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

Ester Andújar: 
Tristeza de amar 

Ester Andújar (voc), Albert Sanz 
(p), Pere Loewe (b), Esteve Pi 

(bat), Ximo Tébar (g 1-4), Joan 
Soler (g- 3), Carlos Martín (tb). 

Valencia, junio de 1998 
Omix Records 02005-2 

(Nuevos Medios) 
tttt 

Levedad: una palabra que 
puede generar algún malen­

tendido. No es lo mismo que 
ligereza, que supone descuido 
y falta de compromiso. Leve­
dad, en cambio, es un elogio 
musical, y más específicamen­
te jazzístico. Ester Andújar fra­
sea con levedad, desde una 
voz bien proporcionada, de re­
gistro medido y sensatamente 
alejada de toda sobreactua­
ción. A veces recuerd~ a Annie 
Ross, la del trío del voca/ese, 
pero no es esta una referencia 
definitiva, ya que esta valencia­
na nacida en 1976 logra a los 
22 años (la edad que tenía 
cuando grabó, este, su primer 
CD) modelar un estilo, una 
cierta manera de cantar jazz. Es 
una manera encantadora y dis­
tendida, con más sensualidad 
que pathos y con más scat que 
palabras. Andújar no cuenta 
historias. Crea, en cambio, at­
mósferas intimistas con una 
voz que parece aspirar los soni­
dos, como si cantara hacia 
adentro. Se arriesga en las in­
flexiones de la armonía y hace 
equilibro en los vaivenes del 
ritmo, con un tempo muy ajus­
tado, en complicidad con sus 
sólidos acompañantes. Nunca 
pierde una cierta idea de uni­
dad, de música grabada de 
una sola toma, como definía 
Cortázar su propia literatura. Y 
la chica logra esto sin aferrarse 
a un criterio demasiado rígido 
de repertorio. Andújar va del 
afilado Acid Changes de Ximo 
Tébar a standards tan conoci­
dos como bien revisitados: My 
One and only Lave, con Ximo 

dando un pie armónico lleno 
de sutilezas, y /'m O/d Fashio­
ned. También hay dos origina­
les del pianista Sanz, uno de 
cuño monkiano en el que la 
cantante cumple con solvencia 
el derrotero angular de la me­
lodía. Obviamente, no falta la 
bossa, que para la generación 
de Andújar es tanto Joao como 
Bebel. Es decir: clásico y nuevo 
a la vez. Gent/e Rain, Chega de 
saudade -que para los jazzmen 
fue y será No More Blues- y el 
tema que da título al disco re­
miten a la subdivisión rítmica 
de Brasil, sin que esto suponga 
alejarse ni un centímetro del 
jazz. Pero si hubiera que elegir 
un corte por encima de los de­
más, este escriba se quedaría 
con lf I Were a Bel/. ¿Por qué ra­
zón? Quizá porque es ahí don­
de Andújar cifra la clave de su 
prometedor arte vocal: partir 
de una referencia netamente 
instrumental -en este caso, 
una grabación del primer quin­
teto de Miles Davis, con el pia­
no de Red Garland haciendo 
de carillón- para luego cantar 
con la levedad de una pluma, 
más allá de las palabras. 

Sergio A. Pujol 

Franck Avitabile: 
Bensha Swing 

Franck Avitabile (p ), Rémi Vignolo 
(b ), Dré Pallemaerts (bat). 

París, mayo de 2002 
Dreyfus Jazz 36639-2 

(Nuevos Medios) 

*** 
El pianista Franck Avitabile, 

miembro de la última gene­
ración de jazzmen franceses, 
cursó sus estudios musicales en 
Lyon, de donde, si no natural, 
fue residente hasta 1995. En 
1996 llega a París, tras una bre­
ve estancia formativa en los 
EE.UU., y comienza su carrera 
como músico de jazz bajo los 
auspicios de Michel Petrucciani 
y la inspiración de Bud Powell, 
cuyas referencias interpretati­
vas son numerosas en este tra­
bajo. Tuvimos oportunidad de 
oírlo en San Sebastián, en 
1999, y Granada, en 2000. Por 
aquellas fechas (tan cercanas), 
contaba sólo con un disco a su 
nombre, Lumieres, editado 
también por Dreyfus y gracias 

al apoyo de Michel Petrucciani. 
Bensha Swing es su cuarto dis­
co, tras el citado Lumieres, Right 
Time, grabado en 2001, e In 
Tradition, grabado sólo dos me­
ses antes que éste. Contiene 
doce temas, siete de los cuales 
son composiciones propias. 
Tras su primera escucha, mi im­
presión fue que le falta un poco 
de sal; tras la segunda, que Avi­
tabile toca muy correctamente 
su instrumento; y tras la terce­
ra, que se trata de un buen pia­
nista, pero el disco suena un 
poco soso. Ahí continúo. 

José F. Troyano 

Reedición 

Joey Baron, Tim Beme & 
Hank Roberts: 

Miniature 
nm Berne (sa), Hank Roberts 
(chelo, voc, elect), Joey Baron 

(bat, elect) 
Nueva York, marzo de 1988 

W&W/JMT Edition 919 022-2 
(Diverdi) 

** 
La reedición del catálogo JMT 

permite valorar cuanto hubo 
de aportación real de la visión 
del productor alemán al jazz 
del momento, a la par que ob­
servar cuántos de aquellos en­
tonces valiosos discos muestran 
la mella del tiempo. Miniature 
reunía a tres de las figuras des­
collantes: el renegado Tim Ber­
ne, todavía en su período Co­
lumbia, y Hank Roberts y Joey 
Baron, provenientes del valor 
seguro del grupo de Bill Frisell, 
en aquellos momentos en ple­
na expansión. Su primer disco 
como trío es un producto de la 
época en su deseo de experi­
mentar con distintos lenguajes 
de manera muy libre y algo in­
genua ( de ahí proviene la pe­
queña porción de su atractivo), 
inclinación a presentar temas 

enrevesados más que comple­
jos y una accidentada interac­
ción grupal. Es en los temas 
más melódicos donde el grupo 
actúa a una, consecuencia de 
una tregua sonora en la que 
apagan su tendencia a aplicar 
efectos electrónicos, capricho­
sos y vagos en muchos casos, o 
irse a pasajes enmarañados. 
Errático, sin una genuina inte­
gración de voces y con la elec­
trónica mostrando la fecha de 
caducidad, Miniature resulta 
descorazonador una vez que 
cortes como el que abre y el 
que cierra el disco dan enten­
der que el grupo puede enten­
derse a un nivel superior. 

Angel Gómez Aparicio 

Beirach-Huebner-Mraz: 
Round about Monteverdi 

Richie Beirach (p), Gregor Hueb­
ner (vln), George Mraz (b). 
Alemania, octubre de 2002 

ACT 9412-2 
(Karonte) 

**** 
Continúan las prestaciones 

del trío Beirach-Huebner­
Mraz para el sello alemán ACT 
en lo que constituye una de las 
más conseguidas colaboracio­
nes de todos los implicados. 
Tercer Round about ... de la se­
rie, fructífera e inspirada hasta 
la fecha, que se destaca de los 
dos anteriores por bucear más 
profundo en la indagación te­
mática y se aleja del siglo XX 
para hallar sus fuentes en 
J.S.Bach, coetáneos y anterio­
res como Pergolesi, Gesualdo, 
Palestrina, Schutz y, especial­
mente, Monteverdi. En las an­
típodas de la mecanografía 
pianística de Jacques Loussier o 
cucadas como "50 por 15 pre­
senta Grandes Clásicos en Cla­
ve de Jazz", Beirach y sus aso­
ciados son capaces de salvarse 
de manierismos y exquisiteces 
perturbadoras. Primero han 
hecho una selección educada e 
ingeniosa de motivos y arias 
del primer Barroco italiano. A 
continuación, han trabajado 
con ellos para concentrar su 
belleza en un calculado esfuer­
zo por resaltar sus aspectos 
melódicos, lectura ortodoxa 
incluida (Responsorium del Sá­
bado Santo, con los arcos de 
Huebner y Mraz). Finalmente, 

han reducido el repertorio a 
trece temas que ~on un curioso 
híbrido. Recogen ecos de anta­
ño y los reconducen al lengua­
je del jazz con desenfado y 
desvergüenza, con un recurso 
tan común como doblar el 
tempo. Pero cuando la cortini­
lla barroca se diluye para mos­
trar el swing de los músicos, el 
nivel mejora, Beirach vuelve a 
ser Evans sin remilgos, Hueb­
ner frasea con autoridad y niti­
dez, eludiendo adornos, Mraz 
(veterano que está fenomenal 
en el tema en solitario Fantasy 
on Fifí Mi, Absalon) es el acom­
pañante más fino que un gru­
po como el presente podría as­
pirar a tener. Y ya que he men­
cionado la dulce tiranía de 
Evans sobre la música de Richie 
Beirach debo, por mera justi­
cia, concederle a Beirach una 
mejor comprensión de la músi­
ca dicha culta y sus posibilida­
des en la improvisación que la 
mostrada por Bill Evans, por 
ejemplo en su infame colabo­
ración con Claus Ogerman Es­
cribo este nombre y un escalo­
frío me recorre. Palabra. 

Edward Fuente 

Bik Bent Braam: 
Caes Bonsai 

Michiel Braam (p, líder), Eric Boe­
ren (cnt), Joost Buis (tb), Joop van 

Erven (bat infantil), Peter Haex 
(tuba), Jan Willem van der Ham 
(sa, fagot), Wilber de Joode (b), 
Frank Nielander (sb, fagot), Bart 

van der Putten (sa, el), Hans Spar­
la (tb ), Frans Vermeerssen (st), An­
gelo Verploegen (tp ), Patrick Va-

trian (tuba). 
Holanda, mayo y junio 2002 

BBB 2-2 

**** 
Mi indisimulado entusiasmo 

con los discos en combo 
de Michiel Braam (Second Cool­
book, Monk Materials, Colors) 
no es incompatible con un de­
finido placer por la publicación 
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intermitente de los discos de su 
big band a la holandesa 
(Howdy, Het XYZ, Zwart Wit y 
13). Braam como compositor, 
arreglista y líder de big band 
continúa la dirección de Willem 
Breuker en la ardua labor de 
hallar una justa armonía entre 
sus partituras y la fuerza de sus 
solistas, entre los que, por 
aquello de la abundancia de 
improvisadores en los Países 
Bajos, Braam puede disfrutar 
de un racimo de elocuentes 
instrumentistas. Los temas lle­
van todos una sola palabra co­
mo título y sugieren la natura­
leza de juego de rol del méto­
do braamiano. Make, el quinto, 
es una polifonía de metales; Or­
der, el sexto, es un blues con un 
sentimiento "pesante", This es 
un bolero con Hans Sparla co­
mo crooner, Today es la rara y 
extensa -16 minutos- incursión 
en el bebop de Eric Boeren y 
Frank Nielander, capitaneando 
una tropa enardecida de meta­
les y lengüetas. Catorce son las 
piezas que conjuga Goes Bon­
sai, de un total de veintiséis que 
en origen había trabajado el 
grupo. La experiencia renueva 
el sentido de maravilla acústica 
que el estilo directo del pianista 
extrae sin esfuerzo aparente de 
sus colegas. Aún implicado en 
la línea que alumbró su trabajo 
anterior, 13, Goes Bonsai tiene 
un conjunto más redondo de 
temas, apoyándose al comple­
to en material propio, aunque 
es cierto que el disco se cierra 
con un inexorable pastiche del 
alegre militarismo de john Phi­
lip Sousa y los toques de swing 
a la Fletcher Henderson se ha­
cen presentes en varios pasajes. 
Música para big band y tam­
bién contra ella, con una ten­
sión casi permanente entre 
equipo e individuos, con dos 
grados más de oscuridad y ma­
durez. Otro eslabón de una 
evolución sólida y seria. 

E. Fuente 

Reediclón 

Anthony Braxton: 
Tria and Duet 

Anthony Braxton (sa, el, cl-cb, 
campanas, bat-b), Leo Smith (tp, 
fisc, tp-bolsillo, perc), Richard Tei­
telbaum (tecl, perc), Dave Holland 

(b). 
Toronto, octubre de 1974 

Sackville 3007-2 

*** 
Dos formatos distintos, dos 

caras distintas de un dis­
curso artístico. El multiinstru­
mentista Anthony Braxton nos 
ofrece en este álbum dos par­
celas diversas (que no diver-

46/Cuadernos de Jazz 

gentes) sobre su forma de en­
tender la música. En la prime­
ra, una composición propia en 
la que conviven jazz, electróni­
ca y música contemporánea. 
Acompañado por Leo Smith 
(todavía no se había añadido el 
prefijo Wadada) y el músico de 
electrónica Richard Teitel­
baum, Braxton ofrece un 
muestrario de notas sostenidas 
combinadas con diálogos 
abruptos entre los tres músicos 
(incluidas las tonalidades infec­
ciosas aportadas por Teitel­
baum), aunque con algún que 
otro pasaje disperso. Tras esto, 
de regreso a la tradición: en 
formato dúo y junto al contra­
bajista Dave Holland, Braxton 
se dedica a repasar tres stan­
dards sin salirse de la fidelidad 
a su particular concepción del 
mainstream aunque, eso sí, 
desde ópticas complementa­
rias. Si en The Song Is You hace 
una lectura más descriptiva y, 
si se quiere, respetuosa, su vi­
sión de Embraceab/e You está 
atravesada por su interpreta­
ción heterodoxa al saxo alto y 
una, en general, concepción 
más abstracta del original, del 
que ofrece una brillante relec­
tura. A medio camino de am­
bos, You Go to My Head, y en 
los tres, la presencia de un Ho­
lland sobrio y elegante. 

Pablo G. Manchón 

Reediclón 

lina Brooks: 
The Waitings Game 

Tina Brooks (st), Johnny Coles 
(tp), Kenny Drew (p), Wilbur Ware 

(b), Philly Joe Jones (bat). 
Nueva Jersey, marzo de 1961 

Blue Note 5405 36-2 / Connois­
seur Serie 

(Emi-Odeón) 

**** 
Brooks grabó cuatro sesiones 

para Blue Note y tres fueron 
comercializadas: Minor Move, 
1958; True Blue, 1960 y Back to 
the Tracks, del mismo año. Son 
tres discos magníficos y uno de 
ellos, True Blue, está considera­
do como un emblema del jazz 
de la época, junto a Open Seso­
me de Freddie Hubbard, con el 
que comparte front fine. La 
cuarta y última sesión, grabada 
en 1961 -una joya descataloga-

da desde hace años- sólo había 
sido editada por Mosaic en un 
cofre monográfico y en vinilo 
(en Japón en CD en 2001 ). La 
exclusión comercial se debió, 
en su momento, a que el resul­
tado sonoro -en el aspecto téc­
nico- no gustó ni al ingeniero 
Van Gelder ni a Duke Pearson, 
entonces asesor artístico del se­
llo. Quizá hoy haya sido "lim­
piado", lo cierto es que en este 
sentido no se advierten diferen­
cias con los otros tres discos. La 
música, entendida como re­
pertorio, es quizá menos com­
pacta que en los casos anterio­
res, pero se trata de un disco 
excelente, que presenta intac­
to el espíritu bluesy que carac­
terizaba a este jazzman y el 
empuje de un swing consisten­
te y sin filtraciones. La sección 
rítmica se resiente del estilo ele­
mental de Kenny Drew y de un 
Philly joe jones extrañamente 
parecido a Blakey, es decir, re­
traído estilísticamente. Lo que 
ocurre "adelante" hace que es­
tas dudas sean triviales: Brooks 
siempre impresiona por la ver­
dad que ocultan sus frases, por 
la capacidad de convertir un 
entrelazamiento convencional 
en un discurso pleno y satisfac­
torio (una conversión en la que 
Dexter Gordon era un maes­
tro). Además, por su sonido re­
conocible; un oído no demasia­
do fino puede recordarlo des­
pués de haberlo oído un par de 
veces. Los otros tres discos con­
taban con el concurso de los 
trompetistas Freddie Hubbard, 
Lee Morgan y Blue Mitchell. 
Aquí, johnny Coles cambia el 
rumbo de la "otra voz" no re­
nunciando a su lirismo, a esas 
frases construidas sobre dudas 
y vacilaciones a partir de un so­
nido tenue, que en manos de 
otro serían elementos de un 
fiasco y en las suyas son pura 
poesía. La presencia de Coles 
ayuda a que este disco esté a la 
misma altura de los otros tres, 
formando así un cuerpo com­
pacto. Un gran disco. Muy re­
comendable para los que olvi­
daron que el jazz proviene de la 
calle, de los arrabales olvidados 
del mundo rico y dominante. 
Tina Brooks nació en 1932 y 
murió en 1974; su actividad ar­
tística había terminado diez 
años antes. 

Carlos Sampayo 

Reediclón 

Donald Byrd & Doug 
Watkins: 

The Transition Sessions 
Dona Id Byrd, Joe Gordon (tp ), 

Hank Mobley (st), Horace Silver, 
Ray Santini, Duke Jordan (p), 

Kenny Burell (g), Doug Watkins 
(b), Art Blakey, Jim Zitano, Art 

Taylor (bat). 
Boston, diciembre de 1955 y ma­
yo de 1956; Nueva York, diciem­

bre de 19S6 
Blue Note 540528-2 / Connois­

seur Series (2 CDs) 
(Emi-Odeón) 

**** 
Buena parte de los elemen­

tos que configuraron la cor­
ta vida del sello Transition tie­
nen esa apariencia de fetiche 
culto que tan propia es a la vi­
da de su ciudad natal, tanto 
añoran los nostálgicos y tan 
grata es para quienes pensa­
mos que el frasco hace al per­
fume. La fundación del sello 
tuvo lugar un día indetermina­
do de 1954 ó 1955, en Bos­
ton. Su fundador, Tom Wilson, 
puso en la empresa el cariño y 
los cuidados de un orfebre, si­
guiendo rrn;ildes ya en uso por 
sellos como Blue Note y antici­
pando los de otros como Im­
pulse!. Su propósito era editar 
música clfüica, jazz, folk y a 
cantantes de cabaret. La pri­
mera grabación del sello data 
del 2 de mayo de 1955. La his­
toria acabó tres años después, 
en marzo de 1958, con la ven­
ta a Blue Note del material 
grabado, parte del cual fue 
editado por primera vez a 
nombre del sello comprador. 
Aunque procedentes ambos 
de Detroit y llegados a Nueva 
York en 1954, no sería hasta fi­
nales de 1955, con la entrada 
de Donald Byrd en los jazz 
Messengers tras la salida de 
Kenny Dorham, cuando Doug 
Watkins y Donald Byrd se en­
contraron como músicos de 
jazz. Este cedé doble contiene 
tres sesiones originales que se 
corresponden con tres elepés 
del sello Transition, dos a nom­
bre de Donald Byrd, Byrd's Eye 
View y Byrd Blows on Beacon 
Hi/1, y uno a nombre de Doug 
Watkins, Watkins at Large, con 
el añadido de un tema editado 
en Jazz in Transition. En el pri­
mero de los señalados, la for-

mación es la de los jazz Mes­
sengers de la misma fecha, 
más el trompetista joe Gordon 
en cuatro temas de los seis que 
componen la sesión. La segun­
da sesión (y segundo elepé) es­
tá grabada donde indica el tí­
tulo, con dos notables musicos 
del Boston de la época, el pia­
nista Ray Santini y el baterista 
jim Zitano. La tercera sesión, 
grabada probablemente en 
Nueva York, se corresponde 
con el primer disco a nombre 
del contrabajista, que contaba 
entonces veintidós años. Fue­
ron tiempos que idealizamos 
quienes no padecimos, en los 
que una dama blanca tenía 
una probabilidad razonable de 
conseguir asiento en el trans­
porte colectivo. Más improba­
ble era que una dama negra 
tuviese asiento en cualquier 
parte. La furia de los excluidos 
les dio una voz que nunca ha 
vuelto a sonar tan auténtica. 

J. F. Troyano 

Carlberg/Kamuguchi/ 
Weinstein: 

Prelude 
Frank Carlberg (p), Masa Kamugu­

chi (b), Jimmy Weinstein (bat). 
Nueva York, mayo de 2001 

Splasc(H) 839-2 
(Atolón Miukis) 

*** 
f'Ye/ude es un disco de lideraz­
,-go compartido, aunque ya 
desde el comienzo se aprecian 
los valores básicos que van a 
predominar en el encuentro: 
por un lado la enérgica y nove­
dosa interpretación, y reelectu­
ra, del universo Monk por par­
te del pianista finlandés Frank 
Carlberg y, por otro, las acerta­
das creaciones del baterista 
Jimmy Weinstein (de la escuela 
moderna bajo la influencia de 
Paul Motian) con desarrollos 
tempestuosos en algunos ca­
sos, donde predomina el gol­
petéo seco en los tambores y 
una buena interpretación en 
los platos, tratados según el 
contexto con dulzura o agresi­
vidad. Algunas de estas crea­
ciones delimitan esta obra co­
ral en el inicio (Prelude), el eje 
central (lnterlude) y el cierre 
(Postlude), lo que da la sensa­
ción de estar oyendo una com­
pletud en forma de suite. 
Aunque Prelude está plagado de 
composiciones de Carlberg y 
Weinstein, los dos temas más 
largos y de mayor concentra­
ción grupal son de Thelonious 
Monk, donde hacen un trata­
miento de la obra del pianista 
( desde el propio piano de Carl­
berg, pero también desde to­
dos los planos del trío) sorpren-
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dente, donde priman la libertad 
tonal y las rupturas rítmicas. El 
pianista se reconoce y adscribe 
a la escuela de Herbie Nichols 
aunque en lo tocante al trata'. 
miento de las armonías, hablar 
de Nichols y Monk es un poco 
"monta tanto, tanto Monk". 
Dentro de este contexto el bajo 
se suma para cumplir y dejar al­
gunos detalles de su solidez en 
el acompañamiento (por cierto, 
en todas las referencias consul­
ta~as el bajista Masa Kamugu­
ch1, aparece como Kamaguchi). 

DVD 

Popa Chubby: 
The Oficial Popa Chubby 

DVD 
(Discmedi) 

*** 
Veamos, este DVD es alta­

mente corrosivo. Como co­
mentarista de la jugada me 
~ea, en un simpático aunque 
incomodo esfuerzo por descri­
birles las sensaciones que uno 
experimenta ante un nuevo ca-

Fernando Bezos so de Dr. Jeckyll y Mr.Hyde. Les 

Change of lime: 
Change of Time 

Russ Lossing (p ), Adam Koller (ss, 
st, cl-b), John Herbert (b). 

Nueva Jersey, mayo de 1998 
Omnitone 15102-2 

(Galileo MC) 

**** 
Seguidor de 1~ larga tradición 

de 1nteracc1on entre jazz y 
música académica, el proyecto 
Change oflime debuta con un 
disco homónimo que toma co­
mo referente a uno de los com­
positores europeos más desta­
cados del siglo pasado: Béla 
Bartók. El trío se dedica a extra­
er una interpretación diferen­
ciada a partir de la inspiración 
obtenida de unas composicio­
nes pertenecientes a las piezas 
para piano agrupadas bajo el 
nombre de Mikrokosmos por el 
compositor húngaro. El mérito 
c?nsiste en, a partir de estos pa­
rametros, crear un atractivo 
contexto de corte decidida­
mente tristaniano en el que pri­
man los pasajes oscuros y abs­
trac~os. El asunto se construye a 
partir de una idea unitaria se­
gún la cual cada uno de los 
componentes del trío se dedica 
a un ejercicio mutuo de emula­
ción a partir del que construyen 
capas paralelas con matices di­
ferenciados ( esto es más evi­
dente en Nodo/ o Symmetrics 
(1)). A partir de esto, la música 
está salpicada de matices mini­
malistas Uava), ejemplos de elu­
cidación conjunta de resultados 
perdurables (Kidsong) o espa­
cios para el solismo por separa­
do con la misma materia prima 
(las tres versiones en solitario de 
Ce/Is). Jazz impresionista. 

contaré ahora la historia de 
Ted Horowitz, el hombre que 
se esconde bajo el lírico nom­
bre de Popa Chubby. En reali­
dad no hará falta contarles na­
da porque Ted Horowitz o Po­
pa Chubby, Jeckyll o Hyde, se 
cuentan solos; con ver este 
DVD se aprenden dos cosas 
oportunas: que un músico· no 
es el espectáculo de luces de 
neón y amplificadores Marshall 
que quiere vender la mercado­
tecnia sino una figura mucho 
m~s flexible y empresarial, al­
guien con cerebro para vender 
discos de blues cuando no los 
compra nadie. Chubby, afinca­
do en la ciudad de Nueva York 
pasa por ser uno de los último~ 
fenómenos nov1s1mos del 
blues. Se mete la mano y de su 
saco creativo se obtiene un 
blues exagerado pero a veces 
interesante por mezclarlo, con 
mayores penas que glorias, 
con otras músicas de la cultura 
urbana con acento de rap y es­
tética hip hop. A pesar de un 
desabrido mal gusto en algu­
nos temas, le defiendo hasta la 
extenuación. Chubby, desde la 
humildad que le caracteriza y 
pese a sus ciento y pico kilos de 
masa corporal, es un inteligen­
te renovador ilustrado del gé­
nero y un cruzado de la causa: 
imagínense lo que debe signifi­
car para un autor de blues vivir 
y tra,bajar en Nueva York hoy 
en d1a. Por eso Chubby mira el 
viejo blues como restaurado 
desde el rock. Por otro lado 
debemos señalar que Chubby 
ha editado discos en los que da 
la oportunidad de lanzamiento 
a músicos del género menos 
conocidos, artistas que traba­
jan desde el lamento urbano 
del blues y desde el paro y la 
marginación discográfica. Por 

P. G. Manchón todo ello se ha editado un DVD 

Changc of Time 

que recoge 105 minutos de vi­
deos oficiales, temas en direc­
to, . imágenes de backstage y 
entrevistas. Si conocen a este 
hombre y disfrutan con alguno 
de sus trabajos háganse con 
esta pieza de orfebrería urba­
na; si le conocen y les disgusta 
la figura colosal grasienta de 
Chubby aléjense pronto por-

que puede que empiece a gus­
tarles. Al margen: como DVD 
viene lleno de cosas interesan­
tes y reinterpretaciones de Bob 
Dylan, Willie Dixon, el Wild 
Thing de Chip Taylor o el Purple 
Haze de Hendrix. 

Miguel Garrido 

Reedición 
Cold Sweat: 

Playsj.B. 
Craig Harris (tb, voc, dir), Eddie J. 
Allen (tp), Kenny Rogers (sa, ss), 
Booker T. Williams (st), Clyde Cri-

ner (tecl), Brandon Ross, Fred 
Wells (g), Alonzo Gardner (b­

elect), Damon Mendes (bat), Kwe­
yao Agyapon (perc) + David Mu- · 
rray (st), Arthur Blythe (sa), Olu 

Dara (cnt), Sekou Sundiata (voc), 
Kenyatte Abdur-Rahman (perc). 
Nueva York, noviembre de 1988 
W&W/JMT Edition 919 025 2 

(Diverdi) 

*** 
La carrera del trombonista 

Craig Harris fue muy callada 
durante la pasada década y lo 
sigue siendo en .esta. Muy alto 
apuntaba sin embargo en la de 
los ochenta con su asociación 
al ala vanguardo-africanista de 
músicos como David Murray o 
James Newton. Los testimonios 
grabados, por ejemplo dentro 
de la big band de Murray, 
muestran que Harris sigue sien­
do un solista inventivo, de gran 
capacidad comunicativa y de 
gran destreza técnica pero que 
sencillamente ha caído fuera 
del favor de los sellos. 
Cold Sweat fue la banda que 
Harris dedicó a homenajear al 
so~I en lo que era una amplia­
c1on de sus planteamientos en 
Blackout in the Square Root of 
Soul (también JMT). En sus dos 
álbumes, Cold Sweat homena­
jeó a dos facetas muy distintas; 
a James Brown en Plays /.B., y a 
las baladas en el inferior 4Play. 
Su formidable pegada, de pé­
trea rítmica y vientos calientes 
domina totalmente el primer~ 
de e_llos con versiones que 
mantienen el empuje de los ori­
ginales (aún añadiendo planos 
en sus bien buscados arreglos) 
y con un equipo instrumental 
reforzado por las voces de Da­
vid Murray, Arthur Blythe y Olu 
Dara en disposición ardiente. 
Menos convincentes resultan 
los temas lentos en los que la 
elocuencia del trombón de Ha­
rris gana ( como en Please, P/ea­
s~, Please), pero no así arreglos 
rn teclados. La fuerza imparable 
de la banda convierte sin em­
bargo Plays J. B. en una fiesta 
para todo converso al padrino 
del soul. 

A. Gómez Aparicio 

@ 
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Shemekia Copeland: 
Talking to Strangers 

Shemekia Copeland (voc), Dr. 
John (p, org), Arthur Neilson, 

Hugh McCracken (g), David Ba­
rard, Jason Langley (b ), Her man 

Ernest (bat) ... 
2002 

All igator 4887-2 
(Discmedi) 

** 
Shemekia Copeland arrastra 

en su bien timbrada y po­
tente voz toda una tradición 
ya centenaria que comienza 
en los espirituales, pasa por el 
blues, sigue con el rhythm & 
blues, el soul y acaba en el 
funky. En cierta manera, She­
mekia sintetiza todo ello en 
una amalgama que segura­
mente acaba vendiendo bien 
(algo parecido a lo que hizo en 
los setenta Tina Turner, deri­
vando en lo comercial). En su­
ma, música negra popular. La 
presencia de Dr. John es bas­
tante discreta exceptuando el 
tema The Push I Need, donde 
su piano y voz pasan a un pri­
mer plano. Si esto es una sec­
ción de blues, hay que decir 
que quizás tan solo Ka-Ching y 
Happy Valentine's Doy lo sean, 
redimiendo y justificando (so­
bradamente) para mi su pre­
sencia en estas líneas. 

Nacho Ménsua 

Reedición 

Chick Corea: 
The Complete "Is" Sessions 
Chick Corea (p), Woody Shaw 
(tp), Hubert Laws (fl), Bennie 

Maupin (si), Dave Holland (b), 
Jack DeJohnette, Horace Arnold 

(bat). 
Nueva York, mayo de 1969 

Blue Note 540532-2 / Connois­
seur Serie (2 CDs) 

(Emi-Odeón) 

**** 
Su llegada a Nueva York pro­

cedente de Boston en 1962 
supuso para Chick Corea el 
alistamiento en las filas del jazz 
afrocubano, como pianista de 
grupos liderados por Mongo 
Santamaría, · Willie Bobo, 
Sonny Stitt (con quien graba 
Stitt Goes Latin), Hubert Laws y 
Herbie Mann. Las grabaciones 
para Blue Note con Blue Mit­
chell le liberaron de la etiqueta 
latino-afro-cubana, mucho 
menos sintética, y por ello más 
difícil de llevar, que la del cues­
tionario de entrada en la me­
trópoli sobre el color de piel. 
Siendo ya pianista de hard 
bop, grabó el 1 de diciembre 
de 1966 el primer disco a su 
nombre: Tones for Joan 's Bones, 
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editado por Vortex, con Wo­
ody Shaw a la trompeta, que 
también participa en estas se­
siones de tres años después. 
Entre aquel primer disco y es­
tas grabaciones, tuvo lugar el 
encuentro con Miles Davis y la 
grabación de lo que para mí 
continúa siendo lo mejor de su 
carrera como líder: la música 
grabada en marzo de 1968 y 
editada en Now He Sings, Now 
He Sobs (SS 18039) y como 
parte de Circling in (BN-LA472-
H2), con Miroslav Vitous y un 
pletórico Roy Haynes. A la 
marcha de Tony Williams y 
Ron Carter del grupo estable 
de Miles Davis, siguió la entra­
da de jack Dejohnette y Dave 
Holland. Chick Corea, jack De­
johnette y Dave Holland, vein­
teañeros entonces, sintoniza­
ron rápidamente. El resultado 
de esa intensa sintonía y de la 
exultante juventud de los tres 
músicos se publicó en dos ele­
pés (Is y Sundance), que con el 
añadido de las tomas alternas 
componen esta edición. La 
fuerza de esta música contras­
ta con la sutileza de la grabada 
catorce meses antes en com­
pañía de Miroslav Vitous y Roy 
Haynes. De toda esta energía, 
desatada con generosidad, de­
rivan las virtudes y defectos de 
The Complete "Is " Sessions. Una 
vez más acudo al tópico: un 
momento irrepetible en la his­
toria del jazz, que hoy nos sor­
prende por su vitalidad. 

j. F. Troyano 

James Cotton: 
35 Anniversary Jam 

James Coitan (arm), Mike Wi­
lliams (g), David Maxwell (p), No­

el Nean (b ), Per Hanson (bat). 
2001 

Telarc Blues 83550-2 
(Antar) 

**** 
El "rey de la armónica" vuelve 

de nuevo a la ca rga. james 
Cotton y su banda han graba­
do este disco en forma de jam 
acompañados por una serie de 
invitados que colaboran gus­
tosa, incondicional y entusias­
ticamente con el que es, con 
toda probabilidad y a pesar de 
la enfermedad que le impide 
cantar pero no soplar su ins­
trumento con la misma viveza 

de siempre, el mejor armoni­
cista de blues vivo. 
Koko Taylor, Maria Muldaur y 
Shemekia Copeland en la par­
te femenina, y Kenny Neal, 
Lucky Peterson, jimmy Vaug­
han, Tab Benoit, Kim Wilson, 
Bobby Rush, G.E Smith, Ron­
nie Hawkins y Sly johnson en 
la masculina, no son meros 
comparsas sino que colaboran 
eficazmente a que el disco rue­
de como una bola cuesta aba­
jo. Temas de siempre, como 
Don 't Start Me Talking, Roket 
88 o Blues for the Hook dedica­
do a john Lee Hooker, no son 
ajenos a esta feliz y brillante 
celebración del blues. 
El deseo que expreso desde es­
tas líneas es que este disco no 
suponga la despedida de este 
genial armonicista que ha 
marcado un hito en la historia 
de esta música ¡Larga vida, ja­
mes Cotton! 

N. Ménsua 

Stefano di Battista: 
'Round about Roma 

Stefano di Battista (sa, ss), Or­
questa sinfónica Les Archets de 

Paris, Vince Mendoza (dir). 
París, junio de 2002 
Blue Note 542406-2 

(Emi-Odeón) 

** 
No se trata exactamente de 

un disco de solista con 
cuerdas. No hay aquí la inge­
nuidad que pudo haber empu­
jado a Charlie Parker a arropar­
se con violines, pensando que 
a las baladas no les basta con 
un sonido descarnado. O a Art 
Pepper (una de las referencias 
de di Battista), en un ataque de 
manía de grandeza. No, aquí 
hay una operación de redon­
deo del "producto" después de 
dos muy buenos discos de jazz 
sanguíneo (A Prima Vista, 1998 
y Stefano Di Battista, 2001, am­
bos de Blue Note): solista bri­
llante y cuerdas. Quizá haya 
habido un error de cálculo y la 
presentación sea prematura. 
Dos elementos diferencian este 
disco de otros, recientes, de si­
milar factura e intención (co­
mo el de Roy Hargrove con 
cuerdas): la temática italiana, 
evocativa, muy meditada y 
bien distribuida, y los arreglos 
de Vince Mendoza, un profe-

_'A:.,,,1, .. 1,,,.,,/',l:-.... 
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sional certero en su buen gus­
to. La que se presenta aquí es 
una música irreprochable, más 
por la indiferencia que pueda 
generar -y el olvido subsecuen­
te- que por la novedad de su 
propuesta . En resumen, un dis­
co ideal para ambientes de lu­
jo, entendámonos, un tapiz so­
noro más o menos suntuoso 
con que completar la decora­
ción de la morada del profesio­
nal liberal o del empresario to­
davía joven y con perspectivas 
de crecimiento. 

C. Sampayo 

Arme Ducros: 
Clase Your Eyes 

Anne Ducros (voc), Benoit de 
Mesmay (p, tecl), Sal LaRocca (b), 

Bruno Castellucci (bat), Toots 
Thieleman:s (arm), Sarah Morrow 
(tb), Benoit Fromanger (fl), Olivier 
Louvel (g), Minino Garai, Joel Gra-

re (perc) ... 
Paris, mayo de 2002 
Dreyfus Jau 36641-2 

(Nuevos Medios) 

*** 
Este disco es una sorpresa 

muy grata; en un primer vis­
tazo, parece otro de esos tan­
tos proyectos en los que una 
cantante, que puede ser más o 
menos buena, con arreglos 
adocenados y una producción 
impecable, la emprende con 
un repertorio formado por 
standards clásicos y temas pop 
que aspiran a ese estatus. Y es 
exactamente eso: sólo que los 
arreglos se deslizan siempre 
dentro de los límites del buen 
gusto y la calidad, el sonido es 
discreto y no cae en los énfasis 
típicos de la batería ( como pa­
ra que suene bien en el coche 
o en un bar, un vicio muy co­
mún en ciertas producciones 
smooth norteamericanas) y 
Anne Ducros es dueña de una 
voz excepcional y, especial­
mente, de una expresividad 
versátil, madura y afiatada. En­
tonces, lentamente, todos los 
temores van cayendo y este 
disco invita directamente al 
disfrute. El repertorio es un po­
co obvio, con temas que ya 
son insignia clásica de toda 
cantante que se precie (como 
el ya cansador Late/y, de Stevie 
Wonder, aquí en una versión 
muy bien cantada pero, por 
desgracia, con la invasiva ar-

mónica de Toots Thielemans), 
Blackbird de The Beatles, que 
ya en su momento resignificó 
Brad Mehldau como standard 
de jazz y que en esta ocasión 
recibe un ·tratamiento entre 
percusivo y tropical que recuer­
da mucho a los arreglos de 
Cassandra Wilson y que viene 
con un scat de la Ducros muy 
defendible. Hay también stan­
dards tradicionales y más ejem­
plos pop de lvan Lins y Christi­
ne McVie. No todos los mo­
mentos del disco son memora­
bles, por otra parte, y quizá lo 
más criticable sea, finalmente, 
el repertorio, con predominan­
cia absoluta de canciones can­
tadas en inglés en lo que pare­
ce una movida de mercadotec­
nia. justamente, lo mejor, la 
canción en la que Anne Ducros 
se mueve con la familiaridad de 
los objetos queridos y recupe­
rados y donde las inflexiones 
jazz subyacen a una interpreta­
ción magnífica de la canción 
en sí, es L 'eau a la bouche, del 
genial Serge Gainsbourg. 

Eduardo Hojman 

Reedición 

Duke Ellington: 
At the Hurricane 

Ray Nance (tp, vln), Rex Stewart, 
Taft Jordan, Harold Baker, Wallace 

Janes (tp), 
Lawrence Brown, Sandy Williams, 
"Tricky Sam" Nantan, Juan Tizol 

(tb), 
Johnny Hodges (sa), Sax Mallard, 

Nat Janes (sa, el), Chauncey 
Haughton, Jimmy Hamilton (el, 
si), Ben Webster (si), Harry Car­
ney (bars), Fred Guy (g), "Junior" 

Raglin (b), Sonny Greer (bat), 
Betty Roché (voc). 

Nueva York, abril y junio de 1943 
Storyville 8359-2 

**** 
El mercado discográfico del 

jazz es un negocio curiosísi­
mo. La reedición es a la vez una 
bendición, en la medida en que 
ayuda a financiar otros proyec­
tos, y una trampa, por la canti­
dad de material que se publica 
sin cuidado ni de la presenta­
ción, ni de su contenido, ni del 
abuso de la norma que elimina 
en Europa los derechos sobre 
las grabaciones que superen los 
cincuenta años. 
Por suerte, de todo hay, y este 
CD no pertenece a ninguna de 
esas categorías. Se trata de 
una selección de tres pases de 
la Orquesta de Duke Ellington 
en el Hurricane, un restauran­
te neoyorquino en el que estu­
vo empleada durante seis me­
ses. Era 1943, en plena Guerra 
Mundial, y hasta un Ellington 
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recién estrenado en el Carne­
gie Hall y presente en la pelí­
cula Cabin in the Sky tenía pro­
blemas para encontrar trabajo. 
La edición de la orquesta es la 
inmediatamente posterior al.fa­
llecimiento de Jimmy Blanton y 
anterior a la marcha de Ben 
Webster. De lo mejorcito de la 
carrera del Duque, con muchas 
de las principales piezas en su 
sitio, como Ben Webster en las 
baladas, Johnny Hodges en sus 
solos en Don 't Get around 
much anymore y Lawrence 
Brown en Main Stem (siempre 
repitiendo el solo de la graba­
ción original del año anterior). 
La intensidad del conjunto, to­
cando en un restaurante, es no­
table, especialmente en Goin' 
up. Asimismo, es de destacar 
que, a pesar de ser el primer 
trabajo fijo del Duque en Nue­
va York desde 1938, esta or­
questa tenía entidad suficiente 
como para mantener al míni­
mo los temas vocales y demás 
"concesiones populistas". 
Quizás lo más reseñable sea la 
presentación de esta edición 
de Storyville, con un sonido 
sorprendentemente bueno -la 
mano de Jack Towers-, que 
permite apreciar matices au­
sentes en las versiones de estu­
dio, y unas extensas e ilustrati­
vas anotaciones de Kenneth 
R.Steiner (que llegó a localizar 
un menú del restaurante). To­
do ello, sonido, imágenes, 
anotaciones, logra un fiel re­
trato de Duke Ellington y su 
Orquesta en 1943. 

Fernando Ortiz de Urbina 

David Eyges / Arthur 
Blythe: 

Sky 
David Eyges (chelo), Arthur Blythe 

(sa). 
Nueva York, abril de 2002 

Midlantic 2002-2 

**** 
No andamos sobrados de 

chelistas en jazz. Los pri­
meros: Osear Pettiford, Ray 
Brown, Percy Heath, Ron Car­
ter. Quienes les siguieron: Fred 
Katz, Dave Holland; y los mo­
dernos: David Darling, Hank 
Roberts y Abdul Wadud. David 
Eyges tocó con Gunther Ham­
pel y con Bob Moses, vive en 
Nueva York y ha grabado Wo-

od, the Captain, con Sunny 
Murray y Byard Lancaster 
( Crossroads), uno con Jaky 
8yard (Night Leaves) y tres con 
Arthur Blythe: Synergy ( con el 
baterista Bruce Ditmas) y To­
day's Blues y Sky (a dúo). 
El chelo poderosamente am­
plificado - poderosamente rít­
mico- de Eyges se articula so­
bre lo que parecen ser frases 
inspiradas en algún folclore re­
al o imaginario, la música gna­
oua marroquí o el blues. El 
fondo de "verdad" de su sus­
tento -el hecho de que Eyges 
se supedite a una ejecución 
ajena a toda especulación­
transmite a su música la cuali­
dad de lo creíble: Eyges se im­
pone sin apabullar, sin artificio 
de ningún tipo. 
Nada se diga del saxofonista, 
miembro de una generación 
perdida a la que el tiempo y la 
justicia histórica colocará en el 
lugar que le corresponde. 
Aquellos Chico Freeman y estos 
Arthur Blythe fueron conspi­
cuos relatores de un jazz que 
afrontaba la difícil tarea de con­
geniar pasadas audacias con los 
requerimientos de una expre­
sión más directa e inmediata 
ofreciendo una salida pacífica y 
convincente. Por lo que toca a 
Blythe, difícil encontrar tanta 
pasión concentrada en un sa­
xofonista alto desde Hodges y 
Dolphy; pasión contenida 
amén de ajena a toda arbitra­
riedad, pues no cabría calificar 
de tal un vibrato que es marca 
de la casa. Suyas son cinco de 
las piezas que componen el re­
pertorio, escritas todas ellas al 
alimón con su colega de sesión. 
Las cuatro restantes, son obra 
exclusiva de Eyges. 
El que dos improvisadores tan 
distintos entre sí como es posi­
ble se encuentren en el común 
denominador de una música 
que no se define ni se clasifica, 
sólo puede calificarse como un 
prodigio de los que no abun­
dan. Algunos lo llaman jazz. 

José Mª García Martínez 

Reedición 

Tal Farlow: 
Autumn Leaves 

Tal Farlow (g), Gary Mazzaroppi 
(b), Tom Sayek (bat). Original: 

Tal Farlow '78 
Nueva York, 1978 

Tal Farlow (g), Sam Most (st, ti), 
Frank Strazzeri (p), Bob Maize (b), 

Albert Heath (bat). Original: 
The Legendary Tal Farlow. 

Hollywood, 1984 
Concord 2133-2 (2CD) 

(Enfasis Records) 

*** 
En el curso de los años 50 Tal 

Farlow grabó una escueta y 
(sigue e11 pág. 50) 

LDlA. 
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brillante serie de discos que 
ayudaron a consolidarlo como 
uno de los grandes guitarristas 
del jazz moderno, con una im­
pronta bebop y otra cool per­
fectamente fundidas en un solo 
estilo. Había debutado como 
profesional en 1948 en la or­
questa de Marjorie Hyams; des­
pués integró el trío de Red Nor­
vo ( el contrabajista era Charles 
Mingus) entre 1949 y 1953, 
ámbito en el que logró celebri­
dad. Delicado, sutil e imaginati­
vo, era también el guitarrista 
más rápido y seguro de su épo­
ca. Después de una temporada 
en los Gramercy Five de Artie 
Shaw, Farlow formó un grupo 
que incluía al sensacional pia­
nista Eddie Costa, algunos de 
cuyos discos fueron reeditados 
por el sello Yerve. Después, Far­
low pareció haberse perdido 
hasta que reapareció en los 
años 70 con grabaciones para 
Concord, como los dos vinilos 
reunidos en este CD doble. El 
primero, en trío, reedita la fór­
mula "de cámara" con un resul­
tado desigual y bastante con­
vencional, quizá lastrado por la 
poca pertinencia de los part­
ners. En el segundo, en quinte­
to, encuentra momentos de 
gran comunicación y belleza. El 
arte solista de Farlow está intac­
to y el apoyo del saxofonista y 
flautista 5am Most ayuda a re­
dondear el proyecto. La versión 
de / Got lt Bad and that ain't 
Good de Ellington, bastaría pa­
ra hacerse con este disco, pero 
hay más y es todo bueno. La 
fragilidad de la música del CD 
número 1 nos obliga a prome­
diar la puntuación, aunque es 
justo citar el elogio de Ronnie 
D.Lankford, Jr. "Autumn Leaves 
ofrece 80 minutos de jazz toca­
do con elegancia y estilo". Tal­
mage Holt Farlow murió en 
Nueva York en 1998. 

C. Sampayo 

Reedición 

TenyGibbs: 
Jewish Me/odies in Jazz Time 

Terry Gibbs (vib), 5am Kutcher 
(tb), Ray Musiker (el), Alice Mc­
Cord, Alan Logan (p ), Herman 

Wright (b), Bobpy Pike, Sol Gage 
(bat). 

Nueva York, enero de 1963 
Verve LPR (original Mercury) 

589673-2 
(Universal Music) 

** 
No sé si fue un guiño o una 

burla a la comuni.dad judía 
de Nueva York la ra.zón de este 
disco. De él, escaso provecho 
obtienen el jazz, el folclore ju­
dío, el currículo de Terry Gibbs 
y el oyente. Dudo, además, 
que sea lo que dice ser: Jewish 
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Me/odies in Jazz Time, porque, 
en ese caso ¿qué sentido tiene 
que sólo tres de las nueve com­
posiciones que comprende se­
an tradicionales? El disco puede 
resultar simpático por momen­
tos, cuando reconocemos una 
melodía o una inspiración fol ­
clórica, pero tras cada efímero 
guiño amistoso, se dirige hacia 
cerros que no son de Asia, ni de 
Europa, ni de ninguna parte, 
sólo de la ocurrencia de Terry 
Gibbs, a quien me cuesta se­
guir por este camino. Dos ban­
das fueron grabadas en las se­
siones, en una estaban junto a 
Gibbs, Herman Wright, Bobby 
Pike y Alice McCord; en la otra, 
Herman Wright, Sol Gage, Sam 
Kutcher, Ray Musiker y Alice 
McCord o Alan Logan: Entre 
los atractivos del disco, está el 
debut en la grabación de una 
pianista, Alice Hagood o Alice 
McCord (según se lea el listado 
de intérpretes o las notas del 
disco a cargo de Les Davis, res­
pectivamente) que más tarde 
sería conocida por todos los afi­
cionados como Alice Coltrane. 

J. F. Troyano 

Jeny González y los 
Piratas del Flamenco: 

Jerry González (tp, perc), José He­
redia "Niño ]asele", Juan José Sua­
rez "Paquete", Israel Sandoval (g), 
Israel Suarez "Piraña" (perc), Andy 

González (b), Diego "El Cigala" 
(voc), Piratas del Flamenco (pal­

mas y coros). 
Madrid y Nueva York, febrero de 

2001 
Lola Records 1003-2 

(Enfasis Records) 

**** 
Tiene tela Jerry González, 

jazzista fino-latino y ahora 
jazzista-flamenco, personaje 
primordial de la noche madri­
leña, estrella fugaz de los esce­
narios e improvisador como 
hay pocos, si alguno. Tiene te­
la su introducción casi fellinia­
na a Hubo un lugar, primera 
del disco, las tumbadoras y el 
cuerpo de Beny (Moré) en pre­
sencia sublimada que también 
es la del cronopio Miles Davis, 
por más que la guitarra algo 
flaca del "Niño Josele" no se 
baste para cubrir los muchos 
espacios que deja tras de sí la 

trompeta de J.G. La subsi­
guiente Rosa para Julia es un 
milagro de esos que ocurren 
en música de vez en cuando: 
Jerry respondiéndose a sí mis­
mo, con sordina y sin ella, en­
caja algunas de las frases más 
hermosas que concebirse pue­
da. Jerry-minimalista, Jerry-Mi­
les. En el corazón de las pesca­
derías (¡ese título!) sobre tiem­
po más templado, pero no hay 
que fiarse: la pieza pronto se 
abre y toma vuelo. Gitanos en 
la Cava, de nuevo una melodía 
hermosa que redondéa la 
trompeta melancólica del nor­
teamericano. Pirata de Lucía es 
la excusa que utiliza el titular 
de la sesión para darse gusto 
improvisando, apoyado en un 
somero arpegio de guitarra. El 
eco de un lamento con sabor a 
metal y a fragua sobrecoge 
-Miles siempre sobrecoge-. 
Donali (sic) resulta la más fla­
menca de las piezas que com­
ponen el repertorio. Furioso 
unísono de trompeta (con sor­
dina) y guitarra, la de "Paque­
te" (mucho cuerpo). 
De nuevo González doblado a 
sí mismo para el simpático Soni­
quete de Monk sobre lecho de 
palmas y cajón flamenco y la si­
lueta de Chano Domínguez en­
trecortada al fondo. Al aborda­
je, puritita africanía en el latido 
sincrético de las congas cada 
vez más entonadas del maestro, 
en consonancia con el cajón de 
"Piraña"; Obsesión: despedida y 
cierre en clave de. coplilla latino­
flamenco-jazzística, o así. "El Ci­
gala", ese genio, nos despide 
con aires de arte mayor. 
Gran disco este; e importante. 
Es de creer que la presencia de 
González. entre nosotros no 
pasará inadvertida, como pasó 
la de "Chocolate" Armenteros­
en tiempos. Y que al aficiona­
do al jazz no le dé reparo en 
acudir allá donde a este formi-. , 
dable músico e improvisador 
se le dé en presentarse, sin im­
portarle si se trata de un club 
de jazz o de un tablao. 

J. Mª García Martínez 

Reedición 

Dexter Gordon: 
Happy Birthday 

Thad Janes ( cnt), Red Rodney 
(tp), George Cables, Kenny Drew, 

Teddy Wilson (p), Rufus Reid, 
NH0P (b), Eddie Gladden (bat) 

Copenhague, 1968, 1975 y 1978 
Storyville 8365-2 

*** 
En el número 75 de CdJ, mi 

vecino Federico García He­
rraiz reseñaba el CD Jazz at 
Highschool del mismo Dexter 

Gordon, en el mismo sello y 
con número de catálogo 8356. 
Me permito remitir al lector a lo 
que allí se dice sobre la larga es­
tancia europea de Gordon, la 
amplitud de su discografía y las 
dudas sobre la necesidad de 
añadir nuevos títulos de Gor­
don a la propia colección. 
Bajo el poco prometedor título 
de Feliz Cumpleaños y la carátu­
la en blanco y negro del cedé 
se esconden tres sesiones de 
Gordon que aba rcan toda una 
década. El repertorio consta de 
blues, standards y originales 
casi a partes iguales. Gordon es 
el único solista en las baladas 
Laura (¡con una coda de minu­
to y medio!) y Body and Soul, 
demostrando una gran consis­
tencia en los solos que adereza 
con las inevitables citas (la más 
curiosa, la mención al solo clá­
sico de Ben Webster en Cotton­
tail en Air Mail Special). De los 
vientos acompañantes, Red 
Rodney, en pleno retorno al 
bop, demuestra su buena for­
ma en On Green Dolphin Street 
y Thad Jones tan sólo intervie­
ne en The Jumpin' Blues. 
Vaya por delante que no me 
acaba de convencer el sonido 
ni de Rufus Reíd ni de NH0P 
( en cuestión de contrabajos 
uno es de la escuela de Bran­
ford Marsalis: menos amplifi­
cación y más separación entre 
cuerdas y mástil; claro que, ni 
Marsalis ni yo somos bajistas). 
Aun así, la labor de ambos en 
las tres secciones rítmicas es 
excelente, especialmente en 
los temas rápidos, y el solo de 
NH0P en On Green Dolphin 
Street es un buen ejemplo de 
su virtuosismo. 
De los pianistas, aparte de los 
habituales Kenny Drew y Geor­
ge Cables, especialmente acer­
tado el segundo, la presencia 
de un pre-powelliano como 
Teddy Wilson es quizás la más 
destacable. Únicamente deja 
constancia de su calidad de 
pianista "con dos manos" en Air 
Mail Special, tema que popula­
rizó su ex. jefe, Benny Good­
man. No, es más que / Got 
Rhythm con un puente con 
acordes disminuidos, pero si­
gue siendo un hueso a la hora 
de construir un solo melódico. 
En resumen, un estupendo 
disco de jazz. Como tantos 
otros. 

F. Ortiz de Urbina 

Recopilatorio 

Grant Green: 
Retrospective 1961-66 

Grant Green (g), con, entre otros, 
Blue Mitchell, Johnny Coles, Lee 

Margan, (tp), 
Lou Donaldson (sa), Wayne Shor­
ter, Booker Ervin, Stanley Turrenti-

ne, Joe Henderson, 5am Rivers, 
Hank Mobley (st), Bobby Hutcher­
son (vib ), Baby Face Willette, Jack 
McDuff, John Patton, Larry Young, 

Jimmy Smith (org), Herbie Han­
cock, McCoy Tyner, Kenny Drew, 
Wynton Kelly, Sonny Clark (p), 

Paul Chambers (b ), Philly Joe Jo­
nes, Art Blakey, Elvin Jones (bat). 

Nueva Jersey, 1961-1966 
Blue Note 540851-2 (4CDs) 

(Emi-Odeón) 

**** 
Los cuatro CDs que incluye 

esta retrospectiva abarcan la 
época más ortodoxa de Gre­
en, entre 1961 y 1966, y están 
repartidos en dos discos dedi­
cados a los grupos con órgano 
más dos con combos, uno sin 
vientos y, el último, con saxos 
y trompetas. Los temas perte­
necen a álbumes tanto a nom­
bre de Green como al de otros 
músicos del sello de Alfred 
Lion, valedor del guitarrista y 
responsable de su ingente 
cantidad de grabaciones. 
A pesar de la dura competen­
cia de dos monstruos como 
Wes Montgomery y Kenny Bu­
rrell, Green consiguió hacerse 
un hueco en la escena de prin­
cipios de los 60, a pesar de no 
contar con la técnica ni la ver­
satilidad de sus rivales. Lejos 
de amilanarse, a Green pare­
cen preocuparle poco las com­
paraciones: lo mismo ataca te­
mas asociados con Montgo­
mery como 'Round Midnight, 
Bésame mucho o Airegin ( este 
último no incluido aquí y calco 
de la excelente versión del de 
lndianápo lis con el trío de 
Tommy Flanagan), o se arran­
ca con My Favorite Things 
acompañado por McCoy Ty­
ner y Elvin Jones, ahí es nada. 
En la variedad de contextos 
que se presentan, Green des­
taca en primer lugar por el to­
no afilado y su fuerte ataque 
con la púa, la ausencia casi to­
tal de acordes y el fuerte peso 
rítmico de sus solos y acompa­
ñamientos. En cuanto a la se­
lección de notas, es notable la 
repetición de frases ( especial­
mente lograda en lt ain ' t ne­
cessarily so) con independen­
cia o no de la secuencia de 
acordes, y la fuerte carga blu­
sera. A diferencia de Montgo­
mery o Burrell, Green no se 
adentra en grandes profundi­
dades armónicas y parece más 
visceral que aquéllos, lo que le 
hace capaz tanto de solos errá-

(sigue en pág. 51) 
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ticos (So what) como redon­
dos (What Is this Thing Cal/ed 
Love?). Precisamente la visce­
ralidad de Green -y quizás sea 
ese el motivo de la querencia 
de Alfred Lion- le permite salir 
airoso en contextos inmedia­
tos (como los numerosos blues 
incluidos), no tan inmediatos 
(como en Morgan the Pirate) y 
ser capaz de pequeñas maravi­
llas ( como la exposición del te­
ma de O/d Folks). 
Por lo demás, sólo el plantel 
de acompañantes sería sufi­
ciente para recomendar esta 
colección, lo mejorcito de la 
casa en sus mejores años. 
Añádase la participación de 
Mi<;~ael Cuscuna en la prepa­
rac1on de la misma, buenas fo­
tos, discografía completa, re­
masterización a 24 bits y co­
rrectas, aunque un tanto su­
perficiales, anotaciones. La 
conclusión es una colección 
recomendada, muy especial­
mente para los amantes del 
Hammond 8-3: Y no, Plaza de 
toros no es un pasodoble. 

F. Ortiz de Urbina 

Russell Gunn: 
8/ue on the D.L 

Russ_ell Gunn (tp), ).D. Allen (st), 
Omn Evans (p), Mark Whitfield 
(g), Eric Revis (b), Montez Cole-

man (bat). 
Nueva York, junio de 2000 

HighNote 7087-2 
(Maui Music) 

** 
Los jóvenes prestidigitadores 

suelen enseñar sus bazas en 
demasía, en un intento por 
otorgarse una soberanía que 
a~aso lleguen a alcanzar algún 
d1a. Russell Gunn sigue siendo 
Joven pero ya parece haber 
aclarado el lugar que habrá de 
ocupar. Se mueve en muchos 
frentes a la vez y eso amplía sus 
dotes estilísticas, bien hacia el 
soul sudoroso, bien hacia el 
turntablismo arriesgado. Su 
proyecto etnomusiológico (2 
vols.) así lo confirma. En cual­
quier caso, tiene tiempo para 
codearse eón antiguos colegas 
como los que configuran este 
ortodoxo sexteto. El motivo de 
la reunión no es otro que ofre­
cer una calurosa sesión de 
blues en toda regla, ya planifi­
cada desde la pieza titu lar fir­
mada por el propio trompetis­
ta. Todo aquí es de un azul de 
metileno, es decir, de un azul 
que no es óleo de forja natural 
sino un acrílico industrial. Todo 
aquí, insisto, es acrílico, y ya se 
sabe que no siempre lo artifi­
cial logra los resultados desea­
dos: Gunn y sus cómplices es­
t?~ a gusto, ejecutan con pa­
s1on, pero transmiten demasia-

das sensaciones ya percibidas 
en tiempos pasados. Su azul es 
noble (Davis, Paker, Brown, 
Kelly), pero adolece de la com­
binatoria cromática de la com­
posición. Curioso lugar el que 
ha elegido Russell para avanzar 
en su irregular trayectoria artís­
tica. Con D'Angelo sus trucos 
amplificaban el efecto que aquí 
no llega a conseguir. 

Enrique Turpin 

Tord Gustavsen Trio: 
Changing Places 

lord Gustavsen (p), Harlad John­
sen (b ), )arle Vespertad (bat). 

Oslo, diciembre de 2001 y junio 
de 2002 

ECM 016 397-2 
(Nuevos Medios) 

**** 
Puede considerarse un grato 

acontecimiento que haya vi­
da en Noruega tras el agresivo 
desembarco del sello jazzland. 
ECM introduce un nuevo trío 
de piano que llama la atención 
por la sutileza y eficacia de su 
concepción jazzística. El eje 
central de la propuesta estriba 
en la familiaridad y soltura en 
el formato canción, a lo que se 
une un cadencioso acerca­
miento a dos universos inago­
tables de fuentes muy próxi­
mas: la música de raíz latina 
(más bolero que son, más im­
presionismo que cubanismo) y 
los aledaños del blues más 
contenido. Groceful Touch sería 
buen ejemplo para lo primero 
y Deep as Lave uno mejor para 
lo segundo. El trío se muestra 
magistral al tratar la balada en 
todas sus variantes, aunque so­
bresale el toque límpido y de­
purado de Gustavsen frente a 
1~ s_ección rítmica. Bajo y bate­
na Juegan como viejos amigos, 
se conocen y marcan el terreno 
por el que el piano debe circu­
lar. Logran una conexión muy 
madura para tratarse de una 
formación novel, lo que da pie 
a pensar que la relación se pro­
mete duradera. En cualquiera 
caso, lo que al fin dura es la 
sensación de que se está ante 
un trío que se expande sin ex­
cesivos fuegos de artificio, con 
composiciones bellas y ya ne­
cesarias, al menos para el que 
esto escribe. 

E. Turpin 

Reedición 

Roy Haynes: 
Cymbalism 

Roy Haynes (bat), Frank Strozier 
(sa, 11), Ronnie Matthews (p), 

Larry Ridley (b). 
Nueva Jersey, septiembre de 1963 

Prestige/OJCl 079-2 
(Nuevos Medios) 

·*** 
Uve at Riverbop 

Roy Haynes (bat), Ricardo Strobert 
(sa, 11), Marcus Fiorillo (g), David 

Jackson (b ). 
París, diciembre de 1979 

Blue Margé 1002-2 ** . 
Nada menos que 16 años 

separan estos dos discos 
del baterista Roy Haynes, lo 
cual no es nada, por otra par­
te, para una carrera que dura 
ya más de 50. El primero de 
ellos reúne un plantel de exce­
lentes solistas en un momento 
en el que la inspiración era ge­
neralizada. El disco, sin ser una 
maravilla, se deja oír sin difi­
cultad proporcionando alguna 
que otra agradable sorprésa, 
como es (re)descubrir a Stro­
zier, gran altista, buen flautis­
ta, o a Matthews, pianista ca­
bal e inspirado, frecuentemen­
te olvidado. Luego está el lí­
der, del que ya se ha dicho to­
do en repetidas ocasiones y 
del que todavía diré que es un 
músico capaz de sorprender 
en cada ocasión que se le es­
cucha. 
En el segundo, contrariamente 
al primero que reunía "un 
plantel de excelentes solistas 
en un momento en que la ins­
piración era generalizada", los 
solistas dejan bastante que de­
sear, ¡ay el guitarrista!, y el 
momento es de los de inspira­
ción más baja de la historia del 
jazz. El grupo, de gira por Eu­
ropa, es grabado por Gerard 
Terronés en París. El entusias­
mo del público y el de los mú­
sicos no es suficiente para su­
perar el momento de casi total 
desconcierto que se vivía por 
aquellos años. El resultado de 
Uve at Riverbop es una música 
que suena como hecha a fina­
les de los setenta, de difícil di­
gestión escuchada a principios 
de la primera década del siglo 
XXI. 

Vicente Ménsua 

Humair/Stamm/ 
Friedman/Boisseau: 

EarMix 
Daniel Humair (bat), Marvin 

Stamm (tp), David Friedman (vib), 
Sebasti,m Boisseau (b ). 

Pernes les Fontaines (Francia), ma­
yo de 2002 

. Sketch 33031-2 
(Harmonía Mundi) 

*** 
Aunque no soy propenso a la 

búsqueda de "novedades" 
hay pocas sorpresas -aparte deÍ 
formato del cuarteto- en este 
nuevo CD de Daniel Humair 
que se anuncia como colegia­
do. Con ello pretendo decir 
que no se encontrará la alegría 
de Quatre Fois Trois (1998, La­
bel Bleu) o Liberté Surveil/ée 
(2000, Sketch), oportunamen­
te reseñados y elogiados en es­
ta revista. No hay revelaciones 
en estos 53 minutos de música 
tan delicada como diluida en la 
intención (siempre hay inten­
ciones detrás de la música de 
Humair). Sí podemos poner el 
acento en las intervenciones de 
D~vid Friedrnan, que grabó por 
primera vez con Humair en 
1979 y tocó la marimba en un 
célebre disco de Chet Baker de 
1982 (Peace, Enja); es un vibra­
fonista quizá influenciado por 
Teddy Charles y, como aquél, 
rodea sus improvisaciones de 
elementos académicos con­
temporáneos; Friedman reco­
noce su apego por el composi­
tor italiano Luciano Berio. El 
otro personaje de la reunión, el 
trompetista Marvin Stamm, es 
un nombre que sonará en los 
oídos de los frecuentadores de 
grandes big bands (Stan Ken­
ton, Woody Herman, Thad jo­
nes/Mel Lewis y George 
Gruntz) donde se prodigó po­
co como solista. En esta oca­
sión es, quizá, la voz principal y 
se proyecta como un continua­
dor del Miles Davis más radical 
( del período anterior a la colo­
cación de los dedos en los en­
chufes); pero es un continua­
dor un poco manierista, apoya­
do en una técnica excepcional 
y un control categórico del ins­
trumento. Boisseau y Humair 
amalgaman recreativamente y 
el resultado, aunque un poco 
"de oficio", da una suma positi­
va. Las composiciones son va­
riadas y la presentación, ele-

gante, como quiere Sketch que 
sean sus envoltorios. 

C. Sampayo 

Frank Kimbrough & Joe 
Locke: 

The Willow 
Frank Kimbrough (p ), Joe Locke 
(vib, marimba) + Tim Ries (ss sa 

st, 11, cl-b), Jeff Ballard (per¿)_ ' 
Nueva York, diciembre de 2000 

Omnitone 12201-2 
(Galileo MC) 

** 
The_ Willow es ,el segundo tra­
/ baJo del duo Frank Kim­

brough-joe Locke para el sello 
Omnitone. A diferencia de la 
orientación rítmica que movía 
su precedente Saturn 's Child 
The Willow se centra en mate'. 
rial muy melódico con texturas 
y orquestaciones muy trabaja­
das desde la tímbrica, dado el 
preciosismo al que se presta la 
instrumentación de vibráfono 
piano, las suaves percusione~ 
de Jeff Ballard y el arsenal de 
maderas de Tim Ries. Priman 
las tonaiidades pastel, los con­
tornos redondeados, los crista­
linos unísonos y los contrapun­
tos que tienden a establecer at­
mósferas: mood music. Como 
corresponde a dos buenos ar­
tesanos de la música, el conte­
nido de The Willow se caracte­
riza por su refinada factura y su 
acabado sin mácula. Mas es 
difícil extraerle algo más. Kim­
brough y Locke se vuelcan en 
sus bellas sonoridades pero 
transmiten poco calor emo­
ción o sentido del d~scubri­
miento. Belleza aséptica, pla­
centera y sin demonios. 

A. Gómez Aparicio 

Rolf Kühn: 
Smile 

Roll Kühn (el), con: Cologne Voi­
ces, Birgitta Schaub, Guido Jiiris, 
Max Raabe (voc), RIAS Big Band 

Serlin, Jiirg A. Keller (dir, arr). 
Berlín, otoño 2001 y enero 2002 

lntuition 3342-2 
(Enlasis Records) 

*** 
Smile se subtitula Famous The­

mes from Hollywood. Las can­
ciones de películas, 1V y ban­
das sonoras son un verdadero 
subgénero y muchos músicos 
de jazz les han dedicado discos 
enteros. El mayor de los herma­
nos Kühn, el clarinetista Rolf, es 
un veterano que ha navegado 
por multitud de estilos: el 
swing (tocó con Goodman y 
Dorsey), el bop (con Osear Pet­
tiford) y el free (su descataloga­
do disco Impulse!, de 1968, /m-
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pressions of New York, con su 
hermano )oachim). Es un más 
que correcto técnico de su ins­
trumento, no exento de cali­
dez. Aficionado al cine, ha esta­
do estos años recientes ponien­
do a punto en diferentes con­
ciertos un proyecto para gran 
orquesta y voces basado en sus 
melodías cinematográficas fa­
voritas. Desde el Sonny Boy de 
1928 por Al )olson, el Chaplin 
de Tiempos Modernos -que da 
título al disco-, Casab/anco, 
Cantando bajo la lluvia, Pinocho, 
Melodías de Broadway, El coso 
Thomas Crown, Funny Girl, Lejos 
de África o Los Picapiedra. Sin 
duda, son canciones conocidas 
y atractivas. Los arreglos re­
cuerdan mucho al Kenton de 
los cincuenta, privilegiando los 
_cobres respecto al resto de sec­
ciones. La RIAS Big Band se es­
mera en los pasajes piano y en 
los forti, con trabajada preci­
sión. Max Raabe introduce en 
solitario la letra de When You 
Wish upon a Star, doblando el 
tempo a continuación de la or­
questa, con un Kühn improvi­
sando con facilidad. La utiliza­
ción del coro de voces intenta 
ir en la dirección de algunos re­
gistros de Max Roach, Donald 
Byrd y Andrew Hill de los se­
senta, pero el resultado es leja­
no y algo blandengue ( contra­
posición estatismo de las voces 
con el dinamismo orquestal y 
del solo de clarinete en Singin' 
in the Rain). Pero la rítmica, a 
pesar de su dedicación y cono­
cimiento del lenguaje, es un 
tanto rígida y el swing no 
abunda precisamente. Es un 
problema de algunas orquestas 
de jazz alemanas y europeas. 
No obstante, es un disco curio­
so, que algunos considerarán 
algo meloso y cuyo punto fuer­
te son las acertadas e interesan­
tes intervenciones solistas de 
Rolf Kühn. 

F. García Herraiz 

Steve Lacy 6: 
We See The/onious Monk 

Songbook 
Steve Lacy (ss), Steve Potts (sa, 
ss), Hans Kennel (tp, fisc), Son­

hando Estwick (vib ), Jean-Jacques 
Avenel (b), John Betsch (bat). 
Willisau (Suiza), diciembre de 

2000 
hatOLOGY 569-2 

**** 

52/Cuadernos de Jazz 

Reedición 

Steve Lacy/Roswell Rudd 
Quartet: 

Schoof Days 
Steve Lacy (ss), Roswell Rudd (tb), 
Henry Grimes (b), Dennis Charles 

(bat). 
Nueva York, 1963 
hatOLOGY 578-2 

**** 
(Harmonía Mundi) 

Entre 1961 y 1964, Lacy y 
Rudd ca-lideraron un cuar­

teto de formato poco habitual 
que sólo interpretaba compo­
siciones de Thelonious Monk. 
No es de extrañar que en 
aquellos años en que la indus­
tria discográfica consideraba a 
la New Thing como la ruina 
del "negocio" del jazz, ningún 
productor se mostrase intere­
sado en grabar al cuarteto 
(aunque extraña en el caso de 
Bob Thiele). Las grabaciones 
hoy repropuestas y debida­
mente restauradas por hatO­
LOGY fueron realizadas en un 
local de Nueva York y comer­
cializadas por un sello "de con­
veniencia" en pocas copias. Es 
un material documental que 
sirve para recrear la atmósfera 
de rebeldía de aquella época 
en que Lacy tuvo que emigrar 
y Rudd dedicarse a otros ofi­
cios. Algunos años más tarde 
Giovanni Bonandrini propuso 
recomponer la fórmula, de lo 
que resultó Trick/es (1976, 
Black Saint), un disco muy re­
comendable. 
La otra oferta de hatOLOGY, 
grabada ex-profeso, produci­
da con lujo sonoro y un equili­
brio del que School Days no 
disfruta, da un nuevo impulso 
a la visión que Steve Lacy tiene 
de Monk, y que parece no te­
ner fin ni detenerse en una u 
otra composición del genio de 
los ice cream de frutas. No está 
Roswell Rudd y, en consecuen­
cia, es otra música. Son soni­
dos menos rugosos, quizá más 
seductores, con mucha inten­
ción en la ceremonia de una 
resonancia perfecta que a Lacy 
no le cuesta lograr. El resumen 
es muy equilibrado y la dosifi­
cación de las participaciones 
individuales muy sabia. El con­
trabajista Avenel se confirma 
como uno de los más intere­
santes de la escena contempo-

David Liebman-Marc Copland Duo: 
Bookends 

David Liebman (st, ss), Marc Copland (p). 
Suiza, marzo de 2002 

hatOLOGY 587-2 (2 CDs:) 
(Harmonía Mundi) 

***** 
Hace algunos meses hicieron 

su primera aparición con Lu­
nar, un excelente trabajo en 
cuarteto. Ahora, con este álbum 
doble (el primero grabado en 
estudio y el segundo en vivo, 
durante un concierto), podemos 
afirmar que el dúo de Dave Lieb­
man y Marc Copland está aquí 
para quedarse. Y éso es una muy 
buena noticia. 
Ambos han pasado la barrera de 
los 50 años y fueron protagonistas de la intensa escena del jazz 
neoyorquino de principios de los 70. Liebrnan fue uno de los pri­
meros saxofonistas en utilizar los materiales legados por Coltrane 
como base para sus propias exploraciones. Se hizo conocido a tra­
vés de su participación en los grupos de Miles Davis y Elvin )ones, 
por su dúo con el pianista Richie Beirach (con quien creó el gru­
po Quest) y por sus propios, numerosos y variados proyectos. 
Además, Liebman es un destacado pedagogo y uno de los más 
serios investigadores del género. 
Copland, que para aquel entonces se apellidaba Cohen y tocaba 
el saxo (entre otros, con el grupo de Chico Hamilton), tuvo un 
perfil mucho más bajo, pero no obstante esto, siempre gozó de 
la mayor estima entre sus colegas. 
En apariencia tan distintos, Liebman turbulento y por momentos 
hiriente y Copland calmo y reflexivo, sin embargo juntos funcio­
nan extraordinariamente bien porque ambos conocen e interpre­
tan de manera exhaustiva la tradición jazzística, sobre la que han 
construido sus sofisticados y personales vocabularios compositi­
vos e improvisatorios. 
Algunos originales de ambos, otros himnos del jazz (lmpressions, 
Maiden Voyage, Blue in Green), y un par de caballos de batalla co­
mo Lester Leaps in y When You're Smiling en las respectivas inter­
pretaciones en solitario de Liebman y Copland, conforfT!an este 
exquisito álbum que bien podría ser visto como una reflexión pro­
funda sobre lo que el jazz es. Una elevada, a veces compleja y abs­
tracta, pero siempre sustanciosa charla entre dos especialistas del 
más alto nivel. 

ránea, mientras que el trom­
petista Kennel insinúa sonidos 
de un gran atractivo, muy 
adecuados en los temas de ca­
dencia lenta. En resumen, dos 
discos que, no obstante la dis­
tancia en el tiempo y las dife­
rencias de "realización" se 
complementan como los da­
tos de cualquier cronología, 
máxime si es producto de una 
pasión artística como la que 
Steve Lacy siente por Thelo­
nious Monk, y en la que no es­
tá solo en el mundo. 

C. Sampayo 

Guillermo Bazzola 

Matt L.avelle: 
Handling the Moment 

Matt Lavelle (tp,fisc), Ras Moshe 
(st), Fran~ois Grillot (b ), Lou Grassi 

(bat). 
Nueva York, marzo de 2001 

CIMP 266-2 
(Atolón Miukis) 

** 
En la crítica del disco de 

Adam Lane*, acababa di­
ciendo que, en ocasiones, hay 
músicas en las que la diferen­
cia entre lo sublime y lo ridícu­
lo puede ser del grosor de un 
suspiro. Sobre un esquema pa­
recido a aquél, el cuarteto de 
Matt Lavelle desarrolla una 
música cargada de esquemas 
preconcebidos en un falso cli­
ma de libertad, algo así como 
una libertad vigilada, en el que 
los músicos juegan con unos 
parámetros fácilmente previsi­
bles y todo parece suceder en 

él según lo previsto. Algo pa­
recido a lo que pasa con de­
terminadas obras de ese hard 
bop rutinario del que todos es­
tamos suficientemente satura­
dos, por no decir hartos. Se 
salva de este desaguisado el lí­
der -bella sonoridad-, y el ve­
terano baterista Lou Grassi, 
que distribuye su percusión 
con acierto a lo largo de toda 
la pieza. Ambos evitan la que­
ma, la estrella solitaria, de este 
Handling the Moment. Men­
ción especial, como en todas 
las ediciones del sello CIMP, 
para la toma de sonido modé­
lica que sería deseable imita­
ran, cosa nada probable, un 
mayor número de producto­
ras. 
* (ver Sección Discos Cdj núm. 
75) 

V. Ménsua 

Mike Lee: 
MyBackyard 

Mike Lee (st, ss, el), John Hart (g), 
Matt Ray (p ), Andy McKee (b ), 

Tim Horner (bat), Rebecca Harris­
Lee (vln). 

Nueva Jersey, octubre de 1999 
Omnitone 15003-2 

(Galileo MC) 

** 
M ike Lee, multiinstrumen­

tista nacido en Cleve­
land, como )oe Lovano, del 
que, por cierto, extrae todo el 
jugo del que es capaz, nos pre­
senta un disco bien hecho, 
muy cuidado en sus detalles y 
con una instrumentación que 
como puede verse en los cré­
ditos no deja de tener un cier­
to encanto. Contra lo que es 
habitual en músicos con per­
sonalidad en formación, Lee se 
muestra bastante firme a la 
hora de acometer baladas; 
Stardust es un buen ejemplo, a 
pesar de que en un Blindfold 
Test su escucha causaría un 
notable desconcierto; Como 
saxofonista soprano Lee tiene 
un punto de personalidad gra- , 
cías a su sonoridad bien con- · 
trolada. Buen autor de temas, 
ocho de los diez son originales 
que recorren climas diversos, 
desde el blues hasta algún bi­
nario que convierten este My 
Backyard en un producto bien 
hecho que se escucha con pla­
cer creciente hasta llegar a la 
revisitación de Relaxin' at Ca­
marilla, último tema del disco, 
que es donde Lee se muestra 
mas convincente. El único pero 
que se le puede objetar es un 
pero de peso y es que todo se­
ría mucho mejor si no existiera 
)oe Lovano. 

V. Ménsua 

Institut Valencià de Cultura



Lomo: 
Painkiller 

Mark Prestan (g), Simon Pearson 
(bat), Diego Kovadloff (b), Juanjo 

Mosalini (bandoneón). 
Londres, 2002. 

LM 1-2 

*** 
Lomo viene a ser un raro trío 

:-¡ Painkil/er un trabajo de jau 
rock sutil, lento en su desarrollo 
y calmado, pero que en su es­
cucha tiene algo de enigmático 
porque Mark Preston, Simon 
Pearson y Diego Kovadloff tra­
bajan los climas musicales co­
mo si en ello se les fuese la cre­
atividad. Una línea de bajo va 
recorriendo el esqueleto de un 
tema de forma muy lenta de­
jando un espacio verdadera­
mente amplio para el único ins­
trumento solista del disco, la 
guitarra; ésta hace y deshace 
con infinita sobriedad y un 
efecto de eco de claras reso­
nancias ochenteras -esto es un 
acierto- como hacía tanto tiem­
po no se escuchaba. Lomo po­
ne hincapié en los silencios, ha­
ciéndolos interesantes, y éste es 
su mayor logro. Bajo la estruc­
tura siempre una melodía man­
sa y sugerente. Guitarra, bate­
ría y bajo conforman la línea 
instrumentista a la que se aña­
de una trompeta, un saxo so­
prano, un bandoneón y dos 
pianos en los perfilados humil­
des temas -y poco solícitos a 
hacerse notar- como un invita­
do misterioso en una gran fies­
ta. de noche. 

M. Garrido 

Frank Lowe Quartet: 
Lowe-Down & 8/ue 

Frank Lowe (st), Berne Nix (g), 
Dominic Duval (b), Michael Car­

vin (bat). 
Nueva York, septiembre de 2002 

CIMP 275-2 
(Atolón Miukis) 

**** 
El aficionado conoce a Frank 

Lowe, el tenor "pequeño" 
del free (los grandes eran Ar­
chie Shepp, Albert Ayler y Pha­
roah Sanders). A Lowe se le es­
cuchó tocando a dúo con Ras­
hied Ali, siendo el primero un 
músico salvajemente excitante; 
un coltraneano en una época 
en la que todos lo eran. Quie­
nes pudimos hacernos con al­
guno de sus discos, por enton­
ces cosa difícil, descubrimos al 
tradicionalista oculto en su to­
no cálido, su sonido redondo, 
seguro y muy vocal tanto como 
en su expresividad verdadera­
mente personal. Lowe, presen­
cia negada en nuestros escena­
rios, se convirtió, quizá por eso 
mismo, en nuestro ídolo. 

Más tarde supimos que Lowe 
había pasado "de una fase esen­
cialmente paroxística a estruc­
turas casi tradicionales". Como 
quiera que entonces se le dio 
por tocar a menudo en Francia, 
lo achacamos a su situación 
personal más acomodada. Te­
nía un cuarteto, con Lawrence 
Morris a la corneta, donde de­
bería leerse Don Cherry. Ahora, 
Frank Lowe nos desvelará su 
nueva cara, que ya no es la de 
Trane sino la de Sonny Rollins. 
Aún así, tampoco es este el Lo­
we que escuchamos en Lowe­
Down & 8/ue sino otro muy dis­
tinto, metódico, conciso y for­
malista, en el buen sentido de 
la palabra: ni Trane ni Rollins si­
no Ornette Coleman. Así lo ha­
ce ver en Dewey's Tune, la pieza 
que abre la caja de los truenos; 
Who Does She Hope to Be, recu­
pera los tempos flotantes tan 
propios del free y a un compo­
sitor que fue el único guitarrista 
del estilo, el difunto Sonny Sha­
rrock. El free jau nunca supo 
qué hacer con los guitarristas. 
Lowe ha solucionado el dilema 
contratando a un estilista - Ber­
ne Nix- tan próximo a la impro­
visación libre como pueda es­
tarlo Jim Hall. 
Lowe-Down & 8/ue es un disco 
de contrastes en el que puede 
escucharse a un ex-jóven aira­
do tocando una pieza intimista 
(Thabo) y hasta una bossa nova 
(¡anatema!), la pieza nada 
complaciente que da título al 
disco; en Riff Raff Lowe remite 
al momento en que músicos 
como Dolphy se aproximaban 
a atacar el castillo de la tonali­
dad deteniéndose en algún lu­
gar intermedio no demasiado 
lejano del cool y la tercera ola; 
por haber, hay una versión de 
Crazy, el clásico de Willie Nel­
son y de la Brass Fantasy de 
Lester Bowie, cuya melodía 
descompone hasta relegarla a 
su esqueleto; y un doble tiem­
po frenético (Cherryco) y un 
blues por la cara ( Candu) y ... 
Dice su autor que Lowe ... es un 
disco para ser disfrutado en un 
espacio insonorizado. Como 
aficionado al jau e incondicio­
nal del estilo CIMP, puedo afir­
mar y afirmo que escuchar esta 
grabación constituye una de las 
máximos placeres a que puede 
aspirar ningún melómano con 
dos dedos de frente. 

J. Mª García Martínez 

Recopilatorio 

Jack McDuff: 
The Conce,t McDuff 

Jack McDuff (org), George Benson 
(g), Red Holloway (st), Joe Dukes 

(bat). 
Newark (Nueva Jersey), junio de 
1963 y Estocolmo, julio de 1964 

Prestige/Fantasy 24270 
(Nuevos Medios) 

** 
Es un lugar común dentro de 

la historia del órgano de 
jau el acusar a Jack McDuff de 
imitar en exceso el estilo de 
Jimmy Smith. También es cier­
to que McDuff es el organista 
de jazz post-Smith más exitoso 
y que muchas veces suena pe­
ligrosamente similar. Pero un 
examen más detenido lleva a 
detectar importantes diferen­
cias entre ambos. McDuff nun­
ca utilizó el formato de trío 
con órgano, guitarra y batería 
habitual de Jimmy Smith, sino 
que siempre complementó es­
ta formación básica al menos 
con un saxo tenor. Su sonido 
es menos "agresivo" que el de 
Smith, sin los solos de gran 
tensión tan queridos por éste, 
y en general es más "pianísti­
co" y menos sofisticado. Ade­
más, en los elepés de McDuff 
puede percibirse una mayor 
variación de los registros de 
órgano empleados que en el 
caso de Jimmy Smith. McDuff 
supera claramente a Smith en 
la utilización de los bajos del 
órgano y en su capacidad para 
el arreglo musical. También es 
un compositor mucho más 
prolífico y gusta especialmente 
de material melódico: baladas, 
standards y temas del reperto­
rio big band. Por otra parte, 
Jimmy Smith apenas participó 
en sesiones de grabación para 
otros músicos, algo que sí hizo 
frecuentemente McDuff. Por 
último, resaltar que McDuff 
apenas grabó acompañado 
por una big band de jau, al 
contrario que Smith durante 
su etapa Verve en los años 60. 
La formación que facturó estas 
grabaciones es una de las más 
exitosas y recordadas de la his­
~oria del órgano de jazz, con 
un puñado de apreciables tra­
bajos, como los directos en el 
club Front Room y en el Jazz 
Workshop de San Francisco, 
que ejercieron una gran in­
fluencia en la incipiente esce­
na organística del rock británi­
co y que ya fueron reeditados 
por Fantasy, la discográfica po­
seedora del catálogo Prestige. 
Sin embargo, la reedición que 
nos ocupa se compone de ma­
terial extraido de varios elepés, 
con material de segundo or­
den y sin el menor interés. Tan 

(sigue e11 pág. 54) 
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STACEY 
\ KENT 

MONICA VASCONCEWS 
cAN·r9791 
Una nueva visión de la samba y la 
bossa nova en una <le ~ voces mas 
sensuales d~l ~to, heredera 
de J oyc·e é icono de las nuevas voca­
listas cariocas. Composiciones pro­
pias y versiones eje g~nte como: Edu 
Lobo, Bobby McPer<y o Djavan. 

NELLIREES 

CANZO78503 
Soviética afo1cada en Inglaterra, su 

álbum de debut noo presenta su 
particular manera de sentir el jazz. 

Jn lluei,cias que van desde el funk al 
groove, pasando por la música elec­
trónica. Composiciones propias y se 
atreve con una versión del maestro 

Jobim. 

Nos deo¡uestra el porqué de su 
éxito mltndial, interpretando un 
repertodo de Richard Rodgers, 
recordando standars inolvidables 
como: lt Never Entered Jl{y .Mind, lt 
Might As Well Be Spring, l!;Jsy To 
Remember, etc ... 

JAMIE CULLUM 
CAN79782 
La nueva sensación del jazz vocal 

que además, compone y toca el 

piano. Su ultimo trabajo repasa un 
repertorio que recupera piezas·clá­

sicas como: I Om't Get Stan~d 6 
Well You Needn't, pasando por el 
éxito de Ja banda británica 

Radiohead, High And Dry. 

Y Charles Mingus, Toots Thielemans, 
Booker Enfo, Abbey Lincoln, 
Eric Dolphy .. . y muchos más 

53/Cuadernos de Jau 
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sólo recomendable para quie­
nes deseen tener evidencia de 
que George Benson en sus 
principios se asemejaba en to­
do a Wes Montgomery. 

Manuel Perera 

Reedición 

Jimmy McGriff: 
The Wonn 

jimmy McGriff (org), Thornel Sch­
wartz (g), Bob Bushnell (b), Grady 
Tate, Mel Lewis (bat), Danny Tur­
ner (sa), Fats Theus (st), Bob Ash-

ton (sb). 
Nueva York, agosto de 1968 

Blue Note 538699-2 
(Emi-Odeón) 

** 
Ante un nuevo lanzamiento 

en las Rare Groove Series 
de Blue Note, el típico cuader­
nícu/a del jazz mostrará de in­
mediato un despectivo gesto 
de repulsión y afilará sus uñas. 
Sin embargo, quien firma esta 
reseña celebra esta reedición 
de un disco originalmente pu­
blicado en Solid State y que no 
tenía en su colección de vini­
los. ¿ Qué puedo esperarse de 
McGriff, a esas alturas de los 
años sesenta, y con un pro­
ductor como Sonny Lester? 
Pues un trabajo de escaso mi­
nutaje y de vocación desver­
gonzadamente comercial. El 
plato fuerte es el tema que da 
tít~lo al_ disco, funk saltarín y 
min1malista, muy bailable, a la 
manera de James Brown. Qué 
bien. También nos encontra­
mos una descarada auto-copia 
de /'ve Got a Woman, versión 
del tema de Ray Charles que 
supuso el gran éxito de Mc­
·Griff, allá por los principios de 
la década: R&B excitante y 
acelerado. El resto del disco es 
relleno simplemente anecdóti­
co. Conclusión: recomendable 
tan solo para aficionados al ór­
gano Hammond y al funk más 
peregrino. Eso sí, con el debi­
do respeto para un profesional 
que se ganaba el sustento 
cuando no existían subvencio­
nes ni festivales de jazz pro­
movidos por las administracio­
nes públicas. Al menos ahora 
nos traen a Maceo Parker 
quien por cierto se está ha'. 
ciendo un poquitín "pesado". 

M. Perera 

54/Cuadernos de Jazz 

Reedición 

Jacl<ie Mclean: 
jacknife 

Charles Tolliver, Lee Margan (tp), 
Jackie Mclean (sa), Larry Willis (p), 
Larry Ridley (b), Jack De Johnette 

(bat). 
Nueva Jersey, septiembre de 1965 

Blue Note 540535-2 / Connois­
seur Series 

(Emi-Odeón) 

*** 
El período que cubre desde 

1964 hasta la marcha de 
)ackie McLean de Blue Note 
con New and O/d Cospel no 
c~,enta con la misma aproba­
c1on que sus primeros discos 
para el sello o los de su con­
versión a los sonidos avanza­
dos de la época que supusie­
ron álbumes cimeros como Let 
Freedom Ring (1962) o One 
Step beyond (1963). No por 
ello dejan de contener música 
espléndida las grabaciones 
que van desde lt's Time hasta 
su encuentro con Ornette Co­
leman en New and O/d Cospel 
(1967). McLean seguía tocan­
do con la misma ferocidad in­
domable y reunía en derredor 
suyo bandas llenas de buenos 
solistas, pero la constitución 
de estos álbumes con piezas 
descaradamente bluesy, temas 
hard-bop y material más mo­
derno en un mismo disco los 
hacía menos decisivos. 
Sin la urgencia de la joya del 
período, el emocional Right 
now (1965), jacknife es aún un 
disco de grandes intensidades 
no sólo provenientes del líde~ 
sino, además, de un fiero jack 
De)ohnette, de los dos trom­
petistas que en él se alternan, 
Lee Morgan y Charles Tolliver. 
La aportación de este último 
resulta crucial una vez que de 
él proviene alguno de los solos 
más dramáticos y la mejor pie­
za del disco, On the Ni/e, corte 
repetitivo e hipnótico que des­
pués reaparecería en su segun­
do álbum como líder, Paper 
Man (Arista, 1969). La pieza 
incluye también una demole­
dora intervención de McLean . 
Clímax, escrita por De)ohnette, 
alcanza alturas similares. Tanto 
Soft Blue, de Morgan y excesi­
vamente dentro de su molde 
como Blue Fab/e, del líder, po'. 
seen estéticas muy distintas 
que, único punto flaco de un 

disco excitante, no casan bien 
con las restantes piezas. 

A. Gómez Aparicio 

Carmen McRae: 
Live at Umbria Jazz 

Carmen McRae (voc), Eric "Fats" 
Gunnison (p), Mark Simon (b), 

Mark Pulice (bat). Perugia (Italia), 
julio de 1990 
Egea 1003-2 

(Antar) 

**** 
Carmen McRae es una de 

las grandes segundas del 
jazz d,e todos los tiempos, que 
quedo fuera por muy poco y 
por razones no del todo claras 
de la liga de las grandes divas 
como Billie Holiday, Ella Fitz­
gerald o Sarah Vaughan. Can­
tante personalísima, tiene, co­
mo esas g rancies menciona­
das, la cualidad de ser inme­
diatamente identificable y de 
resignificar cada letra y cada 
canción con su tono entre 
arrabalero e irónico. A;í como 
la voz de Billie Holiday adhería 
un desgarro permanente a to­
das sus interpretaciones, aun­
que se tratara de temas ligeros 
y alegres, uno no puede evitar 
sentir que cuando McRae dice 
que "sólo tengo ojos para ti" 
en realidad todo es relativo. 
Como Betty Carter, es dueña 
de un swing relajado, casi dis­
plicente, que se desliza por los 
c~mpa_ses con un ritmo propio 
e interior pero, a diferencia de 
la gran Carter, McRae tiene 
una voz dura, pesada que a 
veces suena como un cacheta­
zo y otras como una carcajada, 
pero jamás como una caricia. 
En este disco, grabado muy 
poco antes de que el asma le 
impidiera seguir cantando, 
ofrece un repertorio de stan­
dards con la ya habitual caida 
(innecesaria, en este caso) en 
el pop (con un tema de Billy 
)oel) y el lujo especial de una 
extensa versión de 'Round Mid­
night con las dos letras que se 
conocen. De hecho, el fantas­
ma de Monk se hace presente 
muchas veces en un concierto 
que, seguramente, debe de 
haber sido memorable. Men­
cionado en Suddenly, la prime­
ra interpretación, un tema que 
es como una declaración de 
convicciones respecto del jazz, 
reaparece en la mencionada 
'Round Midnight y en Listen to 
Monk, de manera que este dis­
co se transforma también en 
una especie de mensaje evan­
gelizador. Y hay algo de predi­
cador en el tono duro y ex­
pansivo de la McRae, que aquí 
está muy bien acompañada 
por un trío muy profesional. El 

sonido, digital con toda la tec­
nología, adolece, sin embar­
go, de cierto timbre metálico 
que suele presentarse en las 
grabaciones en vivo. 

E. Hojman 

The Dom Minasi Trio: 
Goin 1 out again 

Dom Minasi (g), Ken Filiano (b), 
Jackson Krall (bat). 

Nueva York, junio de 2002 
CDM Records 1002-2 

*** 
• LJ na :sorpresa! He de con-
1 fesa.r que no tenía idea 
~e este 91uitarrista. Pues Dom 
Minasi, tras varios discos ini­
ciales para Liberty-Blue Note a 
principios de los setenta, se 
mantuvo alejado de los estu­
dios de grabación por casi 
veinticinco años, dedicándose 
primordialmente a la enseñan­
za y a actuaciones en el área 
donde vivía. El retorno de este 
veterano, nacido en 1943, se 
produjo ,en 1999 (1 ). Desde 
entonces han aparecido tres o 
cuatro grabaciones bajo su 
nombre, causando cierto re­
vuelo la inmediatamente pre­
cedente a ésta, pues estaba 
dedicada a composiciones de 
Duke Ellington (2) que de­
construía sistemáticamente. 
Lo más sorprendente de Mina­
si es que su estilo, muy van­
guardista y personal, no tiene 
nada que ver con los usos do­
minantes en la guitarra duran­
te estos IJ!timos treinta años. 
Mientras una legión de guita­
rristas, por influencia de Hen­
drix y el rock, han incorporado 
toda una1 serie de artilugios 
(diversos tipos de pedales sin­
tetizadores, etcétera) para' mo­
dificar y distorsionar el timbre 
o intentar imitar el fraseo de 
los instrumentos de viento 
Minasi enlaza con lo que hast~ 
ese cataclismo había caracteri­
zado a lo:s guitarristas de jazz: 
la búsqueda de una sonoridad 
propia, lo más cálida posible, a 
un volumen no excesivo y sin 
efectos e):temporáneos al mis­
mo instrumento. Pero son los 
únicos rasgos comun~s con la 
tradición. 
Pues el lenguaje que emplea 
es muy avanzado armónica­
mente. Ha estudiado atenta­
mente a Trane, Dolphy, Taylor 

y Ayler, pero también a Cage, 
Berg, Sch6enberg y Webern. 
En cierta manera, retoma mu­
chos de los presupuestos de la 
vanguardia free de los sesenta. 
Aunque, en ella no abundaban 
los guitarristas. Quizá Sonny 
Sharrock. Pero el fraseo de Mi­
nasi tiene una complejidad de 
la que carecía aquél, que resul­
taba un tanto pedestre. El dis­
co es una combinación de 
composiciones propias y te­
mas o standards de jazz bas­
tante célebres. Es en este terre­
no donde revela la originali­
dad de su propuesta. Pues no 
sin razón, piensa que t;car 
convencionalmente canciones 
tan conocidas como Autumn 
Leaves y On Green Dolphin 
Street carece de sentido ac­
tualmente. Idéntico propósito 
de transformación y reelabora­
ción abstracta aplica al Ali 
Blues de Miles y al We/1 You Ne­
edn1t de Thelonious. En estas 
versiones hay frescura y saca a 
la luz otras dimensiones. Me­
nos convincente resulta en sus 
propias composiciones, algo 
planas en su construcción 
destacando Trane's Lament. Fi'. 
liano y Krall participan plena­
mente de sus objetivos musi­
cales y lo secundan con efica­
cia. Un guitarrista diferente y 
una propuesta interesante. 

F. García Herraiz 

(1) Finishing Touches (Ver rese­
ña de Carlos Sampayo en Cdj 
núm.59) 
(2) Takin' the Duke out (Ver re­
seña de Carlos Sampayo en 
Cdj núm.71) 

Reedición 

Hank Mobley: 
Thinking of Home 

Hank Mobley (st), Woody Shaw 
(tp), Eddie Diehl (g), Cedar Wal­

ton (p ), Mickey Bass (b ), Leroy Wi­
lliams (bat). 

Nueva Jersey, julio de 1970 
Blue Note 540531-2 / Connois­

seur Series 
(Emi-Odeón) 

**** 
Este disco apareció previa­

mente en 1980 ( o sea, diez 
años despues de su grabación) 
y fue la última sesión de Hank 
Mobley para el sello Blue Note, 
en cuyo seno se encuentra la 
mayor parte de una obra rela­
tivamente copiosa -ya desde la 
primera parte de los cincuenta­
de un saxofonista más singular 
de lo que apreciaron algunos 
de sus contemporáneos. Al po­
co tiempo, sus problemas de 
salud le forzaron a retirarse. Y 
su anunciado retorno, en 
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1986, se vio interrumpido por 
la muerte. En definitiva, sesión 
póstuma. No digo testamento, 
pues sería demasiado altiso­
nante para las intenciones de 
un hombre tranquilo como 
Mobley, que justamente siem­
pre se caracterizó por un estilo 
armonioso, melodioso y re­
dondo en el sonido y la estruc­
tura. Hoy valoramos mucho 
más su propuesta apacible sin 
renunciar al dinamismo del 
hard bop, que otros equívoca­
mente contrastaban con el fue­
go desencadenado de un Col­
trane, un Rollins {o, incluso, 
con alguno menos imaginativo 
como Griffin). Hay sitio para 
unos Messengers y un Jazztet, 
para un Lee Morgan y un Art 
Farmer, para la furia y la sutile­
za. Las exclusiones resultan 
empobrecedoras. 
A estas alturas Mobley practica­
ba un hard bop evolucionado. 
Había refinado su lenguaje ac­
tualizándolo armónicamente y 
su escritura, sin ser particular­
mente llamativa, era atractiva y 
sólida. Aquí, cuatro de las cinco 
composiciones son suyas (la 
restante es un blues en tempo 
medio del contrabajista). Se ini­
cia con la única suite conocida 
de este saxo tenor, cuyo primer 
movimiento sirve de título al 
registro y es una hábil combi­
nación de varias melodías. La 
segunda parte entronca con las 
cadencias más reposadas de la 
bossa nova, para resolverse 
más agitadamente al final. Justi-

ne también participa de esa ri­
queza melódica y estructural y 
los dos temas restantes suyos 
entran en la atmósfera típica 
del bop duro y del blues res­
pectivamente. Sus ocasionales 
compañeros brillan a gran altu­
ra, comenzando por un incen­
diario Woody Shaw, cuya fres­
cura y fuerza hacían de él una 
de las más incontestables reali­
dades de la trompeta surgidas 
en los sesenta. Eddie Diehl, que 
trabajó con el organista jack 
McDuff y se dedicó a la ense­
ñanza, aquí realiza solos bien 
elaborados, con un anclaje en 
el blues que recuerda algo a 
Grant Green. Walton aporta su 
mejor oficio. Y la rítmica "cami­
na" magníficamente, con un 
Leroy Williams en gran forma y 
muy sutil en la percusión (se 
comprende que sea el baterista 
favorito de Barry Harris). Un 
convincente punto final disco­
gráfico para uno de los más in­
signes saxofonistas tenor de los 
cincuenta y sesenta. 

F. García Herraiz 

Off lazz 
Meredith Monk: 

Merey 
Theo Bleckmann, Allison Easter, 

Katie Geissinger, Ching González, 
)ohn Hollenbeck, Meredith Monk, 
Allison Sniffin (voc) + Allison Snif­
fin (p, sint, vla, vln), )ohn Hollen­
beck (perc, melódica, p), Bohdan 

Hilash (el). 
Nueva York, marzo de 2002 

ECM 472 468-2 
(Nuevos Medios) 

*** 
En los finales de la década de 

1950, John Cage, entre 
otros, reaccionó desde la aca­
demia (él había sido alumno 
de Schiienberg) en contra de 
la academia. El conocía esa 

tradición con la que rompía. 
Muchos de sus seguidores, no. 
De hecho, en Estados Unidos 
se desarrolló una especie de 
vanguardia por afuera de las 
escuelas e, incluso, por afuera 
de los paradigmas y los ejes 
que articularon las discusiones 
del siglo XX en el ámbito de la 
música artística de tradición 
escrita. Los estadounidenses 
tienen su propia constelación 
de compositores (y de estéti­
cas), profunda y homogénea­
mente despreciados en los ce­
náculos de la modernidad eu­
ropea y, al mismo tiempo, ob­
cecadamente descalificadores 
de esa modernidad europea a 
la que acusan, literalmente, de 
masturbatoria. Algunos de los 
músicos más importantes de 
esas corrientes tan norteameri­
canas no vienen de la música 
sino del teatro o las artes plás­
ticas. Muchos trabajan, con­
suetudinariamente, en ramas 
mixtas del arte, en donde la 
iluminación, la puesta en esce­
na, las proyecciones de video, 
la danza o el sonido (entendi­
do a veces como escultura, co­
mo ambientación, más que 
como narración autónoma) 
comparten el protagonismo. 
Meredith Monk, compositora, 
cantante, experimentadora 
con la voz y formadora de can­
tantes en su propia línea de 
trabajo, es posiblemente una 
de las exponentes más intere­
santes de este fenómeno . A 
ella podría caberle, como a 

Connoisseur 
las sesiones de Jazz de los artistas más importantes 
de todos los tiempos 

Por prirnera vez 3 O fantásticos 
títulos en una edición limitada 

y a un precio excepcional 

Cage, la definición de "inven­
tor de genio más que compo­
sitor" (las palabras fueron de 
Schiienberg) y, a lo largo de 
una carrera bastante bien tes­
timoniada por la industria dis­
cográfica, ha producido algu­
nas obras sumamente atracti­
vas. Sobre todo en las formas 
breves y más cercanas a la can­
ción es donde su particular uti­
lización de la voz genera una 
tensión m¡Ís interesante. Merey 
fue comisionada por el Ameri­
can Dance Festival y concebi­
da como una obra escénica 
junto a Ann Hamilton ( el libri­
llo incluye 18 imágenes de pri­
meros planos de rostros hu­
manos, tomadas del video de 
esta artista). Más allá del exce­
lente nivel de la interpretación 
y de una grabación excepcio­
nalmente fiel, la obra es irre­
gular. Algunos momentos de 
singular belleza alternan con 
otros francamente torturantes, 
en los que la repetición ininte­
rrumpida de un único esque­
ma melódico y rítmico se con­
vierte en algo similar a la fa­
mosa gota china de las novelas 
de Salgari cayendo inflexible 
en un mismo punto del crá­
neo. Los puntos más altos es­
tán en Urban March, en el jue­
go de susurros de Masks y en 
la amplia, lírica e inquietante 
melodía de Woman at the Do­
or. 

Diego Fischerman 

The Jemeel Moondoc 
AII-Stars: 

livein Paris 
)emeel Moondoc (sa), Roy Camp­
bell Jr (tp), Zane Massey (st), Wi­

lliam Parker (b), Cody Moffett 
(bat). 

París, marzo de 1999 
Cadence 1151 - 2 
(Atolón Miukis) 

**** 

En una reciente edición de 
Cuadernos de Jazz comentá­

bamos (y recomendábamos) 
un álbum del vibrafonista Khan 
jamal, Balafon Dance, en el que 
la línea de vientos estaba con­
formada por Moondoc y 
Campbell, como en este álbum 
que nos ocupa. A la luz de esta 
nueva entrega a su nombre, 
reiteramos la recomendación. 
Moondoc no es un novato, por 
cierto. Fue miembro de los gru­
pos de Cecil Taylor y en los 70 
creó el Ensemble Muntu con, 
entre otros, Campbell y Parker. 
Su música, que podría ser en­
cuadrada dentro del universo 
free, en ningún momento deja 
de tener una característica pe­
gadiza, sobre todo en los te­
mas. Si es por buscar un paren­
tesco, nos podemos remitir al 
sonido clásico de Ornette Cole­
man o más aún, a las grabacio­
nes de Don Cherry con Gato 
Barbieri, en particular en HiRise, 
el tema de apertura. 
El grupo demuestra desde el 
comienzo una potencia arro­
lladora y una interesante varie­
dad, como por ejemplo en los 
saxos, Moondoc más melódi­
co, en una línea post-bop, y 
Massey más abstracto. 
La referencia a la música de los 
60 está acentuada por la inclu­
sión de One down, One up, un 
tema de john Coltrane (por 
más que en ninguna parte fi­
gura su nombre). 
Moondoc y su grupo recorren 
en este álbum caminos ya 
transitados, lo que no es en sí 
ningún demérito por tratarse 
de una grabación en concier­
to, pero sobre todo, por la 
enorme autoridad con la que 
ejecutan esta música. 
Una ( otra) buena oportunidad 
para acercarse a la música de 
este muy buen, y ciertamente 
poco conocido saxofonista. 

G. Bazzola 

► 
SS/Cuadernos de Jazz 
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Off lazz 

Marina Pardo & Rosa 
Torres-Pardo: 

The Caterpillar Albiniz Songs 
Marina Pardo (voc), Rosa Torres­

Pardo (voc, p). 
Madrid, 2002 

Deutsche Grammophon 
00289474331527 
(Universal Music) 

**** 
Estas canciones, dicen algu­

nos, son resultado de una 
suerte de pacto con el diablo. 
Isaac Albéniz las compuso so­
bre los poemas de su mecenas, 
Francis Burdett Nevill Money 
(qué apellido) Coutts, poemas 
que hablan de pérdida, separa­
ción y pesares varios (y, por 
cierto, no son pocos los que 
sostienen que la calurosa apre­
ciación que la mujer de Mo­
ney-Coutts, Helen, sentía por 
Albéniz superaba los motivos 
puramente artísticos). Es muy 
probable que ese origen espu­
rio haya escamoteado estas 
composiciones que algunos 
han querido considerar meno­
res en la apreciación del públi­
co general. Con mucha alegría 
e irreverencia, Marina Pardo y 
Rosa T arres-Pardo emprenden 
( con un objetivo quizá más no­
ble) una hibridación similar, ju­
gando con las armonías mo­
dernas (con un levísimo toque 
ellingtoniano en el piano, casi 
imperceptible) subyacentes a 
estas composiciones y también 
con el contraste entre las voces 
de ambas. Marina Pardo es 
mezzosoprano lírica, operísti­
ca, y carga en su voz toda la 
técnica y solemnidad de esos 
calificativos. Rosa Torres-Pardo 
tiene un sonido más terrenal, 
brutal y expresivo, con una 
textura casi desprolija que sue­
na como un alivio en compara­
ción. Juntas o alternadas, son 
capaces de crear armonías que 
son lo mejor de los dos o más 
mundos que se ponen en jue­
go en este registro (clasicismo 
y modernidad, sedosidad y as­
pereza, respeto y juego). Co­
mo pianista, Rosa Torres-Pardo 
demuestra tanto una técnica 
notable como un conocimien­
to muy preciso de la obra de 
Albéniz y de la historia poste­
rior, que se suman a su ejecu­
ción para transformar estas 

fHE~ 
CAT1:RP.ILLAR 
ALBENIZ 
$.,!IRIGS 
PARm TORRES-PARDO 

56/Cuadernos de Jau 

piezas en obras absolutamente 
contemporáneas. La excelen­
cia de la grabación y la abun­
dancia de datos en la laminilla 
(por ejemplo, las letras de Mo­
ney-Coutts en inglés y en cas­
tellano) hacen de éste un disco 
muy oportuno, en especial en 
una época como ésta, de revi­
sión constante del pasado y de 
lecturas posmodernas de glo­
rias pasadas. 

E. Hojman 

Reedición 

Charlie Parker: 
In Sweeden 1950. The 
Complete Recordings 

Charlie Parker (sa), Rolf Ericson, 
Rowland Greenberg (tp), Costa 

Theselius (p, st), Lennart Nilsson 
(p), Thore Jederby (b), Jack Noren 

(bat). 
Malmó y Halsinborg (Suecia), no­

viembre de 1950 
Storyville 101 8355-2 

**** 
En 1950 Charlie Parker efec­

tuaba una segunda y acci­
dentada visita a Europa, tras 
haber triunfado en la anterior 
con su quinteto en el Festival 
de París. Esta vez venía como 
solista (estaban previstas poste­
riores actuaciones con Roy El­
dridge en Francia, que final­
mente fueron canceladas), 
pues Bird había disuelto su 
quinteto y en la época aparecía 
con orquestas de cuerdas. Su 
desembarco en Escandinavia 
durante el otoño enmarcaba 
sus prestaciones con secciones 
rítmicas locales. Lo que podría 
haber sido un handicap no fue 
tan grave pues los jaumen sue­
cos habían oído sus discos y es­
taban familiarizados con el len­
guaje del bop, el estilo que 
inauguraba el jau moderno. 
Ericson era entonces, como a 
continuación demostró con 
Kenton y el quinteto de Curtís 
Counce entre otros, uno de los 
trompetistas blancos que mejor 
había entendido el léxico par­
keriano. Y 1:heselius era un pia­
nista de extremada sensibili­
dad. Ciertamente, las "bom­
bas" del acompañamiento de 
Noren, que recuerdan a Big Sid 
Catlett o a Buddy Rich, suenan 
hoy un tanto arcaicas. Pero, es 
un problema menor que no in­
terfiere en los resultados finales. 
Se han recogido los conciertos 
de Malmó y Halsinborg, pues 
no quedan trazas de sus presta­
ciones en Estocolmo, Giiteborg 
y Copenhague (que presenció 
un afortunado joven Ebbe Tra­
berg). La toma de sonido, reco­
gida por el magnetófono de un 
aficionado, tampoco es perfec­
ta (si nos regimos por los pará-

metros de la alta fidelidad a 
que estamos acostumbrados). 
No obstante, estamos ante un 
documento importante. No só­
lo por la significación que tuvo 
para la expansión del jau en 
Europa. Sobre todo, nos mues­
tran a un Parker feliz, desinhibi­
do y, todavía, en gran forma. El 
repertorio, en gran parte, remi­
te a las grabaciones Dial. Su­
pongo que era lo que habían 
escuchado los músicos y aficio­
nados suecos. Las dos versiones 
de Anthropology y las de Coo/ 
Blues, junto a Scrapple from the 
Apple, evidencian cuán lúdico 
era el bop y son muy dignas. 
Añadamos un Lover Man des­
provisto del dramatismo de la 
célebre sesión Dial, pero más 
sustancioso que la posterior 
versión para Verve. Esta edición 
incorpora tres piezas prove­
nientes de una jam session que 
tuvo lugar en un restaurante de 
Halsinborg, destacando un no­
table Body and Sau/ de casi do­
ce minutos, en el que Theselius 
toca el saxo tenor, suplido por 
Nilsson en el piano y con Gre­
enberg en la trompeta. Quizá 
estas grabaciones no sean tan 
fundamentales como otras de 
Parker, pero contribuyen a am­
pliar el conocimiento de uno 
de los grandes creadores del 
jau. 

F. García Herraiz 

John Patitucci: 
Songs, Stories & Spirituals 

John· Patitucci (b), Ed Simon (p), 
Brian Blade (bat), Luciana Souza, 
John Thomas (voc), Tom Patitucci 
(g), Richard Rood, Elizabeth Lim­
Dutton (vln), Lawrence Dutton 
(vla), Sachi Patitucci (chelo). 

Nueva York y Beverly Hills, mayo y 
noviembre de 2002 

Concord 2149-2 
(Enfasis Records) 

*** 
Gran acompañante, John 

Patitucci ha demostrado 
tanto su valía técnica como su 
sensibilidad comunicativa en 
los bajos acústico y eléctrico 
con pianistas tan exigentes co­
mo Chick Corea y Danilo Pé­
rez. Sus discos, sin embargo, 
nunca consiguen convencer 
del todo, a pesar de que en 
principio parecen tener todos 
los elementos como para ha­
cerlo. Algo similar pasa con és­
te, que empieza ligero, alegre, 
con un Ed Simon que suena 
mucho a la época abrasilerada 
y acústica de Lyle Mays y que 
sorprende gratamente con una 
melodía inclasificable y a la vez 
extrañamente familiar. La voz 
de Luciana Souza es, también, 
clave en la perplejidad que 
despierta este álbum: a su cali-

dez tropiéal le contrapone un 
registro pesado y académico 
que suena forzado; en cambio, 
ese mismo academicismo pa­
rece más apropiado en el otro 
cantante, John Thomas, otra 
de las sorpresas de este disco. 
Con un registro a veces denso 
y a veces casi similar al de Cas­
sandra Wilson, John Thomas 
parece anticipar que este 
Songs, Stories & Spiritua/s va a 
dejar rápidamente sus ligeras 
cadencias brasileras (ejemplifi­
cadas por una versión fugaz de 
Lei, de Djavan) para adentrarse 
en una pesadez religiosa. Un 
poema de Christina Rossetti 
musicalizado por el composi­
tor Gustav Holst marca el pun­
to de inflexión; se trata de In 
the 8/eak Midwinter y, como su 
título indica, debemos olvidar­
nos rápidamente de Jobim, 
Djavan y los sonidos brasileros 
del principio para adentrarnos 
en el más crudo de los invier­
nos, aptos, quizá, para la con­
templación religiosa. Se trata, 
finalmente, de un disco pro­
fundamente narrativo, que va 
generando una atmósfera de 
introspección y misticismo que 
puede no convencer del todo. 
Patitucci, como bajista, se con­
tenta con un papel secundario 
y permite que sean Ed Simon y 
la vocalista Luciana Souza 
quienes más se destaquen. In­
cluso uno de los temas con 
mayores referencias religiosas, 
Love Eternal, está interpretado 
por su esposa al chelo y por el 
pianista Ed Simon. Hay, sí, un 
final de bajo y batería con un 
tema de Coltrane como, si se 
quiere, guiño de reconoci­
miento a la tradición. Un disco 
difícil, que, en el mejor de los 
casos, presenta muchos desafí­
os, y en el peor, no los respon­
de a todos con la misma altura 
o intensidad. 

E. Hojman 

Gerard Presencer: 
Chasing Reality 

Gerard Presencer (tp,fisc), Geof­
frey Keezer (tecl), Tommy Wadlow 
(p), Joe Locke (vib), Adam Golds­
mith, John Parricelli (g), Jeremy 
Brown (b), Chris Dagley (bat). 

Inglaterra, 2002 
ACT 9422-2 

(Karonte) 

** 

Desde hace bastante tiem­
po, el concepto "fusión" 

perdió la significación propia 
que llegó a tener a principios 
de los años 70. Músicos como 
Miles Davis o grupos como la 
Mahavishnu Orchestra y Weat­
her Reaport, entre otros, die­
ron carta de naturaleza a la fu­
sión, circunstancia que llevó a 
una innovación en el campo 
del jau de la que surgió una 
concepción original al mezclar 
de una forma consciente dis­
tintos estilos como el rock, el 
pop, la música india o el funk 
con el jau. El nuevo trabajo 
del trompetista inglés Gerard 
Presencer es una aproxima­
ción a la concepción de la fu­
sión, pero sin serlo en su tota­
lidad . Chasing Reality resulta 
ser un trabajo encargado por 
el Festival de Jazz de Birming­
ham que consta de seis partes, 
las cuales dan título a los te­
mas y forman un "todo" en 
cuanto a la grabación. 
El trabajo de Presencer trata 
de aglutinar diversos estilos 
dentro de la obra, por eso se 
puede encontrar la influencia 
de Miles Davis o la concepción 
sonora de Freddie Hubbard, 
baladas sugerentes, temas con 
gusto pop y con indiscutibles 
influencias rockeras. En los te­
mas Part One y Part Three, la 
guitarra desgarradora y poten­
te de Adam Goldsmith, al vie­
jo estilo rockero, se contrapo­
ne a la trompeta y al fiscorno 
más comedido de Presencer. 
Otro aspecto de la grabación a 
destacar es el tratamiento 
eléctrico que· proporciona el 
fender rhodes y moog de Ge­
offrey Keezer, típico de los tra­
bajos de Presencer y caracte­
rística principal de las produc­
ciones de mediados de los 
años 70, que de alguna forma 
ya no tenían que ver con la fu­
sión originalmente concebida. 
En definitiva, no se puede con­
siderar el trabajo de Presencer 
como algo innovador en sí 
mismo pero sí interesante para 
ser escuchado en su conjunto. 

Juan Carlos Abelenda 

Joel Press: 
Music far a Passionate Time 

Joel Press (sa, ss, st, sb, el, cl-b, 11), 
Gwendolyn Watson (chelo, voc). 

Nueva York, 1970 y 1976 
Cadence 114 5-2 
(Atolón Miukis) 

*** 
Cadence Jazz Records es 

uno de los sellos indepen­
dientes de mayor prestigio en 
Estados Unidos. Su catálogo 
tiene una serie de grabaciones 
que, bajo el genérico Cadence 
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Historical Series, tiene como fi­
nalidad publicar registros que 
se han convertido en históri­
cos por su significación artísti­
ca y que nunca antes habían 
estado disponibles. El disco 
que comentamos pertenece a 
esta interesante serie y recoge 
las grabaciones llevadas a ca­
bo por el multiinstrumentista 
Joel Press entre los años 1970 
a 1976, todas ellas con mate­
rial compuesto y arreglado por 
él mismo. El conjunto global 
presenta un grado alto de 
eclecticismo al contener no só­
lo composiciones jazzísticas -
como Prelude for Connie, Bud in 
Paris ... for Bud Powe/1 o Remem­
berig Paul ... for Paul Gonsalves­
, sino composiciones con cla­
ras influencias clásicas, como 
el tema Rocío 's Dance, o con 
influencias new age o world 
music. La escucha del material 
reunido en Music for a ... pre­
senta a un intérprete virtuoso 
en especial con los saxos y la 
flauta, siendo el grado de va­
riedad de estilos lo que hace 
que el disco tenga interés. La 
colaboración de Gwendolyn 
Watson proporciona un punto 
de apoyo a Press en determi­
nados temas, en especial en el 
aspecto vocal. Los aficionados 
encontrarán en esta colección 

de composiciones una vía que 
explora nuevos horizontes 
musicales de diversos estilos, 
en especial en el jazz. 

J. C. Abelenda 

Abe Rábade: 
Simetrías 

Abe Rábade (p), Paco Charlín (b), 
Ramón Ángel (bat). 

Pontevedra, septiembre de 2002 
Xingra 050-2 

** 
Segundo disco del pianista 

Abe Rábade que, como en 
el primero, demuestra una 
buena técnica pianística y una 
concepción del trío muy ade­
cuada a ella. Además, Rábade 
es un músico con una sensibi­
lidad que aflora en cada mo­
mento de su prestación de 
manera contenida y bien dosi­
ficada, y con un conocimiento 

de la historia del jazz que al­
canza niveles de excelencia 
ocupando un lugar preemi­
nente en su discurso. Quizás 
es aquí donde Rábade tenga 
su caballo de batalla, que ten­
dría que concretar -a mi en­
tender- en utilizar toda la ener­
gía que le supuso la aprehen­
sión de esos conocimientos 
históricos, en desactivarlos y 
buscar en el recuerdo lejano 
un camino a seguir. Facultades 
le sobran. 

V. Ménsua 

Reedición 

Freddie Redd: 
Redd'sB/ues 

Freddie Redd (p), Benny Bailey 
(tp), Jackie Mclean (sa), Tina Bro­

oks (st), Paul Chambers (b), Sir 
John Godfrey (bat). 

Nueva Jersey, enero de 1961 
Blue Note 540537-2 / Connois­

seur Series 
(Emi-Odeón) 

*** 
El pianista y compositor 

Freddie Redd (1928) gozó 
de una cierta popularidad y 
prestigio al comienzo de los 
años sesenta al poner música a 

una obra teatral, The Connec­
tion, en la que los actores eran 
músicos. No parece necesario 
decir de qué trataba la citada 
obra, todos lo imaginamos. In­
cluso grabó para Blue Note un 
disco con ese título y, lógica­
mente, con la música que es­
cribió para ella. A parte de es- · 
te Redd's Blues, no grabó de­
masiado el pianista, si acaso 
un par de vinilos más (recuer­
do Shades of Redd), para desa­
parecer de la escena totalmen­
te. Redd's Blues, es una obra 
con menos carga que las dos 
citadas, que pasea por una te­
mática propia pero que podría 
ser la habitual de cualquier se­
sión Blue Note de aquellos 
años: un poco de aquí, otro 
poco de allí. La diferencia es 
que en esta grabación hay tres 
sopladores de elite: Benny Bai­
ley, trompetista no demasiado 
conocido, era por aquellos 
años, antes de emigrar (aislar­
se) en Europa, un solista de 

primerísimo rango. Jackie 
McLean y Tina Brooks estaban 
en la cresta de la ola. El prime­
ro nunca ha vuelto a sonar co­
mo lo hizo entonces. 
Por ellos tres vale la pena mo­
lestarse en escuchar esta enési­
ma "sesiónBlueNotedeprinci­
piosdelossesentas". 

V. Ménsua 

Jay Rosen Trio: 
Drum's Bugles 

Jay Rosen (bat, perc), Herb Ro­
bertson (tp, tp a vara), Paul Smo­

ker (tp). 
Nueva York, agosto de 2001 

CIMP 253-2 
(Afofón Miukis) 

(sin estrellas) 

Se supone (o supongo) que 
la calificación de un disco, 

potestad que nos da el escribir 
sobre música y músicos, admi­
te cierta complicidad con el 
lector, el aficionado oculto. 
Ahora bien, ¿qué ocurre cuan­
do no podemos imaginar, si­
quiera, el semblante de quien 
lee? La música de este CD sus­
cita esa perplejidad. Después 
de dos audiciones me puso 
ante la disyuntiva de colocarle 
cinco estrellas o una. Después 
comprendí que quien puntua-

Andreas Willers featuring James Emery Oskar Aichinger 
Paul Bley Transformations Myth of the Cave Synapsis 
In the North btl 027/EFA 10197-2 btl 028/EFA 10198-2 btl 029/EFA 10199-2 
btl 026/EFA 10196-2 with Tony Coe (tenor saxo- with Frani;:ois Houle (clarinet, with Oskar Aichinger (piano + 
Paul Bley (piano), Yves Robert phone, clarinet), Franz bass clarinet), Ora Boasson synthesizer), Stefan Nemeth 
(trombone), Andreas Willers Koglmann {flugelhorn), James {double bass), Yitzhak Yedid (synthesizer + computer), 
(guitars), Horst Nonnenmacher Emery (guitar), Peter Herbert (piano) Achim Tang (bass), Paul 
(acoustic bass) (bass, on 4 Quartets only), 

Yedid 's music is characterised 
Skrepek (extended drums) 

Willers is one of the most 
Klangforum Wien conducted 

by a totally original combina- Oskar Aichinger is t~e secret 
convincing talents on the con-

by Emilio Pomárico 
tion of traditional forms of star of Vienna's underground 

temporary German jazz scene. Emery now develops his profile Jewish-Arabic music with scene, and wi/h the delicate 
This line-up dispenses with as an orchestral composer European classics and the chamber music on 'Synapsis', 
drums of any sort, and pianist with very deliberate roots in vocabulary of jazz . ... a fire- he realises what .is perhaps his 
Paul Bley provides an original American traditions. In this 5- work of ideas amazes and most essential rriusical postu-
link to the - meanwhile histori- movement piece three soloists astonishes, providing ample late: «11 is possible to find 
cal - trio Giuffre / Bley / encounter one of the key proof that contemporary jazz forms that have immediate 

. Swallow, while Willers and ensembles of New Music, can give birth to surprisingly impact without being banal». 
Yves Robert follow Giuffre's the Klangforum Wien. Emery's fresh products. 
irresistible cooperation with inimitable personal signature 
Jim Hall and Bob Brookmeyer. brings this piece to full bloom. 
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ba era, en realidad, un estado 
de ánimo. Lo que antecede 
explic¡¡ la intangibilidad de la 
música de este trío. En primer 
lugar, parece música absoluta­
mente improvisada -con radi­
calidad y sin misericordia-, un 
momento íntimo que excluye 
cualquier audición desde afue­
ra. La segunda escucha da la 
idea de una estructuración 
previa muy rigurosa y una pla­
nificación algo burlona, con 
momentos sorpresivos. Tam­
bién puede darse que sea el 
producto de ambas intencio­
nes. Tomados por separado, 
los tres músicos son espléndi­
dos; juntos, parecen litigar por 
algo que está "fuera" y que 
quizá se encarne en quien es­
cucha. Hay lecciones de trom­
peta por parte de Smoker y 
Robertson (los mejores impro­
visadores libres de la actuali­
dad en su instrumento) y lec­
ciones de percusión por Ro­
sen. La hipótesis de una con­
junción que construya un 
evento musical parece quedar 
en tal, sin demostración, pero 
la sensación de una segunda 
escucha lo desmiente. Como 
siempre, el sello CIMP (Creati­
ve lmprovised Music Projects) 
trae sorpresas y provoca desa­
sosiego; por eso, y en respues­
ta, me permito la provocación 
de no puntuar este disco. 

C. Sampayo 

Noah Rosen: 
Trips, Jobs and Joumeys 

Noah Rosen (p), Didier Levallet 
(b ), Makoto Sato (bat). 

París, septiembre de 2000 
Cadence 1152-2 
(Afofón Miukis) 

**** 
Para satisfacción de los aman­

tes de las genealogías, este 
pianista debutante en lides dis­
cográficas hace una curiosa na­
rración del momento en que la 
obra presente inició su concep­
ción. "Poco después de mi pri­
mera llegada ,a París, en 1991, 
me encontraba en el Museo 
Beaubourg, el museo nacional 
de arte moderno · del Centro 
Georges Pompidou. Bajando 
unas escalera a no recuérdo 
dónde, un cuadro de Paul Klee 
llamado Fleche dans un jardín 
(1929) atrapa mi atención. Es­
tá colgado de una pared justo 
encima de las escaleras. Y sus­
pendido del techo, ·notando en 
el aire, impidiendo la visión cla­
ra del cuadro, hay un móvil de 
Alexander Calder. El calder y el 
klee, vistos de este modo, pue­
den no ser el ideal de los aman, 
tes del arte 'bien .colgado', bro­
mas aparte, pero cie_rtamente 
fue un momento de-profunda· 

58/Cuadernos de Jau 

inspiración para mí. La elegan­
cia, fluidez y lirismo sin senti­
mentalismo del móvil -no pu­
de encontrar una etiqueta para 
identificar el ca/der- flotando 
sin esfuerzo delante de los co­
lores, líneas, símbolos y las se­
ñales y el ritmo del klee, bien, 
todo eso me dejó sin respira­
ción y supe instintivamente 
que estaba mirando a una re­
presentación visual del tipo de 
música que siempre he querido 
hacer". Trips, Jobs and Journeys 
es una producción efectuada 
en París y enviada posterior­
mente a Cadence, la cual ha 
sabido qué hacer con ella. La 
estética del pianista neoyorqui­
no sigue la estela de un círculo 
de improvisadores selectos 
(Andrew Hill, Cecil Taylor, Mal 
Waldron), a los que añade co­
mo influencias a Ellington, Tris­
tano, Monk y Michel Legrand. 
Rosen tiene un toque grave pe­
ro ligero, conductor de un dis­
curso que renueva con sereni­
dad el trabajo con la tonalidad 
de sus antecesores. Música 
muy abstracta con una fasci­
nante pulsación a cargo de un 
trío (Levallet, ex director de la 
Orchestre National de Jau, y 
Sato, colaborador de Joe McP­
hee, Alan Silva e ltaru Oki) que 
caminan con el líder, libres de 
todo equipaje que no sea mu­
sical. Como anunciaba Noah 
Rosen en sus reminiscencias, 
"elegancia, fluidez y lirismo sin 
sentimentalismo". 

E. Fuente 

Off lazz 

Terje Rypdal: 
LuxAetema 

Terje Rypdal (g), Palle Mikkelborg 
(tp), lver Kleive (org), Áshild 

Stub0 Gondersen (soprano) + Ber­
gen Chamber Ensemble Kjell Seim 

(dir). 
Molde, julio de 2002 

ECM 017070-2 
(Nuevos Medios) 

* 
La guitarra eléctrica, el ins­

trumento más moderno del 
jazz, fue, durante gran parte 
de la historia del género, el 
más conservador. Mientras en 
el terreno del rock Jimi Hen­
drix llevaba hasta el abismo 
sus posibilidades tímbricas, en 

Off lazz 

Roswell Rudd/Toumani Diabate: 
Malicool 

Roswell Rudd (tb), Toumani Diabate (kora), Lassana Diabate (balophone), 
Basseko Kouyate (ngone), Henry Schroy (b), Sayon Sissoko (g), Sekou 

Diabate (djembe), Mamadou Kouyate, Dala Diabate (voc). 
Bamako (Mali), junio de 2001 

EmArcy 014 801-2 
(Universal Music) 

***** 
Roswell Rudd posee una sono­

ridad primitiva que le acerca 
a África, su trombón ruge de ra­
bia con la fuerza del animal en­
jaulado y la aspereza de las fra­
ses que construye le acercan a la 
música de los militantes afroa­
mericanos de los sesenta, a pe­
sar de la blancura de su tez. 
Pues, por llevar la contraria, aquí 
suaviza el discurso justo para ir­
se a África -a Bamako, por ir más 
lejos- y su universo se transfor-
ma para adaptarse a estos ilustres músicos malineses de dos sagas 
diferentes, los Diabate y los Kouyate. Rudd se derrite y confunde 
con ellos y destaca, sobre todo, el entendimiento que se produce 
con el co-líder, Toumani Diabate, que viene de grabar con Taj Ma­
hal otra pieza de emociones elevadas y, hace ya algunos años, con 
Ketama las dos entregas de Songhai. Toumani toca el kora (una 
especie de arpa rústica montada sobre una calabaza, como si de 
La Cenicienta se tratara) con gran destreza y virtusiosismo, y sus 
frases se entremezclan de forma festiva con la voz ronca y bluesy 
de Rudd y la belleza que extraen los músicos de otros instrumen­
tos como el balophone (o balafón), una especie de marimba del 
inicio de los tiempos; o el ngone, pequeña guitarra que suena co­
mo un ukelele. 
Momentos estelares y de gran altura asoman en Rosmani, donde 
el trombón habla sobre una música de aromas tradicionales com­
puesta por Toumani, pero la apoteosis se alcanza en la versión de 
Jackie-lng, de Monk, con disonancias más allá de Thelonious a car­
go del kora mientras Rudd mantiene el tono; y Malijam, que co­
mo indica el nombre es una jam en Malí... ¡pero sobre música de 
Beethoveni. , 
Si no lo sentías antes, Malicool es un disco que te hace amar Afri­
ca, amar los encuentros afortunados y a Bee:thoven, amar a blan­
cos y negros, sea del color que sea su lenguaje musical, amar el 
trombón y todos esos instrumentos extraños y primitivos, y de úl­
timas, amar la vida llena de sabores, colores y sonidos mezclados 
de forma acertada en el sitio adecuado. Relajante y espirituoso. 

el jazz seguía cultivándose, de 
manera casi militante, un soni­
do en el que la amplificación 
era precisa y solamente eso. La 
electrónica, en este caso, era 
apenas una manera de hacer 
audible lo inaudible y no una 
característica intrínseca del 
timbre. John Abercrombie en 
alguno de los grupos de Billy 
Cobham y en el primer Gate­
way (con Holland y DeJohn­
nette), McLaughlin en la Ma­
havishnu, Allan Holdsworth y 
algún otro aventurero suelto 
no eran suficientes para cam­
biar un paisaje que recién to­
maría características diferentes 
con la llegada de Bill Frisell. 
Uno de esos outsiders, tal vez 
el único en permitir que los 
aportes pinkfloydianos entra­
ran en el universo satélite al 
jazz, fue el noruego Terje Ryp-

F. Bezos 

dal. Si bien desde que comen­
zó su relación con el sello ECM 
tocó sobre todo con músicos 
de jau (y la circulación de su 
música, en clubes y festivales, 
es la del jazz) su obra no per­
tenece estrictamente al jazz y, 
de hecho, lo mejor está en lo 
que podría considerarse su la­
do más cercano al rock, el po­
wer trio The Chasers. 
En sus biografías, él o sus exé­
getas insisten en que es, sobre 
todo, un compositor clásico y en 
que sus fuentes son, entre 
otros, Gyorgy Ligeti, Krzysztof 
Penderecki y Karlheinz Stock­
hausen. No se nota. Es decir: 
en sus composiciones acomete 
problemas que estos autores 
abordaron ya hace mucho 
tiempo y de manera mucho 
más jugada e interesante. Tam­
bién suelen decir sus defenso-

res que si la música clásica de 
Rypdal no es demasiado mo­
derna tiene, en cambio, algo 
de lo que los modernos carecen: 
belleza. No es cierto. O, por lo 
menos, no lo es siempre y 
cuando se dude acerca de que 
el paisajismo, los acordes con­
sonantes de largas duraciones, 
ese aire permanente a música 
de película sin película, equival­
ga necesariamente a la belleza. 
Su última composición graba­
da, Lux Aeterna ( el título es lo 
único que remite verdadera­
mente a la brillante composi­
ción para órgano de Ligeti) es 
tal vez el mejor ejemplo posi­
ble. Comisionada por el Festival 
de Jau de Molde con el fin de 
utilizar el órgano recientemen­
te instalado en la iglesia de la 
ciudad (Molde Domkirke), allí 
la escritura para las cuerdas es 
de una planicie que lleva lo 
anodino hasta el límite de lo 
posible. Quizá a Rypdal y a sus 
seguidores les parezca que esa 
ausencia de informaciones inte­
resantes se asemeje a la larga 
contemplación del mar desde 
la proa de un drakkar viking o 
de sus equivalentes contempo­
ráneos. Se puede dar fe acerca 
de que los flujos y reflujos de las 
mareas son mucho más varia­
dos. Los pasajes de estatismo 
orquestal (rigurosamente con­
sonante) se alternan, en el pri­
mer movimiento, con los solos 
de la trompeta, tocada magní­
ficamente por Palle Mikkel­
borg, y del órgano, a cargo de 
lver Kleive (hermano de Audun, 
baterista de The Chasers). El 
primer (y tal vez el único) mo­
mento interesante aparece en 
el comienzo del segundo movi­
miento, con la guitarra de Ryp­
dal. El tercer movimiento desa­
rrolla con las cuerdas (es decir 
repite) hasta el infinito una su­
cesión de acordes muy simila­
res a la que Rypdal utilizaba 
-durante menos tiempo y con 
mayor éxito- en Descendre. El 
movimiento siguiente, bautiza­
do Toccata, es un largo solo de 
órgano, tímbricamente atracti­
vo aunque absolutamente inor­
gánico (será que como en esta 
música de fondo falta la pelícu­
la, no se entiende por qué cam­
bia de lenguaje casi permanen­
temente). En el movimiento fi­
nal hace su aparición (inevita­
ble, podría decirse) una sopra­
no que entona las palabras "lux 
aeterna" con algo de Gounod 
desteñido con lavandina por 
Satie. En las autoindulgentes 
notas del folleto, el compositor 
habla de la intención de escribir 
un triple concierto, para guita­
rra eléctrica, órgano, trompeta 
y orquesta de cámara. Tenien­
do en cuenta que no hay ver­
dadera interacción entre los 
tres solistas (toca un rato cada 
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uno) la impresión es que olvidó 
su propósito a poco de haber 
comenzado. Obra pueril, inge­
nua y para peor aburrida, Lux 
Aeterna es incapaz de competir 
decentemente tanto con las 
buenas obras contemporáneas 
( empezando por la propia Lux 
Aeterna de Ligeti) como con lo 
mejor de Rypdal --en especial 
los dos discos de The Chasers y 
el primitivo What Comes after, 
de 1973, con Barre Phillips en 
contrabajo, Jon Christensen en 
batería y sus compatriotas Erik 
Niord Larsen en oboe y corno 
inglés y Sveinung Hovensj0 en 
bajo eléctrico. 

D. Fischerman 

Christophe Schweizer 
Normal Garden: 

Physique 
Christophe Schweizer (tb), Donny 
McCaslin (ss, st), Alexander Sipia­

gin (tp, fisc), Eric Rasmunssen (sa), 
Ethan lverson (p ), Johannes Wei­
denmueller (b), Billy Hart (bat). 

Nueva Jersey, mayo de 1999 
Omnitone 15201-2 

(Galileo MC) 

**** 
Según referencias consulta­

das, Physique sería el tercer 
disco de Christophe Schwei­
zer, trombonista formado en 
orquestas de tintes contempo­
ráneos como la Maria Schnei­
der Jazz Orchestra o la Mingus 
Big Band, en el que da mues­
tras de un talento en ebulli­
c1on en la interpretación y 
tanto más en la composición, 
ya que también asume esta ta­
rea de pleno derecho. Unas 
creaciones cuya inspiración 
habría que buscar en la anti­
güedad cercana a los concep­
tos desarrollados por el hard­
bop e interpretadas desde una 
formación que se antoja ideal 
para estos menesteres como 
es un septeto, con cuatro vien­
tos ( dos bronces, dos made­
ras) y con grandes espacios 
para los solistas divididos en 
capas sonoras situadas en dis­
tinta dimensión. A pesar de las 
aparentes divergencias, todas 
confluyen en la esencia filosó­
fica de los temas. 
Y es en la configuración ar­
mónica de éstos donde ve­
mos el verdadero talento de 
un músico nada complacien­
te que no se encoge ante 

Dino Saluui: 
Responsorium 

Dino Saluzzi (bandoneón), Palle Danielsson (b), José María Saluzzi (g). 
Oslo, noviembre de 2001 

ECM 017069-2 
(Nuevos Medios) 

***** 
Ante discos como éste, caen 

todas las clasificaciones, ca­
tegorías y barreras que delimi­
tan el jazz de otros estilos musi­
cales. Dino Saluzzi demuestra 
aquí que su instrumento, el ban­
doneón, puede desasociarse del 
tango y mantener, al mismo 
tiempo, un estilo tanguero, pro­
pio y a la vez universal. El sonido 
entrañable, europeo pasado por 
Argentina de ese instrumento 
extraño, orquestal y melancóli­
co, adquiere aquí resonancias de planicie, de grandes extensio­
nes, de una soledad abierta y amplia totalmente ajena a la densi­
dad urbana que siempre se relaciona con el tango moderno y con 
Piazzolla, lo que para muchos es más o menos lo mismo (y segu­
ramente debe de haber más de un bandoneonista un poco can­
sado de la comparación). Lejos de esas porteñidades, el sonido de 
Saluzzi ha evocado siempre el norte de Argentina, la sequedad de 
un ambiente soleado, duro y difícil, y por eso le cae tan bien la 
tradición atmosférica del sello ECM, que parece, por momentos, 
reflejar paisajes similares. La austera orquestación de este disco y 
la particular compenetración de los instrumentistas forman un 
diálogo en el que no hay líderes, una conversación morosa y me­
lódica que, sólo en su dinámica y en su interacción, recuerda por 
momentos la concepción del trío popularizada por Bill Evans, y en 
su sonido la paleta de Kenny Wheeler con Bill Frisell. Aquí, los ins­
trumentos caminan juntos, por un recorrido de ritmos apenas in­
sinuados, con alteraciones mínimas pero a la vez sorpresivas, cre­
ando un juego de texturas y de colores más que de competencias 
en una suerte de audacia modesta. El mensaje de Saluzzi es de 
una trascendencia discreta y calmada, casi sin acentos ni bases, y 
en ese sentido es magistral el papel de Palle Danielson en el bajo, 
que con su lirismo y una clarividencia descomunal a la hora de 
elegir las notas funciona más como transporte que como ancla. 
Tanto en el título del cedé como en los de los temas, todo indica­
ría que estamos frente a un disco sobre la tristeza y la melancolía, 
pero se trata de una tristeza cristalina y soleada, muy distinta de 
las humedades exuberantes del tango. Es, en ese sentido, magis­
tral la interpretación de Saluzzi en el bandoneón, un instrumento 
orquestal y polifónico, que aquí suena ligero y aéreo, y en el que 
el ruido del fuelle, los golpes de los dedos contra los botones, son, 
también, notas musicales. El otro Saluzzi, el guitarrista, transfor­
ma la guitarra en una voz especial de este coro, con juegos de ar­
pegios y líneas melódicas que aportan los momentos más lumi­
nosos. Algunos llamarán a esto tango, otros música del norte ar­
gentino; otros, quizá, en un juego de significantes, un ejemplo 
perfecto del new coa/ como hibridación de sonidos periféricos. Es, 
sencillamente, un disco indispensable. 

nuevos retos sonoros: Oscil/a­
tion es un trabajo muy cuida­
do que abre la sección rítmi­
ca de forma brillante, donde 
el discurso de lverson tiene la 
réplica en un Billy Hart inspi­
rado sobre todos los platos 
que le rodéan.; y Rain, en el 
que Schweizer ofrece un 
enérgico solo de trombón y 
una de sus creaciones más 
complejas, llena de intensi­
dad dramática. Pero es en 
Translucence donde encontra­
mos, a tiempo lento, la ma­
yor confluencia de talento in­
dividual con el elaborado ta-

E. Hojman 

piz sonoro de las armonías 
que diseña Schweizer. 
Todo un descubrimiento, so­
bre todo, insisto, en la crea­
ción y reparto de espacios. 

e 

ThE! John St:olield 
Band 
UP RLL 
nlGHT 

,_ 

F. Bezos 

John Scofield Band: 
Upal/Night 

John Scofield (g, samples), Avi 
Bortnick (g, efectos y samples), 

Andy Hess (b), Adam Deitch (bat) 
+ Craig Handy (st, cl-b, ti), Earl 

Gardner (tp), Gary Smulyan (sb), 
Jim Pugh (tb), Samson Olawale 

(perc). 
Nueva York, 2002 
Verve 065596-2 
(Universal Music) 

*** 
Además de sus extraordina­

rias dotes como guitarrista 
y compositor (es uno de los 
nombres sobresalientes de los 
últimos treinta años), si hay al­
go que es necesario recono­
cerle a John Scofield es su ho­
nestidad y generosidad a la 
hora de abordar distintos gé­
neros musicales. 
Aparecido a principios de los 
70, Scofield se hizo notar con 
igual efectividad en contextos 
eléctricos, como la banda de 
Billy Cobham, y acústicos, co­
mo el grupo de Gerry Mulli­
gan y Chet Baker. 
En esencia, nada ha cambiado 
desde entonces. Tras sucesivos 
cambios de rumbo en su ca­
rrera solista, desde hace ya al­
gún tiempo está volcado al 
trabajo con ritmos derivados 
del funk y soul, pero de una 
manera muy distinta a sus ál­
bumes de fusión de los 80, co­
mo Sti/1 Warm o 8/ue Matter, 
más cerebrales. En éste y sus 
inmediatos antecesores, el en­
foque está en lo primitivo y 
emocional de esos ritmos. 
Concebido como una seguidi­
lla ininterrumpida de temas 
que se van enganchando suce­
sivamente, Up al/ Night es, 
desde el título, un álbum neta­
mente setentista, que juega a 
recrear el espíritu de esas inter­
minables jams que tenían lu­
gar en los lofts de Manhattan, 
cuando la especulación inmo­
biliaria no había convertido a 
la isla en un sitio casi exclusivo 
para ricos. 
Con una muy efectiva sección 
rítmica y un conjunto de vien­
tos que actúa básicamente co­
mo acompañante (igual que 
en otros álbumes del guitarris­
ta como Grace under Pressure o 
Groove Elation), Scofield se 
despacha a gusto, tocando en 
su mejor nivel. 
Seguramente Up al/ Night no 
quedará entre los puntos más 
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elevados de la producción de 
Scofield ( a pesar de ciertos 
momentos brillantes como la 
encantadora balada Like the 
Moon), pero sin quda nos per­
mitirá pasar un rato más que 
entretenido. 

G. Bazzola 

Sedajau Big Band: 
Muñequita Linda 

Deborah Carter, Arahi Martínez, 
Tania Tania, Soledad Jiménez, 

Arantxa Domínguez (voc), Albert 
Sanz, Arturo O'Farrill (p), Perico 
Sambeat (sa), Antonio Serrano 

(arm), Mike P. Mossman (tp), Kurt 
Rosenwinkel (g), Luis Dulzaines 

(perc) ... 
Valencia, mayo de 2000 

Lola Recordsl 002-2 
(Enfasis Records) 

*** 
Supongo que será mejor no 

discutir las etiquetas, a las 
que tan aficionados son en el 
dedo índice del Imperio, y no 
entrar en una guerra mediáti­
ca perdida de antemano. Mi 
contrariedad viene de conside­
raciones como la que Mike P. 
Mossman, compositor, arre­
glista, trompetista y artífice 
principal de esta obra, hace en 
el primer párrafo de las notas: 
"Desde Nueva York, donde tra­
bajo actualmente y me he for­
mado como músico con refe­
rencias implacables en la músi­
ca afrocubana como son las 
orquestas de: Mario Bauzá, Ti­
to Rodríguez, Machito, Chico 
O'Farrill, Xavier Cugat o Tito 
Puente, me cuesta entender 
que toda esta herencia cultural 
se pueda plasmar en una pro­
ducción con una Big Band lati­
na en Valencia, España". ¿Sería 
su pasmo otro si en lugar de 
Valencia, España, se tratase de 
Valencia, Honduras? ¿Creerá 
Mike P. Mossman que los afri­
canos residentes en el Caribe 
durante el período estival fue­
ron invadidos por las legiones 
romanas en el siglo XV? The 
Finest Latin Jazz Label, dice un 
recuadro amarillo en la carátu­
la del cuadernillo de este cedé 
registrado en Valencia, con 
músicos mediterráneos, cari­
beños y atlánticos, si no más. 
Un diseño muy acertado, una 
buena grabación y catorce 
canciones que forman parte 
de la herencia sentimental de 
cualquier latino, afro-cubano, 
angloamericano, polinesio, et­
cétera, que haya disfrutado de 
un bolero, una bossa nova, 
una canción de Serrat (Medite­
rráneo es una de las catorce) o 
un standard de Clifford 
Brown, Horace Silver o Joe 
Henderso·n. Éste no es mi rollo 
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favorito, pero evoco al oír Mu­
ñequita Linda el paisaje de una 
noche de verano junto al Cari­
be, el Atlántico ( dos líderes 
mundiales bailan al compás de 
Crazy He Ca/Is Me, ausente Bi­
llie Holiday, ¡por supuesto!), o 
a la luz de la luna de Valencia. 

J. F. Troyano 

Sonic Youth - ICP- The Ex: 
In the Fishtank 

Lee Ranaldo, Thurston Moore, Te­
rrie Ex (g), Jim O'Rourke (elect), 
William Winant (perc), Ab Baars 
(st, el), Wolter Wierbos (tb), Luc 

Ex (b), Han Bennink, Steve Shelley 
(bat). 

Holanda, julio de 2001 
Konkurrent 9-2 

*** 
Konkurrent es un pequeño 

sello holandés que se afana 
en un interesante proyecto de 
documentación donde artistas 
europeos y americanos pue­
dan colaborar a fin de producir 
grabaciones de breve duración 
-In the Fishtank no llega a los 
treinta minutos- y sin restric­
ción temática alguna. Hasta 
ahora habían abierto las puer­
tas a bandas semi o desconoci­
das del todo (Nomeansno, 
Snuff, Tortoise, Dirty Three, Te­
lefunk), la más notable de las 
cuales es The Ex, un combo 
instrumental de impro punk 
que ha sido de importancia 
central para reunir todo lo que 
el título anuncia en ocho con­
junciones que reducen los clá­
sicos eventos de improvisación 
instantánea (lncus y FMP, por 
ejemplo) a tímidos encuentros 
camerísticos a la hora del té. 
Esta escapada hacia el jau con­
temporáneo de los populares, 
aunque no muy pop, Sonic 
Youth, quienes de toda forma 
habían ya anunciado sus aficio­
nes poniendo velas en los alta­
res de Albert Ayler y Sun Ra, 
puede ser descrita como un 
descenso a una sima de percu­
siones furiosas y batientes, en 
torno a un febril Han Bennink. 
Los primeros tonos de guita­
rras que tañen con desgana 
una llamada a los demás en el 
tema de inicio no preparan pa­
ra la experiencia fragorosa del 
último, que se aparta del tono 
general del encuentro a tres 
bandas, por el derrotero del 
diálogo, las armonías avanza­
das y los solos intercalados de 
originalidad diversa pero siem­
pre concisos y de mentalidad 
colectiva. Una suspicacia: en 
este disco no interviene la ICP 
Orchestra, sólo tres de sus 
miembros. El resultado de esta 
dinámica y despierta produc­
ción es una multibanda con 
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Wayne Shorter: 
Alegría 

Wayne Shorter (st, ss), Danilo Pérez, Brad Mehldau (p), John Patitucci (b), 
Brian Blade, Terri Lyne Carrington (bat), Alex Acuña (perc) ... 

Nueva York, 2002 
Verve 543 558-2 
(Universal Music) 

***** 
A estas alturas de la vida, con 

/"'\setenta años a punto de ser 
celebrados en una irrepetible ce­
remonia, Wayne Shorter puede 
ser considerado uno de los últi­
mos humanistas del jau; o al 
menos, uno de los pocos que to­
davía imprimen magisterio a lo 
que hacen. El aclamado primer 
directo Footprints Uve! apuntala­
ba lo que ahora entrega el saxo­
fonista y compositor en su pri­
mer disco de estudio totalmente 
acústico como líder desde 1967. En efecto, la incursión en directo 
dejaba constancia del mecenazgo musical y espiritual que Shorter 
ofrecía a una nueva expresión del concepto cuarteto. El potencial 
juvenil de los elegidos para la aventura, su propia solidez como lí­
deres y un afán por renovar desde la solvencia técnico-emocional, 
confirma que Pérez, Patitucci y Blade son compañeros de sobrada 
opulencia musical para encaminar cualquiera de sus proyectos fu­
turos. Larga vida es lo que hay que desear al cuarteto, pues lo que 
de ellos surja logrará arañar, sin duda, algunas horas para la futu­
ra vida de quien los frecuente. Y serán horas de Alegría (por fin un 
acento donde toca). El nuevo trabajo, dirigido por el propio Shor­
ter y asistido por Robert Sadin, combina la rica inventiva composi­
tiva de Shorter con el universo musical de mentores antiguos que 
nunca dejan de ser modernos. De sus años con Miles Davis resca­
ta una sugerencia con voz rota para que adaptase un tema fla­
menco popularizado por Antonio Molina, aquel Vendiendo alegría 
de la Orquesta Mantillo, a la sensibilidad de su saxo. En un tra­
yecto ascendente hacia la trascendencia, Shorter lo convierte en 
un jardín de las delicias, lo mismo que ocurre con las Bachianas 
Brasileiras Nº 5 de Heitor Villa-Lobos, de una potencia lírica sin ape­
nas parangón en estos días. Ahí es donde se ve que Shorter traba­
ja para la eternidad. De la canción tradicional celta a relecturas de 
alguno de sus clásicos como Angola, el cuarteto muestra armas di­
fíciles de olvidar. Queda, a modo de introito, Sacajawea, un boo­
galoo que abre las puertas de la percepción y desata la alegría que 
ilumina todo el disco. Sacajawea, el grito que lanzan los infantes 
que buscan la sorpresa en sus compañeros, es aquí la palabra que 
abre la cueva a tesoros insólitos. Es muy fácil acceder a su interior: 
Sa-ca-ja-we-a. Ahora bien, si se entra, luego ya no se sale. Y qué. 

muchas, demasiadas guitarras; 
muchas, demasiadas percusio­
nes, y un par de nobles siluetas 
atisbadas entre la confusión de 
la batalla: Wierbos y Baars, re­
basados en varios momentos, 
como cuando el clarinetista ci­
ta en el tema VI los Fields de 
John Carter en contracanto a 
un interesante pasaje de orde­
nador debido a Jim O'Rourke. 
Instantánea precisa de unos 
pasajeros instantes de emo-

E. Turpin 

c1on. Para mentes con oídos 
muy abiertos. "Fans" de Sonic 
Youth NO abstenerse. 

E. Fuente 

MikeStem: 
Voices 

Mike Stern (g), Jim Berard (p), Ri­
chard Bona (voc, b, kalimba), Mi­

chael Brecker (st), Chris Minh 
Doky (b), Dennis Chamber (bat), 
Elizabeth Kontomanou, Arto Tunc­

boyaciyan (voc). 
Nueva York, 2001 

Atlantic 7567-83483-2 
(Dro EastWest) 

*** 
Vamos a ser claros: a sus 48 

años Mike Stern ha editado 

un disco seductor que guarda 
más de un parecido con el Pat 
Metheny de Speaking of Now. 
Éste no es un caso de compara­
ción musical sino de compro­
bación die semejanzas entre 
dos guitarristas que a ratos da 
la impresión de que grabaron 
la misma obra. Las analogías 
tienen que ver más con el con­
cepto musical de los dos discos, 
no tanto por los estilos guita­
rrísticos ni la técnica empleada 
por ambos. El chispazo sospe­
choso se enciende al compro­
bar que ambas producciones 
cuentan con la participación 
del polifacético Richard Bona. A 
mí este hombre me confunde, 
el paisajismo sonoro y las melo­
días calurosas de cadencia en­
golada que aplica a sus regis­
tros vocales provoca un prota­
gonismo exclusivo ocultando el 
resto de aciertos que pueda es­
conder una creación musical. 
Es lo que hace que Speaking of 
Now y Voices se parezcan sos­
pechosamente. En ambos dis­
cos hay un tratamiento de la 
voz exclusivo, -en esa línea de 
world music que tanto pega 
con la globalización-, y una 
presencia absoluta de la des­
cripción paisajista por esa últi­
ma vía de prestar mayor aten­
ción a recursos musicales de 
otras culturas que no sean la 
occidental. Es verdaremente lo­
able pero, en casos como éste, 
provoca que dos obras, de dos 
genios indiscutibles distintos, 
se sientan demasiado iguales, 
sobre todo si tenemos en cuen­
ta que Voices aplica dos sor­
prendentes voces más, la de Eli­
zabeth Kontomanou y Arto 
Tuncboyaciyan . La globaliza­
ción de los sonidos también tie­
ne su lado oscuro. Al margen 
de esta puntualización Stern es­
tá fabuloso, la humildad guita­
rristica habría que recompen­
sarla algún día, además de la 
capacidad para componer to­
dos los temas. Una de las virtu­
des de este artesano es la de 
humanizar su telecaster cual 
voz melodiosa llena de swing y 
groove, sin sobrecargos de 
efectos ni recargos efectistas. 
Agua limpia y cristalina sobre 
nueve composiciones espiritua­
les que campan a sus anchas 
P.ºr el terreno de la fusión, y de 
África, España y Brasil. El distin­
tivo es la fusión, y el punto de 
localización el lirismo conse-

cuente del uso de la voz, apar­
te de esto hay una gran rela­
ción consanguínea con la músi­
ca de Al Di Meola. 

M. Garrido 

Michael Jeñy Stevens: 
The Survivor's Suite 

Michael Jefry Stevens (p). 
2001 

Jazz Halo 015-2 

**** 
Cuando menos sorprenden­

te revelación de un madu­
ro artista norteamericano cuyo 
nombre habrá de sumarse a la 
notable tradición de pianistas 
que, reverdeciendo el influjo 
de los compositores y las van­
guardias europeas en el jau 
contemporáneo, han fraguado 
diversas y atípicas obras marca­
das por el protagonismo solita­
rio del instrumento y por una 
voluntad de flexibilizar las pro­
puestas de los grandes autores 
musicales europeos: Messiaen, 
Bartok, Satie, Stravinsky, Scho­
enberg... de modo que sean 
compatibles con la necesidad 
de la improvisación en sus pro­
pios procesos creativos. En 
Míster Stevens reconozco a 
uno de estos "mavericks", in­
clasificables, pero por supuesto 
mencionables: Keith Jarrett, 
Denny Zeitlin, Paul Bley, An­
drew Hill, Ran Blake. Es este úl­
timo quien, desde los primeros 
compases de For Galo viene a 
la mente, y por más motivos 
que los famosos trémolos con 
que anuncia o remata su ex­
presiva música el pianista de 
Boston. Stevens celebró este 
concierto como parte de una 
gira europea con motivo de su 
cincuenta cumpleaños y el ba­
lance es espléndido: seis senti­
das e íntimamente hermosas 
demostraciones de pianismo 
romántico pero no lánguido, 
un espectacular sentido de lo 
dramático y un auténtico don 
narrativo para hilar y comuni­
car las cinco secciones de The 
Survivor's Suite, treinta y tres 
minutos plus de lirismo intenso 
y directo. Pianista de pianistas, 
ofrece delicadas y límpidos ho­
menajes a Thelonious Monk 
(Ask Me now) y Federico Mom­
pou (Música callada). 

E. Fuente 

EWARI 
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Reediclón 

Bob Stewart First Une 
Band: 

Goin'Home 
Bob Stewart (tuba), James Zoller 
(tp), Steve Turre (tb), Jerome Ha­
rris (g), Buddy Williams (bat) .. . 
Nueva York, diciembre de 1988 
W&W/JMT Edition 919026-2 

(Diverdi) 

*** 
Salvo por Ray Draper, he de 

forzar la memoria o tirar del 
diccionario para recordar a 
otros intérpretes de tuba. El 
carácter minoritario de su ins­
trumento convierte a Bob Ste­
wart en un especialista, pero 
las demás circunstancias audi­
bles en el disco lo presentan 
como un músico torneado 
por el tiempo y los maestros 
que le tocaron en suerte. Bue­
nos tiempos y buenos músi­
cos. Tras su llegada a Nueva 
York a finales de los sesenta, 
Bob Stewart toca con Frank 
Foster, 5am Rivers, David Mu­
rray, Lester Bowie, McCoy Ty­
ner, Charles Mingus, Gil Evans, 
y con Carla Bley en algunos de 
sus mejores trabajos: Escalator 
over the Hi/1 (roomer in Hotel 
Lobby Band), Dinner Music, 

Fleur Carnivore o European Tour 
1977. A la música de los cita­
dos discos es a la que más evo­
ca la de este Go in' Home, y en 
menor medida a la de Lester 
Bowie. Un año antes había 
grabado First Line, y ocho años 
después grabó Then & Now, su 
último disco como líder. Esta 
música suena ahora muy co­
yuntural, resultante de las in­
fluencias inmediatas (entre las 
que, aunque sea entre parén­
tesis, me atrevo a señalar Star 
People, de Miles Davis). Un ai­
re de fiesta, dos felices apari­
ciones de Ed Blackwell ( en Art 
Deco, de Don Cherry, y Tunk, 
del propio Bob Stewart) y un 
coprotagonismo entre el soni­
do de los metales y el de la 
guitarra eléctrica de )erome 
Harris. De época. 

J. F. Troyano 

Jim Suhler: 
DirtRoad 

Jim Suhler (g, voc), Carlton Powell 
(p), Buddy Mohmed (b), Tim Ale­

xander (acor). 
Palmer (Texas), 2001 

TopCat 4022-2 

*** 
El nombre de )im Suhler no 

resulta muy conocido a este 
lado del Atlántico y mucho me 
temo que tampoco donde más 
debiera conocérsele, en el país 
de las barras y estrellas, donde 
reina en soledad un gobernan­
te tocado por el ala de la locu­
ra . Y es que )im Suhler recrea 
brillantemente en Dirt Road la 
amplia cosmología musical del 
estado de Tejas, lugar de naci­
miento del innombrable. Creci­
do y amamantado en las fero­
ces filas del incombustible gui­
tarrista George Thorogood, 
Suhler prefirió liderar más tarde 
su propia banda, Monkey Beat. 
Aquellos trabajos eran sonidos 
de blues más bien complacien­
tes, centrándose en la corriente 
que sintetiza rock y blues. Dirt 
Road es distinto, gira 180 gra­
dos hacia la serenidad y el cul­
to al folclore del gran árbol de 
la música tejana. Sus ramifica­
ciones son diversas y los acier-

tos también. Al realizar suge­
rentes variaciones siempre 
acústicas de Henry Thomas, Le­
roy Carr, Manee Lipscomb, Le­
adbelly o el más moderno 
)ohnny Winter concede la 
oportunidad de que los temas 
originales no se luzcan sólo por 
el peso de su fama sino que, 
con gran acierto, Suhler perfila 
y matiza. El manejo versátil de 
ecos acústicos al mástil de una 
doce cuerdas o una guitarra 
National y el acompañamiento 
-sólo cuando la ocasión lo re­
quiere, sin sobreañadidos ni 
patatas pochas-, del acordeón 
de Tim Alexander, armónicas, 
tablas de lavar o piano, trans­
mite diversidad, algo que se 
agradece ... los temas de un dis­
co nunca deberían sonar idén­
ticos, verdad esta que ha dicta­
do la industria discográfica du­
rante los años noventa, y segui­
mos sufriendo. 

,,. , ... ,,, ., 
"" ......... , 

Suhler ha querido hilar fino y 
en hilo de oro un primer vinilo 
introvertido que pierde a veces 
la espontaneidad que los ma­
estros )erry Ricks o Corey Ha­
rris consiguen fácilmente. Dirt 
Road es la primera muestra de 
poesía intimista en su cartera, 
y esto hay que agradecerlo. 

M. Garrido 

John Surman: 
Free and Equa/ 

John Surman (ss, sb, cl-b), Jack 
Dejohnette (bat, p ), + London 

Brass. 
Londres, junio de 2001 

ECM 017 065-2 
(Nuevos Medios) 

*** 
Tercer disco, al margen de 

otras colaboraciones pun­
tuales, que colideran )ohn Sur­
man y )ack Dejohnette, todos 
para ECM. Tras Amazing Adven­
tures of Simon Simon (1981) y el 
más reciente Invisible Nature 
(2002), este dúo de veteranos 
presenta este Free and Equal, al 
igual que su predecesor graba­
do en directo pero, a diferencia 
de éste, en formato acústico y 
con el añadido de una forma­
ción de metales de corte aca-

Corno D janga Reinhardt 
a la guitarra, 
Diego Amador da 
un paso definitivo 
en la dirección de lo 
genuinamente flamenco. 

Distribuido por Fantasy / Nuevos Medios ~~ 
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démico, la London Brass. La 
pieza, dividida en nueve movi­
mientos, es obra de la firma de 
Surman y está inspirada, según 
cuenta el propio autor en el li­
breto interior, en la Declaración 
Universal de Derechos Huma­
nos (su título, Libre(s) e 
igua/(es), no puede sonar más 
amargamente utópico en los 
tiempos de impunidad que co­
rren). Y hablando de firmas, es 
precisamente la escritura lo que 
prevalece en este álbum, por 
encima de cualquier considera­
ción improvisatoria, con unos 
cuidados arreglos que remar­
can el lirismo sombrío que defi­
ne el disco. Así, tanto Surman, 
al saxo soprano y barítono y al 
clarinete bajo, como De)ohnet­
te, al piano en los dos primeros 
cortes y a la batería en el resto, 
o los miembros de la London 
Brass realizan un ejercicio inter­
pretativo impecable y compac­
to. Quizá el debe del disco ha­
ya que buscarlo en que la sus­
tancia musical en ocasiones 
aparece algo desangelada o 
cansina. En cualquier caso, la 
mezcolanza entre clasicismo 
europeo y jazz, eje en torno al 
que se construye el álbum, al­
canza momentos brillantes en, 
por ejemplo, los matices cool 
de Fire o la melodía reconfor­
tante y elusiva de In the Sha­
dow. 

P. G. Manchón 

Take The Duck: 
Resolution 

Daniel Nosig (tp, fisc), Toine Thys 
(sa, ss), Thorsten Grau (bat), Eric 

Surmenian (b), + Eric van der 
Westen, Nicolas Thys (b ). 

Bruselas, enero y febrero de 2002 
Extraplatte 534-2 

** 
Take the Duck es un cuarte­

to fundado en 1998 por 
Daniel Néisig y Toine Thys. La 
concepción del grupo resulta 
curiosa al basarse en una 
trompeta y un saxo, como vo­
ces principales, y una rítmica a 
cargo de bajo y batería; inclu­
yendo como invitados para es­
ta grabación a dos bajistas. 
En la música de Take the Duck 
se observa el predominio de 
trompeta y saxo, encargados 
de desarrollar los temas, todos 
originales, llegando en ocasio­
nes a interrelacionarse entre 
ellos con la finalidad de conse­
guir una mayor riqueza sono­
ra. Las composiciones están 
concebidas de una forma simi­
lar y se basan en una interpre­
tación (en ocasiones enérgica) 
de los instrumentos dominan­
tes, en especial del saxo, que 
intenta explorar a lo largo de 
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su registro diferentes sonorida­
des expresivas. 
Ese mismo planteamiento en 
todos los temas hace que el 
trabajo acabe por ser pesado y 
aburrido, resultando una gra­
bación excesivamente plana y 
lineal, sin pretensión musical 
alguna, que debería ser el fin 
último a alcanzar por todo 
músico o grupo. Lástima que 
la concepción inicial de esta 
formación no haya llevado a 
una mayor ambición interpre­
tativa, y sobre todo musical, 
por parte de sus integrantes. 

). C. Abelenda 

Reedición 

ArtTatum: 
Uve 7 9 34-44 Vol. 7 

Art Tatum (p), nny Grimes (g), 
Slam Stewart (b). 

1934-1944 
Storyville 101 8331-2 

*** 
Uve 7 944-45 Vol. 2 

Art Tatum (p), Tiny Grimes (g), 
Slam Stewart (b). 

1944-1945 
Storyville 101 8332-2 

*** 
Poca cosa hay que decir a es­

tas alturas de Art Tatum. Es 
como ponerse delante del Par­
tenón. ¿Qué puede uno decir? 
Quizás extenderse en la per­
fección formal objetiva basada 
en leyes más geométricas que 
otra cosa, pero que ayudan y 
mucho. O hacerlo sobre la ca­
lidad de la ornamentación, los 
frisos son imponentes. O en la 
ejecución, la puesta en obra, 
soberbia, que raya a la misma 
altura que el resto. Parecido 
con Tatum. Es evidente que 
Tatum, partenón musical, 
construye, adorna, y ejecuta a 
la perfección. Pero siendo ello 
importante no lo es todo ni 
mucho menos. El fin de un ar­
te es llegar a provocar una res­
puesta en la sensibilidad del 
receptor. ¿Emociona el Parte­
nón? A mi sí, pero esa sensa­
ción no es igual para otras per­
sonas. ¿Emociona Tatum? A 
mí, en este disco, no demasia­
do, quizás a otros más que a 
mi. Las componendas de Ta­
tum con el trío nunca fueron 
santos de mi devoción. Siem-

pre he tenido la sensación de 
que al pianista de Toledo le so­
braban los acompañantes (a 
veces también parece que has­
ta le sobren dedos cuando to­
ca "demasiado"). Sin embar­
go, sentado en solitario delan­
te de las 88 teclas, Tatum 
muestra el mismo majestuoso 
equilibrio, la misma, fría per­
fección (la perfección es siem­
pre fría) del Partenón. A veces 
en Tatum el asombro que es 
capaz de provocar puede con­
fundirse con la emoción pro­
piamente dicha y en ocasiones 
aquel asombro puede llegar 
incluso a bloquear la emoción. 
Disquisiciones a parte, hagan 
como yo, incorporen dos Ta­
tum más a su colección. Un 
Tatum, como el saber, no ocu­
pa lugar. 

V. Ménsua 

Dave Taylor Trio: 
Doppelganger 

Dave Taylor (tb bajo), Dominic 
Duval (b ), ]ay Rosen (bat). 
Nueva York, mayo 2002. 

CIMP 269 
(Afofón Miukis) 

*** 
Consumado intérprete del 

trombón bajo y la tuba, 
con fugaces apariciones disco­
gráficas a nombre de otros: 
Brass Reality, de Paul Smoker, 
Bruce Eisenbei/'s Opium y Rosi 
Hert/ein 's Quartet, los dos últi­
mos para CIMP, Dave Taylor es 
uno de esos talentos libres que 
van y vienen como encarna­
ción metafórica del jazz. La for­
mación que presenta su primer 
trabajo titular es en realidad la 
sección de ritmo de la casa. Su 
amplia experiencia y compati­
bilidad con Taylor hacen de su 
elección un acierto. El grave y 
neoclásico sonido del contra­
bajo (Leisure Enfilade) y el ágil y 
conciso baterista producen un 
tejido armónico y rítmico sóli­
do y rico que el trombonista 
aprovecha para disertar relaja­
damente y dar vía libre a los so­
nidos de su gran instrumento 
con pasajes de díscola modula­
ción, susurros entrecortados, 
tonos paralelos, glisandi rema­
tados con un vigoroso golpe y 
un permanente tratado sobre 
la importancia de los dinámi­
cos, que son el caballo de bata-

lla de la CIMP. La sesión, con 
más altibajos de los acostum­
brados en la Spirit Room, se ex­
tendió a dos días, el segundo 
de los cuales vio los logros más 
rotundos de Doppelganger. los 
cortes To Rasan, l'm not Coa/, 
too!, Om on the Range y Whirly­
gig. Postulado a contracorrien­
te, pues los trombonistas pare­
cen estar obligados a comulgar 
con empresas ajenas como 
sonrientes souvenirs de la fun­
ción 'tailgate' del instrumento, 
Doppelganger es una rara avis 
incluso en el panorama de la 
improvisación contemporánea, 
un poco excesiva en la pirotec­
nia de la exhibición instrumen­
tal, pero es indudable que esta 
suerte de currículo trombonista 
hará de él un músico aún más 
solicitado. 

E. Fuente 

John Taylor/Marc 
Johnson/Joey Baron: 

Rosslyn 
John Taylor (p), Marc Johnson (b), 

joey Baron (bat). 
Oslo, abril de 2002 

ECM 159 924-2 
(~luevos Medios) 

**** 
La primera escucha de Rosslyn 

remite a luces de neón y 
abrumadores aparcamientos 
perdidos en un paisaje que no 
conoce límites más allá de oca­
sos y albores circulares. Lirismo 
impregnado de reflexión ves­
pertina, que es la hora, dicen 
en la que peor se ve, porque las 
sombras juegan al escondite 
con el ojo, pero en la que me­
jor se aprecia el color infinito 
del cielo. The Bowl Song es todo 
lo anterior y mucho más. Algo 
ya se vislumbraba cuando Tay­
lor entregó Moon, junto a su 
colega Kenny Wheeler (suya es 
Ma BeO, hace algo más de un 
año. Ahora la asociación natu­
ral le conecta a esa mente de 
cuatro hemisferios que es la 
asociación )ohnson-Baron. Ellos 
también venían de revisitar a 
Morricone con Enrice Piera­
nunci al piano. Ahora, en cam­
bio, Taylor rebusca entre los 
neones de tristes boleras o se 
sumerge en lecturas renovado­
ras de standards como How De­
ep Is the Ocean, sin olvidar al­
gún otro tema prestado, como 

es el caso de Tramonto, del gui­
tarrista y amigo Ralph Towner. 
El resto son composiciones de 
Taylor, extendidas hasta vis­
lumbrar la trabazón idónea 
que cierre el giro de sus impro­
visaciones. Rosslyn juega, sin ir 
más lejos, con apenas cinco 
notas recurrentes, casi obsesi­
vas, que parecen emitir desde 
la insistencia una amarga pre­
gunta a propósito del amor y 
de sus tratos con la muerte. Ca­
ben más lecturas, pero todas 
debieran recalar en lo obvio. Y 
es que su escucha hace que to­
dos esos lánguidos neones se 
tornen luminosos días de cam­
po, como el tema Field Day con 
el que se pone colofón a esta 
nueva vuelta de tuerca a la tra­
dición del trío de piano en Eu­
ropa. 

E. Turpin 

Jacky Terrasson: 
Smile 

jacky Terrasson (p), Sean Amith 
(b ), Rémi Vignolo (b-eléct), Eric 

Harland (bat). 
Francia, junio de 2002 
Blue Note 542413-2 

(Emi-Odeón) 

**** 
Tamaña sorpresa la que de­

para este nuevo trabajo del 
francófilo )acky Terrasson. En 
verdad, como reza el título, 
puede sonreír con satisfacción 
ante lo que se promete un hi­
to en su carrera musical. 
Cuando entregó el sensacional 
Kindred, junto al vibrafonista 
Stefon Harris, ya se intuía un 
giro de su pianismo hacia te­
rrenos menos adocenados; pe­
ro lo que trae Smile en su inte­
rior sobrepasa la expectativa 
creada y abre un camino hacia 
nuevos horizontes personales. 
Ante todo, lo que muestra la 
grabación -con tres temas 
extra en la edición europea­
es una soltura en el empeño 
de revisitar clásicos dejados al 
margen en su anterior proyec­
to a dúo: My Funny Va/entine, 
Autumn Leaves o Smile convi­
ven sin estridencias con el ex­
quisito tema central de la pelí­
cula Mo' Better Blues de Spike 
Lee (¿quién piensa todavía 
que el tiempo no es relativo al 
escuchar sus 2:39?) o un lsn 't 
She Lave/y de Stevie Wonder 
que agranda su leyenda con 
un tratamiento dinámico sor­
prendente. Sólo por ellas ya 
merece la pena que le abran 
las puertas del cielo, aunque 
sólo sea el de París. A él y a sus 
cómplices de aventura. Si Ste­
fon Harris fustigó la imagina­
ción interpretativa de Terras­
son, ahora le toca el turno a 
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Eric Harland. El baterista verte­
bra un discurso rítmico nove­
doso, adecuando lenguajes de 
percusión junglística con el co­
lorido que siempre ha ostenta­
do. El resultado es sobresalien­
te. Tan fresco y aleccionador 
resulta que cuesta pensar por 
qué Terrasson titula un tema 
con el nombre de -L'air de rien. 
Aquí hay mucho, no hay cal­
ma, sino todo un mundo tras 
lo que parecía un terreno en 
barbecho, que no baldío. Son­
rían, sonrían, que lo merece. 

E. Turpin 

The Bad Plus: 
These Are the Vistas 

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

Reino Unido, septiembre y octu­
bre de 2002 

Columbia 510666-2 
(Sony Music) 

** 
Cuando salieron los dos pri­

meros discos de Ethan lver­
son Construction Zone (origi­
nals) y Deconstruction Zone 
(standards) (Fresh Sound New 
Talent, 1998), saludamos la 
aparición de un nuevo pianista 
"raro". Este fenómeno jazzísti­
co, la "rareza", más común en 
el piano que en otros instru­
mentos, se vio nutrido de per­
sonajes como Mel Powell, Her­
bie Nichols, Elmo Hope y Dick 
Twardzik, entre otros (la rareza 
de Monk, se ha visto, no era 
tal). La rareza siempre es arries­
gada porque lleva, casi inevita­
blemente, al rechazo, la burla o 
la indiferencia y abandono (Ni­
chols), pero también porque 
puede conducir al estanca­
miento; tal parece el caso de la 
música presentada en este dis­
co del trío The Bad Plus (lver­
son, evidente mano conducto• 
ra no obstante la intención co­
legiada). El precedente The Bad 
Plus (FSNT, 2001) daba la idea 
de una apertura de !versen a 
zonas rítmicas novedosas. Éste 
recrea el anterior pero en for­
mato Columbia y sin aportes; 
francamente no entiendo la 
operación. Lo que sí hay que 
reconocer es que dos de los 
tres tocan estupendamente 
mientras que King parece un 
poco fuera de lugar, aunque en 
primer plano. En fin, una músi-

ca tan correcta como prescin­
dible que ha abandonado la 
"rareza" en beneficio de una le­
ve incongruencia. Para los ami­
gos del arte de impresionar a 
los presentes en el ágape. 

C. Sampayo 

The Vandermark 5: 
Airports for Ught 

Jeb Bishop (tb), Ken Vandermark 
(st, sb, el, cl-b), Dave Rempis (sa, 

st), Kent Kessler (b ), Jim Daisy 
(bat). 

Chicago, agosto de 2002 
Atavistic 140-2 

**** 
Free Jazz Classics Vol. 1 & 2 
)eb Bishop (tb), Ken Vandermark 
(st, el, cl-b), Dave Rempis (sa, st), 

Kent Kessler (b), Tim Mulvena 
(bat). 

Chicago, 2000 y 2001 
Atavistic 137-2 (2 CDs) 

*** 
(Green Ufos) 

Sólo dos años separan la fe­
cha de grabación de estos 

dos discos. Entre ellos media el 
registro de otros dos álbumes; 
el segundo de ellos, Acoustic 
Machine, el mejor sobre el que 
los 5 de Vandermark han pues­
to su nombre. Si algo se hace 
evidente en la escucha de toda 
esta producción es cuanto ha 
evolucionado la banda en ese 
tiempo hacia una entidad com­
pacta no sólo guiada por la 
energía que saben generar sino 
a la combinación de la misma 
con las ideas compositivas cada 
vez de mayor alcance de su lí­
der. El proceso de refinamiento 
de la misma es bien palpable 
en Airports for Light con un ex­
tenso programa que compren­
de desde piezas muy abstractas 
de escritura camerística, Plus 5 
(for Fredrik Ljungkvist), a núme­
ros funk generosos de octanaje 
como Other Cuts (for Curtís 
Mayfield). No hay en él tantos 
espacios destinados a intermi­
nables solos que, por ejemplo, 
caían en tiempos muertos en 
Bum the Incline y sí abundante 
acción instrumental y piezas 
con bien distribuidas secciones 
que resultan siempre sorpren­
dentes, citemos por caso el ex­
traordinario cambio introduci­
do en la parte final de Cruz 
Campo en unísono para desem­
bocar en un desbordante to­
que épico, o los nerviosos solos 
de bajo de Kessler en la citada 
Other Cuts y en Money down. 
The Vandermark 5 transitan 
con igual majestuosidad el cool 
de Staircase y el extraordinario 
Both Sides que sonidos más de­
sinhibidos, como en el home­
naje a Roland Kirk, Money 
down. La amplitud de lenguajes 

con que la banda cuenta puede 
producir que, por ejemplo, al­
guna pieza abstracta introduz­
ca una cierta incertidumbre en 
el disco, pero dejando este as­
pecto aparte, Airports for Light 
comienza a construir donde lo 
dejaron en Acoustic Machine y 
ese sentido de avance es algo 
que hace seguir el curso de es­
te grupo con toda atención y 
satisfacción. 
Free Jazz Classics Vol 1 & 2 no 
alcanza ese nivel. Integrado por 
grabaciones en The Empty Bot­
tle, club de Chicago donde los 
Vandermark 5 son grupo resi­
dente todos los martes, el do­
ble álbum resulta reiterativo 
más que nada por la recurren­
cia de unos mismos métodos y 
la sucesión de solos explosivos. 
Editados originalmente como 
regalo a las primeras copias de 
Bum the Incline y Acoustic Ma­
chine, de ellos habría salido un 
excitante directo de un solo CD 
con cabida, especialmente, pa­
ra Happy House de Ornette y 
un impactante Wherever June­
bug Go de Archie Shepp, am­
bos con soberbios solos de Van­
dermark, el desolador Goodbye 
Tom B de Joe McPhee, la antífo­
na The Earth de Frank Wright y 
un muy caliente There Is the 
Bomb de Don Cherry. Hay cor­
tes que suenan fuera de carác­
ter como King Kom-Calls de 
Carla Bley o Scootin' about de 
Jimmy Giuffre, y otros excesiva­
mente cercanos a los originales, 
como Gazelloni de Eric Dolphy. 
Free Jazz Classics Vol. 1 &2 se­
ñala sólo de donde provienen 
parte de las enseñanzas de este 
grupo pero la escucha de cual­
quiera de sus últimos discos en 
estudio hace ver cuán lejos las 
han llevado y cuán cruciales re­
sultan sus propuestas para el 
momento actual. 

A. Gómez Aparicio 

Jens Thomas/Christof 
Lauer: 
Purejoy 

)ens Thomas (p), Christof Lauer 
(st, ss). 

Ludwigsburg, octubre de 2002 
ACT 9415-2 

(Karonte) 

** 
Por más que se haya insistido 

en la búsqueda de elemen­
tos que dieran consistencia a la 

fusión espiritual entre Thomas 
y Lauer, lo cierto es que uno ha 
de arrojar la toalla ante el vano 
empeño de querer sacar frutos 
consistentes de la asociación. A 
lo sumo, Green Dance pudiera 
escapar de este juicio, pero no 
así el resto de composiciones 
de ambos músicos. El material 
es heterogéneo, aunque late 
en el conjunto la necesidad de 
dar sentido al título del trabajo. 
Pure Joy es un intento por dotar 
de fuerza emocional un mate­
rial de escasa sustancia compo­
sitiva, muy alejado del idioma 
jauístico que ha caracterizado 
el centro de Europa y no tanto 
de los inapreciables logros del 
pulso popero germánico. Aca­
so Thomas presente una voz 
de mayores investigaciones so­
noras -con el piano converti­
do en percusión al uso-, pero 
su acompañante parece deci­
dido a aguarle la fiesta con sus 
saxos exaltados y acomodati­
cios. Poco más que decir de un 
intento fallido por dar sustan­
cia musical a la pureza del go­
zo. Hace escasos días, en un 
impagable recital en Jamboree, 
jasen Moran y Greg Osby con­
taron cómo se consigue llegar 
a ese anhelo gozoso. Lástima 
que Thomas y Lauer no estu­
vieran allí para comprobarlo, 
lástima. 

E. Turpin 

Trapist: 
Highway My Friend 

Martín Siewert (g, electronics), )oe 
Williamson (b), Martín Brandl­

mayr (bat, perc). 
Viena, octubre de 2000 

hatOLOGY 586-2 
(Harmonía Mundi) 

*** 
File under Jazz/ Free lmprovi­

sation aconseja la contra­
portada de Highway My Friend. 
Poco tiene su contenido que 
ver con la primera y más con 
la segunda de esas clasificacio­
nes estilísticas. hat Art inició 
una vez un subsello bautizado 
como hat Noir en el que se 
lanzaron discos de los nada 
convencionales guitarrismos 
de Taku Sugimoto y Loren 
Mazzacane Connors. Highway 
my Friend pertenece a ese 
mundo propio de la improvi­
sación libre cuyas raíces están 
en la música experimental de 
búsqueda de sonidos, en la 
aplicación de nuevas técnicas 
y tecnologías y en el desarrollo 
de una estética que hace de la 
sugerencia de los modos de 
escucha y los lentos desarro­
llos, exentos de pulso, dos de 
sus principales elementos. 
Uno de los puntos fundamen-

tales de esta música es la crea­
ción de un espacio de escu­
cha, una perspectiva en que 
percibirla, desde donde habi­
tarla. El léxico de Trapist es co­
nocido: roces, vibraciones, so­
nidos sin cuerpo, sonoridades 
subliminales, percusiones tím­
bricas sin figuras fijas, ausencia 
de forma concreta ... y sin em­
bargo, mucho en Highway my 
Friend suena recién hecho, in­
mediato, vivo, gracias a la cre­
ación de un ambiente de escu­
cha atenta, de vaciado, en el 
que nada permanece por mu­
cho tiempo. Pequeños soni­
dos, pequeños gestos, peque­
ños indicios y al final todo re­
vierte el mismo acto de escu­
cha en un acto de hipnotismo, 
de fascinación por algo que 
parece avecinarse y nunca 
acaba de aparecer. Inquietan­
te, sugerente, inmaterial.. . 

A. Gómez Aparicio 

Reedición 

McCoy Tyner: 
The Greeting 

McCoy Tyner (p), George Adams 
(fl, ss, st), )oe Ford (fl, sa), Charles 

Fambrough (b), Woody Theus 
(bat), Guillherme Franco (perc). 
San Francisco, marzo de 1978 

Milestone 9085-2 
(Nuevos Medios) 

*** 
Exagerando ligeramente, y 

repasando la historia, da la 
impresión que a · los ojos del 
mundo sólo existió un perfil 
de McCoy Tyner, el de compa­
ñero de Coltrane. Como la 
mayoría de los artífices creado­
res, Tyner sufrió de polifacetis­
mo, enfermedad de la creativi­
dad que hace explorar diferen­
tes cosmologías artísticas, 
mostrando distintos ángulos 
del mismo prisma. Está claro 
que hubo otro Tyner pianista, 
el Tyner neobop de los setenta 
y con ganas de trabajar sobre 
músicas exóticas. Al frente de 
un sexteto heterogéneo agru­
pó en sus filas a interesantes 
reclutas de la talla y valía del 
tenor, flautista y soprano Ge­
orge Adams (perdonen el len­
guaje militar pero en tiempos 
de guerra a uno se le pegan las 
desgracias). Quizá The Gree­
ting pasa por ser uno de los 
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mejores trabajos de Tyner para 
Milestone, ahora reeditado y 
listo para el disfrute del equili­
brio inteligente con que el pia­
nista lideró una banda forma­
da por variopintas personali­
dades, Joe Ford, Charles Fam­
brough o Guilherme Franco. El 
paquete incluye cinco temas -
si acaso el defecto de ésta edi­
ción-, que fueron tomados en 
directo en San Francisco en la 
primavera de 1978. Es un dis­
co que deja un regusto exqui­
sito y te obliga a escucharlo de 
nuevo por culpa de la variedad 
de los temas. Tyner regaló esa 
noche la reinterpretación muy 
distinta de dos composiciones 
propias, Flywith the Windy The 
Greeting, temas muy distintos 
porque carecen del apoyo de 
cuerdas de las versiones proce­
dentes. Pero la mejor pieza de 
ese Tyner pianista de los años 
setenta es el excelente recuer­
do y la apología a Coltrane 
con los cuatro minutos de pia­
no solo de Naima, excelente 
suena la disonancia en perfec­
ta fusión con la melodía. Se 
percibe la empatía del creador 
con su audiencia, para mí un 
recurso poco explorado por la 
critica y a veces certera señal 
de por dónde va el riesgo cre­
ador y la franqueza de un ar­
tista. 

M. Garrido 

Varios: 

From Matrimony 
to Alímony (Blues for Goocl 

Love Gone Bad) 
Kenny Neal, Charlie Musselwhite, 

Sugar Ray Norcia, Junior Wells, Ed­
die Kirkland, Jimy Thackery, Sam 
Lay, Tab Benoit, Joe Louis Walker, 

Luther 'Guitar Junior' Johnson, 
Mighty Sam McClain. 

2002 
Telarc Blues 83565-2 

(Antar) 

*** 
Si está al borde de un divor­

cio y el trompazo -o la libe­
ración- resulta inminente, si su 
caso es el de cualquiera, es de­
cir, el de alguien que necesita 
responder a las emociones con 
música de toda índole para so­
segar el espíritu tras experien­
cias amorosas desencantadas, 
le recomendamos desde aquí 
esta perla curativa en forma de 
cedé recopilatorio y bajo el se­
llo indiscutible de Telarc. Con 
toda la chispa humorosa que 
permite un tema como el fra­
caso matrimonial y el buen 
gusto de esta discográfica a la 
hora de trenzar recopilatorios 
temáticos, Blues for Good Love 
Gone Bad permite que tiremos 
de una vez los klinex humede-

64/Cuadernos de Jazz 

cidos por tanto sufrimiento y 
saca a relucir una muestra con­
temporánea de autores de 
blues que han tratado la des­
ventura del desamor. El punto 
de vista y el trenzamiento de 
los temas es excepcional pues 
si tenemos en cuenta que el 
blues ha tratado como pocos 
géneros los extremos emocio­
nales de la pasión podría espe­
rarse una recopilación aburrida 
y triste, pero no es el caso. El 
acierto está en el buen espíritu 
del disco y la desmitificación 
que el blues hace de los asun­
tos que el espíritu humano 
tiende a mitificar. Kenny Neal, 
Junior Wells, 5am Lay, Charlie 
Musselwhite, Mighty Sam Mc­
Clain, Joe Louis Walker, y los 
grandes del mercado del blues 
actual afrontan unas letras ca­
chondas y masculinas, olvidan­
do la frivolidad y regalando al­
guna pizca de su genio. Que 
tengan un buen divorcio. 

M. Garrido 

Off Jazz 

Caetano Veloso & Jorge 
Mautner: 

Eu nao pero desculpa 
Caetano Veloso (voc, g), Jorge 

Mautner (voc, vln), Pedro Sá, Nel­
son Jacobina, Rick Ferreira (g), Pe­
pe Cisneros (tecl), Kassin (b ), Do­
menico, Stéphane San Juan (bat), 

Marcio Víctor, Du, Jó, Serginho 
Todo Grande, Moreno Veloso 
(perc), Guillerme Maravilhas 

(acor), Paulo Williams, Aldivas Ay­
res (tb) .. . 

Brasil, 2002 
EmArcy 064519-2 
(Universal Music) 

** 
l• Quién es jorge_ Mautner? 

se preguntaran muchos 
al encontrarse con este disco 
inclasificable y, por desgracia, 
decepcionante. Compositor, 
militante político, poeta, filóso­
fo, escritor, director de cine, tu­
vo una gran influencia en la 
obra cinematográfica de Glau­
ber Rocha, en la génesis del Ci­
nema Novo y seguramente en 
el Tropicalismo. También fue 
autor de varios temas que se 
convirtieron en éxito en boca 
de otros intérpretes, principal­
mente Gilberto Gil, Gal Costa y 
Caetano Veloso. Este disco pa­
rece una suerte de homenaje-

Off Jazz 

Varios: 
La nueva escuela de la guitarra flamenca 

Gerardo Núñez, Antón Jiménez, Vicente Cortés, Juan Antonio Suárez, José 
Manuel de Leó'n, Jesús de Rosario (g), Martín García, Pablo Martín (b­

elect), Cepillo (perc) ... 
2003 

ACT 9413-2 
(Karonte) 

***** 
En este disco, el gran guitarrista 

Gerardo Núñez hace de anfi­
trión y abre el camino a "jóvenes 
tocaores que, aun teniendo mu­
chas dificultades para dar a cono­
cer sus trabajos, no dejan de es­
tudiar y practicar endemoniada­
mente", según declara en el libri­
llo incluido en la más que cuida­
da edición. Los cinco convocados 
tienen edades que rondan los 
treinta y los cuarenta y aquí se 
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implican, en su gran mayoría, en toques de cante grande, rubricados 
por la magnífica Rosa de los vientos (seguidillas) con la que el propio 
Núñez cierra el álbum. La "nueva escuela" anunciada en el título se 
corresponde tanto con una cuestión generacional como estilística. 
Todos los guitarristas, si bien firmemente enraizados en la tradición 
del lenguaje, hablan el idioma posterior a Paco de Lucía. Aun cuan­
do muchos de los elementos que en los 70 y los 80 se hicieron ca­
racterísticos del jazz-rock -los cortes y arranques abruptos, sobre to­
do- ya pertenecían al flamenco desde siempre, la mutua insemina­
ción entre ambos géneros hizo que algunas de estas características 
fueran más concientizadas y acentuadas por los músicos flamencos 
que crecieron escuchando esos encuentros, de la misma manera en 
· que se hizo natural la utilización de timbres como el del bajo eléc­
trico o los teclados electrónicos. Las magníficas Algaida (fandangos), 
Kabul (tanguillos) y Bajadi/la (soleá), por José Manuel de León (habi­
tual compañero de ruta de Núñez y de la cantante Carmen Linares) 
junto a Martín García en bajo eléctrico y Cepillo en palmas y percu­
sión, son un excelente ejemplo. Antón Jiménez, ganador del Primer 
premio de guitarra flamenca Ciudad de Barcelona, participante del 
espectáculo de homenaje a García Lorca presentado en el Met neo­
yorquino por Joaquín Cortés y de la película Flamenco de Carlos 
Saura, hace gala en los tres títulos incluidos -Chiquitita (soleá por bu­
lerías), Homenaje a mi padre (bulerías) y Su remancharengue (ronde­
ña)- de una técnica extraordinaria, de una digitación de limpieza 
asombrosa y un notable buen gusto en las falsetas. 
Juan Antonio Suárez "Cano" también participa con tres piezas, 
Rumba do ni/o ( con reminiscencias de Ravel, o de Bill Eva ns, en la 
armonía), Arboreá a mi hermano y Luna. El flamenco más ortodo­
xo de Jesús de Rosario está representado en la fantástica Rajira 
(bulerías) y en Blanca (rondeña) donde se le suma, en el final, el 
violín de Raúl Marquéz. Lya, una agradable rumba por Vicente 
Cortés acompañado por las palmas de Cepillo y el bajo eléctrico 
de Pablo Martín es el preludio a la densa, profunda e impactante 
Rosa de los vientos de Núñez. 

estudiantina, una grabación 
que suena más o menos impro­
visada, con mucho de jarana y 
camaradería y poco de produc­
ción seria, por lo menos al nivel 
al que Caetano Veloso viene 
acostumbrándonos. Lejos del 
sonido pleno y exuberante de 
jacques Morelembaum, en este 
disco se alternan los arreglos 
setentistas, casi psicodélicos, 
con temas en los que parece no 
haber arreglos, sino más bien 
un sonido acústico y directo 
improvisado en el estudio. 
Tampoco los temas aportan de-

D. Fischerman 

masiado en sí, puesto que ma­
yormente se trata de candones 
que han conocido mejores 
tiempos y mejores versiones. 
Hay, como punto extremada, 
mente bajo, una versión de Ca­
juina, uno de los temas más be­
llos de Veloso, cantada exclusi­
vamente por Mautner, quien, 
evidentemente, no le teme a lá 
desafinación. En los temas más 
duros, miis recitados, Mautner 
tiene una voz fuerte y dura que 
deja muy atrás la delicadeza de 
la voz de Veloso, y la combina­
ción suena forzada y difícil. Lá-

grimas negras, un clásico de 
Mautner que popularizó Gal 
Costa, es tal vez lo mejor de es­
te disco, con arreglos de rock 
contestatario. Pero, más allá de 
los arranques de humor esper­
péntico, con letras deliberada­
mente tontas y algún que otro 
recitado a los gritos y palabras 
en latín, éste es un disco que 
deja afuera a la mayoría de los 
aficionados internacionales a la 
música de Caetano Veloso. 
Mautner grita cosas divertidas 
como "o el mundo se brasilifica 
o se vuelve nazi", pero no hay 
mucho más. 

E. Hojman 

Jean-Philippe Viret: 
Etant Donnes 

Jean Philippe Viret (b), Edouard 
Perle! (p), Antoine Banville (bat). 

Pernes les Fontaines (Francia), 
abril de 2002 

Sketch 333025-2 
(Harmonía Mundi) 

** 
No conocía a Jean Philippe 

Viret y sus compañeros. 
Bueno, tres más a añadir a la 
inmensa legión de seguidores 
de Chick Corea. No es que se­
an deleznables, pues tienen 
técnica (es lo mínimo que en 
la actualidad se puede exigir), 
pero las composiciones de es­
tos tres jóvenes franceses (que 
constituyen la totalidad del 
compacto) y su discurso están 
hechos de lugares comunes y 
trillados. Por no ahorrar, ni si­
quiera se han privado de pla­
giar la vena pseudo-española 
del maestro de la Cienciología. 
Reiteraciones y vacuidades de 
un impresionismo cursi y un 
minimalismo insoportable, en­
marcadas en pretenciosos títu­
los poéticos. Un absoluto abu­
rrimiento, para qué seguir ... 

F. García Herraiz 

Eric Vloeimans: 
Bruto Gustto. Uve 

Eric Vloeimans (tp ), Nguyen Le 
(g), Lars Danielsson (b, chelo), 
Markku Ounaskari (bat, perc). 

Amsterdam, diciembre de 2000 
Challenge Records 7010-2 

(Atolón Miukis) 

*** 
Un holandés, un vietnamita, 

un sueco y un finlandés. 
Pues esta formación que pare­
ce propia de un chiste no lo es 
y lo que cuentan es para to­
marlo muy en serio, con dere­
cho a alguna sonrisa. Un en­
cuentro donde Eric Vloeimans 
lleva al directo sus conceptos 
después de cinco discos en su 
haber. El trompetista se mani-
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fiesta admirador de Booker Lit­
tle y Woody Shaw, entre otros, 
aunque su música tiene más 
que ver con músicos actuales 
en la línea de Dave Douglas y 
Kenny Wheeler. Notas largas 
que sobrevuelan un poco por 
detrás del tiempo que marca la 
percusión, soplido firme pero 
que tiende al susurro, cierto 
aroma a terciopelo en las notas· 
y el uso de la sordina para los 
tiempos más lentos son algu­
nas de sus señas de identidad. 
La aportación del guitarrista 
Nguyen Le es fundamental por 
la tensión con la que enfrenta 
la calma de Vloeimans, pero 
dando muestras de una actitud 
contenida muy diferente a 
cuando asume los riesgos del 
liderazgo. Solo en Glum Bum, 
creación de largo recorrido y 
grandes espacios libres, se per­
mite un solo desgarrador y car­
gado de tormentas eléctricas; 
pero también es donde el resto 
de los músicos se lanzan a los 
más arriesgados ejercicios per­
sonales. El encuentro transcu­
rre a velocidad lenta, lo que no 
impide que se respire un buen 
ambiente de libertad armónica 
con incursiones constantes en 
el free y Brutto Gusto se escu­
cha con puro gusto. La única 
pega menor es que, por mo­
mentos, la sonoridad de Vloei­
mans recuerda mucho a los 
inspiradores más arriba cita­
dos, o sea, a "los otros". 

F. Bezos 

Joe Louis Walker: 
In the Moming 

Joe Louis Walker (voc, g), 
G.E.Smith (g), Andrea Rebvo 

(perc), T-Bone Walk (b), Steve Ho­
lley (bat). 

2002 
Telarc Blues 83541-2 

(Antar) 

*** 
J 

oe Louis Walker ha sabido es­
tar siempre en la primera lí­

nea del soul/blues contempo­
ráneo. Este nuevo disco no es 
una excepción a la regla y Wal­
ker juega en él, como acos­
tumbra, con todas las posibili­
dades que encuentra a su pa­
so. Así el tema con el que abre 
el cedé, en el que introduce 
una percusión latina, contiene 
un groove innovador que con­
trasta con In the Morning, pie­
za de "pegada" clásica. O con 
foe's fump que como su nom­
bre indica es un tema shuffle 
de gran contundencia. Walker, 
artista poliédrico, despide el 
álbum con un acústico en el 
más puro estilo del Delta. 
Otro buen disco de Joe Louis 
Walker, nada genial pero valor 
contrastado donde los haya y 

garantía de distracción asegu­
rada. 

N. Ménsua 

Cedar Walton: 
Latín Tinge 

Cedar Walton (p), Cucho Martínez 
(b), Ray Mantilla (perc). 

Nueva Jersey, junio de 2002 
HighNote 7099-2 

(Maui Music) 

*** 
Walton se sumerge en la 

música latina sin perder 
la compostura jazzística y apo­
yado en la mínima .expresión 
del trío que tanto gusta a este 
pianista (en este caso sólo le 
acompañan bajo y percusión). 
Versiones de creaciones muy 
populares como Brazil, Perfidia 
o Bésame mucho con la incom­
parable rítmica de Ray Manti­
lla y Cucho Martínez, ambos 
baluartes de la siempre intere­
sante escena neoyorquina. Pe­
ro sobre todos destaca Manti­
lla, cuyo nombre aparece en 
letras mayúsculas al lado de 
Max Roach, Art Blakey o Char­
les Mingus (al que acompañó 
en sus últimas grabaciones y 
formó parte de los inicios de la 
Mingus Dinasty), que aporta a 
este encuentro grandes dosis 
de una percusión llena de ma­
tices y golpetéos precisos con 
los que circunda la atmósfera 
pianista con solvencia y gracia. 
Cedar Walton recurre a esa 
forma de tocar en la que pare­
ce que las notas se van que­
dando rezagadas del contexto 
pero siempre dentro de tiem­
po, y donde el lirismo de su 
mano derecha tiene aromas 
clásicos bajo el influjo de Bud 
Powell. Aunque el medio de 
expresión a través de los rit­
mos latinos se antoja el menos 
apropiado para este pianista 
(su habitat natural . es el del 
bop, el blues y el swing), re­
suelve de forma correcta y en­
tremezcla a lo largo de esta 
grabación tres creaciones pro­
pias de interés, alguna de las 
cuales es revisitada, como The 
Vision, que ya aparece en uno 
de sus grandes y recientes dis­
cos: Composer. Así todo, siem­
pre un gusto escuchar la músi­
ca de Walton. 

F. Bezos 

Bob Washington Trio: 
Recollections of Darby Hicks 

Bob Washington (voc), Steve 
Swell (tb), Dominic Duval .(b). 

Nueva York, abril de 2002 
CIMP 268-2 

(Afofon Miukis) 

** 

Bob Washington no canta, si­
no que recita un extenso po­

ema (algo así como Reminiscen­
cias de Darby Hicks) a lo largo de 
los sesenta minutos que dura 
este disco, grabado con la meti­
culosidad y limpieza que obvia­
mente caracteriza al sello. Un 
hombre de ochenta años, Bob 
Washington, no es especial­
mente histriónico ni tiene una 
voz muy imponente y cuando, 
cada tarito, parece percibirse 
cierto ritmo y musicalidad que 
entran en juego con sus formi­
dables acompañantes eso tal 
vez se deba más a la casualidad 
que a un arreglo premeditado. 
El primero y el último temas del 
disco son de Steve Swell y Do­
minie Duvall solos, y en el resto, 
once composiciones largas, 
siempre hay uno o dos minutos 
sin la voz de Washington. Esos 
períodos de paz ofrecen un má­
gico vislumbre de lo que sería 
un disco entre los dos; Swell es 
un gran trombonista capaz de 
dar múltiples significados y es­
tados de ánimo a sus frases, que 
sobrevuelan entre un vanguar­
dismo muy lírico y citas irrespe­
tuosas de grandes melodías del 
jazz. Duvall, como contrabajis­
ta, consigue un equilibro entre 
el ritmo y la melodía que sue­
nan perfectos tanto en la ima­
culada grabación como en 
combinación con el trombón. 
Por último, llamar "poesía" a es­
tos "recuerdos de Darby Hicks" 
sería excesivamente generoso. 
Se trata, en realidad, de una 
suerte de autobiografía del pro­
pio Washington, plagada de 
metáforas básicas, insoporta­
bles "enseñanzas morales de có­
mo hay que vivir la vida" y agre­
sivas proclamas de orgullo ne­
gro que seguramente deben de 
tener un alto valor social aun­
que, que me perdonen, eso no 
es arte ni poesía ni nada. Tam­
bién cansan un poco las omni­
presentes declaraciones del 
productor, Robert Rusch, en el 
cuadernillo adjunto sobre lo di­
fícil que es grabar con su mara­
villoso sistema y la omnipresen­
cia de su familia : él es el pro­
ductor, Marc D. Rusch el inge­
niero de sonido, Kara D. Rusch 
la encargada del arte de cubier­
ta, y figura una tal Susan Rusch 
a cargo de "hospitalidad", pues­
to equívoco si los hay. 

E. Hojman 

Kenny Wemer: 
Form and Fontasy 

Kenny Werner (p), Johannes Wei­
denmueller (b ), Ari Hoenig (bat). 

París, noviembre de 2000 
Night Bird Music 1001-2 

(Karonte) 

**** 
U na nueva lección del maes­

tro. Después de A Delicate 
Balance (1997), Unprotected 
Music (1997-1998) y Beauty 
Secrets (1999) llega ahora este 
Form and Fantasy, grabado en 
2000 y distribuido con dos 
años de retraso sobre su fecha 
de lanzamiento en áreas más 
civilizadas .. Es una música sor­
prendente, como siempre en 
un disco de Werner, y esta vez 
el motivo es que el pianista re­
nuncia a la composición (salvo 
en el muy monkiano Amonkst 
que abre el repertorio) para 
desplazarse por caminos traza­
dos por admirados maestros 
de la improvisación y la inven­
ción melódica: Miles Davis, 
Herbie Hancock, Rodgers & 
Hart, Bill Evans, John Coltrane, 
más, sin sobresaltos, Eric Clap­
ton y J.S. Bach, de quien recrea 
una Siciliana en formato trío y 
solo. La sesión está grabada en 
el Sunset Club de París ... una 
noche cualquiera que resultó 
ser una espléndida explosión 
de creatividad afortunadamen­
te registrada. No creemos que 
Werner estuviera grabando un 
"proyecto" sino que dejó fluir 
lo que había preparado para 
actuaciones públicas, y que 
ése fue un muy buen momen­
to. A los 52 años este maestro 
de jóvenes estrellas y promesas 
cumplidas ha llegado a una si­
tuación envidiable pero fasti­
diosa: es una referencia y debe 
mantener ese privilegio. Hasta 
ahora no parece costarle traba­
jo ni ha abandonado profundi­
dad por el camino. Humilde y 
certeramente recorre todos los 
ámbitos que le son acordes y 
se estimula, como en este caso 
con lo que podríamos llamar el 
arte de la composición ajena . 
Del disco lo que más me im­
presiona es la versión de la Si­
ciliana en piano solo, casi es­
tricta, y el medley que confor­
man Time Remembered de Bill 
Evans y Lonnie's Lament de 
Coltrane, con que termina una 
hora de música que sólo per­
mite respirar con cautela, para 

no perder detalles. El respaldo 
de Weidenmueller y Hoenig -
que son los colaboradores ha­
bituales de Werner en Europa­
no es insustancial; el entendi­
miento -sobre todo con el con­
trabajista- va más allá de la 
mera forma y se adentra pro­
fundamente en la fantasía, ter­
minando de aclarar -como si 
hiciera falta- el sentido del tí­
tulo. 

C. Sampayo 

Woodstore Quintet: 
Distanza 

Mariano Tedde (p), Massimo Car­
boni (st), Raffaele Polcino (tp), Pa­

olo Spanu (b), Gianni Filindeu 
(bat). 

Italia, octubre de 2001 
Splasc(H) 779-2 
(Afofón Miukis) 

*** 
El sello italiano Splasc(H) lle­

va a cabo una estupenda la­
bor de apoyo a músicos euro­
peos y, en concreto, a músicos 
italianos. Para él han grabado 
los mejores jazzmen italianos 
de todos los tiempos. 
Este proyecto del Woodstore 
Quintet está liderado por el 
pianista Mariano Tedde y a él 
corresponde la autoría de to­
dos los temas del compacto. 
La música de este trabajo se 
encuentra sumida en una at­
mósfera de variedad de estilos 
que van desde el jazz europeo, 
las reminiscencias pop, ligeras 
influencias clásicas o temas 
con aires samba y bossa nova. 
A su vez, algunas de las com­
posiciones se encuentran in­
fluenciadas por el jazz de los 
años sesenta como podemos 
observar en SS 129, donde la 
aportación de Mariano Tedde 
y Massimo Carboni resulta 
agradable y rítmica. Apuntar 
que el entendimiento entre es­
tos dos músicos es esencial pa­
ra el desarrollo de la mayoría 
de los temas mientras que el 
resto de la sección rítmica 
aporta equilibrio, resaltando la 
trompeta sugerente de Raffae­
le Polcino. El resultado de todo 
ello es una grabación llena de 
swing y buen gusto que pro­
porciona una escucha agrada­
ble de principio a fin . 

J. C. Abelenda 
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,,,,.,,, Discos comentados 
Andújar, Ester Tristeza de amar 45 Pardo, Marina & Rosa Torres-Pardo 
Avitabile, Franck Bensha Swing 45 
Baron, joey, 1im Berne & Hank Roberts Miniature 45 Parker, Charlie 
Beirach-Huebner-Mraz Round about Monteverdi 45 
Braam, Bik Bent Goes Bonsai 45 Patitucci, john 
Braxton, Anthony Trio and Duet 46 Presencer, Gerard 
Brooks, Tina The Woitings Gome 46 Press, joel 
Byrd, Donald & Doug Watkins The Transition Sessions 46 Rábade Abe 
Carlberg/Kamuguchi/Weinstein Prelude 46 Redd, Freddie 
Change of Time Change of Time 47 Rosen, )ay Trio 
Chubby, Popa The Oficial Popa Chubby 47 Rosen, Noah 
Cold Sweat Plays J.B. 47 Rudd, Roswell/Toumani Diabate 
Copeland, Shermekia Talking to Strangers 48 Rypdal, Terje 
Corea, Chick The Complete 'Is " Sessions 48 Saluzzi, Dino 
Cotton, james 35 Anniversary Jam 48 Schweizer, Christophe 
di Battista, Stefano 'Round about Roma 48 Scofield, john Band 
Ducros, Anne Clase Your Eyes 48 Sedajazz Big Band 
Ellington, Duke At the Hurricane 48 Shorter, Wayne 
Eyges, David/Arthur Blythe Sky 49 Sonic Youth-lCP-The Ex 
Farlow, Tal Autumn Leaves 49 Stern, Mike 
Gibbs, Terry Jewish Me/odies in Jazz Time 50 Stevens, Michael jefry 
González, jerry y los Piratas del Flamenco 50 Stewart, Bob First Line Band 
Gordon, Dexter Happy Birthday 50 Suhler, jim 
Green, Grant Retrospective 1961-66 50 Surman, john 
Gunn, Russe ll 8/ue on the D.L. 51 Take The Duck 
Gustavsen, Tord Trio Changing Places 51 Tatum, Art 
Haynes, Roy Cymbalism /Uve at Riverbop 51 
Humair/Stamm/Friedman/Boisseau far Mix 51 Taylor, Dave Trio 
Kimbrough, Frank & Joe Locke The Willow 51 Taylor, john/Marc johnson/joey Baron 
Kühn, Rolf Smile 51 Terrasson, jacky 
Lacy, Steve Wee See: Thelonious Monk The Bad Plus 

Soongbook 52 The Vandermark 5 
Lacy, Steve /Roswell Rudd School Days 52 
Lavelle, Matt Handling the Moment 52 Thomas, jens/Christof Lauer 
Lee, Mike My 8/ockyard 52 Trapist 
Liebman, David-Marc Copland Bookends 52 Tyner, McCoy 
Lomo Painkiller 53 Varios 
Lowe, Frank Quartet Lowe-Down & Blue 53 Varios 
McDuff, jack The Concert McDuff 53 
McGriff, jimmy The Worm 54 Veloso, Caetano & jorge Mautner 
Mclean, jackie Jacknife 54 Viret, Jean-Phillippe 
McRae, Carmen Uve at Umbría Jazz 54 Vloeimans, Eric 
Minasi, Dom Trio Goin' out again 54 Walker, joe Louis 
Mobley, Hank Thinking of Home 54 Walton, Cedar 
Monk, Meredith Merey 55 Werner, Kenny 
Moondoc, Jemeel Uve in Paris 55 Woodstore Quinte! 
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