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Elliot Galvin: Modern Times; Elliot Gal-
vin (p), Tom McCredie (b), Corrie Dick 
(dr); Edition / Membran

Was für ein Kontrast zum verspielten, 
mit Eff ekten durchsetzten Vorgänger 
„Th e Infl uencing Machine“. Verglichen 
damit ist Elliot Galvins drittes Trioal-
bum eine Überraschung. Entdeckt doch 
der junge britische Pianist wieder eine 
Ästhetik der Sparsamkeit für sich, die 
er fast aus dem Blick verloren hatte. So 
sehr war seine Musik mit elektronischen 
und anderen Kleinigkeiten gespickt, dass 
man sich fragen mochte, wie er dies 
wohl auf die Bühne bringen könnte. Ein 
Solokonzert von Jason Moran brachte 
ihn dann zum Nachdenken: „Es erin-
nerte mich daran, warum ich liebend 
gerne Jazz und akustische Musik spiele, 
so direkt, so menschlich war es. Solch 
ein Album wollte ich machen.“ Ange-
fangen beim Aufnahmeverfahren: live 
im Studio, in schönster Vintage-Manier 
direkt in Vinyl geschnitten, jede LP-Seite 
in einem Rutsch (daneben gibt es auch 
eine CD-Version). Nicht umsonst soll 
„Modern Times“ auch an Charlie Cha-
plins technikkritischen Filmklassiker er-
innern. „In der digitalen Welt von heute 
etwas Analoges zu machen,“ so Galvin, 
„ist eine leise Form von Protest“.

Mit seinen langjährigen Partnern war 
er vertraut genug, um sich auf das Oh-
ne-Netz-und-doppelten-Boden-Wagnis 
einzulassen. Dem Produktionsverfahren 
gemäß spielt das Trio ökonomisch, klar, 
transparent. Corrie Dick klopft  auf der 
Snare trockene Beats, Tom McCredie 
gibt den zuverlässigen Steuermann, 
Galvin changiert zwischen Blockak-
kord-Staccato und Tastenstreicheln, 
wiederholten Motiven und perlenden 
Läufen. So stoisch kann er ein und den-
selben Akkord drücken, dass man sich 
fragt, ob er noch einen zweiten draufh at. 
Anstelle von Eff ekten hier ein Griff  ins 
Klavier, da ein gestrichener Bass, dort 
ein Händeklatschen. Und ein wunderbar 
warmer Sound. 

 Berthold Klostermann
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Louis Sclavis: Frontières; Louis Sclavis (cl, 
b-cl, ss), Vincent Courtois (ce), Benjamin 
Moussey (p, key), Dominique Pifarély (v), 
Gilles Coronado (el-g) u. a.
JMS / Galileo 

Bei den meisten Aufnahmen von 
Louis Sclavis stellen sich akustische Bil-
der ein, die man so leicht nicht mehr 
vergisst. Dabei kann der französische 
Klarinettist und Saxofonist auf ein viel-
fältiges Repertoire zurückgreifen. 

Für das Album „Frontières“ verwen-
dete Sclavis Stücke, die er bereits bei 
TV-Dokumentationen und Soundtracks 
einsetzte. Durch die neuen solistischen 
und rhythmischen Bearbeitungen er-
halten diese noch mehr Ausstrahlung: 
In einem stilistisch souverän ausgeleg-
ten Ambiente zwischen Modern Jazz, 
Neuer Klassik und Folklore tauchen die 
unterschiedlichsten Stimmungen auf. So 
dominiert in dem elegischen „Neige“ der 
an Traumsequenzen erinnernde Aus-
tausch des Leaders mit dem Pianisten 
Benjamin Moussey. Einen Kontrast dazu 
bildet das voller Vitalität steckende „Tul-
gudur“, das ein sonniges Karibikgefühl 
vermittelt. 

Der positive Eindruck wird durch 
die Reihenfolge der 18 Sclavis-Origi-
nals noch verstärkt. „Ceux Qui“ ist von 
nordafrikanischen Klängen eingefärbt. 
Diese Einfärbung, die sich durch das 
ganze Stück zieht und dem Th ema einen 
hypnotischen Sog verleiht, klingt auch 
im von Sclavis solo auf der Klarinette 
gespielten „Niki ET L’oiseau“ nach, das 
sich anschließt. In dem festlichen „L’Ori-
gine“ und der schwungvollen Musette 
„Fortuna“ wirkt der Akkordeonist Vin-
cent Peirani mit, der Sclavis’ melodische 
Motivfolgen ergänzt oder rhythmisch 
akzentuiert. In „Eden“ begeistert der 
Bassist Bruno Chevillon mit einem Solo, 
das für diesen musikalischen Kosmos 
prädestiniert ist. Die Musik bleibt im-
mer vielschichtig und überrascht mit 
ihren unvorhersehbaren Wendungen. 
Ein Meisterwerk!     

 Gerd Filtgen 
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Lucian Ban & Alex Simu: Free Fall; 
Lucian Ban (p), Alex Simu (cl, bcl); 
Sunnyside / GoodToGo

Ob des Titels und der Besetzung die-
ses sensationell in druckvoller Trans-
parenz aufgenommenen Live-Albums 
sollten jedem Jazzkenner sofort die Oh-
ren klingeln. Denn was Pianist Lucian 
Ban und Klarinettist Alex Simu hier in 
hinreißend entspannter Vertrautheit 
präsentieren, ist nichts Geringeres als 
eine tiefe Verbeugung vor einem der be-
deutendsten und gleichzeitig lange un-
terschätztesten Trios der modernen Im-
provisationskunst – Jimmy Giuff re, Paul 
Bley und Steve Swallow. Doch obwohl 
„Free Fall“ klar auf deren gleichnamiges 
Meisterwerk von 1963 verweist, stam-
men die in duft iger Intensität servierten 
Neudeutungen erstaunlicherweise alle 
vom Erstling „Fusion“, der zusammen 
mit dem zweiten Album „Th esis“ 1992 
als „Jimmy Giuff re 3, 1961“ wiederver-
öff entlicht wurde. 

Weshalb man etwa Carla Bleys famo-
sem „Jesus Maria“ in wundersamer Zart-
heit begegnet. Doch zunächst huldigen 
die beiden Filigranartisten dem Groß-
meister delikater Improvisationskunst 
mit Bans „Quiet Storm“, wobei fl irrende 
Pianistik zu lyrischem Klarinetten-Jubel 
die traumhaft e Entrücktheit kommen-
der Klangpreziosen vorwegnimmt. Man 
lauscht atemlos, wie sensibel Lucian Ban 
die mit rauchiger Leichtigkeit geblase-
nen Melodien von Alex Simu in perlen-
der Geläufi gkeit am Flügel unterlegt, was 
nicht nur das improvisierte „Mysteries“ 
herzergreifend schweben lässt. Wobei 
in feinziselierten dynamischen Abstu-
fungen ihr hochkonzentriertes Parlando 
regelrecht atmet und dabei zwischen 
intimer Zwiesprache und solistischen 
Freiheiten oszilliert. 

Unzweifelhaft  die eindrucksvolls-
te „Hommage à Jimmy Giuff re“ seit 
ebendiesem, 1994 gleichfalls live einge-
spielten Album des „German Clarinet 
Duo“ Th eo Jörgensmann und Eckard 
Koltermann.

Sven Th ielmann
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Jean-Christophe Cholet & Matthieu 
Michel: Extended Whispers; JC Cholet 
(p), M. Michel (tp, flh), diverse Gäste 
Neuklang / In-Akustik

Seit 20 Jahren ein Duo: der französi-
sche Pianist Jean-Christophe Cholet und 
der schweizerische Trompeter Matthieu 
Michel. Für das Album „Whispers“ (2016) 
erweiterten sie es um zwei, für das neue 
um drei Gäste und bilden mit ihnen 
Ensembles wechselnder Größe, vom 
Duo bis zum Quintett. Voilà: „Extended 
Whispers“. Als studierter Komponist ver-
arbeitet Cholet Elemente aus Klassik und 
Alter Musik, denen Michel – zumeist am 
Flügelhorn – einen Hauch von Melancho-
lie verleiht. Weithin getragene Musik, in 
impressionistische Farben getaucht von 
Meistern eines klangmalerischen Jazz.

Berthold Klostermann
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Sebastian Böhlen Band: Fun Flowers; 
Sebastian Böhlen (g), Magnus Schriefl 
(tp, flh), Stefan Karl Schmid (ts, ss), Max 
Leiß (b) u. a.; Laika / Rough Trade

In Ostfriesland aufgewachsen, in New 
York und anderswo als Gitarrist und 
Komponist mit Preisen und Stipendien 
bedacht. Auch Sebastian Böhlens neues 
Album lässt aufhorchen. Seine Stücke 
sind Stimmungsbilder („Querxborn“) 
und (Reise-)Impressionen („Lendas“), 
die er im Quintett aus zwei Bläsern 
plus Rhythm-Section farbig und ab-
wechslungsreich in Szene setzt. Seine 
glasklaren Gitarrenlinien kommen in 
vielschichtigen Ensemblepassagen so gut 
zur Geltung wie in den Soloeinlagen. 
Sehr hübsch auch der kleine, verhaltene 
Abstecher nach Brasilien („Sambariter“).

Berthold Klostermann
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Peter Ehwald: Septuor De Grand Matin; 
Peter Ehwald (sax, comp), Almut Kühne 
(voc), Richard Koch (tp), Kathrin Pechlof 
(harp) u. a.; Jazzwerkstatt

Eigentlich kennt man das nur vom 
Blues: „I woke up early in the morning 
…“ Also just dann, wenn Jazzer gemäß 
des Miles’schen Diktums „Night time is 
the right time“ erst in die Betten fallen. 
Umso erstaunlicher, dass der Berliner 
Saxofonist Peter Ehwald für „Septuor 
De Grand Matin“ ebenjene frühen 
Morgenstunden als Inspirationsquelle 
nutzte. Und nach eigenem Bekunden 
im Halbschlaf seine kompositorischen 
Einfalle notierte, ohne sie danach weiter 
zu hinterfragen. Was auf der nun erschie-
nenen Septett-Platte doch ganz schön 
ausgeschlafen tönt. 

Deren Imptus ist es, „die HörerInnen 
in einen traumhaften Zustand klarer Ge-
lassenheit“ zu versetzen, wozu neben der 
klassischen Rhythmusgruppe und dem 
Trompeter Richard Koch als Gegenpart 
zu Ehwalds Tenorsax vor allem die Har-
fenistin Kathrin Pechlof und die Voka-
listin Almut Kühne beitragen (sollen). 
Weshalb in ihrem Opener „Part V“, dem 
logischerweise „Part I“ und „Part III“ fol-
gen, nach kurzem Unisono-Weckruf die 
Damen in flirrender Kleinteiligkeit des 
Tages Erwachen evozieren, was von den 
Herren in duftiger Pracht leichtgängig 
kommentiert wird. Nach einem etwas 
nervösen Intermezzo fasziniert dann Al-
mut Kühnes flüsternd-fauchende Stimme 
zu Stefan Schultzes delikatem Piano, dem 
sich nach und nach diskrete Akzentuie-
rungen ihrer Mitspieler hinzugesellen, 
was sich zum traumhaften Klanggespinst 
in kammermusikalischer Zartheit entwi-
ckelt. Während es etwa beim „Klassen-
treffen“ quirlig drunter und drüber geht, 
wobei sich offene Strukturen und freie 
Einwürfe überzeugend paaren. Beein-
druckend, dass Peter Ehwald jederzeit die 
Balance zwischen neutönerischer Impro-
visation und auskomponierten Passagen 
wahrt, was ein stimmiges Gesamtbild 
von erfrischender Originalität ergibt.

Sven Thielmann
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Heinrich von Kalnein & Meretrio: 
Passagem; Heinrich von Kalnein (ts, fl, 
alto-fl), Emiliano Sampaio (g), Gustavo 
Boni (el-b), Luis André de Oliveira (dr)
Natango / Galileo

Grazer Saxofonist/Flötist trifft bra-
silianisches Jazztrio. Kennen dürfte 
man Heinrich von Kalnein mit eigener 
Gruppe, als Co-Leader der experimen-
tellen Jazz Bigband Graz (JBBG) und 
des weltmusikalischen Trios KaHiBa. 
Seit Langem unterrichtet er auch an der 
Kunstuni Graz, wo er das Meretrio des 
Gitarristen (und Posaunisten) Emiliano 
Sampaio kennenlernte, das 2014 von 
São Paulo an die Kunstuni kam. Neben 
seiner Trioarbeit, bei der er gern per 
Loop-Technik beide Instrumente simul-
tan spielt, realisiert Sampaio seither auch 
Projekte größeren Formats (Nonett, Big 
Band) – und zeigt sich hier wie da als 
einfallsreicher Leader, Komponist und 
Arrangeur, der gut ohne Samba-Bos-
sa-Stereotype auskommt.

Auch jetzt bringt er das Gros der Stü-
cke mit, doch los geht’s mit einem „Gruß 
nach Leipzig“ (an J. S. Bach) aus der 
Feder von Kalneins, der hier Altflöte 
spielt und im nicht unbedingt Bach-ty-
pischen Thema dessen Toccata in d-moll 
paraphrasiert. Bei „Passagem“, vom Bas-
sisten Gustavo Boni, gibt die Flöte dem 
Stück eine impressionistische Färbung. 
Sampaio wiederum fächert in seinen 
Kompositionen eine breite Stilpalette 
auf, inklusive einer Bossa („Pe de Moca“) 
– warum denn nicht, wenn so erdig und 
groovig gespielt – und einem rauen „Ga-
rage Jazz Blues“. Hier oder auch in Bonis 
rockdurchwirktem „Hyperhype“ bläst 
von Kalnein ein expressives Tenorsax, 
variantenreicher klingt unterm Strich 
aber seine Flöte, die er gelegentlich 
durch Effektgeräte (Harmonizer, Octa-
ver) schickt. Ein Walzer für Altmeister 
Hermeto Pascoal und eine feine Ver
sion des Jobim-Klassikers „Retrato em 
Branco e Preto“ lassen das Album dann 
doch brasilianisch ausklingen – aber auf 
klischeefreie Art.

Berthold Klostermann

 Musik   
HHHH
 Klang 
HHHH

069_74_CD_Jazz_K.indd   70 30.04.19   14:38



7106/19  FONO FORUM

Bill Frisell & Thomas Morgan: Epistro-
phy; Bill Frisell (g), Thomas Morgan (b); 
ECM / Universal; CD, Doppel-Vinyl

Als vor zwei Jahren mit „Small Town“ 
ein bezauberndes Duo-Album von Bill 
Frisell und Thomas Morgan erschien, 
staunte und jubelte man ob ihrer im 
legendären „Village Vanguard“ live ein-
gespielten, wundersam duftigen Klang-
gespinste. Und hoffte seitdem auf mehr 
– schließlich hatten der heute 68-jährige 
Gitarrist und der 30 Jahre jüngere, mit 
warmer, klar definierter Intonation agie-
rende Bassist im März 2016 an sechs 
Abenden zusammen auf der kleinen 
Bühne gestanden. 

Nun gibt es mit „Epistrophy“ die er-
sehnte Fortsetzung ihrer dialogischen 
Höhenflüge, die in traumhafter Gelas-
senheit durch Zeit und Raum schweben. 
Dass ausweislich der Booklet-Fotos Bill 
Frisell neben einer Telecaster auch eine 
klassische, semi-akustische Jazzgitarre 
spielt, ist nur ein guter Grund unter vie-
len, seinen filigranen, gelegentlich von 
zartem Effektgeräte-Einsatz modulierten 
Lines mit spitzen Ohren zu folgen. Wie er 
etwa in Slow-Motion jeden Ton von Billy 
Strayhorns „Lush Life“ einzeln auskostet, 
wozu Thomas Morgan pointierte Single 
Notes setzt, ist ein hochmusikalisches 
Erlebnis von stupender Eleganz. Im 
Kontrast dazu entfaltet Monks „Epis-
trophy“ durch den lässig schnurrenden 
Walking Bass eine aufregend groovige 
Klangpracht, die von der Gitarre mit dem 
nur punktuell aufblitzenden Thema hin-
reißend garniert wird. Was sich mit dem 
ähnlich stilvoll zelebrierten „Pannonica“ 
fortsetzt, bis dann Frisell mit dem Tradi-
tional „Red River Valley“ seiner Liebe zu 
Americana frönt. 

Man versinkt entrückt in ihrem 
schwelgerischen Wohlklang, der mit 
„Mambo Jumbo“ ihres Freundes Paul 
Motian kostbare Erinnerungen weckt. 
Und für Cineasten mit „You Only Live 
Twice“ ein besonderes Kleinod offeriert 
im poetischen Fluss intim-intensiver 
Zwiegepräche.

Sven Thielmann
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Gwilym Simcock: Near And Now; 
Gwilym Simcock (p); ACT / Edel

Natürlich kann der Mann Klavier 
spielen. Und wie: Vor Jahren erschien 
mit „Good Days At Schloss Elmau“ ein 
akustisches Überraschungsei: So frisch 
und frei, so brillant und fantasievoll, 
dabei von erlesenem Geschmack und ei-
niger pianistischer Raffinesse hatte man 
Soloklaviermusik lange nicht gehört. 
Nun hat Gwilym Simcock auf „Near 
And Now“ nachgelegt.

Einmal in Ruhe zu Hause aufnehmen, 
das war immer der Traum des Pianisten. 
In der Vergangenheit hatte er seine Mu-
sik daheim komponiert und draußen 
in den Sälen und Studios eingespielt. 
Nun sollte es andersherum geschehen. 
Simcock erstand einen Flügel für seine 
Berliner Wohnung und stellte Mikros 
auf. Natürlich gibt es Vorbilder: vor al-
lem Keith Jarretts intimes „The Melody 
At Night With You“. Aber so zurückge-
nommen wie Jarrett auf seinem Album 
ist Simcock lange nicht. Er ist eher auf 
ein Füllhorn der pianistischen Möglich-
keiten aus, schwelgt in Harmoniepro-
gressionen, lässt dazu die rechte Hand 
laufen. Seine meist mehrteiligen Stücke 
sind ganz unterschiedlichen Tastenkol-
legen gewidmet. 

So gibt sich seine Hommage an Brad 
Mehldau rhythmisch stark akzentuiert. 
Tatsächlich spürt man da Mehldaus 
Schatten in Simcocks Spielweise. Er-
staunlich lyrisch fällt dagegen seine 
Anlehnung an den Fusion-Keyboarder 
und Leader der Yellowjackets, Russell 
Ferrante, aus. Vielleicht am interes-
santesten klingt „Many Worlds Away“: 
Ungewöhnlich introspektiv nähert sich 
Simcock in einem weiten Spannungs-
bogen hier Egberto Gismonti. Jahrelang 
war Simcock mit Pat Metheny um die 
Welt getourt. Wann immer er konnte, 
griff er zum Stift, um musikalische Ideen 
zu skizzieren. Nun hat er sie wunderbar 
zum Klingen gebracht.  

 Tilman Urbach 
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JAZZ REZENSIONEN

JOEY ALEXANDER
COUNTDOWN
Motéma/Membran

Wunderkinder werden uns ja mit schöner Regelmäßigkeit angepriesen. Zu Thilo Sarrazins Freude und 
Bestätigung stammen diese meistens aus asiatischen Gefilden, vornehmlich aus China. Nun also eines aus 
Indonesien. Und wer sich mit ihm beschäftigt, was dank YouTube sehr ergiebig ist, kommt aus dem Staunen 

nicht mehr heraus. 
Joey Alexander, heute 13-jähriger Pianist aus Jakarta, greift schon seit einigen Jahren so gekonnt und beseelt in 

die Tasten, dass selbst Agnostiker versucht sind, an Seelenwanderung zu glauben. Nein, da spielt kein durch endlose 
Lehrstunden gedrillter Knirps, da verzaubert ein Medium ganze Säle voller verwöhnter Jazzfans. Bei der diesjährigen 
Grammy-Gala sorgte er für Begeisterungsstürme, bei seinen Trio-Partnern immer wieder für Erstaunen und 
Bewunderung. Er zitiert nicht nur die komplexesten Jazzstandards (ganz ohne Noten), er improvisiert und interagiert 
mit Gefühl und Temperament. Bereits mit zehn Jahren brillierte er mit einem umwerfenden „Round Midnight“-Solo 
im berühmten New Yorker Lincoln Center und hinterließ ein ebenso verblüfftes wie begeistertes Publikum, inklusive 
der auf der Bühne gebannt lauschenden Big-Band-Musiker.

Wie schon auf seinem Erstlingswerk „My Favorite Things“ wird Alexander auf „Countdown“ von hochkarätigen 
Musikern wie Larry Grenadier begleitet, der schon für Brad Mehldau, Mark Turner und Chris Potter die Bass-Saiten 
zupfte. Letzterer ist beim fast zwölf Minuten langen Hancock-Klassiker „Maiden Voyage“ mit dem Sopransaxofon 
dabei. Am Schlagzeug Ulysses Owens, der sich vor allem als Drummer des Star-Bassisten Christian McBride einen 
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Erlesene Edition
Klein aber fein, so lautet die Devise von Rainer Haarmann, der mit seinem exklusiven Label 
„Edition Longplay“ gerade die 15. Langspielplatte vorstellt.

Haarmann war ab Mitte der 70er-Jahre Kulturreferent in der Ständigen Vertretung in Ost-Berlin und gründete 
1991 das Festival JazzBaltica, das im Laufe der Jahre zur festen Institution mit Weltruf gedieh. Von Hank Jones 
bis Herbie Hancock, von Wayne Shorter bis Michael Brecker, von Max Roach bis Wolfgang Haffner spielten 

hier fast alle Jazzgrößen. Rainer Haarmann kennt sie alle und ließ sie in seinem Buch „JazzBaltica“ zu Wort kommen. 
Trotz der Stargäste aus Amerika lag der Fokus des vom früheren Ministerpräsidenten Björn Engholm initiierten 

Festivals im baltischen Raum. Es war Teil einer Vision für eine neue kulturelle Gemeinschaft nach dem Fall des 
Eisernen Vorhangs. Nach 21 Jahren engagiertem Einsatz trat Rainer Haarmann nach eigenen Worten verbittert ab. Die 
damalige Landesregierung strich Mittel, das ZDF und 3sat zogen sich zurück, der so geliebte Austragungsort Salzau 
war Geschichte.

Fortan widmete sich Haarmann seiner neuen Leidenschaft, dem Schallplatten-Label „Edition Longplay“. Die 
bildende Kunst war für Haarmann schon immer wichtiger Teil seines Lebens. So lag es für ihn nahe, Kunst und Musik 
zu verbinden und die hochwertigen Gatefold-Cover jeweils einer Künstlerin oder einem Künstler zu widmen. So 
unterschiedlich wie die reproduzierten Gemälde sind auch die Musiker – allesamt erstrangig. Nicht zuletzt dank der 
jahrelang gepflegten Kontakte aus JazzBaltica-Zeiten. 

Besonders stolz ist Haarmann auf seine Produktion mit Hank Jones, dem 2010 verstorbenen amerikanischen Star-
Pianisten, mit dem ihn eine enge Freundschaft verband. Die Aufnahme für die Edition 4 mit Hank Jones und Don 
Friedman am Piano entstand 2008 bei einem Live-Auftritt in Salzau. Mit Alan Broadbent, dem langjährigen Begleiter 
von Charlie Haden, sorgt noch ein weiterer Solopianist für internationales Flair (Edition 11).

Unter den sehr facettenreichen Produktionen sticht das Album „Jahreszeiten – Die Stimme des Libanon“ hervor, 
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Martial Solal: Histoires Improvisées 
(paroles et musique); Martial Solal (p)
JMS / Galileo 

Wie nur wenige andere Pianisten ist 
der 1927 in Algier geborene Martial 
Solal an der Geschichte der improvi-
sierten Musik in Europa maßgeblich 
beteiligt. Schon als sich zu Beginn der 
1950er-Jahre viele amerikanische Mo-
dern-Jazz-Stars in Paris niederließen, 
begleitete sie damals Solal. Der Künstler 
hat viel erlebt, was er auf dem Album 
„Histoires improvisées“ mit charmanten 
Einführungen zu den jeweiligen Titeln 
auch verbal zeigt. 

Für dieses ungewöhnliche Album, das 
wie ein spontaner Gedankenstrom aus 
Solals spannender Biografie klingt, ließ 
ihm Jean-Marie Salhani (Produzent des 
Plattenlabels JMS) freie Hand. Bis auf 
die Themen, die von dem Pianisten als 
Soundtrack für die Filme „Léon Morin“, 
und „À bout de souffle“ eingesetzt wur-
den, kreierte er ohne lange Vorbereitung 
einfühlsame musikalische Porträts, in-
spiriert von kleinen Zetteln mit Stich-
worten. Mit dezent gesetzten Phrasen 
erinnert er an die Spielweise berühmter 
Musiker, stellt aber in den kurzen Im-
provisationen vom Jazz auch Bezüge zur 
modernen klassischen Musik her. 

Dabei macht es bei Solal keinen Un-
terschied, ob er sich dabei an „Basie“ 
erinnert, dessen sparsam gesetzte Töne 
zu swingenden Themen führten, oder 
wie in „Liszt“ an die harmonische und 
melodische Vielfalt des berühmten Pia-
nisten und Komponisten. Die radikalen 
Veränderungen, die den Bebop mit sei-
nen rasanten Themen, den schnellen 
Akkordwechseln und der im Vergleich 
zum Swing anspruchsvollen rhythmi-
schen Gestaltung kennzeichnen, würdigt 
Solal in dem Stück „Be Bop“ und mit 
„Dizzy“ den Trompeter Dizzy Gillespie, 
einen der wichtigen Repräsentanten 
dieses Genres.            

� Gerd Filtgen 
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Toine Thys Trio: The Optimist; Toine 
Thys (ts, ss, bcl), Hervé Samb (g), Karl 
Jannuska (dr, perc); feat. Sam Yahel 
(org); Igloo / Broken Silence

Saxofon, Hammondorgel, Gitarre, 
Drums, das klingt nach Orgelband aus 
der Abteilung Souljazz. Nicht so beim 
belgisch-franko-senegalesisch-kanadi-
schen Trio des Saxofonisten Toine Thys 
mit orgelndem US-amerikanischen 
Gast. Klar, die Musik ist „soulful“, doch 
hier kommen deutlich westafrikanische 
Elemente hinzu. Gitarrist Hervé Samb 
spielt mitunter Kora-artige Wiederho-
lungsmotive, die im Zusammenspiel mit 
Orgel und Drums eine elastische, poly-
rhythmische Basis für Thys’ Kompositio-
nen ergeben. Wann hört man schon mal 
eine dermaßen perkussiv gespielte B3? 

Berthold Klostermann
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Max Stadtfeld: Stax; Max Stadtfeld (dr), 
Matthew Halpin (ts), Bertram Burkert 
(g), Reza Askari (b); ACT / Edel

Wer angesichts des Namens von Max 
Stadtfelds ACT-Debüt an Kopfhörer oder 
Memphis-Soul denkt, liegt falsch. Schon 
allein die Aussprache „Schtaks“ verweist 
darauf, dass der 26-jährige Schlagzeuger 
hier etwas ganz Eigenes kreiert. 

Es ist das einzige Nuschelige der im 
Kölner Loft in sauber durchgezeichneter 
Klangpracht aufgenommenen Scheibe, 
die in verblüffender Reife schöne Far-
benspiele und ansprechende Melodien 
mit dynamischer Raffinesse verbindet. 
Getragen von warm-singenden, elegant 
auf den Punkt kommenden Akzentu-
ierungen des Bassisten Reza Askari, 
entfalten sich zu Stadtfelds delikaten, 
von feinen Cymbal-Rides überglänzten 
Trommeleien duftige Klanggespinste. Die 
beseelt Bertram Burkert mit fabelhaften 
Guitar-Lines, die lässig die Jazzgeschichte 
rekapitulieren und dabei einen ganz ei-
genen Reiz offenbaren. Wozu Matthew 
Halpin mit oft in höheren Lagen zart-
vibrierend intoniertem Tenorsaxofon 
wundersame Melodiebögen beisteuert, 
die ihn als grandiosen Erzähler der von 
Max Stadtfeld komponierten Geschich-
ten ausweisen. Die mäandern heiter-ent-
spannt durch Zeit und Raum, wobei 
der organische Flow zwischen intimen 
Zwiegesprächen, die auch mal heftiger 
ausfallen, und kraftvollen Interaktionen 
aller Beteiligten anrührend schillert. 

Was sich nicht nur bei den Originals 
wie dem zirpend startenden und sich 
dann hymnisch aufschwingenden „Lig-
geringen“ zeigt, deren lyrische Schönheit 
im vertrackt brodelnden Subtext subtil 
aufgeraut wird. Denn auch Cole Porters 
„Begin The Beguine“, dessen tändelndes 
Thema Bassist Reza Askari mit Bogen 
filigran zelebriert, verwandelt sich hier 
in ein betörend luftiges Kleinod. Und 
ist dabei nur eine Facette im attraktiven 
Klanggeschehen, das „Stax“ zu einem 
Erlebnis erster Güte macht.	

� Sven Thielmann
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Daniel García Trio: Travesuras; Daniel 
García (p, key), Reinier Elizarde „El 
Negrón“ (b), Michael Olivera (dr); Gast: 
Jorge Pardo (fl); ACT / Edel

Die Verbindung von Flamenco und 
Jazz ist und bleibt ergiebig. Daniel García, 
klassisch geschulter Pianist aus Salaman-
ca, Schüler von Danilo Perez am Berklee 
in Boston, bezieht auch Klassikelemente 
ein und setzt so eigene Akzente in Sa-
chen Pianotrio. Mal mit dem Flötisten 
Jorge Pardo als Gast, mal in einer Folge 
von Solo-Piècen für den katalanischen 
Komponisten Federico Mompou spannt 
er den Bogen von temperamentvollen 
Folk-Dance-Anleihen über Flamenco für 
Jazztrio bis zu lyrisch-verhaltener Kon-
templation. Seine „Travesuras“ sind genau 
das: Streiche. Und zwar tolle.

Berthold Klostermann
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Vesna Pisarovic: Petit Standard; Vesna 
Pisarovic (voc), Joe Fonda (b), John 
Betsch (dr); feat. Gebhard Ullmann (ts, 
bcl); Jazzwerkstatt

„Petit Standard“, das wirkt so klein 
und niedlich. Dabei nimmt Vesna Pi-
sarovic sich einiges vor. „Petit“ ist ge-
rade mal die Besetzung, viele Stücke 
sind allenfalls Klassiker im Werk ihrer 
Schöpfer; Nischengewächse, die den 
Status von Standards nie hatten, so fa-
belhaft sie auch sind. Hier stehen sie 
für die Vorlieben und Ambitionen der 
Sängerin. Die mögen überraschen, wenn 
man weiß, dass die Kroatin als Pop-
star begann; 2002 vertrat sie ihr Land 
beim European Song Contest (ESC). 
Als sie mal Peter Brötzmann hörte, war 
sie so beeindruckt, dass sie sich dem 
Jazz zuwandte und mit Improvisatoren 
zu arbeiten begann. Seither machte sie 
mit ausgefallenem Repertoire von sich 
reden: mit Elvis-Presley-Songs („With 
Suspicious Minds“) oder serbokroa-
tischen Liedern („The Great Yugoslav 
Songbook“), experimentell arrangiert.

Jetzt nimmt sie sich Stücke von (Jazz-)
Musikern vor, von Fats Waller und Ge-
orge Gershwin über Charles Mingus 
und Ornette Coleman bis zu Steve Lacy 
und Mal Waldron. Die Originale sind 
zumeist Instrumentals, die betextet wur-
den, etwa durch Norma Winstone (Steve 
Swallows „Ladies In Mercedes“), doch in 
Mal Waldrons Tribut an Herbie Nichols 
(„Hooray For Herbie“) und anderswo 
versucht Pisarovic sich an Scatgesang 
und freien Vokalisen. 

In puncto Improvisation fehlt ihr die 
Erfahrung ihrer Partner. Umso mehr 
überzeugt sie, wo sie sich am Sound der 
Lyrics abarbeitet, zwischen Gesang und 
Rezitation balanciert. Zur Basisbeset-
zung aus Kontrabass und Schlagzeug 
gesellt sich Tenorist/Bassklarinettist 
Gebhard Ullmann, doch auch zu viert 
klingt das Ganze sehr spartanisch. Drei 
gestandene (Free-)Improvisatoren ma-
chen ihr Ding und geben der Stimme 
einen flexiblen Rahmen.

Berthold Klostermann
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Oli Steidle & The Killing Popes: Ego 
Pills; Oli Steidle (dr), Frank Möbus (g), 
Dan Nicholls, Kit Downes (key), Phil 
Donins (b) u. a.; Shhpuma / Cleanfeed 

Wer „Ego Pills“ hat, braucht keine wei-
teren Drogen mehr für ein rauschhaftes 
Erlebnis. Weil der Berliner Drummer 
Oli Steidle mit seiner Combo „The Kil-
ling Popes“ einem dermaßen vital alle 
Sinne durchschüttelt, dass man in eks
tatische Zuckungen gerät. Nun kennt 
man den Rock-sozialisierten Jazzer mit 
Vorliebe für beinhart-frickelige Grooves 
zwar von solchen Bands wie „Der rote 
Bereich“ oder „Klima Kalima“, doch was 
er hier mit dem Gitarren-Hexer Frank 
Möbus und den englischen Keyboardern 
Dan Nicholls und Kit Downes, denen 
ihr Landsmann Phil Donkins am Bass 
einen Rest von Bodenhaftung verleiht, 
in brodelnder Intensität abliefert, das ist 
schon eine andere, höchst eigenwillige 
Hausnummer in Sachen musikalischer 
Irrwitz. Überraschen die fünf ihre Hö-
rer doch immer wieder mit verrückten 
Hakenschlägen, die aus vertracktesten 
Rhythmen voller Brüche und quer durch 
die Historie wildernden Klangfetzen von 
Gitarre und Keyboards unerhört neue, 
aufregend sperrige Soundscapes formen. 

Dabei blitzen etwa bei „Intro“ stro-
boskopartig jede Menge verzerrter Noi-
se-Elemente heftigst auf, die später vom 
intensiv trommelnden Mastermind ein-
gefangen und gebündelt werden. Der bei 
„Zombies“ mit kunstvoll verstolperten 
Beats glänzt, die von packenden Retro- 
Sounds zu brutaler Guitar-Distortion 
samt vibrierendem Bass garniert wer-
den. Das hat stets, wie bei „Nuremberg 
Heroin Lullaby“, einen ebenso rohen 
wie zwingenden Charme, der auf zwei 
Tracks von Philipp Gropper mit heißem 
Sax bereichert wird. Während „Speed 
Junky On Funny Human Darts“ dank 
des Vokalartisten Andreas Schaerer zum 
irrsinnig intensiven Horrortrip gerät. 
Dass Kalle Kalima und Petter Eldh beim 
finalen „Monopoly Extended“ einstei-
gen, krönt den Rausch perfekt.

Sven Thielmann
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Vein feat. Norrbotten Big Band: 
Symphonic Bop; Michael Arbenz (p), 
Thomas Lähns (b), Florian Arbenz (dr), 
Norrbotten Big Band, Joakim Milder
Challence / In-Akustik 

Über ihren hohen Bekanntheitsgrad 
in der Schweiz hinaus hat sich Vein in 
den vergangenen Jahren einen veri-
tablen Ruf im europäischen Modern 
Mainstream Jazz erobert. Dafür sorgten 
die effektvollen Kompositionen des Pia
nisten Michael Arbenz und die seines 
Bruders Florian, der am Schlagzeug für 
stimmigen Groove sorgt. Komplettiert 
wird die Gruppe durch den ausgezeich-
neten Bassisten Thomas Lähns.  

Eine originelle Auslegung klassischer 
Musik demonstrierten die Protagonisten 
mit „Vein Plays Ravel“. Wie auf dieser 
Session bleibt die einprägsame musi-
kalische Identität der Gruppe auch in 
der Begegnung mit der international 
arrivierten Norbotten Big Band erhalten. 
In dem beeindruckenden Klangkörper 
der Großformation steht das Trio solis-
tisch im Fokus des Geschehens. Sicher 
verläuft das Projekt auch deswegen so 
ideal, weil ausschließlich eigene Stücke 
eingesetzt wurden. 

Im Intro wird das viertelstündige 
„Boarding The Beat“ vom Orchester 
zunächst wie ein süßlich-rhapsodisches 
Instrumentalstück vorgestellt. Doch im 
weiteren Verlauf nimmt es mehr und 
mehr Fahrt auf, wofür das spannende 
Pianosolo und knackige Beats der Ar-
benz-Brüder sorgen. In „Willi’s Pool“ 
von Thomas Lähns führen seine Bass-
figuren zu dem attraktiven Thema, in 
dem er mit Bogen und Pizzicato glänzt. 
In dem schnellen „Fast Lane“ pausiert 
die Big Band. Es ist ein Glanzstück des 
Trios, das mit einer beeindruckenden 
Improvisation des Pianisten und einem 
motivreichen Solo des Schlagzeugers 
begeistert. „Under Construction“ – ein 
weiteres packendes Thema – wird von 
der Big Band lustvoll aufgenommen, 
bis sich Vein wieder in neue Abenteuer 
stürzen.

Gerd Filtgen 
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John Turville: Head First; John Turville (p), 
Julian Argüelles (ss, ts), Robbie Robson 
(tp), Dave Whitford (b), James Maddren 
(dr); Whirlwind / Indigo

Bella Italia ist nicht nur für delika-
te Speisen, erlesene Weine und süßes 
Nichtstun ein lohnendes Ziel. Davon 
schwärmt John Turville zwar auch, aber 
mehr noch von der relaxten Aufnahme-
situation im Artesino Studio, Udine. Ein 
Feeling, das jeder Track der neuen Platte 
des britischen Pianisten und Komponis-
ten vermittelt. 

Obwohl John Turville in England zu 
den wichtigsten Musikern seiner Gene-
ration zählt, ist er bei uns noch ziemlich 
unbekannt. Das könnte sich mit seinem 
neuen Album „Head First“ ändern. Mit 
ausgezeichneten Kompositionen sowie 
deren kongenialer Umsetzung macht er 
auf seine vielschichtige Spielweise auf-
merksam. In seinen  Improvisationen 
dominieren reizvolle Töne, die sich in 
fließenden Übergängen wie in den bei-
den  Piano-Trio-Stücken – dem lebhaf-
ten „Almagro Nights“ und der Ballade 
„Francisca“ – zu ästhetischen Motivfol-
gen verbinden. In ihnen schwingt die 
Bewunderung für seinen Mentor John 
Taylor mit, dem diese Platte gewidmet 
ist. 

Mit Duo-Besetzungen stellt er die Blä-
ser seiner Band vor. In „Interval Music“ 
begleitet Turville sensibel die weitge-
schwungenen Melodiebögen von Julian 
Argüelles. Der stilistisch in allen Berei-
chen der improvisierten Musik kom-
petente Sopran- und Tenorsaxofonist 
ist sicher der bekannteste Mitwirkende. 
Als vielversprechender Newcomer er-
weist sich der Trompeter Robbie Robson 
im Duo mit dem Leader in der Ballade 
„Cancion 4“, und für einen aparten Groo-
ve sorgt das brillante Rhythmus-Team 
mit dem Bassisten Dave Whitford und 
dem Drummer James Maddren. In „Fall 
Out“ leuchten Erinnerungen an lässige 
Bop-Themen auf, und in „A Month In 
Tunesisa“ stürzt sich die Band in farbige 
Improvisationen.

Gerd Filtgen 
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Aki Takase Japanic: Thema Prima; Aki 
Takase (p), Daniel Erdmann (ss, ts), DJ 
Illvibe (turntables, electr), Johannes Fink 
(b) u. a.; BMC / Note 1

Was die 70-jährige Aki Takase in ih-
rem neuen, generationsübergreifenden 
Projekt „Japanic“ präsentiert, ist eine 
ungemein heitere Tour de Force. Wobei 
die japanische, seit 32 Jahren in Berlin 
lebende Pianistin gewitzt mit Reminis-
zenzen der Jazzhistorie jongliert und sie 
gleichzeitig durch ihre vier Mitspieler 
höchst modern anfetten lässt. 

Schon, dass dieses an drei August-Ta-
gen 2018 im Studio des Budapest Music 
Center für das hauseigene Label einge-
spielte Album in überragender Improvi-
sationskunst die fröhliche Spontaneität 
einer Live-Aufnahme versprüht, macht 
„Thema Prima“ zum Vergnügen der Ext-
raklasse. Dass man bei der rasanten Rei-
se durch irrwitzig aufregende Klangwel-
ten erst einmal im Stau, pardon: „Traffic 
Jam“ steht, macht nichts. Öffnen sich im 
quirligen Geschehen, das von markanten 
Piano-Lines bis hin zu von DJ Illvibe 
eingeschmuggelten Kirchenglocken jede 
Menge Farben in faszinierender Inten-
sität bietet, doch die Ohren für nachfol-
gende Großtaten. So lässt Conlon Nan-
carrow grüßen in der kraftvoll getasteten 
Eingangssequenz zum Titeltrack, die der 
norwegische Drummer Dag Magnus 
Narvesen händisch akzentuiert, bis sich 
Daniel Erdmann, Johannes Fink und 
der Turntable-Artist in den vertrackten 
Flow einweben. 

Vor lauter Details ihrer zehn Pre-
ziosen verzweifelt man fast, wem man 
folgen soll: Finks sattem Bass, dem zwi-
schen nervösem Geschnatter und klas-
sischem Gebläse oszillierenden Saxofon, 
oder doch Takases Tastendonner, den ihr 
Stiefsohn mit amüsanten Sound-Fetzen 
hinreißend kontrastiert. Das atembe-
raubend dynamische Debütalbum von 
„Aki Takase Japanic“ bietet jedenfalls 
auch beim x-ten Hören noch jede Menge 
Neuigkeitswert und Spaß ohne Ende. 

Sven Thielmann
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Ziv Ravitz: No Man Is An Island; Ziv 
Ravitz (dr, key, electr), Will Vinson (as), 
Nir Felder (g); Gäste: Gilad Hekselman 
(g), Vincent Peirani (acc), Camille Meza 
(voc); O-Tone / Edel

Auch eine Pause kann Musik sein. 
Warum sie hier, im letzten Stück, ganze 
45 Sekunden dauert, erschließt sich aber 
kaum. Die Zäsur trennt zwei völlig dispa-
rate Teile für Akkordeon und Schlagzeug: 
anfangs lang gezogene, flirrende Klänge 
vor dumpf grollenden Toms, dann ein 
kraftvolles Groove-Duett Harmonika/
Drumset („Sleep Next To Me“). 

Wenn heutige Schlagzeuger als Band-
leader antreten, gibt es oft was zu entde-
cken. Ziv Ravitz konnte man hierzulande 
als Mitglied des Trios Minsarah erleben, 
später bei Lee Konitz, Omer Klein, Shai 
Maestro, Yaron Herman. „Taktgeber der 
jungen israelischen Jazzszene“ nannte 
ihn die Jüdische Allgemeine – und lag 
doch daneben. „Die Möglichkeiten des 
Schlagzeugs sind unermesslich“, sagt 
Ravitz. „Viele Drummer sehen nur das 
Takt- und Formgeben, dabei bietet es ei-
nen Ozean an schönen Klängen. Kleinste 
Veränderungen der Textur verändern die 
ganze Musik.“ Statt die Time zu klopfen, 
spielt Ravitz mit fließenden Strukturen 
und elektronisch getriggerten Sounds 
und Patterns.

Der Titel „No Man Is An Island“ ist 
Programm: Jeder ist mit jedem verbun-
den, Interaktion nach allen Seiten. Schon 
die Besetzung ist eine Herausfordung: 
Im Trio ohne Bass, ohne Klavier, aber 
mit dem Gitarristen Nir Felder, der Har-
monien und Linien vor allem als Klänge 
einsetzt, liegt es nicht gerade nahe, über 
eine swingende Rhythm-Section zu jaz-
zen. Stattdessen gewebeartige, schwe-
bende Texturen, aus denen Will Vinsons 
beißendes Altsax heraussticht. Als Gäste 
setzen vor allem die betörende Vokalistin 
Camille Meza und – siehe oben – der 
französische Akkordeonstar Vincent 
Peirani zusätzlich attraktive Akzente. 
Und bei jedem Hören lässt sich Neues 
entdecken.

Berthold Klostermann
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