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

Enrico Pieranunzi Trio: 
lnfant Eyes (Plays the Music 

of Wayne Shorter) 
Enrico Pieranunzi (p), Hein Van de 

Geyn (b), Hans Van Oosterhout 
(bat). 

Amsterdam, febrero de 2000 
Challenge 70083-2 

(Afofon Miukis) 

**** 
J

usticia en vida: ningún com­
positor de jazz más merece­

aor que Wayne Shorter. La co­
ta máxima en el arte de la ci­
tación respetuosa y admirada 
parecía haber sido alcanzada 
por Dave Douglas, pero este 
CD de Pieranunzi llega para 
compartirla. Y aporta una no­
vedad, tal vez percibida con 
fantasía: estas composiciones 
parecen haber sido concebi­
das para el formato trío; ya lo 
sospechábamos con Herbie 
Hancock (más Carter y Wi­
lliams) en sede milesiana, don­
de desgranaban los meandros 
de estas invenciones con una 
confianza pasmosa. A título de 
ejemplo E.S.P, Fa// y Pinocchio. 
Se trata de melodías "lejanas", 
vibrantes a partir de una inteli­
gencia no lineal ( operación 
creativa opuesta a la de Benny 
Golson o Tadd Dameron, otros 
dos grandes de la composi­
ción), una inteligencia poética 
que articula la frase desgra­
nándola a partir de un esque­
ma simple, hasta llegar a lo 
más complejo dentro de los 
cánones de la belleza formal. 
Hermosas composiciones que 
invitan a grandes interpreta­
ciones (la escuadra Davis fue el 
mejor ámbito, aunque tam­
bién quedan fulgurantes inter­
pretaciones de los Jazz Mes­
sengers de Blakey, donde 
Shorter fue director musical y 
saxofonista). 
Aparte de lo evidente -su maes­
tría en el piano-, Enrico Piera­
nunzi es uno de los grandes ar­
tistas del jazz actual. Un poeta 
sonoro que, disco tras disco, va 
nutriendo una tradición con 
creaciones (y recreaciones) so­
noras cada vez más profundas, 
aunque no más complejas. Su 
lenguaje es moderadamente 
descarnado; su control del so­
nido y sentido del equilibrio 

del trío, nos hacen pensar en 
los más importantes represen­
tantes de una tradición viva 
que comienza en nutrientes 
tan dispares como James P. 
Johnson y Maurice Ravel, y se 
resuelve en estandartes especí­
ficos, como Bill Evans, Monk o 
Hancock. Una tradición que, a 
partir de esa resolución acota­
da, abre su espectro hacia una 
riqueza múltiple y fuera de 
control. Italiano, contemporá­
neo pero con más de treinta 
años de experiencia, este poe­
ta del piano es parte substan­
cial de ese espectro. Y desde 
esa sustancia nos trae a Wayne 
Shorter. 

Carlos Sampayo 

Baldo Martínez: 
Nai 

Baldo Martínez (b ), Alejandro 
Pérez (st, ss, cl-b), David 

Herrington (tp, tb), Antonio Bravo 
(g), Pedro López (bat, perc). 

Madrid, marzo de 2001 
Nuba Records 7769-2 

(Karonte) 

**** 
Lo curioso es que de un titu­

lo de enunciado tan peque­
ño y de tan pocas letras, Nai, 
surja un disco grande y con 
tantas lecturas posibles, en lo 
que es sin duda una agradable 
sorpresa en el actual panora­
ma nacional, por los riesgos y 
la diversidad de ecos que con­
tiene. Baldo se lanza por de­
rroteros casi desconocidos por 
estos lares, a no ser lo hecho 
por él mismo en anteriores en­
tregas, y en este caso la valen­
tía se ve recompensada por un 
excelente resultado final. Se 
aleja de otros trabajos de por 
aquí en que el eje inspirador si-

túa su epicentro en la música 
gallega, y no en el flamenco y 
otras raíces mas frecuentes; y 
que su posterior desarrollo y 
sonoridad final tiene más que 
ver con las vías de investiga­
ción abiertas por algunos mú­
sicos europeos ligados a la tra­
dición popular de sus respecti­
vos países (en especial los fran­
ceses Sclavis y Chevillon, y el 
italiano Gianluigi Trovesi), que 
con otros referentes más cer­
canos a los músicos america­
nos y al blues. Un buen traba­
jo en la distribución de los es­
pacios facilita el lucimiento de 
las partes hasta alcanzar mo­
mentos de gran belleza, asen­
tados en el buen entendimien­
to general; y en particular, a la 
relación sonora del contrabajo 
con los vientos a cargo de Ale­
jandro Pérez y David Herring­
ton. Este encuentro alcanza los 
mejores momentos en Paisa­
xes Galaicas, donde los músi­
cos recurren a toda la gama de 
instrumentos que utilizan en la 
grabación. 
En ningún momento se siente 
reiteración y cada composi­
ción, todas bajo la rúbrica de 
Baldo Martínez, es un aconte­
cimiento en sí mismo y se res­
pira la sensación de obra com­
pacta. La única pega menor no 
viene de la parte musical sino 
de la introducción y presenta­
ción que hace al disco lvo Mar­
tins, que tumba al más versado 
y que, en cierta medida, podría 
condicionar al que se asome a 
la carpetilla. Unas notas farra­
gosas a pesar de estar en cas­
tellano, por lo que se reco­
mienda fundirse lentamente 
con el tema O paso do tempo 
-una balada conmovedora-, y 
no confundirse antes de tiem­
po con textos elevados. 

Fernando Bezos 

Reedición 

Chano Pozo: 
El tambor de Cuba. De La Habana a Nueva York 

CD 1: Bien, Bien, Bien (Chano Pozo compositions in their original 
versions). 23 cortes. 

CD 2: Timbero, fa rumba es mía (His most outstanding recordings 
as sideman and leader). 29 cortes. 

CD 3: The Cu-bop days (The origin of the exciting fusion between 
Afro-Cuban rhythms and bebop jazz). 26 cortes. 

Libreto de 144 páginas. 
Tumbao Cuban Classics 305-2 (3CDs) 

(Actual Records) 

***** 
11 Si no tiene swing, no vayas a 

la rumba" afirma Chano en 
la letra de Rumba en Swing. Es­
ta forma de sentir la rumba, 
que puede entenderse tam­
bién como modo de afrontar 
la experiencia vital a través de 
la musical, refleja la personali­
dad de Luciano "Chano" Pozo 
(1915-1948); un showman, en 
palabras de presentación de 
Mario Bauzá, el hombre que, 
al llevarlo hasta Gillespie, hizo posible un nuevo lenguaje que 
compatibilizaba la apoteósica carnalidad rítmica afrocubana con 
la refinada celebralidad del lenguaje jazzístico del bebop. El pro­
pio Dizzy expresa su opinión sobre Pozo y su legado, en unos co­
mentarios que, junto a otros, contribuyen a valorar mejor las pres­
taciones musicales que los discos recogen. La inclusión de estos 
comentarios es uno de los aciertos del álbum. Otro es la estruc­
turación musical, que no se limita, como reflejan los créditos, a 
grabaciones con presencia física de Chano. Muchos son los mo­
mentos que brillan con luz propia, algunos de ellos bien conoci­
dos, otros poco divulgados. Una selección de los mismos incluiría 
la sesión de Chano Pozo junto a "su ritmo de tambores", en la que 
a través de cuatro temas se recrean con vehemencia otras tantas 
estampas afro, exuberantes en lo percusivo y en los trabalenguas 
exhortativos. También de 1947, grabadas igualmente en Nueva 
York, son dos sesiones con la orquesta de Machito, implementa­
da con las voces de Tito Rodríguez y Oiga Guillot. La sesión con 
Arsenio Rodríguez señala otro instante irrepetible (¿para cuándo 
una integral de este músico definitivo?). Finalmente hay que re­
saltar, con identidad diferenciada, las grabaciones de Pozo con la 
orquesta de Gillespie, un tesoro hoy al alcance de cualquier afi­
cionado. Manteca y Cubana-be, Cubana-bop (este último tema re­
cogido en dos versiones grabadas en vivo) marcan dos cotas no 
superadas del cubop (otras dos serían Tanga, de Mario Bauzá, y la 
Afro-Cuban Jazz Suite, de Chico O'Farrill). Hay que referirse, por 
último, a la documentadísima reseña biográfica que incluye el ál­
bum, con ilustraciones poco menos que exhaustivas, firmada por 
Jordi Pujo!. Sin duda, este productor ha promovido una de las jo­
yas discográficas más relevantes, con material foráneo, de las re­
ediciones musicales de este país: por concepción, factura técnica, 
currículo documental y, obviamente, contenido musical. 

José Luis Salinas 
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BFG: 
Here&Now! 

Emmanuel Bex ( órg), Glenn Ferris 
(tb), Simon Goubert (bat). 

Waimes (Bélgica), 
noviembre de 2000 

Na'ive Y 226125 
(Auvidis) 

**** 
Emmanuel Bex es el mejor 

exponente de la generación 
actual de organistas franceses 
de jazz, surgida a partir de los 
maestros Lou Bennett, Rhoda 
Scott y Eddy Louiss y que ha 
alcanzado la madurez durante 
la pasada década de los no­
venta. Bex ya tiene a sus espal­
das una decena de discos bajo 
su nombre y el de otros, todos 
ellos editados localmente en 
Francia y muy difíciles de con­
seguir. Hasta la fecha tan solo 
conocía 3, una excelente gra­
bación de 1998 en el sello Pee 
Wee en la cual Bex es el único 
componente fijo en tres tríos 
diferentes con guitarra y bate­
ría . Este nuevo trabajo es uno 
de los escasísimos discos re­
cientes de órgano de jazz que 
ha logrado mantener mi aten­
ción de manera consistente 
durante su escucha. Lo prime­
ro que llama la atención es la 
composición del trío: la com­
binación de órgano y trombón 
es prácticamente inédita; aho­
ra mismo únicamente me vie­
ne a la memoria el caso del ve­
terano Al Grey y Jack McDuff, 
aunque por supuesto en un es­
tilo muy diferente. 
El estadounidense afincado en 
Francia Glenn Ferris no es pre­
cisamente el arquetipo de 
trombonista ortodoxo, como 
no podía ser menos en un mú­
sico formado con Don Ellis, 
mientras que Emmanuel Bex 
es un organista que no perte­
nece a la consabida clase de 
imitadores más o menos vela­
dos de Jimmy Smith. De he­
cho, para el oyente avezado 
quizás sea Eddy Louiss el orga­
nista sobre el cual Bex ha 
construido su estilo propio, 
con gran personalidad; su so­
nido es suave, rico y colorista, 
en absoluto monótono ni can­
sino, y su fraseo hábil y ligero, 
con gran fantasía . Es obvio 
que toca con un órgano Ham­
mond "midificado" con efectos 
y amplificación diferente a las 
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habituales: mis ideas a este 
respecto se han visto confir­
madas tras la consulta a Tribu­
te to Hammond, el boletín que 
edita el activo club francés de 
aficionados al órgano Ham­
mond. Afortunadamente las 
ocasionales sonoridades sinté­
ticas y algún que otro truco 
con voces etéreas no resultan 
molestas ni eliminan autentici­
dad al sonido del órgano, 
aportando un ambiente con­
temporáneo que siempre es 
de agradecer en una graba­
ción de órgano de jazz. El dúo 
Ferris-Bex es además el autor 
de la mayor parte del material, 
entre los cuales hay un buen 
número de temas que supon­
drán una sorpresa muy grata 
al oyente que asocia automáti­
camente los términos órgano 
de jazz y soul-funk. 
Músicos como Emmanuel Bex 
y el alemán Matthias Batzel su­
ponen la esperanza de futuro 
para el aficionado europeo al 
órgano de jazz. 
Han de superar el handicap de 
ser virtualmente unos desco­
nocidos en los Estados Unidos, 
toda una injusticia si conside­
ramos los últimos muermos de 
organistas con los que nos es­
tán castigando sin misericor­
dia. Tan solo nos queda desear 
que Bex pueda desarrollar su 
carrera sin excesivas concesio­
nes y consiga distribuir sus fu­
turas grabaciones como es de­
bido. 

Manuel Perera 

Reedición 

Jimmy Giuffre: 
TheComplete 1947-1953 

Sma/1 Groups Sessions. 
)immy Giuffre (el, st, sb), Red 
Norvo, Teddy Charles (vib, p), 
Shorty Rogers (tp ), Art Pepper 
(sa), Gerry Mulligan (sb), Bob 
Cooper (st), Hampton Hawes, 

Frank Patchen, Marty Paich (p), 
)oe Mondragon, Howard Rumsey 

(b), Shelly Manne (bat), .. . 
Los Angeles, 1947-1953 

Blue Moon 99951-2 (3 CD's) 
(Actual Records) 

**** 
Decía Carlos Sampayo en el 

número 43 de Cuadernos 
de Jazz de estos ves discos, en­
tonces sueltos y hoy agrupa­
dos en una incómoda caja de 
cuatro (aunque sólo hay tres, 
lógicamente): "Esta valiosa an­
tología que recoge su carrera 
como intérprete de grupos pe­
queños y medios desde 1947 
a 1953, sirve también para re­
correr el más significativo jazz 
blanco de aquella época ( ... ) 
donde Giuffre tuvo un papel 

Fran~ois Houle 5: 
Cryptology 

Fran~ois Houle (el, el-b), Peggy Lee (chelo), Brad Turner (p, tp), 
Tony Wilson (g), Dylan van der Schyff (perc) + Sheila McDonald (vln). 

Vancouver (Canada), octubre de 2000 
Between the Lines 012-2 

(Énfasis Records) 

**** 
Cryptolgy es un inmejorable 

ejemplo de la sensibilidad 
culta que promueven la edi­
ciones de Between the Unes. 
A pesar de su título, en su 
sexto CD Fran~ois Houle rela-
ciona notación musical con r"'~•:· :é . , 

criptografía pero auditiva-
mente no hay en él ningún 
código por descrifrar ni nada 
privativo en su estilizada mú-
sica. Cryptology comienza co-
mo una sesión abstracta que así hace temerlo, pero muy pronto 
se hace con la atención del oyente con interesantes orquestacio­
nes de melodías de tímbrica inusual y su estructuración en formas 
repetitivas. Los 5 de este clarinetista proveniente de la música 
contemporánea son un grupo cuidadoso y muy hecho tal y como 
manifiestan sus exquisitos contrapuntos, su manejo de la diso­
nancia y la adaptación al personal sentido rítmico del percusio­
nista Dylan van der Schyff. 
Un rico juego tímbrico recorre todos los cortes del disco, temas 
de muy distinto anclaje estilístico y resolución que van desde mo­
mentos en los que Houle parece poner al día y refinar la herencia 
del Jimmy Giuffre de principio de los sesenta (escúchese Asymp­
tote) a números cuya armonía retrocede mucho más atrás en el 
tiempo, como Prayer, o se convierte en una tormenta eléctrica, 
como en Keystream Mystery. Un disco de atractivos poco habitua­
les, cuestionador sin ser árido o cerebral, de limpia factura y tan 
logrado que siempre ofrece algo más en sucesivas escuchas. 

Ángel Gómez Aparicio 

** 
Música con un tenue aire impresionista, pasaje sonoro de ma­

tices quedos y ambiguos, la música del clarinetista Fran~ois 
Houle, con el chelo de Peggy Lee, la trompeta y el piano de Brad 
Turner, la percusión de Dylan van der Schyff y la colaboración epi­
sódica de la violinista Sheila McDonald tiene un fuerte poder de 
evocación, con los doce tonos, intrusión cacofónica con arco y 
cuerdas, discontinuidad rítmica y curiosos, tímidos unísonos de 
clarinete y trompeta contiene los suficientes ingredientes para asi­
milarla a gran parte de la producción europea contemporánea. El 
conjunto de los músicos es perfecto, las composiciones, todas de 
la pluma del titular, pecan de un ligero academicismo. Músicos 
canadienses, música europea. 

significativo preponderante y 
catalizador, escribió arreglos e 
impuso criterios por la mera 
fuerza de su calidad ( ... ) Se 
trata de una colección muy re­
comendable con una cons­
trucción sonora muy buena". 
Nada que añadir, éso es lo 
fundamental, solo que ade-
más, esta antología da ocasión 
de escuchar a un Shorty Ro­
gers en gran forma; a un si­
nuoso pero siempre incisivo 
Pepper; el personal pianismo 
de Hawes y el drumming varia­
do y eficaz de Manne, presen­
te en casi todas las piezas. 

Vicente Ménsua 

Edward Fuente 

Cario Actis Dato Quartet: 
Fes Montuno 

Cario ActisDato (st, sb, el-b ), Pi ero 
Ponzo (sa, el), Enrico Fazio (b), 

Fiorenzo Sordini (bat, perc). 
Turín, enero de 2000 

YVP 3081-2 

Cario Actis Dato / 
Kazutoki Umezu: 

Wake up with the Birds 
Cario Actis Dato (st, sb, cl-b), 
Kazutoki Umezu (sa, ss, cl-b ). 

Yokohama, noviembre de 1988 
Leo Records 285-2 

Cario Actis Dato-Enzo 
Rocco: 

Paella & Norimaki 
Cario Actis Dato (st, sb, el-b ), 

Enzo Rocco (g). 
Turin, julio de 2000 

Splasc(h) 730-2 
(Afofon Miukis) 

**** (colectivo) 

Se mire por donde se mire, 
tres actis dato de sopetón, 

son mucho. A Actis Dato hay 
que consumirlo a pequeñas 
dosis a riesgo de indigestarse. 
Dicho lo cual, estos tres discos 
presentan al intrépido turinés 
en coyunturas bien distintas. 
Siguiendo un orden cronológi­
co. habría que empezar por 
Wake up with the Birds puesto 
que fue grabado en 1988, pe­
ro, sobre todo, porque su ar­
gumento no es el de los dos 
discos restantes, grabados en 
época de madurez del saxofo­
nista. Si en los otros dos hay 
comedia y melodrama, o Les 
Luthiers y Fellini, predomina 
en éste el aspecto solemne del 
drama con matices: Bergman. 
Kazutoki Umezu y A.D. se 
adentran en los caminos del 
deconstructivismo en la línea 
de Nonaah de Roscoe Mitchell 
(a descubrirse tocan) y, sólo de 
cuando en cuando, se bajan 
de la nube para engancharse 
en un juego de quítame aquí 
este compás que ya te daré yo. 
Nada que ver Fes Montuno: 
disco de contrastes, de mam­
bo circense, Roland Kirk y 
Sonny Rollins, de pitorréo y 
Nino Rota, de folclores inven­
tados y encuentros imposibles, 
pero disco de jazz al fin y al ca­
bo, donde hay un grupo que 
funciona como tal -"the most 
original and amusing group of 
new italian jazz", que cuentan 
en la hoja de promo- serio y 
equipado en lo jazzístico, con 
los solos bien puestos y los 
arreglos imaginando paisajes 
siempre distintos. Magnífico 
disco. 
Y qué decir del dúo con Rocco 
de tan hermoso y evocador tí­
tulo. Aquí, la especulación de-
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ja su lugar a una forma defini­
da e inteligible incluso para los 
críticos de jazz. Las argucias 
del guitarrista son tales que el 
cuadro se completa sin que 
echemos en falta la sección rít­
mica. Acaso Paella & Norimaki 
sea un disco pop agazapado 
tras la forma de un disco de 
¿jazz? Dese la entrada al des­
caro, la astracanada, el retrué­
cano, háblese de viandas y de 
Pinochet (toquemos made­
ra ... ). De todo hay en estas 15 
piezas, menos lo consabido. 
Sin cohartadas innecesarias ni 
justificaciones no demanda­
das. Incluye recetas. 

José M~ García Martínez 

Mat Maneri: 
Triníty 

Mat Maneri (vln, vla). 
Kingston (Inglaterra), 

julio de 1999 
ECM 543 444-2 
(Nuevos Medios) 

**** 
Araíz de comentar anterio­

res discos de Mat Maneri 
como líder, recuerdo haber 
pensado en si éste estaba co­
menzando a trazar su propio 
camino, crear su propia voz. 
Bien, pues that 's it. Este Trinity 
es, quizá, la primera muestra 
de ello -o, al menos, la prime­
ra que yo conozca-. Y, por lo 
visto, no se lo ha puesto fácil a 
sí mismo: disco en solitario a 
violín o viola. Según lo veo, 
éso es asumir risegos. El mate­
rial de este disco lo componen 
tres piezas de otras tantas in­
fluencias muy cercanas y defi­
nitivas para Mat Maneri, como 
puedan ser Matthew Shipp 
(Pure Mode, un tema breve y 
declaratorio), Joe Morris (Latti­
ce, un blues roturado muy en 
sintonía con lo último del gui­
tarrista) y Joe Maneri (la mini­
suite dodecafónica Lady Day's 
Lament, donde se concitan el 
jazz y Webern); otros dos cor­
tes de dos músicos que repre­
sentan, digamos, una influen­
cia perenne, John Coltrane 
(del que hace Sun Ship, acen­
tuando y profundizando en los 
aspectos musicales hindús de 
esta pieza) y Eric Dolphy (con 
todo un clásico de su reperto­
rio, /ron Man); mientras que 
los cinco temas restantes son 
del propio Mat. Como siem­
pre suele hacer, sus temas tie­
nen bastante que ver con los 
otros, los no originales. Este 
esquema, muy utilizado en sus 
discos, le sirve para entablar 
diálogos a varias bandas: de 
una parte con sus colaborado­
res directos y con sus influen­
cias más lejanas, y de la otra, 

con su misma música y con lo 
que pueda haber en ella de to­
do aquello. Son, a su modo, 
diálogos entre la vanguardia 
de hoy y diferentes tradiciones 
vanguardistas. Su evolución 
musical se hace, gracias a este 
tipo de juegos, muy diáfana. 
No obstante, el tono más re­
flexivo de este álbum no le ha 
hecho perder ni un ápice de su 
fuerza y entrega en la interpre­
tación. Más bien al contrario, 
realizar Trinity, que tal vez sea 
su mejor trabajo instrumental, 
parece que le ha espoleado a ir 
aún más allá en su búsqueda 
musical y estilística. Para aca­
bar, decir lo que siempre se 
suele decir de este tipo de tra­
bajos: son difíciles de escu­
char, requieren mucha aten­
ción y más interés de lo nor­
mal, pero, al fin de todo, uno 
se siente complacido y agrade­
cido. Un último detalle: el dis­
co fue grabado en el estudio 
Gateway, un estudio idóneo 
para el registro de pequeñas 
formaciones de instrumentos 
acústicos, y que es en el que 
suele grabar el prestigioso gru­
po de cámara London Sinfo­
nietta. 

Germán Lázaro 

Reedlclón 

Lee Konitz & Michel 
Petrucciani: 

Toot Suite 
Lee Konitz (sa), 

Michel Petrucciani (p ). 
París, mayo de 1982 

Owl 013 432-2 
(Universal Music) 

*** 
Que Lee Konitz grabara allá 

por 1982 un disco a dúo 
(en esta ocasión con el pianista 
Michel Petrucciani) no es nada 
extraño. Que en éste se inclu­
yan, además de algún tema 
propio, versiones de standards 
como 'Round about Midnight, 
Loverman o I Hear a Rhapsody, 
es incluso predecible. Que el 
disco esté recorrido por la 
sombra de las concepciones 
musicales tristanianas, no deja 
de ser más o menos obvio. El 
logro está en que, con estas 
mimbres tan evidentes, Konitz 
y Petrucciani logren hacer un 
disco notable que recurre a un 

clasicismo del que sabe recrear 
unas partes ya conocidas de tal 
forma que el todo no sea mi­
mético. 
La reedición de este Toot Sweet 
es una consecuencia inmediata 
de la relación causa-efecto que 
hace que la muerte más o me­
nos reciente de un músico (en 
este caso, Petrucciani hace po­
co más de año y medio) pro­
voque un afán enfermizo en la 
revisión de sus catálogos por 
parte de las discográficas. Si 
nos mantenemos al margen de 
los caprichos del mercado, la 
escucha de este álbum nos trae 
música agradable, sin que esto 
sea sinónimo de complaciente. 
Konitz ofrece su sonido limpio 
y diáfano encuadrado en un 
discurso tristaniano (eso sí, li­
mado de aristas) con improvi­
saciones estructuradas en lar­
gas frases. 
Por su parte, su acompañante, 
un joven Michel Petrucciani (21 
años), muestra su habitual que­
rencia por el pianismo de Bill 
Evans, transmutada aquí, de 
forma natural, en un reflejo del 
lenguaje musical tristaniano. 
Petrucciani acomete el hecho 
pianístico con vehemencia, si 
bien sabe domesticar su ímpe­
tu para adecuarse al repertorio 
y a su acompañante. Por otro 
lado, en el debe del pianista 
francés hay que citar el recurso 
(poco frecuente, eso sí) a algu­
nos clichés fácilmente identifi­
cables, si bien esto aparece se­
pultado dentro de un resultado 
final más que atinado. 
Antes de grabar Toot Sweet 
ambos músicos ya habían rea­
lizado una gira conjunta por 
Francia. La sinergia entre am­
bos se nota, y el resultado es 
compacto y fluido. El disco 
contiene música tocada hacia 
adentro (sólo al final del álbum 
el asunto se exterioriza algo 
con el blues acelerado de Love­
/ee) en la que prima una so­
briedad ligeramente enturbia­
da por algunas (pocas y perdo­
nables) salidas de tono. 

Pablo G. Manchón 

Aldo Romano: 
Palatino Chap 3 

Aldo Romano (bat), Michel Benita 
(b), Glenn Ferris (lb), 

Paolo Fresu (tp). 
Pernes les Fontaines (Francia), 
octubre y diciembre de 2000 y 

enero de 2001 
EmArcy 013 610-2 
(Universal Music) 

*** 
No conozco los dos anterio­

res capítulos de este Pala­
tino y no puedo establecer 
una comparación entre aqué­
llos y este tercero. Al oírlo, su 

primer efecto ha sido una sor­
presa: la música me ha sonado 
más americana que europea. 
En el tercer corte, he creído oír 
un The Maids of Cádiz con 
Chet Baker a la trompeta en 
lugar de Miles Davis, cuando 
en realidad se trataba de Paolo 
Fresu y una composición de 
Aldo Romano, Sopare di Si Mi­
nore. Lo que más me ha gusta­
do de todo el disco ha sido el 
trombón de Glenn Ferris, y la 
bondad de la interpretación 
general en segundo lugar. Se 
trata realmente de un trabajo 
de equipo: de quince compo­
siciones, catorce son de los 
miembros del cuarteto y sólo 
la última de Tadd Dameron, In 
a Misty Night. Lo que menos 
me ha gustado es la ineludible 
sensación de que ésta es una 
música gaseosa, que ni entu­
siasma ni molesta, de que su 
regusto desaparecerá de la 
memoria del oyente casi al 
tiempo que acabe la audición, 
de que poco hay en ella más 
que buenas maneras. Ésta es 
una circunstancia muy peligro­
sa para el comentario, que 
puede enredarse en palabras 
vacías tratando de llenar lo 
que el comentarista no ha sa­
bido llenar con la música. Ni 
ustedes, ni yo, ni los músicos, 
merecemos eso. 

José F. Troyano 

Quinteto Urbano: 
Juan Cruz de Urquiza (tp), 

Rodrigo Domínguez (saxos), 
Diego Schissi (p), Guillermo 

Delgado (b), Osear Giunta (bat). 
Buenos Aires, noviembre de 1999 

Quinteto Urbano 001-2 

**** 
Aquí llega esta música de 

"periferia". Argentina, país 
vaciado por las multinaciona­
les y la ineptitud e indecencia 
de sus administradores, gober­
nantes y propietarios, no deja 
de exportar sorpresas. En este 
caso se trata de un quinteto 
afianzado... algo estable que 
nace de un lugar donde todo 
tiende a la disolución. Es jazz 
genérico, moderno, lección de 
hijos y nietos de Blakey y Shor­
ter, mainstream que contribu­
ye a mantener la llama encen­
dida, aun en los hielos de la 
"periferia". Los diez temas lle-

van nombres autóctonos co­
mo Malón, Hora pico o La fres­
ca; predomina el tono narrati­
vo y hay algunas puntas de 
humor muy estimulantes. La 
música transcurre en espacios 
no localizables, luego, es ver­
dadero jazz. Sobre una base 
rítmica de hierro candente (re­
cuérdese que Osear Giunta ha 
sido el baterista habitual del 
trío del pianista Adrián laies) 
una front fine irruente da pres­
tancia al relato jazzístico que 
encierran las composiciones, 
todas ellas debidas a los miem­
bros del quinteto. Quizá no 
sea justo centrar la atención en 
uno solo de los miembros, pe­
ro el trompetista Juan Cruz de 
Urquiza se presenta como una 
personalidad dominante, con 
gran autoridad, muy buen so­
nido y un excelente sentido 
del ritmo y, a mi juicio, impo­
ne un estilo. Para rebatir esta 
sensación, en las notas de car­
petilla los miembros del quin­
teto afirman que aquí no hay 
líder, y otra, muy importante, 
que el resultado se basa en la 
constancia: tocar regularmen­
te, aportar ideas, la búsqueda 
de un sonido distintivo. Los 
desenlaces están al alcance del 
oído y el corazón, en cada 
cual, y a la vista en los ana­
queles de las tiendas de discos. 

C. Sampayo 

Muddy Waters: 
The Lost Tapes 

Muddy Waters (voc, g), George 
"Harmonica" Smith (arm), 
Pinetop Perkins (p), Sammy 

Lawhorn, Pee Wee Madison (g), 
Washington y Oregon, 1971 

Blind Pig 5054-2 
(Karonte) 

**** 
Como canta el título, se trata 

de un disco compuesto de 
temas procedentes de un con­
cierto, (o conciertos) del que las 
cintas de grabación han perma­
necido inéditas (perdidas), has­
ta ahora. Waters acompañado 
por un excelente elenco de 
bluesmen, en el que la presen­
cia del piano da al grupo un pe­
so específico importante, reco­
rre algunos de los temas más re­
presentativos de su repertorio. 
Difícil de destacar alguna cosa, 
todo es de un nivel altísimo, im­
pecable tal como acostumbra­
ba a hacer McKinley Margan, 
pivote sobre el que se asentó no 
sólo el blues de Chicago sino 
todo el blues de la posguerra (y 
sus derivaciones más o menos 
próximas). Recomiendo este 
disco a todos los que descono­
ciendo qué es el blues quieran 
saberlo ... y disfrutarlo. 

V. Ménsua 
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Claudio Puntin & Gerdur 
Gunnarsdóttir: 

Y/ir 
Claudia Puntin (el, cl-b), Gerdur 

Gunnarsdóttir (vln, voc). 
Bremen (Alemania), 1997-1999 

ECM 158 570-2 
(Nuevos Medios) 

*** 
Carlos Bica & Ana 

Brandao: 
Diz 

Ana Brandao (voc), Katharina 
Grams (vln), Mike Rutledge (vla), 

Carlos Bica (b), Joao Paulo (p). 
Hannover (Alemania), 

octubre de 2000 
Enja 9414-2 
(Resistencia) 

** 
Las concomitancias se reú­

nen en torno a estas dos 
producciones alemanas de 
músicas contemporáneas de 
países europeos excéntricos al 
jazz. También coinciden en el 
tratamiento acústico y came­
rístico del material interpreta­
do y provienen de artistas con 
un refinado sentido estético 
del sonido, cuando menos. 
Así pues, es apropiado que ha­
ga su entrada ECM, un sello 
mítico más por la calidad de la 
presentación y la cantidad de 
producciones que por una so­
lidez básica de la música fabri­
cada a lo largo de los ochenta 
y noventa. 
Y/ir es una propuesta con base 
polémica: reflexiones intimis­
tas sobre ese bastión del senti­
miento del norte: Islandia, 
descrita por medio de pincela­
das dramáticas de un clarinete 
y un violín que recrean temas 
folclóricos con melancólica, a 
veces enfermiza sensibilidad. 
Puntin es un estupendo clari­
netista con profunda sonori­
dad y no teme los riesgos del 
clarinete bajo, lanzándose en 
frases aéreas que buscan las 
ondas más esbeltas del violín 
de Gunnarsdóttir, una compa­
ñera que le ofrece el comple­
mento lírico, la nieve cayendo 
a cámara lenta con la voz co­
mo prolongación de su instru­
mento. El balance es un 
soundscape intimista con mo­
mentos sobrecogedores de 
puro susto. Desde luego, no es 
un producto de agencia de 
viajes, y sí, un ejercicio de sen­
sibilización. Interesante. 
Diz contiene la música de Car­
los Bica, bajista portugués que 
practica la Canción de Arte en 
compañía de la actriz y can­
tante Ana Brandao. Bica tiene 
un talento aparentemente fácil 
para componer y orquestar sus 
canciones, que se basan en la 

SO/Cuadernos de Jazz 

levedad, casi diría frivolidad, 
heredera de la bossa nova. La 
cantante le da su punto sexi a 
las canciones, arropada por un 
circunspecto cuarteto de cá­
mara. Kurt Weill a la portugue­
sa, o sea, sin dramáticos men­
sajes, sólo una joie de vivre li­
geramente empañada por la 
morriña. La letra tiene algún 
desparrame ("Me voy a comer 
una empanada", "¿Tienes una 
empanada?" [sic] ), y el con­
junto es más coqueto que be­
llo. Interesa ver a Bica abrirse 
hacia fuera, como ha hecho en 
su colaboración con Frank Mo­
bus y Jim Black. Prometedor. 

E. Fuente 

Antonio Hart: 
Ama tu sonrisa 

Antonio Hart (sa, ss,11), Yosvany 
Terry (st), Steve Wilson (vib), 

Kevin Hays (p), Richie Goods (b), 
Camille Gainer, Nasheet Waits 
(bat), Renato Thoms, Rolando 

Morales Khali l Kwame-Bell (perc), 
Leonera Helm, Claudia Acuña 

(voc). 
2000 

Enja 9404-2 
(Resistencia) 

** 
A ver, no se presten a enga­

ño. Este disco, a pesar del 
título, no se apunta a ninguna 
moda tipo Calle 54 o similar. 
Lo confirma el propio Hart 
cuando dice, o hace decir al 
presentador de su disco, que 
Ama tu sonrisa recoge las in­
fluencias recibidas en los últi­
mos años de estudios de músi­
cas originarias de Cuba, Israel 
o el Norte de Africa. Hart, me 
consta, independientemente 
de su talento, es un músico 
tan vital como sincero, y efec­
tivamente hay en esta música 
un poco de todo, tal y como 
ya sucedía en Here I Stand, su 
anterior obra . Aquí el "un po­
co de todo" se decanta hacia 
una cierta latinidad y, ya se sa­
be, ese término abarca mu­
chos mundos. Dos temas des­
tacaría sobre los demás, Way­
ne's Lament una delicada bala­
da en la que Hart toca el so­
prano y que poco o nada tiene 
que ver con el enunciado ge­
neral, y una buena versión de 
Have You Met Miss janes, que 
es funkizada, o pasada a un 

apacible 4/4, alternativamen­
te, sin apercibimiento previo. 
Parecida metamorfosis sucede 
en Somewhere de Bernstein. 
Para encontrar aquello que 
uno pensaba que podía ser el 
disco hay que llegar a la octa­
va pieza Peace, Love and Light, 
y a la décima, El professor. 
Buen acompañamiento, desta­
cando un finísimo Hays, pia­
nista que no se prodiga en ex­
ceso, y una enérgica rítmica, 
que mantiene un nivel de ex­
celencia a lo largo del disco. 
Por cierto, las dos vocalistas 
solo hacen "la-la-la-la" en el 
último corte. 
Paleta multicolor la que expo­
ne Hart, músico que debería 
acabar de centrarse y dar lo 
que realmente es capaz. Ten­
gamos paciencia y esperemos. 

V. Ménsua 

Roots: 
For Diz & Bird 

Arthur Blythe (sa), Nathan Davis, 
Chico Freeman (ss, st), Benny 

Golson (st), Claudia Roditi (tp), 
Kirk Lightsey (p), Buster Williams 

(b), Ed Thigpen (bat). 
Sandhausen y Cheltenham, 

julio de 1996 y febrero de 2000 
ln&Out 77039-2 

(Antar) 

* 

Debo confesar que este tipo 
de discos no me gusta. 

Desde aquellos discos de un 
saxofonista californiano de los 
años cincuenta del que en es­
te momento no recuerdo el 
nombre (ni tengo el tiempo de 
buscar los datos) reproducien­
do los solos de Lester Young 
orquestados, o Supersax ha­
ciendo lo mismo con los de 
Parker ... 
El grupo Roots presenta, tal y 
como obvia su título, cuatro 
célebres temas-solos de la épo­
ca dorada del bop, grabados 
hace ya seis años, junto con 
cuatro más recientes que nada 
tienen que ver con aquellos ni 
con el título del disco. 
No dudo de la buena voluntad 
de los músicos, todos ellos, no 
hay ni que decirlo, de calidad 
muy contrastada, que se han 
prestado a los deseos del pro­
ductor Frank Kleinschmidt. Du­
do, sin embargo, del criterio 
de este señor al presentarnos 
un producto tan deslabazado, 
desaprovechando tanto talen­
to. Así y todo algunos destellos 
de Blythe, que nunca deja indi­
ferente, o de Lightsey, y la se­
guridad de una rítmica impe­
cable, salvan mínimamente es­
te producto innecesario. 

V. Ménsua 

Reedición 

Milt Buckner: 
Green Onions. The Definitive 

Block & 8/ue Sessions 
Milt Buckner (órg, p, vib, voc), 

Andre Persiani (p), Roy Gaines (g), 
Roland Lobligeois (b ), Panama 

Francis (bat). 
París, febrero de 1975 

y julio de 1977 
Black & Blue 929-2 

(Karonte) 

*** 
Servidor no puede ser ecuá­

nime ante una más de las 
reediciones de Milt Buckner 
con que el sello Black & Blue 
lleva obsequiándonos desde 
hace unos años. Aún recuerdo 
con emoción uno de los pri­
meros vinilos de jazz que ad­
quirí cuando inicié los estudios 
universitarios y por fin tuve ac­
ceso regular a las tiendas de 
discos de segunda mano: se 
trataba de Alive & Jumping en 
la serie M PS Stop Jazz con Lio­
nel Hampton y Milt Buckner. 
En aquellos años formativos el 
párrafo inicial de las notas de 
contraportada, que afirmaba 
que Buckner parecía tener más 
fans una vez fallecido que en 
vida, causó en mi entonces im­
presionable persona un pro­
fundo ansia de saber más de 
él, así que con los años he ido 
adquiriendo todo lo que he 
podido encontrar, tanto gra­
baciones norteamericanas co­
mo los registros europeos de 
su última década de vida. 
Es evidente que a estas alturas 
ninguna reedición de Milt 
Buckner va a sorprender al afi­
cionado y que éste va a encon­
trar lo que ya conoce: sana di­
versión sin problemas, swing, 
boogie y, por supuesto, gruñi­
dos. Como novedad, podemos 
encontrar en este disco algu­
nos buenos ejemplos de Buck­
ner al vibráfono, un instrumen­
to que utilizó con cierta asidui­
dad en sus últimos años, direc­
tamente inspirado, como no 
podía ser de otra manera, por 
su mentor Lionel Hampton. 
También hay más piano de lo 
habitual, de hecho hay varios 
temas en los que no aparece el 
órgano, pero claro, hay truco: 
Buckner se "regraba" y acom­
paña a sí mismo con diferentes 
instrumentos en casi todos los 
temas, un artificio que le per­
donaremos por tratarse de él y 
por no actuar de mala fe ni con 
propósitos espúreos más allá 
de lo musical. Como tema ex­
tra se incluye una grabación de 
julio de 1977, el mismo mes de 
su fallecimiento, que bien pu­
diera ser la última que realizó 
este gran músico. 

M. Perera 

Fay Claassen: 
With a Song in My Heart 
Fay Claassen (voc), Marc Van 
Roen (p), John Roucco (st,cl), 

Frans Van Der Hoeven (b), John 
Engels (bat), Axel Hagen (g), 

Joshua Samson (perc), The Zapp! 
String Quartet + Barry Harris (p). 
Amsterdam, junio y julio de 2000 

Challenge Records 70096-2 
(Afofen Miukis) 

** 
Sidsel Endresen: 

Undertow 
Sidsel Endresen (voc), Patrick 

Shaw lversen (ti), Roger Ludvigsen 
(g, b, perc), Audun Kleive (bat, 

perc), Bugge Wesseltoft (p, perc), 
Nils Petter Molvaer (tp). 

Abril y septiembre de 2000 
Jau land Records 548 195 2 

(Universal Music) 

*** 
Dos europeas presentan sus 

trabajos corales con el úni­
co elemento común de ser 
mujeres y cantar. La holandesa 
Fay Claassen graba su primer 
disco como líder, With a Song 
in My Heart, en el que desplie­
ga todo su repertorio de recur­
sos, los naturales y los cultiva­
dos, sobre canciones que van 
desde los compositores de 
siempre (Porter, Rodgers, 
Weill) a los contemporáneos 
(Sting, Wheeler, Pascoal) con 
alguna incursión intermedia 
(Monk). En los temas que me­
jor se expresa esta nueva apa­
rición, tras su paso por The 
Amsterdam Jazz Quintet, es en 
los originales de Rodgers y 
Hart y, de forma más significa­
tiva, en los dos obra de Her­
meto Pascoal, Canfao no paiol 
em curitiba y Nem um ta/vez, 
ya que las creaciones del brasi­
leño parecen especialmente 
diseñadas para esta cantante, 
que se mueve por el registro 
medio con facilidad, y se 
arriesga a alguna osada incur­
sión, cuando utiliza el scat, ha­
cía las notas agudas donde su 
voz es forzada y pierde el sen­
tido por la altura. También su 
potencial se resiente en temas 
como Pannonica, donde hay 
una mayor exigencia, a pesar 
de ser uno de los cortes donde 
aparece Barry Harris, cuya pre­
sencia es tan de agradecer co­
mo circunstancial. 
Subimos un poco más arriba 
(tanto de registro y de calidad 
como de situación en el mapa 
europeo) y nos encontramos a 
Sidsel Endresen que graba su 
último disco para la filial nórdi­
ca de EmArcy, Jazzland. El pri­
mer tema se mueve a mitad de 
camino entre los sonidos 
orientales y los nórdicos, don­
de la voz de la cantante emer-

sigue en pág. 5 2 
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FSNT 097 CD 
STEPHANE MERCIER 

"Flor de luna " 

FSNT 104 CD 
DMER AVlTAL Group 

"Thinkwithyourheart" 

FSNT098 CD 
CESC MIRALTA Quartet 

"Soldenit" 

FSNT 105 CD 
JOAQUÍN CHACÓN 

& DDUG RANEY 
"Wa ltzforKaty" 

FSNT 099 CD 
ANDREW RATHBUN 

"True Stories" 
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FSNT 106 CD 

AGNAR MAGNUSSDN Trio 

FSNT 100 CD 
JOAN MDNNÉ TRIO 

"Mireia" 

FSNT 107 CD 
THE BAO PLUS 

Ethan lverson, ReidAnderson 
and David King 

FSNT 101 CD 
MARCUS STAICKLAND Quartet 

"AtLast" 

FSNT 108 CD 
VARDAN OVSEPIAN 
"AbandonedWheel" 

FSNT 102 CD 
GEORGE COLLIGAN Quartet 
"Como la vida puede ser" 

FSNT 109 CD 
PABLO ABLANEDO Octet 

"From DownThe re" 

FSNT 103 CD 
RAÜL REVERTER Quartet "Sofás, 
Teléfons i Dibuixants de Cómics" 

FSNT 110 CD 
DAVID WEISS 

"Breathing Room" 

FREse soUNn world-Jazz 
THE MEETING POINT BETWEEN THE JAZZ LANGUAGE AND FOLK RHYTHMS 

FSWJ011 
SEDAJAZZ LATIN ENSEMBLE 

"EsteTambien" 

FSWJ012 
JOSÉ LUÍS GUTIÉRREZ 

"Elojo delaaguja" 

FSWJ013 
ELISABET RASPALL Grup 

"Maram" 

Tumbao Cuban Classics 
presenta 

FSWJ014 
JINGATrio 

"Isla Tortuga" 

CHANO POZO 11 EI tambor de Cuba" 
De La Habana a Nueva York 

Vida y música del legendario rumbero cubano (1915-1948) 

Una recopilación sin precedentes. Desde los primeros éxitos de 

Chano Pozo como compositor en La Habana en 1939, hasta su deter­

minante actuación en la excitante fusión de rítmos afro-cubanos y be­

bop jazz que dió origen al Afro-Cuban Jazz o Cu-Bop. La colección más 

completa de la obra de Chano Pozo como compositor e intérprete. 

3 CDs que incluyen no sólo más de 75 grabaciones, muchas raras y 

algunas inéditas, sino también anecdotas en la voz de Mario Bauzá, 

Dizzy Gillespie, Machito y Cecil Payne. Todo ello acompañado de un 

libro de 144 páginas (en español e inglés) con la más extensa biogra­

fía de Chano Pozo publicada hasta la fecha. 

Una historía apasionante, que se complementa con gran cantidad de 

documentación gráfica y fotos, muchas de ellas nunca antes publica­

das. Dizzy Gillespie dijo, treinta años después del asesinato de Chano 

Pozo: "Ghana se anticipó a su época. Los músicos que hoy tocan la 
tumbadora no han escapado todavía a la influencia de Ghana. Hacen 
sus pequeños toques distintos, sí, pero fue Ghana quien estableció los 
auténticos fundamentos del instrumento". 

FSWJ015 
FREDDIE BRYANT 
" Live atSmoke" 

TCD 306 

FSWJ016 
ITXASD & Daniel Pérez 
"New Land-LurBerria " 

TCD 307 

FSWJ017 
Gorka BenitezTrio 

"Fa bou" 

TCD-305 

Box - Set 
que incluye 
3 CDs y libro 

TCD 308 

Libro de 
144 páginas 
len español e inglésl 

Distribuidor exclusivo en España: Absolute Distribution / Tel.: 93 303 06 66 / 93 415 81 32 / Fax: 93 266 26 24 
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Después 9e 11Low 8/ow", el potente nuevo álbum 11That, s Right" con los mejores músicos del Jazz actual. 

OmarHakim 

Lenny White 

Bi/1 Evans 

Bennie Maupin 

Dean Brown 

Jim Beard 
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ge tras unos susurros que re­
cuerdan los aires del más frío 
de los inviernos posibles. Filo­
sofía esta que atraviesa toda la 
grabación, con tiempos muy 
lentos y exhibicionismo coral 
de belleza cuasi fantasmagóri­
ca, diseñada dentro de com­
posiciones obra de Endresen 
(su alter ego y compañero ha­
bitual, Bugge Wesseltoft apa­
rece sólo en dos temas, y en 
uno de ellos sólo de forma 
anecdótica en la percusión) de 
entre las que destaca la que 
mayor influencia india contie­
ne: Distance. Aunque su voz 
posee la ligereza del viento y la 
profundidad de los mares del 
norte, no aparece la magia de 
otros discos (Exile o Night­
songs). Para espíritus reposa­
dos. 

F. Bezos 

Tango Orkestret & 
Marcelo Nisinman: 

Tango 
Marcelo Nisinman (band), Kaaré 

Munkholm (vib,marimba), Kristian 
j0rgensen (vln), Henrik Sveidahl 

(ss, cl-b), Palle Windfeldt (g), 
Carl Quist M0ller (bat, perc). 

Copenhague, diciembre de 2000, 
enero de 2001 
Stunt 0105-2 

*** 
Jorge Retamoza & Tango 

XXX: 
Policial Argentino 

Jorge Retamoza (sa, st), Alejandro 
Szabo (band), Fernando Pugliese, 

Osear De Elía (p ), Lisandro Fiks 
(b), Daniel Míguez (bat). 

Buenos Aires, agosto de 1999 
Pai 3032-2 

** 
Hay un denominador co­

mún en los discos que se 
agrupan en esta reseña: el tan­
go y su circunstancia. En este 
caso, la circunstancia es Piaz­
zolla y su forma de afrontar la 
experiencia musical. El modo 
de acercarse a ella es, no obs­
tante, diferente en la orquesta 
danesa y en el grupo argenti­
no: en la primera es la vertien­
te sinfónica, la del trabajo en 
equipo, la que se retiene; en el 
quinteto bonaerense son las 
posibilidades de expresarse en 
libertad, a traves de la impro­
visación, la que se subraya. Ni­
sinman es el catalizador de la 
primera propuesta; preferi­
mos, por la apuesta renovado­
ra que conlleva, las piezas que 
se construyen con material 
propio (Pourquoi tu te leves, 
Susceptibles). Destacan origi­
nales combinaciones instru­
mentales y brillantes efectos 
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rítmicos, en ocasiones de ca­
rácter onomatopéyico, con los 
que se consiguen sugestivas 
texturas en las interpretacio­
nes. La orquesta manifiesta 
una pasión por la música de 
raíz bonaerense que demues­
tra que no son necesarios pa­
saportes concretos para sentir­
la; en todo caso, el bandoneón 
se encarga de mostrarnos cuál 
es el idioma original de esta 
música. Por su parte, el grupo 
argentino pivota alrededor del 
saxo, una apuesta de siempre 
difícil asimilación a la hora de 
versionar tangos, dada su con­
vergencia tímbrica y de prota­
gonismo con el bandoneón, 
un instrumento que parece 
hecho a la medida de este len­
guaje musical (no por azar se 
ha desarrollado centrado en 
él). Así pues, nos parece que 
existe una "incompatibilidad" 
bandoneón/saxo que aparece 
siempre que ambos instru­
mentos coexisten (ya lo diji­
mos, incluso, del álbum Sum­
mit, de Mulligan/Piazzolla). 
Hay, no obstante, que resaltar 
el notable esfuerzo realizado 
por Retamoza de adecuación a 
una estética actual de la expre­
sión musical bonaerense, y el 
interesante caudal temático 
que aporta a este trabajo. El 
quinteto, además, funciona 
con cohesión y buen talante 
individual. 

J. L. Salinas 

Frank Kimbrough / 
Joe Locke: 

Satum's Child 
Frank Kimbrough (p), 

joe Locke (vib). 
Nueva York, agosto de 1997 

Omnitone 11901-2 
(Sonifolk) 

*** 
Frank Kimbrough es el pen­

sador musical que dio vida 
al fabuloso The Herbie Nichols 
Project, ámbito de recupera­
ción de las composiciones de 
Nichols. Es también un muy 
buen pianista (su primer disco 
en trío es una joya de difícil lo­
calización; Lonely Woman, 
1988, Mapleshade). Se trata 
de un melodista un poco arre­
batado, muy firme en la impo­
sición del tema y los temas de­
rivados, un verdadero pianista 

de jazz "a la antigua" en la era 
moderna (para entendernos, 
un Mehldau sin preocupacio­
nes metafísicas). Es, también, 
un buen compositor. Joe Loc­
ke, de quien poco se habla, es 
el vibrafonista que integraba 
los diferentes grupos con que 
Eddie Henderson grabó para 
SteepleChase. Muy centrado, 
su estilo un poco acuoso deri­
va más del clasicismo de Red 
Norvo que de Milt Jackson ... 
pero con unas pizcas de Hut­
cherson que lo vuelven enga­
ñosamente contemporáneo (y 
uso la figura en un sentido lau­
datorio). Todo, pues, estaba 
preparado para que el proyec­
to de un disco en dúo llegara a 
puerto con los mejores resulta­
dos. Las expectativas eran al­
tas. Pero ocurre, por alguna 
extraña química, o esa parte 
de la memoria que se enquista 
y empecina, que esta música 
nos recuerda a otras, por las 
que hace muchos años transi­
taron, por ejemplo, Corea y 
Burlan, lo que son las cosas. 
Creo, en sincera modestia, 
que la intención no era ésa; es 
más, el sonido "anti-ECM" es 
una declaración de principios, 
pero aquello viene a la memo­
ria. Resultado: un disco donde 
el buen gusto sobrepasa en 
puntuación a la originalidad, 
el agrado al conflicto positivo, 
etcétera. El todo para no ne­
gar que es un buen disco, con 
momentos altos: Walz for Lee 
de Kimbrough y Midnight de 
Locke. 

C. Sampayo 

Stefano Bollani & 
Franco D' Andrea: 

The Macerata Concert 
Stefano Bollani, 

Franco D'Andrea (p). 
Macerata (Italia), febrero de 2000 

Philology 167-2 
(Harmonia Mundi) 

** 
Los dúos de piano son un 

subgénero de la producción 
jazzística cuyo mayor atractivo 
es la profusión. Bill Evans pre­
sentó tres pianos en Conversa­
tions with Myself. Lennie Trista­
no hizo un inolvidable Re­
quiem a dos pianos. Hay ejem­
plos discográficos de esta ten­
dencia pos Glenn Gould del 
jazz moderno que arranca de 
aquellos dúos de Ellington y 
Strayhorn y del que hemos te­
nido desde entonces a Han­
cock y Corea, 8yard y Hines, 
8yard y Blake, Evans y Brook­
meyer, Peterson y Basie, Cecil 
Taylor y Mary Lou Williams, 
Flanagan y Hank Janes, etc. 
Pues que me aspen si alguien 

puede explicarme el sentido 
intrínseco de tales empareja­
mientos, porque a mí me re­
sultan excesivos, llevando mi 
convicción al punto de opinar 
que los dúos de piano suelen 
sacar lo peor del músico, al 
"funcionario con corcheas", 
sea ello por mutua deferencia 
profesional o porque, y éste es 
mi argumento, los pianistas en 
cuestión, y con pocas excep­
ciones, están aburridos de este 
tipo de ejercicios de cara a la 
galería y unos espectadores 
atontados con tanta tecla, tan­
to dedo y tanto Bosendorfer. 
Dicho lo cuál, me gustaría 
añadir que este encuentro 
posbop entre un pianista vete­
rano y su discípulo es tan agra­
dable como familiar al oído. 
Diez temas famosos a través 
del jazz desgranados entre ar­
pegios y virgueros acordes. 
Lástima que los temas más 
fuertes desde las posibilidades 
de improvisar sobre ellos (Ca­
ravan y Epistrophy) dejen un 
regusto agridulce. El primero 
es lo mejor del disco (explora­
ción armónica sin perder la 
tensión rítmica que lo caracte­
riza) y el segundo, lo peor, con 
una cantidad abusiva de notas 
de relleno y un espíritu que no 
podía ser menos digno de 
Monk. Regulín. 

E. Fuente 

Nicholas Payton: 
DearLouis 

Nicholas Payton, Paul Stephens, 
Ray Vega (tp, fisc), Vincent 

Gardner (tb), Bob Stewart (tuba), 
Bill Easley, Scott Robinson,Tim 
Warfield (saxos, el), Anthony 

Wonsey (p), Peter Bernstein (g), 
Melvin Rhyne (org), Reuben 

Rogers (b ), Adonis Rose (bat), 
Kenyatta Simon (perc), Dr. John, 
Dianne Reeves, Nicholas Payton 

(voc). Payton (arr). 
Nueva York, noviembre de 2000 

Verve 549 419-2 
(Universal Music) 

*** 
Brillante y conservador, Ni­

cholas Payton insiste en ha­
cer frente a la adversidad de la 
evolución. Si -internamente y 
con toda la modestia del caso­
en cada nuevo disco espero de 
este artista un paso al más allá, 

es porque su instrumento se 
expande, transciende los lími­
tes de la bondad y la seguri­
dad. Pero no hay nada que ha­
cer, habrá que resignarse a la 
evidencia de que Payton es un 
bonachón (un poco egoísta) 
que no quiere que lo jodan 
con rupturas de sonido y sal­
tos al vacío, vicios mediante 
los cuales otros cayeron (en el 
ostracismo del outsider). Pero 
Payton podría hacerlo, sin ries­
go de olvido, porque es un co­
loso del instrumento, además 
de un jazzman de ley. Podría 
dedicarle un disco a Louis 
Armstrong -otro- desde 2001 
y no desde 1963, por poner 
una fecha (año del Body and 
Soul de Freddie Hubbard con 
arreglos de Wayne Shorter). 
Por supuesto, esta música se 
oye con placer y quizá sin de­
masiado requerimiento de ser 
escuchada. Incluye un par de 
horteradas cantadas nada me­
nos que por Dr. John o ... el 
mismo Payton. Esta es la im­
presión general; en lo particu­
lar es digno de admiración el 
arreglo (escrito por Payton) 
para Patato Head Blues y la sal­
vaje interpretación del clásico 
de todos los tiempos, West End 
Blues. Otros solistas cumplen y, 
a veces, brillan, como en el ca­
so de Bill Easley, que se expla­
ya en bonitas figuras clásicas 
en un clarinete con sabor a 
madera. También merece jus­
ticia Bob Stewart, que lleva la 
tuba al cielo, no obstante su 
peso. 

C. Sampayo 

Michael Mantler: 
Hide and Seek 

Michael Mantler (tp), Robert 
Wyatt, Susi Hyldgaard (voc), + 

formación detallada en carpetilla. 
Copenhague, entre febrero y 

septiembre de 2000 
ECM 549 612-2 
(Nuevos Medios) 

** 
No sé qué habrá pretendido 

Michael Mantler -porque 
el disco es de los que llama­
mos conceptuales-, pero sé al­
go de lo que ha conseguido: 
aburrirme. Intentaré evitar 
cualquier calificativo y me limi­
taré a una somera descripción 
del contenido. Susi Hyldgaard 
y Robert Wyatt recitan un ex­
tenso poema de Paul Auster, 
dividido en 11 partes, algunas 
mayores, otras de sólo dos ver­
sos, como What do you see? 
What do you see?/ Nothing, 
absolutely nothing. 
Una orquesta de once músi­
cos, incluido Mantler, que to­
can: trompetas, piano, flauta, 
oboe, clarinete, cuerno fran-
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cés, trombón, acordeón, vi­
bráfono, marimba, guitarras, 
violines, violas y chelos, subra­
yan el recitativo e interpretan 
los temas instrumentales. No 
sé si soy capaz de decir algo 
más sin cometer prejuicio. Esta 
música me suena como una 
lección de sexualidad imparti­
da por un casto, una de astro­
nomía sobre heliocentrismo, o 
el análisis de la identidad fe­
menina de un talibán. What 
did I hear? Nothing, absolu­
tely nothing. 

J. F. Troyano 

Marilyn Crispen, Gary 
Peacock & Paul Motian: 

Amaryllis 
Marilyn Crispell (p), Gary Peacock 

(b), Paul Motian (bat). 
Nueva York, febrero de 2000 

ECM 013 400-2 
(Nuevos Medio) 

**** 
Marilyn Crispen & 
Stefano Maltese: 

Red 
Marilyn Crispell (p), Stefano 

Maltese (ss, sa, st, el-b) 
Siracusa {Italia), 

septiembre de 1999 
Black Saint 120199-2 
(Harmonía Mundi) 

*** 
Lotte Anker, Marilyn 

Crispen, Marilyn Mazur: 
Poetic Justice 

Lotte Anker (st, ss), Marilyn 
Crispell (p), Marilyn Mazur (perc), 

josefine Cronholm (voc). 
Estocolmo, agosto de 2000 

DaCapo 9460 

** 
M anfred Eicher sabe bien 

dónde está la veta que hi­
zo de Nothing ever Was any­
way un disco memorable y, 
cuando Marilyn Crispell, Gary 
Peacock y Paul Motian llega­
ron equipados con composi­
ciones propias para la graba­
ción de su segundo trabajo co­
mo trío les pidió que registra­
sen una serie de temas libres 
en tiempo lento. A esta peti­
ción respondieron con Amary-
1/is, Voices, M.E. y Avatar, bala­
das líricas, de toque suspendi­
do y consistencia nebulosa 

que alcanzan lo que Crispell 
llama un "espacio interno", es 
decir, la perfecta interacción 
dentro de un discurso interio­
rizado. En el tema que da 
nombre al disco, con Crispell 
en su modo más cercano a 
Paul Bley, dieron con la epifa­
nía pero hay interpretaciones 
superiores a las restantes bala­
das improvisadas entre los cor­
tes compuestos -pongamos 
por caso el tierno Silence y los 
resonates Voice from the Post y 
Requiem, ambos del bajista-. 
Los flotantes temas líricos no 
se convierten en un recurso y 
junto a ellos se encuentran te­
mas de fuerte acentuación y 
toque físico que alejan la idea 
de fórmula . La condición de 
secuela no encaja en Amaryllis, 
álbum de temas breves, toque 
concentrado y sin la inmateria­
lidad de las composiciones de 
Annette Peacock que forma­
ban Nothing ever Was anyway. 
El espacio interior que el trío 
conquistó en aquella graba­
ción maestra pervive en 
Amaryllis, flor del deshielo. 
Cada relación establece su 
equilibrio de fuerzas, enlaces y 
flujos de energía, su mundo. 
Así Motian y Peacock obligan a 
Crispell a tocar de forma sim­
ple y desnuda, casi epigramá­
tica en temas absortos. No 
ocurre lo mismo con el grupo 
danés responsable de Poetic 
Justice, formación sin su defini­
ción de lenguaje ni su altura 
musical. La conexión danesa 
ha aparecido varios años en el 
festival de Copenhague con 
éxito pero su realización en 
disco es una muy poco con­
vincente colección de piezas 
de muy variado carácter, sin 
centro ni nexo común, con 
Mazur reducida a un papel de 
colorista y Crispell corta de 
ambición expresiva. La pianis­
ta la recupera en parte en Red, 
animal de otra especie y en­
cuentro con el saxofonista sici­
liano Stefano Maltese con 
quien comparte unas mismas 
tendencias entre la improvisa­
ción total y la querencia a la 
estructura. La cautela de Mal­
tese, saxofonista que mide ca­
da uno de sus movimientos 
hace que el toque sea rumiati­
vo en exceso, también que co­
bre un inusitado suspense con 
Crispell obsequiándole sono­
ras respuestas en esta sesión 

Lou Grassi' s PoBand and Joseph Jarman: 
JoyofBeing 

Lou Grassi (bat), Paul Smoker (tp) Steve Swell (tb), Perry Robinson 
(el, ocarina), Wilber Morris (b), joseph ]arman (fl, sa). 

Nueva York, junio de 2000 
CIMP 227-2 

(Afofon Miukis) 

***** 
De primeras: los cedés de 

CIMP suenan como si fueran 
elepés. Qué cosa: décadas año­
rando los vinilos de nuestra al­
ma, corazón y vida y ahora, que 
nos habíamos acostumbrado, 
alguien redescubre el abecé del 
sonido en jazz. ¡Tarde me lo 
fiais! Pero estos CIMP de mis en­
tretelas son otra dimensión, y 
bastante más cercana, por cier­
to, a nuestros gustos de aficio-
nados al jazz. Naturalidad sin 
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manipular, vientos vibrantes, bajos sutiles y densos .. . 
De segundas: este disco de Lou Grassi es un clásico en la medida 
en que AEOC o Cecil Taylor no son, o no deberían ser, avant gar­
de sino clásicos por derecho y años. El muchacho, batería neo­
yorquino de actualidad y, por eso mismo, desconocido en España 
(en Portugal ha tocado el pasado mes de junio, sin ir más lejos), 
compite con Bobby Previtte por un cetro que no pocos les dispu­
tan. Tiene discos con Sheila Jordan, Roswell Rudd, Burton Greene 
-héroe escondido/remoto del free que llegó a tocar en Burgos, en 
los años setenta, en un mes de julio y con diez grados bajo cero­
y Marshall Allen, de la Arkestra de Sun Ra. Con los Dixie Peppers 
toca en estilo de Nueva Orleans: una vez más, dixie y free -los ex­
tremos se juntan- confluyen allá donde la corriente principal -el 
mainstream, Marsalis (Wynton), el bebop (deshidratado), George 
Bush- trata de hacerse con el poder. Su PoBand cuenta con algu­
nos elementos muy queridos al aficionado, como Wilber Morris y 
Perry Robinson, clarinetista fundamental del último jazz de cuyo 
extravagante paso por la Península, en los años sesenta, di cuen­
ta en mi libro Del Fox-Trot al Jazz Flamenco. Tete Montoliu le acon­
sejó que se dejara de cuentos (que abandonara el free) y tocara 
jazz (bebop). Robinson no le hizo caso y por eso podemos disfru­
tar hoy con uno de los músicos más apetecibles y menos pudien­
tes de la escena neoyorquina. Joseph )arman -actor invitado­
vuelve por sus fueros de improvisador que poco tienen que ver 
con sus últimos discos. Escúchele el lector echando el resto en Air­
play, un tour de force verdaderamente salvaje. Paul Smoker será un 
descubrimiento para quien no lo conozca. Su solo con sordina y 
sarna en Zephyr concluye con un manifiesto colectivo en pro del 
"sonido débil". 
La banda funciona lo suficiente como para mantenernos en vilo 
durante los 24 '29" in crescendo de Rhythm Rules. Un blues pos­
Ornette y post-muchas-cosas-más que nos recuerda que el jazz 
fue alguna vez libre y salvaje (desencorsetado, distinto, entreteni­
do) y puede llegar a serlo de nuevo. En Po Jary en Marking Points, 
la PoBand propone un free de rostro humano. La provocación, si 
es que a alguien provoca una cosa así a estas bajuras de milenio, 
toma la forma del conjunto de cámara, el contrapunto y Schon­
berg. La PoBand exprime el espectro de colores/tonos (inusual 
tratándose de un conjunto de jazz, o de ¿jazz?). Máxima concen­
tración. En eso la PoBand no se distingue mucho de la Lincoln 
Center Jazz Orchestra, con lo que, al final, todo redunda en lo 
mismo: emoción. O no. Porque, por mucho que se pongan, Mar­
salís sigue siendo un coñazo. 

totalmente improvisada . La 
forma de amoldarse ambos 
músicos da con momentos 
muy conseguidos que no es­
conden que la pianista se cre­
ce ante músicos de carácter 
más mercúrico. 

A. Gómez Aparicio 

J.Mª García Martínez 

Franz Koglmann: 
Venus in Transit 

Franz Koglmann (tp), Chris Speed 
(st, el), Michael Rabinowitz 
(fagot), Mat Maneri (vla), 

David Fiuczynski (g), Peter Herbert 
(b), john Mettam (perc), 

Wolfram lgor Derntl (voc). 
Nueva York, febrero de 2001 

Between the Unes 016-2 
(Énfasis Records) 

**** 
Los trazos amarillos, celestes 

y cereza de la portada más 
elegante y estética del año 
anuncian una gama inédita en 
la música de Franz Koglmann. 
Venus in Transit sigue a sus tra­
bajos sobre Cocteau y Strauss 
en un acercamiento del com­
positor a una música que pue­
de tildarse de más ligera y que 
incluso flirtea con lo frívolo, 
pero nunca de forma inocente 
ni gratuita. La mayor parte del 
disco la constituye la música 
para una representación tea­
tral y Koglmann la llena de hu­
mor (más abierto que en otras 
ocasiones) y guiños con el es­
tribillo de / Wanna Be Loved by 
You como leitmotiv. Su melo­
dismo más ligero y su interpre­
tación por un equipo austro­
neoyorquino con buenas dosis 
de calor y color lo convierte en 
el trabajo más accesible, atrac­
tivo y sugestivo de cuantos ha 
acometido el vienés reciente­
mente. El conjunto instrumen­
tal ofrece una paleta muy am­
plia con el fagot de Rabinowitz 
y la guitarra de Fiuczynski pero 
es en la viola -de Mat Maneri, 
en combinación con el bajo de 
Peter Herbert, donde Kogl­
mann ha encontrado una rela­
ción musical cargada de inte­
rés. Su introducción a LA. Ca­
se Study House, una de las tres 
fascinantes piezas dedicadas a 
arquitectos con las que se cie­
rra el álbum, y el breve epílo­
go muestran cuan ligables son 
sus sonidos y sus personales 
planteamientos. Koglmann ha 
guardado para la ocasión tam­
bién parte de su mejor escritu­
ra contrapuntística pero es el 
color individual con el que vis­
te Venus in Transit lo que la si­
túa aparte y en un lugar privi­
legiado de su producción. 

A. Gómez Aparicio 
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Rypdal, Vitous & Gurtu: 
Uve in Concert. Masters of 

Jazz Fussion 
Terje Rypdal (g), Miroslav Vitous 

(b), Trilok Gurtu (perc). 
Stuttgart, julio de 1994 

TDK Jazz 5450270005291 
(Producciones JRB) 

**** 
La fusión de Rypdal-Vitous­

Gurtu viene de la introspec­
ción y la mezcla de culturas en 
la que Trilok Gurtu aporta el 
colorido exótico y el turbante 
que no se ve, pero se presien­
te. En lmprovisation/Goose 
Bumps le escuchamos en pleno 
arrebato volcado en sentido li­
teral sobre su batería étnica, 
engendro híbrido compuesto 
de tambores, platillos y cam­
panitas de muy distinta proce­
dencia y naturaleza, que per­
cute ora con sus manos desnu­
das, ora con los palillos. Como 
acompañante Gurtu es de lo 
más rentable puesto que, por 
el precio de uno, se tienen 
dos: el baterista con sentido 
del swing y el percusionista 
contumaz y pinturero, y aún 
es capaz de tocar a un tiempo 
los dos grupos de instrumen­
tos. Vitous se basta con tocar 
el contrabajo: es uno de los 
pocos contrabajistas de jazz 
que dejan respirar al instru­
mento. Eso, cuando toca en 
pizzicato. Con el arco, se 
transforma. Terrible cosa es 
cuando Vitous coge el arco. El 
crítico ponderado de la tercera 
fila rompe su compostura: 
¡que alguien libere al pobre 
animal de su tortura! Rypdal es 
quien aporta el clima melodra­
mático a la música del trío me­
diante sus sostenidos armóni­
cos con algo de apocalípticos. 
Su guitarra dicta el curso de la 
música a partir de la amenaza 
tenue del minimalismo llegán­
dose hasta el lirismo exacerba­
do y el swing jazzístico/orto­
doxo de Mountains, pieza que 
nos prepara para la apoteosis 
de Clouds in the Mountain: ¿ es 
heavy?, !no!, ¡es Jimi!. Los 
"maestros del jazz fusión" 
transmutan sus almas hacia un 
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pasado remoto pero cercano 
-Hendrix, sus primeros discos 
con Experience- en gozoso y 
metafórico desmelene que ter­
mina inevitablemente con 
Rypdal adentrándose en las te­
nebrosas tinieblas tan queridas 
para él. La realización es co­
rrecta -no estorba: ya es mu­
cho-; el sonido, nada más que 
aceptable ( el del contrabajo se 
pierde ocasionalmente). 

J. Mª García Martínez 

The Modern Jazz 
Quartet: 

35th Anniversary Concert 
Pe rey Heath (b ), Conny Kay (bat), 
Milt Jackson (vib), John Lewis (p). 

Freiburg, 1987 
TDK Jazz 5450270005291 

(Producciones JRB) 

*** 
Cronológicamente, este 

concierto es cinco años 
anterior al recientemente co­
mentado en Cuadernos de Jazz 
(40 Years of MJQ). Si en aque­
lla ocasión la presencia de una 
orquesta de cámara añadía 
nuevas sonoridades al cuarte­
to, en esta oportunidad el gru­
po se presenta en solitario; lo 
que no significa, obviamente, 
que la sustancia musical esté 
empobrecida. La música fluye 
en el MJQ como si fuera bom­
beada con impulsos de sísto­
le/diástole, lo que imprime 
una dinámica cambiante, de 
aceleración/ralentización, a las 
interpretaciones. A este pulso 
sinusoidal se unen un balance 
tímbrico y un equilibrio sono­
ro que se inspiran en el de un 
grupo de cámara, lo que dio 
pie al término "jazz de cámara" 
para referirse a la música del 
cuarteto. De estas cualida­
des/capacidades da pruebas el 
recital que recupera este ál­
bum audiovisual; y son preci­
samente las versiones que po­
nen en el punto de mira esta 
manera de entender el jazz las 
que nos parecen más conse­
guidas. En especial, en este ca­
so, A Doy in Dubrovnik, un im­
presionante lienzo sonoro de 

una no muy lejana cotidiani­
dad de la ciudad balcánica. 
Una versión increiblemente 
bluesy de Summertime es 
igualmente celebrada por los 
espectadores. Echoes, señala, 
en nuestra opinión, otro mo­
mento interesante. No todos 
se recogen en el DVD: sin du­
da el concierto original tuvo 
mayor duración (¿por qué no 
recuperarlo ahora en su totali­
dad?). 

J. L. Salinas 

The Jazz Clubs Highlights 
1990 

Steps Ahead, Rabih Abou-Khalil, 
Archie Shepp Quartet, John Zorn 

& Naked City, Jórg Reiter & 
Charlie Mariano, Michael Kersting, 
Catherine/Van't Hoff/Vitous, Mike 
Stern & Bob Berg Band, Michel 
Petrucciani & Trío, Leni Stern 
Band, Samul Nori & Red Sun 

Stuttgart, abril de 1990 
TDK Jazz 5450270005314 

(Producciones JRB) 

*** 
Como en botica: de todo un 

poco. Lo infumable y lo 
entretenido. Lo orgásmico y lo 
flatulento. Esta selección de lo 
escuchado/visto en el Theater­
haus Jazz Festival Suttgart-
1990, lo tiene todo, incluyen­
do una pieza, Pink Lady -Ma­
riano, saxo alto, y Jéirg Reiter al 
piano- con vocación de per­
manencia. La fragilidad y la 
"jondura" del discurso del sa­
xofonista es tal que parece 
fuera a quebrarse con un so­
plo. Una preciosidad. Más co­
sas estupendas: Linda Sha­
rrock con Samul Nori 
(+W.Puschnig y J.Tacuma, ¡ca­
misas, las de este hombre!) y 
un grupo de tamborileros ja­
poneses de lo más decorativo. 
Lo bueno: Zorn con Bill Fris­
sell, W.Horvitz, Joey Baron y 
Fred Frith al bajo, pero su Mis­
tery Song termina cuando el 
oyente/espectador comienza a 
entrar en materia; Shepp (en 
cuarteto, con Horace Parlan) 
hace lo de siempre: Mama Ro­
se. Como nos la sabemos de 
memoria, el espectador puede 
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entretenerse haciéndole los 
coros al viejo Archibaldo (es 
una sugerencia). Lo ni fu ni fa : 
Abou-Khalil sigue dando la 
matraca con las (in)fusiones 
moruno-jazzísticas tan poco 
apetecibles tanto desde un la­
do como desde el otro del Me­
diterráneo. La cosa no mejora 
con Steps Ahead y Stern-Berg 
y su jazz de fusión eternamen­
te eufórico, no se sabe muy 
bien por qué. Lo directamente 
lamentable: Petrucciani en su 
lado menos afortunado, el 
hortera. Cierto es que Adam 
Holzman le hace el trabajo su­
cio con los teclados electróni­
cos. A su vera, \lictor Janes se 
confirma como el baterista 
más pesado que existe. Leni 
Stern y Michael Kersting -con 
Tony Lacatos-, sobre todo el 
primero, desentierran fusiones 
en las que se toca mucho y se 
dice nada. Lo dicho: como en 
botica. 

J. Mª García Martínez 

Eberhard Weber: 
Endless Days 

Eberhard Weber (b), Paul Mc­
Candless ( oboe, cl-b, ss), Rainer 
Brüninghaus (p, tecl), Michael 

Di Pasqua (bat, perc). 
Oslo, abril de 2000 

ECM 013 420-2 
(Nuevos Medios) 

* 
Nos enfrentamos a la última 

grabación de Eberhard 
Weber, bajista alemán que, 
desde sus primeras grabacio­
nes hace casi tres décadas, ha 
colaborado siempre con el se­
llo ECM . Y Weber, fiel a su dis­
cográfica de siempre, no se sa­
le de los tópicos, reproducidos 
sin pudor alguno, que han de­
finido el sonido del sello de 
Manfred Eicher durante las 
tres últimas décadas. La enu­
meración comienza por una 
portada de pretensiones arties 
demasiado evidentes; u na vez 
se pone el álbum en el repro­
ductor, aparecen de inmediato 
lugares comunes: que si jazz 
camerístico, que si conexiones 
con la tradición europea, que 
si música fría, que si sonorida­
des que evocan tristeza y sole­
dad, que si ... Todos estos tópi­
cos son minuciosamente reco­
rridos por Weber y sus acom­
pañantes a lo largo de las ocho 
composiciones del álbum (es­
critas y arregladas por el pro­
pio bajista). 
Si, por otro lado, encaráramos 
la escucha de este disco des­
prendiéndonos de cualquier 
conocimiento (y prejuicio) 
previo, lo que aparece es mú­
sica que, además de desarro-

llar un escuálido concepto de 
la improvisación (los pasajes 
eminentemente jazzísticos del 
álbum suenan a ya mil veces 
oídos), está aderezada con so­
meras apariciones de un mini­
malismo tímido (nada más le­
jano del verdadero concepto 
de vanguardia) y con el uso de 
sintetizadores en su expresión 
más obvia, lo que dota al con­
junto de un aire tendente al 
sintonismo más enmohecido. 
A esto hay que añadir la im­
pronta de lo progresivo, en la 
peor concepción del término, 
presente en la elaboración del 
álbum (a quien esto escribe se 
le ponen los pelos de punta, y 
no precisamente de emoción, 
cuando escucha la batería de 
French Diary). Todo esto da co­
mo resultado un producto me­
lifluo que no desentonaría en 
cualquier discoteca new age. 
En fin, tantos tópicos juntos 
solo darían como resultado al­
go interesante si sus artífices 
tuvieran el suficiente sentido 
del humor como para darles la 
vuelta. No es esto precisamen­
te lo que ocurre en Endless 
Days, con lo que el resultddo 
deviene tremendamente abu­
rrido. 

P. G. Manchón 

Reedición 

Jimmy Smith: 
RootDown 

Jimmy Smith (org), Arthur Adams 
(g), Wilton Felder (b ), Buck Clarke 

(perc), Paul Humphrey (bat). 
Los Angeles, febrero de 1972 

Verve 559 805-2 
(Universal Music) 

*** 
Hacia finales de los 60, con­

forme se iniciaba la rápida 
decadencia comercial del ór­
gano de jazz, Jimmy Smith fue 
espaciando sus grabaciones e 
introduciendo elementos funk 
y eléctricos para adaptarse al 
cambiante gusto popular del 
momento. Este disco recoge 
una grabación en directo de 
puro funk maníaco y sin con­
cesiones, en la que el órgano 
Hammond goza de menor 
protagonismo de lo que cabría 
esperarse. La sonoridad del ór­
gano es más cruda, sucia y 
menos percusiva de lo habi­
tual en Smith, fruto quizás de 
las deficiencias inherentes a la 
grabación en directo pero 
también al cambio de registros 
y de leslie. Órgano, congas, 
guitarra con wah-wah y bajo 
eléctrico facturan un sonido 
repetitivo y rítmicamente po­
tente que toma como referen­
tes a Sly & The Family Stone y 
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el Carlos Santana de esos 
años. Tres trallazos funk de lar­
ga duración, compuestos por 
el organista, dominan este tra­
bajo, que se completa con un 
blues en el que sí puede apre­
ciarse al Smith de siempre y 
dos baladas con el sonido de 
órgano empalagoso tan queri­
do por el otro Jimmy (McGriff) 
en sus discos para Sonny Les­
ter. Los que teníamos el vinilo 
descubrimos ahora que algu­
nos temas se acortaron, y no 
poco, por su excesiva dura­
ción, situación corregida en 
esta edición que por supuesto 
conserva la preciosa portada. 

M. Perera 

The Chick Corea 
NewTrio: 

Past, Present & Futures 
Chick Corea (p), Avishai Cohen 

(b), )eff Ballard (bat). 
2000 

Stretch Records 9035-2 
(Enfasis Records) 

** 
Después de escuchar recien­

temente los seis discos 
grabados en el club Blue Note, 
donde por cierto me reconcilié 
con Steve Wilson, y el Remem­
bering Bud Powe/1, las dos últi­
mas prestaciones que he teni­
do ocasión de recabar del pia­
nista, este Post, Present & Futu­
res me ha decepcionado pro­
fundamente por su irregulari­
dad. La originalidad, sentido 
del tempo y virtuosismo siem­
pre al servicio de un jazz fresco 
y swingante, generador de un 
pianismo prototípico seguido 
asiduamente por otros pianis­
tas a los que me gusta deno­
minar "coreanos", se ven 
mancillados en ocasiones por 
una reiteración en la ampulosi­
dad y en el (mal) gusto por las 
españoladas, que no es nueva 
y que representa la cara nega­
tiva de Corea. Remembering 
(1996) queda lejos, pero aún 
mas Akoustic Trio (1989), Trio 
Live in Europe (1983) o Now He 
Sobs, Now He Sings (1968), 
disco paradigmático e insupe­
rado de un pianismo, un trío, 
en el que se recogía toda una 
tradición y en el que se vertían 
interesantes aportaciones. El 
listón, es cierto, lo puso muy 
alto. 
Corea tiene todo mi crédito y 
Jeff Ballard y sobre todo Avis­
hai Cohen, pero es una lástima 
que desperdicien su enorme 
talento en una música que a 
mi modo de ver no conduce a 
ningún sitio. 

V. Ménsua 

Reedición 

Miles Davis: 
'Round about Midnight 

Miles Davis (tp), )ohn Coltrane (st), Red Garland (p), Paul Chambers (b), 
Philly )oe Janes (bat). 

Nueva York, octubre de 1955, junio y septiembre de 1956 
Columbia/Legacy 85201-2 

***** 
Milestones 

Miles Davis (tp), )ohn Coltrane (st), )ulian Cannonball Adderley (sa), Red 
Garland (p), Paul Chambers (b), Philly )oe )ones (bat). 

Nueva York, febrero y marzo de 1958 
Columbia/Legacy 85203-2 

***** 
(Sony Music) 

Poco puedo añadir, que no sean 
modificaciones insustanciales 

de frases hechas, a todo lo dicho 
durante más de cuarenta años de 
unos discos que ocupan un lugar 
destacado en la historia del jazz, 
desde que fueron oídos en su ju­
ventud por los abuelos de quie­
nes ahora los descubren. La ené­
sima edición de estos popularísi­
mos dos primeros LPs de Miles 
Davis en CBS tiene una fácilmen­
te comprensible razón comercial 
y una justificada razón "más mu­
sical". La primera de estas razo­
nes será evidente para quien co­
nozca las estadísticas y presumi­
ble para cualquier aficionado 
que tenga alguna experiencia o 
intuición acerca de cómo funcio­
na la demanda de la etiqueta co­
mercial jazz. ¿Qué proporción de 
las ventas anuales de jazz en to­
do el mundo son discos de Miles 
Davis? ¿Cuánto aumenta este 
porcentaje si le sumamos los discos de John Coltrane? La enésima 
reedición de un Miles Davis tiene unas garantías comerciales ma­
yores que cualquier otra edición o reedición de la música en la 
que se etiqueta, por conocidos que sean el músico o el disco. 
Además, tras la edición de The Complete CBS Miles Davis & John 
Coltrane Recordings, 1955-61, la edición de los CDs singulares, 
con los añadidos correspondientes y la remasterización practica­
da, podía ser una expectativa de muchos aficionados que no es­
tán interesados en las carísimas integrales de Sony/CBS o en las 
no menos caras y fúnebres integrales de Mosaic. 
El sonido conseguido con la remasterización es muy bueno, aun­
que no mejora el de las ediciones japonesas de la serie Master 
Sound Jazz en formato mini-Lp, ni a mi gusto aumenta el atracti­
vo visual o fetichista. En cuanto al interés de los añadidos a los LPs 
originales, cabe diferenciar entre 'Round about Midnight y Milesto­
nes. En 'Round about Midnight hay cuatro temas añadidos, graba­
dos en las mismas sesiones que los otros seis (y, por supuesto, por 
el mismo quinteto), todos previamente editados en cuatro discos 
diferentes, dos de ellos muy difíciles de ver por aquí Uazz Omni­
bus y What is Jazz). Se trata de: Two Bass Hit, Little Melonae, Budo 
(5/6/56) y Sweet Sue, Just You (10/9/56). En Mi/estones los añadi­
dos son tres alternate takes: Two Bass Hit, Milestones y Straight, no 
Chaser, que sólo habían sido publicados en el mencionado The 
Complete .. . Lo más interesante en este segundo caso me parece 
que es comparar las dos versiones de Milestones: la original, más 
rítmica, más impactante, con Cannonball y Miles más brillantes, 
la alternativa más lírica, anunciando más lo que vendrá inmedia­
tamente después, con Coltrane más en su salsa y su solo más in­
teresante. 
A estas alturas, cualquier elogio de la música que contienen re­
sulta innecesario. Ambos discos son símbolos que exceden lo es­
trictamente musical. Incluso las fotos de cubierta, caricaturizadas 
treinta años después por el mismo Miles Davis en You're under 

Arrest, no sé si intencionadamente o no, sólo tienen sentido en el 
contexto de la historia política y social de los EE.UU. Por ello, la 
réplica extemporánea resulta caricaturesca. Pero la música parece 
inmune al paso del tiempo, es parte del inconsciente colectivo 
(sólo es una mala expresión literaria) de la segunda mitad del si­
glo veinte, desde el himno Milestones hasta los oníricos Al/ of You 
y 'Round about Midnight. Creo que continuarán siéndolo cincuen­
ta años más. 

Chris Potter: 
This Wi/1 Be 

Quartet: Chris Potter (fl, ss, st, cl­
b ), Kevin Hays (p), Scott Colley 
(b), Billy Drummond (bat). The 

)aupar Septet: se agregan Kasper 
Tranberg ( cnt), Peter Fuglsang (fl, 

cl-b), )akob Fischer (g). 
Copenhague, 2000 

Storyville 101 4245-2 

** 
MarkTumer: 
DharmaDays 

Mark T urner (st), Kurt Rosenwinkel 
(g), Reid Anderson (b) Nasheet 

Waits (bat). 
Nueva York, enero y 

febrero de 2001 
Warner Bros. 9362 47998 2 

(Warner Music) 

**** 
Conjunto a estos dos saxo­

fonistas por razones de afi­
nidad caprichosa. Me explico: 
ambos representan el ápice de 
un espectro -los que tienen 
entre 25 y 35 años- donde cir­
cula una legión de talentos de 
calidad alta y seguridad esco­
lástica; me refiero a mucha­
chos como Seamus Blake, Da­
vid Sánchez, Chris Cheek, 
Marcus Strickland, Tim War­
field, Grant Stewart, o James 
Carter, que son los nombres 
que brotan sin aplicar mucho 
esfuerzo, pero que dan lugar a 
otros veinte, al menos. T urner 
y Potter representan dos mo­
mentos de la actualización del 
más puro lenguaje jazzístico y 
eso, unido a sus particulares 
inventivas y ars poéticas, da 
como resultado la custodia de 
una cultura, la que nos intere­
sa, la jazzística, tan amenazada 
por advenedizos y lumpen ar­
tísticos. Hecha la aclaración 
pasamos a los acontecimien­
tos. Potter es un fenómeno de 
la improvisación. Quien haya 
tenido la suerte de verlo en 
plena gesta sabe de qué hablo. 
La expresión un poco ausente 
recuerda a la de Stan Getz, 
hasta que encuentra el desarro­
llo de una idea que se ha pre­
sentado desde la primera nota, 
el léxico se despliega hacia zo­
nas superpuestas, creando una 
sensación rara, de multiplici­
dad: es uno el que toca, son 
varios los que aportan. Este 

J. F. Troyano 

Potter está pleno en This Wi/1 
Be, pero el punto de partida 
-sus propias composiciones, 
dos originales y una suite- no 
están a la altura de su desem­
peño como creador instantá­
neo. Las dos primeras melodí­
as son correctas. Sigue una 
suite en seis movimientos un 
poco pretenciosa, especial­
mente preparada para el pre­
mio Jazzpar, que Potter ganó 
en 2000. Un In a Sentimental 
Mood sólido, cierra con broche 
de oro un disco que no lo me­
rece. Los CD de Potter para 
Concord y su desempeño en 
el quinteto de Holland son 
mejores. Nada más. 
Mark Turner, que desde el 
principio de su carrera no te­
mió descarnar su música y 
despojarla de ribetes inútiles, 
es el saxo tenor antibarroco 
por excelencia. También es, a 
mi juicio, una de las voces ori­
ginales del jazz actual, un ha­
bitante musical del nuevo si­
glo. Su jazz es severo y reposa­
do pero no tranquilo. El soni­
do de su instrumento, de una 
belleza pulcra, no da lugar a 
complacencias sino, por el 
contrario, invita a un pensa­
miento musical; tal como en 
otros extremos y épocas pu­
dieron hacerlo Sonny Rollins o 
Warne Marsh (Coltrane prefi­
gura otro asunto). Dharma 
Days también presenta com­
posiciones originales, especial­
mente compuestas para el 
evento (al menos, eso deduci­
mos porque hay una progre­
sión no casual en el orden en 
que están ubicadas en el dis­
co). Aunque la temática parez­
ca un poco monocorde, sobre­
sale su intención como pro­
yecto. Por último, una men­
ción al cuarteto como totali­
dad, una alusión que se resu­
mirá en un adjetivo: notable. 

C. Sampayo 

SS/Cuadernos de Jazz 
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Reedición 

Miles Davis: 
Miles Davis at Newport 

1958 
Miles Davis (tp), Julian Cannonball 

Adderly (sa), john Coltrane (st), 
Bill Eva ns (p ), Paul Chambers (b ), 

jimmy Cobb (bat). 
Newport, julio de 1958 

Columbia/Legacy 85202-2 

**** 
Jazz at the Plaza 

Miles Davis (tp), julian Cannonball 
Adderley (sa), john Coltrane (st), 
Bill Evans (p), Paul Chambers (b), 

jimmy Cobb (bat). 
Nueva York, septiembre de 1958 

Columbia/Legacy 85245-2 

**** 
(Sony Music) 

Pocas cosas (nada en reali­
dad) se pueden añadir que 

no se hayan dicho de estas gra­
baciones históricas realizadas 
durante el año 1958 por el sex­
teto de Miles con el personal 
que figura en los créditos. Para 
muchos el mejor Davis, para 
otros el mejor grupo que tuvo 
jamás, para unos terceros am­
bas cosas a la vez. Razones no 
faltan : la rítmica era de seda, in­
cluso mejor que la inmediata­
mente anterior con Red Gar­
land y Philly Joe Jones, Evans 
aportaba un plus al que no lle­
gaba Garland. Los solistas, Can­
nonball, igual a sí mismo, es­
pléndido, y Coltrane caminan­
do hacia mundos inexplorados, 
Miles con un sonido inigualado 
y una frescura de ideas en cual­
quier circunstancia que nos de­
ja casi sin oxígeno. 
La temática es algo que a prio­
ri puede pesar en contra ya 
que reitera la de otros discos 
de la época, pero .. . iqué ver­
siones!, Straight no Chaser, Bye, 
Bye Blackbird, Oleo, My Funny 
Va/entine Ah-Leu-Cha ... circulan 
ante nosotros como si fuera la 
primera vez ... o la definitiva. 
Realmente, y no exagero na­
da, todo ello es tan simple co­
mo genial ¿Quién no tiene es­
tos discos? Si todavía queda 
alguien, hay remedio, corra 
hasta su proveedor habitual y 
hágase con ellos: no se cansa­
rá de escucharlos. Palabra. 
PD. Lo de las estrellas, es rela­
tivo. Estos tienen cuatro estre­
llas en comparación con otros 
discos del mismo autor, Es evi­
dente que no están a la altura 
de algunas de sus produccio­
nes anteriores o posteriores. 
Esto de las estrellas, pienso, se 
ha de considerar como un va­
lor relativo. 

V. Ménsua 

56/Cuadernos de Jazz 

ESCUCHA A CIEGAS* 

Franck Amsallem: 
On Second Thought 

Franck Amsallem (p), Tim Ries (sa, ss), Johannes Weidenmuller (b), 
Marc Miralta (bat). 

Montpellier (Francia), 2000 
Na'fve Y 226 105-2 

(Auvidis) 

**** 
Esto es como una especie de 

taller de las sensaciones; don­
de provisto de una venda te pa­
sean por distintos lugares en los 
que vives los sentidos con un 
sinsentido, o con la falta de uno 
de ellos: la vista . Deambulas sin­
tiendo los aromas y las texturas 
de otra manera, con otra per­
cepción y éso es lo que pasa con 
una escucha a ciegas, donde in­
tentas reconocer y colocar los 
olores musicales en algo que ya 
tienes incorporado, y a la vez -o también- olvidarte de referentes 
y sentir la música en su plenitud. Lo más fácil de todo es decir que 
es una actuación en directo, por algo tan obvio como los aplau­
sos entusiastas que cierran cada tema. 
Y así, con este preámbulo, se inicia la audición con la aparición de 
un saxo soprano que irrumpe desgarrando en la apertura de la 
grabación, y desde los primeros compases la ceguera promete. El 
pianista huele y tiene madera de líder en un discurso general don­
de prima la sobriedad pero no la carencia del sentir melódico. Es­
to ocurre a partir del segundo corte, ya que en el inicio se lanza a 
un solo vertiginoso de aromas powellianos, y siguiendo la estela 
del viento (saxo soprano) con un complejo trabajo en la mano iz­
quierda que viaja en sentido perpendicular hacia su hermana, la 
derecha. 
¿Los distintos saxos son la misma persona? Lo dudo, aunque un 
músico puede y debe expresarse de distinta forma según qué uti­
lice como instrumento de diálogo. El soprano arranca con deta­
lles que no ocultan su inspiración coltraneana, al igual que esa pri­
mera composición, que también nos acerca a John Coltrane. Al 
saxo alto de la segunda canción, y algún otro tema más, se le 
pueden intuir ecos de inspiración latina. En la parte final del dis­
co -léase corte 5-, se permiten la ruptura total con el tiempo, 
donde el soprano vuelve a la carga medio arrebatado y precisa de 
la calma pianística final para desacelerar y terminar todos ubica­
dos, más o menos. El contrabajista posee un corte clásico en la 
ejecución de los solos, aunque de la forma que interpretan algu­
nos de los jóvenes talentos esto no es una pista definitiva. El, y el 
bateri_sta, brillan en lo que se podría llamar "corte cuatro" al lle­
var el peso de una lentísima balada que marcan desde un 6/8, en 
uno de los momentos elevados de la grabación. 
Un disco con gran variedad de universos, intenso y de varias es­
cuchas, sin espacio para el aburrimiento y con solistas capaces de 
largas parrafadas cargadas de muchas ideas y emociones varias. 

F. Bezos 

* 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. 

Orlando Cachaíto López: 
Cachaíto 

Orlando "Cachaíto" López (b), con 
distintas formaciones detalladas 

en libreto. 
La Habana y Londres, 2000 

World Circuit 061-2 
(Nuevos Medios) 

** 

Sentimos tener que decirlo: 
este disco nos parece, ante 

todo, un despilfarro. Se ha de­
saprovechado una legión de 
buenos músicos (varias dece­
nas aparecen en los créditos) y 
unos medios técnicos al nivel 
de esta circunstancia. Se supo­
ne que la propuesta se centra 
en mostrar las cualidades del 
bajista líder de las sesiones, al-

go que sin duda se consigue, 
¿pero hay algo más? No en­
tendemos si también se pre­
tende recrear la atmósfera de 
una actuación en vivo (así lo 
apuntan los parlamentos que 
introducen algunos temas) o 
dar simplemente la oportuni­
dad a solventes solistas de 
mostrar su valía (así se deduce 
en otros momentos), todo ello 
dentro de un repertorio que se 
mira en el espejo jazzístico pe­
ro que no termina de sumer­
girse en él. Además, el com­
pacto tiene una duración poco 
superior a la de un elepé, con 
lo que tampoco se aprovechan 
las posibilidades del formato. 
Nos quedan, a pesar de lo se­
ñalado, algunas referencias 
que justifican la audición del 
disco. Resaltaremos sobre las 
demás la versión de Wahira, en 
la que la voz de lbrahim Ferrer 
marca la diferencia. 

J. L. Salinas 

David S. Ware: 
Uve in the Netherlands 

David S. Ware (st). 
Zuid (Holanda), octubre de 1997 

Splasc(h) 825-2 
(Atolón Miukis) 

*** 
Este directo en solitario, al 

parecer el primero de la es­
pecie grabado por David S 
Ware, se registró dos meses 
antes que Go See the World, 
momento de entrada del saxo­
fonista en las grandes corpora­
ciones y difícilmente uno que 
se pueda calificar como de ba­
jo. Pero los argumentos musi­
cales de Ware no se trasladan 
positivamente al solo absoluto 
convertido en una dura tarea 
de overblowing y de encadena­
miento de fragmentos que no 
siempre dan lugar a un tema. 
Ware apila grandes masas de 
rasposo pedernal pero con di­
ficultad cobran el aspecto de 
construcciones. Sin el impulso 
de su cuarteto el sentido as­
censional e hímnico de su mú­
sica se pierde y queda en un 
Ware enfebrecido que lanza 
racimos de notas agrias y soni­
dos inflamados de forma de­
moledora, sobre todo en 6th 
Dimensional, pero esas dimen­
siones anudadas en sus títulos 
nunca son traspasadas que­
dándose en las de la materia. 
Ware toca con un convenci­
miento y un control de los so­
bretonos fuera de lo común 
pero el ámbito desprotegido 
del solo absoluto tiende a re­
ducirle. 

A. Gómez Aparicio 

Abdullah lbrahim with 
The NDR Big Band: 

Ekapa Lodumo 
Abdullah lbrahim (p), NDR Big 
Band, Dieter Glawischnig (dir). 

Hamburgo, enero de 2000 
Enja TIP-888 840 2 

(Resistencia) 

*** 
Abdullah lbrahim y la NDR 

Big Band interpretan un 
total de siete composiciones 
del veterano pianista, compo­
sitor, saxofonista, percusionis­
ta y músico, en definitiva; cin­
co arregladas por Stéve Gray y 
dos por Fritz Pauer. La plenitud 
que su arte vive desde hace 
años se refleja en el mayestáti­
co rostro de Abdullah lbrahim. 
Quizás por ello, mientras el 
piano asume el protagonismo 
del disco, oímos una música 
alegre y emocionante, de re­
cursos ilimitados. La sencillez y 
la inspiración en el folclore 
brotan en abundancia con 
aparente espontaneidad du­
rante las dos primeras compo­
siciones, Kramat y Mindif, so­
bre todo en la primera, gracias 
al magnífico arreglo de Steve 
Gray. Si bien la vocación por 
determinados ritmos es carac­
terística de la música de Abdu­
llah lbrahim, como en African 
Market Place, del que en este 
Ekapa Lodumo oímos dos com­
posiciones, African Market y 
Goza Mtwana, yo le prefiero 
en un estado más íntimo, rela­
jado e impresionista, más diri­
gido al alma y menos al movi­
miento. Como el que él mis­
mo describe: "Soy un piloto. 
Dirijo a mis pasajeros hacia la 
esquina oscura de sus almas, 
los lugares que ellos normal­
mente no frecuentan". La sin­
gladura es otra en este disco, 
que contrasta con su anterior 
Cape Town Revisited. Quizás 
sea del tipo también descrito 
en las notas del disco: "Des­
pués de cada noche viene un 
nuevo día y nuestro corazón 
continúa su rítmico latido". A 
partir del tercer corte, Black 
and Brown and Cherries, la or­
questa apaga al piano, la vita­
lidad sustituye a la persuasión, 
y lo que se anunciaba como 
un mensaje directo al alma del 
oyente, posiblemente por el 
recuerdo de su anterior traba­
jo, se transforma en una fiesta 
con fuerza y calidad suficientes 
para que la recuerden como 
una experiencia memorable 
quienes participaron en ella, 
pero, a mi juicio, falta de la 
emoción necesaria para que se 
oiga posteriormente como un 
descubrimiento. En cuanto a la 
NDR Big Band, su origen se re­
monta a 1945, cuando Willy 
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Steiner amplió su pequeño 
grupo de Radio Hamburgo, 
llamando a la nueva formación 
Radio Dance Orchestra. En 
1974, la recién llamada NDR 
Big Band dio su primer con­
cierto, dirigida por el trompe­
tista Dusko Goykovich, y con 
la participación de Dexter Gor­
don, Slide Hampton y Horace 
Parlan. Se les pudo oír en el 
Séptimo Festival de Músicas 
Contemporáneas de Barcelo­
na, y el año pasado editaron 
The Theatre of Kurt Wei/1, co­
mentado por Edward Fuente 
en el número 62 de Cuadernos 
de Jazz. Enja, les ha editado 
también dos conciertos con 
Chet Baker celebrados en 
1987 y 1988. Desde hace más 
de veinte años, la dirige Dieter 
Glawischnig, y suena muy 
bien. Hacen de éste un disco 
extrovertido, que contrasta 
con el intimismo del anterior 
de Abdullah lbrahim. 

J. F. Troyano 

Reediclón 

Steve Lacy Four: 
Momingjoy 

Steve Lacy (ss), Steve Potts (sa, 
ss), Jean-Jacques Avenel (b), Oliver 

Johnson (bat). 
París, febrero de 1986 

hatOLOGY 556-2 
(Harmonía Mundi) 

**** 
Hay historias sin historia. La 

de este disco no la tiene. 
La no-historia de este disco 
podría resumirse así: Sr. Lacy, 
¿le interesaría tocar en el Sun­
set Club? Mejor si es en cuar­
teto porque el presupuesto no 
da para más. Para el reperto­
rio, les basta un servidor y, si 
acaso, Thelonious Monk. El sa­
gaz lector de Cuadernos de 
Jazz sabe lo que significa, o lo 
que significaría, de tratarse de 
otro músico. En pocas pala­
bras, más de lo mismo. Solo 
que, en el caso de Lacy, lo mis­
mo nunca es igual. O sea, que 
nuestro hombre de la america­
na gris no está dispuesto a 
desperdiciar la oportunidad de 
indagar en la metafísica de la 
expresión musical en su forma 
más reconcentrada y coyuntu­
ral. Haga cuenta el lector de 
las veces que le ha escuchado 
tocando Epistrophy o Prospec­
tus, las mismas que le ha cogi­
do desprevenido por entero. 
Con Lacy siempre hay donde 
cortar, y eso no puede decirse 
de muchos. 
Primera en la frente: Monk/Epis­
trophy, pocas novedades y un 
sentimiento tipo "aquí va a pa­
sar algo". Segunda: Prospectus, 

minimalismo carnal con aproxi­
mación sibilina a la bossa nova 
transformada en su irrealidad 
metafísica. Finalmente, un ejer­
cicio de polifonía funcional, 
Steve Potts/Don Carnal frente 
a Lacy/Doña Cuaresma -soni­
do desnudo, casi esquelético, 
linealidad expositiva-. Poderosa 
máquina rítmica la impulsada 
por Avenel y lohnson: Wickets; 
un breve apunte mecanicista 
deriva en un blues de recia fac­
tura. Vence Don Carnal. 
Morning /ay -otro clásico del 
cuarteto/sexteto-, Work, pieza 
menor del repertorio monkia­
no (escandalosamente exclui­
da de la edición original en 
elepé); In Walked Bud, explosi­
vo Potts, perverso Lacy; As 
Usual, otro original. Despedida 
y cierre. 

J. Mª García Martínez 

Reediclón 

Gil Evans/Steve Lacy: 
París Blues 

Gil Evans (p), Steve Lacy (ss). 
París, noviembre de 1987 

Owl 013 429-2 
(Universal Music) 

*** 
Este cedé fue editado origi­

nalmente por el mismo sello 
en el formato más al uso de la 
cajita traslúcida, pero con más 
fotografías de la sesiones de 
grabación. Reúne a dos exce­
lentes músicos y antiguos 
compañeros en París (creo que 
su anterior encuentro en una 
grabación data de abril de 
1964, cuando grabaron parte 
del material de The lndividua­
lism of Gil Evans). Estupendos 
ingredientes, que, en este ca­
so, no han combinado todo lo 
bien que cabía esperar. El dis­
co resulta monótono y los mú­
sicos me suenan cansados du­
rante la hora de duración del 
mismo. Casi todo señala a Ste­
ve Lacy como principal artífice 
de la idea y responsable del re­
sultado: París, las notas de pre­
sentación y el homenaje al pia­
nista Gil Evans. Creo que esta 
intención honorífica y ejem­
plar es la causa principal de 
que el disco no me suene re­
dondo. Por más que Steve 
Lacy quiera rendir homenaje al 
pianista y subrayar la impor-

tancia de este rol en este músi­
co, me parece que Gil Evans 
destaca como arreglista, que 
su música es resultado de una 
elaboración muy estudiada, 
que es en otras circunstancias 
donde su valía se hace eviden­
te y donde se encuentra más a 
gusto, y no en un contexto de 
improvisación a dúo. El álbum 
contiene tres temas de Min­
gus, elegidos por Evans: Rein­
carnation of a Lovebird, Orange 
Was the Color of Her Dress the 
Blue Silk y Goodbye Pork-Pie 
Hat, uno de Ellington: París 
Blue, uno de Gil Evans: /el/y 
Rol/, y uno de Steve Lacy: Este­
em, que se interpreta dos ve­
ces. No está entre lo mejor de 
estos músicos. 

José F. Troyano 

George Freeman: 
At Long Last George 
George Freeman (g), Von 

Freeman (st), Maurice Brown (tp), 
Lloyd Wilson ( org), Curtís Prince 

(bat), Kevin Patrick (perc) ... 
Chicago, octubre y 
noviembre de 2000 

Savant 2035-2 
(Maui Music) 

* 
Si hay 'pelis de coleguis' ¿por 

qué no va a haber también 
discos? Este es, sin duda, uno 
de ellos. "El sábado te invito a 
mi grabación, ¿cómo te va?" 
"Vale, trataré de llegar a tiem­
po ¿qué tocamos?", "Ufff, ya 
veremos, cualquier cosa". 
Siento especial simpatía por 
los hermanos Freeman, espe­
cialemente por George, líder 
de la sesión. A principios de los 
ochenta, Wild Bill Davis me 
contó una noche cenando tres 
o cuatro anécdotas bastante 
castizas de este guitarrista que 
ha pasado hace algún tiempo 
la barrera de los setenta. Su 
hermano Von, saxofonista con 
un pie en la tradición y el otro 
en las vanguardias de Chicago 
de los sesentas y setentas, tie­
ne una sonoridad entre Pinto y 
Valdemoro, quiero decir que 
no sabes si va o vuelve, si le sa­
le como él quiere o le sale co­
mo le sale. Pero sus solos están 
bien construidos y tienen un 
punto transgresor interesante. 
Pienso que mucho más no se 
le debe pedir a punto de cum­
plir los ochenta. Kurt Elling 
alegra un poco el patio, sin pa­
sarse. La que lo hace bastante 
bien es una tal René Marie, lás­
tima que sólo cante en un te­
ma. Buena rítmica, con órga­
no, como debe ser para acom­
pañar a la guitarra y temas que 
siempre resultan bastante pró­
ximos. 

V. Ménsua 

-
RON HORTON 

FRANK KIMBROUGH 
JOE LOCKE 

TOM VARNER 

JOE MORRIS QUARTET 

:, 
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Tom Varner: 
Swímmíng 

Tom Varner (corno inglés), Steve 
Wilson (sa), Tony Malaby (st), 

Cameron Brown (b), Tom Rainey 
(bat), + Mark Feldman (vln), Dave 

Ballou (tp), Pete McCann (g). 
Nueva Jersey, junio de 1999 

Omnitone 11903-2 
(Soniflok) 

**** 
En un número reciente de 

Cdj tuve ocasión de comen­
tar un disco de los ochenta de 
Tom Varner, devoto cornista 
inglés que demuestra en esta 
reciente edición una interesan­
te evolución que permite una 
serie de presunciones. 
Uno: que Mister Varner ha ex­
pandido considerablemente 
su paleta temática concen­
trándose en el terreno de la 
composición. Dos: que ha es­
cuchado ( como hacemos to­
dos, por otra parte) la música 
orquestal de Duke Ellington. 
Tres: que para la mayoría de 
los aficionados y quizá produc­
tores discográficos su nombre 
sigue siendo digamos poco 
popular. Cuatro: que la edad y 
la considerable marginalidad 
de su posición estética en to­
dos los sentidos va a mante­
nerle lejos de la fama y el éxi­
to, sea ésto lo que sea. 
Swimming es una tonificante 
colección de quince composi­
ciones instrumentales bella­
mente elaboradas, con breves, 
muy breves interpolaciones 
solistas en una estrategia de 
arreglos para vientos que se 
deslizan aerodinámicos sobre 
una sección de ritmo ideal. 
Varner también confía en el ta­
lento de los instrumentistas 
que colaboran en esta empre­
sa. Especialmente en Mark 
Feldman para una suite de te­
mas llamada Seven Miniatures 
for Mark Feldman que nos po­
ne al día con madera y pelliz­
cos del poder lírico de su ins­
trumento. Tony Malaby, un so­
brio y líquido saxofonista 
cuenta también con sus mo­
mentos, un poco reminiscente 
de Bennie Wallace, pero sin el 
gusto de éste por los clichés. 
Finalmente, el propio Varner 
resalta -en Omnitone Blues-, 
cerca de sus raíces. Como arre­
glista continúa una línea poli­
tonal libre de sentimentalis-
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mos y con un depurado con­
cepto de la forma. Charles 
Mingus, George Russell y 
jimmy Giuffre vienen a la men­
te. Como el swing -resonan­
cias dásicas, tanto como intér­
prete como en las demás fun­
ciones que asume en este tam­
poco está ausente-, este Swim­
ming se recomienda casi sólo. 
Si no ha escuchado aún a este 
músico, éste, junto con The 
Mystery of Compassion, es el 
lugar perfecto para empezar la 
placentera tarea. 

E. Fuente 

Enter Eller & Tim Berne: 
Auto da fé 

Tim Berne (sa), Alberto Mandarini 
(tp, fisc), Maurizio Brunod 

(g, loop), Giovanni Maier (b), 
Massimo Barbiero (bat, vib, perc). 

Italia, marzo y mayo de 2000 
Splasc(H) 819-2 
(Afofon Miukis) 

*** 
Parece que en los últimos 

tiempos Tim Berne se prodi­
ga mucho en Italia. Ha hecho 
buenos amigos y esa amistad 
le ha llevado a colaborar en 
discos de grupos de allí con re­
sultados, todo hay que decirlo, 
más que buenos. Si hace poco 
comentábamos un disco del 
cuarteto de Umberto Petrin en 
el que el papel de Berne, aun­
que estelar, se limitaba a la par­
ticipación en algunos de los 
cortes, ahora nos llega, del 
mismo sello, un CD en el que 
Berne comparte cartel con En­
ten Eller, grupo en el que mili­
tan músicos de la talla del 
trompetista Alberto Mandarini 
o el contrabajista Giovanni 
Maier. De hecho, esta colabo­
ración había tenido al menos 
un precedente hace unos años 
en el disco Melquiades. Diría 
que el resultado, este Auto da 
fé, se apoya sobre todo en la 
presencia de Berne -inteligen­
te, sorprendente, a veces bru­
tal-, en la sección rítmica que 
forman Maier y Barbiero y, 
puntualmente, en el trabajo de 
Mandarini, del que apuntaría 
que entabla unos estupendos 
diálogos con Berne (escuchar 
el tema 7 /13). Con Maurizio 
Brunod, el guitarrista, ya no es­
taría tan conforme. Se com­
porta, tanto en los descontro­
les como en los medios tiem­
pos (hay que subrayar que es 
un disco de extremos), de un 
modo inexplicablemente pre­
visible dados los acompañan­
tes que tiene. Personalmente, 
me quedo con los temas más 
elusivos, difíciles, que también 
son los que provocan una sen­
sación de extrañeza más acen-

tuada, temas como Pulizie di 
Nata/e, Ve/eno per topi (curiosa­
mente, ambos compuestos por 
el baterista), o la breve impro­
visación-descarga Rosencrantz 
e Guildenstern, aunque ésta 
suene mucho a Zorn o a los 
propios Bloodcount de Berne. 

G. Lázaro 

Charlie Haden: 
Noctume 

Charlie Haden (b), Gonzalo 
Rubalcaba (p), Ignacio Berroa 

(bat, perc) + Joe Lovano, David 
Sánchez (st), Pat Metheny (g), 

Federico Britos (vln). 
Miami, agosto de 2000 

Gitanes Jau/Verve 013 611-2 
(Universal Music) 

**** 
Este disco es un proyecto de 

Haden y Rubalcaba "para re­
crear con un lenguaje contem­
poráneo un imaginario del bo­
lero", según se afirma en el tex­
to de presentación (un texto 
ejemplar firmado por el músico 
e investigador cubano Leonar­
do Acosta). El repertorio lo in­
tegran piezas clásicas del gé­
nero, junto a otras aportadas 
por los convocantes. El bolero 
se convierte así en un vehículo 
para crear estados de ánimo; 
pero aquí es la vertiente intros­
pectiva, tenuemente nostálgi­
ca, la que se recrea. Se trata de 
disfrutar musicalmente deján­
dose envolver por sugerentes 
melodías, suti lmente tejidas 
por Haden, Rubalcaba y Be­
rma. El complemento lo incor­
poran unos invitados que pro­
curan no introducir factores 
(complejidades melódicas o 
armónicas) que distorsionen 
atmósferas tan relajantes. Hay, 
no obstante, oportunidad pa­
ra dejar constancia de unas 
posibilidades en este caso 
conscientemente contenidas: 
Metheny (Noche de Ronda), 
Lovano (Transparence), Sán­
chez (No te empeñes más) jus­
tifican su presencia sin necesi­
dad de desarrollar todo su po­
tencial creativo. Mención sin­
gular nos merece la aporta­
ción de Britos, un violinista ca­
paz de expresarse con virtuo­
sismo e imaginación en un 
lenguaje que está al alcance 
de todos (El Ciego). 

J. L. Salinas 

Thierry Péala: 
lnner Traces. A Kenny 

Wheeler Songbook 
Thierry Péala, Norma Winstone 
(voc), Bruno Angelini (p), Steve 
Arguelles, Christophe Margue! 

(bat), Riccardo del Fra (b), Kenny 
Wheeler (tp, fisc). 

Pernes les Fontaines (Francia), 
enero de 2000 

Na'iveY 226 102-2 
(Auvidis) 

**** 
Extraño disco este en el que 

él parece ella y ella, él. El­
ella es Thierry Péala, vocalista 
andrógino de maneras feme­
ninas y andares masculinos. 
Podría ser Chet Baker cantan­
do a media luz -/ Wonder- y 
hasta Al jarreau, si me apuran 
-Of Smiles Remembered-, pero 
"es" Carmen McRae sacando 
su voz hombruna de ultratum­
ba, con perdón, y hasta Abbey 
Lincoln en sus mejores (pasa­
dos) años. juego, el de la am­
bigüedad, que fascina, he aquí 
un cantante que, rompiendo 
las convenciones, más parece 
"una" cantante imitando a sus 
colegas del sexo opuesto. En la 
desnudez expositiva de que 
hace gala -desnudez de recur­
sos, cualquier efecto será casti­
gado-, la voz de Péala tiene al­
go de siniestro -Smatter-, por 
cuanto se refiere al registro 
grave, pero también algo de 
acogedor, lo que significa que 
es el cantante perfecto para la 
música misteriosa, espartana y 
lírica, siniestra y acogedora de 
Wheeler. La misma economía 
en el fraseo, la sencillez expo­
sitiva verdaderamente inma­
culada, llevan a Péala hasta 
Milton Nascimento -Mark Ti­
rile-, lo que no es tan contra­
sentido como parece. 
La adaptación llevada a cabo 
en letra y música de la obra de 
Kenny Wheeler, bajo su super­
visión, revela el interés por 
prolongar y no traicionar el es­
píritu de la misma: los fans del 
trompetista inglés pueden res­
pirar tranquilos. En cualquier 
momento se advierten claros 
los trazos de su escritura. Para 
mayor seguridad, la presencia 
de Norma Winstone (definida 
en las notas del disco como la 
Liv Ulmann de Wheeler) cons­
tituye la garantía de que Péala 
~o se va a ir por los cerros de 
Ubeda. Ocurre a veces que se 
dice demasiado para tan parco 
marco. Otras, las adaptaciones 
se ajustan al tono meditati­
vo/reflexivo del original/ins­
trumental como un guante, así 
en la Suite Anglaise. En cual­
quier caso, ha de reconocerse 
que no es fácil cantar a Whee­
ler. Sus intrincados laberintos 
sonoros obligan al cantante a 

arrancar desde tan abajo que 
lo más fácil resulta perderse en 
la remontada; en algunas pie­
zas -Everybody's Song but My 
own-, el tono lírico -que no 
dramático- y los desarrollos 
graduales y sinuosos favorecen 
las salidas de tono y los desa­
justes de afinación. En sus me­
jores momentos, la voz de Péa­
la es un instrumento más. 
Dos momentos: el bonito solo 
de trompeta del homenajeado 
en la última pieza y el dúo final 
entre el cantante y Wheeler al 
piano -Only a Drearn-. Hermo­
so intento este de poner letra a 
la música de Wheeler. Hermo­
so por condenado al fracaso 
puesto que, en la compara­
ción, el aficionado siempre se 
quedará con ésta (la música 
conocida) y desdeñará aquélla 
(la palabra por conocer). Mú­
sica hermosa, nacida de un 
proyecto noble pero fallido. 
Música fuera de la norma y 
más allá de la convención. 

J. Mª. García Martínez 

Reedición 

Helen Merrill & 
Gordon Beck: 

No Tears ... No Goodbyes 
Helen Merril (voc), Gordon Beck 

(p, tecl). 
Noviembre de 1984 

OWL 013 435-2 
(Universal Music) 

*** 
La intimidad del dúo parece 

un contexto favorecedor 
para una cantante del estilo in­
terpretativo de Helen Merrill, 
con sus frases ingrávidas, su 
estudiada lentitud (ya reflexi­
va, ya sensual) y con el carác­
ter de escenario emocional 
que cobran las letras. Seme­
jante planteamiento encuentra 
su refrendo en el primer corte 
de No Tears ... No Goodbyes, un 
imborrable When / Look in Your 
Eyes que suena con la laceran­
te franqueza e inmediatez de 
una reflexión hecha en voz alta 
pero, aparte de Bye, Bye 8/ack­
bird, cuesta encontrar en el dis­
co otro lugar al que se extien­
da el acierto. No Tears.. .. No 
Goodbyes no sostiene el nivel y 
en su escasa duración encuen­
tra lugar para el desentendi­
miento de sus participantes y 
para muestras de sobreactua­
ción, como en The Thri/1 fs Ga­
ne, entre piezas con encanto y 
los dos cortes acertados cita­
dos anteriormente. En ellos y 
poco más descansa finalmente 
el valor del disco. 

A. Gómez Aparicio 
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The Marty Ehrlich 
Quartet: 

Song 
Marty Ehrlich (sa,ss,cl-b), Uri 

Caine (p), Michael Formanek (b), 
Billy Drummond (bat), + 

Ray Anderson (tb ). 
Nueva York, octubre de 1999 

Enja 93962-2 
(Resistencia) 

*** 
Habituales en el sello Enja, 

Ehrlich y Formanek forman 
parte de una cierta vanguardia 
neoyorquina, quizás de la que 
goza de una salud más sólida. 
Ehrlich es, además de saxofo­
nista, un clarinetista de lo me­
jor que puede escucharse. Di­
ríamos que es un clarinetista 
de cuerpo entero, cosa poco 
frecuente (escuchen el último 
tema del disco). Aquí afronta 
una serie de canciones algo 
alejadas de la tradición del Tim 
Pan Alley, I Pity the Poor lnmi­
grant de Dylan, entre otras, de 
las que extrae un jugo de gran 
contenido, pero, hay que de­
cirlo, también con una música 
algo alejada de su producción 
habitual. 
La presencia de Caine al piano, 
disciplinado propulsor de la 
rítmica, alma mater de Blue 
Boy's Blues, pieza en la que 
participa el siempre impulsivo 
Ray Anderson, le da un interés 
adicional a Song. Esta meta­
mórfica canción, que pasa de 
un cierto free a un cierto soul, 
cargada de buen humor e in­
teresantes sugerencias, es pro­
bablemente el momento álgi­
do de un disco interesante que 
presenta un nuevo matiz a 
añadir a la rica carrera de este 
eficaz y virtuoso multiinstru­
mentista. 

V. Ménsua 

Jane Ira Bloom 
Sometimes the Magic 

Jane Ira Bloom (ss), Vincent 
Bourgeyx (p), Mark Dresser (b), 

Bobby Previte (bat). 
Nueva York, julio de 2000 

Arabesque 0155-2 

**** 
J

ane Ira Bloom tocó cima con 
The Red Quartet, un álbum 

que, totalmente contemporá­
neo en sus libertades, parecía 
nutrirse en todo momento de 
una interpretación poética de 
los standards y las formas y 
proporciones clásicas. El talan­
te explorativo de Bloom -algo 
común entre los que se sien­
ten atraídos por el indomeña­
ble soprano- toma una ruta di­
ferente en Sometimes the Ma­
gic, un álbum en el que la con­
centración de The Red Quartet 

se torna en una soltura pictóri­
ca en sus relaciones líneas-es­
pacio en piezas de formas muy 
relajadas cuando no abstrac­
tas. Si hasta ahora las interpre­
taciones de Bloom giraban en 
torno a su relación con su in­
terlocutor de más de una dé­
cada, Fred Hersh, su marcha la 
orienta hacia la sensacional rít­
mica formada por Dresser y 
Previte con resultados gozosos 
aunque sin el severo lirismo 
que alcanzaba con Hersh. El 
sustituto del pianista, Vincent 
Bourgeyx, no posee aún su 
maestría para el acompaña­
miento, su creatividad o su au­
toridad. Con un nuevo equili­
brio establecido dentro del 
grupo la música suena más 
adelgazada, más incierta si se 
quiere pero única en su cro­
matismo y en su combinación 
de rigor intelectual y esponta­
neidad. Bloom suena con la 
soledad y la introspección po­
ética que se asocia a músicos 
como )ohn Surman (desprovis­
to de su paisajismo). No extra­
ña que la pieza maestra de So­
metimes the Magic sea una so­
berbia lectura en solitario de 
Bewitched. 

A. Gómez Aparicio 

The Marcus Strickland 
Quartet: 
At Last 

Marcus Strickland (st, ss), Robert 
Glasper (p), Brandon Owens (b), 

E./. Strickland (bat) 
Nueva York, agosto de 2000 

FS New Talent 101-2 
(Actual Records) 

** 
Por decirlo rápido y en rela­

ción con el disco que nos 
ocupa, existen dos tipos de 
creadores: los que arriesgan, 
se comprometen con la idea 
de hacer evolucionar el arte y 
que formarían, dicho también 
muy genéricamente, la van­
guardia; y aquellos otros que 
retoman el trabajo de éstos 
años después, una vez calma­
da toda animadversión que 
pudiera haber surgido en el 
momento. En la actualidad, 
parece que son los años 60 la 
época "clave", o al menos la 
preferida o más sugestiva para 
buena parte de los músicos 
más jóvenes, sean más o me-

nos vanguardistas. Las diferen­
cias radicarían en el cómo. Có­
mo acercarse a aquel legado, 
qué hacer con ello, reinterpre­
tarlo, emularlo. Supongo que 
aquí cada uno es libre de ele­
gir y no voy a ser yo quien 
ponga pegas. En este CD de 
Marcus Strickland las cosas no 
son distintas. La música de los 
60, vía dos de los grupos más 
influyentes de entonces, el se­
gundo quinteto de Davis o los 
cuartetos que lideró Coltrane a 
caballo entre los períodos en 
Atlantic e Impulse! (muy pa­
tente, por ejemplo, en When in 
Doubt .. . ), o de saxofonistas 
como Shorter y Henderson (de 
los que versionean, respectiva­
mente, Iris y Serenity), es asig­
natura troncal. Lo hacen con 
solvencia (Marcus Strickland 
es muy buen instrumentista 
aunque, en conjunto, me ha 
gustado más el trabajo del ba­
terista o del pianista, Robert 
Glasper), con emoción y con 
aplicación. Sin embargo, per­
tenecen al grupo de los emu­
ladores. No hay sesgo, no ya 
nuevo, sino personal. Lo que 
cabe preguntarse, o al menos 
es lo que me pregunto yo, es 
hacia dónde conduce todo es­
to. Se me podría objetar que 
lo importante es hacer bien las 
cosas, y lo de menos es cuán­
do se hagan. Pero, ¿ eso no nos 
acerca peligrosamente a la no­
ción de producto? 

G. Lázaro 

George Colligan Quartet: 
Como la vida puede ser 
George Colligan (p, tp, sint, 

palmas), Perico Sambeat (ss, sa, 
st, palmas), Mario Rossy (b), Marc 

Miralta (bat, cajón, palmas, 
triángulo, tablas), Guillermo 

McGill (cajón), Antonio Serrano 
(arm), Tom Guarna (g). 

Barcelona, mayo de 2000 
FS New Talent 102-2 

(Actual Records) 

*** 
Casi a renglón seguido del 

anterior disco, Desire, el 
mismo cuarteto vuelve a la 
carga unos meses mas tarde 
para dar forma a una graba­
ción mucho más enraizada 
con el flamenco y las referen­
cias nacionales, incluidas las 
palmas y los cajones para que 
no haya dudas, y que por dis­
tintos motivos supera esa pri­
mera excelente entrega. Una 
de las razones es que Como la 
vida puede ser cuenta con al­
gunos colaboradores circuns­
tanciales de reciente hornada 
como McGill y el armonicista 
Antonio Serrano; y la otra, la 
más poderosa, es que desde la 
primera composición de Colli­
gan, Un gitano de Nueva York, 

ESCUCHA A CIEGAS* 

Smoker-Magnuson-Filiano-Grassi: 
Large Music 2 

Paul Smoker (tp), Bob Magnuson (st, sa), Ken Filiano (b), 
Lou Grassi (bat). 

Nueva York, marzo de 2000 
CIMP 226-2 

(Afofan Miukis) 

*** 
La escucha de este disco sugie-

re inmediatamente cierto free , .. ,, ,., . ., · ' ·" ·'%"'· """'"''·' · c.,'" "' 

de los setenta en el que una sim­
ple figura melódica, quizás un 
riff, sobraba para desencadenar 
lo que hiciera falta . Tal es el ca­
so: trompeta, saxo alto o tenor, 
bajo y batería, la fórmula de Or­
nette para su cuarteto en los cin­
cuenta, pero estirándolo hasta 
unos límites que dejan a aquél ... i.,-.,.,., Marre 2 

convertido en un juego de niños 
(prodigios). Interacción entre los 
melódicos, bajista de tempo (hasta que decide dejar de serlo) y 
baterista que lo descuida (el tempo) y rellena por aquí y por allá. 
En general la música de este cedé transmite equilibrio (porque se 
trata de buena música ), pero es un equilibrio altamente volátil y 
en cualquier momento todo puede cambiar: el tempo, el tono, y 
el clima pasa de una paroxía, repleta de discontinuidades y fuer­
tes contrastes, a un plácido espacio 4/4 con armonías blues: o 
sea, ni más ni menos como ya dije al principio, un free bastante 
ortodoxo, con sus virtudes y defectos. Las virtudes (específicas), 
basadas en el esfuerzo necesario para establecer el diálogo con el 
resto de músicos, en el que la tensión (energía) ha de estar siem­
pre en primer plano. Los defectos nacen de las virtudes no alcan­
zadas, es decir, en este caso, de un grado de dispersión (pérdida 
de control) más o menos alto. La verdad es que este disco tiene 
más virtudes que defectos e incluso momentos bastante notables 
en los temas dos, cinco y seis. 
El trompetista, pero sobre todo el saxofonista y la rítmica me han 
hecho pensar en algunos músicos que hicieron (o hacen) esta 
música hoy en día, porque, aunque al principio pensé en los se­
tentas, después de escucharla repetidamente he llegado a la con­
clusión de que ha sido realizada muy probablemente durante la 
última década. Pero, amigos, esto no es un Blindfold Test sino la 
transcripción de unas sensaciones producidas por una música es­
cuchada sin previó conocimiento de sus autores. 

V. Ménsua 

* 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. 

Perico Sambeat toma las rien­
das del asunto y que le siga 
quien quiera, parece decir. 
Una de las facetas destacables 
del pianista es el trabajo que 
realiza en las creaciones, todas 
suyas menos I Fa// in Lave too 
Easily de Shearing, configura­
das de modo complejo en el 
entramado armónico, pero 
con grandes espacios para la 
imaginación de los que partici­
pan de ellas, y ahí es donde 
Perico aprovecha para mostrar 
su excelente estado de forma. 
Composiciones que juegan 
con la mixtura de seguidillas, 
bulerías, samba y jazz a tiem­
pos tan complicados como 
7 /4, 5/4 o 13/8 sin que suene 
a desaguisado, sino todo lo 
contrario, ya que están resuel­
tas con brillantez. 
En dos tramos de la grabación 

el Dr. jekyll pianista se trans­
forma en un Mr. Hyde trompe­
tista, instrumento con el que 
ya ha hecho intentos de des­
puntar y con el que poco a po­
co se va abriendo hueco, ade­
más de ampliar la gama de so­
nidos a incorporar en sus crea­
ciones. De momento, en ese 
apartado sólo cumple, pero el 
resto impecable. 

F. Bezos 

59/Cuadernos de Jazz 
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Reedición 

Cecil Taylor Unit: · 
lt Is in the Brewing Luminous 

Jimmy Lyons (sa), Ramsey Ameen (vln), Cecil Taylor (p), Alan Silva (b, 
chelo), Jerome Cooper (bat, perc), Sunny Murray (bat). 

Nueva York, febrero de 1980 
hatOLOGY 562-2 
(Harmonía Mundi) 

***** 
Apriori, Cecil Taylor es uno d; 

esos pocos mus1cos -poqu1-
simos, en realidad- a los que me 
avendría a poner cinco estrellas 
sin haber oído el disco. Sincera­
mente, ésto, más que lamenta­
ble, creo que es una debilidad ... 
pero, ¿quién no tiene las suyas? 
Sin embargo, en este caso he de 
decir que no hay el más mínimo 
atisbo de prevaricación. Esta re­
edición es un acontecimiento en 
toda regla. Un ya histórico concierto en el Fat Tuesday's neoyor­
quino en febrero de 1980 que reunió, además de habituales de la 
Unit como Jimmy Lyons, Ramsey Ameen y Jerome Cooper, a dos 
viejos colaboradores de excepción, Alan Silva y Sunny Murray 
(¡ahí es ná!). ¿Sorpresas? Ninguna. A estas alturas todo el mundo 
ya sabe lo que se cocía en la magmática cabeza del pianista de 
Long lsland: energía igual a música por velocidad al cuadrado (¿o 
habría que decir al cubo?). Es difícil, muy difícil, tratar de descri­
bir, definir o simplemente hablar de la música huracanada de Tay­
lor. Creo que es la primera vez que escribo unas cuantas palabras 
sobre él, y, a pesar de que es uno de los músicos que más veces 
he visto en directo y de los que más discos tengo, la dificultad por 
ello no merma. Taylor es libertad sin cortapisas. Después de tan­
tos años, su andamiaje conceptual, que lo tiene, lo ha integrado 
tanto en su espíritu y forma de ver la vida que, haga lo que haga, 
estará presente sin verse. Y eso, creo yo, es uno de los niveles má­
ximos a los que puede aspirar un artista. Él lo ha logrado tanto en 
solitario como con la Unit, aunque es cierto que ésta no siempre 
ha dado resultados tan buenos como en el presente disco. Quizá 
tenga que ver con ello el hecho de que la sesión recogida en es­
te álbum es algo distinta a otros trabajos anteriores (algunos de 
ellos geniales, caso de Dark to Themse/ves). Y es que, aquí, los cin­
co músicos acompañantes están más plegados a Taylor de lo que 

· era usual en la Unit. El pianista plantea un larguísimo solo alrede-
dor del cual gravitan el resto de los instrumentos. Y lo hacen sin 
perder la órbita, sin dejar nunca de escuchar y ser espoleados por 
el maestro en lo que el violinista Ramsey Ameen definió como la 
"sensación inolvidable de estar inmerso en una profunda corrien­
te oceánica". Cabe hablar de magia cuando uno se pregunta por 
el resultado de algo así o cómo es posible que esos célebres ven­
davales de grupos de notas que se golpean y arrastran entre ellas 
se nos presenten con una lógica que, de otra parte, nos es impo­
sible verbalizar. Ese misterio, esa cualidad fantasmática, es la que 
emparenta su música con la de Ayler, que por otra parte son tan 
distintas (aunque por esto y por otras cosas, creo que son dos de 
los músicos free que presentan una relación más indisoluble). Di­
gresión: recuerdo una especie de cosa que hace unos veinte años 
se llamó Meeting of the Spirits: esto sí es Meeting of the Spirits: 
Finalmente sólo querría animar a todos aquellos sellos que guar­
den o tengan derechos sobre la música que años atrás pudieron 
grabar gente como Taylor y compañía a que sigan editándolos o 
empiezen de una vez a hacerlo. Los que por nuestra edad no pu­
dimos hacernos con ellos les estaremos muy agradecidos. (Una úl­
tima cosa. Nunca suelo comentar los excelentes textos de las car­
petillas de hat Art, muy elaborados e inteligentes siempre, pero 
en este caso destacaría la reproducción del texto de Spencer A. Ri­
chards que salió en la edición original. Por ser un texto que reco­
ge muy bien aquel momento y por revelar algunas cosas muy in­
teresantes). 

G. Lázaro 

6O/Cuadernos de Jazz 

Dave Burrell with 
Tyrone Brown: 

Recital 
Dave Burrel (p), 

Tyrone Brown (b). 
Nueva York, agosto de 2000 

CIMP 230-2 
(Afofon Miukis) 

**** 

º
ave Burrell lleva muchos 
años siendo uno de los 

mejores pianistas de jazz del 
mundo al que la mayoría de la 
gente no le da la gana escu­
char. Será porque no graba 
para compañías importantes o 
porque no es cabeza de cartel 
en los festivales o porque no se 
parece a Bill Evans, cosa que 
hoy es pecado mayor. Tiene 
fama de vanguardista pero es 
un Earl Hines disfrazado de 
Cecil Taylor (en sus días con­
flictivos) con parada y fonda 
en Monk. Lo que se dice un fa­
jador. Entonces, este pianista 
mestizo e indeterminado que 
hace discos maravillosos uno 
tras otro (¿alguien se acuerda 
de Windward Passages para 
hat Art? ¿alguien lo escuchó?) 
se mete en un estudio con un 
contrabajista (fórmula emplea­
da anteriormente en Dave Bu­
rre/1 Plays Ellington & Monk, 
con el contrabajista Takashi 
Mizuhashi, para Denon, y por 
Randy Weston, en uno de sus 
discos menos conocidos, Pers­
pective, misma compañía, jun­
to al enorme cronopio Vishnu 
Wood) y graba un recital que 
es una fuente de placer inago­
table para el aficionado bien 
nacido, además de una refle­
xión lúcida acerca del jazz, su 
pasado más remoto y su pre­
sente escamoteado por las 
compañías discográficas que 
no son CIMP y los músicos que 
no son Dave Burrell. 
Burrell, más Monk que nunca, 
se remonta hasta el stride (un 
recurso de lo más monkiano, 
por demás) mientras Brown 
-maravillosamente grabado­
danza a su alrededor cual paja­
rillo preso de purgaciones e in­
troducido en una licuadora a 
máxima velocidad. Coge a 
)elly Rol! Morton y repone una 
de sus obras -The Crave- en el 
lugar que le corresponde, con 
su ritmo original de rumba y 
su bajo reproduciendo la figu­
ra del tango, que no la riopla-

tense, y con todo ello consi­
gue que la pieza suene arcaica 
y actual. Porque hay otras for­
mas de ver el pasado y no to­
das están en Marsalis/Marcus 
Roberts. Otro ejemplo: coge 
una pieza tan visitada (no pre­
cisamente por los músicos de 
jazz) como Shortnin ' Bread, y 
la hace derivar desde su con­
vencionalismo hacia los terri­
torios de la distorsión y el de­
sasosiego free y un poco punk. 
En Lost Waltz, saca a colación 
su cara fea/siniestra tan atrac­
tiva. El ritmo se enardece, la 
maquinaria musical corre des­
controlada, los engranajes sa­
len disparados en todas direc­
ciones y no hay Buster Keaton 
que venga a colocarlos nueva­
mente en su lugar. 
Never Let me Go, You Go to My 
Heady Bfue Moon (en solo) ex­
plora el lado más reflexivo, 
sentimental y hasta romántico 
de quien pasa por fiero repre­
sentante del jazz que gusta de 
arrojar al público lejos de los 
teatros. Caravan y Struttin ' with 
Sorne Barbecue son abordadas 
desde el punto de vista del stri­
de convencional. En Samba 
Rondo explora contrastes y gra­
vita entre un compás y otro co­
mo Monk solía hacerlo. El dis­
co termina con un tour de force 
frustrado. La interpretación de 
Giant Steps evoluciona sobre el 
mismo fondo arpegiado del 
stride, con la originalidad de 
que su desarrollo es plano y no 
progresivo, como en la versión 
primera de Coltrane-Flanagan 
y todas cuantas .la han seguido·. 

J. Mª García Martínez 

'Papa' John DeFrancesco: 
Hip Cake Walk 

'Papa' john DeFrancesco (órg), 
Joey DeFrancesco (tp), Bootsie 
Barnes (st), Melvin Sparks (g), 

lohn DeFrancesco Jr. (g), Byron 
Landham, Glenn Ferracone (bat), 

Nueva Jersey, junio de 2000 · 
HighNote 7071-2 

(Maui Music) 

** 
En las contraportadas de los 

viejos discos de órgano de 
jazz de Blue Note y Prestige es 
frecuente encontrar alusiones 
del estilo de que el organista 
en cuestión no intenta apabu­
llar con su instrumento y que 
se aleja del arquetípico sonido 
pesado y chillón, bla, bla. Es 
evidente que esto no puede 
declararse respecto a este dis­
co. El padre de Joey DeFran­
cesco es un organista compe­
tente, de los que hay dispersos 
por los Estados Unidos a mon­
tones y que por falta de opor­
tunidad y originalidad no han 
pisado nunca los estudios de 

grabación. En el caso que nos 
ocupa y por razones fácilmen­
te imaginables, el papá ha po­
dido registrar hasta cuatro dis­
cos, dos en el extinto sello Mu­
se y otros dos, contando éste, 
en HighNote. En todos se 
acompaña del mismo conjun­
to de músicos, con sus hijos 
)ohnny a la guitarra y )oey a la 
trompeta. )ohn DeFrancesco 
domina obviamente el oficio 
de organista y conoce bien sus 
trucos y recursos habituales, 
toca con brío y ganas, pero sin 
ninguna sutileza. Su sonido es 
estruendoso, repetitivo y mo­
nótono, tanto que a veces pro­
duce en el oyente una sensa­
ción muy desagradable y que 
éste prontamente desee que 
cese tanto escándalo. Además 
este trabajo no destaca desde 
luego por su originalidad: ¿ne­
cesita el mundo más versiones 
rutinarias de Freddy the Free/o­
ader y Mifestones? ¿Acaso no 
puede homenajearse el sonido 
soul-jazz de los 60 con com­
posiciones de autores menos 
obvios que Horace Silver y 
Bobby Timmons? ¿Cuándo 
dejará la familia DeFrancesco 
de resucitar los viejos temas de 
)immy Smith (dos esta vez)? 
Pero lo que no tiene perdón es 
la versión de Hip Cake Wafk, la 
mejor composición del ya fa­
llecido organista Don Patter­
son y que apareció en 1964 en 
el sello Prestige ocupando to­
da una cara de uno de los dis­
cos de órgano de jazz más 
destacables de esa déc.ada. El 
toque ligero, delicado y sutil 
de Patterson es sustituido por 
un autoindulgente cliché so­
noro del órgano, auténtica ba­
rahúnda chirriante que hace 
abandonar de inmediato la es­
cucha del tema a los conoce­
dores del original. Y por su­
puesto no aparece por ningún 
lado algo parecido al saxo de 
Booker, Ervin . Al menos han te­
nido piedad del sufrido oyente 
y el desaguisado apenas alcan­
za la mitad de los diedseis mi­
nutos originales. Me parece 
muy bien que, siquiera para 
variar, sean los padres quienes 
exploten y se aprovechen de la 
fama de sus hijos, aunque me 
temo que un disco como éste 
solo puede interesar a los faná­
ticos del Hammond y más que 
nada por afán completista. Los 
héroes de Filadelfia (hace unos 
semanas los dos organistas De­
Francesco han sido homenaje­
ados en un festival local de 
jazz) deberían cuidar más sus 
grabaciones y abandonar tanta 
comercialidad fácil, de progra­
ma de radio norteamericano. 
¿Será que la comida basura les 
está afectando al cerebro? 

M. Perera 

Institut Valencià de Cultura



Ron Horton: 
Genius Envy 

Ron Horton (tp, fisc), Jane Ira 
Bloom (ss), John McKenna (st), 

Frank Kimbrough (p), Ben Allison 
(b), Rich Rosenzweig (bat). 
Nueva York, marzo de 1999 

Omnitone 11902-2 
(Sonifolk) 

*** 
Ron Horton reunía una larga 

serie de créditos cuando se 
dio a conocer como codirector 
de The Herbie Nichols Project. 
Su debú como líder, este Ge­
nius Envy, en cambio sólo tiene 
dos años. La experiencia del 
trompetista se hace notar en él 
con una escritura exigente que 
reclama un grupo de alto nivel 
instrumental y muy cohesiona­
do. Horton lo encontró en los 
compañeros de la banda cita­
da, el batería del East Down 
Septet, Jane Ira Bloom, en cu­
yo grupo había grabado Art 
and Aviation, y John McKenna 
al que desconozco. Genius 
Envy muestra la viva imagina­
ción de Horton en un conjun­
to de piezas armónicamente 
densas, de estructura en varios 
casos inusual y de gran varie­
dad (desde la confiada melo­
día de Happy and Out of lt a las 
complejidades de Carla 8/ake) . 
Hay en él cortes que anuncian 
un álbum de primera, como 
una sentida elegía a Thomas 
Chapin o un urgente Long­
term Memories de resolución 
exquisita, continuados en te­
mas muy buenos, como Stork 
Winter Day, éste de una paleta 
muy inteligentemente explo­
tada, pero Genius Envy no lle­
ga a prender en su totalidad. 
Ocurre como con la cultivada 
voz instrumental de su crea­
dor: fácil de admirar, llena de 
argumentos convincentes en 
su claridad de dicción y una 
articulación primorosa de 
quien ha absorbido bien a 
Kenny Wheeler, y sin embargo 
esas felicidades duran lo que la 
escucha sin que entren en la 
memoria por un exceso de re­
flexión y acaso de vigilancia 
que impide que los temas flu­
yan naturalmente. Los temas 
citados apuntan, sin embargo, 
a un músico pleno de interés. 

A. Gómez Aparicio 

Michel & Tony 
Petrucciani: 
Conversation 

Michel Petrucciani (p ), 
Tony Petrucciani (g) 

Lyon (Francia), 
noviembre de 1992 

Dreyfus Jau 36617-2 
(Nuevos Medios) 

*** 
Encuentro grabado allá por 

1992 donde padre e hijo Pe­
trucciani (Tony para mí era un 
perfecto desconocido) realizan 
un tete a tete de resultado desi­
gual ya que las partes no con­
versan a igual o complementa­
ria, altura. Tony Petrucciani es 
un buen guitarrista que se limi­
ta a decorar los chisporroteos 
de Michel, con un afecto filial 
sin atisbo de duda, pero con 
carencias obvias en una inter­
pretación ortodoxa y clásica; y 
en la composición, donde solo 
presenta un blues mondo y li­
rondo dedicado a su hijo, Mi­
che/'s Blues, al que éste es ca­
paz de dar forma y brillo recu­
rriendo a una especie de med­
ley, un terreno especialmente 
diseñado para él. 
Pero claro, el otro es -era- ese 
gran pianista llamado Michel, 
situado muy por encima de su 
padre y que en algunos tra­
mos sienta cátedra de su pecu­
liar forma de entender el pia­
no, llena de lirismo y sintiendo 
el instrumento como un com­
pleto con el que es capaz de 
crear universos en sí mismos 
sin más artificios que los que 
incorpora su inagotable inspi­
ración. Standards de siempre 
para la ocasión (Summertime, 
My Fanny Va/entine, Nuages o 
Satin Do/O facilitan una puesta 
en escena por la que moverse 
con comodidad, en otra entre­
ga más de las múltiples que si­
guen rescatándose desde su 
desaparición. 
Lo dicho, en un dúo se nota 
más cuando las partes no ha­
blan el mismo idioma. Con lo 
que las tres estrellas van para 
él, para M ichel. 

F. Bezos 

Duke Ellington: 
The Treasury Shows 

Volume 3 
Duke Ellington and his Orchestra. 

Varias formaciones. 
Grabado en 1945 
D.E.T.S. 903 9003 

**** 
Hechos a la idea de que la 

música del genio -como la 
obra de todo genio, cualquiera 
sea su disciplina- es inabarca-

ble, recibimos con jubilosa re­
signación una "nueva" entrega 
de Duke Ellington. Y la recibi­
mos con los dientes afilados y 
el reflejo de Pavlov en acción. 
Porque siempre hay sorpresas, 
una música que -a partir de sí 
misma- produce admiración, 
renueva asombro, se coloca en 
el campo seductor de la corro­
boración. Este tercer volumen 
de los Treasuty Shows se atiene 
al guión, incluye nuestras emo­
ciones aun antes de ser abor­
dado. Y, por supuesto, no de­
frauda . Recordemos: se trata 
de unas emisiones de radio en­
cargadas por el Departamento 
del Tesoro de Estados Unidos 
para "enmarcar" el final de la 11 
Guerra Mundial (guerra gana­
da por ese país a todos los 
otros, incluidos sus aliados). 
Ellington usó estas transmisio­
nes para probar material nuevo 
y lanzar (en algunos casos en 
dirección a la eternidad) com­
posiciones "al aire", a ver 
quién se atrevía a rebatirlas. De 
este material, una buena tajada 
se convirtió en standards y otro 
en elemento intrínseco de la 
orquesta. Pero no sólo proba­
ba composiciones, sino -como 
siempre- variaba los timbres 
en la ejecución de sustancias 
ya conocidas, una ocupación 
habitual en la cotidianeidad 
del artista inquieto. Ellington 
consideraba, creemos, que su 
música estaba siempre en esta­
do de boceto, esbozos "termi­
nados" susceptibles de nuevas 
intervenciones. Muchas de es­
tas intervenciones estaban dic­
tadas por la incorporación de 
nuevos músicos o la sustitución 
de otros. La partida de Ben 
Webster fue "solucionada" con 
Al Sears y muchas intervencio­
nes de Jimmy Hamilton en sa­
xo tenor. La incorporación de 
Lawrence Brown, ocasionó 
unos cambios en los puntos de 
vista de los graves en la totali­
dad. Precisamente es Brown el 
solista más destacado en esta 
parte de las emisiones. Y son 
composiciones nuevas el mar­
co en el que luce su maestría. 
En resumen, material de pri­
mera, repropuesto con un es­
mero que garantiza una escu­
cha "contemporánea" sin trai­
cionar el sabor de una época. 

C. Sampayo 

Alfons Carrascosa Group: 
Sinopsis. 

Alfons Carrascosa (sa), Joan Díaz (p), David Mengual (b), 
Guillermo McGuill (bat). Tarragona, octubre de 2000 

Satchmo Jau 00024-2. 
(DiscMedi) 

***** 
Te llega a las manos un disco 

de un tal Alfons Carrascosa 
con una portada como extraída 
del catálogo Contemporary 
años cincuenta. Bueno ¿pero 
quién es el tal Carrascosa? Reco­
nozco que lo escuché hace un 
par de meses en la sección de 
saxos de la Latin Big Band y 
punto. Es casi una escucha a cie­
gas. 
Disco en el lector ¡Sorpresa! Ca­
rrascosa suena como un ángel 
que hubiera bajado a la tierra a tocar el saxo alto: excelente mo­
dulación, notas sentidas; además, perfila sus solos con una segu­
ridad que te deja inmóvil y los tempos están administrados con la 
sabiduría del músico que sabe en cada momento lo que hace. Ni 
la más mínima crispación. Carrascosa rueda por el tempo ligera­
mente retrasado unas veces (como Lester), otras avanzado, pero 
siempre con una desconcertante facilidad. Díaz, Mengual y Mc­
Guill no son ajenos a todo ello, yo diría que se contentan con se­
guir sus pasos. Es suficiente. 
Corolario: No se fíe nunca de las apariencias, no sólo engañan si­
no que a veces pueden ser ocasión de graves injusticias. No co­
meta este error con Sinopsis. 
PD: Me remito a la post data de los discos de Miles en este mis­
mo número. Todo es relativo, dicho ello sin ánimo de justificar las 
cinco estrellas. Cinco estrellas como cinco soles. 

LANE 
1 

V. Ménsua 
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Jimmy McGriff: 
McGriffs House Party 

Jimmy McGriff, Lonnie Smith 
( órg), Kenny Rampton (tp ), Bill 

Easley, Eric Alexander (st), Rodney 
Jones (g), Bernard Purdie (bat). 

Englewood Cliffs, 
septiembre de 1999 

Milestone 9300-2 
(Nuevos Medios) 

** 
Comentamos este disco 

cuando ya ha aparecido 
otro nuevo en el mismo sello, 
lo cual no tiene apenas impor­
tancia real dada la absoluta si­
milutud entre los trabajos de 
este organista . la prolongada 
y prolífica carrera de McGriff 
se ha extendido durante cua­
renta años, la mayor parte de 
ellos bajo la férrea dirección 
del productor Sonny lester 
que lo explotó profusamente 
en todo tipo de grabaciones 
de orientación comercial sin 
más pretensiones. En mis es­
tanterías reposan una veintena 
de vinilos en sellos como Gro­
ove Merchant y Salid State 
que son plenamente disfruta­
b\es, en su género. Desde la 
década de los ochenta ha re­
gistrado abundantemente pa­
ra el sello californiano Milesto­
ne, con nada menos que Bob 
Porter a cargo de la produc­
ción. McGriff nunca ha preten­
dido innovar en el órgano de 
jazz sino ceñirse a una saluda­
ble ración de standards, bala­
das y temas soul-jazz, interpre­
tados con aceptable convenci­
miento y sin las estridencias 
tan características en otros or­
ganistas. El aficionado al órga­
no recibe cada entrega de Mc­
Griff como un bienvenido re­
encuentro con un viejo cono­
cido, del que sabes que no 
puedes esperar nada nuevo ni 
que te sorprenda .. . y ni falta 
que hace. Eso sí, si el órgano 
Hammond no es de tu agrado, 
quizás lo mejor sea abstenerse. 
Pero el tiempo pasa inexora­
ble, la salud física del organis­
ta se deteriora con rapidez y 
eso se nota en este disco, en el 
cual el órgano tiene menor 
protagonismo de lo esperado 
y su sonido es muy limpio y 
claro. Quizás por ello se ha re­
currido en cuatro temas a la 
colaboración de otro organista 
de solera, lonnie Smith, al que 
todos los aficionados deben 
conocer siquiera por su traba­
jo con Ximo Tébar. la aporta­
ción de Smith sigue fielmente 
el estilo de McGriff, será por 
no hacerse de notar, sin apor­
tar variedad ni colorido, por lo 
que su única aportación digna 
de destacar es el largo y trivial 
blues que finaliza el disco. ¿Y 
el material? En su mayor parte 
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funk suavecito y sin complica­
ciones, interpretado un tanto 
mecánicamente, casi diríamos 
que con el piloto automático. 
En fin , lo que tanto les gusta a 
los yanquis. Me hubiera gusta­
do que Eric Alexander hubiera 
sido el líder de esta sesión, con 
McGriff como acompañante. 
¡Ah! En las notas se nos dice 
muy ufanamente que George 
Benson asistió a la grabación 
de este disco. Y me pregunto: 
¿a quién le importa eso? 

M. Perera 

Reedición 

Jimmy Knepper Sextet: 
Tell Me ... 

Jimmy Knepper (tb ), Eddie Engels 
(tp), Dick Vennik (st), Floris Nico 
Bunink (p), Harry Emmery (b), 

John Engels (bat). 
Holanda, agosto de 1979 

Daybreak 75048-2 
(Afofon Miukis) 

**** 
Músico ligado para siempre 

a la memoria de Charles 
Mingus de quien fue uno de 
los peones más indispensa­
bles, dicho sea lo de "peón " 
de la manera mas literal posi­
ble, Jimmy se ganó un mereci­
do prestigio a base de hacer 
de Lawrence Brown o de lo 
que hiciera falta, también de 
Jimmy Knepper, a lo largo de 
los años mas fructíferos de la 
vida musical de su empleador 
con quien acabó, como otros, 
de manera harto desagrada­
ble, lo cual no le impidió ser 
miembro fundador de la Min­
gus Dinasty una vez muerto el 
áspero y genial contrabajista. 
Coincidiendo con la muerte 
de este, Jimmy se buscó la vi­
da en tierras europeas tocan­
do, entre otros, con el noneto 
de Konitz y realizando algunas 
grabaciones con un ex mingu­
siano, el pianista Nico Bunik, 
de la que Tell Me ... es quizás la 
muestra más interesante. 
Rodeados de músicos holan­
deses de calidad contrastada, 
Knepper y Bunink montaron 
esta grabación a base de stan­
dards o sus derivaciones (Tell 
Me ... es What is Thing Called 
Love, Brewery Boys Blues, es un 
conocido spiritua\) o de uno 

de los paradigmas mingusia­
nos Ecc/usiastics. la música, 
bien arreglada, circula con una 
gran fluidez gracias a una rít­
mica eficaz en la que destaca 
el hábil soporte armónico de 
Bunik, unos solistas disciplina­
dos y un enorme Knepper que 
además de solos, soporta con­
tracantando los de los demás, 
algo que sublimó cuando per­
teneció a la banda de Mingus. 
A parte del tema mingusiano 
citado y del que da nombre al 
disco, I Thought about You, 
brevísima pieza, representa la 
mayor aportación de uno de 
los grandes líricos del trombón 
de siempre. De escucha obli­
gada 

V. Ménsua 

Jean-Marie Machado: 
Lyrisme 

Paolo Fresu (tp, fisc), Riccardo del 
Fra (b), Jean-Marie Machado (p), 

Jacques Mahieux (bat), Andy 
Sheppard (saxos). 

La Buissonne (Francia), 
septiembre de 2000 

JMS 18719-2 
(Enfasis Records) 

*** 
Conocida es la filiación his­

panista de J-M Machado. 
No podía ser menos con ese 
apellido. lo que no sabíamos 
o, al menos, no sabía servidor, 
es que el muchacho se trae un 
ramalazo romántico de aúpa, 
tanto como para titular su últi­
mo disco de la forma en que lo 
hace y colocar en la portada 
una fotografía del Vesubio en 
erupción, que no es una cosa 
especialmente romántica, pe­
ro sí muy lírica. El pianista co­
loca el seductor Vals enterrado 
de primeras y pone a Paolo 
Fresu a hacer de Miles, con lo 
que tiene al oyente de su par­
te porque es pieza que atrapa 
y enamora, tan sugerente co­
mo algunas de esas cositas tan 
monas que tocaba Keith Ja­
rrett con Garbarek, pero sin su 
blandura. Tambours Sociers, 
que viene a continuación, 
constituye un cambio de ter­
cio: líricos, pero no tanto. En la 
Suite española, sobre música 
de Falla, entran las varas. El li­
rismo sale al encuentro del 
quiebro. El encuentro entre las 
dos músicas se salda en térmi-

nos de contención y mesura 
que se agradecen y se prolon­
gan en los restantes cinco te­
mas del líder en los que hay li­
rismo y hay contención, prima 
el trabajo de grupo y se alter­
nan las magníficas aportacio­
nes solistas de cada uno, y to­
do ello no obsta para que el 
conjunto nos acabe por resul­
tar un punto irritante. Será por­
que nadie osa traspasar la línea 
que separa lo correcto/acepta­
do de lo incorrecto/ objeto de 
deseo, el medio tono del grito. 
Tanto lirismo y tanta mesura 
puede con el más cachazudo 
de los oyentes. Tanta belleza no 
es de este mundo. Por todo es­
to, me quedo con la simpática 
y eludible Rumba-Yava: mini­
malismo tropical que, además, 
se puede bailar. Eso sí, requiere 
imaginación. 

J. Mª García Martínez 

Joe Morris Quartet: 
Underthru 

Joe Morris (g), Mat Maneri (vln), 
Chris Lightcap (b), Gerald Cleaver 

(bat). 
Westwood (Massachusetts), 

marzo de 1999 
0mnitone 11904-2 

(Sonifolk) 

**** 
Meandros es la palabra cla­

ve. Bill Shoemaker la re­
petía varias veces en un artícu­
lo sobre Joe Morris de 1998. 
Un meandro, como bien sa­
brán, es cada una de las curvas 
que describe un río o camino. 
Pero, también podemos usar 
el término ( como se hace en el 
citado artículo) para referirnos 
a una carrera, a un modo de 
tocar y a una estética que no 
ha llevado una línea recta, cla­
ra, ¿principal? En efecto, Mo­
rris no es ni ha pretendido 
nunca ser un músico mainstre­
am. Él es un artista con sus 
propias preocupaciones y cri­
terios, desarrolladas durante 
años y expuestas a lo largo de 
una discografía que se me an­
toja como una de las más fruc­
tíferas e interesantes de los úl­
timos años, tanto en los dúos 
( con Shipp o Parker), diferen­
tes tríos y en su cuarteto, que 
desde hace unos años forma 
con Mat Maneri, Lightcap y 
Cleaver. En primer lugar, que-

rría destacar algunas diferen­
cias con respecto a discos an­
teriores de esta misma forma­
ción. Si You Be Me era un disco 
más cerebral, más árido si se 
quiere, y A Cloud of Block Birds 
mucho más agresivo, podría­
mos definirlo como incandes­
cente, Underthru es un disco 
más visceral, más relajado que 
el primero pero más conteni­
do que el segundo. Y digo vis­
ceral en el sentido de que pa­
rece surgir con unas motivacio­
nes y sentimientos menos pre­
concebidos. En ciertos aspec­
tos me ha recordado ciertas 
grabaciones de The Vander­
mark 5 (discos como Target or 
Flag o Bum the Incline). Música 
más inmediata y realizada con 
más urgencia. Pero, mientras 
que en el caso de la banda de 
Ken Vandermark además de 
trabajar sobre presupuestos 
free se barajan elementos pro­
pios del coo\ jazz, en Underthru 
es el blues el que manda. Ob­
viamente, y aquí volveríamos a 
lo de los meandros, un blues 
que no sólo se va alternando 
con unas ópticas eminente­
mente experimentales, sino 
que en su misma definición (la 
de Morris y los suyos) caben 
ideas como recoveco o como 
desaparición ( en el extremo 
de una curva no se tiene con­
ciencia de adónde va a llevar la 
siguiente). Este planteamien­
to, tan netamente improvisa­
cional y que no olvida el senti­
miento al abrazar el blues, es 
el que en buena parte hace 
que este disco sea tan viven­
cia\, emocionante y, en cierto 
sentido, más fácil de digerir 
que otros. Querría destacar el 
trabajo de Cleaver en la batería 
y mencionar algo inaudito, el 
toque en ocasiones bluessy de 
Maneri al violín . Gran música. 

G. Lázaro 

Roseanna Vitro: 
Conviction. 

Thoughs of Bi/1 Evans 
Roseanna Vitro (voc), Fred Hersch, 

Mark Soskin, Allen Farnham (p), 
Scott Lee, Bob Bowen, Eddie 

Gomez (b), Adrian D'Souza (bat). 
Nueva Jersey, julio de 2000 

A Records 73208-2 
(Afofon Miukis) 

** 
Aunque Roseanna Vitro es, 

cabalmente, una cantante 
de jazz, carece del sentido del 
espectáculo y la nocturnidad 
de la mayoría de sus colegas y 
se refugia en el contexto hu­
milde que corresponde a esta 
elección: el de ser una más en­
tre los músicos, artistas que 
tienen que sudar mucho para 
imponerse. En este sentido 
-sólo en éste- me recuerda a 

sigt1e en pág. 64 
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Dave Burrell wlth 
Tyrone Brown: 
Recital 
Dave Burrell (p), 
Tyrone Brown (b). 
Nueva York, agosto de 2000 
(CIMP) 
Ref,2904 
3,000 Ptas / 18,03 € 

EARL 
HINES 

CI IICAfii) . :,.n 1· n111 i. · Ht >l.LY'óllltHl 
l•l!.~ • IJ16 

Earl Hines 
The Quintessence 
Earl Hines (p), Jimmy Noone's Apex 
Club Orchestra, Sidney Beche! Trio, 
Cozy Cole AII Stars ... 
Chicago, Nueva York y Hollywood 
1928-1946 
(Frémeaux & Associés) 
Ref, 3058 (2 CDs) 
3.500 Ptas / 21,03 € 

John Lewls: 
Evolution 11 
)ohn Lewis (p), Howard Collins, 
Howard Alden (g), Marc )ohnson, 
George Mraz (b), Lewis Nash (bat). 
Nueva York, 2000 
(Atlantic) 
Ref. 3038 
2,950 Ptas / 17,73 € 

Chano Pozo: 
El tambor de Cuba (De la Habana 
a Nueva York) 
Chano Pozo (conga) con distintas 
formaciones 
Libreto de 144 pág. 
(Tumbao Cuban Classics) 
Ref. 2824 (3 CDs) 
3,995 Ptas / 24,01 € 

Miles Davls: 
'Round about Midnight 
Miles Davis (tp), John Coltrane (st), 
Red Garland (p), Paul Chambers (b), 
Philly )oe )ones (bat). 
Nueva York, octubre de 1955, 
junio y septiembre de 1956 
(Columbia/Legacy) 
Ref. 2820 
1,800 Ptas / 10,81 € 

Jlmmy Knepper Sextex 
Tell Me ... 
)immy Knepper (tb), Eddie Engels 
(tp), Floris Nico Bunink (p), 
Harry Emmery (b), )ohn Engels (bat). 
Holanda, agosto de 1979 
(Daybreak/Challenge) 
Ref. 3059 
2,650 Ptas / 15,92 € 

Baldo Martínez: 
Nai 
Baldo Martínez (b), Alejandro Pérez 
(st, ss, cl-b), David Herrington (lp, 
lb), Antonio Bravo (g), Pedro López 
(bat, perc). 
Madrid, marzo de 2001 
(Nuba Records) 
Ref. 3056 
2.395 Ptas / 14,39 € 

Cecll Taylor Unlt: 
lt Is in the Brewing Luminous 
)immy Lyons (sa), Ramsey Ameen 
(vln), Cecil Taylor (p), Alan Silva (b, 
chelo), Jerome Cooper, 
Sunny Murray (bat)_ 
Nueva York, febrero de 1980 
(hatOLOGY) 

· Ref. 2825 
2,850 Ptas / 17, 12 € 

MIies Davls: 
Miles tones 
Miles Davis (tp), John Coltrane (st), 
J. C. Adderley (sa), Red Garland (p), 
Paul Chambers (b), Philly Joe Iones 
(bat). 
Nueva York, febrero y marzo de 1958 
(Columbia/Legacy) 
Ref. 2819 
1,800 Ptas / 10,81 € 

Franz Koglmann: 
Venus in Transit 
Franz Koglmann (tp), Chris Speed (si, 
el), Michael Rabinowitz (fagot), Mal 
Maneri (vla), David Fiuczynski (g), 
Peter Herbert (b), )ohn Mettam 
(perc), Wolfrom lgor Derntl (voc). 
Nueva York, febrero de 2001 
(Between the Unes) 
Ref. 2986 
2,650 Ptas / 15,92 € 

Thelonlous Monk: 
The Columbia Years 1962-1968 
Thelonious Monk (p), Charlie Rouse 
(st), Phil Woods (sa), Steve Lacy (ss), 
Thad janes (cnt), Nick Travis (lp), 
)ohn Ore, Larry Gales, Butch Warren 
(b), Frankie Dunlop, Ben Riley (bat) .. .. 
Nueva York, Newport, Los Angeles 
1962-1968 
(Columbia/Legacy) 
Ref. 3055 (3CDs) 
5.295 Ptas/ 31,82 € 

j o }' o r b e I n g 

Lou Grassl's PoBand and 
Joseph Jarman: 
Joyof Being 
Lou Grassi (bat), Paul Smoker (tp), 
Steve Swell (lb), Perry Robinson (el), 
Wilber Morris (b), )oseph )arman 
(fl, sa). 
Nueva York, junio de 2000 
(CIMP) 
Ref. 3057 
3.000 Ptas / 18,03 € 

john lew 5 ovclutloo 

John Lewls: 
Evolution I 
)ohn Lewis (p). 
Nueva York, enero de 1999 
(Atlantic) 
Ref. 2329 
2.950 Ptas / 17,73 € 

The Enri co 

Enrlco Pleranunzl Trio: 
lnfant Eyes (Plays the Music of 
Wayne Shorter) 
Enrice Pieranunzi (p), Hein Van de 
Geyn (b), Hans Van Oosterhout (bat). 
Amsterdam, febrero de 2000 
(Challenge) 
Ref. 2892 
2,650 Ptas / 15,92 € 
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Helen Merrill y Blossom Dea­
rie-, a quienes suele apelarse 
cuando se trata de establecer 
referencias, pero que son me­
nos escuchadas que otras, de . 
cuyos nombres todos nos acor­
damos con alegría. Oscura y 
bastante lineal, Vitro publicó su 
sexto álbum en 1995 (Passion 
Dance para Telarc), y sorpren­
dió a no pocos con la calidad 
de su voz y la precisión natural 
de su swing. Allí, Kenny Wer­
ner dirigía las diferentes forma­
ciones que la acompañaron . 
Ignoro si hay más discos entre 
aquél y éste, pero aquí nos en­
contramos con una operación 
fallida. El homenaje a Bill 
Evans, desde la voz, es cosa pe­
liaguda. Evans era vocal cuan­
do había un vocalista (Tony 
Bennett, Monica Zetterlund) a 
la par, sentado al lado del pia­
no, mirándolo y dejándose mi­
rar. Sin Evans, sin su mirada, su 
música cantada es vehículo de 
otra cosa, quién sabe cuál. 
Aquí Vitro se nutre de las com­
posiciones pero olvida al com­
positor. Operación simplemen­
te vana porque no creemos 
que fuera su intención. No 
obstante lo opinado y dicho, el 
disco es agradable y deja ganas 
de algo mejor, por la misma in­
térprete. 

C.Sampayo 

Lucky Peterson: 
Oouble Dealing 

Lucky Peterson (voc, órg, g), 
Johnny Lee Schell, Reggie McBride 

(g), Jan Cleary (tecl) ... 
Woodland Hills (California), 

julio de 2000 
Blue Thumb 549 475-2 

(Universal Music) 

*** 
Este prestigioso multiinstru­

mentista -especialmente 
guitarrista- nos muestra cuan 
profundo se puede llegar a ser 
con este instrumento. Las dife­
rentes formaciones que nos 
presenta en este cedé, de muy 
pareja instrumentación y soni­
do, interpretan un blues a ca­
ballo entre lo que podríamos 
considerar como blues moder­
no y rhythm & blues, con una 
energía notable en la que no 
son ajenas las secciones de 
vientos que imprimen una inu­
sitada fuerza a los arreglos es­
critos para la ocasión. Peter­
son, con una voz muy bien 
timbrada, un adecuado uso del 
Hammond B3 y una incisiva 
guitarra se luce a lo largo de 
este resfrescante disco en el 
que, como se ha dicho con an­
terioridad, recorre casi todos 
los caminos posibles con una 
acusada personalidad. 

Nacho Ménsua 
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ESCUCHA A CIEGAS* 

The Omer Avital Group: 
Think with your Heart 

Omer Avital (b), )ay Collins (st, 11), Joel Frahm, Jimmy Greene (st),Greg 
Tardy (st, cl-b), Myron Walden (sa), Joshua Levitt (fl-nay, voc), Marlon 

Browden (bat), Daniel Freedman (bat, perc). 
Nueva York, septiembre de 2000 

FS New Talent 104-2 
(Actual Records) 

* 
En primer lugar, confieso que 

soy muy malo para los acerti­
jos, aunque no se trate de un 
Blindfold Test. Aún a riesgo de 
llevarme una sorpresa cuando se 
desvele el misterio, este disco no 
lo querría ni regalado. Parece 
evidente que el líder de la sesión 
es un contrabajista. El largo solo 
en que consiste la primera pieza 
y, en general, todas sus inter­
venciones, introducciones y re­
capitulaciones, recuerdan a al-
guien que ha escuchado con extrema atención a Charlie Haden. 
El segundo tema está construido sobre los cambios de acordes de 
Giant Steps. El solo de flauta probablemente será de alguno de los 
dos o tres saxos tenor y un alto, que dobla con este instrumento. 
Antes, hay el solo de un tenor en este tema, que parece haber es­
cuchado algo a Warne Marsh, aunque no creo que se trate de 
Mark Turner. Se aprecia una considerable labor de producción en 
este registro, con instrumentos superpuestos por pistas, aunque 
debe tratarse de un quinteto/sexteto (no muchos más), con rít­
mica y va~ios saxos. Solamente u_n standard, Stel/a by Starlight, en 
una _vers1on absolutamente a olvidar. Algunos cortes están prota­
gonizados por_ varias flautas (travesera, alta, africana .... ). Supongo 
que son los mismos saxos los que las tocan . La ausencia de piano 
a lo largo de toda la grabación intenta ser ocupada por arreglos 
para los vientos, pero son bastante vulgares. Buscan enmarcar los 
solos de tenor y alto, de un manido expresionismo a base de tri­
nos y clichés de un coltraneismo de catón (alguno suena como un 
Barbieri decadente). El batería, más que nada atento a los cam­
bios y con solos y breaks que imitan a los timbaleros latinos no 
es precisamente muy sutil. Las composiciones originales son' en­
debles, casi sin desarrollar. Algunas transparentan influencia del 
pop, aunque tocadas sin instrumentos eléctricos. Otras tienen un 
cierto aire oriental, árabe, a veces tenuamente flamenco . No creo 
que se trate ~e la Liberat_ion Orchestra, pues en los registros que 
conozco hab1a mayor en¡und1a en la escritura y solistas más inte­
resantes. Predomina un exotismo de pacotilla, monocorde, al es­
tilo de ciertos trucos modales que gustan de enseñar en Berklee. 
Un disco aburrido e insustancial, sobre el que no vale la pena de­
tenerse. 

Federico García Herraiz 

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

Bill Bruford's Earthworks: 
The Sound of Surprise 

Bill Bruford (bat), Steve Hamilton 
(p), Patrick Clahar (st, ss), 

Mark Hodgson (b). 
Londres, noviembre de 2000 

Discipline 0101-2 
(Sonifolk) 

** 
Ligado de forma imperece­

dera a bandas del calibre de 
King Crimson, Yes, Genesis o 
Spiro Gyra, el británico Bill 
Bruford se lanza de tarde en 
tarde por los senderos del jazz 

fusionados con el rock, músi­
cas orientales, pop y otros pa­
los con irregular resultado. Se­
gunda entrega con su renova­
da formación Earthworks (de 
los primeros músicos que estu-

vieron en dicho grupo y pre­
sentes en las grabaciones de 
los 80 no queda nadie) con la 
que se sumerge en un disco 
más ligado al jazz ortodoxo 
que de costumbre y con cuar­
teto acústico, algo también 
poco frecuente. Lo que no es 
óbice para que sea un gran 
disco, ya que se trata de un 
ejercicio diseñado para su luci­
miento como virtuoso de la 
batería, tarea que cumple con 
un sinfín de cambios de ritmo 
y de ejecución limpia como 
queda reflejado en Triplicity, 
una creación que alterna los 
tiempos binarios y ternarios, 
mientras los demás compo­
nentes giran en un entorno 
dispuesto con pocos espacios 
para el encuentro colectivo 
creador. Y el resultado queda 
en eso: un ejercicio de buena 

· técnica, que se deja escuchar y 
donde a pesar de aparecer al­
gunos ritmos cálidos lo que 
transmite es más bien fresco. 
Sólo el tema que cierra la se­
sión, The Woode Man Sings 
and the Stone Woman Dances, 
produce calor interior. 

F. Bezos 

Reedición 

Henri Salvador: 
Le Loup, La Biche et le 

Chevalier. lntégrale Vol. 2 
1946-1950 

Henri Salvador (g, voc), con 
acompañamientos diversos 
(formaciones detalladas en 

carpetilla) 
Lausana y París, entre diciembre 
de 1946 y diciembre de 1950 
Frémeaux & Associés 5010-2 

(Karonte) 

*** 
AHenri (pronúnciese AnjO 

Salvador se le conocía en la 
vecina nación francesa como 
al Fernandel del trópico. Los 
franceses, que de cualquier co­
sa hacen un héroe de la patria, 
acogieron al guayanés de pa­
dre español como antes hicie­
ron con Bechet, como aquí hi­
cimos con Machín, con la dife­
rencia de que Salvador no era 
- no es, pues vive- ni un guita­
rrista virtuoso ni un cantante 
excepcional, ni tenía nada en 
lo que sobresaliera especial­
mente. Era un cantor de can-

ciones tontorronas y entreteni­
das, la escucha de las cuales le­
vanta maremotos de nostalgia 
entre sus paisanos. Entretene­
dor versátil, personaje dentro 
y fuera del escenario, Salvador 
tenía una querencia por el jazz 
que le hizo buscar la compañía 
de Django Reinhardt cada vez 
que actuaba en el Jimmy' s Bar 
parisino. Tras la guerra, el pia­
nista )ack Diéval (a quien pue­
de escucharse en Is You Is or Is 
You ain 't y en Re-Bonjour ha­
ciendo de Earl Hines y Art Ta­
tum, respectivamente) le pre­
sentó a Boris Vian. Con el es­
critor-periodista-músico y mu­
chas cosas más escribió las 
muy celebradas Blouse du Den­
tiste, Rock and Rol/ Mops y Faut 
Rigoler. Tras la muerte de Vian 
en el año 1959, Salvador si­
guió frecuentando la compa­
ñía de jazzistas como Max Gel­
dray (ignorado especialista ho­
landés de la armónica a quien 
puede escucharse en My Guy's 
Come Back), Michel Legrand, 
Maurice Vander, Eddy Louiss ... 
En el cedé que nos ocupa no 
están ni Zorro ni el Blues del 
Dentista, tampoco la versión 
escatológica que Salvador hizo 
de Lay/a, de Eric Clapton. To­
do eso habría de venir des­
pués. Aquí lo que tenemos es 
a la "estrella" en ciernes, con 
la orquesta de Ray Ventura, y 
al margen de la misma: chis­
tes, juegos de palabras -obvia­
mente sin ninguna gracia para 
quien no entienda el idioma 
francés- e imitaciones hilaran­
tes. La de Popeye el marino no 
tiene desperdicio. Le seguimos 
a través de su carrera errática y 
su no menos errática discogra­
fía, entre la chanson renovada 
-los autores jóvenes como Léo 
Ferré hacían cola delante de su 
camerino-, la payasada y el to­
que jazzístico al que nunca re­
nunció. De su colaboración 
con Vian -no se olvide: un crí­
tico y músico que tocaba tra­
dicional y defendía las ideas de 
los modernos-, un Cest le Be­
bop absolutamente impaga­
ble. Mucho Brasil tópico con 
sabor a tutti-frutti y el rostro 
de Carmen Miranda -Ela Diz 
que Tem, Que si que no-; el la­
do melancólico y sentimental 
(plasta, nos lo encontramos en 
Cheveux dans le Vent y Saint­
Germain des Prés; el más em­
palagoso, en Bédélia y Si folie. 
El crooner al estilo Bing Crosby, 
en Cest Noel M'amie; bastante 
swing y una mezcla de todo 
-swing, bebop, sentimental-, 
en Avec un Tout Petit Ríen. Per­
las y algún fiasco que no em­
paña el buen sabor de boca 
que deja el disco en su con­
junto. 

J. Mª García Martínez 

Institut Valencià de Cultura



Ira Sullivan: 
After Hours 

Ira Sullivan (st, ss), Bill Carrothers, 
Bobby Peterson (p), Billy Peterson 

(b), Kenny Horst (bat) 
Minneapolis, 2000 

Gojau 6052 2 
(Enfasis Records) 

** 
Uno siente una especie de 

simpatía instintiva hacia ti­
pos como Ira Sullivan que a to­
do el mundo gustan, aunque 
no todo el mundo supiera de­
cir por qué razón, exactamen­
te. Se habla de alguien con in­
tuición musical demostrada y 
la falta de personalidad sufi­
ciente como para haber podi­
do descollar en el jazz de hoy, 
de haber nacido en los años 
sesenta-setenta. Alguien capaz 
de asegurarse la posteridad a 
base de unirse cual lapa a 
otros músicos de más talento 
-el caso de Red Rodney- y dar­
le lucidez a su fraseo clónico 
utilizando instrumentos o 
combinaciones instrumentales 
poco vistas. Con los 69 bien 
puestos, no sé si viendo cerca­
no el final del camino, el viejo 
Sullivan grabó este disco que 
produjo Ben Sidran y le recu­
pera en su faceta de improvi­
sador sobre dos de sus instru­
mentos más visitados -el so­
prano y el tenor-. Fuera que­
dan sus otras especialidades, el 
alto y la trompeta. Con el so­
prano lo toca casi todo, con el 
tenor una sola pieza, Spring 
Can real/y Hong you up the 
Most. Con el soprano, su soni­
do es delgado, casi una paro­
dia del referente coltraniano 
(en realidad, Sullivan es parke­
riano o coltraniano a volun­
tad). Con el tenor, sostiene al­
go más su discurso. En reali­
dad, poco importa el instru­
mento que tenga en sus ma­
nos, sus improvisaciones en 
uno y otro caso se mantienen 
en la línea de flotación sin des­
pegar nunca ni interesar lo 
más mínimo a quien las escu­
cha. Sullivan pertenece a la es­
forzada raza de quienes respe­
tan demasiado la música co­
mo para interferir en la misma. 
Su agónica insistencia en dejar 
correr los compases, su ten­
dencia a mantener la nota ad 
limitum, sus descansos arbitra­
rios y exasperantes, todo ello 
se complementa con la pobre­
za de su fraseo absolutamente 
plano. Sus lecturas de los clási­
cos -Dear Old Stockholm, Con 
(poca) alma ... - pudieran defi­
nirse como "reflexivas" cuan­
do lo que son es directamente 
mortecinas, un soporífero ca­
paz de acabar con la paciencia 
de cualquiera. Ocasionalmen­
te -al principio de su solo en 

Monday's Dance, por ejemplo­
el oyente puede llegar a alber­
gar esperanzas de una pronta 
redención que resultan vanas: 
la anemia del caballero no só­
lo hecha por tierra cualquier 
esperanza de vida en su músi­
ca sino que contagia a los que 
le acompañan. Ni siquiera el 
inevitable blues, ingeniosa­
mente titulado como Ira 's 
Blues, sirve para despertarle de 
su inopia. 
Acompañan a tan eximio ofici­
nista uno de esos grupos pé­
treos multifuncionales, o sea, 
aburridísimos y con menos 
personalidad todavía que el lí­
der. Puede que el pianista Bill 
Carrothers sea lo más intere­
sante del cuarteto (quizá por 
eso le sustituyeron a mitad de 
la sesión), al menos su habili­
dad para meterse en jardines y 
no encontrar la salida, sirve de 
entretenimiento al oyente. En­
trañable y anodino Sullivan, un 
buen tipo, después de todo. 

J.Mª García Martínez 

"Big Daddy'' Kinsey & 
Sons: 

Can't LetGo 
Lester "Big Daddy" Kinsey (voc,g), 
Donald Kinsey (g), Kenneth Kinsey 
(b), Ralph Kinsey (bat), Ron Prince 

(g), Lucky Peterson (tecl), 
Matthew Scholler (arm), Vycki 

Z.Walls e Yvonne Jackson (voc). 
Florida, ¿? 

Blind Pig 73489 2 
(Karonte) 

*** 
11 Big Daddy" es un notable 

personaje dentro del pano­
rama del blues, que comenzó 
su carrera de muy joven con 
influencias repartidas entre el 
country, el gospel y el blues 
urbano. Con 62 años en la ac­
tualidad, "Big Daddy" ha teni­
do la feliz idea de reunir en es­
ta obra a sus cuatro hijos mú­
sicos. El balance es una equili­
brada mezcla de la tradición 
que lógicamente aporta el pa­
ter familia, vocalista de rara ca­
lidad y excelente guitarrista sli­
de y algunos elementos de 
moderada modernidad que 
fluyen de las. ideas aportadas 
por sus vástagos, dando como 
resultado un blues de potente 
factura, para entendernos, 
más bien Chicago Style. 
A remarcar las intervenciones 
de Mattew Scoller, un elegan­
te armonicista, y del teclista 
Peterson; ambos rellenan con 
habilidad los huecos que la fa­
milia Kinsey va liberando a lo 
largo del disco. 

N. Ménsua 

Reedición 

Earl Hines: 
The Quintessence 

Earl Hines (p), solo, dúo, trío, cuarteto y orquesta, con Jimmy Noone's 
Apex Club Orchestra, Sidney Bechet Trio, Cozy Cole AII Stars. 

Chicago, Nueva York y Hollywood, 1928-1946 
Frémeaux & Associes 237-2 (2CDs) 

(Karonte) 

***** 
Si cogiéramos una recopila­

ción de Hines, como la 
que ahora nos ocupa, y la 
metiéramos en una nave es­
pacial con el objeto de con­
tactar con extraterrestres, he­
mos de considerar que ni se­
lenitas, ni marcianos, ni ganí­
meos, sabrían nada de nues­
tros géneros. Sin embargo, sí 
podemos decir que si son ca­
paces de sentir una variada 

EAUL 
HINES 

gama de emociones y una inmensa alegría con Hines, habríamos 
recorrido mucho trecho en pos del entendimiento. Ahora bien, Hi­
nes es Hines, es único, un genio. Y, como les ocurre a éstos, la plé­
yade formada por los que le siguen no suele estar nunca a la altu­
ra de las circunstancias. Allí donde uno pone genio de un modo in­
nato, los otros reducen y vulgarizan hasta la rutina. Naturalmente, 
siempre hay excepciones, pero no vamos a hablar aquí de ellas. 
Como bien reza el nombre de la edición, The Quintessence es una 
buena manera de entrar en unos años de la carrera de Hines que 
son leyenda. Los dos CD que lo componen contienen algunos de 
los mejores momentos discográficos comprendidos entre los años 
1928 y 1946. El primer disco se ocupa de los temas de piano so­
lo y de pequeños grupos (dos en trío y un cuarteto). Encontramos 
entre ellos tres cortes de la orquesta de Jimmy Noone registrados 
en 1928, entre los que destaca Apex Blues; más un bello Blues in 
Thrirds 2 de Sidney Bechet Trio registrado en 1940, y otro corte 
del 44 de Cozy Cole AII Stars. Pero, sobre todo, algunas de las 
más bellas y emotivas piezas de aquellos años: el célebre dúo pia­
no-trompeta Weather Bird con Armstrong, interpretaciones en so­
litario como A Monday Date (una composición de Hines y una de 
las que más me gusta, digamos, de todo), las dos versiones de 
Blues in Thirds, o Caution Blues (todos estos temas de finales del 
28); o The Father 's Getaway, Rosetta y Child of a Disordered Brain, 
los dos primeros del 39 y el otro del 40. Y es que tiene algo de ex­
cepcional Hines en piano so lo: frenesí, nervio, sonido único y per­
sonal, y como decía Tristano, el que tenía más swing de todos (a 
lo que añadiría que también el más brillante e imprevisible, y una 
buena manera de comprobarlo es escuchar los trabajos que en es­
te mismo formato hizo en los primeros 70). De las piezas en gru­
po, destacaría la inclusión de Honeysuckle Rose en una grabación 
en cuarteto de 1937, con un trabajo excelente del clarinetista 
Omer Simeon y, sobre todo, de Budd Jonson (un highlight) . 
El segundo CD se centra en las piezas de big band, todas a nom­
bre de su propia orquesta. De nuevo, la lista de títulos y versiones 
es legendaria: Cavernism y Harlem Lament (1933), Copenhagen 
(1934), G. T. Stomp, Grand Terrace Shuffle, Piano Man y Boggie Wo­
ogie on St Louis Blues (1939), /el/y /el/y (1940), The Earl (1941) o 
Second Ba/cony Jump (1942). Si a esto, que ya es suficiente argu­
mento, le añadimos el nombre de algunos de sus colaboradores, 
como Jimmy Mundy, Budd Johnson, Walter Fuller, Trummy 
Young, y un largo etcétera, pues cabe decir que aquellos que no 
tengan este material deben de hacerse con él inmediatamente. 
Como todo el mundo sabrá, la aportación de la banda de Hines 
a la era del swing es básica. Pero lo que querría destacar es algu­
nas de sus cualidades distintivas, como que era una formación 
eminentemente divertida, diría que hasta humorística, efusiva, in­
fatigable, homérica ... Una banda que hacía una música de un 
tiempo y lugar concretos y que, sinceramente, creo que no podrá 
ser superada por emulador alguno. 
Todos aquellos que ya tengan o estén haciéndose con la serie de 
ediciones de Classics, no necesitarán quizá de esta nueva edición . 
Aunque sí querría recomendarles el excelente texto de la carpeti­
lla, firmado por Alain Gerber, pleno de citas, comentarios acerta­
dos y algún que otro dato digamos que extra musical. Un estudio 
que realmente merece la pena. En resumen, es una excelente in­
troducción al mundo de Earl Hines. 

G. Lázaro 

Reedición 

Champion Jack Dupree: 
A Portrai of Champion Jack 

Dupree 
Champion Jack Dupree (p, voc), 
Sax Gordon (st,sb), Fred Kemp, 

Alvin "Red" Tyler (st), John 
Mooney, Kenn Lending (g), Walter 
Payton Jr. (b ), Kerry Brown (bat). 

Nueva Orleans, 1990/91 /93 
Rounder Heritage 11586-2 

*** 
Roomful of Blues: 

The Blues'/1 Make You 
Happy, too 

Greg Piccolo, )ohn Wolf, Rich 
Lataille (st), Kevin May (sb), Bob 

Enos (tp), Chris Vachon (g), Albert 
Weisman (p,órg), Marty Ballou 

(b), John Rossi (bat) ... 
1980/1998 

Rounder Heritage 11589-2 

*** 
(Karonte) 

La cosa es así de sencilla: ya 
no hay siembra fértil en la 

cosecha de músicos clásicos 
de blues porque la vejez no 
fertiliza los campos. Son me­
nos las nuevas grabaciones de 
músicos emblemáticos todavía 
vivos que los completos reco­
pilatorios de vida y obra. A Por­
trait of Champion Jack Dupree 
tiene el acierto de recoger los 
temas que el pianista de Nue­
va Orleans grabó en su vejez al 
volver a casa, después de ha­
ber estado expatriado en Euro­
pa durante tres décadas. Por 
eso, la cosecha de estos temas 
lleva la impronta del músico 
que se sabe víctima de su vida 
y de las circunstancias que le 
han divertido o amargado. 
Son los blues de un sin tierra 
recubiertos del esti lo rítmico 
pero calmado, entre hablado y 
cantado, de Dupree. 
Recoger la trayectoria de una 
banda de carretera, sujeta a 
múltiples cambios de forma­
ción a lo largo de los años, re­
sulta complicado porque im­
plica jugar con comparaciones 
inútiles al juzgar a músicos di­
ferentes ¿Qué músico aportó 
más a Roomful of Blues a lo 
largo de treinta años de exis­
tencia? ¿Fue mejor vocalista 
Sugar Ray Norcia, Greg Picea­
lo o Marc Odom? Uno más 
grave y agresivo, otro más 
swingeante y estilista, y un ter­
cero mudable a cualquier sub­
género de blues. Un grupo de 
blues,swing con una sección 
de viento tan agresiva como 
calmada que, dirigida por 
Greg Piccolo en los años 
ochenta, interpretó Jeep's Blues 
de Ellington o Shake Ratt/e and 
Rol/ con "Big" Joe Turner en di-
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recto. Este disco enseña temas 
de diferentes épocas, se agra­
dece; pero más aún ayuda a 
comprender la personalidad y 
consistencia de una banda de 
blues. 

Miguel Garrido 

Varios: 
Hellhound on My Trail. 

Songs of Robert Johnson 
Carey Bell, Clarence "Gatemouth" 

Brown, James Cotton, Robert 
Lockwood Jr., Taj Mahal, Bob 

Margolin, Pinetop Perkins, Lucky 
Peterson, Joe Louis Walker. .. 

Chicago, Nueva York, Memphis ... 
1999 y 2000 

Telarc Blues 83521-2 
(Antar) 

**** 
Disco tributo a Robert John­

son, realizado con una cui­
dada producción, en la que al­
gunas de las figuras de Telarc y 
otros, revisitan composiciones 
del mítico cantante y guitarris­
ta. El disco evidencia que 
cuando los músicos tienen al­
go que decir, hace falta poco 
para transmitir buenas vibra­
ciones: una voz, una guitarra, 
quizás una armónica y en al­
gún caso un bajo y una bate­
ría, son suficientes. 
Dieciseis temas de los que des­
tacar alguno es misión imposi­
ble. Así y todo, el dúo de Ro­
bert Lockwood y Carey Bell es 
enorme... las guitarras de 
"Gatemouth" Brown y Chris 
Thomas dialogando en When 
You Got a Good Friend, un 
agresivo Joe Louis Walker en 
Oust my Broom, aplicando a es-

í 

ta canción su particular senti­
do del tempo, Cotton en la 
pieza que da nombre a la re­
copilación, a pesar de su edad 
y enfermedad, se desliza por 
los agujeros de la armónica 
con la soltura que sólo da la 
experiencia y, por último, el 
pianista Pinetop Perkins versio­
nando Sweet Home Chicago 
acompañado por un excelente 
Bob Margolin, están entre lo 
mejor de un disco que quizás 
no es imprescindible pero que 
cualquier aficionado a esta 
música debería escuchar con 
la mayor atención (y, garanti­
zado, placer). 

V. Ménsua 

Johnny Winter: 
Deluxe Edítíon 

Johnny Winter (g,voc), Ken Say­
dak (tecl), Johnny.N.Gayden (b), 

Casey Janes (bat). 
Alligator 5609-2 

(Discmedi) 

*** 
El sello Alligator nos tiene ha­

bituados a estas recopilacio­
nes denominadas genérica­
mente Deluxe Edition. Albert 
Collins, Loonie Brooks, Kenny 
Neal y otros artistas del sello 
han sido protagonistas de 
otras tantas ediciones. Se trata 
de recopilatorios que recogen 
"lo mejor" de estos músicos. 
En el caso de Winter, recoge 
grabaciones de entre 1984 y 
1986, la que probablemente 
fue su mejor época. Winter es 
un formidable guitarrista que 
utiliza como pocos el efecto 
slide y que hace uso de una 

voz rugosa llena de sentido del 
blues, ha sido un modelo a te­
ner en cuenta en esta música y 
también ha tenido una in­
fluencia nada despreciable en 
el r&b. 
Como se ha dicho antes, este 
recopilatorio recoge parte de 
lo mejor que hizo Winter, bien 
acompañado por un trío rítmi­
co y en algunos temas por ar­
monicistas, o vientos en la últi­
ma pieza. Buena ocasión para 
(re)considerar el peso específi­
co de este, en ocasiones, me­
nospreciado músico. 

N. Ménsua 

Caries GR: 
Fables 

Caries GR (g), Florence 
Antraygues (voc), Albert Bover, 

Denis Uhalde, Albert Freixenet (p), 
Denis Rezard (b). Massimo 

Trasente (bat). 
Diciembre de 2000 · 

DJAZ DJ 538 

* 
• Oh, bien! Un disco de jazz: 
1 justo lo que el mundo nece­
~ta. Otrosí añado: un disco de 
jazz grabado por quienes no 
habían nacido cuando este ti­
po de jazz al que dedican sus 
pocos años era ya viejo. Esto lo 
oía un servidor hace 25 años 
en el Balboa Jazz, y salía co­
rriendo a la boca de metro 
más cercana. Ahora, la edad 
me impide correr, pero ganas 
no me faltan . Me explico: lo 
peor de Fables es que no pasa 
absolutamente nada. No pasa 
nada por escucharlo, ni se va a 

perder nada quien no lo escu­
che. Es música vieja, nacida 
vieja. Muerta. Bien haría esta 
gente haciendo otras cosas. 
¿Quién es este enigmático 
Caries sin apellido? ¿quiénes 
sus acompañantes? ¿qué hace 
Bover en semejante compa­
ñía? ¿ a qué espera el buen pia­
nista barcelonés para pegar el 
estirón? ¿cuándo se dejará la 
corbata en el armario rope­
ro? ... muchas interrogantes y 
ninguna respuesta. 
He aquí el dilema de unos mú­
sicos obstinados -no se sabe la 
razón- en evocar el fantasma 
de una música que, en tiem­
pos, servía para arrullar los 
efluvios amorosos de los ena­
morados en clubes poco ilumi­
nados. Por no faltar, no falta la 
cantante sensual a la que uno 
ve venir con recelo y entonces 
desaparece por el foro para re­
aparecer convertida en Astrud 
Gilberto (hace 25 años, todas 
las cantantes de jazz se llama­
ban Astrud Gilberto). El tono 
velado/descriptivo cüasi-cine­
matográfico de las piezas (es­
cúchese La Laitiere et le Pot au 
Lait) viene a corroborar la pri­
mera impresión: no hagan rui­
do, señores. Hasta que alguien 
no puede más e interrumpe el 
arrullo de los enamorados de 
la mesa del fondo con un solo 
altisonante y altielocuente: 
Massimo Trasente en Le Meu­
nier, son Fils et f'Ane (los títulos: 
ésa es otra). Con lo que ha llo­
vido -matanzas de palestinos, 
vacas enloquecidas, El iancito 
el niño balsero, las dos finales 
perdidas del Valencia- y ni se 
han dado cuenta. Siguen con 

Jim Hall, con Astrud -que siem­
pre cantó fatal, pero llevaba 
minifalda-, con yo qué sé más. 
Tan jóvenes y ya caducos. 

J. M• García Martínez 

Bley /Parker /Phillips: 
SanktGerold 

Paul Bley (p), Evan Parker (saxos), 
Barre Phillips (b). 

Monasterio de Sankt Gerold, abril 
de 1996 

ECM 157899 2 
(Nuevos Medios) 

** 
Paul Bley, Evan Parker y Barre 

Phillips, que habían graba­
do dos años antes Time Wi/1 
Tell, también para ECM, se 
echaron al monte en abril de 
1996, hasta el monasterio de 
Sankt Gerold, frecuente lugar 
de grabación del sello. En las 
hermosas montañas de Aus­
tria, los tres músicos debieron 
contagiarse del espíritu musi­
cal de los miembros de la fa­
milia Trapisonda. En resultado 
es una vulgarización de su pro­
pia música, sin alma ni cuerpo, 
una tediosa parodia de sus in­
discutibles logros de otras oca­
siones. Doce interpretaciones 
(Variation 1 a 12) congruentes 
con el eslogan de la compañía 
discográfica: son menos her­
mosas que el silencio. No creo 
que la chispa de la vida sea lo 
mismo que la alegría de vivir, y 
no creo que la introspección, 
la meditación y la abstracción 
sean las claves de este aburri­
do disco. 

J.F.Troyano 
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