trompeter Jodo
Almeida) ein Thema anstimmt,
aus dem dann jedes Horn sei-
nen eigenen Weg heraus sucht.
Auch in »For My Consideration«
folgt auf ein unisono vorgetra-
genes Thema eine lebhafte
Kollektivdiskussion, eine fluide
Klangarchitektur schaffend.
»Gone Home/Interlude fo Susan
Alcorn« leitet Formanek selbst
mit einem Solo ein, ehe das
Thema eine getragene Stim-
mung etabliert, aus dem sich
eine sehnsuchtsvolle Trompete
l0st, die ohne Vorwarnung von
Orgel und Gitarre abgeldst wird,
die eine zunehmend bedrohliche
Stimmung kreieren, ehe das
Wiedereinsetzen der Blaser

das Stiick zu einem feierlich
anmutenden Ende flhrt. Das
anschlieBende »Braxes« ist

ein nur vom Bass gestitzter ex-
zentrischer Blaser-Trialog,
»Quinze« wiederum, als einzi-
ges Stlck einem konventionel-
len Thema-Soli-Thema-Ablauf
folgend, kommt am ehesten

in Horweite des klassischen
Orgelcombo-Sounds. So
s(ch)wingt das ganze Album,
durchweg sorgsam strukturiert
vom Leader, zwischen coolem
Drive und kihner Abstraktion.
Mit einer solchen endet die
Produktion auch: »Nigh Total,
ein beinahe bizarr irritierendes
Orgel-Bass-Duett. Das Album
aus und (fast) alle Fragen offen.
Die eine vielleicht nicht: Wird
»New Digs« am Jahresende
auf vielen Top 10-Listen auf-
tauchen? REINHOLD UNGER

JASON MORAN/
BLANKFOR.MS/
MARCUS GILMORE
SHARDS

Red Hook

Erst kam »Refract«, ein Album
des Monats in Jazz Podiums
Oktoberausgabe 2023, jetzt
treffen Pianist Jason Moran,
Elektroniker BlankFor.ms alias
Tyler Gilmore und Schlagzeuger
Marcus Gilmore zum zweiten
Mal aufeinander. Immer noch
ist es ein auBerordentlich sensi-
bel ausgehortes Herangehen,
wo die zwei Instrumente klang-
lich durch BlankFor.ms dezent
bearbeitet und geloopt und zu-
rickgespiegelt werden. Da wird
insbesondere unter den funf als
»Shard« (Scherbe) betitelten
Nummern, wo M. Gilmore auch

mal ausbleibt, viel briichige

und attraktiv vorlaufige Stick-
struktur erkennbar, es wird
ebenso geflhlswallend, impres-
sionistisch, wenn nicht gar neo-
romantisch, in »Shard V« dann
gospelhaft. Allerdings arbeitet
diesen Stimmungen entgegen
ein »Shard l« oder vor allem
»Barbershop«, wo beinahe
Berghain-Kompatibles erson-
nen wird und sich das Trio
plotzlich nicht so einfach ein-
ordnen l3sst. Das ist alles her-
vorragend aufgenommen und
verlangt mehrmaliges Horen,
das unbedingt lohnt.

SUSANNE MULLER

JOE HENDERSON
CONSONANCE
Resonance

Vor allem wegen der Saxophon-
soli ist dieser Live-Mitschnitt
GuBerst horenswert. Joe Hen-



derson entfaltete sich an jenem
Tag im Februar 1978 in Chica-
gos Klub Jazz Showcase sozu-
sagen vollstandig — die Phra-
sierung auch tber mehrere
Minuten solo hammerstabil und

logisch-kompakt, die Bop-
fundamente, in denen Hender-
son festsaB, sind da, doch
ebenfalls der Drang nach mehr,
wo keine Schranke die Sicht
verstellt. Es wird zwar nie free,
aber beinahe, die Wurzeln blei-
ben immer in Sichtweite. Schon,
dass auch eine Uber zwanzigmi-
nitige Interpretation von Hen-
dersons »Recorda Me« dabei
ist, wohl seine beste Komposi-
tion, die gréBtenteils einfalls-
reich von Joanne Brackeen am
Klavier, Steve Rodby am Bass
und Danny Spencer an den
Drums ausgeschmdickt wird. Im
lesenswerten Booklet, das auch
Beitrdge von John Kénig, Bra-
ckeen und Rodby versammelt,

wird Joshua Redman zitiert, der
Henderson zu den »big three«
zahlt — neben Rollins und
Coltrane. Dem mdchte man
nach diesen mitunter sehr ex-
zessiven AuBerungen des Joe

Henderson nur noch zustimmen.

GABRIEL ANIOL

OouulD
#FFFFOO
Boomslang

Auf seinem aktuellen Album
beabsichtigt dieses multinatio-
nale Trio, Techniken, Struktu-
ren, Uberhaupt Charakteristika
zeitgenossischer Klubmusik in
andere (ténende) Formen des
Dancefloors zu verwandeln.

Es muss aber schon sehr genau
— und mit viel gutem Willen —
hingehort werden, um in diesem
Unterfangen Elemente der
Club-Electronica (House,
Techno, Hip-Hop etc.) auszu-
machen. Am Ende eher ein
Satireprojekt? Felix Nussbau-
mer (Reed Trumpet, Electro-
nics), Niklaus Mader (Bassklari-
nette, Electronics) und Noah
Punkt (E-Gitarre, Electronics)
pulverisieren, atomisieren

bei diesem Live-Mitschnitt in
Luzern klubtypische Elemente
ins kaum noch Erkennbare.
Signalartige, knappe Sounds,

Minimalismen, einmal kurz auch
der prasselnde Beat einer Drum
Machine mogen Assoziationen
an den Klub wecken. Grund-
sdtzlich bietet dieses gewitzte
Trio aber Free-Improvisationen
und Noise-Music — dies aber
mit beachtlicher Qualitat.

UDO ANDRIS

REVERSO
BETWEEN TWO SILENCES
Alternate Side

Unter fortschrittlich denkenden
Musiker:innen ist sich auf

Eric Satie zu berufen keines-
wegs eine Ausnahme. Doch
wenn man sich geschickt wie
hier beruft, wo besonders
Saties schlanke Linie geschatzt
und dennoch so Uberaus ab-
wechslungsreich arrangiert
wird, wird es erst interessant.
Man darf die Besetzung von

Reverso, einem Trio, das sich
auf Vorgangeralben schon mit
Maurice Ravel und der Groupe
des Six beschdftigt hat, kam-
mermusikalisch nennen und im
Klangbild so klassisch wie
jazzig — Ryan Kerberle spielt
Posaune, Frank Woeste Klavier,
Vincent Courtois ist am Cello.
Die meisten Stlicke stammen
von Woeste, doch die anderen
zwei Musiker steuern auch

bei — von Satie direkt kommt
nichts. Mit im Schnitt flinf
Minuten Dauer verflgen die
Nummern Uber genug Atem, um
alle drei Bandmitglieder aus-
sprechen zu lassen und ander-
seits Geschwatzigkeit zu ver-
hindern. Formbewusstsein trifft
bei »Between Two Silences«
auf Gestaltungsintelligenz und
Freiheitsempfinden. Es ist eine
Freude. GABRIEL ANIOL

KADRI VOORAND
SONGS TO HOLD YOU
o-tone

Wie eine weiche Kuscheldecke
erklingen die ersten Tone dieser
Hinwendung zur Innerlichkeit,
zur Innigkeit, zur zweisamen
Empfindsamkeit. Irgendwo
zwischen gesungenen und ge-
hauchten Poemen liegt eine
tiefe Warme verborgen, die
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ungemein anziehend wirkt,
Vertrauen erweckend, sanft. In
effizienter Sparsamkeit instru-
mentiert und elektronisiert, in
der Variabilitat einer berticken-
den Stimme indes reich ausge-
stattet, mischt die multiinstru-
mentale estnische Sangerin
Kadri Voorand mit ihrem Duo-
partner, dem Bassisten Mihkel
Malgand Foklore, Pop, Jazz
und Eigenes zu einem emotional
Uberaus berthrenden Gesamt-

kunstwerk, das bei weitem mehr
ist als nur eine Abfolge von

14 Nummern. Die stimmlichen
Maoglichkeiten zwischen tiefem
Alt und hochstem Falsett flie-
Ben organisch ineinander, ohne
je den Verdacht effekthascheri-
scher lart pour lart aufkommen
zu lassen. Alles klingt so ein-
fach, natlrlich und rein, dass
es schon aufmerksamer Ohren
bedarf, um der zauberhaft
kreativen Intensitat des Gehor-
ten gewahr zu werden. Mit John
Lennons »Imagine« gibt es
dann auch den Blick nach au-
Ben, in eine Welt, die von der
Geschwisterlichkeit aller Men-
schen allerdings immer noch
nur hoffend trdumen lasst.

Das immerhin! TOBIAS BOCKER

BIX BEIDERBECKE

WITH THE WOLVERINES,
SIOUX CITY SIX, HIS
RHYTHM JUGGLERS
AND FRANK TRUMBAUER
1924-1928

thingamajig

Soviel auch Uber ihn geschrie-
ben wurde: Der US-amerikani-
sche Musiker Bix Beiderbecke
(1903-1931) bleibt ein Ratsel.
Der Sprossling einer wohlha-
benden Familie mit mecklenbur-
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gischen Wurzeln brachte sich
sowohl das Klavier- als auch
das Kornettspielen selbst bei.
Notenlesen mochte er nicht ler-
nen. Aus dem Internat Lake
Forest Academy flog er als
19-Jdhriger heraus, weil er sich
lieber in der Jazzszene von
Chicago herumtrieb. Er flhrte
ein unstetes Musikerleben, ver-
fiel dem Alkohol und starb mit
28 Jahren an einer Lungenent-
zindung. Zeitzeugen schildern
ihn als Gentleman-Dandy, der
immer etwas Unnahbares hatte.
Das schonste Buch hat ihm der
deutsche Schriftsteller Ror Wolf
gewidmet. Zu Beiderbeckes
vornehm-zurtickhaltender Art
passen sein kihler, beherrsch-
ter Ton, sein elaboriertes Har-
monieverstdndnis und seine
Affinitdt zu Komponisten wie
Debussy, Ravel und Strawinski.
Sein Werk ist Uberblickbar

und oft wiederveroffentlicht
worden. Die neue Doppel-CD
umfasst 49 seiner Aufnahmen
in kleineren Besetzungen aus
den Jahren 1924 bis 1928, dar-
unter drei Stlicke, auf denen

er Klavier spielt. Anders als bei

ARIANE KOCH/JAN DREES
ALL YOU CAN EAT
JazzHausMusik

Es handelt sich hierbei um ein
Horstidck. Darin hat der Ham-
burger Multiinstrumentalist und
erfahrene Theatermann Jan
Drees einen Text der Schweize-
rin Ariane Koch vertont, den
neben einer Reihe Stimmen

Louis Armstrongs Hot Five und
Hot Seven waren die Musiker
von Beiderbeckes Wolverines,
Sioux City Six und Rhythm
Jugglers keine kongenialen
Partner, sondern limitierte bis
solide Begleiter. So musste
alles Innovative, Kreative,
Geniale vom Kornettisten
selbst ausgehen. Der aber
lieferte es in Uberreicher Fulle.
»Die Tonkunst begrub hier
einen reichen Besitz, aber
noch viel schénere Hoffnun-
gen, lautet Grillparzers Grab-
spruch flr Franz Schubert.

Er kdnnte auch auf Beider-
beckes Epitaph stehen.
MANFRED PAPST

auch Koch selbst einspricht.
Drees nennt unter seinen Ein-
fllissen Heiner Goebbels, Bill
Frisell, aber auch Brian Eno
und Robert Fripp — zwischen
diesen Polen bewegen sich sei-
ne immer stimmungs- und auch
reizvollen Nummern dann auch.
Kochs Text ist in sich nicht ge-
schlossen, vielmehr versammelt
er surreale bis dadaistische
Momente rund um das Thema
Essen, Fressen und gefressen
werden. Darin wird mit unserer
satten Gesellschaft hart ins
Gericht gegangen, wobei es
aber nicht zu didaktisch wird.
Der Horstlck-Untertitel lautete
dann auch: »Variationen des
Verschlingens«. Das ist hoch-
wertig gemacht, gibt Denkan-
stoBe mit, und kurzweilig ist es
auch. LEVI SORGLOS

MATTHIAS BUBLATH
EIGHT CYLINDER BIGBAND
THE REEL

enja

Die Bigband als Groove-Ma-
schine. Der Minchner Key-
boarder Matthias Bublath hat
mit seiner Eight Cylinder Big-
band ein hochst effizientes
Kraftwerk hinter sich versam-
melt. Angetrieben von Bassist
Patrick Scales und Drummer
Christian Lettner, die mit tief

blubbernden Linien und straffen
Back-Beats fir Druck sorgen,
liefern die Bldser explosive Riffs
und genau getimte Fills, um
Bublaths Keyboard-, Rhodes-
und Hammond-Sounds effekt-
voll zu orchestrieren und nach
vorne zu peitschen. Hier geht
es nicht darum, Ensemblemusik
in raffinierten Arrangements
zum Strahlen zu bringen,
Klangfarben effektvoll auszu-
gestalten und die Bandmitglie-
der in langen Soli zu featuren.
Bublath liefert stattdessen mit
seiner Musik den prallen Sound
und den knackigen Groove

fur eine soul-, gospel- und
funklastige Hommage an die
groBen Jazz-Hammond-Spieler
der 1950er- und 1960er-Jahre.
Das macht vor allem SpaB.

So viel Spaf3, dass auch nach
siebzig Minuten Laufzeit die
Sdttigungsgrenze noch nicht
am Horizont sichtbar wird.
MICHAEL STURM

BIRGIT ULHER/
JAAP BLONK
BREEZES
Kontrans

Keine umschmeichelnden,
lauen Liftchen, sondern eher
Brisen der unerwarteten und
strengeren Art. Das Duo Birgit
Ulher/Jaap Blonk artikuliert
auf diesem Album eine real
time music. Spontaneitdt und
Free-Improvisation finden hier
zu unorthodoxen Dialogen.
Kein Wunder: So entwickelte
Birgit Ulher (1961 in Nirnberg
geboren, heute in Hamburg
lebend) auf ihrer Trompete eine
ganz eigene Grammatik, oft-
mals weit entfernt vom gewohn-
ten Klang dieses Instruments,
erweiterte u.a. mit Praparatio-



nen, Objekten, in Lautsprechern
gespeicherten Radioklangen
das Soundspektrum, die Aus-
drucksmoglichkeiten der Trom-
pete. Und Komponist/Vokalist
Jaap Blonk (1954 geboren in
Woerden, Niederlande) schatzt
die Lautpoesie, die Begegnun-
gen/Uberschneidungen der
Neuen Musik, der Computer-
musik und des Free. Eine or-
dentliche Portion Dadaismus
darf bei ihm auch nicht fehlen.
Auf »Breezes« nun flhren Birgit
Ulher (Trompete, Radio, Laut-
sprecher, Objekte) und Jaap
Blonk (Electronics, Stimme)
unerschrockene Zwiegesprdche,
durchsetzt von zahlreichen
Brichen, einer spannenden
Dynamik und einem reichen
Klang- bis Gerduschvokabular.
Wenn Blonks vielfarbige, viel-
schichtige Elektronik und Ulhers
weniger manipulierten Trompe-
tenpassagen einander treffen,
bietet diese CD einen besonde-
ren Horgenuss. UDO ANDRIS

SWR BIG BAND &
JOHN BEASLEY
INVISIBLE PIANO
o-tone

Im Jahr 2020 war John Beasley
schon einmal mit der SWR Big
Band im Aufnahmestudio. Her-
aus kam »Bird Lives« — eine
Hommage an Charlie Parker, fir
die es einen Grammy gab. Drei
Jahre spater befand sich der
Pianist und Arrangeur wieder

in Stuttgart, um mit der Band
seine eigene Musik aufzuneh-
men. Und dieses Mal ist das
Ergebnis ein ganz anderes.
Statt Bebop fir Bigband gibt
es nun sehr orchestrale Tone.
Beasleys Kompositionen strah-

len die formale Strenge moder-
ner klassischer Musik aus und
basieren auf vorwiegend notier-
ten und wenig improvisierten
Parts. Im Mittelpunkt stehen
Melodien, die Beasley vom Pia-
no aus entwickelt und die von
der Band ausdifferenziert und
weitergesponnen werden. Mit
seinen Arrangements, inspiriert
von den modernen Kunstwer-
ken, die Beasley in der Stutt-
garter Staatsgalerie auf sich
hat wirken lassen, erzeugt er
einen warmen, sehr impressio-
nistischen Sound, den die um
zahlreiche Holz- und Blech-
blasinstrumente erweiterten
Bldsersdtze der SWR Big Band
mit groBer Prdzision umsetzen.
Nach geraumer Zeit konnen

die Kompositionen jedoch einen
Abnutzungseffekt nicht verber-
gen. Irgendwann wird das Ohr
des Schonklangs und der Uber
weite Passagen zelebrierten
Langsamkeit Uberdrissig. Dar-
Uber helfen die beiden ans Ende
gestellten Interpretationen von
James Taylor- und Earth, Wind
& Fire-Nummern nicht hinweg.
Trotz nicht alltaglicher Orchest-
rierung leiden auch diese Ar-
rangements an einer gewissen
Blutleere. Etwas mehr Tempe-
rament hdtte diesem Projekt
nicht geschadet.

MICHAEL STURM

KURT ELLING &

WDR BIG BAND

IN THE BRASS PALACE
Big Shoulder

Vor einer Bigband ist Kurt Elling
selten zu horen. Der US-Sanger
hat bisher auf seinen Aufnah-
men zumeist dem kleinen For-
mat den Vorzug vor der satten
Klangkulisse gegeben. Warum,
das bleibt sein Geheimnis. Die
jungste Produktion mit der WDR
Big Band beweist zumindest,
dass Elling und Bigband hervor-
ragend miteinander harmonie-
ren. Elling war schon immer ein
Vokalist, der gerne zeitgendssi-
sche Jazz-Kompositionen, auch
mal klassischen Stoff oder tra-
ditionelle Volksweisen mit Text
versieht und interpretiert. Das

hat bisweilen seine Tlcken —
immer dann, wenn er dabei viele
Worte in Noten gieBt und der
musikalische Fluss darunter
leidet. Von diesem Makel ist auf
dieser Scheibe nichts zu horen,
da die ausgedehnten Arrange-
ments Ellings Vokalarbeit ele-
gant einweben und in ein homo-
genes Soundbett kleiden. Mit
seinem sonoren Bariton wandelt
der Sanger aus Chicago souve-
ran auf dem Grat zwischen

dem coolem Crooner und dem
virtuosen Vokalisten, der den

Part eines Instrumentalisten
Ubernimmt, ohne jedoch das
musikalische Geschehen zu do-
minieren. »In the Brass Palace«
ist deshalb auch ein Album der
Arrangeure und der WDR Big
Band, die weit mehr ist als blo-
Be Dekoration. Bewdhrten Ton-
setzern wie Michael Abene, Bob
Mintzer, Tim Hagans und Jim
McNeely ist es gelungen, Kom-
positionen von Thad Jones,
Duke Ellington, Wayne Shorter,
Joe Zawinul und John Scofield
vokalgerecht zu modifizieren,
mit ausgedehnten Ensemble-
Passagen auszustatten und den
Bandmitgliedern dabei Raum
fur lange Solo-Beitrdge zu
schaffen. Auch in der Pop-
Abteilung funktioniert das bes-
tens: Den Beweis liefert Joe

Jacksons Hit »Steppin’ Out«.
Den hat Michael Abene in eine
swingende Version gepackt,
die Elling Gelegenheit gibt, in
sieben Minuten sein ganzes
Talent auszurollen.

MICHAEL STURM

STEFANO BOLLANI
ALL STARS

TUTTA VITA LIVE
Ponderosa

All Stars! Wahrlich nicht tUber-
trieben: Ein ganzes Who's

who des italienischen Jazz
versammelt sich auf dieser
Live-Aufnahme vom 17. Februar
2025 im Teatro Politeama
Rossetti in Triest, neben dem
Leader am Piano als primi inter
pares Enrico Rava und Paolo
Fresu, beide am Fligelhorn,
Matteo Mancuso, Gitarre, und
die erst 21-jahrige Frida Bollani
Magoni, Gesang und Klavier.
Das Konzert war Resultat und
abschlieBender Hohepunkt einer
filmisch festgehaltenen, einw6-
chigen muszierenden Residenz

Bredang Bollare RISty

3

.

im Palazzo Lantieri in Gorizia
auf der italienisch-slowenischen
Grenze, 2025 neben Chemnitz
Kulturhauptstadt Europas. Ein-
zigartig und zumindest physisch
nicht wiederholbar brachte das
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Konzert »Tutta vita« also in
ungemein feuriger Spiellaune
musikalisch auf den Punkt, was
im Film vorauserzdhlt wird,
nicht als Soundtrack, sondern
als Essenz. Empathie, Intuition,
Spontaneitdt, Imagination,
Lebensfreude, Gemeinschaft,
Verstdndnis und Konzentration,
das sind die Stichworte, die zu
einem Generationen Ubergrei-
fenden musikalischen Erlebnis
fUhrten. Temperament, Vitalitat,
Intensitat, Tempo, Puls und
Leidenschaft, gepaart mit
schierer Liebe zur Musik und
einem weiten Horizont. Der
umfasst die Welten von Purcell,
Mussorgskij und Rimski-Korsa-
kow, Rumdnien, Griechenland,
Turkei, Frankreich und Nord-
wie Stdamerika, natrlich

die eigene Tradition, ungemein
vielfdltig, quicklebendig, mit-
reiBend! Das ganze Leben

halt! TOBIAS BOCKER

CLEMENT JANINET
GARDEN OF SILENCE
BMC

Man nehme vier europdische
Musiker, setze ihnen Komposi-
tionen dreier europdischer
Komponisten aus Spatrenais-
sance und frihem Barock vor
und schaue, was dabei heraus-
kommt. Im vorliegenden Fall
wurde es ein Garten der Stille,
der ganz so still gar nicht ist.
Und ganz so konsequent wurde
das Projekt des franzosischen
Violinisten Clément Janinet
auch nicht konzipiert. Zwar
gibt es Sticke, die auf Kompo-
sitionen von Emilio de Cavalieri
(1550-1602), John Dowland
(1563-1626) oder Dieterich
Buxtehude (1637-1707) basie-
ren, doch finden sich auch ein
Traditional und Eigenkompositi-
onen auf dem gut flinfzig Minu-
ten dauernden Tontrdger, der
europdische Musik par excel-
lence bietet.

Neben Janinet, der auch mal
zur schwedischen Nyckelharpa
greift, bilden die ebenfalls aus
Frankreich kommende Akkor-
deonistin Ambre Vuillermoz,
der aus Rumdnien stammende,
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in Deutschland lebende Kontra-
bassist Robert Lucaciu und
der norwegische Trompeter
Arve Henriksen ein Ensemble,
das sich ganz dem FlieBen
verschrieben hat, dem gemein-
samen Atem, der musikalisch-
dramaturgischen Empathie.
So quillt pure auditive Schon-
heit aus den Boxen, wenn der
»Garden of Silence« seine
Pforten offnet.

Geprdgt von Henriksens un-
verwechselbarem Trompeten-
sound, von Vuillermoz’ tragend
schmelzendem Akkordeon,
Lucacius exzellentem Streichen
des Kontrabasses und natirlich
Janinets exzessiv-lyrischem
Geigenspiel breitet sich hier
eine hypnotisch schwebende
Welt aus, die sanft, doch be-
stimmt ihren unentrinnbaren
Sog entfaltet.

Dass die Aufnahmen in
Budapest entstanden sind und
auf einem ungarischen Label
verdffentlicht wurden, unter-
streicht den grenziiberschrei-
tenden europdischen Gestus
dieses Silberlings.

ERIC ZWANG-ERIKSSON

LDL

THE EERIE GLOW OF
JELLYFISH

Relative Pitch

Es ist natirlich ein Gemeinplatz,
aber es gibt eben Musik, die live
einleuchtet, wo sich unter an-
derem flr das Auge genug fin-
det, um sich daran zu hangen —
etwa Akteure, die im Schweil
des Angesichts alles geben.
Nicht auszuschlieen, dass die-
ses Trio live packt. SchlieBlich
hat man es hier mit einer Kons-
tellation zu tun, die es seit Jah-
ren gibt und die weif3, wie man

sich gegenseitig in emotional
unubersichtliche Zustdande
puscht — in dem Fall dieses
Albums 2024 bei dem Kaleido-
phon Festival in Ulrichsberg.
Das Sopransaxophon des

Urs Leimgruber spitzt zu und
klagt, Jacques Demierres Spi-
nett ist mehr ein unbestimmter
Soundbetupfer, weil es elekt-
risch verstdrkt wird, Thomas
Lehn steuert mit Synthesizer
Stdérelemente bei und bearbeitet
elektronisch den Gesamtklang.
Heraus kommt ein strecken-
weise einleuchtender Aufruhr,
der seine Entwicklung horbar
macht, vor allem in »part A«
und Teilen von »part D«,

wenn man sich allerdings hoch-
geschaukelt hat, reiht sich
herbes Gerdusch an Gerdusch
und es wird unubersichtlich.
GABRIEL ANIOL

ALBERT AYLER
SPIRITS & SPIRITS REJOICE
thingamajig

Bekanntes Material zwar und
mit das, was man von Ayler be-
sitzen sollte, allerdings in bisher
bester Tonqualitdt. Insofern ist
es nur berechtigt, wenn der
Name des Schweizer Soundres-
taurateurs Michael Brandli auf

drei, unter ihnen Norman
Howards Komposition »Witches
and Devils«, haben ein paar
Ldngen. Siebzig Minuten Lauf-
zeit, der CD liegen zwei Karten
mit einem netten Sextett-Foto
von Guy Kopelowicz bei.
SUSANNE MULLER

DANIEL ERDMANN'S
THERAPIE DE COUPLE
I WANNA HOLD YOUR
HAND, FRANCOIS

BMC

Deutsch-franzdsische Freund-
schaften: Wenn Saxophonist
Daniel Erdmann zur »Thérapie
de Couple« in Budapest einladt,
kommen Hérer:innen mit Faible
fur ausgefuchst arrangierte, im-

der Coverfront quasi unter dem
CD-Titel steht. Es sind Studio-
und Live-Aufnahmen von 1964
respektive 1965 und flr Ayler
wichtige Mitspieler wie Sonny
Murray, Henry Grimes, Gary
Peacock und auch Alberts Bru-
der, der Trompeter Donald Ayler
beteiligt. Die kurzen Stiicke
wirken in ihren hymnischen
Schwankungen auch nach
Jahrzehnten noch, gerade die
kirzeren Tracks, die lédngeren

provisationsaffine Kompositio-
nen auf ihre Rechnung. Ein-
tonigkeit ist Erdmanns Sache
noch nie gewesen, dieses seit
2023 auffdllige Sextett — mit
Héléne Duret (cl), dem Streich-
trio Théo Ceccaldi (v), Vincent
Courtoise (vcl) und Robert
Lucaciu (b) sowie Eva Klesse
(dr) — stellt sich den Tempo-
bzw. Strukturwechseln der
Uberwiegend von Erdmann
mitgebrachten Vorlagen souve-
rdn, zugleich mit schopferischer
Eigeninitiative. Besonders ho-
renswert: Zundchst schlendern-
de Stlcke wie das anspielungs-
reiche, auch als Albumtitel
nobilitierte »I Wanna Hold Yor
Hand, Frangois«, bei dem das
Sextett eine Ensemble-Choreo-
graphie vollzieht, die zundchst
gemutlich wirkt, mit Fortdauer
aber freie Form gewinnt. Der
anfdngliche Reiz ldsst bis zum
Kehraus »Je ne parle pas
Frangais« nicht nach, im Ge-
genteil. WOLFGANG GRATZER



GREGORY HUTCHINSON
KIND OF NOW
Warner

Dass sich zum 100. Geburtstag
von Miles Davis am 26. Mai
mehr als ein Tribute-Album an
dessen enormer Hinterlassen-
schaft mit ihren ganz unter-
schiedlichen Perioden abarbei-
ten wlrde, war zu erwarten.
Man muss es Schlagzeuger
Gregory Hutchinson hoch an-
rechnen, dass er »The Pulse of
Miles Davis« (der Untertitel des
Albums) nicht auf dem Weg des
geringsten Widerstands nach-
spurt. Hutchinson konzentriert
sich weitgehend auf die 1960er-
Jahre, als das zweite Classic
Quintet die Elastizitat des tradi-
tionellen Quintettformats aus-
testete, mit Modi und Rhythmen
experimentierte, was schlieBlich
in den elektrifizierten Studio-
Jams von Alben wie »Bitches
Brew« und »Circle in the
Round« mundete, deren Titel-
sticke hier jeweils interpretiert
werden. Je vier Kompositionen
von Davis und Wayne Shorter,
je eine von Charlie Parker und
Tony Williams, ergdnzt um drei
Drum-Interludes (durchdachte
Miniaturen, keine Technikde-
monstrationen) ergeben ein
Album, das »heftig swingt,
wenn’s drauf ankommt, aber
eine moderne Flexibilitat an
den Tag legt, wenn es die musi-
kalische Situation verlangt,
wie Christian McBride in den
Liner Notes feststellt. Ambrose
Akinmusire macht in der eher
undankbaren Trompeterrolle
eine weitgehend gute Figur,
weil er kaum nach Miles klingt
— denkt man bis zu »Bitches
Brew« (dem neunten der 13
Tracks), wo er Miles so noten-
und effektgetreu imitiert, dass
ihn eine Kl kaum sklavischer
hdtte nachaffen kénnen. Saxo-
phonist Ron Blake, die Gitar-
risten Jakob Bro und Emmanuel
Michael, Pianist Gerald Clayton
und Bassist Joe Sanders kom-
men ebenfalls zu Wort (keiner
spielt auf allen Sticken), ohne
den historischen Vorbildern
Essentielles hinzufligen zu kon-
nen. Alles in allem ein weder

rundum ge- noch misslungenes
Album, das vor allem eine Frage
aufwirft: Warum sollte man sich
das anhdren, wenn man schon
Originale wie »Miles Smiles,
»Nefertiti« oder »Bitches Brew«
zu Hause hat (oder erwerben
kann)? REINHOLD UNGER

PAOLO FRESU/DAVID LINX/
GUSTAVO BEYTELMANN
TRAMA LATINA

Tuk

Drei Musiker geben sich bei
diesem Tango Nuevo die Ehre -
und nehmen sich die Freiheit,
an vertrauten Schrittfolgen im
Walzerrhythmus festzuhalten.
Vokalist David Linx und Trom-
peter Paolo Fresu begegnen

sich nicht zum ersten Mal am
Parkett. Ihr gemeinsames Al-
bum »Heartland« (2000) liegt
zwar schon einige Zeit zurick,
ist aber nicht vergessen. Fast
ein Vierteljahrhundert spdter,
im Mai 2024, kam es im Arte-
suono-Studio zu einer weiteren
Aufnahme, diesmal mit dem
argentinischen Pianisten
Gustavo Beytelmann, einem
wirklichen Gewdhrsmann des
Tango Nuevo und verwandter
Metiers. Zu dritt gelingt eine
slow tempo-Atmosphdre,

in der Juan Carlos Cobidns
»La casita de mis viejos« aus
dem Jahr 1932 nicht gestrig,
sondern unmittelbar wirkt.
Enrique Cadicamos melancho-
lische Textrede von der »stillen
Nachbarschaft meines Ges-
terns« berthrt in Fresus emp-
findungsstarker Ausformulie-
rung besonders. Die formidable
Tonregie Stefano Amerios
tragt zum Gelingen bei.
WOLFGANG GRATZER
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SIMON MOULLIER
CEIBA
Eigenverlag

Das Vibraphon erlebt derzeit
mehr als nur eine Renaissance.
Wohl noch nie gab es im Jazz
gleichzeitig so viele Spitzen-
kloppler mit so unterschied-
lichen Konzepten und Herange-
hensweisen. Einer der Prota-
gonisten ist der seit Jahren

in New York eingemeindete
geblrtige Franzose Simon
Moullier. »Ceiba« ist bereits
das sechste Album unter sei-
nem Namen, fiir das der von
Quincy Jones und Herbie Han-
cock in den hochsten Tonen
Gelobte alle Kompositionen
geschrieben hat. Neben seiner
untberhorbaren Virtuositat ist
an Moullier vor allem seine
Spielauffassung interessant.
Er bevorzugt einen eher trocke-

nen Klang, einer Marimba oft
ndher als etwa dem halligen,
glockenhellen Sound eines
Gary Burton. Rhythmische
Intensitdt ist ein zentrales
Moment dieses im Quartett mit
Lex Korten (ein Pianist, den
man im Ohr behalten sollte),
Bassist Rick Rosato und
Schlagzeuger Jongkuk Kim
eingespielten Albums, etwa in
»Low Blues«, das sich aus
einem monkisch vertrackten
Thema heraus zu einem furio-
sen Highlight entwickelt. »Lotus
Pt. 2« ist eine Ballade in einem
hypnotischen Slow Groove,
»Baido« horbar brasilianisch
inspiriert, und »Mr. Hutcherson«
eine Uptempo-Jagd, die dem
geehrten Bobby Hutcherson
wohl gefallen haben dirfte.
Insgesamt ein starkes Statem-
ent eines »Postmodern Jazz
Quartet«. REINHOLD UNGER
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CLARA VETTER
WHAT DANCES HERE
Unit

Die in Baden-Baden geborene
Pianistin Clara Vetter gehort
zu den aufstrebenden jungen
Stimmen im deutschen Jazz.
Gerade ist die Musikerin, die
2018 an der Hochschule Stutt-
gart ihren Bachelor und 2021
am Konservatorium Kopenha-
gen ihren Master gemacht hat,
dreiBig Jahre alt geworden.
Etliche Preise hat sie bereits
errungen. Mit »What Dances
Here« legt Vetter ein hochst
bemerkenswertes Trio-Album
vor. Es enthalt lauter Eigen-
kompositionen: Elf sind es an
der Zahl, keine franst aus, keine
fallt ab. Ohnehin scheint das
Trio Vetters bevorzugtes Format
zu sein, wie schon ihr Debut-
Album »Leading Impulse« mit
dem Bassisten Jakob Obleser
und dem Schlagzeuger Lucas
Klein 2020 zeigte. Diesmal hat
sie sich mit Phil Donvin am
Bass und Fabian Arends am
Schlagzeug zusammengetan,
eingespielt wurden die Stlcke
im August 2025 in Gaggenau.
Sie zeigen Clara Vetter als ver-
sierte Komponistin und Inter-
pretin. Dass hier »Debussy in
Stockhausen hineinkrachtx,
wie eine von der Plattenfirma
zitierte Fanstimme behauptet,
muss man nicht beflrchten.
Die Pianistin verleugnet zwar
keineswegs, dass sie mit der
Musik des Impressionismus
vertraut ist, aber »What Dances
Here« ist zu hundert Prozent
ein Jazzalbum, komplex, aber
zugdnglich, abwechslungsreich
und harmonisch ergiebig. Es
lebt von raschen Tempo- und
Stimmungswechseln. Zudem

liebt Vetter offensichtlich die
kleinen agogischen Verschie-
bungen. Gleichwohl kommen
Groove und Swing zu ihrem
Recht. Spieltechnische Sicher-
heit kann man bei allen drei
Beteiligten voraussetzen. Des-
halb haben sie den Kopf frei fiir
hellwaches Interplay. Man darf
gespannt darauf sein, wie sich
diese dichte, auch lyrisch an-
sprechende Musik auf der Blh-
ne entfaltet. MANFRED PAPST

MEG OKURA
ISAIAH
Adhyéropa

Dieses Album eine knallbunte
Wundertite zu nennen, wdre
wohl einigermafBen untertrieben.
Kaum etwas, das die Geigerin
und Komponistin Meg Okura mit
ihrem zehnkopfigen Pan-Asian
Chamber Jazz Ensemble aus-
lasst. Der Opener »Sushi Ga-
dol« ist ein rasantes Fusion-
artiges Unisonothema mit asia-
tischem Aroma, das folgende
»Blessing« klingt nach epischer
Filmmusik, das Titelstlck ver-
starkt den Eindruck von pathe-
tischem Breitwandsound mit
sUBlicher Geige. Den Vogel
schieB3t »Rice Country« ab:
Nach einem bluesigen Gitarren-
intro kippt das Stiick urplétzlich
in New Orleans Jazz, der wiede-
rum von klassischem Piano-
donner abgeldst wird: ein Zitate-
Zettelkasten wie das ganze
Album. In Michael Breckers
»African Skies« (der einzigen
Fremdkomposition) trifft eine
arg liebliche Harfe auf ein ziem-
lich frei traktiertes Piano. Eine
Country-Fiddle eroffnet »Jub-
berish«, aber auch eine tirilie-
rende Flote will gehdrt werden,
ehe alle zum Tanz einer klez-
mernden Klarinette klatschen.
Das Schlussstlck »Will You
Hear My Voice« beginnt mit
sehnsuchtsvoll schmachtenden
Streichern, ehe schlieBlich ein
ndselndes Sopransax diese
nach einem strengen Produzen-
ten schreiende Platte auf einer
New Age-Note beendet. Man
kann Meg Okura zugestehen,
dass ihr mit dem von ihr selbst

produzierten »lsaiah« ein Uber-
aus abwechslungsreiches,
auch unterhaltsames Album
gelungen ist. Man kdnnte aber
auch auf den Gedanken kom-
men, dass hier letztlich ein
Zuviel an Einfallen ein Zuwenig
an Idee Ubertlinchen soll.
REINHOLD UNGER

MARC COPLAND
STRING THEORY
Inner Voice Jazz

Das Leben, das Universum und
der ganze Rest? Manchmal
reicht es, die Welt der Ratio zu
verlassen und jener Kraft nach-
zuspuren, die in der Ruhe liegt,
in der Aufmerksamekeit, in der
Achtsamkeit der kleinen Dinge,
in der Kunst eines Musizierens,
das ganz bei sich und den an-
deren ist. Marc Copland und

Mark Feldman haben beide mit
John Abercrombie gespielt.

Bei einem memorial gig haben
sie sich verabredet, die Initiative
Marks war Marc zundchst gar
nicht so recht, er konnte sich
ein Zusammenspiel erst mal
einfach nicht vorstellen, zu
fremd erschien dem Pianisten
die Geige. Im Tun fand man
schlieBlich zueinander, er-
schloss ein Repertoire, breit
gefdchert vom Klassiker
»Greensleeves« Uber »Alone
Together«, »Afro Blue« und
»Nardis« bis zu Drew Gress’
»Like It Never Was« und »Ves-
per«, erarbeitete Aufnahmen,
ging ins Studio, 2022 in La
Buisonne, 2023 in Osnabrtick.
Erst mit Felix Henkelhausen, b,
und Jonas Burgwinkel, dr, dann
mit Drew Gress, b, und dem

am Heiligen Abend 2024 viel zu
frih verstorbenen Anthony



Pinciotti, dr. So verschieden die
beiden Rhythmusgruppen sind,
so organisch und flexibel fligen
sie sich zu der feinsinnigen
Interaktion von Copland und
Feldman. Die beiden weben ein
feines, farbenreiches Klang-
gewirk aus Luziditat, Klarheit,
sphdrischer Offenheit und
berthrender Intensitdt. Eine
kleine Apotheose bildet Cop-
lands Sartre-inspirierte Kompo-
sition »The Sun at the Zenith«,
kommentarlos sollten die Zeit-
lGufte nicht bleiben. Von der
String Theory habe er Ubrigens
keine Ahnung, bekennt Marc
Copland in seinem Begleitge-
dicht. Aber er habe eine andere
kennengelernt. Und er habe
ihre Kraft gesptirt, unerwartet,
unmittelbar, dringlich. So ist es!
TOBIAS BOCKER

PAUL MCCANDLESS
QUINTET

LIVE AT KIMBALL'S
EAST 1992

Moosicus

Er hat auf eigene Faust nicht
die Karriere eines Ralph Towner
oder eines Collin Walcott vorzu-
weisen, doch war der Klang
seines Cor Anglais oder seiner
Oboe ein wesentlicher Bestand-
teil des Kammermusikkollektivs
Oregon, einer Band, die beson-
ders in den Siebzigerjahren
populdr war und mitgeholfen
hat, den Sammelbegriff »World
Music« zu etablierten. Hier
horen wir den klassisch aus-
gebildeten Paul McCandless,
geblrtig nicht aus Oregon,
sondern aus Indiana, gemein-
sam mit seinem Quintett live
1992 in Oakland und bei zwei
Stlcken in Montreal. Man han-
tiert in einem Programm aus
vor allem Kompositionen von
McCandless und ihm vorwie-
gend am Sopransaxophon mit
Jazzrock-Ausldufern und ein-
pragsamen, zumeist leicht vor
sich hin tdnzelnden Melodien.
Attraktiv wird es insbesondere,
wenn es in einem einzigen
Stlck folkloristisch, innig und
auch noch leicht experimentell
wird wie in »The Marvelous

Harlequin Duck« oder »Free« —
oder man aber radikal einkehrt
wie im Duo aus Sopransaxo-
phon und Lyle Mays' Klavier in
»Last Bloom«. Das Soundde-
sign mag etwas Uppig und in
die Jahre gekommen wirken,
allemal die Synthesizerarbeit
von Fred Simon, die melodische
Fixierung da oder dort etwas
Ubertrieben, die solistischen
Beitréige, auch die von Steve
Rodby an den Drums und Fred
Simon am E- und Kontra-Bass,
nicht bedeutend - dennoch ist
es ein willkommener Neuzu-
gang, der davon kiindet, dass
Musikmachen zwischen den
Welten méglich ist und schone
Ergebnisse zeitigt. LEVI SORGLOS

MARION BROWN
CAPRICORN MOON,

WHY NOT? & WITH BURTON
GREENE QUARTET
thingamajig

Drei Original-LPs des groBen
US-amerikanischen Altsaxo-
phonisten Marion Brown (1931-
2010) vereinigt diese Doppel-
CD in sorgsam restaurierter
Form. Die zwolf Sticke mit

144 Minuten Spielzeit wurden
alle 1965/66 in New York ein-
gespielt. Die Alben »Why Not?«
und »Capricorn Moon« sind
2020 bzw. 2022 bereits auf
ezz-thetics wiederverdffentlicht
worden. Neu hinzugekommen
ist hier das zeitlich zwischen
diesen beiden entstandene,
unbetitelte DebUtalbum des
Burton Greene Quartet. Der
Pianist Burton Greene (1937-
2021) war nicht nur der Band-
leader, sondern hatte auch alle
Kompositionen geschrieben.
Das heiBt nun aber nicht, dass
Brown, der kurz zuvor unter
den Fittichen seines Mentors
Archie Shepp den Durchbruch
geschafft und auf John Coltra-
nes piece de résistance
»Ascension« mitgetan hatte,
hier bloB ein Sideman wdare.
Vielmehr zeigt der da 34-Jdhri-
ge sich als eigenstdndige, viel-
seitige Musikerpersonlichkeit —
melancholisch und tiefgriindig
in »Ballad Il«, analytisch und

messerscharf in »Taking It Out
of the Ground«, einem Stiick,
in dem der Tenorsaxophonist
Frank Smith als finfter Mann
zum Quartett stoBt. Auf den
beiden Alben, bei denen Brown
als Leader zeichnet, sind u.a.
der Trompeter Alan Shorter
(der dltere Bruder von Wayne
Shorter), der Tenorsaxophonist
Bennie Maupin, der Pianist
Stanley Cowell und der Schlag-
zeuger Rashied Ali mit von der
Partie. In den spdten 1960er-

Jahren zog Brown nach Europa,

wo er drei Alben mit Gunter
Hampel aufnahm. Hier erleben

wir ihn jedoch noch als Expo-
nenten der Avantgarde an der
Lower East Side Manhattans,
als einen, der den Geist der
Rebellion mittrug, dabei aber
seine frihe Pragung durch das
melodische Spiel von Johnny
Hodges, Benny Carter und
Cannonball Adderley keines-
wegs verleugnete.

MANFRED PAPST

AADAL

AGGRESSIVE HYMNS,
ENERGETIC BALLADS
Losen

Wenn ein Stick »Wichita Line-
dance« heiBt, dann denkt man
schnell an Countrymusik und
Menschen in karierten Hemden
oder Overshirts, und wenn
schon nicht mit einem Cowboy-
hut auf dem Kopf, dann doch
wenigstens einem Basecap uber
der Stirn. Die vier Herren der
nach ihrem Gitarristen Michael
Aadal benannten Formation
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TONTRAGER

tragen tatscchlich besagte
Kleidungssticke, stammen nun
aber nicht aus Kansas, sondern
aus Norwegen. Sie haben sich
aber seit vielen Jahren schon
einer Instrumentalmusik ver-
schrieben, die unter anderem
auch den mittleren Westen
Amerikas bereist, die weiten
Klanglandschaften von Ameri-
cana, Post-Rock und Indie
durchstreift und mit Jazzein-
fluss verbindet. Nix da also mit
typischem Countrygepldnkel.
Die Balladen und Hymnen auf
ihrem vierten Album, da ver-
spricht der Titel nicht zu viel,
sind so eingehend und stimmig,
man meint, sie irgendwo schon
mal gehort zu haben. Wenig
Uberraschend also, wenn sich
ein anderes (in diesem Fall sehr
sanftes) Stlick »Absurdly Nor-
mal« nennt. Aadal und Saxo-
phonist André Klassen geben
sich ausgedehnt starken melo-
dischen Linien hin, gemeinsam
nutzen die Skandinavier in weit-
rdumigen Arrangements auch
die Gelegenheit zur Improvisati-
on. Das absolut Soundtrack-
geeignete Ergebnis schmeichelt
dem Ohr uneingeschrdnkt.
THOMAS VOLKMANN

MARTY EHRLICH
CARTOGRAPHIES
OF FLIGHT

Corbett vs. Dempsey

Eine fabelhafte Platte, die sich
nicht auf einen Erzdhlton fest-
legt und an scheinbar bekannte
Strukturen eigenstdndig ran-
geht. Auf »Clave #1«, das tat-
sdchlich, etwas abgeddmpft,
afroamerikanischen Rhythmus-
pattern gehorcht, folgt Kamer-
musik, die Klassik aber nicht zu
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streng denkt, deren gdngigen
Abldufe minimal verschiebt,
hier und dort rezitiert Erica
Hunt mit einer festen und an-
genehm pathosfreien Stimme
ihre Gedichte, die optimal von
einem Sextett aus as, t, fg, vcl,
b, dr begleitet werden, in eine
zauberhaft befreite Region
schaukelt sich ein Joni Mitchell
gewidmetes Stlck ein ... Marty
Ehrlich ist zwar seit Jahrzehn-
ten bekannt, er ging hervor aus
der Downtown-Szene New
Yorks der Achtzigerjahre. Hier
tritt er als hervorragender,
duBerst flexibler Komponist/Ar-
rangeur vor. Als Altsaxophonist

steht er O. Coleman recht nahe,
verkurzt gern innerhalb eines
kleinen Hangs zum Blues, spielt
aber auf »Cartographies« auch
Flote und Klarinette. Die Platte
hat den Untertitel »Lines Set
Afload Towards Hope« — man
setzt auf das Prinzip Hoffnung.
Das vermittelt sich auf so
durchdachte wie spielerische
Weise unbedingt. GABRIEL ANIOL

HILDE
TIMBRE
Boomslang

Das unlbliche Zusammenspiel
von Cello, Geige, Stimme und
Posaune prdsentiert dieses
Album des Quartetts hilde
bereits zum dritte Mal, nach
»Tide« von 2024 und dem
Debiit »Open« 2020. Die Band
war unldngst als Bester Liveakt
fur den Deutschen Jazzpreis
nominiert und setzt sich aus
den Musikerinnen Julia Brissel
(v), Marie Daniels (voc), Maria
Trautmann (pos) und Emily
Wittbrodt (clo) zusammen.

Die haben das Album aus der

Live-Praxis der vergangenen
Jahre und in jéhrlichen gemein-
samen Probenwochen erarbei-
tet. Zu horen sind 15 Sticke,
deren Musik und Texte, wie auf
der Digipack-Innenseite trocken
vermerkt, von der ganzen Band
»komponiert und improvisiert«
sind, und die in unabldssig
changierende, zumeist sich
gemessen entfaltende Klang-
sphdren versetzen. Es bieten
sich im Horverlauf viele Assozi-
ationen an, von der dtherischen
Anmutung eines John Dowland-
Liedes Uber eine reservierte
Elektronik von etwa Portishead.
Hier wird sehr bewusst und
ohne jede Hast Musik gemacht.
Ein jedes Instrument wechselt
hier zwischen Fihrungsrolle
und Begleitung und ein jedes
wartet dabei mit wenig gdngi-
gen Klangfarben auf. Die Geige
wird gezupft zum Rhythmusins-
trument, die Posaune ruft kaum
vernehmbar im Hintergrund.
Zuweilen spielt man im Unisono
— hier Cello und Geige, dort
Posaune und Stimme, um sich

wenig spdter voneinander zu
l6sen und zu kontrastieren.
»Timbre« ist der treffliche Name
flr eine der Facettenvielfalt und
dem Schénklang ergebene Mu-
sik abseits von Gefdllig- und
Berechenbarkeit. MARIA PEECK

NDUDUZO MAKHATHINI
THE MYTH WE CHOOSE
Blue Note

Offenbar hat der Pianist Ndu-
duzo Makhathini einen Status
erreicht, der es ihm erlaubt,
sich nicht wenig rauszunehmen.
Und so eroffnet er mit »Kuzod-
lula« harmonisch bindend und
geradezu heimelig und singt

auch noch selber, wobei er tber
keine beeindruckende, nicht mal
besonders berlihrende Stimme
verfligt — der Chor hinter ihm
agiert ebenso schwachbristig.
Im zweiten Stlck wird es fir
europdische Ohren exotischer,
mit unter anderem klatschen-
den Handen, sogar leicht un-
Ubersichtlich, was Mut schopfen
lasst, dass Makhathini zur
Hochform der zwei ersten seiner
vorigen drei Alben fur Blue Note
auflaufen konnte. Im Trio vor-
getragen und wenig definiert
aber sogleich die Stlicke drei
und vier. Im klassischen Modus
und balladesk, mit Lukmil Perez
an den Besen, klingen sie wie
ein wenig pointierter Bill Evans,
ein folkloristischer Flote-Klavier-
Austausch (an der Flote gastiert
Shabaka) bildet die Nummer
funf, auf Nummer sechs singt
Omagugu, hellhymnenhaft im
Piano die Sieben, dramatisch
doch ohne Konklusion die Acht,
einschmeichelnd-choristisch die
Stimmen auf »Linwalo la Mube-
bi«, atmosphdrisch dhnlich die
Folgenummer... Ganze 16 Sti-
cke, davon zwei Reprisen, sind
es insgesamt dann. Nett, fur
jeden etwas, konnte man mei-
nen, als wolle Makhathini uns
zur Simplizitdt bekehren, wobei
er ganz auf ein musikalisches
Profil verzichtet. Diese in einem
Studio in Johannesburg einge-
spielte Musik ist widerstandslos
und unergiebig. Und eine Ent-
tduschung. GABRIEL ANIOL

JON IRABAGON/
DAN OESTREICHER
SATURDAY'S CHILD
Irabbagast

Jon Irabagon ist ein Mann der
Extreme. Vor zehn Jahren hat
er schon einmal zwei Alben par-
allel veroffentlicht, die unter-
schiedlicher nicht sein konnten:
das swingende Postbop-Opus
»Behind The Sky« und »Inac-
tion Is an Action«, ein Sound-
experiment fur Solo-Sopranino-
sax. Nun hat er es wieder ge-
tan: Zeitgleich mit dem vor
Swing, Funkyness und freebop-
pender Spiellaune schier bers-



tenden Quartett-Album »Focus
Out« (inklusive Rap-Einlagen
und hochmotivierten Gastbld-
sern) erscheint »Saturday’s
Child, ein Festivalmitschnitt
vom September 2023. Es ist

ein Duo mit Dan Oestreicher,
Besonderheit: Beide spielen
ausschlieBlich Bass-Saxophon.
Das eroffnende »Mood Swings«
lebt tatsdchlich von einer Art
krudem Swing, wdhrend einer
soliert, Ubernimmt der andere
jeweils eine, nun ja, Bassfunkti-
on. »Daycare Infantry« eréffnet
ein Sax mit einer hipfenden
zweinotigen Figur, das andere
Horn rohrt und quietscht dazu,
bis auch hier die Rollen wech-
seln. Im ldngsten Stiick, einem
dreiteiligen Medley, erreicht die
Platte buchstdblich ihren Tief-
punkt: Es wird gebrummt, ge-
grummelt, gegrollt, wie es tiefer
nicht geht. Da ist es schon eine
willkommene Abwechslung,
dass Oestreicher im folgenden
»Waking Dreams« zur Bassfléte
greift. Es entwickelt sich dann
allerdings das abstrakteste
Stlck: Klangforschung pur.
Daflr ist das abschlieBende
»Sugar Rush« dann ein Groove-
Monster: Rhythm ’n 'Blues auf
zwei Bass-Saxophonen. Von
dem Titel gibt’s dann auch noch
einen »Radio Edit« genannten
Bonus Track mit Perkussionist
Mike Pride als Gast.

55 Minuten nur zwei Bass-
Saxophonen zuzuhoren, ist auf
jeden Fall anstrengend. Ob sich
diese Anstrengung lohnt, hdngt
sicher wesentlich davon ab,
wie man mit der Limitierung des
Klangraums respektive verflig-
baren Tonumfangs klarkommt.
Ware bei einem Piccolofloten-
Duo ja auch nicht anders.
REINHOLD UNGER

JAVON JACKSON
JACKSON PLAYS DYLAN
Palmetto

In der Liste der am haufigsten
gecoverten Kiinstler stehen die
Beatles unangefochten auf
Platz eins. Direkt dahinter durf-
te Bob Dylan folgen. Dass der
vor einigen Jahren mit dem Li-

teraturnobelpreis ausgezeichnet
wurde, konnte das Vorurteil ver-
festigt haben, dass es bei Dylan
vornehmlich um die Lyrics geht,
nicht um die Musik. Das aller-
dings ist nicht einmal die halbe
Wahrheit: Ohne die Musik wir-
den die Texte ziemlich in der
Luft hangen; die Dringlichkeit
des Gesangs, die Phrasierung,
der Rhythmus, die in Folk- und
Bluestraditionen verankerten

Songs sind eigene Erzdhlungen
und verstdrken oder belegen
Uberhaupt erst den semanti-
schen Gehalt der Stiicke. Gera-
de die Verwurzelung im Blues
hat viele schwarze Musiker:in-
nen zu Dylan hingezogen. Es
gibt wunderschéne Gospel- und
Soulversionen, und auch Jazzer
haben sich immer wieder mit
dem Dylanschen Material be-
schaftigt — von Keith Jarrett
Uber Bill Frisell bis Joshua Red-
man. Nun hat Javon Jackson
ein ganzes Album mit zehn
Dylan-Sticken und einer Hom-
mage an Dylan aufgenommen:
Der 1965 geborene Jackson ge-
hort zu den stilistisch heraus-
ragenden Saxophonisten seiner
Generation, wenngleich er im-
mer ein wenig im Schatten von
Redman oder Branford Marsalis
steht. Er ist ein Traditionalist
mit eigenem Ton, und das kann
man auch an dieser jlingsten
Einspielung feststellen: Mit
seiner hervorragenden Band —
Jeremy Manasia (p), Isaac
Levien (b) und Ryan Sands (dr)
— hebt er die swingenden Quali-
taten von Dylans CEuvre hervor,
selbst zu Tode geschrammelte
Lieder wie »Blowin’ In The
Wind« oder »The Times They
Are A-Changin’« gewinnen neue
Facetten. Jackson ndhert sich
den Originalen, ob »Hurricane«

oder »Like a Rolling Stone,
mit groBem Respekt, erweitert
sie aber improvisatorisch und
verleiht ihnen verschiedene,
affizierende Grooves. Die San-
gerin Lisa Fischer macht aus
»Gotta Serve Somebody« eine
raue, fast trotzige Suada,
Nicole Zuraitis verwandelt
»Forever Young« in eine zdrt-
lich-sehnsuchtsvolle Ballade.
Das Besondere bei den rein
instrumentalen Versionen:
Auch Jacksons Saxophon singt,
und auf gewisse Weise hort
man dabei die Lyrics mit —

sie sind in den wehmditigen,
klagenden, selbstbewussten,
flieBenden, stockenden Tonen
des Instruments aufgehoben.
ULRICH RUDENAUER

CHRISTIAN KOGEL
»M«
XJazz!

Christian Kogel, der Pedal-
Steel-Gitarrist, der auf diesem
Album auch eine Baritongitarre
in die Hand nimmt sowie bis
auf eines alle Stlcke der zwei
CDs geschrieben und arrangiert
hat — ein paar davon von Mes-
siaen angeregt — ist hier auf
einem weitldufigen Trip, der
sich an rockigen Strukturen
orientiert, darin aber vif Impro-
visation integriert. Da auch
Kalle Kalima den Klang seiner
elektrischen Gitarre beisteuert,
der Bass von Paul Kleber
gleichmdBig pulsiert und Hans
Otto beherzt trommelt, ergibt
das ein machvolles Gebilde,
das konstant vorwdrtsstrebt,
sich aber dann doch auch aus-
reichend Zeit nimmt (»(Super)
Mario’s Eclairs«, »Paul’s Ec-
lairs«, »lch Steine, Du Steine«
von Peter Fox), um nicht flach
zu wirken. Das heif3t: Auch
wenn die Abldufe recht linear
geraten, es gibt genug Brlche
und Innehalten, um der Platte
Dimensionen zu verleihen. Live
dirfte diese Band eine ziem-
liche Wirkung entfalten.
SUSANNE MULLER
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KALENDER

KONZERTE

ASCHAFFENBURG

Colos-Saal

1.6. Simon Oslender Trio & Randy
Brecker, 29.7. Chris Minh Doky & The
Nomads

AUGSBURG

Jazzclub

13.6. Sunny Franz & The Reinhardt
Sinti Jazz Ensemble, 26.6. Jazz-
kapelle Augsburg

BAD HOFGASTEIN/A
Sagewerk
24.6. Trio Dagobert

BASEL/CH

The Bird's Eye

2./3.6. Laura Jurd, 4.6. Thomas
Diirst Trio, 5./6.6. Wanja Slavin,
9./10.6. Musina Ebobissé 5tet,

11.6. Jakob Bansch Quartet,
12./13.6. Alvaro Océn Quintet,
16./17.6. Mirna Bogdanovi¢ Group,
18.6. Dream Big Fish, 19./20.6.
Kevin Hays/Jorge Rossy, 23./24.6.
Jesper Thorn, 25.6. Basel Jazz Or-
chestra, 26./27.6. Theo Croker
Offbeat

3.6. Mr. Vertigo, 8.6. Noa & Friends,
13.6. Catherine Tang Duo, 14.6. Ben
Zahlen Quartett, 22.6. Richard Bona
Sextet, 23.6. Sylvie Courvoisier,
29.6. Joe Lovano New Quartet,
23.8. Soul Meeting/Alex Hendriksen

BAYREUTH
Becher-Saal
10.7. Pablo Held Trio

BERLIN

Acker Stadt Palast

4.7. Gebhard Ullmann & Ensemble
Mosaik

Admiralspalast

15.6. Pat Metheny

A-Trane

4.6. Ramiro Olaciregui, 10.-13.6.
Alessandro Lanzoni Hammond Trio,
16./17.6. Bene Aperdannier Trio,
23.-27.6. Maria Baptist Trio

House of Music

13.6. Lucia Martinez & The

Fearless & Tilia

Exploratorium

7.6. DDK + Sachiko M, 2.7. Minton/
Schick, Saadet Tirkéz/Anais
Tuerlinckx

Gretchen

2.6. Wakan, Amaury Faye Nola
Quartet, 3.6. Polybahn, Hélene Duret
Synestet, 4.6. Trouble, Photons,

5.6. Garden Of Silences, Mosaic,
5.7. Jimi Prasad Orchestra, 8.7.
Dominique Fils-Aimé

Kunstfabrik Schlot

2.6. Sassy & Unscripted, 4.6. Mathil-
de Vendramin Ensemble, 5.6. Maria
Baptist Orchestra, 8.6. Clay Big
Band, 9.6. Michaél Attias Kardamon
Spring, Full Fathom Fantom, 12.6.
Jazzorchester Prokopatz, 13.6. Ania
Paz Trio, 16.6. Bastian Menz Project,
17.6. Jako Quartet, 19.6. Compo-
sers’ Orchestra Berlin, 20.6. Sonqo,

23.6. Shankland/Torrents/Seemann,
27.6. Max Hacker Quartett, 28.6.
Tower-Jazzband Berlin, 30.6. Django
Vagabonds

Das Quasimodo

12.6. Wonder Marimo 4

BERN/CH
PROGR Turnhalle
1.6. SJO & Matthias Schriefi

BONN

Dialograum Kreuzung an St. Helena
4.6. Maurer/Dell/Ramond/Kugel,

7.6. Schmeiser/Linke/ Perkussion/
Retter/Tsangaris/Lanberri, 17.6.
Moir/Schlichting/Hinse, 27.6.
Vitrenko/Stark

Pantheon

4.6. Ernie Watts & M. Schinkel Trio

BRAUNSCHWEIG
Augustinum

1.6. Jan Luley
BaBgeige

20.6. Doppio Jezzo Duo

CALW

Jazz am SchieBberg

26.6. Nina Feldgrill Quartett, 11.7.
Liva Strazdina & Band

DARMSTADT
Jazzinstitut/Gewdlbekeller

12.6. Rudi Fischerlehner & Xenofox
vinocentral

3.6. Markus Kramer Trio, 17.6. Mat-
thias Vogt Trio, 8.7. Midnight Blue

DISSEN - BAD ROTHENFELDE
Bahnhof

14.6. Herman's Dixie Express,
12.7. The See See Riders

DORTMUND

domicil

4.6. Garden of Silences, 13.6. KUU!,
20.6. Fuchsthone Orchestra, 27.6.
Herve Samb

Konzerthaus

18.6. Pat Metheny

DRESDEN

H42

9.6. Ernie Watts & M. Schinkel Trio
Tonne

4.6. Peter Somuah Group

DUSSELDORF

Destille

jeden So: Gregory Gaynair & Gaste
Jazz Schmiede

13.6. Jorg Kaufmann Trio
Maxhaus

6.6. Ernie Watts & Marcus Schinkel
Trio

Savoy Theater

11.6. Dennis van Aarssen

DUISBURG
Lutherkirche
26.6. Vincent Peirani Jokers

ELMAU

Schloss

9.7. Pablo Held Trio, 14.7. Baptiste
Trotignon, 16.7. Baptiste Trotignon/
Dan Tepfer, 25.7. Arne Jansen/
Stephan Braun, 28.7. Julia Hofer/
David Helbock

ERFURT
Jazzclub
10.6. Ernie Watts & M. Schinkel Trio

ESSEN
Philharmonie
14.6.,16./17.7. Nils Landgren

FLENSBURG
Deutsches Haus
6.6. Pat Metheny

FRANKFURT/MAIN

Alten Nikolaikirche

15.6./13.7. Christof Lauer
hr-Hérfunkstudio

24.6.,9./10.7. hr-Bigband
hr-Sendesaal

11.6. hr-Bigband & Walter Smith Il
19.6. hr-Bigband
Jahrhunderthalle, Kuppelsaal
21.6. Pat Metheny

Jazz-Initiative Frankfurt

9.7. Perico Sambeat Flamenco
Quintet, 16.7. Baby Sommer’s
Brother & Sisterhood, 23.7. Rebecca
Trescher Tentett

Zoom

9.6. Dennis van Aarssen

FREIBURG
Konzerthaus
19.6. Pat Metheny

FRIEDRICHSHAFEN
Graf-Zeppelin-Haus

4.7.NJPO meets Thorsten Skringer
4.6. Bastian Bruggers BBQ,

18.6. Meixner/Mudrack/Neuhaus,
25.6. Gee Hye Lee Trio

GEISENHEIM-JOHANNISBERG
Schloss
28.6. hr-Bigband

GIESSEN

Stadttheater

12.6. hr-Bigband & Walter
Smith IlI

GINSHEIM-GUSTAVSBURG
Jazz im Kino
25.6. Stephan Volker/Juliana da Silva

GOHREN-LEBBIN
Schlosspark Fleesensee
11.7. SWR Big Band

GRAZ/A
Museum der Wahrnehmung
10.6. Darker Than Black

GUTERSLOH
Apostelkirche
7.6. Ernie Watts & M. Schinkel Trio

HAMBURG

Birdland

19.6. Weather Report Project,
27.6. Summer Jazz Cruise
Blohm+Voss

10.7. NDR Bigband & John Beasley
Briickenstern

5.6. Bruno Bode Quartett
Elbphilharmonie

21.6. NDR Bigband & Norma
Winstone/Dave Holland, 30.6.
Terence Blanchard/Ravi Coltrane,
9.7. Marcus Miller

Laeiszhalle

8.6. Pat Metheny

NDR, Rolf-Liebermann-Studio
11./12.6. Bonacina/Dehors/Strgnen
Nica Jazz Club

10.6. SWR Big Band

White Cube

20.6. Ask Gonzalo

HANNOVER
Konzerthaus
20.6. NDR Bigband

HEIDELBERG
Jazzclub Heidelberg
20.6. Manon Mullener 5tet

HEILBRONN

Kunst- und KulturWerkHaus Zigarre
1.6. Fola Dada, 22.6. Storckmann-
Goetz-Project

HURTH

Jazzclub Hiirth

19.6. Dom Town Seven, 3.7. Nuss-
brod, 17.7. Paul Scheugenpflug
Quartett

HUGLFING
Pferdestall
13.6. llg/Bohm/Heral

HUSUM
Englischer Bahnhof
5.6. David Helbock

JAMELN
Kulturverein Platenlaase
19.6. Ask Gonzalo

KARLSRUHE
Hemingway Lounge
5.6. JBBG Smal Gran Riserva

KASSEL
Theaterstibchen
12.6. WG-Bigband & Friends

KOLN

Bistro Verde

8.7. Bruno Miiller & Martin Sasse
Quartett

King Georg

12.6. Super Sax Cologne, 17.6.
Jérg Achim Keller King Georg 12,
18.6. Castellucci Legacy Group
Philharmonie

3.6. Jazzchor der Uni Bonn, 19.6.
Sofia Jernberg & WDR Big Band &
WDR Sinfonieorchester & Jonathan
Stockhammer, 11.7. WDR Big Band
RTK Germania

28.6. Martin Sasse

Stadtgarten

2.6. Anushka Chkheidze/Jannis
Carbotta, 3.6. Garden of Silences,
4.6. Jure Pukl Analog Al, Mrk &
Sirom, 6.6. Wiening's Cologne Five,
7.6. Simon Eckert Jazz Orchestra,
13.6. Mike Churilov 5tet, 20.6. Ja-
kob Hein, 21.6. eos chamber orche-
stra, 25.6. Marie Schneider, 27.6.
Parzhuber Trio, 23.7. Arne Zank &
BSK, 26.7. Jakob Jager Quartett

LANDSBERG
Stadttheater
26.7. Enders/Chicco/Rossy

LEIPZIG

Mediencampus Villa Ida
20.6. Christophe Marguet
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LORRACH

Jazztone

5.6. Joel-Frahm-Trio, 19.6. Cecile
Verny Quartet, 28.6. Big Sound
Orchestra

LUBECK
MuK
7.6. Pat Metheny

MANNHEIM

Ella & Louis

21.6. Thomas Siffling Rhein-Neckar
Soul Jazz Allstars, 28.6. Club des
Belugas, 2.7. Anna Setton, 3.7.
Chacaén, 19.7. Gismo Graf Trio

MULHEIM/RUHR
Jazz-Club
13.6. Accordion Affairs, 27.6. Bebot

MUNCHEN

Bergson

3.6. Elina Duni/Rob Luft, 13.6.
Toytoy & NDR Bigband, 19.6. Pulsar
Trio, 8.7. Katharina Pfeifer Project
Freies Musikzentrum

11.7. Double Duo Alignments
Isarphilharmonie

17.6. Pat Metheny

Kiinstlerhaus

24.6. Vana Gierig invites Paquito
D'Rivera/Jaques Morelenbaum, 26.6.
Johannes Ludwig/Philipp Schiepek
Offene Ohren e.V.,MUG

1.6. Camila Nebbia/Chris Corsano,
9.6. Kimura/Guy/Hemingway
Technikum

12.6. Dennis van Aarssen
Unterfahrt im Einstein

1.6. Big Band Burghausen, 6.6.
Andrés Coll Cosmic Trio, Tony Ben-
nett 100, 17.6. Web Web, 10.7. The
Bad Plus, 12.7. James Brandon Lewis
Quartet, 16.7./18.7. Voicesintime,
20.7. Munich Modern Jazz Orchest-
ra, 21.7. Gretchen Parlato Quartet

MUNSTER

Black Box

12.6. Mareille Merck, 19.6. Minton/
Butcher/Hirt

NEUBURG A.D.
Stadttheater
2.6. Jeff Hamilton Trio

NURNBERG

Jazz Studio

6.7. The Jungle Band, 20.7. Groove
Legend Orchestra

Serenadenhof

20.6. Pat Metheny

OBERHAUSEN

Gdanska

4.6. Ryan Carniaux & Martin Sasse
Quartett

OSNABRUCK
Blue Note
11.6. Ernie Watts & M. Schinkel Trio

PADERBORN
Jazzclub
10.7. Jin Jim

PEITZ
Open-Air Amtsbibliothek
21.6. Wanja Slavin — New Tentet

POTSDAM
Museum Fluxus
6.6. Gebhard Ullmann

PRENZLAU
Dominikanerkloster
28.8. Ask Gonzalo

PULHEIM
Rittergut Orr
15.6. Martin Sasse Trio

RECHBERGHAUSEN

Schloss

25.6. Czichowsky/Petrocca/Kiihn,
23.7. Jazzcircle GP

REGENSBURG

Leerer Beutel

11.6. Shake Stew, 12.6. The Sazerac
Swingers

RODERMARK

Jazzclub

7.6. Simon Holliday & his Rhythm im
Dinjerhof, 19.6. Nicky Marquez y son
a 3, 28.6. Allotria Jazzband

SALZBURG/A

Jazzit

3.6. Ella Zirina Trio, 23.6. Lorenz
Widauer Group, 24.6. Fabulous Aus-
trian Trio, 25.7. Kenji Herbert Trio

SCHORNDORF
Session88
13.6. Um Die EIf, 3.7. Michael Ness-

mann Project, 25.7. Angela Avetisyan

SINGEN
GEMS

4.6. Joel Frahm Trio, 19.6. Jan Klare

Sextett, 8.7. Philipp Schiepek &
Lorenz Widauer Quartett

STUTTGART
Bix

3.6. Jeff Hamilton Trio, 4.6. Heinrich
von Kalnein/Horst-Michael Schaffer

& JBBG Smaél, 5.6. Peter Somuah
Group, 11.6. Netzer, 12.6. Matyas
Bartha Trio, 16.6. Clara de Farias &
EDA Q, 17.6. Ipanema Beach Hotel,

18.6. Web Web, 19.6. Tobias Becker

Bigband, 20.6. Nana Rashid, 24.6.

Allotria Jazz Band, 17.7. André Weiss

Trio, 30.7. Sandie Wollasch & Klaus
Wagenleiter Trio
Jazzclub Kiste

11.6. Lunaves, 18.6. Manfred Junker

Organ Trio, 25.6. Yoshi Tschira
Quartett

Kulturbunker

20.7. A Tribute to the Adderley
Brothers!

Phoenixhalle

6./7.6. SWR Big Band
Theaterhaus

16.6. Dennis van Aarssen & die
DVA Bigband

The Nosh

11.6. Weslike, 18.6. ARTango, 25.6.
Silverline, 2.7. Neuhaus meets Me-
bus/Loh/Jéris, 9.7. Swingtime All-
stars, 17.7. Oliver Link Quartett

TAUBENBACH/REUT
Zoglau3
6.6. Tau, 27.6. Kirke Karja/Felix

Hauptmann, 10.7. Votum, 24.7. Jaap

Blonk/Birgit Ulher

TRIER
Jazzclub
19.6. Tinnef, 31.7. Plan B

TUBINGEN
Sparkassen Carré

24.7. Dieter Thomas Kuhn & die SWR

Big Band

TUTZING

Museumsschiff

7.6. Jasmin Bayer & Band, 28.6.
Matthias Heiligensetzter Trio,

5.7. Justyn Tyme, 19.7. Gert Wilden
& Friends

ULM
Stadthaus
8.6. Kimura/Guy/Hemingway

VIERSEN-SUCHTELN
Weberhaus
19.6. Stefan Scholer Trio

VILLACH
Kulturhof
10.6. Kimura/Guy/Hemingway

WEIDEN

Jazz Zirkel

12.6. Maria Bittencourt & Michael
Arlt Quartett

WIEN/A

Alte Schmiede

3.6. Michael Seifried/Josef Stein-
bock, 12.6. Marko Dzomba, 17.6.
Seppo Grindler/Katharina Klement
Jazzland

1.-3.6. Axel und Torsten Zwingen-
berger, 4.6. Kent/Langthaler/Gonzi,
5./6.6. The Notes & Tones Jazz Or-
chestra, 8./9.6. Joris Dudli Quartet,
10.6. Wildcats Orchestra, 11.6.
John Arman Quintet, 12.6. Herbert
Swoboda Quintett, 13.6. Four Very
Saxy Brothers, 13.6. The Message,
16.-20.6. Duke Heitger, 22.6. Horst
Korschan Quintett, 23.-27.6. Dana
Gillespie & Joachim Palden Trio
Porgy & Bess

1.6. Isaiah Collier Quartet, 2.6. Ana
Roxanne, 3.6. Marcos Valle, 4.-6.6.
Feine Katzen Orchestra, 5.6. Filiah,
6.6. Taubenfeld/Formanek/Vicente/
Williams, 7.6. Duo Lerner Moguilevs-
ky, 8.6. Soulparlez, Christoph Cech
Jazz Orchestra Project, 9.6. Hans
Koller Quintet, 10.6. Luis Bonilla New
York Jazz Sextet, 11.6. Monika Her-
zig, 13.6. Jazzorchester Vorarlberg,
14.6. Jazz & Acoustic, Lakecia Ben-
jamin, 22.6. Friedemann Dahn Trio,
Efrat Alony & Students meet Tea-
chers Ensemble, 23.6. Max Nagl

KLEINANZEIGEN

Kaufe Jazz LP- und CD-
Sammlungen

Komplettabnahme, Abholung.
Korrekte schnelle Abwicklung
bundesweit!

Horst Warrelmann, SchulstraBe 12,
26160 Bad Zwischenahn, Tel. 04403/
93 99 339, vinyl.horst@t-online.de

Vinyl-Reservat aus

Gottingen sucht

standig Schallplatten-Sammlungen
zur Erweiterung des Ladenangebo-
tes. Alle Bereiche des Jazz. Kommen
gerne vorbei, um ein Angebot zu
erstellen. Tel.: 0551 7977 4533;
vinylreservat@gmx.de

Sammler kauft

Swing, Big Band, Contemporary
Jazz, Cool Jazz, Bop, Free Jazz,
Latin Jazz, Jazzrock, Schallplatten
sowie CDs. Gerne auch Sammlungen
in ganz Deutschland. Kontakt Uber
Andreas Jostes. itsjazz@online.de
Tel. 0151/414 733 46

Sammler sucht gegen
Hochstpreise Jazz-LPs (ab den
50er-Jahren) sowie CDs,

gerne auch ganze Sammlungen.
Danke fir Ihr Angebot.

Tel. 0177 5966607 oder

06146 8161471 / olafreh@aol.com

Polytone, die legendaren Koffer-
verstarker fur Kontrabass und Jazz-
Gitarre; Underwood Pick-up fur
Kontrabass. € 198,—. Musik-Bertram,
Pf. 1153, D-79011 Freiburg, Tel.
0761/273090-16, Fax 273 090-60
info@musik-bertram.com

Ankauf von Jazz-Schallplatten-
sammlungen

Thomas Labusga, FriedrichstraB3e 34,
35037 Marburg, Tel. 06421/244 99
t.labusga@t-online.de

Ankauf von Schallplatten-
und CD-Sammlungen oder
-Archiven

jeder GroBenordnung:

Jazz (Bop, Cool, Free, Modern),
Blues, Rock etc. Hochstpreise
fur hochwertige und gepflegte
Sammlungen.

Unverbindliche Taxierung.
Deutschlandweite Abholung.
Pagita Records — Diisseldorf,
Tel. 0173 9931300 oder info@
pagitarecords.de

Seridse Angebotsgestaltung
durch langjéhrige Erfahrung.




Quintet, 25.6. Transit in Jazz: Bach-
manns_Wort_In_Klang, 26.6. Vana
Gierig Trio & D'Rivera/Morelenbaum/
Barros, 27.6. Fabulous Austrian Trio,
28.6. Marian Petrescu, 29.6. ipop
Composers Ensemble & Gerd Her-
mann Ortler/big.mdw.band & Markus
Geiselhart, 30.6. Elias Tiefenbacher
Trio/Oprah Sol/ipop Keyboard En-
semble Extended, 1.7. Conservatory
of Contemporary Music, Marc Ri-
bot's Ceramic Dog, 3.7. Wladigeroff
Brothers & Friends, 4.7. Karl Ratzer's
Birthday Concert, 5.7. Jeremy Pelt
Quartet, 7.7. Fred Wesley Genera-
tions, 8.7. Terence Blanchard/Ravi
Coltrane, 9.7. The Bad Plus Farewell
Tour, 11.7. Tomeka Reid Quartet,
12.7. Peter Bernstein Quartet,

14.7. Kenny Barron, 16.7. Frost Jazz
Orchestra, 18.7. Joscho Stephan,
Gidon Oechsner, Paulus Schéafer,
26./27.7. Victor Wooten & The
Wooten Brothers

Rabenhoftheater

12.6. Vienna Flammes

WOLFSBURG
Jazz-Freunde Wolfsburg
29.6. Excelsior Jazzmen

WURZBURG

Chambinzky KulturKlub

2. Montag/Monat: Jamsession
4.6. Core Trio

Galerie Diller-Koniger

6.6. Swing That Thing

Hanna Huckebein

17.6. Christian Bekmulin-Trio
Hochschule fiir Musik

23.6. Bigband Konzert

Keller Z87

7.6. Dixie Heartbreakers, 14.6. Jazz-
chor Wiirzburg, 25.6. Pradikat V
Kunsthaus Michel

3.7. Christian Bekmulin-Trio
Rathausplatz Waldbiittelbrunn
14.6. Quartessence

WUPPERTAL
Loch
10.6. Art Trio, 27.6. Roman Babik

ZURICH/CH

Moods

18.6. Mauro Sigura/Andrea Manzoni
Pavillon Le Corbusier

5.6. hilde

FESTIVALS

Jazzmeile Thiiringen
alle Konzerte immer aktuell unter:
www.jazzmeile.org

Schallkultur Festival, Weimar
24.1.-2.10.>» u.a. Moop Mama x
Alice, MILOW & Rebekka Bakken

United By Jazz, Miinchen
17.4.-12.7.»» u.a. Renner & Svetlana
Marichenko bei NIQ Exchange, Erik
Leuthauser Quartett, Stefanie Boltz/
Nenad Uskokovic

KlangART Vision, Sachsen-Anhalt
30.4.-10.7.

Klavier-Festival Ruhr, Essen
7.5.-21.7.» u.a. Shuteen Erdene-
baatar/Nils Kugelmann, Hercules
Gomes, Amaro Freitas, Francesco
Tristano/Marialy Pacheco, Diana
Krall, Jason Moran

Jazztage Gorlitz

8.5.-7.6.» u.a. Pablo Held Trio,
Maier-Hauff/DeRungs, Tim Garland's
Lighthouse Trio, Kinga Gtyk, Bundes-
jazzorchester

Morgenlandfestival, Osnabriick
29.5.-6.6.» u.a. Ensemble Musik-
fabrik, Kamilya Jubran/Sarah Murcia
— YOQAL, Mahan Mirarab, Yazz
Ahmed, Avalanche Kaito, Ganna,

El Khat, Rehman Memmedli, Sakina
Teyna Septet, Sanam, Ammar 808

Blurred Edges, Hamburg
29.5.-28.6.

Festival Jazzdor Strasbourg-Berlin
2.-5.6.» u.a. Francesca Han,
Amaury Faye/Herlin Riley, Hélene
Duret, Trouble, Photons, Garden of
Silences, Mosaic

Hildener Jazztage

3.-7.6.» u.a. Clara Haberkamp,
Accordion Affairs, Ella Zirina Trio,
Kinga Gtyk & Band, RoMi, The Jeff
Hamilton Trio, WDR Big Band &
Jimmy Greene, Gregory Gaynair
Trio, RE:Calamari, Jazzpool NRW,
normal I, Andrés Coll Cosmic Trio,
Lighthouse Trio

Clarinet & Friends Festival,
Mihlhausen

4.-7.6.» u.a. Sebastian Manz/
Martin Klett, Joscho Stephan Trio

Jazzweekend in Arnstadt
4.-7.6.» u.a. Sinco, Fola Dada &
Band, The Sanborn Project, Jin Jim,
Caracou

Lovebird Festival, Diisseldorf
4.-7.6.» u.a. Artur Rutkevich Quar-
tett, Crow Cat Trio, Searching for
Home, Jan Prax Quartet, Nils Kugel-
mann Trio, Adja, Ziggy Zeitgeist Trio,
Wasserfuhr/Wasserfuhr/Brinkmann,
Diego Pinera, David Giesel Quartett,
Tilar, Sebastian Gahler Electric Pro-
ject, Johanna Schneider/Laia Genc,
Birdwatch Trio, Marcus Schinkel Trio,
Lex Easy & The Mambo Club, Johan-
na Summer/Malakoff Kowalski,
Alexander RueR Trio

Jazztage Idar-Oberstein

5.-7.6.» u.a. triosence, Willy Ketzer
Trio, Fatcat, Golden Swing Big Band
& Julia Oschewsky, Vincent Peirani,
Elsa, Cats & Breakkies, Dock in Ab-
solute, Antigua, Nguyén Lé Trio, Die
Katzen, Suma Covjek

Classical Beat Festival, Eutin
5.-7.6.

MUK .jazz.festival, Wien/A
11.6.-1.7.

Blaues Rauschen Festival,
Dortmund

12.6.» u.a. Merche Blasco,
Thomas Lehn x Georg Graewe,
Robert Lippok

International Free Improvisors
Meeting Memmingen
12./13.6.

Bingen swingt

12.-14.6.» u.a. Raphael Wressnig &
Soul Gift, Tokunbo, Matti Klein Soul
Trio, The Huggee Swing Band, Dr.
Soul & The Chain of Fools, Elias Prinz
Quartett, The Jakob Manz Project

Ahrenshooper Jazzfest
18.-21.6 » u.a. Max Mutzke &
Marialy Pacheco, Ida Sand Trio

Muniq Jazz Festival

19./20.6.» u.a. Eva Klesse, Moritz
Renner, Fazer iiber Sweetlife,
Yvonne Moriel Quartett, Svetlana
Marinchenko Trio, Fiona Grond/
Luca Zambito

NAWA Festival, Wien/A
19.-21.6.

Diirener Jazz Wochenende
19.-21.6.»» u.a. Bastian Stein
Quintett, Brian Seeger Organic Trio,
Ecos de Siboney

Classical Beat Festival,
Scharbeutz
19.-21.6.

Minsterland Festival meets
BurgJazz, Burg Vischering
19.-21.6.» u.a. Ganna/Laura
Robles, Afra Kane, Eric Vloeimans,
Amaro Freitas, Emil Brandqvist Trio

Sound of Idstein
19.-21.6.» u.a. Big Band Idstein,
The Small Easy, Peerplex

Jazzwoche Berlin

20.-26.6.» u.a. Holly Schlott &
Kelvin Sholar Trio, Fuasi Journey To
The Source, Mae/Nakai/Symeonidiis,
Byinshii/Granbacka/Strewe/Sabag,
Gisela Horat Trio, Matthew Liebeck
Quartett, Ron Spielman/Shannon
Callahan, Carly Quiroz/Amoy Ribas,
KOOB, Vieux Farka Touré, Majid
Bekkas/Bassekou Kouyaté, Adams/
Durante/Tondo, Joe?

Rheingau Musik Festival
20.6.-5.9.» u.a. Wolfgang Haffner
All Star Band, Claire Martin &
hr-Bigband, Nils Landgren/Ida Sand,
Matt Dusk & Band, Dana Masters &
Annie and the Caldwells, Schonckert/
Kaufmann/Mallinger-Leyers/Kraus &
Luxembourg Jazz Orchestra, Gabi
Hartmann & Band, 4 Wheel Drive,
Lucienne Renaudin Vary/Tim Allhoff

Burgfestspiele Dreieichenhain
24.6.-9.8.» u.a. Sistergold, Moka
Efti Orchestra, Gotz Alsmann, Jeff
Cascaro & Bad Mouse Orchestra &
Fazz Bigband




fill in Bars & Clubs, Saarbriicken
25.6.

JazzBaltica, Timmendorfer

Strand

25.-28.6.» u.a. 25.6. OGT Big
Band, Ivan Lins, New York Voices &
DR Radio Bigband, 26.6. Super
Rabatzki Marching Band, Emil
Brandqvist Trio, Norbotten Big Band,
Liubberty, Bobby Sparks Il Band,
Radek Szarek/Filippa Gojo, Nine
Sparks Riots, 27.6. Kravchenko &
Clees, Clara Lucas/Hauke Renken,
Britta Virves Trio, Delay Lake, LJJO
Schleswig-Holstein, Bach Jazz,

LJJO Hamburg, Arcanum, Peter Gall
Quintett, Rays of Light, Clara Ha-
berkamp, Ben Prechtl, AlIma Naidu
Quartet, Vibe Factor, Music in the
Sand, Elixier, 28.6. Landgren/Stick/
Stehr/Saxe/Klesse, Carsten Lindholm
Exchange, NDR Bigband, Kuchel &
Mohr, Lisa Stick Quartett, David Hel-
bock/Julia Hofer, Nduduzo Makhatini
Trio, Four on the Floor, Chet on the
Beach, 4 WD, Nils and Friends

JazzAscona/CH
25.6.-4.7.

La Jazz Festival, Landshut
26./27.6.» u.a. Kleines Beispiel,
Horizont'Innen, Barbara Jungfer
Trio, Portrait in Rhythm, Boom!,
Nchbarn, Vaganten & Co, King Jose-
phine, Guvvy, Satoyama, Pebblez

Fill in Festival, Saarbriicken
26.-28.6.» u.a. Mario Biondi,
Grégory Privat, Rebekka Bakken,
Louisiana Avenue, Antonio Lizana,
Yellowjackets

Siidtirol Jazz Festival Alto Adige/I
26.6.-5.7.

summer jazz in the city,
Bad Gastein/A
26.6.-4.9.

Jazz am Kaisersteg, Berlin
27.6.-5.9.» u.a. 27.6. Faustkeil
Ensemble, Gulf of Berlin, 11.7. Willi
Kellers — The Circle, Witold, 25.7.
The Cricket, Dan Blake Quartett,
8.8. Scubert Four, Helicopter,
22.8. Conny Bauer, 5.9. Pallawatch,
Absolute Sweet Mary

Sommer Klaeng, Kéin
28.6.» u.a. /inshi/, Hannah Képf &
Band, Luise Volkmann & Eté Large

Istanbul Jazz Festival/TR
30.6.-13.7.

Jazz Festival Ljubljana/SLO
1.-4.7.

Jazzopen Stuttgart

1.-12.7.» u.a. Meute, Diana Krall,
Mammal Hands, Karolina Strass-
mayer & Drori Mondlak

Bayerisches Jazzweekend,
Regensburg

2.-5.7.» u.a. Affare Dreyfuss,

Andi Tausch PULS, Christian Miiller
Quartett, CRUTCHES, Faulhammer/
Aufmesser/Kammerer, Flow Regula-
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Informationen zu Konzerten und Festivals
flur den Veranstaltungskalender in

Jazz Podium 8-9 bendtigen wir bis zum
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tor, Landes-Jugendjazzorchester
Bayern, Michel Schroeder Large
Ensemble, Tharichens Tentett,
Emiliano Sampaio Jazz Orchestra,
Myra Maud sings Nina Simone,
Triorange, Booom!, Tribez. feat. Ma-
niac & Layla Carter

Montreux Jazz Festival/CH
3.-18.7.

Internationaler Augsburger

Jazz Sommer

8.7.-12.8.» u.a. 8.7. Jeremy Pelt
Quartet, 11.7. MYA, 15.7. Bill Frisell
Trio/Greg Tardy, 18.7. Fiona Grond,
22.7. Gretchen Parlato Quartet,
25.7. Christina Zurhausen, 29.7. Joey
Calderazzo Trio, 1.8. Sam Newbould
Quintet, 5.8. Julia Hilsmann Oktett,
8.8. Olivier Le Goas Trio, 12.8. Wolf-
gang Lackerschmid Quartet

Jazzfest Bonn Extended
9.7.» u.a. Anton Mangold Quintett,
Esperanza Spalding

Jazz im Palmengarten, Frankfurt
9.7.-27.8.» u.a. Perico Sambeat
Flamenco Quintet, Baby Sommer's
Brother & Sisterhood, Rebecca
Trescher Tentett, Adam Batdych
Quintet, Céline Bonacina, Martin
Lejeune’s »Mangelsdorff Revisited,
Markus Stockhausen Group

Jazz im Brunnenhof, Trier
9.7.-27.8.

Elbjazz Festival Hamburg
10./11.7.>» u.a. Tom Jones, Jamie
Cullum, Snarky Puppy, Greentea
Peng, GoGo Penguin, José James,
Christone »Kingfish« Ingram, Lizz
Whright, Nubya Garcia, NDR Bigband
& John Beasley, Herbert & Momoko,
The Bad Plus, Dominique Fils-Aimé,
HFMT Bigband & China Moses, Da-
oud, Jowee Omicil, Nicole Johannt-
gen, In Cahoots, Luca Ciarla Mo-
lisound, Joss Stone, Chilly Gonzales

North Sea Jazz Festival,
Rotterdam/NL
10.-12.7.

Jazztage Lenk/CH
10.-18.7.

Umbria Jazz, Perugia/IT
10.-19.7.

Jazz an einem Sommerabend,
Krefeld

11.7.»» u.a. James Brandon Lewis
Quartet, Pablo Held Trio, Jugend-
jazzorchester NRW

Magdeburger Jazznacht
11.7.

Jazz und Klassik am Fluss, Erlangen
13./14.7.>» u.a. Candy Dulfer &
Band, Bireli Lagrene meets Torsten
Goods & Band, Tony Lakatos

Festival de Jazz de Vitoria-
Gasteiz/ESP
15.-18.7.

MeranOJazz, Meran/|

15.-19.7.» 15.7. Immanuel Wilkins
Quartet, 16.7. Franco D'’Andrea Trio,
17.7. Kurt Rosenwinkel/Mark Turner/
Eric Harland/Aaron Goldberg/Joe
Martin, 19.7. Michael Kittner Quartet

Zelt-Musik-Festival Freiburg
15.7.-2.8.» u.a. Von Wegen Lis-
beth, Spark & Tabea Kind, LaBrass-
Banda, Till Brénner, Bernd Lafrenz

Internationales Feringa Jazz-
festival, Unterféhring
16.-19.7.» u.a. 16.7. Kenny Gar-
rett, 17.7. Sasha Berliner Quintet,
18.7. Cyrille Aimée, 19.7. Zhivko
Vasilev & Harmelogic

Jazzhochburg Karnten/A
18.-25.7.» u.a. Lorenz Raab, James
Brandon Lewis Quartet, Gianluigi
Trovesi Quartet, Austrian Trumpet
Summit, Isaiah Collier Quartet, Alex
Harding/Lucian Ban, Henri Texier
Trio, Antonello Salis/Simone Zanchini

Langnau Jazz Nights/CH
21.-25.7.

Summer in the City, Frankfurt
21.7.-18.8.

Dinant Jazz Festival/BE
23.-26.7.

Nice Jazz Festival/F
23.-26.7.

Konfrontationen, Nickelsdorf/A
24.-26.7.» u.a. Rodrigo Amado,
Martin Brandimayr, Sylvie Cour-
voisier, dieb13, Hamid Drake, Isidora
Edwards, Tanja Feichtmair, Rudi
Fischerlehner, Mats Gustafsson,
Ingebrigt Haker Flaten, Franz Haut-
zinger, Gerry Hemingway, Agnes
Hvizdalek, Christof Kurzmann, Joélle
Léandre, Jordina Milla, David Murray,
Lauren Newton, Angelika Niescier,
Paal Nilssen-Love, Noid, Laura
Pudelek, Tomeka Reid, Ned Rothen-
berg, Olaf Rupp, Eliza Salem, Sten
Sandell, Alexander von Schlippen-
bach, Jakob Schneidewind, Ray-
mond Strid

Hafensommer Wiirzburg
24.7.-9.8.» u.a. Matti Klein Soul
Trio & Max Mutzke, Moses Yoofee
Trio, Vincent Peirani, Jowee Omicil
aka Mr. BasH!

Jazzsommer im Bayerischen Hof,
Miinchen

27.7.-1.8.»» u.a. 27.7. Minchner
Musikkritikerband & Matthias
Bublath Trio, 28.7. Abdullah lbrahim,
28.7. Sirius Quartet & Joo Kraus,
29.7. Jowee Omicil & special guest,
30.7. Daniel Diego Garcia Trio,

31.7. Fabiola Mendez, 1.8. Tord
Gustavsen & Trygve Seim

Ystad Jazz Festival/S
29.7.-2.8.

Outreach Music Festival &
Avcademy, Schwaz/A
30.7.-15.8.

fill in Bostalsee

31.7.-1.8.»» u.a. Jorg Seidel Trio,
Torino Reinhardt Ensemble, Valeria
Maurer Quartett

Blues & Jazzfestival, Bamberg
31.7.-9.8.» u.a. Stephanie
Lottermoser, Visar Kuci Trio,
Elia Bastida, Big Band Triple B,
Johanna Schneider

Young Euro Classic, Berlin
31.7.-16.8.» u.a. The Jakob
Manz-Karthik Mani Project,
Jong Metropole Symphonic Jazz
Orchestra

SummerJazz, Pinneberg
6.-9.8.» u.a. Gilda Razani, Tom
Shaka, Jerry Tilitz, |zabella Effen-
berg, Shreveport Rhythm

Bezau Beatz/A

6.-9.8.» u.a. 6.8. Valentin Ger-
hardus, Emmeluth’s Amoeba, Narr-
steidle, Teis Semey Quintet, hilde,
WOBBLES, 7.8. Muhr/Coudoux/
Reisin, José/Hasselberg/Osgood,
Philip Zoubek Trio, Meat.Karaoke.
Quality.Time., Camila Nebbia — The
Hanged One, DJ-Rideout, Edward
Perraud — Sauvages Paradis, ESETV3,
8.8. Liudas Mockiinas Saxophon Trio,
Florian King & Jazzseminar Dornbirn,
Jonathan Reisin Trio, Kalle Kalima
Detours, Hirsch/Weber/Vogel, Zucker-
Gyarfas, 9.8. Vera Morais Eupnea

Latin Jazz Festival, Stuttgart
13.-15.8.» u.a. Tiedematos, Palo
Blanco, Hector Martignon, Natalia
Rose, Django Latino, Antonio Cuad-
ros De Bejar & Latin Affairs

INNtone Festival, Diersbach/A
14.-16.8.» u.a. 14.8. Lorenzo de
Finti Quartet, GONE Project Lusi,
Zanchini, Masciari, Stephan Kerecki
Liberation Songs, London Vortex
Whirlpool, Michael Dotson Chicago
Blues, 15.8. Trio Tikismikis, Krzysztof
Kobylinski, Gavin Skeggs Songbook,
BLEU, JD Allen Trio, Sarathy Korwar/
Alex Kranabetter, Jumping Jungle,
Helmut Jasber/Lisa Hofmaninger,
Janiva Magness, Klemens Pliem/
Andjelko Stupar, 16.8. Markus
Stockhausen Band, Aki Takase/
Daniel Erdmann, Luis Vincente
»Spirits Moving«, Dee Alexander
»Dee gets Blue, Fabrizio Bosso
Quartet, Milos Colovic Sextett,
Rare/Zavada/Wagner, Frank Folg-



mann's Backing Crew, Gunhild
Carling Quartet

jazzwerkstatt Peitz
14.-16.8.» u.a. Trio lvoire, OM,
Takase/Landfermann/Lillinger,
Selvhenter, Rays Of Light, Ill Con-
sidered, Darius Jones & Otomo
Yoshihide New Collaboration

Elbphilharmonie Sommer,
Hamburg
15.-31.8.

International Jazzfestival
Saalfelden/A
20.-23.8.

Jazz and Joy, Worms
21.-23.8.» u.a. 21.8. Vroni Frisch
Band, Clueso, Matt Johnson,

22.8. Melane, Botticelli Baby, Caro
Trischler Sextett, Vincen Garcia,
23.8. Marius Neset Cabaret, Fat
Cheeks, Thomas D & KBCS, South
West Oldtime All Stars, Mama
Shakers, Emma Smith

Ein Wochenende mit

Michael Wollny, Elmau
27.-30.8.» u.a. 27.8. Michael
WolIny/EmiIe Parisien, 29.8. Michael
Wollny/Alexej Gerassimez

JazzChurFestival/CH

2.-6.9.» u.a. 2.9. Manon Mullener
Quintet, Myslaure & David Augustine,
Glo, 3.9. Filippou & Lucaciu, Sheldon
Suter, Nicolas Masson Quartet, 4.9.
Sheen Trio, Christoph Irniger Pilgrim,
Enemy, Valeria Zangger, 5.9. Jure
Pukl, Nils Kugelmann Trio, Kid Be Kid,
Théo Duboule, 6.9. Klangwolken,
Syas Ink, Helene Gliixam

European Jazz Conference, Kéin
24.-27.9.» u.a. Big Breeezy’s
Mumble Mafia, Cheel, Evi Filippou,
Florian Herzog Almost Natural,
Ganna, Holly Schlott, Hyphen Dash,
Malstrom, Neon Dilemma, das Olga

Reznichenko Trio, Rabih Lahoud's
Masaa, Sera Karlo's EX.II, Sheen Trio
& Zola Mennenhéh

EUNIC Jazz Festival Berlin
29.9.-3.10.

Like A Jazz Machine,
Dudelange/L
8.-11.10.

WORKSHOPS

Am 27. und 28.6. bieten Trompeter
Markus Stockhausen und Klarinet-
tistin Tara Bouman in der Darmstad-
ter Evangelischen Stadtkirche einen
Workshop Intuitive Musik fir
Séangerinnen und Instrumentalist:-
innen an. Anmeldung und Info:
info@norbertpaul.de

In der hessischen Bildungsakademie
Burg Flrsteneck findet vom
28.-30.8.2026 cin Workshop
Jazz-Gitarre, statt. Dozent Uli
Hoffmeier, Gitarrist und Autor eines
Lehrbuchs fir Gitarre vermittelt
Gitarrist:innen mit guten Grund-
kenntnissen, wie man sich Harmonien
leichter Jazzstandards erarbeitet
und Melodien mit der richtigen
Artikulation jazzméaBig interpretiert.
hwww.burg-fuersteneck.de

RADIO

BR KLASSIK
Jazztime
22.03-23.00 Uhr

4.6. Sarah Decker Expand
Becher-Saal Bayreuth 17.4.2026
Am Mikrofon Henning Sieverts
23.03-0.00 Uhr

5.6. Tristano Unchained

Julian Bossert, as, Stefan Karl
Schmid, ts, Thomas Riickert, p,
Calvin Lennig, b, Fabian Arends, dr

Bergson Kunstkraftwerk Minchen
13.5.2026

Am Mikrofon Beate Sampson
23.15-00.00 Uhr

19.6.Theo Croker Blue Moods:
Miles in the Golden Hour
Internationale Jazzwoche
Burghausen 19.3.2026

Am Mikrofon Ulrich Habersetzer
23.03-0.00 Uhr

26.6. Pablo Held Trio feat.

Chris Potter

Unterfahrt Minchen 18.2.2026
Am Mikrofon Ulrich Habersetzer

BAYERN 2

Radio Jazznacht

00.03-02.00 Uhr

14.6. Am Mikrofon Marcus Woelfle
28.6. Am Mikrofon Marcus Woelfle

HR2-KULTUR

ARD Jazz

22.03-23.00 Uhr

1.6. Der Frankfurter Master-
studiengang Bigband

Am Mikrofon Jirgen Schwab

Die hr-Bigband
19.04-20.00 Uhr

7.6. hr-Bigband feat. Michael Mayo,

geleitet von Magnus Lindgren
hr-Sendesaal Frankfurt/Main
Marz 2026

Am Mikrofon Jirgen Schwab

DEUTSCHLANDFUNK

Jazz Live

21.05-22.00 Uhr

9.6. André Nendza Quintett
Matthias Bergmann, fih,
Angelika Niescier, as, Martin
Sasse, p, André Nendza, b,

Alex Parzhuber, dr
Stadtgarten Kéln 28.2.2026
Am Mikrofon Michael Kuhlmann

16.6. Jugend jazzt 2026

Halle (Saale) Puschkinhaus
15./16.5.2026

Am Mikrofon Ben Garit Hernandez

30.6. Sheen Trio & Laubrock/Rainey
Shabnam Parvaresh, cl, bcl,
Electronics, Ulla Martyn-Ellis, git,
Philipp Buck, dr, Ingrid Laubrock, ts,
Tom Rainey, dr, Zeche Carl Essen
19./20.2.2026

Am Mikrofon Thomas Loewner

Jazzfacts

21.05-22.00 Uhr

11.6. Jazz und Firsorge

Am Mikrofon Sophie Emilie Beha
25.6. Fragebogen: Uschi Briining
Am Mikrofon Thomas Loewner

SWR KULTUR

NOWJazz

22.03-23.00 Uhr

7.6. Die Performerin Meredith Monk
Am Mikrofon Maxi Broecking

21.6. Die VideokUnstlerin/Musikerin
Billy Roisz

Am Mikrofon Nina Polaschegg

28.6. Alternative Tunings im Jazz
Am Mikrofon Niklas Wandt

JetztMusik

21.00-22.00 Uhr

9.6. Makaya McCraven
Jazzfest Berlin 2025

Am Mikrofon Odilo Clausnitzer

23.6. Marta Sanchez Trio
Jazzfest Berlin 2025
Am Mikrofon Konrad Bott

Jazz

18.20-19.00 Uhr

13.6. Monika Roscher und ihr
Orchester

Am Mikrofon Hans-Jiirgen Schaal

ARD JAZZ

22.03-23.00 Uhr

15.6. Indigene Amerikaner im Jazz
Am Mikrofon Odilo Clausnitzer
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Burghausen: Theo Croker...

JAZZWOCHE BURGHAUSEN

Die 55. Jazzwoche wartete mit einem tber-
aus spannenden und abwechslungsreichen
Programm auf, das in gewohnter Form,
aber mit frischen Ideen Uber die Bihnen
ging. Vorgegliht wurde zum 16. Mal beim
Finale des Europdischen Nachwuchs-Jazz-
preises mit den finf Siegerbands, die unter
91 Bewerbern aus 39 Ldndern ausgewdhlt
waren. Den ersten Preis errang souverdn
das Minchener Trio Renner. Die Brider
Moritz und Valentin Renner an Posaune
und Schlagzeug mit Tabea Kind als Nach-
folgerin von Nils Kugelmann am Bass sorg-
ten dann auch gleich fir einen erfrischen-
den Hohepunkt im Eréffnungskonzert.
»Uberwdltigend« fand das Trio Mike Stern,
der mit seiner Band anschlieBend auftrat.
Seine Frau Leni Stern verlieh mit Gitarre,
afrikanischer Ngoni-Laute und Gesang der
wie immer immens virtuosen Spielfreude des
Gitarristen einen neuen Reiz. Kugelmann
stand allabendlich im Jazzkeller auf der
Bihne, im Trio von Shuteen Erdenebaatar,
dessen herausragende Qualitat sich auch
bei wiederholten Besuchen nicht erschopfte.
Der Donnerstag stand im Zeichen von
Jubilden. Trompeter Theo Croker brachte
im Sextett zu dessen hundertstem Geburts-
tag Miles Davis in neunzig Minuten lebendig
auf den Punkt. Burghausen-Stammgast
Wolfgang Haffner feierte gut gelaunt
seinen ersten Auftritt hier vor vierzig Jahren,
das 50. Bihnenjubildum und seinen 60.
Geburtstag mit einer abwechslungsreichen
Party. Als Gaste hatte er zu seinem Trio
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musikalische Begleiter der vergangenen
Jahrzehnte geladen; Victoria Tolstoy, Nils
Landgren, Jakob Manz — und Shantel.
Dessen Balkan-Pop-Gehabe sorgte aller-
dings auch fur Unmut im Publikum.

Mit Robben Ford glénzte am Samstag
ein zweiter Gitarren-Altmeister, zusammen
mit dem Zurich Jazz Orchestra, das in dem
auf den Stargast zugeschnittenen Blues-
Programm nicht so zur Geltung kam, wie
man es sich erhofft hatte. Aber der voraus-
gehende sehr gelungene Bluesnachmittag
mit Mundharmonikaspieler Paul Lamb &
The King Snakes aus England und Ronnie
Baker Brooks aus Chicago fand so eine
schodne Abrundung. Im avantgardistischen
Kontrastprogramm im Stadtsaal konnte
man den tdrkischen Saxophonisten Korhan
Futaci entdecken, der mit rhythmischem
orientalischem Free Jazz ebenso faszinierte
wie Moor Mother/Camae Ayewa mit ihren
leisen Rezitativen im feinen Quintett Irrever-
sible Entanglements. Die drei spannenden
jungen Bands Inui, Aye! und Jakob Bdnsch
Quintett zeigten sehr unterschiedliche Wege
des Jazz in die Zukunft.

...Camae Ayewa...

9 FRANK RASIMOWITZ

©

Die ist trotz du nkler Wolken tber der
schwéchelnden Wacker-Chemie, dem Gast-
geber und groBten Steuerzahler in Burg-
hausen, erst einmal gesichert: Unter Spar-
zwang findet Anfang Mdrz 2027 die néchste
Jazzwoche statt. GODEHARD LUTZ

NEON DILEMMA
SEIDLVILLA, MUNCHEN

Die grundlegende Konstante von Musik ist
ihre Fluchtigkeit. Man kann die verstarken
oder mildern. Dieses Trio mag’s fllichtig

und geht darin auf. Die Kompositionen kom-
men von allen drei Musikern, aber ihre We-
senszlige dhneln sich: metrische Ungebun-
denheit, eher fldchiges, also raumgreifendes
Design, gestreut darin krumme Rhythmik,
winzige Vorkommen an harmonischen An-
kern, lose Enden aber vor allem — was ins-
gesamt schnell gewisse Distanz schafft.

Da ist der Bassist Robert Landfermann
noch derjenige, der mit dezidierten, ein-
prdgsam resonierenden Figuren fiir eine
Spur Form sorgt. Derweil schittet Pianist
Elias Stemeseder Tastenldufe und Cluster
aus, aber auch knapp Schonklang, der einer
romantischen Gestik nicht entbehrt, und
auch recht isolierte Akkorde daneben und
drunter. Wenn er zum Synthie greift, dann
kurz und damit klug, und es kommt eine
Dimension hinzu, die freilich einen weiteren
Aspekt der Unscharfe zuflgt. Nicht zu
fixieren ebenfalls der Schlagzeuger Leif
Berger, der mehr an Metall mit Fell melan-
gierenden Klanggebilden denn an sortieren-
dem Akzent Interesse hat. Das ergibt auch
reizvolle, aber schlussendlich doch etwas
viel Unverbindlichkeit. Bei dieser auf jede
einzelne Regung ausgelegten Musik, hdtte
man sich akustisch eine konturscharfere
Abbildung gewlinscht, was der charmante
Raum in der Schwabinger Villa aber leider
nicht hergab. ADAM OLSCHEWSKI



JEROME SABBAGH QUARTETT
JAZZKELLER ESSLINGEN

Jazz und Keller waren in der alten Bundes-
republik lange so selbstverstandlich zusam-
mengehdrende Begriffe wie Frih und
Schoppen. Ldngst gehort der Jazzkeller zu
den verblassten Mythen. Doch es gibt sie
noch, jene unterhalb des StraBenniveaus
gelegenen Orte, an denen buchstdblich in
steinernem Gewdlbe improvisiert wird — wie
den Jazzkeller Esslingen. Nachdem in der
unmittelbaren Nachkriegszeit diverse Stom-
pers und Ramblers den Stuttgarter Speck-
glrtel in ein Dixieldndle verwandelten,
offnete man Ohr und Tir bald fur alle, die
sich irgendwie auf Jazz bezogen, hieBen sie
nun Broétzmann oder Doldinger. Seit 1994
veranstaltet man nun nach langer Schlie-
Bung wieder regelmdBig Konzerte im Keller,
den man Uber eine Treppe erreicht, deren
Neigungswinkel zumindest beim Abstieg ei-
nen unbedingt nlchternen Zustand angera-
ten sein ldsst. In gut drei Jahrzehnten ha-
ben hier, wie einer Infotafel zu entnehmen
ist, Koryphden von A (wie Allen, Geri) bis Z
(wie Zendn, Miguel) ihre Improvisationskunst
zelebriert. Nun also Jérébme Sabbagh, der
52-jdhrige franzdsische Tenorsaxophonist,
wenig bekannt bei uns, in seiner Wahlhei-
mat New York (seit 1995) aber bestens ver-
netzt, wie sein All Star-Quartett mit dem
Gitarrenindividualisten Ben Monder, dem
allzeit verldsslichen Bassisten Joe Martin
und dem dynamischen Schlagzeuger Na-
sheet Waits beweist. Sabbagh ist ein Saxo-
phonist von vollkommen unspektakuldrer
Kdénnerschaft. Keine zwei Oktaven umfasst
sein Tonumfang, keine bauchig-kraftvolle
Tiefe, kein schreiender Diskant. Ware er
Literat, seine Ausdrucksform wdre nicht der
umféngliche Roman mit universellem An-
spruch und theoretischem Uberbau; statt-
dessen reiht er eine gelungene, lakonisch
formulierte Kurzgeschichte an die andere,
Tenor-Stories eines selbstbewusst Unauf-
geregten. Natirlich tut so jemandem ein
Eigenbrotler von unvorhersehbarer Kreativi-
tat wie Monder als Frontline-Partner gut.
Der spielt die Themen unisono mit dem
Leader, legt passende Akkorde unter des-
sen Soli, nur um dann hin und wieder ohne
Vorwarnung konstruktiv »gegen die Lauf-
richtung« zu spielen, das Sax Uberraschend
zu kontrapunktieren und zu kontrastieren.
Solistisch oszilliert er zwischen weichen Le-
gatolinien und Soundballungen mit rockaffi-
nem Schredderpotenzial. Monders Eigen-
sinn und Waits" Spektrum, wie man einen
swingenden Puls variieren kann, lassen da
nie den Anflug von Betulichkeit aufkommen.
Die Akustik ist hervorragend, auch ohne

Mikrofonierung ist der Gruppenklang ausge-
wogen transparent, jedes Instrument klar
zu héren. Man freut sich, dass ehrenamtli-
ches Engagement solche Konzerterlebnisse
jenseits der GroBstadtgrenzen ermoglicht
und ein zahlenmdBig groBes Publikum dies
auch honoriert. REINHOLD UNGER

GONZALO RUBALCABA
HAUS DER MUSIK, INNSBRUCK

Nach gut einer Stunde war es so weit:
Gonzalo Rubalcaba rollte Paul Desmonds
»Take Five« aus. Anfénglich bis zu Un-
kenntlichkeit verpackt, gleichwohl bereits ab
der ersten Tastenberlhrung mit luftig »flie-
gendem« Drive ausgestattet, lieB sich mehr
und mehr erkennen, was Sache war. Anders
als auf dem bislang letzten Solo-Album
»Broken Roses« (2023), dem eindriicklichs-
ten von deren bisher dreien, gonnte Rubal-
caba sich = und dem zahlreich erschiene-
nen Publikum —signifikant mehr Zeit, um die
rhythmische Beweglichkeit von »Take Five«
neu verstehen zu lernen.

Hinter der riesigen, das Podium begren-
zenden Glasscheibe zu bestaunen: Eine
erhaben sich nach oben streckende, in
sattem Dunkelgrin erstrahlende Blutbuche,
ein Naturdenkmal, dessen abendliche An-
sicht zur atmosphdrischen Identitat jenes
GroBen Saals im Haus der Musik gehort,
in dem sich seit 2024 die Reihe »Jazz im
HDM« zutragt. Mittlerweile sorgt deren
selektive Programmierung durch Wolfgang
Laubichler fur ausverkaufte Konzerte. Der
Intendant dieser Reihe weil3, was Gastspiele
wie jenes von Rubalcaba vor allem verlan-
gen: Ricksicht auf personliche Prdferenzen,
in diesem Fall Bedachtnahme auf die aus-
geprdgte Vorliebe flir Bosendorfer-Flugel.
Rubalcaba wusste zu danken und spielte
sich in hochste Improvisationshéhen empor.
Im Falle von Stings »Shape of My Heart«
lagen eingangs noch Notenbldtter am Pult,

solche Memos waren in der Folge nie wirk-
lich vonnéten, zumal sein Verhdltnis zu Billy
Strayhorns »Chelsea Bridge«, Cole Porters
»Night and Day« oder Chick Coreas
»Windows« innig ist — innig und wertschat-
zend darin, scheinbar zu Tode gespielte
Evergreens zu neuem Leben zu erwecken
und selbst die Consuelo Veldzquez’ Edel-
schnulze »Bésame mucho« mit personal-
stilistischem Raffinement zu veredeln.
Rubalcaba reiste fur dieses Konzert
aus Miami an und brachte wahre beste
Laune mit, sodass mitunter vier und
manchmal mehr Hande im Spiel zu sein
schienen. Sein Auditorium quittierte die
uneitle, jetlag-resistente, in hohem MaR
kunstvolle Pianistik mit anhaltenden
Standing Ovations. Vier Zugaben, wéh-
rend der sich Rubalcaba u.a. an Charlie
Hadens »First Song« erinnerte, lieBen
einen Abend ausklingen, wie dieser selbst
in Jazz-Metropolen nicht alle Tage zu
erleben ist. WOLFGANG GRATZER

MEREDITH MONK
HAUS DER BERLINER FESTSPIELE,
BERLIN

Meredith Monk ist Komponistin, Vokalktnst-
lerin, Performerin, Malerin, Tdnzerin, Regis-
seurin, Choreographin und einiges mehr.
Ihr SpaB am Entdecken, Erfinden und Into-
nieren neuer Laute jenseits aller Gberkom-
menen Sprach- und Sinnmuster ist seit
Jahrzehnten ungebrochen. Manos Tsanga-
ris, Président der Akademie der Kinste in
Berlin, Uberreichte bei der Verleihung des
GroBen Kunstpreises Berlin — das Preisgeld
in diesem Jahr halbiert — Monk auch zwei
Schwirrtrommeln, die sie, zurlick in New
York, spielen oder auch nur als Inspiration
in ihren nach wie vor téglichen Ubungs-
stunden nutzen will.

Mit ihren langjdhrigen Partnerinnen
Katie Geissinger und Allison Sniffin balan-

Berlin: v.I. Katie Geissinger, Allison Sniffin, Meredith Monk
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cierte Monk im Konzert an der Schnittstelle
von Gesang und Performance, von Klang
und Elektronik, mit einem sorgfdltig aus-
tarierten Querschnitt ihres Schaffens, von
»Wa-olie-oh« aus den »Songs from the
Hill« Uber ihr »Gotham Lullaby« bis zu ak-
tuellen Sticken. Jazz? Neue Musik? Gen-
res? Monk ignoriert alle Grenzen, biegt
Stimme und Korper, ist ein Gesamtkunst-
werk. Standing Ovations. RAINER BRATFISCH

ARTACTS
ST. JOHANN IT.

Die erste Premiere gab es schon, bevor

das Festival Gberhaupt angefangen hatte:
Das Uber Jahre hinweg in Blau gehaltene
Programmheft kam erstmals farbig daher.
Camila Nebbia war nicht nur die diesjdhrige
Cover-Lady des Festivals, sondern sorgte
auch flr zwei Highlights: Am Sonntagnach-
mittag in der Galerie der LLA Weitau mit
ihrem hochenergetischen Tenorsax-Solo,
gleich zu Beginn mit dem Flatterecho des
Treppenhauses flirtend, generierte sie Uber
45 Minuten ein veritables Feuerwerk an
Ideen voller Musikalitat und subtiler Aus-
druckskraft. Tags zuvor hatte Nebbia im
Quartett mit Hans-Peter Hiby, Paul Hession
und Julia Bitat einen kompromisslos Free
Jazz-orientierten Auftritt abgeliefert. Wenn
denn ein Konzert dieses Festivals es ver-
dient hdtte, Peter Brétzmann gewidmet zu
werden, der tags zuvor seinen 85. Geburts-
tag gefeiert hatte, dann das ebendieses
Quartetts, das von Brétzmanns langjdhri-
gem Weggefdhrten Hiby zusammengestellt

Ornella Noulet...
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wurde und das Gender- und Generationen-
unterschiede lustvoll-eruptiv pulverisierte.
Neben den beiden Saxophonstimmen trugen
dazu in gleicher Intensitat auch der hier-
zulande viel zu selten gehorte englische
Drummer Paul Hession bei, aber genauso
auch die junge polnische Cellistin Julia
Bitat, die sich dabei in tranceartige Drones
steigerte.

Uberhaupt, Julia Bitat — fiir mich eine
der Entdeckungen des Festivals: Bereits
am Vorabend des ersten Festivaltags
faszinierte sie das Vernissage-Publikum bei
der Jazz-Fotoausstellung »Return to Fore-
ver«, die Dawid Laskowski mit Fotografen-
kollegen organisiert hatte. Ihr Soloauftritt
zeigte ihre performative, verhalten-subtile
Seite im Umgang mit ihrem Instrument.
Den Namen dieser jungen und duBerst
vielseitigen Cellistin sollte man sich merken.

Tags darauf bot der Festival-Freitag
ein breites Spektrum, eroffnet von bienen-
schwarmartigem Surren, Flirren und Knis-
tern, Uberzeugend dargeboten von Biliana
Voutchkova, Violine und Stimme, Isidora
Edwards, Cello, sowie Zosha Warpeha an
der Hardanger d’Amore. Eher enttduschend
darauf der Auftritt von Led Bib — die Wid-

...St.Johann: Julia Bitat & Camila Nebbia...

mung dieses Konzerts an Brétzmann (siehe
oben) blieb unversténdlich: zu saft- und
kraftlos die Saxophone, zu monoton und zu
sehr im Vordergrund die Begleitlinien des
E-Bass und das Schlagzeug (trotz hand-
werklich gekonnter Hyperaktivitat) im Kern
reduziert auf Timekeeping.

Viel Uberzeugender der minimalistisch-
repetitive Ansatz des Projekt-Duos Ingrid
Schmoliner und Martin Brandlmayr: ihre
meditativen Klangschichtungen wurden
immer wieder durch unerwartete Einwirfe
aufgebrochen, ohne das Gesamtkonzept
aus dem Gleichgewicht zu bringen, aus dem
mitten im letzten Konzert der Bassist
Wilbert DeJoode fiel — Schrecksekunde!
Diagnose Kreislaufschwdche, aber glickli-
cherweise ohne weitere negative Folgen.
Auf seinen Wunsch hin setzten Ada Rave
(sax), Ziv Taubenfeld (bcl) und Aleksandar
Skori¢ das Konzert im Trio fort, und insbe-
sondere der Drummer explodierte regelrecht
— ein intensiver Tagesabschluss.

Zwiespdltig begannen die Samstags-
konzerte in der Alten Gerberei: Georg
Graewes Sonic Fiction Orchestra folgte
zwar den Vorgaben des Meisters akribisch,
die musikalische Strukturierung erschien
jedoch eher selbstzentriert als in irgendeine
Richtung strebend. Lichtblicke waren die
improvisatorischen Teile, wie etwa eine
fulminante Streichersequenz oder die Ein-
wirfe der Harfenistin.

Danach Lotte Anker im Duo mit Lukas
Konig: Eine sehr Uberzeugend dargebotene
runde Sache, bei der der zweite Schlagzeu-
ger (Gerald Cleaver musste kurzfristig ab-
sagen) nie vermisst wurde. Intensitat und
Klarheit, ein gelungenes Projekt. Was man
vom Trio Into the Wide nur begrenzt vermel-
den konnte — der minimalistische Ansatz
nahm Uberhand und die drei Mitspieler
Thomas Berghammer, Gunter Schneider
und Gerhard Laber verloren in diesen
Weiten horbar den Kontakt zueinander und
zum Publikum.

Vom letzten Tag blieben zwei kraftvolle
Free Jazz orientierte Beitrdge in Erinnerung
— zum einen die junge, franzdsisch-ameri-
kanische Truppe Ola Tunji um Saxophonistin
Ornella Noulet. Die Namen der Bandmitglie-

...Lukas Konig & Lotte Anker



der, die den freien Ausdruck von John
Coltrane, Elvin Jones oder McCoy Tyner
technisch hochversiert in die ndchste Gene-
ration transferierten, sollte man sich mer-
ken (Loic Lengagne, p / Anthony Jouravsky,
b / Egon Wolfson, dr). Bekannt hingegen
waren die Namen der Mitglieder von
Earscratcher, die fir einen energetischen
Abschluss des Festivals sorgten: Die
»Hauspianistin von Artacts«, Elisabeth
Harnik, setzte mit ihren drei US-Kollegen
Dave Rempis, Fred Lonberg-Holm und Tim
Daisy den powervoll-routinierten Schluss-
punkt eines gelungenen Jahrganges.
MARTIN BURGER

JORDINA MILLA/BARRY GUY/
LUCAS NIGGLI
KUNSTWERKE DACHAU

Hochste Konzentration. Den Musikern ist
sie anzumerken, vom Publikum ist sie ge-
fordert. Denn in diesem Trio treffen drei
Kilnstlerpersonlichkeiten aus jeweils ebenso
vielen Generationen und Nationalitdten
aufeinander, die sich nicht Uber typische
musikalische Parameter (Stilistik, Takt-

und Tonart etc.) versténdigen, sondern eher
Gber menschliche Qualitdten: Neugier,
Intuition, Empathie. Und weil jede/r von
ihnen Uber reichlich davon verflgt, kann
eine klingende Kommunikation entstehen,
die einen als Zuhorer, Aufmerksamkeit vor-
ausgesetzt, mitnimmt, berihrt, ja — darf
man es mal so pathetisch sagen? — gliick-
lich macht.

In der Mitte (der Blhne und der Musik)
Barry Guy: Dass dieser englische Modell-
athlet ndchstes Jahr 80 wird, mag man
nicht glauben, wenn man erlebt, mit welcher
korperlichen Fitness und geistigen Agilitat
er seinen Bass bearbeitet. Der zwischen
die Saiten geklemmte Stick, das Trommeln
darauf mit Paukenschldgeln, der permanen-
te fliegende Wechsel zwischen Pizzicato-
und Arco-Spiel: Das alles kennt man nattr-
lich, aber Guy hat dieses Vokabular eben
selbst (mit)entwickelt, der Pedaleinsatz zur
Klangverdnderung ist gar ein Alleinstel-
lungsmerkmal. Ebenso wie die Selbstver-
stdndlichkeit, mit der hauchzarteste Into-
nationsfeinheiten bei ihm neben brachialer
Attacke stehen. Mit der gut halb so alten
katalanischen Pianistin Jordina Milla arbei-
tet Guy schon eine Weile zusammen. Mehr
als wohl jede andere Pianistin der jlingeren
Improvisationsmusik bespielt sie das Fli-
gelinnere, prdpariert es mit Klammern und
Essstdbchen, traktiert die Saiten mit Holz-
blécken, dass man sich beim Gedanken
ertappt: Gut, dass der Klavierverleiher

das nicht mitbekommt. Aber das Abstrakte
ist nie Selbstzweck, selbst das Gerdusch-
hafte immer hochmusikalisch Teil des Im-
provisationsflusses. Und in den Passagen,
in denen sie sich dann doch auf die Tasta-
tur beschrankt, zeigt sie eine Individualitat
des Ausdrucks, die sie anderen jlingeren
Pianistinnen wie Kirke Karja oder Marta
Warelis ebenbrtig erscheinen lasst.
SchlieBlich der »weile Afrikaner«, der in
Kamerun geborene Schweizer Schlagzeuger
Lucas Niggli. Rhythmus und reiner Klang
sind bei ihm keine Gegensdtze, nur ein
Metrum braucht’s halt nicht, um mit einem
ganzen Arsenal unterschiedlichster Schlag-
werkzeuge ein vielfarbig schillerndes per-
kussives Panorama aus Trommeln und
Becken herauszuholen.

Es war erst das zweite Konzert in dieser
Triokonstellation. Faszinierend, wie perfekt
synchronisiert die Uberg(’jnge vom Pianis-
simo (hdufiger) zum Fortissimo (seltener)
und zurlck gelingen, wie zwingend der
gesamte Spielfluss wirkt — ohne jegliche
verbalen Absprachen. Non-idiomatische
Musik, bei der jeder Ton notwendig, unver-
zichtbar, zwingend richtig gesetzt scheint:
Wie oft kann man das von freier Improvisa-
tion schon behaupten? REINHOLD UNGER

KEMPTENER JAZZFRUHLING

Bei »Jazz im Grlnen« — was hatte besser
zum 41. Jazzfrihling passen kénnen —
heizte auf der Alpe Mllers Berg um Mittag
nicht nur die Sonne ein, sondern auch
Embryo in Quartettbesetzung mit rhythmus-
betontem weltmusikalischen Jazz. Vor dem
Allgdu-Panorama auf 1000 Meter Héhe
nahm Multiinstrumentalistin Marja Burchard
mit auf eine spannende Reise Uber Indien
und Arabien nach Psychodelien und zurick.
Johannes Schleiermacher auf Fléte und
Saxophon sorgte flr eine zusdtzliche Prise
Jazzfeeling.

Der Tenorsaxphonist hatte vor diesem
geographischen Héhepunkt des Festivals
auch schon an einem musikalischen
mitgewirkt, ndmlich mit Shake Stew im
TheaterOben. Auf dem dicht gewebten
Rhythmusteppich der beiden Schlagzeuger
und Bassisten riss Leader Lukas Kranzel-
binder, der auch Guembri spielte, weitere
Blaser (Trompeter Mario Rom und — neu
dabei — Yvonne Moriel am Altsaxophon)
und das Publikum mit sich durch zehn Jahre
Shake Stew - kein bisschen leiser oder
weniger packend (als vor acht Jahren an
gleicher Stelle).

Zwei weitere Formationen machten viel
Freude beim Wiederhdren in Kempten:
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das Andromeda Mega Express Orchestra
(AMEO) nach 14, Marius Neset mit Band
nach acht Jahren. AMEO als Tentett in der
eigenwilligen Besetzung mit Harfe, zwei
Gitarren und drei Floten konzentrierte sich
auf die Entwicklung komplexer Ensemble
-Sounds. Dabei stach an diesem Abend
Vibraphonistin und Perkussionistin Evi
Filippou mit ihrer Spielfreude hervor, wah-
rend sich Bandleader Daniel Glatzel als
Bldser zurilickhielt und hdufig als Perkussi-
onist tatig war. Umso stirmischer blies sich
Neset fast die Seele aus dem Leib, wirkte
dabei aber spielerisch und vergnugt, wie
man ihn noch nicht erlebt hatte. Und Anton
Eger am Schlagzeug trommelte schier noch
ausgelassener, als man es von ihm gewohnt
ist, Elliot Galvin am Flugel und Keyboard
sprudelte vor Ideen, wozu Neuzugang Hen-
rik Linder das solide Fundament am E-Bass
lieferte. Duo-Passagen brachten etwas Ruhe
in dieses unterhaltsame wie anspruchs-
volle, mit »Cabaret« passend betitelte Pro-
gramm. Das Publikum dankte mit Begeiste-
rungsstirmen und Standing Ovations.

Eine zukunftweisende Matinee soll
noch aus dem Programm von rund flinfzig
Konzerten an neun Festivaltagen auf fast
dreif3ig Buhnen hervorgehoben werden:
Als Tumi Jazzumi brachte Sdngerin Leonie
Leuchtmuller mit ihrem Quintett dem Zu-
horernachwuchs den Jazz nahe. Mit kind-
gerechten Adaptionen von Standards, mit
eigenen Texten (»Scher’ dich weg, Jack...
und kehr nie mehr zuriick!«) und der Ein-
ladung zum Mitmachen. GODEHARD LUTZ

STEVE COLEMAN FIVE ELEMENTS
UNTERFAHRT, MUNCHEN

Wenn die Erinnerung nicht trlgt, war das
nicht ganzlich anders, aber schon mal
strenger konzipiert. Obwohl Steve Coleman
diesmal die Uber Jahre fast schon obligato-
rische Baseballkappe (mit dem Schirm nach
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hinten) nicht trégt, sondern kahl, greift er
wie fast zurlck, nicht ganz zu den Anfdngen
von den Five Elements, die in den Achtzigern
liegen, aber in dem funkigen Duktus ein
wenig doch. (Es ist sowas wie ein Heimspiel,
denn von Minchen aus, mit Hilfe des Labels
Jazz Music Today ging diese Band einst in
die Welt.) In Rich Brown am sechssaitigen
E-Bass hat er auch einen dabei, der vom
Barhocker aus unerschitterlich pumpt,
wenn auch feinfingerig und auch mal unge-
wohnt zart, wdhrend Sean Rickman am

nie zu stupiden Standard-Drumset noch
mehr Rickgrat beigibt. Coleman nimmt sich
was raus, stellt sich aus — mit kaum oder
unbegleiteten Altsaxsoli, die vielleicht ge-
ringfligig mehr Logik als Passion beinhalten.
Sozusagen an seiner Schulter Jonathan
Finlayson, der seine Trompete Trompete
sein Gsst, sie also in ihrer baren Form
vorfuhrt, wie der Sachmo oder ein anderer
Gott (oder beide gemeinsam) sie schuf.

Die Bldser durchpfligen das stete, immer
packende rhythmische Fundament, indem
sie von Statement zu unisono munter
wechseln, und gern die Taktart auch. Das
ergibt ein Energiefeld, das Uber diesen
Abend hinaus tragt. ADAM OLSCHEWSKI

TROMBONES & BIRD CALLS
PETER EDEL, BERLIN

Der vor zehn Jahren verstorbene Posaunist
Johannes »Hannes« Bauer pflegte ein
seltenes Hobby: Er sammelte markante
Vogelrufe — schlieBlich ist deren Call & Res-
ponse-Prinzip auch dem Jazz immanent.
Trotzdem: Eine bloBe Hommage oder Re-
trospektive sollte das Konzert unter dem
Motto »Trombones & Bird Calls« im grof3en
Saal des Bildungs- und Kulturzentrums
Peter Edel am idyllischen WeiBBen See in
Berlin nicht werden. Louis Rastig, Sohn von
Conny Bauer und mit diesem gelegentlich
am Piano und Synthesizer im Duo zu horen,

...Marja Burchard

kommt als Kurator mit dem rihrigen Jazz-
keller 69 e.V. das Verdienst zu, an den viel
zu frih verstorbenen Free Jazz-Aktivisten
Johannes Bauer gdnzlich unnostalgisch
erinnert zu haben. Der Berliner Posaunist
Matthias Muller eroffnete den Abend mit
dem Stick »Brass, Breath, Brisk« fur Solo-
Posaune und Zuspiel von Johannes Bauer
ganz im Stil des Komponisten, mit dem er
an dessen Todestag am 6. Mai 2016 ein
Konzert im Stadtgarten Kéln in einem neuen
Quartett spielen sollte. Zur ersten Band des
Abends, hilde aus Koln, gehort neben der
Posaunistin Maria Trautmann, der Geigerin
Julia Briussel und der Cellistin Emily Witt-
brodt auch Marie Daniels, Tochter Johannes
Bauers. Als Sdngerin fihlt sie sich aller-
dings mehr einem kammermusikalischen
Zugang zur improvisierten Musik verpflich-
tet. Conny Bauer, Johannes Bauers dlterer
Bruder, auch im Geiste und in der Musik,
trat mit dem Gitarristen Kalle Kalima auf -
durchaus (wenn auch in reduzierter Beset-
zung) eine spdte Reminiszenz an das Quar-
tett Doppelmoppel. Zum Schluss eine
Premiere: Das Trio Bird Calls mit der fran-
z0sischen Klangartistin Laure Boer, plus
Matthias Mdller und dem norwegischen
Noise-Jazz-Drummer Paal Nilssen-Love,
der mit Johannes Bauer in Peter Brotz-
manns Chicago Tentet gespielt hat, verwies
einmal mehr auf die herausragende Rolle
des musikalischen Vermdchtnisses Johan-
nes Bauers fir aktuelle Entwicklungen in
der Jazzszene. RAINER BRATFISCH

YOSHIHIDE OTOMO/EMILIE
SKRIJELJ/TOM MALMENDIER
MUG IM EINSTEIN, MUNCHEN

Die Instrumentierung dieses Trios ist wohl
einmalig: Neben einem Schlagzeug und
gleich drei Plattenspielern gab es noch
diverse Objekte wie zentralamerikanischen
Weihnachtsschmuck, skandinavische



Backutensilien oder quiekendes Hundes-
pielzeug, das mit Hilfe von Kontaktmikrofo-
nen flr eine akustisch wie optisch gelun-
gene Bereicherung des ohnehin breiten
Klangspektrums sorgte.

Gespannt konnte man sein, wie sich
Otomo Yoshihides Turntablespiel mit
den schroffen Sounds seiner Triopartner
verhaken wirde. Wer hier durchgehend
markerschitternden Noise erwartet hatte,
wurde jedenfalls schnell eines Besseren
belehrt — neben dem durchaus vorhandenen
Powerplay gab es auch kunstvoll gewebte
Soundgespinste und fein differenzierte
Percussion-Passagen; und es war vor
allem bemerkenswert, wie feinfihlig die
Turntable-Spielweisen von ékrijelj und
Otomo sich ergdnzten: Wahrend sie glei-
chermaBen zurlckhaltend wie effizient flr
eine hdchst variable Soundbasis sorgte,
war er flr Strukturen und Uberraschende
Klangeffekte zustdndig. Immer wieder war
es auch faszinierend zu beobachten, wie
sich die drei Musiker akustisch wie visuell
mal abstimmten, mal Uberraschten -
jedenfalls nichts dem Zufall tberlieBen.

Nach zwei Sets und einer Zugabe mit
vokalen Akzenten gab es groBen Applaus
des zahlreich erschienenen Publikums —
ein vielversprechender Auftakt in die 2026er
Saison des Mlnchner Offenen Ohren e.V.
MARTIN BURGER

MAX LIGHT QUARTET
BIRDLAND, NEUBURG/DONAU

Hort man den sich oft scheinbar sanft
windenden, dann auf einmal bizarre Schlen-
ker machenden, langen Legatolinien von
Max Light zu, wird man in seinem Spiel
schwerlich Einflisse der aktuellen Gitarren-
schwergewichte im Jazz ausmachen kon-
nen. Eher schon scheint durch, dass sein

privater Gitarrengott Allan Holdsworth
heiBt, ein eigenbrétlerischer Stilist der
Rockgitarre, zu individualistisch fir die
breite Anerkennung, dafir (wie in solchen
Fallen nicht selten) Objekt kultischer Ve-
rehrung von Eingeweihten. Lights »Trick«
ist, dass er dem Gitarrenton alle Schérfe
nimmt, wie glattpoliert perlen seine Ldufe
dahin, so dass man leicht Uberhdren kann,
wie eigenwillig er phrasiert. Ahnlich verhdlt
es sich mit der Musik seines Quartetts —
die kdnnte man allzu leicht als Mainstream
Jazz abhaken, doch Vorsicht: Dieser Strom
flieBt keineswegs so gleichmdBig, wie es
der oberfldchliche Horeindruck suggerieren
kdénnte, da gibt es Strudel unter der Ober-
flache, Stromschnellen und Engstellen, die
man nicht kommen sieht. Kaum eines der
fast ausschlieBlich von Light geschriebenen
Stlcke, das nicht kleine Uberraschende
Wendungen einbaut, die Songform erwei-
tert, Tempi variiert, Rhythmen Uberlagert,
aber stets als raffinierte Abweichung, nie
als krasser Bruch. Pianist Julian Shore,
Bassist Walter Stinson und Schlagzeuger
Steven Crammer sind typisch rundum ver-
sierte New Yorker, die alles spielen konnen,
durchaus um eine eigene Note bemdiht.

In einem FuBballteam wiirde man sie —

das ist keineswegs despektierlich gemeint —
als »Ergdnzungsspieler« bezeichnen, die
nur deshalb nicht in der Startelf stehen,
weil es auf ihrer Position halt schon so viele
Toptalente gibt. Einwechseln aber konnte
man sie jederzeit, Uberall. Alle zusammen
spielen sie einen zeitlos modernen Jazz, der
seine vielen Stolpersteine nie plakativ plat-
ziert, sondern geradezu liebevoll camouf-
liert, seine sorgsam strukturierte Komplexi-
tat elegant Uberspielt. Ob Max Light die
breite Anerkennung finden wird, die er ob
seines individuellen Spielstils verdient hdtte,
oder ob er zum InsiderPhdnomen wird,
bleibt abzuwarten. REINHOLD UNGER

SYLVIE COURVOISIER
AMALTHEA
PORGY & BESS, WIEN

Weit Uber seinen Kontrabass gebeugt,
staffiert Thomas Morgan die tiefen Klang-
register aus, wdahrend Vibraphonistin
Patricia Brennan das Ensemblegeschehen
in die Breite fihrt und Schlagwerker Dan
Weiss fortwdhrend neue rhythmische Struk-
turen herstellt. Inmitten dieses akustischen
Kraftwerks: Ein Fazioli-Fligel, an dessen
Tastatur Sylvie Courvoisier gestikuliert.
Nicht selten dringt die Schweizerin in das
Innere des Klaviers vor, prdpariert in Windes-
eile Saiten, bespielt eben diese mit einem
Sammelsurium an perkussiv eingesetzten
Utensilien. Rasch wird klar, warum sich
Courvoisier in ihrer Moderation zu den
Musiken von Sofia Guibadulina und Gyérgy
Ligeti bekennt. Denn auch ihr ist es um
kompositorisches Kalkdl zu tun, das span-
nungsvolle Formung in abwechslungsreicher
Dramaturgie zuldsst. Improvisatorische
Freiheiten einzuschrdnken ist ihre Sache
aber nicht, alle Bandmitglieder finden und
nitzen Gelegenheiten inmitten dieser
»songs«, wie die Leaderin ihre Komposi-
tionen nennt, spontan Eigenleben zu ent-
wickeln. Das New York State Council on

the Arts stand Pate fir diese Formation,
die 2024 noch Poppy Seeds hieB3 und mitt-
lerweile als Amalthea angekindigt wird.

Die Namensverwandtschaft zur mythologi-
schen Nymphe, die Zeus mit kraftspenden-
den Flussigkeiten versorgte, macht Sinn,
denn auch in Courvoisiers Band wird fort-
wdhrend — wechselweise — Energie ein- und
freigesetzt. Die anfdngliche Starthilfe des
NYSCA sollte sich lohnen: Inzwischen pré-
sentiert sich die Band genauso gefligt wie
beweglich. Zundchst naheliegend erschei-
nende Vergleiche mit dem besetzungsglei-
chen Modern Jazz Quartet werden hinfdllig,
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denn die aufreizenden, eigensténdigen
Stlckideen, die dieses Ensemble wie losge-
lassen realisiert, stammen alle von Sylvie
Courtoisier. WOLFGANG GRATZER

SHELLEY HIRSCH
AUSLAND, BERLIN

Auftritte von Shelley Hirsch sind immer eine
interdisziplindre Performance, ein Gesamt-
kunstwerk jenseits aller Grenzen und Be-
grenzungen — und eine wahre Wundertdte.
Im April war sie nach ldngerer Abstinenz
wieder im Klub Ausland in Berlin, im Duo
mit Kazuhisa Uchihashi aus Japan — ein
Ubervolles Haus, 2002 als Ort fur experi-
mentelle Musik gegriindet, ohne jegliche
Vorab-Promotion, und ein Publikum, das
sich schnell in den Sog ihrer Performance
ziehen lieB. Zum Repertoire gehorten, wenn
auch bis zur Unkenntlichkeit zerdehnt und
verfremdet, Standards wie »I've Got You
Under My Skin« und »You Are My Lucky
Star«. Den Hauptteil von Hirschs Perfor-
mance machten jedoch spontane Lesungen
eigener mehr oder wenig zufdllig entstande-
ner Texte aus. Eine Reverenz an »Humpty
Dumpty«, eine Figur aus einem britischen
Kinderreim, steht neben »The Land of

the Free and Home of the Brave«, eine
Persiflage wohl auf die Schlusszeile der
US-Nationalhymne — Hirsch konnte vermut-
lich auch ihre Stromrechnung oder ihren
Einkaufszettel als Vorlage fir ihre Stimmak-
robatik verwenden, denn Worte aller Cou-
leur sind fUr sie nicht viel mehr als Rohstoff
fur ihre Vokalattacken auf das menschliche
Horvermaogen. Sie schreit und kreischt sich
mit archaischer Gewalt in einen anderen
Space, den sie bis zum Bersten mit ihren
Vokalisen fillt, singt mit dem gesamten
Korper, windet sich, krimmt sich, nebenbei
spielt sie mit ihrem Schatten an der Wand,
bindet sich die Turnschuhe zu, zerreiBt ihre
Textnotate, wenn sie ausgesungen sind.
Uchihashi ist der ideale Partner: immer

auf der Suche nach neuen Klangen auf
seiner Gitarre und allerlei Gerdtschaften.
Und immer ist zu splren, dass sich beide
auf Augenhohe treffen. Nonverbale Sounds
als Ergebnis eines organischen Prozesses,
jenseits aller Schubladen und Kategorien.
RAINER BRATFISCH

JOACHIM KUHN & YOUNG LIONS
THEATERHAUS STUTTGART

Sichtlich zufrieden, ja glicklich auBerte

sich Joachim Kihn nach seinem fast einein-
halb Stunden dauernden Auftritt mit seinem
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neuen Quintett — er hatte besser gespielt
als im Vorfeld gedacht. Wieder einmal ar-
beitete Kiihn mit um Jahrzehnte jlingeren
Musikern zusammen, die ihn herausforder-
ten und inspirierten. Diese Young Lions
Uberraschten ihn live horbar, obwohl er mit
ihnen bereits eine CD eingespielt hat, durch
ihre Intensitdt, ihre stets gesteigerte Spiel-
lust, es waren Trompeter Jakob Bdnsch,
Bassist Nils Kugelmann und Schlagzeuger
Sebastian Wolfgruber. Kihn war sich sicher,
dass der Vibraphonist und Marimbaspieler
Andrés Coll, den er auf Ibiza entdeckte, eine
passende Stimme und Stimmung ergdnzen
kénnte.

Ein beeindruckendes Energielevel aus
rasantem, treibendem Spiel, wo es aber
dann auch soft und melodisch wird, das
die Kennzeichen der CD und des Stuttgarter
Konzerts gleichermaBen. Bisweilen nehmen
zwei der finf Musiker eine Art Dialog auf,
etwa Piano und Marimba oder Bass und
Drums. Das Schlagzeugspiel Gste einen
wahren Klangstrom aus.

Fur ihn sei der Auftritt die Essenz der
|dee vom Jazz gewesen, sagte Kihn
hinterher. GUDRUN ENDRESS

ELIAS STEMESEDER/
GEORG VOGEL
JAZZIT, SALZBURG

Die beiden kehren regelmdBig ins Salzbur-
ger Jazzit, ihre erste Heimat noch zu Schul-
zeiten, zurlck. Als gemeinsames Duo waren
Elias Stemeseder und Georg Vogel hier zu-
letzt vor gut acht Jahren zu Gast. Ihr 2022
veroffentlichtes Album »DDIOFEO« klang
auch beim jlingsten Besuch 2026 nach, der
damalige Zyklus wurde mittlerweile durch
eine neue Stlick-Reihe ergdnzt. Die beiden
Pianisten, ansonsten auch an mikrotonal
gestimmten Claviton-Instrumenten und
Synthesizern zu erleben, fanden an diesem
Frihlingsabend mit zwei Konzertfligeln ihr
Auslangen. Stemeseder, links positioniert,
sal Vogel gegenlber, sodass die beiden
groBformatigen Klaviere in engem Kontakt
standen und im Kellersaal bis auf wenige
Ausnahmen dicht und dichtest gefligte
Mischkldnge zu vernehmen waren, gespeist
aus beiden Instrumenten. Es zdhlt zum
Kernkonzept, sich in der Regel zeitgleich
horbar zu machen und ohne Unterlass
scheinbar stabilisierte Duo-Verldufe zu kon-
terkarieren. Auf den Pulten liegen Notate,
nicht aber ausnotierte Partituren. Was eben
noch gemeinsam hergestellte Polyphonie
war, geriet — und auch das nur voriberge-
hend — durch plotzlich hereinschwappende
Grooves ins Wanken. Doch sind nicht
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Schwere Reiter: Kirke Karja & Felix Hauptmann...

alleine solche musikalische Uberlappungen
der beiden Pianisten Markenzeichen. Die
Schichtung tonal und rhythmisch wechsel-
voller Linien lasst den Pegel immer wieder
steigen und richtiggehende Cluster-Uber-
schwemmungen entstehen. Die Einleitung,
in der sich Stemeseder und Vogel kurze
Zeit abwechselten, war so gesehen eher
untypisch, erst gegen Ende sollte ghnliches
Alternieren wiederkehren (und damit Final-
wirkung zeitigen). Das zahlreich erschie-
nene Publikum akklamierte den energisch
ausgetragenen, fur ein kinftiges Album
aufgezeichneten Infight nach Kraften. Erst
nach einer stirmischen Zugabe wurde es
am Schauplatz allméhlich ruhiger.
WOLFGANG GRATZER

MARKUS STOCKHAUSEN QUARTETT
STADTISCHE SCHULE FUR MUSIK,
TANZ UND THEATER, SINDELFINGEN

Einen »schonen Saal mit besonderer
Atmosphdre«, nannte Markus Stockhausen
zu Konzertbeginn den Auftrittsort, haderte
im ersten Set dann aber mit Frequenzen,
die sich — fUr die Zuhdrer nicht wahrnehm-
bar — auf der Bihne in die Quere kamen,
Moglicherweise deshalb, weil der akustische
Flligel elektronisch verstdrkt worden war.
Der Trompeter und Flugelhornist Stock-
hausen ist ein groBer Fan melodischer
Kompositionen, die getragen sind von einer
energetischen, fast schon spirituellen Kraft
und von Ténen, die dem »magischen Au-
genblick« durch ein intuitives Zusammen-
spiel mit den Kollegen feinfiihlig nachspti-
ren. Stlicke wie das hymnische »Sunday
Morning«, das in seinem hofischen Klassik-
meets-Jazz-Duktus lebhafte »Ein Lacheln,
das von Cellist Jorg Brinkmann beigesteu-
erte verspielt-melancholische »Rain No
Play« sind allesamt charakteristisch fir
die seit Jahren zusammenspielende Band
- und stellten schnell klar: hier wird Ton-
kunst mit kosmischer Strahlkraft zelebriert.



... Achim Kaufmann & Rieko Okuda

Christian Thomé am Schlagzeug fallt
auf mit filigraner, klangsinnlicher Technik
und einer Fahigkeit, Rhythmik — hier ein
kleines Glockenspiel, dort ein paar Schellen
— nicht zu sehr in den Vordergrund zu
ricken. Brinkmann wiederum lasst sein
Instrument sanft singen, entlockt ihm aber
auch mal ein Raunen und Frequenzen,
die man eher nicht mit dem Cello assoziie-
ren wirde. Van Vliet wiederum steuert
unaufdringlich Akkorde bei und beugt sich
auch mal zu einem kleinen Synthesizer.
Zusammen bereiten die drei Musiker
ihrem Bandleader das Terrain fir dessen
klare Intonation, die sich im Verlauf einzel-
ner Stlcke intensiviert. Insbesondere dann,
wenn es um die musikalische Erkundung
galaktischer Radume und astronomischer
Phdnomene wie in »Falling Stars,
»Warmlichter« oder »Nebula« geht, mischt
Stockhausen seinen Ténen einen nicht
nur fernen, sondern oft auch gravitatischen
Klang bei. Pit Bauerle von der IG Kultur
versprach nicht zu viel, als er zur Be-
gruBung dieses Abschlusskonzert der
12. Sindelfinger Jazztage als Héhepunkt
ankindigte. THOMAS VOLKMANN

IN SCHWARZ UND WEISS:
ZU 4 HANDEN AN 2 KLAVIEREN
SCHWERE REITER, MUNCHEN

Munchens Kulturreferat hat Schwere
Reiter-Musikverantwortliche Christiane
Bohnke-Geisse fiir die zwei Abende des
viertdgigen Klavierfestivals einen Steinway
D mieten lassen. Nun steht er im Teil eins
des ersten Abends gegentiber dem hausei-
genen D-Fligel — im zweiten Teil werden
die zwei Steinways ineinandergeschoben:
ein Sinnbild? Zundchst spielen Sophie Ray-
naud und Jean-Pierre Collot »Mantra« von
Karlheinz Stockhausen, 1970 von den Brii-
dern Kontarsky in Donaueschingen urauf-
gefuhrt. Eine »13tonige Tonformel« nennt
Stockhausen das gut einstindige Stlck,

jedem der Tone ordnet er eine »Charakteris-
tik« zu, wie etwa »regelmdBige Repetition,
»Ausschwingakzent«, »schnelle Vorschlags-
gruppe, »Triller«, »Tremolo«. Das ergibt
dann bestimmt ein ganz hintergriindig no-
tiertes, allerdings sperriges, segmentiertes
Planspiel samt etwas Theatralik und mehr
ein Gegenulber denn Miteinander; es langt
einen lediglich kurzfristig an. Nicht nur
wenn das Tonband Effekte beisetzt oder
ringmoduliert wird oder immer wieder ein
Holzblock oder Zimbeln angeschlagen wer-
den, wirkt dieses Stlick Musik doch wie von
weit her, wie von damals, als irgendetwas
irgendwo krampfhaft gesucht und freudig
irgendwo irgendetwas gefunden wurde.

Es schlief3t sich ein Klavierduo aus Felix
Hauptmann und Kirke Karja an, das alle
Kopfakrobatik eines Stockhausen todsicher
mal eingenommen hat, aber eben auch den
Jazz und dessen viele Laufwege. Ende des
letzten Jahres war der beiden vorgefihrtes
Programm »Underwater Consciousness«
im Jazz Podium Platte des Monats. Live
kommen beide ohne Notenblatt aus und
rcken sich so nahe, wie es halt die zwei
Ds erlauben.

Man dreht vom luftig gesetzten Einzel-
akkord aus klug immer mehr auf, sogleich
aber auch ab, Logik und Leichtigkeit dabei
ganz ausgewogen. Weil Karja und Haupt-
mann schon ein paar Mal zusammen ge-
spielt haben, wissen sie, wann welche Kla-
viatur-Territorien wie besetzen und wann
aufeinander pfeilschnell reagieren oder gar
zurasen. Es scheint da und dort, als wdre
Karja firs minimalistische Harmonisieren
zustdndig, wahrend Hauptmann mitunter
harsche Schlaglichter setzt, moglicherweise
die Zweite Wiener Schule insgesamt deutli-
cher im Nacken als seine Partnerin.

Dass Klassik mit ins Repertoire gehort,
jene des 20. Jahrhunderts und driber, splrt
man sofort, integriert werden deren Errun-
genschaften aber immer indirekt. Sogar
Spuren von Romantik ziehen rein, doch
auch hier wird nichts eins zu eins Ubernom-
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men. Vor allen Dingen aber: Man weif3
um Spannung. Wie die halten und mit-
teilen — und von ihr sich spielerisch losen.
ADAM OLSCHEWSKI

Musik Uber Musik ist das Thema der Ge-
schwister Sophie und Vincent Neeb am
zweiten Abend. An ein Mozart-Fragment
von 1781 schlieBen sie nahtlos Nachgedan-
ken zum Komponisten von Steven Heelein
aus dem Jahr 2020 an, was einen kurzen
Moment reizvoller Irritation erzeugt ob des
unangekindigten Wechsels im Klangduktus.
Das heiter Tdnzerische bei Mozart fuhrt
Heelein dann allmdhlich der Stille entgegen.
Es folgen (vierhéndig an einem Fligel)

drei kurze Bach-Bearbeitungen von Gyorgy
Kurtdg und ebenso viele selbstkomponierte
Miniaturen des 100-jchrigen Ungarn, die
sich ebenfalls auf J.S. Bach beziehen. Im
Zentrum aber stehen die 1964 entstande-
nen »Monologe« von Bernd Alois Zimmer-
mann. Der hat darin quasi die Metamusik
zum Kompositionsprinzip erhoben, unter
Verwendung von Zitaten von wiederum Bach
und Mozart Gber Beethovens Hammer-
klaviersonate bis hin zu Debussy und Mes-
siaen. Allerdings Uberformt er diese Inspira-
tionen mit einer entschieden (post)moder-
nen Asthetik, farbenreich in der Tonsprache,
gewagt in den Dynamikspriingen, im Klang-
gestus noch heute frisch und unverbraucht
wirkend. Und wdhrend es zum Aufspiren
der homoopathisch dosierten Zitatschnipsel
wohl ausgefuchster Klassikexperten bedarf,
wird der Jazzkundige in den Dissonanzen,
Tonwirbeln und unter Einsatz der Ellbogen
erzeugten Cluster womaoglich unschwer eine
Art transkribierten Cecil Taylor erkennen.
Dass Alexander von Schlippenbach und
Manfred Schoof Zimmermann-Schiiler
waren, leuchtet unmittelbar ein.

Als einziges der vier Duos erweitern an-
schlieBend Achim Kaufmann und (vor allem)
Rieko Okuda den Klangraum ins Fligel-
innere hinein. Ungeachtet gelegentlicher
zerknullter Blechdosen auf den Saiten fih-
ren aber auch sie ihre Dialoge zumeist auf
der Tastatur. Dabei sind extreme Kontraste
(etwa im bespielten Tonhéhenbereich) und
Wechsel zwischen vorsichtig angedeuteten
Harmonien und dichten Klangballungen
konstituierende Elemente einer poststilisti-
schen Klaviermusik, in der Berg (Alban) und
Hill (Andrew) keine untberbriickbaren Ge-
gensdtze, sondern entfernte Verwandte auf
der Suche nach einer autonomen Klang-
sprache sind. Eine Partitur braucht’s daftr
nicht — der intuitive Zugriff auf die in unter-
schiedlichen Lagern gemachten Hor- und
Spielerfahrungen ist sicher genug.
REINHOLD UNGER
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LESERBRIEFE

Die folgenden Briefe, die bis auf jenen
Alexander von Schlippenbachs allesamt
als E-Mail in der Redaktion ankamen,
beziehen sich vor allem auf den letzten
Absatz der Kolumne »Los geht’s« auf
Seite drei der Ausgabe 4-5/2026, wo ein
langjdhriger Abonnent zitiert wird, der
kiindigt und dem Jazz Podium im Grunde
den Untergang wiinscht.

Lieber Herr Olschewski,

nur mit Kopfschitteln kann ich auf den
unterirdischen Brief aus der Schweiz re-
agieren, den Sie im Editorial der jingsten
JP-Ausgabe erwdhnen.

Als Kontrapunkt erlaube ich mir, dem
Jazz Podium eine kleine finanzielle Unter-
stitzung zukommen zu lassen.

Ich schdtze den von Ihnen eingeschlage-
nen Weg firs Jazz Podium, und zwar inhalt-
lich wie auch layout-seitig.

Auf dass die unfreundlichen Erwartungen
des Schweizer Ex-Abonnenten nachhaltig
enttduscht werden.

Herzlichen GruB3, Joachim Recktenwald

Liebe Redaktion!

Der von lhnen zitierte »Jazzliebhaber«
aus der Schweiz ist an Zynismus und Bos-
haftigkeit kaum zu Uberbieten. Das als
mein Kommentar dazu. Es ehrt Sie, dass
Sie lhrerseits auf diese Boshaftigkeit nicht
weiter eingehen.

Ich habe — glaube ich — seit etwa 30
Jahren ein Abo und viele Entwicklungen des
Magazins mitbekommen. Von Erstarrung
kann dabei keine Rede sein. Mit ihrem ge-
genwdrtigen Schwerpunkt auf improvisierte,
freie Musik, decken Sie Inhalte ab, die in
den Ublichen Hochglanzmagazinen nicht
vorkommen. Das Interview mit Joe Morris
zum Beispiel liefert mit seinem DIY-Konzept
und Musikverstdndnis einen Gegenpol zur
kommerzialisierten Musikindustrie. Ich finde
das sehr anregend in einer Zeit, in der Mar-
keting wichtiger ist als Inhalte, in der das
Weltgeschehen von Geld getriebenen Auto-
kraten bestimmt wird usw.

Es macht Hoffnung, dass Menschen nicht
aufstecken und »ihr Ding« machen, obwohl
sie in anderer Weise vielleicht mehr Geld
verdienen kénnten. (Jazzmusiker/innen sind
finanziell allgemein — je freier sie arbeiten
— sowieso nicht auf Rosen gebettet.)
Machen Sie weiter so und lassen Sie sich
von abwertenden Mails nicht in Ihrem Tun
beeintrdchtigen.

Beste GriBe, Burkhard Hill
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Werter Herr Olschewski,
ich schreibe nie Leserbriefe, aber diesmal
muss es sein. Zwei Glickwlnsche méchte
ich Ihnen aussprechen:

1. zum, flr mich, stets sehr gelungenen
JAZZPODIUM. Ich bin Abonnent seit be-
stimmt 40 Jahren und freue mich jedesmal
auf das neue Exemplar. Als Amateurmusiker
im Jazzgenre, ist es flr mich immer wieder
spannend, Uber Neuigkeiten im Jazz infor-
miert zu werden. Ich beobachte die Jazz-
szene schon soooo lange ... ich denke nicht
»im Traum« daran, das JAZZPODIUM zu
kindigen.

2. zum Weggang dieses Abonnenten im
Januar. Wer braucht solche Leser?

Diese Dreistigkeit ist schon nicht mehr zu
Uberbieten. Das wollte ich Ihnen gerne
mitteilen und Sie auf jeden Fall ermuntern
dranzubleiben ...

Mit freundlichem Gru3 aus dem hohen
Norden, Peter Werner

Einen GruB bitte auch an Herrn H.
Schraudolph fir seine immer kostliche
Blues-Kolumne

WOLFRAM
KNAUER 2U
JAZZ UND
WIDERSTAND

USA

Joe Morris

Raiil Refree &
Maria Mazzotta

Marilyn Crispell

Maria Schneider

Liebes Jazzpodium,
vielen Dank fur die wunderbare Ausgabe
4-5/2026!

los geht’s (letzter Absatz) — ja, der »Jazz-
liebhaber« und Ex-Abonnent ist ein kranker
Mensch, dem leider nicht zu helfen ist.

Timo Hoyers Polemik (S.38—-39) kann ich
mich problemlos anschlieBen.

Prompt finden sich im neuen JP zwei zum
Thema passende Beispiele:

Nils Wiilker »Zuversicht« (Seite 69-70)
Reinhold Unger sieht es nach wattebausch-

kritischen Betrachtungen positiv: Endlich
(als ob das eine Seltenheit ware) mal wieder
Hintergrundjazz fir Leute, die Jazz nicht
mogen.

Zu einem treffenden Ergebnis kommt
dagegen ein paar Seiten spdter Gabriel
Aniol (Vinyl S.78). Danke daftir!

Rudi Mahall tber Monk und mehr
(S. 40-41) Kostlich! Wie war’s mit einer
regelmaBigen Kolumne mit Rudi Mahall?

Lieber Herr Olschewski, danke fiir die
Wirdigung Miles Davis im Plugged Nickel.
AbschlieBend noch eine kleine personliche
Geschichte dazu. Anno 1995 habe ich
mir die Box sofort zugelegt und mir jeden
Tag bzw. Abend ein bis zwei Sets ganz in
Ruhe und alleine angehort. Irgendwann
habe ich festgestellt, dass ich ja nur
noch auf das Schlagzeug hore....
Herzliche GriBe, Horst Haas

(Auf die Entgegnung der Redaktion:
»Danke sehr fir die Aufmunterung, lieber
Herr Haas. Reinhold Unger hat seinen
Satz ironisch gemeint... Er fand es ent-
tduschend, dass so gute Mitspieler auf
so beliebigen Musikentwurf treffen« kam
die folgende Antwort:)

Die Ironie des Reinhold Unger hat sich mir
nicht erschlossen, was natirlich nichts
daran dndert, dass wir es hier mit einem
exemplarischen Beispiel von »Scheckheft-
jazz« zu tun haben. Diesen Begriff habe
ich bereits in den 80er Jahren gelesen.
Ein Musiker, durchschnittlich »begabt«
will sein Renommee bzw. seine Biographie
(... machte Aufnahmen mit...) aufmotzen,
Plattenfirma/Produzent nimmt Geld in die
Hand. Namhafte Profis werden gebucht.
Studiotermin, Profis spielen was von ihnen
verlangt wird, erhalten einen Scheck (in
Hohe der vereinbarten Gage), gehen und
vergessen das Ganze.
Danke fir Ihre Antwort, bis demndchst!
Horst Haas

Jazz Podium 4-5/2026, Seite 40

Bravo Rudi! Du sagt es.

Jazz gehort nicht in die Schule.
Monk tat recht und ist als einsames
Genie sowieso allzeit und allemal
Uber jede Kritik erhaben.

Berlin, den 29. Mdrz 2026
Alexander v. Schlippenbach
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MIKE WESTBROOK
21.3.1936 HIGH WYCOMBE, GB
11.4.2026 EXETER, GB

Mike Westbrook hat 1984 Kontakt mit mir auf-
genommen fiir die Hat Hut-Veréffentlichung,
noch auf Vinyl, von »On Duke’s Birthday«. Es
hat sich in den vielen Kontakten im Zusammen-
hang mit den Alben »Love for Sale«, »West-
brook-Rossini« eine Freundschaft entwickelt,
die lose, aber immer da war. Sie war kraftvoll.
Ich war erfreut, im Frithjahr 2025 wieder von
ihm zu hdren und seinen Vorschlag fiir die
Edition seiner »The Piano in the Room and the
Blues« von 2006 fir eine der ersten CDs bei
AlAy AG entgegenzunehmen. Die Verdffent-
lichung hat ihm grofe Freude bereitet. Ich
verliere mit Mikes Tod eine sehr starke Per-
sonlichkeit, die auch ein Vorbild war.

Werner X. Uehlinger
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ELIAS STEMESEDER, TASTEN
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Neben zahlreichen historischen Alben
beeinflussen mich meine Zeitge-
noss:innen mindestens ebenso stark
wie die groBen Namen des Kanons.
Deshalb schreibe ich hier {iber vier
Pianist:innen, deren Arbeit fiir mein
musikalisches Denken zentral ist.

JON ELBAZ

A TENEBROUS
HEART ABLAZE
Eigenverlag

Jon Elbaz gehort flr mich

zu den pragenden Pianisten
der juingsten amerikanischen
Generation. Ich kenne kaum
andere, die mit so groBer Sorg-
falt und Hingabe historische
Disziplinen erforschen und da-
bei an ihrer Verpflichtung zur
Innovation festhalten. Jon steht
klar in der Tradition von Earl
Hines, Thelonious Monk,
Andrew Hill, McCoy Tyner,

Art Tatum, Jaki Byard, Cecil
Taylor und Bud Powell und ist
gleichzeitig unermudlich am
Erforschen zeitgendssischer
Musiken und Klaviertechniken.
Auf seinem Soloalbum kommen
diese Qualitdten zum Tragen:
spdtromantische Spielhaltun-
gen im Sinne Skrjabins, pointil-
listische Verdichtungen im
Gestus von Cecil Taylor oder
Stockhausen, lineare Inventio-
nen aus dem Bebop-Kontinu-
um. Sein Anschlag ist immer

in hochstem MaB kontrolliert
und kultiviert, seine harmoni-
sche und rhythmische Sprache
reich an Farben und Schattie-
rungen und seine Kompositio-
nen von grof3er melodischer
Eigenstdndigkeit.
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GEORG VOGEL
LIVE IN MOERS
Schattellit

Georg Vogel ist flr mich nicht
nur ein um wenige Jahre dlterer
Schulkollege aus Salzburg und
damit seit meiner Jugend ein
personliches Vorbild, sondern
ein auBergewohnlich eigen-
standiger Komponist, Tasten-
instrumentalist und musikali-
scher Denker unserer Zeit, der
mit konzeptioneller Konsequenz,
grammatikalischer Kreativitat
und einer Kombination aus idio-
synkratischen Einflissen Musik
konstruiert, die sich trotz ihrer
Komplexitdt erstaunlich einfach
vermittelt. Er forscht an rhyth-
mischen, (mikro-)tonalen und
formalen Konzepten, baut
Klaviaturen mit 31 Ténen pro
Oktave, adaptiert Volksmusiken,
entwickelt Strategien zur chro-
matischen Solmisation im er-
weiterten Tonraum und ist ein
phdnomenaler Pianist mit sehr
eigenstdandiger Klangsprache.
»Live in Moers« zeigt einen
speziellen Ausschnitt seines
Schaffens: Auf einem in 31-
Ton-Subsets gestimmten Kla-
vier spielt er eigene Werke und
Adaptionen von Volksliedern.

CRAIG TABORN
JUNK MAGIC
Thirsty Ear

Craig Taborn nimmt fir mich
pianistisch-musikgeschichtlich
eine Stellung ein, die sich mit

der von Art Tatum, Bud Powell,

McCoy Tyner oder Cecil Taylor
vergleichen l3sst: Es gibt ein
Davor und Danach - Craig
Taborn wirkt in diesem Sinne
stilbildend. Seine Alben sind
fdr mein musikalisches Ver-
stdndnis von zentraler Bedeu-
tung, wobei »Junk Magic« hier

eine besondere Rolle einnimmt:

Es zeigt ihn sowohl als Pianis-
ten als auch als Sound Desig-
ner, Komponisten und Produ-

zenten. Neben seiner Virtuositdt

als Pianist ist seine musikali-

sche Vision im Gesamten weit-

reichend — kompositorisch,
klanglich, spieltechnisch und
in der Kombination disparater
Elemente. Dartber hinaus hat
sein Ansatz, elektronische und
akustische Instrumente zu
kombinieren, groBen Einfluss
auf meine eigene Arbeit.

KAJA DRAKSLER
BARE, UNFOLDING
Zavod Sploh

Kaja Draksler schafft es, in
ihrer Arbeit gleichzeitig Distanz
und Ndhe zu bekannten Traditi-
onen herzustellen und so Musik
zu entwickeln, die strukturelle
Strenge mit bildlicher Assozia-
tion verbindet: eine Musik, die
an andere Musiken erinnert,
diese jedoch nie zitiert oder
kopiert, die mit emotionalen
Assoziationen arbeitet, diese
aber stets auf abstrakte Weise
einsetzt, sodass sie nie fahl
wirken. lhre kompositorische
Sprache setzt sich aus einer
Vielzahl von Verfahrensweisen
zusammen — von »klassischen«
Kompositions- und Satztechni-
ken bis hin zu elektronisch-
experimentellen Ansdtzen.

So entfaltet jedes ihrer Projekte
einen eigenen Kosmos an
Bedeutungen und Referenzen.
Kaja Draksler zeigt mit ihrer
Arbeit auf einzigartige Weise
Mdglichkeiten, die uns gegen-
wdartig umgebenden Musiken

zu begreifen, neu zu denken
und in zeitgendssische Meta-
musik zu Ubersetzen. lhr aktuel-
les Oktett-Album »Bare, Unfol-
ding« ist eines von vielen Alben,
in denen diese Qualitaten hor-
bar werden.
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27. European
Jazztival

at Schloss Elmau
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Hotelaufenthalt inkl. Konzerttickets, Frihstiick, Sportprogramm, Yoga, Spa u.v.m.
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