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

Pablo Ablanedo Octet: 
From down There 

Jenny Scheinmann (vln), Avishai 
Cohen (tp), Anal Cohen (st, ss, el), 
Jerome Sabbagh (st, ss), Juancho 
Herrera (g-elect), Pablo Ablanedo 
(p), Fernando Huergo (b), Franco 
Pinna (bat, bombo), Julio Santillan 

(g), Katie Viqueira (voc). 
Nueva York, agosto de 2000 

FS New Talen! 109-2 
(Actual Records) 

**** 
La etiqueta "nuevo talento" 

debería ir acompañada, 
creemos, de una mínima pre­
sentación del aspirante a sus 
potenciales oyentes, que son 
los que en definitiva deberán 
dirimir si se trata verdadera­
mente de un nuevo talento. 
Obviando esta falta de infor­
mación, Ablanedo se encarga, 
desde el primer momento, de 
manifestar su valía como arre­
glista y compositor. From down 
There muestra, sobre un con­
vincente y original lienzo rítmi­
co, un caleidoscópico dibujo 
de colores y texturas sonoras, 
dando la medida del arreglo 
como catalizador de las posibi­
lidades expresivas de un octe­
to; no hay revolución, sino una 
refinada puesta en escena de la 
argumentación musical. Sub­
yace aquí una referencia cons­
tante a una Argentina sentida 
en la distancia, y este recuerdo 
se concreta en sugestivos aro­
mas que dan un toque diferen­
ciador a la música del pianista. 
Pero si en From down There el 
viento inspirador procede del 
noroeste rural (en Chacarero de 
la Esperanza es aún más evi­
dente), Claroscuro trasluce un 
origen capitalino. Aunque no 
todo el disco mantiene, en 
nuestra opinión, el mismo inte­
rés, hay que referirse a la ver­
sión de Para dejar, delicado te­
ma cuya exposición discurre 
como un susurro, poniendo de 

manifiesto la sinergia entre 
unos solistas que dan valor 
añadido a la propuesta. 

José Luis Salinas 

Beirach ... Huebner ... 
Mraz: 

Roundabout 
Federico Mompou 

Richie Beirach (p ), Gregor 
Huebner (vln), George Mraz (b). 

Alemania, mayo de 2001 
Act 9296-2 
(Karonte) 

**** 
La carrera de Richie Beirach, 

estupendo y veterano pianis­
ta que se procuró un bello libro 
de canciones de Béla Bartók pa­
ra su anterior aparición disco­
gráfica con su trío de violín y 
contrabajo, ha sido un itinera­
rio accidentado y sacudido a 
bandazos con pocos remansos 
de paz y concentración creati­
va. Beirach tiene una sensibili­
dad lírica y un gran dominio 
técnico del piano que se con­
centra en los aspectos melódi­
cos y armónicos del tantas ve­
ces inabarcable instrumento. 
Por ello, ha grabado una serie 
de discos en solo, sin despreciar 
el formato clásico de trío. Los 
avatares de Steve Kuhn y 
Denny Zeitlin son dos compa­
raciones espontáneas. 
Beirach es una músico lo bas­
tante embebido de la tradición 
añeja que representa su piano 
de jazz para lanzarse en pos de 
la aventura en la que tantos bu­
ques han naufragado (Jacques 
Loussier) o ido a la deriva (Mo­
dern Jazz Quartet). Mirando en 
dirección contraria a Loussier, 
quien encorsetaba a J.S. Bach 
con un chispún de batería, Bei­
rach recupera del cuasi olvido a 
un compositor catalán bastante 
menospreciado en su patria, 
pero loado en la nación gala y 
comparado con frecuencia con 
Eric Satie y Gabriel Fauré. Reco­
nociendo la diversidad formal y 
temática que Europa ha confe­
rido al jazz contemporáneo, 
Beirach hace un segundo disco 
inteligente y bello que reposa 
sobre tres focos instrumentales 
perfectamente afinados en una 
sintonía con los quince temas 

John Lewis: 
Evolution 11 

John Lewis (p), Howard Collins, Howard Allen (g), Marc Johnson, 
George Mraz (b), Lewis Nash (bat). 

Nueva York, 2000 
Atlantic 7567-83313-2 

(Oro EastWest) 

***** 
Para la mayoría de los aficiona­

dos al jazz John Lewis era la 
sombra o, si se quiere, la etique­
ta mesurada del Modern Jazz 
Quartet, un grupo que -a partir 
de la sección rítmica de la big 
band de Dizzy Gillespie- nació 
como Milt Jackson Quartet y que 
después (arte democrático), se 
colectivizó. Jackson era la apa­
riencia brillante del cuarteto, Le­
wis los modales urbanos, Percy 
Heath y Connie Kay la máquina 
silenciosa. Todos juntos, un reloj de arena que se volvía cada vez 
que se vaciaba o llenaba. Así, durante unos cuarenta años. En pa­
ralelo, y en el ámbito individual de cada uno de ellos las cosas fun­
cio_nar?n del mismo modo, cada uno en su papel.' Lewis, que es 
quien interesa en esta reseña, siguió proyectando la sombra, ahora 
a)argada, d_e gran parte_~e la tradi<_:ión y la modernidad del jazz. A 
titulo de eJemplo, remitir a los celebres discos Grand Encounter. 
2_ºEast-3ºWest. (1956, Pa~ific Jazz) y A Concert of Contemporary Mu'. 
sic d~ la Modern Jazz Soc1ety (1955, MGM), los cuales ilustran, res­
P~;t1vamente, ambas situaciones. Fue también, el primer "creyen­
te en_ la ruptura de las ~;tructuras formales y tradicionales del jazz, 
a partir -~el bl_ues:, conf10 en ?rnette Coleman antes que nadie y 
pro,m?v10 la d1fus1~n de su ~us!ca. Pero, sobre todo, era un pianis­
ta unico. La esencia del estilo instrumental de Lewis estaba en la 
economía de recursos y el preciosismo del toque; era una suerte de 
virtuoso de lo sucinto, un maestro de los silencios y las pausas un 
artífice de la respiración musical. Lewis entendía el blues no c~mo 
un recurso ni un punto de partida, sino como un tronco factible de 
la tran_sformación que quisiera aportársele. Llegó a fundir, con per­
t1nenc1a, la estructura tradicional del blues con la arquitectura de las 
fugas de Bach, sin conflictos ni préstamos onerosos. Si se buscan 
antecedentes de su estilo de piano, se encontrarán en las notas 
sueltas y la tensión rítmica de Count Basie; Thelonious Monk (su 
conte1;1poráneo) le aportó algo más intangible: la pulsión artística, 
la poet1ca musical. John Lewis murió hace pocos meses, a los 
ochen!a años. Después de algunos maravillosos discos de piano so­
l? Y tno, su testamento parecía haber sido Evolution (1999, Atlan­
t1c). Esta sorpresa, Evolution 11, apareció poco antes de su muerte. A 
la manera de un Count Basie siglo XXI --ecuación imposible- se pre­
senta un cuarteto con Lewis en primerísimo plano, allí donde todo 
es leve, transparente, sutil. La despedida de un grande que será 
echado de menos mientras esta rareza llamada jazz siga con vida. 

de Música Callada interpreta­
dos con tanta delicadeza como 
gusto. El lego, uno mismo sin ir 
más lejos, lo escucha como un 
disco de jazz íntimo, sensual, 
relajado y sentimental. La em­
patía es el feeling que predomi-

Carlos Sampayo 

na en la grabación con una pul­
sión fresca de swing (Mraz), 
melodrama zíngaro-clasico 
(Huebner), y el piano románti­
co de Beirach, que en su edad 
madura mejora. Esta vez ha 
conseguido un disco de jazz 

con materia prima "off jazz" y 
el resultado es tan agradable e 
inteligente que me alegro de 
poder recomendarlo a los 
amantes del jazz y de la música 
clásica, departamento siglo XX. 

Edward Fuente 

Mimmo Cafiero. Open 
Jazz Orchestra: 

Plays Sicilian Songs 
Mimmo Cafiero (arr, g, bat). 
Open Jazz Orchestra. Solistas 

destacados: Stefano D'Anna (ss), 
Salvatore Bonafede (p), Giorgia 

Meli (voc). 
Palermo, Sicilia, septiembre de 

2000. 
Splasc(H) 738-2 
(Afofón Miukis) 

** 
Hay una tendencia muy fuer­

te en el jazz de Europa ( co­
menzó en los Balcanes hace 
muchos años, también en Sue­
cia) a nutrirse del repertorio fol­
clórico autóctono. Los resulta­
dos son dispares, tanto por la 
capacidad de transformar un 
acervo -a través de un lengua­
je que le es ajeno- en otra cosa, 
como por los puntos de con­
tacto de una tradición con la 
otra. Es de suponer que la mú­
sica presentada en este CD - re­
gistro de un concierto- tiene 
un interés provocatorio en el 
área cultural siciliana, donde, 
según Cafiero, impera el "no 
hay nada, no ha ocurrido nada, 
así está bien". El caso de las 
canciones sicilianas aquí pro­
puestas suena algo fallido, co­
mo si a un ritmo no correspon­
diera una melodía, por ejem­
plo, o a un árbol tropical le re­
sultasen hojas de invierno. Esa 
es la sensación que produce a 
nuestros oídos no sicilianos una 
música que es un poco estrepi­
tosa a la vez que extrañamente 
melancólica. La Jazz Open Or­
chestra, que está en funciona­
miento desde 1992, se muestra 
como un colectivo un poco ca­
ótico, digamos, fuera de cen­
tro. El disco cobra hondura en 
las participaciones de los solis­
tas, sobre todo Stefano D'Anna 
y en Salvatore Bonafede, un 
pianista extraordinario. 

C. Sampayo 
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The Bad Plus: 
Motel 

Ethan lverson (p ), Reid Anderson 
(b), David King (bat). 

Mineapolis, diciembre de 2000 
FS New Talent 107-2 

(Actual Records) 

*** 
Tercer disco de Ethan lver­

son en trío, en el que inci­
de en similares vericuetos que 
en los anteriores, es decir en el 
atractivo y peligroso acto de la 
deconstrucción. La temática, 
además de la propia del trío -
justamente la mitad del total­
incluye temas de Abba, Rogers 
& Hart, Carole King y Kurt Co­
bain. La interacción de los tres 
músicos alcanza momentos 
sublimes pero también otros 
que lo son algo menos. De 
cualquier manera la adminis­
tración del clima, éso que ha­
ce de la música algo más que 
una simple sucesión de notas, 
es muy acertada y la verdad es 
que uno no tiene tiempo de 
despistarse. Me ha parecido 
especialmente brillante en este 
sentido la versión del tema de 
King, que alcanza un grado de 
tensión emocionante. 
Que lverson y su trío son de lo 
más potable que corre por es­
tos mundos del jazz no ofrece 
la menor duda y es precisa­
mente por ello, porque vaya a 
saber lo que yo esperaba, que 
este Motel, siendo un excelen­
te disco, me ha dejado algo 
frío. 

Vicente Ménsua 

Adrián laies: 
Tango Reffections 

Adrián laies (p), Horado Fumero 
(b), Pablo Mainetti (band), David 

Xirgu (bat). 
Barcelona, noviembre de 2000 

Ensayo 9B12-2 
(Discmedi) 

**** 
Diez tangos interpretados al 

piano solo y en dúo con 
contrabajo (2), bandoneón (2) 
y batería (1 ). Nueve composi­
ciones de la "época de oro" 
del tango, los años 40, y una 
composición de Adrián laies, 
que pianista y bandoneonista 
interpretan con una emoción 
que de contenida resulta ex-

54/Cuadernos de Jazz 

plosiva. Utilizando una refe­
rencia fácil: el artista ha inten­
tado superar el vano intento 
contado por Borges en aquélla 
en la que alguien intenta escri­
bir nuevamente el Quijote tal 
como fue escrito "original­
mente" -¿ qué significado po­
demos atribuir a esta palabra 
en éste y tantos otros contex­
tos?- y nunca lo consigue. Co­
nocedor de la imposibilidad 
de clonar el arte, Adrián laies 
ha construido su propia bifur­
cación en este disco; el oyente 
debe andar íntegramente el 
camino para comprender el fi­
nal. El primer efecto de la per­
sonalidad artística podría ser 
-como ocurrió conmigo tras la 
primera escucha- cierta sor­
presa, ante lo que un oído ton­
to ( el mío, naturalmente) no 
reconoce como folclórico o no 
sitúa en una estantería del su­
permercado. Esta reflexión so­
bre el tango se desarrolla por 
caminos distintos de las refe­
rencias típicas de la guía del 
turista, el Viejo Almacén, la 
Plaza Dorrego, la Avenida Co­
rrientes, la tumba de Carlos 
Gardel o el ambiente de los 
conventillos; es un lunfardo 
musical construido, mediqnte 
el sentimiento y la ejecución 
de Adrián laies, como un com­
plejo compuesto de melodías 
clásicas del tango, liberadas 
por Astor Piazzolla de su en­
corsetamiento formal, y del 
jazz más reflexivo, con mani­
fiesta influencia de Bill Evans. 
Tras oír por ene vez este disco, 
oí Piazzolla Classics, grabado 
por la Orquesta Sinfónica de 
Buenos Aires, dirigida por Pe­
dro Ignacio Calderón, y una 
cinta de tangos clásicos, y sen­
tí el esfuerzo y el logro de 
Adrián laies: oí su propia voz, 
influida pero independiente, 
del genio de Piazzolla, del cla­
sicismo y del tópico, expresan­
do dos músicas universales 
con emocionante sencillez, 
con voz propia. 

José F. Troyano 

Kudsi Erguner: 
Islam Blues 

Kudsi Erguner (fl ney), Yunus 
Balcioglu, Halil Neciboglu (voc), 

Bruno Caillat (b, perc), Derya 
Turkan (kemen~e), Hakan Gungor 
(kanun), Nguyen Le (g), Renaud 
Garcia-Fons (b), Mark Nausee!, 

Karim Ziad (bat) 
Estudio Zerkall, mayo de 2000 

ACT 9287 
(Karonte) 

*** 
Con el tiempo y la edad, 

uno se hace partidario del 
cada uno en su casa y 
Dios/Alá/BudaNishnu en la de 

todos. Mézclense las carnes y 
las salsas más no los instru­
mentos musicales, que es cosa 
temible para los espíritus sen­
sibles. El turco Erguner, que 
toca ef instrumento más her­
moso del mundo, la flauta ney 
(nai, nai), es, también él, presa 
de la fiebre mestiza. Su ante­
rior disco, comentado en estas 
páginas por mi, nos dejó el sa­
bor amargo de lo incomible; 
no había por donde cogerle. 
En este disco de título premo­
nitorio -por los recientes acon­
tecimientos vividos- sigue erre 
que erre con la idea de mez­
clarse con músicos de jazz, y 
además franceses, y si no viet­
namitas. Bendito sea, pero es­
ta vez el mejunje le ha salido 
medianamente comestible; no 
para darse un atracón, se me 
entienda, pero sí a modo de 
aperitivo goloso que si no lle­
ga a saciar es porque, a lo me­
jor, no lo pretende. Y por lo 
que tiene de fórmula, que el 
mestizaje es esto, fórmula, por 
mucho que se diga y es lo que 
gusta a los que dicen gustar de 
la cosa étnica, pero lo que les 
gusta es otra cosa. Islam Blues 
constituye un entrante que 
despierta los sentidos con sus 
ritmos definidos pero no estri­
dentes, sus voces que entran y 
salen y nos evocan las otras 
voces del flamenco, y una or­
questación discreta cuya ma­
yor cualidad es la variedad. 
Hay piezas como Adjem Blues 
que buscan prender en el 
oyente por la vía directa del riff 
mientras que en Mediterranien 
se evoca un mundo de quie­
tud horizontal y tardes de sol y 
moscas, como en el disco de 
Serrat. Las intervenciones de 
Nguyen Le y Garcia-Fons no 
pasan de anecdóticas, aquí, de 
lo que se trata es de arrimar el 
hombro. En las ( escuetas) no­
tas interiores, se advierte que 
este no es un disco para inicia­
dos en la retórica sufí. Pues 
eso. 

José Mª García Martínez 

Umo Jazz Orchestra: 
Electrifying Miles 

Orquesta detallada en libreto. 
Artista invitado: Tim Hagans (tp). 

Solistas: Jouni Jarvela (sa), Eero 
Koivistoinen (dir, st), Pertti 

Paivinen (cl-b), Raoul 
Bjorkenheim(g), ]armo Savolainen 

(p), Mongo Aaltonen (perc). 
Helsinki, abril de 1997 

A-Records 73153-2 
(Afofón Miukis) 

**** 
Al más electrificante de los 

Miles Davis posibles (todo 
el mundo sabe que dentro del 
trompetista había miles de Mi-

les), le dedica la Umo Jazz Or­
chestra un majestuoso disco 
donde los vientos son los en­
cargados de recrear gran parte 
de la música con enchufe de 
las grabaciones originales. En 
este recorrido aparecen cuatro 
temas del propio Miles más 
tres de Wayne Shorter, y What 
lt Is firmado a "pachas" con 
Scofield; todas composiciones 
emblemáticas de distintas 
épocas que esta orquesta fin­
landesa ha sabido hilvanar con 
una coherencia aplastante y 
atractiva. Uno de los motivos 
que hacen grande al disco es 
que algunos temas como 
What lt Is y High Speed Chase, 
se ven superados por estas 
nuevas versiones en atmósfe­
ra, desarrollo y tensión, con re­
lación a los originales incluidos 
en los discos Decoy y Doo-Bop, 
grabaciones que marcan uno 
de los peores momentos crea­
tivos de Davis. Cosa que no 
ocurre con Spanish Key, cuya 
interpretación en Bitches Brew 
se muestra poco asequible y 
no resiste las odiosas compara­
ciones, aunque la versión esta 
resuelta con gracia y novedad 
en el entramado armónico. 
A pesar de que hay algún cor­
te donde la guitarra es el actor 
principal, tanto en su estructu­
ra y arreglos como en los solos 
que corren a cargo de Raoul 
Bji.irkenheim, el empeño ma­
yor de la orquesta se sitúa en 
crear un perfecto tapiz de fon­
do que sirva a la trompeta de 
Tim Hagans, presente en todos 
los temas, para dar forma a es­
ta relectura. Hagans es uno de 
esos trompetistas a los que el 
tiempo no hace sino configu­
rar en la sabiduría del maestro 
gracias al estudio y la experien­
cia acumulada, y esto le sirve 
para completar y engrandecer 
un poco más la perfecta labor 
de esta gran banda que ya da 
que hablar. Y más que dará. 

Fernando Bezos 

Trilok Gurtu: 
The Beat of Lave 

Trilok Gurtu (perc) con distintas 
formaciones detalladas en libreto. 
Bombay, Johannesburgo, Nueva 
York, Filadelfia, mayo de 2000 y 

junio de 2001 
Blue Thumb Records 549 745-2 

(Universal Music) 

**** 
Los senderos por los que an­

da el hindú Trilok Gurtu se 
alejan cada vez más de Améri­
ca y Europa tanto como con­
cepto musical (el jazz) como 
en los sonidos prestados a múl­
tiples contextos (Niels Lan 
Doky, Jan Garbarek, John 

McLaughlin, Oregon, Barre 
Phillips, Louis Sclavis o Pharoah 
Sanders), y se acercan cada vez 
más a su continente, aunque 
nunca lo había perdido de vis­
ta, y sobre todo a Africa al que 
ya dedicó por entero Africa 
Fantasy. 
Los músicos proceden casi to­
dos del continente africano y 
se presta especial atención a 
las voces, labor que recae en 
Wasis Diop (Senegal), Salif Kei­
ta (MalO y Angélique Kidjo 
(Zaire) entre otros/as, para dar 
forma a este The Beat of Love 
cuyo título es fiel reflejo del 
contenido. Como curiosidad 
muchos de los músicos han 
colaborado con el camerunés 
Manu Dibango, y de hecho 
Passisng Boy parece ideado por 
él y cantado casi en el mismo 
registro grave que caracteriza 
la voz de este cantante. 
Que Gurtu se aleje del jazz y se 
impregne de los sonidos pri­
marios originales, donde tam­
bién hay espacio para el más 
puro pop africano, como en A 
Friend, no es una mala elección 
sino más bien al contrario ya 
que parece encontrar en este 
universo su mejor expresión y 
esta grabación se sitúa entre lo 
mejor del músico como líder. 
Como percusionista, en espe­
cial con la tabla, siempre pare­
ce estar tenso y destilar cierta 
rudeza en los golpes, y así y 
todo nota uno la sensación de 
suavidad que transmite en el 
mensaje. En la parte final pare­
ce decir: "Esto es A/rica y sue­
na muy bien, sus ritmos y sus 
voces, pero que quede claro 
que todos los caminos condu­
cen a Bombay". Y ahí nos lleva 
en Ola Bombay y Tuhe. 
Ver la cantidad de lugares que 
aparecen como ubicaciones 
de grabación y las fechas aleja­
das en más de un año hace su­
poner que se ha ido grabando 
a los músicos en distintos pai­
ses para luego apañar el resul­
tado en estudios y mesas de 
mezclas. A pesar de que esto 
sería una pena, por aquello de 
grabar al calor que da la cerca­
nía y la amistad, el resultado es 
inapelable y supera cualquier 
prejuicio. Eso sí, ubicaremos a 
The Beat of Lave en el apartado 
de World Music para que no 
haya dudas. 

F. Bezos 

Institut Valencià de Cultura



Karrin Allyson: 
Ballads. Remembering 

John Coltrane. 
Karrin Allyson (voc), James 

Wil/iams (p), John Patitucci (b), 
Lewis Nash (bat), Bob Berg, James 

Carter (st), Steve Wilson (ss). 
Nueva York, noviembre de 2000 

Concord Jazz 4950-2 
(Enfasis Records) 

*** 
Karrin Allyson desde princi­

pios de los noventa ha veni­
do dejando una ristra de gra­
baciones para la casa Concord. 
Su carrera ha sido bastante co­
herente y figura por méritos 
propios entre las mejores voces 
surgidas en el jazz en este últi­
mo periodo. Es respetuosa con 
las letras y el sentido de las 
canciones, sin caer en malaba­
rismos gratuitos. Ahora ha 
querido rendir un homenaje a 
Coltrane y al disco que más le 
gusta del gran saxo tenor y so­
prano de Filadelfia: Ballads. Ha 
respetado el orden de temas 
del registro originario, aña­
diendo al final otras tres bala­
das relacionadas con Trane: su 
composición y caballo de bata­
lla durante sus últimos siete 
años -desde su inclusión en 
Giant Steps- Naima (dedicada a 
su primera esposa), Why Was I 
Born? (que aparece en su disco 
con Kenny Burrell) y Everytime 
We Say Goodbye (que pertene­
ce al álbum My Favorite 
Things) . A Allyson le fascinó el 
clímax y el feeling que el Cuar­
teto confiere a cada una de las 
baladas y ha intentado mante­
ner en sus versiones esa inten­
sidad a base de retención. Para 
ello ha contado con James Wi­
lliams en el papel de McCoy 
Tyner. Una elección lógica, 
pues al fin y al cabo es un dis­
cípulo suyo. Patitucci y Nash 
completan una rítmica bastan­
te soldada y atenta. 
El mayor problema, claro, era 
quién ocupaba el lugar de Tra­
ne. Para ello ha contado alter­
nativamente con Bob Berg y 
James Carter al saxo tenor y 
con Steve Wilson al saxo so­
prano. Berg y Wilson se apli­
can con mimetismo y dedica­
ción a la tarea, a fin de cuentas 
ése es el universo del que se 
nutren como solistas. Carter, 
ya se sabe, es otra cosa y enla­
za más con un lllinois Jacquet 
que hubiera pasado por la 
MCM de Chicago. Su tono si­
nuoso y el amplio vibrato, a 
veces rapsodiante, dan mejor 
la réplica a la cantante en Say 
it (over and over again) que en 
Ali or Nothing at Ali. Quizá de­
bido a que aquí se ha mante­
nido el tratamiento rítmico ori­
ginario y, al echar en falta a 
Coltrane, chirría un poco esa 

aproximac1on más arcaizante 
de Carter. Allyson se acompa­
ña con sobriedad y delicadeza 
al piano en / Wish I Knew, in­
terpretada en trío (también en 
Easy to Remember, de nuevo 
con Williams en la banqueta, 
con cuyo único apoyo canta 
Why Was I Born?). Aunque no 
es éste el terreno propicio, 
pues se trata de un disco de 
baladas, la mayoría en tempo 
lento y medio-lento, al final de 
Ali or Nothing ... emplea juicio­
samente el scat y en Naima, 
como suele hacerse, su voz 
-sin palabras- empasta con el 
saxo en la exposición de la 
melodía. Pero, donde resulta 
más convincente es en la inter­
pretación de los textos, que 
afronta con sensibilidad y suti­
leza. Tratándose de una voz jo­
ven y reciente, máxime en una 
especialidad tan yerma actual­
mente, es una buena noticia 
un disco como éste. 

Federico García Herraiz 

Michael Brecker: 
Neamess of You. 
The Ballad Baok 

Michael Brecker (st), Pat Metheny 
(g), Herbie Hancock (p), Charlie 
Haden (b), Jack DeJohnette (bat) 

+ James Taylor (voc). 
Nueva York, diciembre de 2000 

Verve 549 705-2 
(Universal Music) 

** 
B recker ha pasado de no 

grabar nada a su nombre 
en la primera etapa de su ca­
rrera, precisamente cuando 
fue un referente obligado del 
instrumento, a grabar con una 
cierta frecuencia, digamos un 
disco cada dos años. El ante­
rior The Time Is off the Essence, 
era un disco seriamente plan­
teado y estaba bastante bien . 
En este que nos ocupa, Brec­
ker se enfrenta a "la prueba 
definitiva": la interpretación 
de baladas. Todo un reto. Para 
afrontarlo, el productor Pat 
Metheny organizó un entorno 
de primeros espadas para 
acompañar en el evento. La 
simple lectura del personal ca­
si quita el hipo (lo que lo aca­
ba de quitar es la presencia del 
cantante James Taylor, absolu­
tamente fuera de lugar, su­
pongo que Metheny (y Bree-

ker) sabía lo que hacía ¿o no?). 
Un supergrupo en el que ( co­
mercialmente) no falta nadie. 
Un acierto son los temas, bo­
nitos y relativamente actuales 
si exceptuamos uno de lrving 
Berlín y otro de Kurt Weill que, 
curiosamente acaban siendo, 
para mi, lo mejor del álbum. 
Brecker demuestra una vez 
más que es un grandísimo sa­
xofonista tenor (gracias por 
utilizar únicamente un instru­
mento), pero que está muy 
alejado de ser un gran creador 
de música, es decir, un gran 
músico. Lo que hace lo hace 
con una perfección tal que a 
mí me continúa sorprendien­
do casi treinta años después. 
Pero es como una película sin 
demasiado contenido ( de 
cualquier tipo), que acaba sin 
dejar huella. 
Hay momentos interesantes 
precisamente en esos dos te­
mas que cité anteriormente, 
en donde Hancock, no excesi­
vamente generoso a lo largo 
del disco, se deja oír, lo mismo 
que DeJohnette y el resto. El 
productor quizás pensó que ya 
había hecho bastante con la 
producción y se muestra bas­
tante discreto. 
Quería decir también que esta 
obra resulta -en ocasiones­
demasiado paralela al Bal/ads 
de Coltrane, no sólo en su 
planteamiento sino, y sobre 
todo, en la interpretación de 
Brecker. Hay inflexiones (qué 
sería de la música, pero sobre 
todo del jazz, sin las inflexio­
nes) que son coltraneanas pu­
ras, como la emisión de algu­
nos armónicos, la construc­
ción de la frase ( cosa nada fre­
cuente en Brecker que tiene 
muy superado a Trane) y en 
general el clima, insisto, que 
recuerdan aquel justamente 
célebre álbum. 

V. Ménsua 

Aydin Esen: 
Living 

Aydin Esen (sint,tecl), Miroslav 
Vitous (b),Vinnie Colaiuta (bat). 

Estambul, julio de 2000 
EmArcy 01 4121-2 
(Universal Music) 

** 
Casi todo en este disco (me) 

parece por definir: el titular 
o titulares, el compositor o 
compositores y el estilo. El afi­
cionado conoce sobradamente 
al principal reclamo: Miroslav 
Vitous, cuyo nombre aparece 
en plano de igualdad con Vin­
nie Colaiuta y Aydin Esen (pre­
sunto titular). Este último es un 
excelente pianista turco, for­
mado en EE.UU., que durante 
la pasada década ha tocado 

entre otros con músicos de la 
talla de Eddie Gómez y Daniel 
Humair, y del que por referen­
cias conocía dos discos anterio­
res, fechados en 1990, Aydin 
Esen, y 1992, Anadolu. Tampo­
co la música resulta fácil de cla­
sificar, aunque sí de calificar. 
Un zumbido electrónico abre 
Signa/, la primera de las diez 
composiciones, de cuya auto­
ría los parcos créditos del disco 
no dan ninguna información. 
Este primer corte me suena in­
descifrable, pero a lo que más 
le encuentro parecido es a la 
banda sonora de cualquier pe­
lícula, quizás de argumento es­
pacial, quizás de miedo; en 
cualquier caso, no da pistas so­
bre lo que continúa en el si­
guiente tema: adiós al zumbi­
do y hola a un tema en clave 
de trío free. Los cambios conti­
núan con cada corte, que sue­
nan sin que yo haya sido capaz 
de percibir, no ya la trascen­
dencia, ni siquiera la lógica, si­
no sólo algo en común entre 
los distintos episodios que for­
man este Living. Como epílo­
go, el regreso del zumbido 
electrónico, después de un re­
lato, en mi opinión, gratuito. 

J. F. Troyano 

Gustafsson/Flaten/ 
Nilssen-Love: 

The Thing 
Mats Gustafsson (st, sa), lngebrigt 

Haker Flaten ( b), Paal Nilssen­
Love (bat). 

Estocolmo, febrero de 2000 
Crazy Wisdom 159 073-2 

(Universal Music) 

**** 
Sorprendente incursión en el 

free duro y puro de este trío 
sueco. Homenaje a Don 
Cherry, cuatro de los seis te­
mas que componen el cedé 
son del malogrado trompetis­
ta. Atacados sin piedad por el 
poderoso saxofonismo de 
Gustafsson y el no menos po­
deroso soporte que le propor­
cionan sus dos acompañantes, 
los temas, bellas melodías, son 
"liberados" por el grupo a ba­
se de aplicar las más elementa­
les normas del viejo movi­
miento: descomposición del 
tempo, interacción solidaria o 
no de los componentes, y 
efectos musicales-guturales a 
cargo del saxofonista, incluí-
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dos frecuentes bocinazos (que 
yo creía olvidados). Lo que 
más me ha gustado de esta 
obra es que está expresada 
con una innegable sinceridad 
y sobre todo con un respeto y 
pulcritud a las formas nada ha­
bituales en grupos de estas ca­
racterísticas a este lado del 
océano. En ocasiones brillante, 
como en Cherryco y Trans Love 
Airways. 
The Thing es un disco que hay 
que escuchar con atención y 
sin prejuicios. La conclusión es 
que quizás el free (este concre­
tamente) está más vivo de lo 
que pensábamos. 
Abstención obligada para espí­
ritus demasiado tradicionales 
o delicados. 

V. Ménsua 

Avishai Cohen & The 
lntemational Vamp Band: 

Unity 
Avishai Cohen (p, b-elec, voc), 

Yagil Bar as (b ), Antonio Sánchez 
(bat, voc), Avi Lebovich (lb, voc), 

Yosvani Terry (sa, st, chekeré), 
Diego Urcola (tp, fisc). 

Nueva York, 2001 
Stretch 9036-2 
(Enfasis Records) 

** 
Avishai Cohen, bajista acla­

mado como una de las refe­
rencias de la nueva generación 
del revisionismo post bop y la 
fusión, también sabe tocar el 
piano. Hasta ahora sólo había 
dejado pequeñas señales de es­
ta faceta pianística. En Unity se 
dedica a ello casi por completo 
y sólo utiliza el bajo en mo­
mentos puntuales (sustituido 
en el resto por Yagil Baras). 
Cohen tiene coartada: sus es­
tudios musicales se encauza­
ron inicialmente hacia el pia­
no. Si ya en su anterior disco 
como líder, Colors (Stretch, 
2000), esbozaba este camino, 
ahora, junto a su recién inau­
gurado grupo, The lnternatio­
nal Vamp Band, el israelí se de­
dica a indagar en su faceta pia­
nística. Y no sale muy bien pa­
rado. Desde el principio ofrece 
un discurso falto de ideas y de­
masiado dado a la repetición 
de clichés y, claro, en un disco 
en el que todos los temas se 
estructuran en torno a su pia­
nismo, la cosa no puede dejar 
de resentirse. El asunto no fi. 
naliza en debacle debido a la 
solvencia de los músicos que le 
acompañan (a destacar el 
trompetista Diego Urcola). 
El contenido del álbum sigue 
las directrices musicales que 
han regido la corta carrera del 
contrabajista: fusión y post 
bop, unas veces más cercana 

sigue en pág. 56 
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al jazz latino (Short Story o Etu­
de) y otras a esa concepción 
difusa que algunos denomi­
nan jazz contemporáneo ( en 
Vamp y Float) o incluso a la 
música académica (al piano 
solo en Pause). 
La música suena inmediata (lo 
que, en un principio, no debe­
ría ser negativo, más bien al 
contrario), pero esa receptivi­
dad inicial se muestra de fácil 
disolución en repetidas escu­
chas. Además, el contenido 
del álbum desprende una sen­
sación de provisionalidad, de 
disco de entretenimiento de 
músicos para ocupar tiempos 
vacíos, que a uno le hace sos­
pechar. El mismo Cohen con­
fiesa en el libreto interior que 
compuso los temas del disco 
- todos suyos menos A Child Is 
Born, de Thad Jones- durante 
dos meses de más que tuvo 
que permanecer en Jerusalén 
por problemas con su visado. 
Y no es cuestión de intentar 
atar cabos, pero desde la por­
tada del disco (todos jóvenes y 
sonrientes), hasta el título (Uni­
dad) o la elección de los acom­
pañantes (hay tres israelíes, un 
mexicano, un argentino y un 
cubano) desprenden la sensa­
ción de que aquí primaban las 
buenas intenciones (léase fu­
sión de distintas culturas) so­
bre la música, temores confir­
mados tras varias audiciones. 

Pablo G. Manchón 

Reedición 

Warne Marsh: 
An Unsung Cat. The üfe and 

Music of Wame Marsh 
Warne Marsh (st) con la Big Band 

de Woody Herman, Lee Konitz 
Quinte!, Ted Brown Sextet, dúos, 

tríos, cuartetos y varias 
formaciones propias o co­

lideradas. 
Marzo de1945 a octubre de 1987 

Storyville 8314-2 
(Antar) 

**** 
Esta selección nos pone fren­

te a la extrema dificultad de 
juzgar un compendio. ¿Qué 
debemos evaluar: el conteni­
do, el modo de ponerlo, la 
elección, al artista en su totali­
dad? Creo que la mejor forma 
es colocarse frente a la música 
y confiar en quien hizo el tra­
bajo de compaginarla para 
que el resultado fuera un CD. 
La música aquí recogida va 
desde marzo de 1945 hasta 
octubre de 1987 y muestra 
con claridad los tres períodos 
en que puede dividirse la ca­
rrera de Marsh. El primero sa­
ca a la luz a un saxofonista 
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veinteañero aún fascinado por 
Coleman Hawkins y Ben Webs­
ter. El segundo período, que 
llamaremos tristaniano y que 
dura hasta 1960 aproximada­
mente, muestra al Marsh discí­
pulo y propagador de la obra 
del maestro de Chicago, en di­
ferentes contextos. Aquí el so­
nido ha cambiado hacia la ter­
sura y el descarnamiento abso­
luto, y el lenguaje del improvi­
sador desdeña la literalidad de 
las melodías originales; éste es 
el Marsh definido -con reduc­
cionismo- como alter ego de 
Lee Konitz. El tercero señala un 
reacercamiento, aunque te­
nue, a las melodías originales, 
con un "descenso" leve a los 
registros más graves del instru­
mento (recordemos que 
Marsh siempre se limitó a las 
dos octavas altas del saxo te­
nor). En este sentido, la sum­
ma cumple su misión. La elec­
ción del repertorio, una vez es­
tablecidos los períodos, está 
seguramente basada en la dis­
ponibilidad de derechos por­
que, aunque el material es 
bueno en casi todos los casos, 
hay omisiones raras. Es un dis­
co que interesará aun a quie­
nes disponen de mucho Marsh 
en sus discotecas, porque con­
tiene algún inédito y versiones 
de discos más o menos incon­
seguibles. Warne Marsh -que 
falleció en diciembre de 1987-
es un artista que invita a ahon­
dar en su arte e intenciones. Y, 
como afirma Xavier Prévost en 
el Diccionario del jazz, "fue, a 
pesar de una carrera en la 
sombra, uno de los más gran­
des solistas del jazz moderno". 

C.Sampayo 

Joaquín Chacón & 
Doug Raney: 
Waltz far Katy 

Joaquín Chacón, Doug Raney (g) 
Madrid, abril de 2000 
FS New Talent 1 05-2 

(Actual Records) 

*** 
Disco de confirmación y dis­

co de misterio. Lo primero 
puede suponerse en un músi­
co fiel a su sangre, lo sabemos 
bien en este país que ha visita­
do con asiduidad, y otro insos­
pechadamente versátil -uno le 

ESCUCHA A CIEGAS* 

LSB: 
Walk, Stop, Look and Walk (Live) 

Fredrik Ljungkvist (st, sb, el), Johan Berthling (b), Raymond Strid (bat). 
Estocolmo, junio de 2000 y Chicago, septiembre de 2000 

Crazy Wisdom 004-2 
(Universal Music) 

*** 
El trío protagonista de esta 

grabación practica free de 
nueva generación de forma apa­
sionada pero también incluye 
en este directo reflexivas piezas 
abstractas que parten de frases 
giuffrianas interpretadas por un 
buen clarinetista de registro am­
plio. El mismo (supongo) se des­
vela como un fluido tenor que 
pasa de lo medido a la exclama­
ción ayleriana en un segundo 
corte de veinte minutos que do-
mina el disco. Menos convincente me resulta su incursión en un 
brutalizante saxo barítono a lo Pat Patrick en su tercer tema. Es el 
baterista sin embargo el que dirige la escucha con su incesante 
actividad. Su uso del timbal con un sonido muerto y su nervioso 
cacharrear entre platos y timbres metálicos resultan reminiscentes 
de los del baterista de uno de los tríos de Mats Gustafsson, Ray­
mond Strid, una sensación que se acrecienta cuando en los temas 
rápidos alcanza mayor urgencia visceral. Por más que Gustafsson 
interprete el tenor no es él el de esta grabación - sin su enorme 
columna de aire ni sus marcados rasgos individuales, menos 
aguerrido y sin su alcance-. Los casilleros de los apartados de sa­
xos y bajo quedan vacíos. El del baterista lo rellenaría con el de 
Raymond Strid aunque no es descartable que se trate de otros jó­
venes percusionistas escandinavos que trabajan en estilos muy 
cercanos aunque sin su cariño por la cacharrería metálica. 

Ángel Gómez Aparicio 

* La reseña de este disco fue realizada por el autor sin ningún tipo 
de información previa. Su comentario está basado exclusivamente 
en la escucha del material musical. 

ha visto/escuchado a Chacón 
cosas bastante impropias de 
un jazzista al gusto retrógrado 
de hoy- que toca esta música 
porque quiere y porque puede 
expresarse en el mismo idioma 
de su ilustre colega. Misterio, 
el de los canales cuando se di­
ce quién suena por dónde y 
uno pasa los 50 minutos que 
dura el susodicho tratando de 
averiguar cuál es el canal dere­
cho y cuál el izquierdo: miste­
rios insondables de la estereo­
fonía. 
Raney es el vivo retrato de su 
padre (puede comprobarse en 
los discos que ambos graba­
ron tete a tete), que era un 
músico sin la personalidad de 
Jim Hall pero inexcusablemen­
te elegante y sensible, aparte 
de buen compositor. Su hijo 
también es compositor (aquí, 
Jimmy James y Something's up) 
y también se le va la olla hacia 
el género de contrapunto tan 
del gusto de los west-coasters, 
lo que, por otra parte, resulta 
muy conveniente tratándose 
de un disco a dos y cuando a 

ninguno de ellos le apetece so­
portar el ritmo. Precisamente, 
la interpretación de lnvention 
de papá Raney resulta, a mi 
parecer, el momento más 
emotivo del disco y también 
un sorprendente Time Remem­
bered, de Bill Evans (el pianis­
ta), en los que ambos dos 
cambian las guitarras eléctri­
cas por sus hermanas acústicas 
y se aproximan hacia territo­
rios armónicos bastante laxos 
según costumbre que impu­
sieron los más ilustres ametra­
lladores de las seis cuerdas 
(McLaughlin, Coryell, Paco de 
Lucía), pero sin sus excesos. 
Tratándose de lo que se trata -
en poc~s palabras, un jazz es­
tándar sobre material están­
dar interpretado de una forma 
standard/preconcebida-, se 
agradece la voluntad de los 
intervinientes de huir de la 
inercia a riesgo de ciertos mo­
mentos en los que la coordi­
nación no es lo que se dice 
perfecta. 

J. Mª García Martínez 

John Patitucci: 
Communion 

John Patitucci (b, b-elect), Joe 
Lovano (st), Branford Marsalis (ss), 

Chris Potter (st,ss), Bruce Barth, 
Brad Mehldau, Ed Simon (p), 

Brian Blade (bat) .. . 
Nueva York, febrero y marzo de 

2001 
Concord Jazz 4970-2 

(Enfasis Records) 

*** 
• Será por colaboradores ilus­

/ tres? Pues ni con esas el ba­
jls' eléctrico de seis cuerdas de 
Patitucci cobra la vida que de­
bería ir a la par de su virtuosis­
mo contumaz. Del contrabajo 
se hablará más adelante ya 
que ése es otro tocar. 
Communion es un trabajo bien 
acabado en conjunto donde 
se dan la mano, como en sus 
últimos discos, el jazz, brasil y 
lo latino. Bariloche, tema que 
abre la grabación, promete 
por la verborrea incontenible 
de Chris Potter y un interesan­
te trabajo en las armonías, pe­
ro las composiciones del músi­
co crecen poco y siguen sien­
do menores, y su forma de to­
car el bajo eléctrico, con gol­
peteos y un relleno de los es­
pacios con exceso de mensaje 
en el discurso, es la parte me­
nos atractiva. ¿Qué ocurre 
cuando hay tanta "estrella" 
suelta en un disco y además Pa­
titucci se desenchufa literal­
mente para tomar las riendas 
con el contrabajo? Pues, por un 
lado, que al mínimo resquicio 
de libertad que les dejan a esos 
ilustres sueltan algunas parrafa­
das para el recuerdo, ya que al­
gunos de los encuentros los 
protagonizan Joe Lovano y 
Brad Mehldau (Va/entine), 
Branford Marsalis (Communion) 
y Chris Potter ( The Sower); y 
por otro, que la compañía que 
ofrece Patitucci en esos casos 
pasa por una ejecución de so­
bria y profunda belleza y una 
gran seguridad rítmica que le 
asemeja a los mejores contra­
bajistas contemporáneos; de 
hecho parecen dos formacio­
nes con distintos conceptos co­
rales según el instrumento que 
elija. Cierra el disco con otra de 
sus costumbres y manías: tocar 
en solitario. Para la ocasión se 
viste de gala, con bajo acústico, 
interpretando una creación de 
Osear Pettiford, Bohemia after 
Dark, que no viene sino a con­
firmar lo dicho. 
Por cierto, éso de poner en el 
libreto la foto de la familia con 
la sonrisa plastificada y los ni­
ños rollizos queda un poco 
hortera, qué quieren que les 
diga. 

F. Bezos 
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lcebreaker: 
Extraetion 

James Poke (fl, prog), Rowland 
Sutherland (fls), Richard Craig (sa, 
st), Bradley Grant (sa), Dominic 

Saunders, Andrew Zolinsky 
(tecl,p), David Farmer (acord), 
Darragh Margan (vln-elect), 

Audrey Riley (che/o-elect), Julian 
Warburton (vib, mar), James 

Woodrow (g), Pete Wi/son (b ). 
Bexley, junio de 2000 y 

enero 2001 
Between the Unes 018-2 

(Énfasis Records) 

*** 
1 
cebreaker se formó en Gran 
Bretaña en 1988 para la in­

terpretación de Hoketus de 
Louis Andriessen. La obra de 
1977 del compositor holandés 
se desmarcaba de la rigurosi­
dad geométrica y la austeridad 
material de la música repetiti­
va americana con la introduc­
ción de una pulsión rockista y 
elementos jazzísticos que da­
ban otro sentir a la precisión y 
al mecanicismo de esta co­
rriente. lcebreaker tomó ese 
camino en busca de obras de 
mayor fantasía sonora. Mad 
Legs in a Sack de Damian le 
Gassick, la primera incluida en 
Extraction, es una obra exhila­
rante que incluye pasajes de 
notoria dificultad, sobre todo 
un entrecruce de pianos de 
una gran vistosidad en su ter­
cera parte. Su empuje, buen 
humor y la excelente interpre­
tación la convierten en un de­
licioso ejemplo del virtuosismo 
cinemático característico de la 
música repetitiva sin que pue­
da aplicarse la ecuación que 
mina a tantas obras de este ti­
po y según la cual la estructu­
ra es la obra en sí. The Baby Be­
ar Bed de Gordon McPherson 
tiene un programa más amplio 
que el que proporciona el mo­
delo aditivo propio de este ti­
po de composiciones dando 
mayor oportunidad al luci­
miento solista. Más capricho­
sa, no posee la consistencia de 
la anterior. A modo de coda se 
ofrece su remezcla en una más 
que suficiente versión de ocho 
minutos y medio. Tras su escu­
cha no es difícil concluir que la 
calidad interpretativa de lce­
breaker se encuentra por enci­
ma de las obras. 

A. Gómez Aparicio 

Reedición 
Thelonious Monk: 

The Columbia Years 1962-1968 
Thelonious Monk (p), Charlie Rouse (st), John Ore, Larry Gales (b), Frank 

Dunlop, Ben Riley (bat), Oliver Nelson (arr,dir) .... 
1962-1968 

Columbia/Legacy 64887- (3CDs) 
(Sony Music) 

***** 
Brillante recopilación de una de 

las más originales y profundas 
aportaciones del jazz a la música 
del pasado siglo.Ni que decir tie­
ne que Monk es uno de los seis 
grandes de la historia del jazz, y 
acotando aún más el entorno, 
uno de sus tres genios (ahora, por 
favor, no me pregunten por los 
demás). Insigne pianista, malgré 
tui, y compositor brillante, Monk 
fue, a pesar de su, dicen, caótico 
temperamento, un formidable impulsor de músicos y mantuvo un 
cuarteto, el que aparece en esta recopilación, que puede contarse 
entre los cinco de mayor interés de la segunda mitad del siglo vein­
te (tampoco me pregunten por el resto). 
Después de esta incondicional presentación, entro en la recopila­
ción propiamente dicha. En primer lugar decir que está realizada 
con un esmero a la altura de las circunstancias, tanto en sus tex­
tos, debidos a Orrin y Peter Keepnews, como en una espléndida 
compaginación con hermosas fotos y, cómo no, en su contenido 
estrictamente musical. Esta recopilación, al contrario de otras mu­
chas, simple y llana sucesión de temas, busca sorprendernos con 
algunos no publicados hasta ahora, o con versiones restauradas, 
bien porque en su momento fueron alteradas, manipuladas, o por­
que lo han sido ahora. Las piezas que componen los dos primeros 
cedés recogen en su totalidad este tipo de material. Por tanto, con­
siderada en su conjunto, esta obra presenta atractivos múltiples 
tanto para el monkiano fiel, un servidor, como para el neófito que, 
como se verá a continuación, encontrará en estos tres discos un 
instrumento inmejorable para su iniciación definitiva. 
La temática, la monkiana original más los standards habituales del re­
pertorio del pianista. Las formaciones: el solo absoluto, el trío, el cuar- . 
teto y el noneto o big band que según los casos incluye arreglos/di­
rección de Buddy Collette y Oliver Nelson. Como he dicho un poco 
más arriba, un instrumento de primera para un proceso iniciático. 
En cuanto a la música, hay monkianos -entre los que no me en­
cuentro- que consideran la época CBS muy inferior a la de Riversi­
de. No es el momento y lugar para discernir sobre esta interesan­
te cuestión, solamente añadir que quizás la segunda, la de Riversi­
de, es más creativa si nos atenemos a su valor relativo, si conside­
ramos que escuchamos una música que en ese preciso momento 
se abría camino en la historia. Pero también decir que en el perío­
do CBS, y como ya dije antes, Monk, en plena forma, dirigió un 
cuarteto que simplemente era perfecto. 
Destacar algo me parece ocioso: los solos y tríos son magníficos. El 
cuarteto raya la perfección, sobre todo con Dunlop, baterista que 
dejó el grupo para desaparecer del mundo del jazz ( creo que fue ba­
terista de estudio y que también trabajaba en Broadway). A Dunlop, 
como a Jimmy Cobb no le gustaba pasar desapercibido, es un discí­
pulo de Roach que ha caricaturizado esa influencia pero despliega 
un swing de intensidad arrolladora. Rouse grabó aquellos años sus 
mejores solos a la sombra del maestro. Tampoco Rouse es un genio, 
sus solos se asientan tanto en las armonías del tema como en sus 
propias plantillas, que utiliza a discreción en un discurso que es siem­
pre de gran lógica (¡vaya! que no se pierde nunca y que se le sigue 
a la perfección). Es por éso y por un sonido muy personal que re­
sulta tan fácil reconocerlo. Los arreglos de los grupos medios y gran­
des son primorosos y suenan con un vigor, un swing, tremendo. Los 
solistas, además del propio Monk y de Rouse, como contagiados por 
su influencia, no tienen desperdicio: Thad Jones, Phil Woods y 
Johnny Griffin ( que nunca tocó mejor que con Monk, recuerden sus 
dos álbumes Riverside con el pianista), tienen espacio donde lucirse. 
En definitiva, un documento indispensable aunque se tengan todas 
las obras registradas por Monk en aquellos seis años, todavía más si 
se tiene de este músico fundamental un conocimiento superficial. 

V. Ménsua 

Antonio Serrano & 
Joshua Edelman Trío: 

En el Central 
Antonio Serrano (arm), loshua 

Edelman (p ), Lucho Aguilar (b ), 
Jimmy Castro (bat). 

Madrid, agosto de 1999 
lngo 008 

*** 
Joshua Edelman: 

Conexiones 
Joshua Edelman (p, arr), Lucho 

Aguilar, Camilo Edwards (b), Jimmy 
Castro (bat), Perico Sambeat (sa), 

Manuel Machado (tp, fi sc), 
Antonio Serrano (arm), Norman 

Hogue (tb), Gabriel Edelman 
(chelo), Moisés Porro, Beto 

Hernández, Luis Dulzaines (perc). 
Madrid, septiembre, octubre y 

noviembre de 1999 
Inga 014 

**** 
(Nuevos Medios) 

• Tenemos nuevo chico en la 
1 oficina! No me atrevo a afir­
~arlo categóricamente pero 
puede que Antonio Serrano 
sea nuestro primer virtuoso 
desde Tete, con la diferencia 
de que Tete tocaba un instru­
mento en el que hay muchos, 
y la armónica, quítese a Toots 
Thielemans, que tampoco está 
para demasiados trotes, y ya 
me dirán . El muchacho tiene 
su mérito: aquí, toca stan-

dards, que son esas cancionci­
tas con la que nos han dado la 
matraca y que todos odiamos 
con pasión, por mucho que se 
diga lo contrario, y consigue 
que no le odiemos a él por to­
carlas. Cosas como You Don 't 
Know what Love is (ya lo cantó 
Billie ¿para qué volver sobre el 
asunto?), Cuando vuelva a tu 
lado y la más odiosa de todas, 
la irritante Orfeo Negro. Aquí, 
la armónica le suena a Piazzo­
lla, lo que puede ser una pista 
acerca de lo que podemos es­
perar. Otra: What a Wonderful 
World, que no se la oiga Bush, 
que le excomulga. Y no sólo la 
toca, también la canta, y bien 
que la desafina, y Joshua Edel­
man, que se va de tono con él. 
De cuando en cuando, A.S. se 
da el gustazo de tirarse el pe­
gote, exhibicionista que nos 
ha salido. Edelman, que es un 
pianista armado de conoci­
miento y paciencia, recita su 
papel con convicción y ocasio­
nales muestras de ingenio. La 
rítmica, igualmente irrepro­
chable, que si alguien ha toca­
do con Barry Harris o Chano 
Domínguez, y ni el uno ni el 
otro le han tirado los trastos a 
la cabeza, por algo será. Lo 
han grabado en el Central que 
es un sitio con historia. Don 
Pullen (QEPD) le dedicó un te­
ma y dan unos canapés de foi­
grás recomendables. 

sigue en pág. 58 
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Hay discos estupendos, los hay 
horrorosos y también bonitos. 
Conexiones es un disco bonito, 
como corresponde a quien se 
ha tomado su tiempo para 
confeccionar un repertorio, 
encontrar a los intérpretes 
adecuados para el mismo, y 
compaginar todo ello con un 
toque personal que no se im­
pone a la sensación de conjun­
to. Es un disco de latin jazz en 
el que hay latin, hay jazz y hay 
otras muchas cosas muy dig­
nas de ser escuchadas, como 
por ejemplo un mix que em­
pieza con Lecuona (La Com­
parsa) y termina con Chucho 
Valdés, pasando por un bole­
razo -Tú me acostumbraste­
del recientemente fallecido 
Frank Domínguez. De latin 
jazz hay un tremendo Zascan­
dil, por poner otro ejemplo; en 
cuanto al jazz, hay un Lush Life 
sostenido por el arco, a tempo 
medio, muy bonito; un Panno­
nica respetuoso hacia el mode­
lo (y cuando el modelo se lla­
ma Monk, éso dice mucho); 
un original, Números Rojos, de­
liciosamente bop (entendien­
do por Bud Powell) y sendos 
arreglos latinos de Sou/ Eyes 
(fallidos, en mi opinión) y Nas­
cimento, el tema que el viejo 
Barry Harris utiliza en sus reci­
tales para tomar el pelo a su 
auditorio. En Wish You Could 
Join Us (un original), el chelo 
soporta la melodía que Edel­
man retoma desde detrás, a lo 
John Lewis. Hay también bossa 
(Recado Bossa Nova) tan tópica 
como bien contada, sin necesi­
dad de cambios de tempo que 
a nada conducen, solo que a 
Edelman le sa le el tumbao en lo 
que uno se descuida. Estupen­
do disco de un músico inteli­
gente, alguien que deja respi­
rar a su instrumento y parece 
más preocupado por crear es­
pacios que por rellenarlos de 
cualquier manera. Y, además, 
vive aquí, como la mayoría de 
los magníficos músicos, ejem­
plares de la latinidad jazzística 
madrileña, que le acompañan. 

J. Mª García Martínez 

Martial Sola!: 
Contrastes 

Martial Solal (p), Mads Vinding 
(b), Daniel Humair (bat) + Danish 

Radio Jazz Orchestra. 
Copenhague, marzo de 1999 

Storyville 4242-2 
(Antar) 

**** 
Este disco es un tributo a 

Martial Sola!, músico pre­
miado en 1999 con el Jazzpar, 
un galardón administrado por 
el Danish Jazzcenter que había 
venido homenajeando a otros 
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intérpretes en los nueve años 
anteriores. La carrera de Sola! 
marca una trayectoria signada 
por una escritura personal que 
trasciende de la meramente 
jazzística para acercarse a las 
vanguardias del canon clásico. 
Por su parte, la Danish Radio 
Jazz Orchestra aporta siempre 
un soplo novedoso, actualiza­
do, que nos visita desde la ra­
dio con alguna frecuencia gra­
cias a los conciertos para la 
UER. De manera significativa, 
el título que acoge estas gra­
baciones, Contrastes, parece 
aludir, por si hiciera falta re­
marcarlo, al discurso fragmen­
tario característico del pianis­
ta; de ruptura y oposición (rít­
mica, armónica, tímbrica) en­
tre segmentos segregados del 
tema original. Pero también el 
título del álbum contempla el 
juego caleidoscópico que se 
establece entre el trío, la or­
questa y sus integrantes; mo­
saicos de piezas que se desa­
coplan y ensamblan para 
construir sorprendentes edifi­
cios sonoros. Cuando en tres 
de los temas el trío toca en so­
litario, el espacio se reduce, 
pero no así su densidad. Sum­
mertime es el vehículo que 
puede servir de apoyo para 
adentrarse en el nada evidente 
universo de Sola!. 

J. L. Salinas 

Kenny Barron & Regina 
Carter: 
Freefa/1 

Kenny Barron (p) y 
Regina Carter (vln). 

Nueva York, diciembre de 2000 
Verve 549 706-2 
(Universal Music) 

*** 
Regina Carter y Kenny Ba­

rran se conocen y colabo­
ran desde hace años, editan 
en el sello Verve y les hemos 
podido oír juntos en el último 
disco a nombre del pianista, 
Spirit Song. La mutua admira­
ción y el placer de tocar juntos 
son manifiestos en ambos mú­
sicos: se dedican recíprocas 
palabras de elogio y se les oye 
cómodos en la interpretación. 
No podemos saber en qué 
medida este disco es una reco­
mendación del editor, un de­
seo de los músicos de hacer un 

disco a dúo o un intento de 
Kenny Barran de hacer una 
música que contraste por su 
mayor densidad con sus ante­
riores lanzamientos. Como­
quiera que haya sido, son los 
resultados, más que las razo­
nes, los que interesan al aficio­
nado. Pese a la calidad como 
intérpretes y como músicos de 
ambos, de la que el disco con­
tiene sobradas muestras, el re­
sultado me suena más pesado 
que denso, tanto por un minu­
taje excesivo para un disco a 
dúo (más de 69 minutos) co­
mo por unas versiones excesi­
vamente extensas de muchos 
de los temas interpretados. 
Las composiciones incluyen 
una firmada por ambos, Free­
fa/1, que da título al disco (sin 
que la homonimia le propor­
cione parecido musical con el 
célebre de Jimmy Giuffre), tres 
de Kenny Barron, una de Regi­
na Carter, un Monk, Misterio­
so, un Sting, Fragile, un Shor­
ter, Footprints, una de Johnny 
Hodges, Squatty Roo, y una 
hermosa versión de Softly as in 
a Morning Sunrise, que abre el 
disco, despertando expectati­
vas que al cabo de los casi se­
tenta minutos ya señalados no 
me han parecido cumplidas. 
Por las virtudes de los músicos, 
por lo infrecuente de la combi­
nación instrumental, porque 
los anteriores de Kenny Barron 
no recibieron críticas excesiva­
mente favorables, porque hay 
en él momentos emocionan­
tes, preveo que este disco será 
valorado por los especialistas 
por encima de lo que merece 
en mi profano juicio. 

J. F. Troyano 

Reedición 

Mary Lou Williams: 
At Rick's Café Americain 

Mary Lou Williams (p), Milton 
Suggs (b), Drashear Khalid (bat). 

Chicago, noviembre de 1979 
Storyville 8285-2 

(Antar) 

**** 
Espoleada por dos jóvenes 

acompañantes al bajo y la 
batería, y sintiéndose a gusto 
con la audiencia en un local 
pequeño, Mary Lou irradió 
sentimiento, duende, y tam-

bién swing y alegría, en la no­
che mágica de celebración 
musical recogida en este CD. 
Muchas piezas merecen men­
ción. Están What's your Story 
Morning Glory, uno de sus 
blues fetiche, y A Grand Night 
for Swinging, otra de sus eter­
nas favoritas, que cierra el reci­
tal. También hay memorables 
versiones de compositores eu­
ropeos: el Autumn Leaves de 
Kosma, que solía interpretar 
en esta época y que le permite 
demostrar su capacidad para 
tender puentes entre el jazz y 
la música contemporánea, o el 
Macky navaja de Weill. No fal­
tan versiones de los clásicos de 
la orquesta de Ellington, alter­
nando con standards de 
Gershwin o Rodgers. Personal­
mente me resulta estremece­
dora su versión del Saint James 
lnfirmary, una vieja balada 
bluesy presente tanto en el re­
pertorio country como en el 
de Nueva Orleans, cuya letra 
original canta a la pareja 
muerta (so cold, so pale and 
fair -tan fría, tan pálida y be­
lla ... ). Su interpretación de es­
te tema combina su gusto por 
mostrar las raíces del jazz con 
una modernidad extrema. Esta 
pieza presenta una progresión 
de acordes casi atona l, mien­
tras la mano derecha insiste en 
recordar la melodía, llegando 
hasta las notas más agudas del 
teclado. Apreciar a fondo este 
disco exige una escucha inten­
sa, no limitada a seguir el 
compás con el pie mientras se 
piensa en otra cosa. 
Esta perla recoge la actuación 
de Mary Lou Williams en un 
pequeño local de Chicago. 
Aparecida hace un par de años 
en otros mercados, su distribu­
ción en España pone ahora a 
nuestro alcance un documen­
to de gran interés: es posible 
que sea su última grabación, 
posterior a la de su concierto 
de piano solo en el festival de 
Montreux del año anterior, de 
la que se aparta mucho en to­
no y carácter. Mary Lou sufría 
de diversos problemas: gota, 
artrosis, sobrepeso, sordera ca­
si total en el oído izquierdo ... 
tenía que vendarse las muñe­
cas para poder tocar, y acaba­
ba de recibir el diagnóstico del 
cáncer que acabó con su vida 
un año y medio más tarde ... 
Nada en este disco deja entre-

ver estos achaques: la interpre­
tación la transfiguraba. Su en­
trega a la música es total y sólo 
tiene paralelo en su experiencia 
religiosa. Se nota: este disco 
tiene propiedades psicoactivas 
para el oyente atento. En defi­
nitiva, muy recomendable. 

Joan-Ramon Villalbí 

Richard Wyands: 
As Long as there's Music 

Richard Wyands (p ), Ray 
Drummond (b), Grady Tate (bat). 

Nueva York, abril de 2000 
Savant 2031-2 
(Maui Music) 

**** 
El veterano pianista se au­

toimpone esa falta de alar­
des -que no es sino decanta­
ción de una notable claridad 
de ideas- que lo llevaron a 
congeniar, como acompañan­
te, con una larga serie de mú­
sicos y cantantes de trayecto­
rias no precisamente conver­
gentes. En este trabajo se ro­
dea de unos compañeros este­
lares que, a su vez, saben 
amoldarse al pianista. El resul­
tado es un disco de apariencia 
sencilla, sencillez que no ocul­
ta limitaciones sino que ilustra 
una inusual capacidad de sín­
tesis de Wyands. El repertorio, 
excepto un blues compuesto 
por el pianista, insiste en pie­
zas procedentes, en buena 
parte, del cancionero nortea­
mericano. Esta elección refren­
da el gusto por los valores me­
lódicos de las composiciones, 
que Wyands reelabora de for­
ma inteligente. Stairway to the 
Stars es una interpretación que 
da la medida del talante del 
músico. Junto a otros momen­
tos relevantes, hay que singu­
larizar la versión de My O/d Fla­
me, una preciosa miniatura a 
piano solo. ¡Qué difícil es ha­
cer algo tan sencillo! 

J. L. Salinas 

Gorka Benítez Trío: 
Fabou 

Gorka Benítez (st, voc), Daniel 
Pérez, Joan Abril, Ben Monder (g), 

Carme Canela (voc). 
Barcelona, noviembre de 1998 y 

marzo de 1999 
FS World Jazz 017-2 

(Actual Records) 

*** 
Si se me pide la opinión so­

bre un disco como este ... 
pues bien, no sabría yo qué 
decir. Digamos que la idea se 
me escapa: ¿se trata de mon­
tar un repertorio de estilo fas­
hion para ser tocado en clubes 
de jazz o es más bien un pro­
yecto jazzístico pensado para 
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ser interpretado en un /ounge 
bar a la moda? ¿Es música pa­
ra escuchar?, ¿se baila agarra­
do? ... Dicho lo cuyo, añadiré 
que el disco resulta de lo más 
chistoso y hasta jacarandoso, 
por momentos, lo que consti­
tuye una cualidad per se en 
cuanto que expresión de una 
voluntad por desdramatizar el 
jazz que viene muy a cuento y 
más teniendo en cuenta la ¿o­
yuntura mundial en que nos 
ve_mos inmersos. Digamos que 
mis reparos van más bien por 
una cierta ambigüedad que 
lleva a Benítez a pisar muchos 
terrenos sin abonarse a ningu­
no en particular: como intér­
prete de soul jazz, pues de éso 
va el disco, se sabe los trucos y 
las frases hechas convertidas 
en lugares comunes por gene­
raciones de sopladores, pero le 
falta punch. Como el disco de 
jazz que se supone que es, Fa­
bou queda corto. La sensación 
es que algo falta y, sin embar­
go, un paseo somero por el re­
pertorio nos coloca junto a un 
resultón You Are the Sunshine 
of My Life con aires de bossa· 
una, balada -Fabou- en la qu~ 
Benitez bordea el abismo -cui­
dadín: se ve el rostro de Jan 
Garbarek asomando por entre 
la maleza-; un Ornette Cole­
man -el clásico Good Life- vol­
cado a ritmo de calypso; un 
bonito arreglo de Leaving, la 
muy visitada balada de Richie 
Beirach (numerosas versiones 
muchas recientes); un spirituaÍ 
titulado del mismo modo ... 
Personalmente, me quedo con 
las tres piezas destinadas a 
épater le bourgeois: Nada sin tu 
voz, pop, puro y duro (no jazz), 
con Ben1tez emulando a Mikel 
Errentxu; un My Heart Belongs 
to Daddy que arranca con Rubi 
y los Casinos, deriva al fado 
pasa por Bill Frisell y termin~ 
en Mammy Blue (cita catedralí­
cia digna de Rahsaan Roland 
Kirk). No había escuchado uno 
cosa parecida desde el fado 
bailado, de Rao Kyao. Com­
pleta la trilogía de insensateces 
la versión en reggae de Time 
after Time (¡anatema!), menos 
Miles que Cindy Lauper. 

J. M• García Martínez 

Off Jazz 

Olu Dara: 
Neighborhoods 

Olu Dara (voc, cnt, g, tp), Kwatei 
Jones-Quartey, lvan Ramirez (g), 
John Abrams (st), Rod Williams 
(org), Fredger Dupree (p-elect), 

Alanzo Gardner (b), Coster 
Massamba (perc), Larry Johnson, 
Greg Bandy (bat), Dr. John (p­
elee!., org), Cassandra Wilson 

(voc). 
Nueva York, 2001 

Atlantic 7567 83391-2 
(Dro EastWest) 

**** 
Olu Dara d_etenta por dere­
. cho propio el papel histó­

rico de trompetista de la déca­
da de los /ofts del downtown 
neoyorquino cuya última con­
secuencia ha sido el floreci­
miento del miniemporio Knit­
ting Factory. La última vez que 
oí hablar de él antes de esta su 
supuesta nueva aventura Dara 
de cincuenta años, te~ía un 
disco grabado y aparcado sine 
die por la poderosa Columbia 
Records, y aparecía aquí y allí 
sobre todo con David Murray, 
Don Pullen, Julius Hemphill, 
Henry Threadgill y Cassandra 
Wilson. Ya en estos años Dara 
daba a conocer su Natchezs­
sippi Ba~d en danceterías hip, 
con su meflable trompeta de 
madera y su guitarra de blues­
man. Diez años en fase de lar­
va, han conducido a la apari­
c1_on, casi en sucesión, de dos 
discos que responden a la es­
tética de Natchezssippi Band, 
pop afroamericano a cargo de 
un músico de muchos talentos 
cuya estética no rechaza la ri­
queza del folclore negro en 
dos continentes. Fusión, rit­
mos africanos, funk, blues, 
soul. Todo se conjuga en 
~eighborhoods como ya lo ha­
cia con In the World con salu­
dos concisos y poderosos a las 
raíces del blues (Strange Things 
Happen everyday, tocado y 
cantado a pelo por Olu Dara 
con regrabación de la voz que 
transporta ecos de Robert 
Johnson), un himno emblemá­
tico caribeño (Out on the Ro-
1/ing Sea), la polirritmía (Mas­
samba, dedicado al percusio­
nista africano presente en esta 
grabación), el soul a lo Tamla 
(Neighborhoods), el blues de 
Lightnin' Hopkins con feeling 
africano de kora (Tree Blues), el 
relato autobiográfico salpica­
do de aromas musicales (Bel/ & 
Ponce-at the Movie Show). La 
fiel Cassandra le apoya en 
Used to Be. 
La colaboración de Dr. John a 
los teclados en cuatro temas 
refuerza la sensación de que el 
otrora terror del free y ahora 

sabroso bluesero moderno 
puede hacerse una carrera 
pop con fundamento como 
una versión bailona y versátil 
de Taj Mahal. Comparado con 
el anterior, encuentro este dis­
co más fluido y estimulante 
sin disonancias vocales, co~ 
un trabajo instrumental más 
medido donde las guitarras 
son esenciales para dar ritmo 
al conjunto. Estupendo disco 
vocal-instrumental de "off 
jazz" de uno de los grandes 
del jazz. 

E. Fuente 

El Terceto: 
7ie!Ta improvisada 

Hernán Ríos (p), Pablo Tozzi (b, 
voc), Norberto Minichillo (bat, voc). 

Buenos Aires, 1996 
La Contumancia Records. 

** 
Menos es más 
Misma formación . 

¿Buenos Aires, 1998? 
Organico 001-2 

** 
Tocatangó 

Misma formación + Daniel Bosters 
(bandoneón en dos temas). 

Buenos Aires, mayo 1999 
Epsa 1 7444-2 

** 
Nos sentimos plenamente 

solidarios con grupos que, 
como el que suscita esta afir­
mación, tratan de abrir un ca­
mino expedito en una direc­
ción que sufre ya problemas 
de tránsito. En los últimos 
años Cuadernos de Jazz viene 
siendo cronista de una reitera­
da producción discográfica en 
la capital del Plata con trabajos 
de músicos que poseen una 
formación autóctona (abona­
da por tango y folclore) pero 
que se proyectan hacia hori­
zontes más universales. Para 
ello recurren a fórmulas musi­
cales foráneas; en particular, 
procedentes del jazz. Este es el 
cas? de ~I Terceto, un grupo 
de 1nequ1voca impronta jazzís­
tica, pero que se nutre de su 
entorno vivencia!. Un trío ar­
mado hace algunos años, de 
cuya actividad dan testimonio 
los discos que ahora nos lle­
gan. El más cuajado es sin du­
da el último, cuya nómina de 
auspiciadores prueba que no 

se ha hecho el recorrido en va­
~º· Aunque permeado por el 
Jazz, el material temático en 
que se basa (alguno de autoría 
propia) suele prefigurar en los 
primeros trabajos el desarrollo 
de la versión; es decir, el tango 
sigue siendo tango y la bossa 
no pierde su identidad de bos­
sa. En este sentido, la música 
resulta de un planteamiento 
previble, volcándose la pro­
puesta, entonces, en la ade­
cuación de un clima que resal­
te las sensaciones que de la 
composición emanan; así, el 
contraste resulta justificado· 
entre Estate (álbum Menos es 
más), una bossa cuya ligereza 
se subraya con una versión de­
salterante, y Niebla del riachue­
lo, que ya desde las primeras 
notas confiesa la atmósfera un 
punto evanescente e irreal im­
plícita en el título. Desde lue­
go no todos los mestizajes me­
recen la misma valoración · en 
ocasiones resultan evide~tes 
las suturas de los injertos ( co­
mo en Balderrama, una zamba 
arquetípica), que incluso incu­
rren en manifiesta incompati­
bilidad (como sucede con Has­
ta siempre, una canción/icono 
que no admite variantes). Es­
tos dos temas proceden del ál­
bum Tierra improvisada; pon­
gamos en el haber de este dis­
co la inspirada lectura en clave 
de chacarera de We/1 you Ne­
edn't, única pieza directamen­
te extraida del catálogo jazzís­
tico. Tocatangó es un trabajo 
marcadamente rupturista, y ya 
por esto supone un importan­
te paso adelante; aquí, sí, el 
terceto parece encontrar el 
rumbo adecuado, subrayando 
las posibilidades del tango pa­
ra sentirlo a través de un len­
guaje jazzístico. Pese a caídas 
puntuales de tensión en el de­
sarrollo de las versiones, el 
progreso es evidente. Por eso 
no se entiende bien, en nues­
tra opinión, que se pongan 
voces miméticas a unos tan­
gos cuya carga emocional no 
debería ser distraida no ya por 
las palabras, sino por la forma 
de cantarlas (inevitablemente 
el corazón -la atención- nos ha 
volado hacia Goyeneche cuan­
do hemos escuchado una co­
pia de su voz en Tinta roja o 
Naranjo en flor). 

J. L. Salinas 

Gul 3: 
Sou/ 

Johan Arrias (sb, sa, voc, perc), 
Leo Svensson (chelo, voc, perc); 
Henrik Olsson (bat, perc, voc, g). 

Estocolmo, febrero de 2000 
Crazy Wisdom 002/159 072 

(Universal Music) 

** 
Este es un disco raro. Empie­

. za muy bien, mejor que 
bien, y termina aburriendo a 
la_s ovejas, sea porque el inge­
nio de los intervinientes tiene 
sus lím!tes o porque el oyente, 
uno mismo, no está a la altura 
de lo que se le ofrece; o quizá 
es que las expectativas levan­
tadas en los primeros cortes 
del mismo sean imposibles de 
mantener. Opener, con su to­
no acuciante y su melodía re­
~etida ad nauseam, evoca los 
tiempos en que Fred Frith 
compaginaba free y rock ma­
quinal con Henry Cow: una 
maravilla o una tortura de­
pende del estado de á~imo. 
En Berlín, la esencialidad de la 
propuesta musical se ve refor­
zada por el impío bombardeo 
minimalista a que se ve some­
tido el oyente, con sumo pla­
cer por parte de éste. Realidad 
fragmentada en melodías di­
minutas y persistentes, el che­
lo flotando a su alrededor la 
batería picoteando aquí y ~llá, 
tanto lirismo nos hace olvidar 
el severo proceso de ordena­
ción del sonido que puede pa­
sar por harmolódico. Es jazz, 
es bastante free, pero es muy 
dulce y atractivo, casi arreba­
tador. Sou/ responde a la idea 
de interiorizar el género ho­
mónimo por la vía del lirismo· 
la materia sonora se desvanec~ 
hasta diluirse entre las manos. 
Lástima de Java y sobre todo 
un / Sing this Song convertid¿ 
en una letanía-coñazo a lo lar­
go de cuyos 9.05 minutos no­
pasa-nada, como en el anun­
cio: la nube se desvanece de­
jando a su paso el rastro del 
aburrimiento más atroz. El mi­
nimalismo se convierte en pu­
ra repetición, el grupo que el 
jazz necesitaba, la gran espe­
ranza blanca, en fiasco. 

J. Mª García Martínez 
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Lee Konitz: 
Parallels 

Lee Konitz (sa), Peter Bernstein (g), Steve Gilmore (b), 
Bill Goodwin (bat) + Mark Turner (st). 

Nueva York, diciembre de 2000 
Chesky Records 213-2 

(Discmedi) 

***** 
Era cuestión de tiempo. Tarde 

o temprano Mark Turner, el 
saxo afroamericano de la nueva 
generación más influenciado 
por la escuela Tristano, debía 
encontrarse con Lee Konitz. 
Pues el altista, para mí el más 
grande saxo en la actualidad y 
un improvisador de una genero­
sidad y rigor desbordantes, ha 
realizado una sesión que se en­
marca plenamente dentro de los 
supuestos de esta escuela, tanto 

LE E KON ITZ 

p .t. FI A L l 

en lo que se refiere a composiciones antiguas y nuevas como a 
unos participantes que dan lo mejor de si. Para ello ha contado 
con el contrabajista Steve Gilmore y el baterista Bill Goodwin, du­
rante varias décadas la rítmica de Phil Woods. La oportuna elec­
ción de la nota de Gilmore y el impresionante control de las di­
námicas de Goodwin casan maravillosamente con las improvisa­
ciones a base de largas frases, sin interferirlas, ya que mantienen 
un flexible tapiz rítmico paralelo por el que se deslizan cómoda­
mente los solistas. Las prevenciones de Tristano hacía los bateris­
tas (ciertamente, en su primera época tuvo que bregar con algu­
nos bastante opacos a sus presupuestos, a los que condenaba a 
un estricto after beat), aquí no tienen cabida. Por suerte, desde 
entonces se ha avanzado mucho en el plano rítmico y más aún 
cuando se trata, como es éste el caso, de una sección tan exper­
ta y singular. 
No les va a la zaga el guitarrista Peter Bernstein. Creo que nunca 
le he oído tocar con tal finura y sensibilidad. Tanto que, en deter­
minados momentos, recordaba a otro tristaniano de pro: el exce­
lente y no suficientemente reconocido Billy Bauer. Y, desapareci­
do hace tiempo el gran Warne Marsh, Mark Turner se erige en 
adecuado compañero y atento interlocutor, rememorando con 
Konitz algunas de las más insignes joyas que significaron la irrup­
ción de una nueva manera de ver el jazz: 317 East 32nd (el apar­
tamento de Tristano) y Palo Alto y Subconscious Lee, dos composi­
ciones del joven Konitz para las sesiones Prestige-New Jazz de 
1949-50. Y, para no perder la costumbre de enriquecer y trans­
formar armónicamente los standards, como en los temas antes 
mencionados, Turner y Konitz firman e interpretan conjuntamen­
te Eyes, una reelaboración de Star Eyes. Previamente, Konitz había 
dejado su incomparable sello en baladas del fuste de How Deep Is 
the Ocean y Skylark. Un valioso y magnifico registro de una co­
rriente, representada aquí por su más insigne discípulo, que to­
davía sigue fertilizando el jazz. 

Marc Bernstein: 
Dear Tom Harre// 

Marc Bernstein (ss, st, sa), Tom 
Harrell (fisc), con diversas 

formaciones. 
Copenhague, noviembre de 1999 

y Nueva York, marzo de 2001 
Storyville 101 4251-2 

** 
Este señor Bernstein es un sa­

xofonista estadounidense 
emigrado en Dinamarca, resi­
dente en jutlandia. Nació en 
Brooklyn en 1961 y es un pro­
ducto de los cursos de la es­
cuela Berklee de Boston ( entre 
1980 y 1983). Terminados los 
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estudios, se largó a Europa. Es 
miembro de la Klüvers Big 
Band y co-director del Depar­
tamento de jazz del Conserva­
torio de Esbjerd. Toca en la tra­
dición del hard bop y tiene 
una notable destreza en sus 
tres instrumentos: saxos sopra­
no, alto y tenor. Hasta aquí los 
datos. Él mismo explica el títu­
lo, e intenta explicar el conte­
nido del disco que presenta­
mos: "Dear Tom Harrell es la 
culminación de 15 años de ad­
miración por Tom Harrell, cin­
co años de amistad, cinco días 
de tocar juntos en una gira y 
cinco horas de grabación". Un 
ingenio que no se traduce ma-

yormente en el resultado mu­
sical. Fruto de un entusiasmo 
patente, la música flota en una 
suerte de imprecisión y viaja 
-buscando definirse- de una 
idea rítmica a otra, como 
Bernstein de un instrumento a 
otro. Harrell, muy presente en 
seis de los ocho temas, es 
siempre él, pero mostrando un 
deterioro que ya se insinuaba 
en sus últimos registros: ha 
perdido la firmeza sonora y las 
notas ligan con vacilación. No 
obstante, en lo que hace, 
siempre hay sustancia y hon­
dura. El resto de los músicos, 
sólo buenos profesionales que 
aportan espectáculo a una 
idea superproducida. 

C.Sampayo 

Emanuele Cisi: 
L'Ange Caché 

Emanuele Cisi (st, ss), Nathalie 
Loriers (p), Remy Vignolo (b), 

Aldo Romano (bat), Paolo Fresu 
(tp, fisc). 

Nanterre (Francia),¿? 
Pygmalion 595282. 

(Maui Music) 

*** 
Manejando material temá­

tico propio, o creado en 
colaboración con los compa­
ñeros de disco, Cisi muestra 
interesantes señas de identi­
dad en este trabajo; comen­
zando por su sonoridad, cince­
lada y profunda con el tenor, 
cristalina y precisa con el so­
prano; prosiguiendo por su 
fraseo, intenso a la vez que 
fluido; y culminado por su fa. 
cilidad para expresarse con un 
vehemente lirismo. El saxofo­
nista se apoya en un trío de 
acrisolada solidez individual, 
pero que aquí manifiesta a ve­
ces una cierta cojera colectiva. 
A la timidez ocasional del pia­
no (p.e. en A/ice), la batería 
opone sistematicamente un 
papel prominente. Paolo Fresu 
aporta inspiración y equilibrio 
en los tres temas en que inter­
viene. Sus compañeros solistas 
están a la altura de su presta­
ción en The Morning Beguine, 
un tema de contagiosa melo­
día, acaso la mejor versión del 
álbum. Otros detalles que aho­
ra recordamos son la fogosi­
dad de Bread and Trane (una 
referencia inequívoca), la deli-

cada trama urdida entre todos 
en el tema que da título al dis­
co, el trabajo de Cisi en Alive y 
el de Loriers en Petit Prince. 

J. L. Salinas 

Teddy Edwards: 
LadiesMan 

Teddy Edwards (st), Eddie Allen 
(tp), Ronnie Mathews (p), Chip 
Jackson (b ), Chip White (bat). 
Nueva lersey, mayo de 2000 

HighNote 7067-2 
(Maui Music) 

** 
Teddy Edwards es un saxo­

fonista inobjetable, con 
una carrera lineal y bastante 
honesta, muy apreciado en los 
ambientes profesionales de la 
costa Oeste y con algunos 
acólitos. Tiene un lenguaje re­
conocible, pero, no obstante 
esta cualidad, yo lo situaría en­
tre los impersonales y opinaría 
que, como tal, desarrolló toda 
su carrera, principalmente en 
California. Aunque fue el pri­
mer saxofonista del quinteto 
de Max Roach y Clifford 
Brown (después reemplazado 
nada menos que por Harold 
Land y Sonny Rollins) tuvimos 
que esperar hasta 1961 para 
que co-protagonizara una gra­
bación importante: Together 
again junto a Howard McGhee 
(Contemporary/OJC), un dis­
co extraordinario que, al me­
nos en el caso de Edwards, no 
tuvo continuación. Después, 
una cómoda trivialidad signó 
su carrera o, al menos, lo que 
de ella nos ha llegado en gra­
baciones. Como este disco tan 
espléndidamente producido 
como ya oído otras veces en 
otros discos, en muchos luga­
res. Tan bien realizado como 
prescindible. 

C.Sampayo 

Carlos Garnett: 
MoonShadow 

Carlos Garnett, Al Flythe (st), 
Derick Gardner (tp ), Robert 

Trowers (tb), Carlton Holmes (p), 
George Mitchell (b), Shingo 

Okudaira (bat), Neil Clarke (perc). 
Paramus (NY), diciembre de 1999 

Savant 2011-2 
(Maui Music) 

** 
Curiosa trayectoria la de es­

te saxofonista tenor pana­
meño que después de formar 
parte de algunos grupos de 
Miles, y que participó entre 
otras grabaciones en el famoso 
On the Comer, dedicó sus es­
fuerzos a la música disco ... Es­
te Moon Shadow no llega a 
tanto, a pesar de una temática 

en la que alternan composicio­
nes tan peligrosas como Deli­
/ah, Manha de Carnaval, o The 
Shadow of Your Smile (lo digo 
por lo de la tendencia a la mú­
sica disco). Contra ello hay un 
Giants Steps ¡latino! (hay que 
reconocer el valor para ello), o 
un My Favorite Things bastante 
heterodoxo (idem). 
Aparte del valor, a Garnett hay 
que reconocerle un buen soni­
do y unas bases coltraneanas 
bien asimiladas, así como la 
compañía de un grupo de 
buena consistencia en la que 
destaca el pianista Carlton 
Holmes, una especie de todo 
terreno que apoya incondicio­
nalmente al líder. Algunos des­
tellos no salvan a este álbum 
del apelativo de flojo. 

V. Ménsua 

Joao / Laginha / 
Ferragutti / Norbakken: 

Mumadjí 
Maria Joao (voc), Mário Laginha 
(p), Toninho Férragutti (ator), 
Helge Norbakken (bat, perc). 

Barcelona, Oporto y Seixal, 2000 
EmArcy 014 078-2 
(Universal Music) 

**** 
Maria joao es de la clase de 

cantantes a las que se las 
toma o se las deja, como a las 
lentejas y como a Sarah Vaug­
han: hay quien las odia apasio­
nadamente y quien no puede 
vivir sin ellas. Ambas, Maria y 
Sarah, difieren allá donde a 
Sassy le perdía el amanera­
miento voluptuoso/decorati­
vo, lo que en la portuguesa se 
convierte en un afán cuasi-ne­
orrealista por hacernos partici­
par en lo narrado. Lo compro­
bamos en este disco de suma y 
sigue: olvidadas las boutades 
de sus comienzos cuyo destino 
era el de machacar a los críti­
cos presentes en sus concier­
tos, Maria canta canciones con 
introducción, melodía, despe­
dida y cierre; canciones canta­
bles que vive a través de sí mis­
ma y de los personajes que las 
pueblan: ella es ellos, y no sólo 
ellos, también el resto de la 
banda sonora (ruidos .. . ). Hace 
la moza de ello un recurso de 
indudable eficacia dramática. 
Mumadji se beneficia de todo 
esto, también del estado de 
quietud relativa a que ha lle­
gado la cantante, liberada 
ahora del peso de la púrpura 
(adviértase que el disco ha si­
do editado a nombre de los 
cuatro músicos que en él inter­
vienen). Cuenta también el ca­
rácter básicamente funcional 
de una agrupación como la 
que nos ocupa, reducida en 
número y estable en el tiem-
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po, además de la madurez de 
su alter ego y alguna cosa más, 
Mário Laginha, en su doble ca­
riz de intérprete y arreglista, 
cada vez menos deudor de 
modelos externos (Keith Ja­
rrett notablemente) que inci­
tador de los suyos propios ... 
Las piezas, las conocemos de 
sus discos inmediatos, remiten 
a un concepto de la Lusitania 
que empieza y termina en Bra­
sil, en sus tierras del interior, 
en Sivuca y en Hermeto Pasco­
al; pasa por Mozambique, el 
Oriente lusófono y desemboca 
en la metrópoli. Las interpreta­
ciones avanzan a fuerza de es­
pasmos rítmicos, en referencia 
al mbaqanga, la música del 
township zulú, por medio de 
secuencias melódicas en las 
que se pone a prueba la reco­
nocida agilidad de la laringe 
de la cantante, convocando a 
un folclore incierto de ningún 
lugar y de todos: "la jota, por 
ejemplo", me dijo Maria en 
una ocasión, "es un ritmo uni­
versal, lo puedes encontrar en 
todos los lugares del mundo" 
(la madre de un amigo mío, 
mujer de cierta edad, la en­
cuentra incluso en la música 
de Ornette Coleman, pero és­
ta es otra historia). La fórmula 
es atractiva aunque limitada: 
el interés baja cuando los luga­
res comunes se suceden. De­
bemos confiarnos al arte de 
Maria Joao, sus piruetas, su ha­
bilidad para el desmarque, su 
capacidad de fabulación ... 
baste añadir que, en algún lu­
gar del disco, se nos ofrece la 
retransmisión en vivo y en di­
recto del primer orgasmo en 
clave de jazz jamás registrado. 

J. Mª García Martínez 

Pucci Amanda Jhones: 
Wild Is the Wind 

Pucci Amanda Jhones (voc), Casey 
Benjamín (sa, ss), Rory Stuart (g), 

Hilliard Greene (b), 
Wade Barnes (bat). 

Nueva York, marzo de 1998 
CIMP 170-2 

(Atolón Miukis) 

*** 
Pucci Amanda Jhones fue la 

protagonista de la primera 
referencia de jau vocal del sello 
neoyorquino de vanguardia 
CIMP. Sin embargo, y a pesar 

de lo que puedan dar a enten­
der tanto la discográfica como 
algunos de sus acompañantes, 
la música contenida en Wild Is 
the Wind no se adentra en los 
terrenos de la experimentación 
desprejuiciada, más bien procu­
ra introducir pequeñas distor­
siones en un discurso anclado 
en el jau vocal mainstream. Y 
eso que, recién puesto el disco 
en el reproductor, los primeros 
acordes del tema que da título 
al álbum hacen presagiar músi­
ca más proclive a la atonalidad, 
pero esto es sólo un atisbo; una 
vez toma presencia la voz de 
Pucci Amanda Jhones el asunto 
torna a cauces más reconoci­
bles y poco dados a acercarse a 
precipicios, a los que la vocalis­
ta sólo se asoma de forma tími­
da, lo que se contagia al resto 
de participantes en la sesión. 
Sin embargo, hay que valorar 
los intentos de Amanda Jhones 
que, aunque no llevados de­
masiado lejos, pugnan por per­
sonalizar los standards inter­
pretados mediante ligeras va­
riaciones en el tempo y la me­
lodía de las canciones (aprecia­
ble sobre todo en los acelera­
dos Wild Is the Wind y Yester­
days), eso sí, sin salirse nunca 
de los terrenos delimitados por 
el reconocimiento inmediato 
de las composiciones. 
En otros momentos (Diamonds 
Are a Gilr 's Best Friend, The mo­
re I See You o The nearness of 
You) se muestra más cercana a 
la repetición amparada en las 
convenciones del jazz vocal. 
Por otro lado, además de los li­
geros riesgos tomados por 
Pucci Jhones y sus acompañan­
tes, la característica diferencial 
del álbum es su sonido, conse­
cuencia del particular método 
de grabación emprendido por 
CIMP (sin apenas producción y 
grabado en vivo con escasos 
dos micrófonos), y que resta 
calidad de sonido a la graba­
ción en pos de un afán de 
transmitir cercanía (particular­
mente lograda en That Sunday, 
con su voz acompañada solo 
por la guitarra de Rory Stuart). 
Cantante sin demasiadas cuali­
dades vocales pero con una 
capacidad interpretativa sol­
vente, Pucci Jhones sale airosa 
del intento y esquiva la obvie­
dad en más de una ocasión . 

P. G. Manchón 

Pucc i 1\11u 111dn Jh o n e s 

Judi Silvano: 
Songs I Wrote ar Wish / Did 
Judi Silvano (voc), Larry Goldings 

(org), Vic Juris (g), Essiet Essiet (b), 
Víctor Lewis (bat) + Joe Lovano 

(st). 
Nueva York, junio de 1999 

JSL Records 0003-2 

** 

J 
udi Silvano nos sorprendió 
gratamente en el disco de su 

marido Joe Lovano Rush Hour. 
La soprano procede de la mú­
sica clásica contemporánea, 
pero está igualmente familiari­
zada con el idioma jazzístico. 
Su bagaje de técnicas vocales 
hace que sea muy solicitada 
para la enseñanza. En este dis­
co, apoyada por un combo 
con órgano, ha intentado 
abordar una cierta panorámica 
vocal, con la mitad de los do­
ce temas compuestos por ella. 
Lovano, aparte de producir el 
disco, se ha reservado un par 
de apariciones puntuales, que 
figuran entre lo más valioso, 
sobre todo un solo muy lírico 
en el hermoso A Flower Is a Lo­
vesome Thing de Billy Stray­
horn . Allí el timbre muy puro 
de la cantante y sus subidas al 
agudo resultan convincentes, 
tal vez porque recuerda el em­
pleo que a veces hacía Elling­
ton de ciertas voces. Pero, no 
todo es tan afortunado. Pues 
las dotes como compositora 
de Silvano, a tenor de lo escu­
chado aquí, dejan bastante 
que desear. En Climbin' the Pe­
ak, de nuevo con Lovano, los 
unísonos son interesantes, em­
pastando su voz con el saxo 
como si de un viento se trata­
ra. Mas, en Make it a Classic y 
Hey Boy, el recurso a manidos 
ritmos funky y a los procedi­
mientos más vulgares de la 
canción pop tipo años sesenta, 
respectivamente, hacen que 
sean fallidas y execrables. So­
mething Tells Me, de Jane Hall, 
por lo menos tiene un clima 
intimista, al estar interpretada 
solamente con el apoyo de la 
guitarra de Juris . 
No obstante, en /f l'm Lucky 
uno prefiere quedarse con la 
versión de la homenajeada Ju­
lie London, que por lo menos 
tiene una sensualidad de la 
que carece Silvano, siempre 
con un timbre un tanto frío y 
aséptico. Y eso que el inicio, 
con Sad & Blue, de Myriam Al­
ter y letra de Silvano, junto a 
When Lave Was You & Me, de 
Thad Jones y Abbey Lincoln, 
parecía prometedor. Without 
Rhyme or Reason, del divertido 
Bob Dorough, un medio tem­
po muy bien llevado por Gol­
dings, Juris y Lewis, permite 
aflorar el swing. Pero I Lave 

sigue en pág. 62 

Big Bill Morganfield: 
Ramblin' Mind 

Big Bill Morganfield (voc, g), Billy Flynn, (g), Bill Lupkin (arm), Mr B (p), 
Nick Moss (b), Kenny Smith (bat) + Taj Mahal (voc, g), Bob Margolin (g), 

Billy Branch, Paul Oscher (arm), Pinetop Perkins {p) ... 
Blind Pig 5068-2 

(Karonte) 

***** 
Desconozco si este Morgan­

field tiene algo que ver con 
McKinley Morganfield, o sea 
Muddy Waters. Su parecido físico 
así lo hace pensar, ese bigotillo 
ascendente y hasta la forma que 
tiene de coger la guitarra que de­
latan las fotos de la contraporta­
da ... en cualquier caso, ¿qué im­
portancia tiene? Dejando aparte 
su ascendente paterno, el disco 
es una maravilla y creo que es la 
primera vez que en estas páginas concedo las cinco estrellas. 
Ya con la simple lectura de las colaboraciones, al margen del ex­
celente grupo regular, se puede esperar un buen disco de blues 
de Chicago: Taj Mahal, cuya voz, como el buen whisky, mejora 
con los años; Bob Margolin, Pinetop Perkins, y a las armónicas na­
da menos que de Billy Branch y Paul Oscher. Sin embargo, el que 
destaca en este instrumento de manera muy sobresaliente es el 
desconocido (para m0 Bill Lupkin, que desde ahora no parece te­
ner nada que envidiar a los anteriormente citados. 
La base de la banda, a parte de Lupkin, está formada por músicos 
no demasiado conocidos pero que la hacen caminar con gran sol­
tura y son apoyo decisivo para Morganfield. Este se mueve con 
habilidad por entre una variada temática, muy bien arreglada, 
con pegadizos riffs, demostrando que si bien es un buen guita­
rrista con fraseas elaborados, es todavía mejor cantante, con una 
voz profunda que cala directamente en los sentidos del oyente. 

Nacho Ménsua 

ensayo 

1 
Adrián laies 
presenta su nuevo disco 

TAnGO REHECTIOm 
(En~ 9812-1 CD) 

Adrián laie1, piano - Horado íumero, bajo 
Pablo ffiainetti, bandoneón - David Xiryu, batería 

Diuribución exdu1iva P,ara E1paña 
Discmedi 

(ardener, JZ-J4 / 08oz4 Barcelona/ Tel. 9Jz 84 9~ 16 / fax 93l 19 8~ 10 
e-mail: comercial@di1cmedi.com 
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Music naufraga por un acom­
pañamiento irrelevante, con el 
órgano y la guitarra emitiendo 
sonidos vacuos, a la manera 
de cierta fusión que suele 
completarlo con luces vaporo­
sas y demás trucos. Hay una 
pieza en scat, sin palabras, Lis­
ten to this, de ella, que le per­
mite explotar el registro agu­
do, incluso el falsete. En resu­
men, el conjunto del disco es 
desigual. Hay una cierta dis­
persión de material y trata­
miento y las pretensiones de 
actualización y de comerciali­
dad no siempre son compati­
bles. Un disco irregular. 

F. García Herraiz 

Eduardo Casalla 
Cuarteto: 
Improntas 

Eduardo Casalla (bat), Hernán 
Merlo (b), Ernesto jodos (p), juan 

Cruz de Urquiza (tp). 
Buenos Aires, 2000 
Ensamble 01 /1-2 

**** 
Más ja~z procedente de Ar­

gentina, pero con una va­
riante con respecto a las re­
cientes entregas (Adrián laies, 
Quinteto Urbano, Ernesto Jo­
das, Guillermo Bazzola): el que 
dirige la cuestión es un músico 
veterano. Casalla es un héroe 
de la época efervescente del 
jazz -y de otras cosas- en aquel 
país, de la que emergieron fi­
guras como Gato Barbieri o La­
lo Schiffrin (y emigraron otras, 
dispersas y, después, más o 
menos insertas en diferentes 
países). Suponemos -no hay 
referencias- que éste no es un 
cuarteto estable. En realidad 
no importa. La esencia (y la 
primera idea) del jazz está en la 
reunión, en la colaboración, en 
el reconocimiento mutuo y la 
comprobación de un lenguaje 
común y en el milagro de ha­
cerlo realidad y disfrute. Este 
cuarteto brilla por unas indivi­
dualidades que se ponen de 
manifiesto con generosidad y 
alegría, pero también por una 
cohesión que sólo es posible a 
partir de una avenencia sensi­
ble. Se trata de un disco muy 
bueno, pero que -al margen 
de tres originales- sólo aporta 
inspiradas versiones de stan­
dards. Es más, aparentemente 
Casalla no pretende reelaborar 
nada sino divertirse alrededor 
de la tradición moderna del 
jazz, ¿las improntas que sugie­
re el título? La excelencia de 
esta música es indiscutible, pe­
ro no se advierte el "proyecto". 
Por esta razón, apoyada en el 
obvio criterio subjetivo de la 
escucha y valoración, lleva cua­
tro estrellas en vez de cinco. 

C. Sampayo 

62/Cuadernos de jazz 

ESCUCHA A CIEGAS* 

Peter Johannesson feat. Herbie Hancock: 
Sixtus 

Peter Johannesson (bat), Herbie Hancock (p), Max Schultz (g), Magnus 
Lindgren (st), Nils Landgren (tb), Markus Wikstriim (b) + johan Hiirlén 

(sa), Magnus Broo (tp), Peter Asplund (fisc), Anders Kjellberg 
(corno francés) . 

Estocolmo, febrero de 1995 
EmArcy 014 233-2 
(Universal Music) 

** 
He aquí un disco de esos que 

no escucho por costumbre, 
al menos, no para Cdj. Desde el 
arranque, tema 1, está claro que 
se trata de un disco más indus­
trial que artístico, es decir, que el 
productor manda más que el 
músico. La formación que toca 
en esta grabación escuchada a 
ciegas es la siguiente: piano, gui­
tarra, bajo acústico, batería, saxo 
tenor, trombón, con el añadido 
de una sección de vientos en al-
gunos cortes. Hasta aquí todo bien, confio. 
Se trata de un grupo con estrellas: el pianista, definitivamente, y 
él puede ser el titular del disco, si no viene firmado como trabajo 
de grupo. Pero tiene que ser el pianista, porque él prevalece en la 
mezcla de grabación incluso en momentos en que hay un solo 
ajeno al desarrollo. 
El tema 1 es una dulce melodía en modo menor a cargo de la gui­
tarra y el piano, con un arreglo de cobres en apoyo armónico. El 
segundo corte se abre con un típico arreglo para secciones (trom­
peta, trombón y dos saxos) estilo hard bop. El tema está domi­
nado por la concepción de la estructura, muy esencial: tema por 
la secciones, break del trombón (un buen discípulo moderno de 
Rosolino), pausa, break del saxo tenor, un coltraneano con técni­
ca a espuertas, pausa y solo pianístico muy pirotécnico y profe­
sional que da paso a un breve segmento arreglado y de vuelta al 
tema. 
Todo muy bien, al menos formalmente, hasta ese punto. En el res­
to del disco se repite el dilema estético Uno o Cero del comienzo. 
Los temas 3 y 4 responden al modelo del primero. El quinto es 
una rearmonización de una melodía famosa (¿ The Song Is You?), 
con solo legato del saxo tenor que hace una buena demostración 
de respiración circular y termina oportunamente sobre una nota 
dominante, acto seguido, el pianista en fulgurante vuelo lleno de 
dedos, en un solo con valor rítmico y percusivo que podría enca­
jar en cualquier otro tema, finalmente el guitarrista ejecuta unos 
rizos suaves, pero a la carrera (no es el jefe y no quieren que ha­
ya dudas). Su estilo es agradable y con raíces, me recuerda, de en­
tre los poquísimos guitarristas que conozco, a Doug Raney. Tema 
6, planteamiento idéntico a 3 y 4, o sea, a 1, con un agradable 
ritmo oscilante entre el vals y los cuatro tiempos (un 6/8). Hay un 
despegue casi inmediato del guitarrista, con su mejor solo, cince­
lado con delicadeza. Es un guitarrista con una carrera comercial 
decente (o eso espero, por su bien) pero que no se entrega al tó­
pico facilmente. Al contrario que su compañero pianista, cuyo so­
lo a continuación, parece acordeonístico, arpegios que no perdo­
nan una tecla, notas tocadas de refilón, mucho músculo y ningu­
na sobriedad. Y no es McCoy Tyner. El tema 7 es de inspiración 
blues y contiene un apasionado solo de guitarra con excesivo 
acompañamiento, tanto en volúmen como armonización, del pia­
nista. El 8, guitarra, piano, bajo y batería grabados en vivo, arran­
ca solemne y pensativo pero enseguida se precipita en picado ha­
cia el tempo rápido para rematar con el colofón de un solo pia­
nístico rítmico, martilleante y sediento del aplauso inmediato. 
Y ahora, el momento de las estrellas: para el trombonista, tres (tie­
ne un flamígero solo con virtuoso golpeteo de lengua en el tema 
1 que le procura esa puntuación); guitarrista, tres también, ya que 
mantiene el tipo con cierto garbo a lo largo de una sesión rutina­
ria en el sentido más estricto; sección de ritmo, dos (son dinámi­
cos pero crean ritmo sin gravedad y acaban cumpliendo sin más 
como músicos de sesión); arreglos y secciones de vientos, una, es­
tán y daría igual que no estuvieran; saxo tenor, si se trata de Way­
ne Shorter, mal, si es un émulo, flojo : una; para el entusiasmado 

pianista, cero estrellas; para el conjunto, dos estrellas. Estoy casi 
seguro de que se trata de una sesión integramente realizada en 
Estados Unidos en algun sitio que empieza con New. 

E. Fuente 

* La reseña de este disco fue realizada por el autor sin ningún tipo 
de información previa. Su comentario está basado exclusivamente 
en la escucha del material musical. 

Cecil Brooks 111: 
Far those Who Lave to 

Groove 
Cecil Brooks (bat), Don Braden 
(st), Bruce Williams (sa), Riley 

Mulins (tp), Radam Shwart (órg). 
Nueva Jersey, abril de 1999 

Savant 2023-2 
(Maui Music) 

** 
Conocí a este simpático mú­

sico con ocasión del Blind­
fo/d Test que realicé al grupo de 
Don Braden al completo y que 
publicó en su día Cdj. Su cons­
tante sonrisa y buenas maneras 
desmentían una energía nota­
blemente desbordada cuando 
se sentaba al frente de su bate­
ría . Después me enteré de que 
además era un avezado pro­
ductor de discos.Este Far those 
Who Lave to Groove no des­
miente lo que el título descri­
be. Y es que éste es un disco 
eminentemente "marchoso". 
Con órgano y sin bajo (como 
debe de ser), enérgicos y mag­
níficos vientos (especialmente 
Riley Mulins, un trompetista a 
seguir), Brooks consigue de so­
bras su cometido: aquí hay 
mucho groove .. . si le gusta. No 
diré que sea un disco ligero pe­
ro está claro que su escucha no 
ofrece ninguna dificultad, lo 
cual, dicho sea de paso, no es­
tá en absoluto reñido con la 
calidad. 

V. Ménsua 

John Hazilla Trio: 
TtnyCapers 

John Hazilla (bat), Bruce Barth (p), 
John Lockwood (b). 

Boston, noviembre de 2000 
Double-Time 180-2 

(Maui Music) 

*** 
Convencional y convincen­

te. Música de jazz alrede­
dor del piano: un contrabajo 
que permanece siempre en se­
gundo plano y una batería que 
subraya el protagonismo per­
manente del teclado. Salvando 
las distancias estilísticas que 
marcan el paso del tiempo, la 
ampliación del patrimonio mu­
sical que durante los últimos 

cuarenta años ha conocido el 
jazz, los mayores recursos in­
terpretativos de los miembros 
de este trío y la menor frescura 
de la música, la música de Tiny 
Capers me recuerda a la del 
mejor Ahmad Jama! Trio. No 
en vano, el primer tema de los 
nueve que componen el disco, 
y uno de los tres compuestos 
por Hazilla, se llama Veme//, en 
homenaje al baterista Vernell 
Fournier. 
Éste es el quinto disco a nom­
bre del baterista en quince 
años y el tercero en formato 
de trío con piano y contrabajo. 
Según el texto del propio jon 
Hazilla, no representa ni el pa­
sado ni el futuro de su música, 
sino el presente. Se trata, a te­
nor de la historia de estos 
quince años, de un presente 
recurrente, una fórmula en la 
que el músico de Boston pare­
ce sentirse especialmente a 
gusto y que, tras la escucha de 
los resultados, le resulta feliz­
mente provechosa. Un buen 
disco, que puede dejar indife­
rentes a quienes apuestan por 
una fórmula de estructura e 
ideas más innovadoras, pero 
que presumiblemente satisfa­
ga a todos los que gustan del 
trío de piano, bajo y batería. 

J. F. Troyano 

Jay Rosen: 
Cantic/es far the New 

Millennium 
Jay Rosen (bat), Vinny Golia (el, cl­

b), Paul Smoker (tp), Mark 
Whitecage (sa, ss, el). 

Nueva York, septiembre de 1999 
CIMP 211-2 

(Afofan Miukis) 

* 
En el libreto de presentación, 

Rosen escribe sobre sus in­
tenciones. Entre otras cosas, 
expresa sus deseos en lo con­
cerniente al nuevo milenio, 
concretados en poca polución, 
amor, comprensión, etc. La es­
cucha de la música, dura co­
mo un mueble de caoba que 
tuviera tantas aristas como mi­
nutos tiene ya el nuevo mile­
nio, le deja a uno algo confuso 
y le hace dudar de que con 
ella, con su música, sus deseos 
lleguen a convertirse nunca en 
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realidad. Música sin etiquetas, 
de asignarle alguna, para qui­
tar confusión al asunto, la si­
tuaríamos en la frontera entre 
la música improvisada de raíz 
occidental y cierto free de los 
setentas de origen europeo. A 
mí, que soy un entusiasta del 
free jazz (el artículo mas largo 
que ha aparecido en Cdj fue 
precisamente sobre esa músi­
ca y lo escribí yo) el cóctel se 
me ha atragantado No dudo 
de las cualidades intrínsecas 
de esta música, que quizás en 
manos de cualquier otro críti­
co hubiera merecido una cali­
ficación más meritoria. Para 
mí, en esta revista, este disco 
no tiene calificación posible. 
Por respeto al esfuerzo realiza­
do durante más de una hora 
por estos cuatro músicos y por 
sus intenciones, valga la estre­
lla que les otorgo. 

V.Ménsua 

Chuck Zeuren: 
WhyNot? 

Chuck Zeuren (bat), Shunzo Ono 
(tp, fisc), Dave Finucane (st), 

Roger Wilder (p), Dick Sarpola (b) 
+ Café (perc). 

Nueva York, ¿ 1999? 
Red Records 123291-2 

(Harmonía Mundi) 

** 
No conocía a Chuck Zeu­

ren, aunque parece que 
éste es su segundo disco como 
líder. Según las notas biográfi­
cas, procede de Berklee, don­
de tocó mucho con Gary Bur­
ton, Scofield, Lovano, antes de 
instalarse en la Gran Manzana 
en los setenta, participando en 
el movimiento de los lofts, pa­
ra luego incorporarse por dos 
años en la orquesta de Lionel 
Hampton y tener la oportuni­
dad de compartir escenario 
con gente como Pepper 
Adams, Chet Baker, Tom Ha­
rrell, jerry Bergonzi, Jimmy He­
ath, Cecil Payne, Paul Jeffeys y 
una larga lista. Todas las com­
posiciones incluidas aquí son 
suyas. También los arreglos. 
Intenta entroncar con la estéti­
ca de tantas sesiones Blue No­
te de los sesenta . Es decir, el tí­
pico quinteto hard bop. En su 
papel de director, aunque no 
exactamente en su estilo de 
baterista -en el que se nota la 
mano de su maestro Alan 
Dawson-, se asemeja algo a 
Blakey. Finucane es un coltra­
neano moderado, atento a 
crear melodía, y Ono tiene un 
timbre bonito (a lo Miles) y ha 
asimilado bien los modelos de 
la trompeta hard bop. Lo mis­
mo se puede decir del pianista 
Wilder. Algún tema, como Ber-

Ame Domnérus: 
Oompan! (Ellington, Strayhom, Hodges) 

Arne Domnérus (el, sa), Jan Lundgren (p), Tom Warrington (b), 
Paul Kreibich (bat). 

Los Angeles, septiembre de 2000 
Fresh Sound 5032-2 

(Actual Records) 

***** 
Se sabe, aunque algún nacio­

nalista francés o británico 
pueda discutirlo con encono, 
que el bebop se incorporó en 
Suecia antes que en otros países 
y que otro tanto ocurrió con el 
cool, modalidad estilística que 
allí se desarrolló en paralelo a la 
de las fuentes . La música de Lars 
Gullin, Áke Persson, Bengt-Arne 
Wallin, Gasta Teselius, Bengt 
Hallberg, Jan Johansson y Arne 
Domnérus dio forma al jazz sue-
co de finales de los 40 y principios de los 50. Todos fueron o son 
músicos de primera línea, sin necesidad de remedos americanos. 
Todas las corrientes de la modernidad jazzística -menos la llama­
da free- han tenido significación en el país del norte, y un desa­
rrollo apropiado. Domnerus está en el nudo de la cuestión por 
dos razones: la edad (nació en 1924) y las sucesivas actualizacio­
nes de su estilo. Como saxofonista alto, comenzó con la inevita­
ble inspiración en Johnny Hodges y, en menor medida, Benny 
Carter. Al igual que Charlie Parker, evolucionó hacia las nuevas 
formas, pero con la ventaja de tener a Parker como modelo. Has­
ta que apareció Lee Konitz en el firmamento y Domnérus pudo 
sintetizar los dos lenguajes, logrando un estilo completamente 
personal, que suena a ya oído aquí y allá, pero que sólo se recrea 
a sí mismo. En cuanto al clarinete, se intuyen las primeras influen­
cias de Benny Goodman y Artie Shaw, cubiertos por Buddy De­
Franco y Jimmy Giuffre los espacios reservados a Parker y Konitz en 
el saxo alto. Tenemos así a un clásico moderno, un improvisador 
que conoce todos los resortes del lenguaje jazzístico. ¿Cómo toca 
Domnerus a los 75 años? Es extraordinario, la edad no ha quitado 
firmeza ni convicción a su música, unas formas swingantes que 
pugnan por salir de la mente y el corazón del artista y que lo ha­
cen sin signos de agotamiento. Hoy día, como clarinetista, hay po­
cos que puedan hacerle sombra; no hay nadie que logre un soni­
do clásico tan puro, ni siquiera el venerable Giuffre. 
Esta grabación de 2000 recrea el mundo de Ellington desde un 
ángulo seguro de sí mismo, sin repeticiones, con originalidad 
dentro del clasicismo, como lo hubiera hecho, por ejemplo, Ben 
Webster, o lo hicieron Earl Hines, Joe Henderson y Fred Hersch; la 
mezcla de referencias es un deliberado recurso tendente a evitar 
que se acote a Domnérus en la cajita de la "vieja música". El trío 
"de soporte" conduce esta música con esplendor y soltura. El fre­
cuente barroquismo de Lundgren (en la actualidad, el pianista 
más popular de Suecia), queda aparcado dando lugar a un entu­
siasmo humilde que sólo los grandes maestros, como Arne Dom­
nérus, pueden despertar en otros músicos. Un disco no apto pa­
ra los cazadores de felicidad en forma de "novedades". 

gonz-crazy, supongo que por 
Bergonzi, recuerda en su cons­
trucción cierto tipo de blues 
de Ornette, con los vientos 
punteados por la caja del bate­
rista . Ciertos; a los Messengers 
y a Shorter. En otros ha incor­
porado ritmos latinos, aña­
diendo la percusión de Café. 
Todo muy correcto, pero de­
masiado previsible y ya escu­
chado hasta la saciedad. 

F. García Herraiz 

C. Sampayo 

1060 ~RAVA SQflt 

WKl Hlilv6101V A1VP U1S 02<l!CS11A 
DO~ iilfflll 

Duke Ellington & His 
Orchestra: 

Togo Brava Suite 
Duke Ellington Orchestra 

Nueva York, febrero y junio de 
1971 

Storyville 8323-2 
(Antar) 

**** 
Primero, una advertencia: no 

se trata, pese a la igualdad 
de nombres y la proximidad de 
fechas, del disco grabado en 
octubre de 1971 en el Reino 
Unido y editado originalmente 
por United Artists como elepé 
doble y posteriormente como 
cedé sencillo por Blue Note. 
Tampoco el sonido de la gra­
bación es el mismo: el de ésta 
es perfectamente audible. El tí­
tulo, no obstante, se debe a 
que, efectivamente: aquí está 
la suite Togo Brava, grabada en 
el National Studio de Nueva 
York los días 28 y 29 de junio 
de 1971 . Una hermosa res­
puesta (gestual y musical) a la 
edición de un sello de correos 
con la imagen del músico de 
jazz en la República africana 
(en una serie de cuatro, junto 
con Bach, Beethoven y De­
bussy) y una fórmula habitual 
en Ellington, la suite, cuyo más 
cercano ejemplo era The New 
Orleans Suite ( de un año an­
tes). La composición, com­
puesta por siete piezas, aun­
que no goce de la notoriedad 
de otras, ni de su brillantez, es­
tá a la altura de su genio y su 
talento exquisito; y, aunque la 
orquesta no contaba con algu­
nos de sus mejores miembros 
de otros tiempos, continúa 
siendo la Orquesta de Duke 
Ellington, plagada de excelen­
tes músicos. Lógicamente, la 
unidad de la suite se pierde en 
los sucesivos temas (8 a 1 7) del 
cedé, grabados entre febrero, 
marzo, abril y mayo del mismo 
1971, en los que, aunque se 
oyen interpretaciones hermo­
sas, Peke, Checkered Hat, Blues 
o Perdido (que despide el dis­
co), la consistencia se reduce, 
principalmente, con las inter­
venciones vocales, que modifi­
can el equilibrio anterior. 

J. F. Troyano 

Reedición 

Stephane Grappelli & 
Martial Solal : 
Happy Reunion 

Stephane Grappelli (vln), Martial 
Sola! (p). 

París, febrero de 1980 
Owl 013 430-2 
(Universal Music) 

*** 

La reedición de este encuen­
tro de hace más de veinte 

años vuelve a poner sobre la 
mesa la complicidad y com­
plementariedad existente en­
tre dos artistas que se conocen 
muy bien y, por lo tanto, sa­
ben explotar las virtudes de 
cada uno. En el caso de Grap­
pelli, la elegancia y el gusto 
por el preciosismo, tanto en el 
timbre de su violín como en su 
fraseo, siempre han sido ele­
mentos consustanciales de su 
estilo. En cuanto a Solal, es 
proverbial su sabiduría armó­
nica y su toque de cristalina ni­
tidez. Podrá preferir al primero 
gente más expresionista y me­
nos redonda, pero que intenta 
asumir más riesgos y adaptar 
un instrumento tan marcado 
por la tradición clásica euro­
pea al jazz, como hacía un 
Stuff Smith . Y al segundo, 
otros que no tienen su domi­
nio y perfección sobre las 88 
teclas, pero que generan más 
swing . Sin embargo, estas 
consideraciones entran en el 
resbaladizo terreno de las pre­
ferencias personales y no afec­
tan al logro de un dúo que flu­
ye con una naturalidad des­
bordante. 
Pues ambos se sienten igual­
mente a gusto cuando afron­
tan standards que no suelen 
ser demasiado interpretados, 
como Shine, Sing far You Sup­
per (un Rodgers-Hart de 1938, 
para la comedia musical The 
Boys from Syracuse) o Stum­
bling, de Confrey, una de las 
primeras canciones que incor­
poraba varios compases en 
3/4, en 1922. Tampoco falta 
un homenaje a Billie Holiday, 
en God Bless the Child. O al vie­
jo compañero de Grappelli, 
Django, en su conocida Nua­
ges. Y el vértigo urbano y pari­
sino que imaginó Bud Powell 
en Parisian Thoroughfare. Solal 
aporta un par de composicio­
nes sabias y bien construidas, 
serenamente bellas y con un 
cierto guiño a la música im­
presionista. Ambos sellan su 
relación con una obra en co­
mún: Et si l'on improvisait?, 
que no requiere traducción, 
expresa elocuentemente el 
placer de tocar juntos y donde 
se utiliza -sobre todo el pianis­
ta- un sustrato armónico más 
aventurado, de clara raigam­
bre clásica contemporánea. 
Un disco muy agradable, de 
dos refinados cultivadores de 
la melodía, imagen de un cier­
to jazz europeo en vías de ex­
tinción. 

F. García Herraiz 
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Reedición 

Miles Davis: 
Miles Davis vs Thelonious Monk: 

Miles Davis (tp), Thelonious Monk (p), Milt Jackson (vib), Horace Silver 
(p), Jay )ay Johnson (tb), Lucky Thompson (st), Percy Heath (b), Kenny 

Clarke (bat). 
Nueva Jersey, abril y diciembre de 1954 

Blue Moon 304 3-2 
(Actual Records) 

***** 
Miles Davis y Thelonious 

Monk no se caían bien. Sin 
embargo llegaron a grabar una 
sesión conjunta el 24 de diciem­
bre de 1954 (eso sí, sin coincidir 
en el estudio de grabación por 
deseo del trompetista). Ahora, 
bajo el efectista título Miles Davis 
vs. The/onious Monk (cual com­
bate de boxeo, perspectiva que 
fomentan las notas del libreto in­
terior, utilizando como excusa la 
afición del trompetista al pugilis-
mo) aparece recopilada la música grabada ese día, ya publicada 
en CD en diferentes compilaciones. Asimismo, también se inclu­
yen dos temas (Walkin ' y 8/ue 'N' Boogie) de otra sesión de Miles 
Davis grabada en abril del mismo año y en la que no participó 
Monk. 
En los cuatro temas elegidos para la citada colaboración se apre­
cia de inmediato la particular reformulación del swing que Davis 
había impreso a su música, adecuándola a unas limitaciones co­
mo instrumentista que supo convertir en virtudes a través de un 
discurso fluido y de una brillantez y belleza inalcanzables (como 
se ha visto tras múltiples intentonas posteriores de más o menos 
bienintencionados seguidores). Sus solos se mueven dentro de un 
espacio limitado dentro del que es capaz de descubrir nuevos re­
covecos de expresividad y dramatismo. Así, y sobre el colchón rít­
mico seguro y flexible creado por Percy Heath (contrabajo) y 
Kenny Clarke (batería), el discurso musical de Davis tenía su con­
trapunto en el teísmo premeditado de Monk, con su desprecio por 
el virtuosismo (cuánto se echa esto de menos en otros músicos de 
jazz) en pos de expresar sus ideas musicales avanzadas, saliéndo­
se del tempo, jugando con él y con los silencios, recurriendo a aso­
nancias, pero siempre agarrado al swing, con la seguridad del que 
se sabe dominador en su propio terreno. Si en el jazz no importa 
tanto lo que se cuenta, sino cómo se cuenta (si hacemos un ~ímil 
literario, importa más el estilo que el argumento), Monk lleva es­
ta premisa al extremo. Escúchese una muestra ejemplar de lo ex­
puesto en la primera toma de Bag 's Groove o, en paralelo, su ca­
pacidad para, en la primera versión de The Man / Lave, dotar de 
acidez a una melodía que Davis había elevado a la categoría de 
sublime unos minutos antes. Junto a ambos, la elegancia y sol­
vencia del vibrafonista Milt Jackson, perfecta réplica en su instru­
mento de los solos davisianos. 
En los otros dos temas incluidos (los citados Walkin'y 8/ue 'N' Bog­
gie) no participa Monk, cuyo puesto es ocupado por Horace Sil­
ver (pianista idóneo para el repertorio de esta sesión). El grupo es­
tá completado por la sección rítmica antes referida, el trombonis­
ta )ay )ay Johnson y el saxofonista tenor Lucky Thompson. Aquí, y 
tomando como referencia dos blues (el primero a medio tiempo, 
el segundo más acelerado), Miles Davis sigue deslumbrando con 
dos depurados ejercicios de contención y brillantez. Música atem­
poral. 

Nathalie Loriers Trio: 
Silent Spring 

Nathalie Loriers (p ), Sal La Roce a 
(b), Hans Van Oosterhout (bat). 

Bruselas, 1999 
Pygmalion 595182-2 

(Maui Music) 

*** 
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Agnar Magnusson: 
01 

Agnar Magnusson (p), Ben Street 
(b), Bill Stewart (bat). 

Nueva York, febrero de 2001 
FS New Talent 106-2 

(Actual Records) 

** 

01 es un álbum de debut. En 
él el pianista islandés Agnar 

Magnusson apunta maneras 
con un toque reflexivo y de 
tendencia lineal que importa 
algunos manierismos del de 
Brad Mehldau. Su mejor expo­
sición se encuentra en una ver­
sión de Sorne Day My Prince 
Wi/1 Come, único standard de 
un álbum necesitado de ellos 
una vez que la escritura de 
Magnusson se revela plana y 
de cortas ambiciones estructu­
rales. Su falta de incidente, el 
ensimismamiento del toque 
del líder y su apego a unas 
mismas fórmulas sonoras dan 
con un disco lívido y de escu­
cha monótona sólo aliviado 
por un Bill Stewart siempre 
imaginativo y vibrante sin el 
que 01 sería inimaginable. No 
tanto una obra prematura co­
mo una planteada desde un 
ángulo erróneo. 
El debut de Nathalie Loriers, 
Walking through Wa/1s, Walking 
a/ong Wa/1s (lgloo), fue recibi­
do cálidamente. El presente Si­
/ent Spring es su álbum de 
afianzamiento y la pianista bel­
ga se ha lanzado a ello armada 
con un disco que no deja du­
das ni sobre su carácter enér­
gico ni sobre una técnica pia­
nística con lecciones muy bien 
asimiladas de Chick Corea, 
McCoy Tyner y Keith Jarrett. 
Loriers sortea las fracturas de 
Recurring Dreams con tanta 
pericia como entusiasmo, se 
entrega al groove a lo Esbjiirn 
Svensson en The Party y desa­
fía la velocidad en Continuum. 
Sobran notas, una visión no 
tan plural, más centrada, el 
énfasis en el lado irreprimible 
del toque, pero hay talento en 
este disco que aspira más alto 
de las tres estrellas. 

A. Gómez Aparicio 

Reedición 

Frank Rosolino: 
Thinking about You 

Frank Rosolino (tb), Ed Bickert (g), 
Don Thompson (b), Terry Clarke 

(bat). 
Toronto, abril de 1976 

Sackville 5007-2 (2CD's) 

*** 
He aquí a un instrumentista 

y solista que grabó en in­
numerables sesiones como 
miembro de big bands y com­
bos, sobre todo en la Costa 
Oeste, pero que sólo dejó unos 
diez discos a su nombre, la mi­
tad con liderazgo compartido. 
Recordemos los mejores: Ken­
ton Presents Frankly Speaking 
(1955), The Rosolino Connec­
tion en cuarteto con el pianista 

Sonny Clark (1956), Free for Al/ 
(19 5 7) y Conversation, com­
partido con Conte Candoli 
(1975). Son discos muy intere­
santes, con un nivel de rendi­
miento personal muy alto y re­
finado, marcado por un estilo 
singular, definido por el bebop 
y con el empuje de un sentido 
del humor muy agudo. Estas 
dos actuaciones públicas, afor­
tunadamente registradas, per­
tenecen al último período de la 
vida del trombonista y ponen 
en muestra una suerte de de­
tención estilística, inevitable en 
una música como la suya, ya 
completamente definida en la 
juventud. El programa, en dos 
sesiones, consiste en standards 
entre los que predominan las 
baladas. Son doce temas con 
una extensión promedio de 
once minutos. Una música con 
mucho relax, en clima intimis­
ta y sin conflictos. Una men­
ción especial merece Ed Bickert 
(que parece haber sido co-líder 
de ese cuarteto eventual): su 
modo de acompañar, sobre to­
do en los tiempos medios, tie­
ne una prestancia armónica y 
rítmica que recuerda a los me­
jores, y pienso en Jimmy Raney 
y Billy Bauer. Thinking about 
You es una pieza de contenido 
muy raro si se la compara con 
el resto de la discografía de Ro­
solino; sólo esto justificaría la 
adquisición . De todos modos, 
me veo obligado a referir una 
duda; aun entusiasmándome 
la música de Rosolino, todo se 
me hace aquí un poco excesi­
vo: la duración de los temas y, 
por consiguiente, la extensión 
de los solos, y la misma pre­
sentación en dos cedés. Frank 
Rosolino murió suicida el 26 de 
noviembre de 1978; tenía 52 
años. 

C. Sampayo 
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Ralph Towner: 
Anthem 

Ralph Towner (g) 
Oslo, febrero de 2000 

ECM 543814-2 
(Nuevos Medios) 

*** 
Anthem supone el cuarto 

disco en solitario de Ralph 
Towner en su amplia discogra­
fía . Cuando su debú en estos 
menesteres se inició, allá por el 
año 1973 con Diary, ya se 
mostraba como un amante de 
los espacios abiertos pero sin 
el swing como referencia. Des­
pués de algunos experimentos 
durante la pasada década con 
sintetizadores y la new age, o 
algo parecido, como inspira­
ción, vuelve el líder de Oregon 
a una mezcla de música barro­
ca, nórdica, oriental, contem­
poránea y un sinfín de pro­
puestas más, ejecutadas con 
guitarra acústica de seis y de 
doce cuerdas, y que uno no 
sabe muy bien dónde ubicarla, 
o mejor, no ubicarla e intentar 
describir lo que transmite. De 
entrada se respira una atmós­
fera sonora cristalina en el am­
biente y se vive el placer que 
siente el músico al reencon­
trarse con los sonidos elemen­
tales y puros de la guitarra 
acústica, de la que es virtuoso 
en el tratamiento de los armó­
nicos, tanto de los naturales 
como de los "forzados", de 
esos que no aparecen en los 
manuales del buen guitarrista. 
Aparte de sus propias creacio­
nes, ofrece el músico dos bre­
ves, brevísimos, interludios 
con la firma de Charles Min­
gus (Goodbye, Pork-Pie Hat) y 
Scoot LaFaro (Gloria 's Steps) 
que marcan el intermedio y fi­
nal de esta obra coral. De en­
tre sus composiciones, hay dos 
breves en la parte central que 
producen cierto desasosiego y 
de alguna manera interrum­
pen el ritmo de la escucha: 
Four Carnets y Raffish. 
A pesar de no ser un gran ad­
mirador de Ralph Towner, o 
por lo menos de algunos de 
sus trabajos más celebrados, y 
a pesar también de esos pe­
queños borrones en el interior 
del disco, reconozco en Ant­
hem (por cierto, este tema nos 
devuelve 500 años hacia atrás, 
mientras The Prowler nos man­
da por lo menos uno por de­
lante) la autenticidad del artis­
ta en un disco que ofrece mu­
chos atractivos y que nos acer­
ca al Towner más emocionan­
te en un himno a las limpias vi­
braciones de las cuerdas (ya 
sean cósmicas o no). 

F. Bezos 
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Beirach ... Huebner .. . Mraz: 
Round about Federico Mompou 
Richie Bei rach (p), Gregor Huebner 
(vln), George Mraz (b). 
Alemania, mayo de 2001 
(ACT) 
Ref. 3145 
2.395 Ptas / 14,39 € 
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Duke Ellington & Hls 
Orchestra: 
Toga Brava Suite 
Duke Ellington Orchestra. 
Nueva York, febrero y junio de 1971 
(Storyville) 
Ref. 2996 
2,600 Ptas / 15,62 € 
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Charles Lloyd: 
Hyperian with Higgins 

Ch111 les llo,rf 
tt,\ .'/. U·>T-• 

Charles Lloyd (si), Brad Mehldau (p), 
John Abercrombie (g), Larry 
Grenadier (b), Billy Higgins (bat). 
Los Angeles, diciembre de 1999 
(ECM) 
Ref, 3117 
2.600 Ptas / 15,62 € 

Richard Wyand: 
As Long as there's Music 
Richard Wyand (p), Ray Drummond 
(b), Grady Tate (bat). 
Nueva York, abril de 2000 
(Savant) 
Ref. 3046 
2.495 Ptas / 14,99 € 

Paul Bley, Franz Koglmann, 
Gary Peacock: 
Annette 
Paul Bley (p), Franz Koglmann (fisc, 
tp), Gary Peacock (b). 
Bremen, abril de 1982 
(hatOLOGY) 
Ref. 3107 
2.950 Ptas / 17,73 € 
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Gustafsson/Flaten/Nllssen­
Love: 
The Thing 
Mats Gustafsson (si, sa), lngebrigt 
Haker Flaten (b), Paal Nilssen-Love 
(bat). 
Estocolmo, febrero de 2000 
(Crazy Wisdom) 
Ref, 3002 
2.850 Ptas / 17, 12 € 

Warne Marsh: 
An Unsung Cat. The Lile and 
Music al Warne Marsh 
Warne Marsh (si), Woody Herman Big 
Band, Lee Konitz Quinte!, Ted Brown 
Sextet... 
1945 a 1987 
(Storyville) 
Ref. 2995 
2.600 Ptas / 15,62 € 

Manontroppo Música, 
septiembre 2001. 300 págs. 
Ref. 3148 
3,850 pts / 23, 14 € 

Del mismo autor 
Historia del Jazz Clásico 
Ref. 2741 

4.400 pts / 26,45 € 

Olu Dara: 
Neighbarhoads 
Olu Dara (voc, cnt, g, tp), Rod 
Will iams (org), Fredger Dupree (p­
elect), Cassandra Wilson (voc) ... 
Nueva York, 2001 
(Atlantic) 
Ref. 3039 
2.950 Ptas / 17,73 € 

CHARLIE 
HADEN 
IN MONTREAL 
EGBERTO 
GISMONTI 

Charlie Haden/Egberto 
Gismonti: 
In Montrea/ 
Charlie Haden (b), Egberto Gismonti 
(g, p). 
Montreal, julio de 1989 
(ECM) 
Ref. 3119 
2.600 Ptas / 15,62 € 

Matthew Shlpp String Trio: 
Expansion, Pawer, Releasé 
Matthew Shipp (p), Mat Maneri (vln), 
Willi am Parker (b). 
Nueva York, noviembre de 1999 
(hatOLOGY) 
Ref. 3106 
2.950 Ptas / 17,73 € 

Miles Davis: 
Uve at the Fil/more East (March 1, 
1970) lt's about the Time 
Miles Davis (tp), Wayne Shorter (st, 
ss), Chick Corea (p-elect), Dave 
Holland (b, b-elect), Jack DeJohnelle 
(bat), Airto Moreira (perc). 
Nueva York, marzo de 1970 
(Columbia /Legacy) 
Ref. 3147 (2CDs) 
3.495 Ptas / 21 ,01 € 

Dave Holland Qulntet: 
Not /or Nothin' 
Dave Holland (b), Chris Palier (ss, sa, 
si), Robin Eubanks (lb), Steve Nelson 
(vib), Billy Kilson (bal). 
Nueva York, septiembre de 2000 
(ECM) 
Ref. 3118 
2.600 Ptas / 15,62 € 

Esbjorn Svensson Trio 

• Esbjiirn Svensson Trio: 
E.5. T. Uve '95 
Esbj6rn Svensson (p), Dan Berglund 
(b), Magnus óstrom (bat). 
Marzo de 1995, julio de 1999 
(ACT) 
Ref. 3144 
2.395 Ptas / 14,39 € 
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Ablanedo, Pablo 
Allyson, Karrin 
Barran, Kenny/ 
Carter,Regina 
Beirach, Huebner, 
Mraz 
Benítez, Gorka 
Bernstein, Marc 
Brecker, Michael 
Brooks 111, Cecil 
Cafiero, Mimmo-
Open Jazz Orchestra 
Casalla, Eduardo 
Chacón, Joaquín/ 
Raney, Doug 
Cisi, Emanuele 
Cohen, Avishai-
The lnternational 
Vamp Band 
Dara, Olu 
Davis, Miles 
Domnérus, Ame 
Edelman, Joshua 
Edwards, Teddy 
El Terceto 

Ellington, Duke 
Erguner, Kudsi 
Esen, Ayd in 
Garnett, Carlos 
Grappelli, Stephane/ 
Solal, Martial 
Gul 3 

í 

Discos comentados 

From down There 53 Gurtu, Trilok The Beat of Lave 
Ballads. Remembering John Coltrane 55 Gustafsson/Flaten/ 

Nilssen-Love The Thing 
Freefa/1 58 Hazilla, John Tiny Capers 

laies, Adrián Tango Reflections 
Round about Federico Mompou 53 lcebreaker Extraction 
Fabou 58 Jhones, Pucci Amanda 
Dear Tom Harre// 60 Joao/Laginha/ 
Nearness of You. The Bailad Book 55 Ferragutti/ Wild Is the Wind 
Far those Who Lave to Groove 62 Norbakken Mumadji 

Johannesson, Peter Sixtus 
Plays Sicilian Songs 53 Konitz, Lee Parallels 
Improntas 62 Lewis, John Evolution 11 

Loriers, Nathalie Silent Spring 
Waltz far Katy 56 LSB Walk, Stop, Look and Walk (Live) 
L' Ange Caché 60 Magnusson, Agnar 01 

Marsh, Warne An Unsung Cat. The Lite and Music 
of Warne Marsh 

Unity 55 Monk, Thelonious The Columbia Years 1962-1968 
Neighborhoods 59 Morganfield, Big Bill Ramblin ' Mind 
Miles Davis vs. Thelonious Monk 64 Patitucci, John Communion 
Dompan! (Ellington, Strayhorn, Hodges) 63 Rosen, Jay Cantic/es far the New Millennium 
Conexiones 57 Rosolino, Frank Thinking about You 
Ladies Man 60 Serrano, Antonio/ 
Tierra Improvisada/ Edelman, Joshua En el Central 
Menos es más/ Tocatangó 59 Silvano, Judi Songs I Wrote or Wish I Did 
Togo Brava Suite 63 Sola!, Martial Contrastes 
Islam Blues 54 The Bad Plus Motel 
Living 55 Towner, Ralph Anthem 
Moon Shadow 60 Urna Jazz Orchestra Electrifying Miles 

Williams, Mary Lou At Rick 's Café American 
Happy Reunion 63 Wyands, Richard As Long as there's Music 
Soul 59 Zeuren, Chuck Why Not? 
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España: 4.250 Ptas. -25,54 €/ Europa: 6.500 Ptas. - 39,07 €/ América (Avión): 9.500 Ptas. - 57,09 € 
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Tarjeta Visa □ 4b □ Mastercard □ American Express □ Nº ..................... / ....................... / .... .................. / ....... ............... .. 

Inicio / renovación de la suscripción desde el número ......................... Válida hasta ............................ / ......................... . 

Nombre .... ....... .... .. ........ .... ................... .................... ................ ............................. .......... ............................... ...... ... ..... ... ......... .... . 

Dirección ........... .... ........... .. ..... ... ........... ...... .... ..................... ..... .... .... .. ... ..... .... .......... .. ....................... ..... ...................................... . 

Código Postal ...... ... ......... Ciudad/ País ................................................... .. ...... Firma ..... ... .. ........... ............ .... ..... ............ ............. . 

Remitir a: Cuadernos de Jazz. Hortaleza, 75, 2º dcha. - 28004 Madrid -Tel. 91 308 03 02 • Fax 91 308 05 99 - e-mail: cuadernos@cuadernosdejau.com 

66/Cuadernos de Jazz 

Institut Valencià de Cultura




