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Favo: 3; Volker Schlott (ss, c-melody,
perc, kb), Falk Breitkreuz (b-cl, a-cl, perc),
Sander De Winne (voc, beat box); NRW

Klein, aber fein fingen sie an, und sie ma-
chen genauso fein weiter — nur nicht ganz
so klein. Favo, das waren zunichst Falk
Breitkreuz und Volker Schlott, Reeds-Spie-
ler im Bléaserquartett Fun Horns. Sie pfleg-
ten bei Proben frither zu kommen, spiter
zu gehen, um als Duo zu experimentieren,
und merkten, wie perfekt Bassklarinette
und Sopransaxofon sich erginzen. ,Da
scheint es ein magisches Geheimnis zu
geben’, so Schlott. Nach zwei Duoalben
mit weltmusikalischem Kammerjazz wirkt
die Magie weiter, heute im Trio mit dem
belgischen Vokalisten Sander De Winne.
Da bot es sich an, das Akronym ,,Favo" zu
erweitern, also beginnt das neue Album
mit ,,Favosan®

Schon die beiden Blédser verstanden
verbliiffend zu grooven. Jetzt kommt De
Winne nicht allein als Sanger mit beacht-
lichem Tonumfang und makelloser In-
tonation, sondern als Beatboxer, dessen
Body-Percussion zu gesungenen Basslinien
einem Bobby McFerrin kaum nachsteht
(»Kniktieklaas“) und noch Wege zum
Hip-Hop aufzeigt. An der Bassklarinette
ist Breitkreuz eher fiir die Begleitung zu-
standig, mit Gegenlinien, Ostinatofiguren,
gebrochenen Akkorden, wihrend Schlotts
Sopran eher verziert, kommentiert, impro-
visiert. Zusammen mit der Stimme ergibt
sich ein delikates Geflecht, das hier und
da von Sounds und Percussion grundiert
wird.

Nahezu weltumspannend ist die Aus-
wahl der Songs: Von Volksliedern (,,Die
Gedanken sind frei) bis zu Eigengewéch-
sen, von Latino-Klassikern zu Afro-An-
kldngen, von Irving Berlin zu Pat Metheny
(»James®) und Richie Beirach (,,Leaving®).
Letztere interpretiert De Winne ohne Ly-
rics (die es ja gibt), sondern ,,instrumental
und beatboxt, dass es eine Freude ist. Und
»Alfonsina y el mar, unsterblich geworden
durch die argentinische Folk-Tkone Merce-
des Sosa, oder ein Lied des Kubaners Silvio
Rodriguez sind Canciénes, die fiir den Jazz
noch kaum erschlossen wurden.

Berthold Klostermann
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DeJohnette/Grenadier/Medeski/Scofield:
Hudson; Jack DeJohnette (dr), Larry Grena-
dier (b), John Medeski (p, f-rhodes, org),
John Scofield (g); Motema/PIAS

Es scheint, als haben Jazzmusiker ein
neues ,,American Songbook® entdeckt.
Nicht mehr Gershwin, Mercer, Rogers und
Hart liefern die Themen, sondern Folk-
und Rockmusiker der 60er- und 70er-Jah-
re. Ob Brad Mehldau, Charles Lloyd, The
Bad Plus, Joachim Kiihn etc. - sie alle las-
sen die Musik der Woodstock-Generation
auferstehen. Bob Dylan und Joni Mitchell
stehen dabei ganz oben.

Mit dem Titelsong ,,Hudson® erschaftt
die All-Star-Band eine ,,Band Of Gypsies
2.0% Jack DeJohnette gibt den Buddy Miles,
und John Scofield bohrt sich mit seinem
markanten Gitarrensound, der irgendwo
zwischen Jimi Hendrix und Jeff Beck oszil-
liert, in die Ohren. Danach geht es mit einer
Scofield-Komposition weiter, die mit ihren
Latin-Zitaten so typisch ist fiir den aktuel-
len Scofield, der im gehobenen Alter eine
wunderbare Grandezza und Leichtigkeit
ausstrahlt, was er gerade erst mit ,,Country
For Old Men"“ demonstriert hat. Der unver-
kennbare Sound seiner Ibanez AS-200 ist es
auch, der Dylans ,,Lay Lady Lay“ und ,,Hard
Rain’s A-Gonna Fall“ sowie Joni Mitchells
,Woodstock” zu neuen Ufern treibt.

John Medeski an Orgel, Fender und
Piano und Larry Grenadier am Bass liefern
den brodelnden Groove fiir dieses Projekt,
das dem noérdlich von New York liegen-
den Hudson-Valley gewidmet ist, in dem
die vier Musiker tibrigens auch leben. Was
einst der Laurel Canyon bei Los Angeles
fur die Westcoast-Musiker war, ist das Tal
des Hudson fiir viele Jazzer der New Yorker
Szene. Das legendidre Woodstock-Festival,
das nur 100 Kilometer westlich des Hud-
son stattfand, ist der Schmelzpunkt dieser
beiden Musikwelten gewesen. Musiker
wie Hendrix und Santana o6ffneten damals
schon weit das Tor zu dem, was wir heute
Jazzfusion oder Rockjazz nennen. An diese
Epoche kniipft ,,Hudson“ nahtlos an. In
Zeiten, in denen uns Hip-Hop-getriebener
Disco-Jazz als Zukunft des Jazz verkauft
wird, ein starkes Statement.

Reiner H. Nitschke
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Wolfgang Haffner: Kind of Spain;
Wolfgang Haffner (dr), Jan Lundgren (p),
Sebastian Studnitzky (tp), Daniel Stelter
(8), Christopher Dell (vib), Lars Danielsson
(b); ACT/Edel

Es klingt paradox, aber die Klasse eines
Drummers steht und fallt oft damit, dass
man ihn kaum hort. Wolfgang Haffner
kann so zart und leise spielen, dass man
schon mal die Ohren spitzen und den Volu-
me-Regler hoher stellen muss, um ihn iiber-
haupt wahrzunehmen. Selbst, wenn er als
Leader den Ton angibt. Nach dem verhalten
gestimmten ,,Kind of Cool“ mit Anklingen
an Miles Davis und den Cool Jazz kommt
er uns jetzt ,,ziemlich“ spanisch: mit ,,Kind
of Spain® Einem Album, das seine Vorlaufer
nicht leugnet, zwischen Jazz und Flamenco
aber eine eigene Balance findet.

Zu den Vorldufern zdhlt nicht zuletzt
die Erfolgsproduktion ,Jazzpana“ (1992)
auf gleichem Label, und so jammt sich das
Sextett in einer miniaturartigen Widmung
an Vince Mendoza und Arif Mardin, damals
die Arrangeure des Projekts, tiber gesampel-
ten Flamenco-Handclaps schon mal warm.
Kurz blitzen alle Instrumente auf, schon ist
das Stiick zu Ende. Die Band versammelt
so heterogene Charaktere wie Christopher
Dell, der auch als experimenteller Impro-
visator bekannt ist, und Daniel Stelter, der
sonst bei Ringsgwandl oder ,,Sing meinen
Song® spielt; dazu die samtweiche Trom-
pete eines Sebastian Studnitzky und die
klassisch-romantisch inspirierten Lyrismen
von Jan Lundgren und Lars Danielsson. Bei
Haffner fiigen sie sich zu einem homoge-
nen, unaufgeregten Gruppensound.

Joaquin Rodrigos ,,Concierto de Aran-
juez und Chick Coreas ,,Spain (enorm
entschleunigt) sind ja wohl obligatorisch,
ebenso das andalusische Traditional ,,El
vito", das bei John Coltrane zu ,,0lé“ wurde.
Stiicke der Gitarrenhelden Vicente Amigo
und Francisco Tarrega (1852-1909) aber
sind willkommene Neuzuginge im ,jazz
goes Spain“-Terrain. Da konnen Haffners
Originals nicht immer mithalten, doch
wenn eine Widmung an den Katalanen
Antoni Tapies tiber den Snaredrum-Wir-
bel von Ravels ,,Bolero” lauft, hat das auch
seinen Reiz.

Berthold Klostermann
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Django Bates: Saluting Sgt. Pepper; D.
Bates (arr, cond, kb), hr-Bigband; S. Hall
(g, lap steel, el-sitar, v), M. U. Dahl (voc),
J. Westergaard (b), P. Bruun (dr); Edition/
Membran

Nun ist ,,Sgt. Pepper auch schon 50!
Fiir ein Geburtstagsstindchen betraute die
hr-Bigband Django Bates damit, diesen
Meilenstein der Popgeschichte fiir Orches-
ter zu bearbeiten. Steht doch der britische
Arrangeur, Komponist und Keyboarder
fiir unkonventionelle Grofiprojekte, seit
er in den spéten 1980ern mit der 21-kop-
figen Band Loose Tubes Furore machte.
Beatles-Songs hatte er sich, anders als
andere Jazzer, noch nie vorgenommen;
fiir Jazzversionen eines kompletten Beat-
les-Albums gibt es — aufler ,,Abbey Road*
- kaum ein Beispiel.

Das Jahrhundertalbum ,,Sgt. Pepper’s
Lonely Hearts Club Band‘, meint Bates, sei
»kollektive Erinnerung, die durch unsere
Gene auf jede neue Generation {ibergeht®
Der Horer will es wiedererkennen. Also
transkribierte Bates akribisch das Origi-
nal, behielt Reihenfolge, Texte, Tonart und
Struktur der Songs bei, um dann eigene
klangliche, rhythmische und dekorative
Akzente zu setzen. Die hr-Rhythm-Section
ersetzte er durch die danische Popband Eggs
Laid By Tigers mit Sdnger Martin Ullits
Dahl, zog seinen ,vielsaitigen Kumpel Stu-
art Hall hinzu und behielt von der Big Band
die Bliser plus Gitarre (Martin Scales).

Das Rezept erkennt man schon im
Opener: ,,Sgt. Pepper ...“ klingt vertraut,
doch dann sorgt ein kleiner metrischer
Stolperer, ein eingeschmuggelter Beat fiir
Irritation. Anderswo bringt Bates ein jazzi-
ges Tenorsolo (Tony Lakatos, z.B.: ,Getting
Better®), schwankende Tempi oder aufge-
facherte Klangkaskaden der Blédser unter.
»When I'm Sixty-Four® wird zum Klarinet-
tenfest fiir die Saxofongruppe, das Spiel der
Bigband kann man eh nicht genug loben.
Lead- und Backing Vocals kommen dem
Original sehr nahe, umso mehr irritiert
aber jede kleine ,, Abweichung®. Zwischen
Coverversion und Neubearbeitung kann
Bates sich nicht so recht entscheiden, und
es bleibt der Eindruck: Fast getroffen ist
auch daneben.

Berthold Klostermann
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Charnett Moffett: Music From Our Soul,
Pharoah Sanders (ts), Stanley Jordan (g),
Cyrus Chestnut (p), Charnett Moffett (b,
e-b) u.a.; Motema/PIAS

Manche Jugendliche kénnen sich mit
dem Job ihres Vaters kaum anfreunden.
Doch Charles Moffett muss fiir seinen
Nachwuchs ein Vorbild gewesen sein:
Samtliche Sprosslinge des hauptsichlich
in der Avantgarde der 60er-Jahre aktiven
Drummers, dessen Name sich auf ge-
schichtstrichtigen Platten der Saxofonisten
Ornette Coleman, Eric Dolphy und Archie
Shepp findet, wurden Musiker.

Aus dem talentierten Familien-Clan
ging Charnett Moffett als bekanntester
Kiinstler hervor. Seit mehr als drei Dekaden
tiberzeugt der Bassist als Leader und wirkt
auf Hunderten von Sessions als Sideman
mit. Moffetts aus sechzehn Stiicken zusam-
mengefiigte , Music From Our Soul“ ist wie
ein Mosaik angelegt, indem er mit einem
stilistisch breit geficherten musikalischen
Konzept von Funk, Modern Mainstream
und elegisch-freien Assoziationen durch die
Mitwirkung des Tenorsaxofonisten Pharoah
Sanders eine kiinstlerische Bestandsauf-
nahme dokumentiert. Dafiir verwendete
er sorgfiltig ausgewahlte, zwischen 2014
bis 2015 eingespielte Studio- und Konzer-
taufnahmen mit Musikern, mit denen er
im Verlauf seiner beeindruckenden Karri-
ere zusammenarbeitete, vor allem mit den
Schlagzeugern Jeff ,Tain“ Watts, Victor Le-
wis und Mike Clark. Bis auf Duke Ellingtons
»Mood Indigo“ und Miles Davis ,,So What*
gehen alle Stiicke auf Moffetts Konto.

Der Elan, mit dem er seinen akustischen
Bass wie auch den keinesfalls technisch
seelenlos klingenden bundlosen E-Bass
einsetzt, imponiert beispielsweise in
Triobesetzung mit dem Pianisten Cyrus
Chestnut in ,Come And Play“ und setzt
sich, nachdem der Gitarrist Stanley Jordan
dazustofit, in dem wie eine sanfte Sommer-
brise daherkommenden ,,Mediterranean®
fort. Ein weiteres Highlight ist Pharoah
Sanders’ phasenweise hymnisch angerau-
tes Powerplay, das besonders gut in dem
mit einem exotisch klingenden Bass-Riff
startenden ,We Are Here To Play“ zur
Geltung kommt.

Gerd Filtgen
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The Roger Cicero Jazz Experience: Baloise
Session; Roger Cicero (voc), Maik Schott
(p), Hervé Jeanne (b), Matthias Meusel
(dr); Wave/Sony

Auf dem Studioalbum ,The Roger
Cicero Jazz Experience®, das im Oktober
2015 erschien, erfiillte der populére Sén-
ger, der groovigen Big-Band-Swing mit
deutschen Texten chartsfihig machte,
sich einen lang gehegten Herzenswunsch:
Songperlen aus Jazz und Pop, auf Englisch,
jazzig arrangiert und nur von einem Trio
begleitet, namlich der Rhythm-Section
seiner Big Band. Mit dem Programm war
er zuvor ausgiebig getourt, und er spielte es
auch noch beim Festival Baloise Session im
November des Jahres in Basel. Das Konzert
wurde das vorletzte von Roger Cicero, dies
ist der Mitschnitt.

Das Repertoire tiberschneidet sich also
weitgehend mit dem des Studioalbums,
nur zwei Titel machten anderen Platz. So
gesehen muss schon ein harter Cicero-Fan
sein, wer meint, er brauche beide CDs.
Andererseits: ,,Live“ ist ,,live”. Im Vergleich
ist das Studioalbum breitenkompatibler,
live dagegen kann Cicero seine ,jazz ex-
perience und Bithnenprésenz so richtig
ausspielen, sein Improvisationstalent ganz
von der Leine lassen, und so fithrt die
»Baloise Session“ noch mal vor Augen,
welch versierter Jazzsinger mit ihm ver-
loren gegangen ist.

Von den beiden Neuzugingen wird Van
Morrisons ,,Moondance® zum iiber zehn-
miniitigen Paradebeispiel, wie Cicero ei-
nen Song auseinander- und wieder zusam-
menbaut. Er wechselt abrupt das Tempo,
nimmt neu Anlauf, lisst den Text nur so
purzeln, scattet iiber einen ,,Cantaloupe Is-
land“-Groove, tibergibt an Matthias Meu-
sel fir ein Drumsolo und schraubt sich
zum Schlussakkord noch einmal durch
die Tonlagen. Stevie Wonders ,,Boogie On
Reggae Woman“ wird unter seinen Handen
zu Soul-Jazz a la Eddie Harris mit funky
Soloeinlagen aller Beteiligten. Ansonsten
entspricht der Mix aus Popsongs, je einem
Standard, Vocalese-Klassiker und einer
Songparodie dem des Studioalbums, nur
machen Cicero und Trio mehr aus den
Stiicken. Eine tolle Live-Band.

Berthold Klostermann
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Charles Lloyd New Quartet: Passin’
Thru; Charles Lloyd (ts), Jason Moran (p),
Reuben Rogers (b), Eric Harland (dr); Blue
Note/Universal

Im Sommer 2016 beschwor Charles
Lloyd beim Montreux Jazzfestival und
einem Konzert in Santa Fé, New Mexico,
die Magie seiner Musik, die sich offenbar
mit den richtigen Partnern und in einem
inspirierenden Umfeld einstellt. ,,Passin’
Thru erst seine dritte Platte fir Blue Note
Records, kniipft an die exzellenten Aufnah-
men an, die der Saxofonist von 1989 bis
2012 fiir das ECM-Label einspielte.

Das rithrt daher, dass es sich bei seiner
als New Quartet bezeichneten Formation
um vertraute Musiker handelt, mit denen
er ,Rabo de Nube“ (2008) und ,,Mirror
(2010) aufnahm. Wie spannend Lloyd mit
ihnen eine frische Retrospektive seiner
Sounds aus den 60er-Jahren realisiert, de-
monstriert er mit drei Eigenkompositionen.
Als musikalischer Leiter der Formation des
Westcoast-Drummers Chico Hamilton fand
er reichlich Gelegenheit, die Wirkung von
Stiicken wie ,,Passin’ Thru“ auszutesten,
in dem folkloristische Impressionen und
tiberraschende Tempowechsel das Ge-
schehen dynamisieren. Bei der Neuauflage
fithrt Reuben Rogers mit schwirmerischen
Bassfiguren zum Thema, das sich dann —
initiiert von dem Saxofonisten - zu einer
musikalischen Treibjagd entwickelt, bei
der sich die Protagonisten mit spritzigen
Improvisationen zu {ibertreffen versuchen.
Der Blues ,,How Can I Tell You“ stammt von
»Discovery“ (1964), Lloyds erstem Album
als Leader. Durch weichere Phrasierung und
sich flexibel bis in die hohen Tenorsaxo-
fon-Register erstreckende Improvisationen
erhilt er fast schon eine neue Identitét.

Ahnlich verlduft auch ,Dream Wea-
ver® (1966), mit dem die ausgezeichneten
Konzertmitschnitte beginnen. Es ist der
Albumtitel von Lloyds berithmtem Quar-
tett mit dem Pianisten Keith Jarrett, das
zu Flower-Power-Zeiten sogar bei Pop-
Events auftrat. Er setzt sich aus den beiden
Teilen ,,Meditation“ und ,,Dervish Dance"
zusammen, die den Titeln entsprechend
sowohl in spiritueller Intensitdt wie auch
mit hypnotischem Groove verlaufen.

Gerd Filtgen
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Mike Westbrook Concert Band: Marching
Song plus Bonus; m. Norma Winstone,
John Surman, Mike Osborne, Malcolm
Griffiths, Harry Miller, Alan Jackson, Kenny
Wheeler u.v.a.; Turtle, 3 CDs

Das Problem, das sich jedem Komponis-
ten stellt, ist, wie er seine Gedanken in eine
Ordnung bringen kann. Das Schreiben
fiir Jazzorchester zielt zuvorderst auf eine
organische Mischung aus kollektiven und
solistischen Parts. Um 1968 fand Mike
Westbrook, studierter Maler und als Pia-
nist/Komponist Autodidakt, zu seinem Stil,
eindrucksvoll nachzuhéren auf den jetzt
wiederveréffentlichten Alben ,,Marching
Song Vol. 1 & 2 (1969) nebst einer bisher
unveroffentlichten Bonus-Platte, ,,When
Young“ (1970). Anfangs als Protestmusik
gegen den Vietnam-Krieg missverstanden,
sagte Westbrook 2011 iiber ,,Marching
Song®: ,Es war nicht als Statement gegen
Vietnam konzipiert, sondern gegen Krieg
allgemein, inspiriert durch einen Traum.
Eine nicht autorisierte US-Pressung zeig-
te eine Cola-Flasche, halb verbuddelt im
Sand.“

Westbrooks Philosophie des Improvi-
sierens mit Genres, hier fiir grof3es En-
semble mit John Surman als Solist und
Themenschreiber, hatte den Saulenheiligen
Charles Mingus und Gil Evans einiges zu
verdanken. Méchtige Tutti-Passagen miin-
den in iiberraschende neue Situationen,
kleine Concerti generieren stille Mono-
loge, wobei in den Quartetten besonders
Mike Osbornes expressives Altsaxofonspiel
in der Parker-Nachfolge beeindruckt, wih-
rend Westbrook seine Cluster-Akkorde ins
Feuer wirft. ,,Ich bin eigentlich Komponist,
und Klavier spiele ich einigermafien.“ Es
hat alles etwas positiv Anti-Fertiges, ein
Work in progress, die Einfachheit beto-
nend, poetischer Ausdruck eines inneren
Unbehagens.

Die Musiker gehen mit grofler Ent-
schlossenheit aufs Geratewohl ans Werk,
es sind Gespriche zwischen Ebenbiirtigen,
die sich auch Widerpart bieten konnen, oft
von einer rauen ungeschliffenen Qualitt.
Es wire gut, wenn die Veréffentlichung zur
langst filligen Neubewertung von West-
brooks (Euvre beitragen wiirde.

Karl Lippegaus
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Magnus Lindgren: Stockholm Under-
ground; Magnus Lindgren (fl) & Band;
Gaéste: Eric Bibb (g, voc), Till Bronner (tp),
Nils Landgren (tb), Ida Sand (voc);
ACT/Edel

Die Inspirationsquelle dieses Tributal-
bums verrit schon der Titel: Ganz offen
lehnt sich ,Stockholm Underground®
an Herbie Manns 1969er-Erfolgsalbum
»Memphis Underground“ an, auf dem
der amerikanische Flotist nicht blofd die
Genres Jazz und Soul, sondern auch eine
Handvoll Jazzsolisten mit einer der fiih-
renden Studiobands von Memphis, jenem
Zentrum des Southern Soul, zusammen-
brachte. Die eingidngigen Versionen von
Soulhits, einem Traditional und dem Titel-
stiick wurden wegweisend fiir den damals
gerade entstehenden Fusion Jazz.

Der schwedische Reeds-Blidser Magnus
Lindgren, der hier ausschliefllich Flote
spielt, hat diese Vorlage im Blick, ohne
sich sklavisch daran zu halten. Er beldsst
es bei Anspielungen: dem Albumtitel, der
expliziten Hommage ,Mr. Mann, der
Ubernahme von ,,Chain of Fools das auch
auf ,Memphis Underground® enthalten
ist. Anders als dort aber wird der Song,
den Aretha Franklin zum Million-Seller
machte, bei ihm wieder zur Vokalnummer,
»soulful® gesungen von Ida Sand. Und was
Procol Harums Baroque-Rock-Klassiker
»A Whiter Shade of Pale” hier zu suchen
hat? Herbie Mann spielte es auf der LP
»London Underground® (1974). Der Rest
besteht aus Originals der Beteiligten.

Lindgren spielt eine weiche, dunkle Flo-
te, intoniert auch mal ,,dirty*, und was fiir
Mann die Memphis-Rhythm-Section war,
ist fiir ihn die lassig groovende Urbeset-
zung von Nils Landgrens Funk Unit. Mit
Landgren und Till Bronner, in deren Bands
er schon spielte, sowie dem modernen Blu-
esbarden Eric Bibb, der fiir Grenzginge
immer zu haben ist, holt er sich Giste ins
Boot, die weitere Farben einbringen (etwa
Bibbs ,,spoken word“-Beitrag in ,,Fluting®),
doch das Ganze bleibt nur nett und unver-
bindlich. Stimmen, die im locker-flockigen
Ambiente auch mal gegen den Strich biirs-
ten — wie Larry Coryell und Sonny Sharrock
bei Herbie Mann -, hitten sicher gutgetan.

Berthold Klostermann
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Aruan Ortiz: Cubanism; Aruan Ortiz (p);
Intakt Records

Die musikalischen Aktivititen von
Aruan Ortiz sind durchaus mit dem kre-
ativen Schaffensprozess bildender Kiinstler
vergleichbar. Bevor er die kristalline pia-
nistische Abstraktion wie auf seinem Solo-
album ,,Cubanism® erreichte, verinnerlich-
te der aus Santiago de Cuba stammende
Pianist offenbar diverse, fiir sein Konzept
passende Inspirationen. Dazu gehorte eine
akribische Auseinandersetzung mit dem
Modern Jazz und der Avantgarde.

Man hort heraus, wie passioniert sich
Ortiz mit den arabesken Kompositionen
des Pianisten Thelonious Monk, der Clus-
ter-Technik von Cecil Taylor, aber auch den
liedhaften Chorussen des Altsaxofonisten
Ornette Coleman auseinandergesetzt hat.
Bei seinen Studien am Berklee College in
Boston blieben weder die noch in seiner
Heimat vollzogene klassische Ausbildung
noch die kulturelle Verbundenheit mit
der folkloristischen Musik aus dem ka-
ribischen Raum auf der Strecke. Spuren
davon tauchen in der dunkel-mysterios
klingenden ,Louverture Op. 1 (Chateau
De Joux), dem &hnlich ausdrucksvollen
,Yambu“ wie auch in dem von einem per-
kussiven Motiv beherrschten ,, Monochrom
(Yubd)“ auf.

Ortiz versteht sich meisterhaft darauf,
wie in ,,Dominant Force“ im Bassbereich
kreierte und das Geschehen antreibende
Motive im Diskant mit heiteren Melodien
zu kontrastieren. Mitunter gleichen seine
Kompositionen einer Exkursion durch
eine bizarr-zerkliiftete Landschaft. In dem
zunichst behutsam intonierten ,,Sacred
Chronology“ entladen sich kurz darauf
exquisite Motivballungen, die wie Wegwei-
ser in regelmafligen Abstédnden ein Plateau
ungewohnlicher Klinge markieren. Mit
den poesievollen Tonfolgen von ,,Coralaia“
schliefit die animierende, zwischen Jazz-
und Klassik-Avantgarde changierende
Platte, die souveran zu Uiber das Gewohnte
hinausgehenden Horerfahrungen fiihrt.

Gerd Filtgen

Enrico Pieranunzi: Yesterdays; Enrico
Pieranunzi (p), Mads Vinding (b), Alex Riel
(dr); Stunt Records

Das Jazzhouse in Kopenhagen zdhlt zu
den wichtigen europdischen Veranstal-
tungsorten fiir improvisierte Musik. Fast
jeder bedeutende Jazzmusiker stand dort
schon auf der Bithne. Unter ihnen auch Pi-
anist Enrico Pieranunzi, einer der promi-
nentesten Protagonisten des italienischen
Jazz. Bei seinem Trio-Auftritt im Jazzhouse
wurde er im November 1997 von einer
skandinavischen Rhythmusgruppe beglei-
tet. Sowohl der Bassist Mads Vinding wie
auch der Drummer Alex Riel stammen
aus der ddnischen Hauptstadt. Schon da-
mals hatten sie sich durch ihre perfekten
Einsdtze in musikalisch unterschiedlichen
Begegnungen einen hervorragenden Ruf
erarbeitet.

Bei derartigen mehr oder weniger zufil-
ligen Engagements scheint es der einfachs-
te Weg zu sein, sich fiir den Auftritt auf
ein paar bekannte Stiicke aus dem Great
American Songbook zu einigen. Was
kann schon bei halbwegs verniinftiger
Interpretation von Evergreens wie ,Yes-
terdays®, ,,My Funny Valentine® oder ,,My
Foolish Heart“ aufler Kontrolle geraten.
Jedoch der Unterschied zu den unzéhli-
gen, eher als Leistungsschau vollzogenen
Aufnahmen besteht darin, dass Pieranunzi
und sein Rhythmus-Team diese Themen
mit Leidenschaft spielen, als wiirde ihnen
die Ausstrahlung der Songs als niemals
versiegende Inspirationsquelle dienen.
Das schlief8t auch Fats Wallers ,,Jitterbug
Waltz“ ein, eines der ersten Jazzthemen
im schwungvollen Dreivierteltakt, dem
sich Pieranunzi mit raffinierten melodi-
schen Motiven nihert. Aufler den Song-
book-Klassikern begeistern ,Vignette®,
eine subtile Komposition des Bassisten
Gary Peacock und Pieranunzis von ahn-
lichen Stimmungsbildern durchzogenes
»A Nameless Date”. Was dem Auftritt
noch einen weiteren Bonus beschert, ist
die hervorragende Klangqualitit des schon
zwei Dekaden zuriickliegenden Konzerts,
die durchaus mit heutigen Aufnahmen
vergleichbar ist.

Gerd Filtgen
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Caroll Vanwelden Sings Shakespeare Son-
nets 3; Caroll Vanwelden (voc, p), Thomas
Siffling (tp), Mini Schulz (b), Jens Dlippe
(dr); Jazz'n'Arts/In-akustik

Sonette von William Shakespeare zu sin-
gen, darauf sind schon andere in Pop und
Jazz gekommen: Brian Ferry etwa vertonte
Sonett Nr. 18, Chris Barber vergospelte
Nr. 29. Ganze Alben zum Thema legten
Singer/Songwriter Rufus Wainwright oder
Jazzsangerin Fay Claassen vor. So sehr in
die Tiefe wie Caroll Vanwelden aber ging
noch niemand. Die Leidenschaft, mit der
die Belgierin sich der Sache annimmt, ist
ohne Vergleich. Das brachte ihr Beifall in
der Jazzwelt und Einladungen zu einschlé-
gigen Theater-Festivals ein. Mit dem neuen
Album rundet sie eine Trilogie ab, doch ob
das Projekt damit zu Ende geht, weif8 nur
die Kiinstlerin allein. Immerhin verfasste
Shakespeare 154 Sonette.

Da es ihr leichter falle, Melodien zu
schreiben als Lyrics, lasst sich die Sdngerin
und Pianistin lieber von Texten inspirieren,
die es schon gibt. Eine frithere Projektidee
mit Shakespeare-Sonetten und klassischer
Musik brachte sie darauf, Ahnliches mit
Jazz zu versuchen. Was einerseits passt, ist
doch das elisabethanische Sonett — wie der
Jazz — Produkt verschiedener kultureller
Einfliisse (italienisch/englisch). Die Stren-
ge seiner Form allerdings, starres Versmaf3
und Reimschema scheinen sich fiir eine
Jazzbearbeitung nicht gerade anzubieten.

Umso erstaunlicher, wie vielfiltige
Form-, Klang- und Ausdrucksfacetten
Vanwelden den Texten abgewinnt. Vom
Klavier aus leitet sie ihr Quartett, wobei
Trompeter Thomas Siffling ihre Stimme
warm umspielt (gern geddmpft, gern am
Fiigelhorn) und mit stimmungsvollen
Soloeinlagen Atmosphire schaftt. Mini
Schulz und Jens Diippe runden das Ganze
einfithlsam und mit rhythmisch-klang-
licher Finesse ab. Platonische Liebe und
sexuelles Begehren, Untreue und rasende
Eifersucht, Besessenheit und Verganglich-
keit — Shakespeares Sonette kennen und
zeigen alle Facetten der Liebe. Und fiir
alle findet Vanderwelden den rechten Ton.

Berthold Klostermann
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Harry Sokal: | Remember Art; Harry Sokal
(ts, ss), John Arman (g), Martin Kocian (b),
Michal Wirzgon (dr); Alessa/Membran

30 Jahre im Vienna ART Orchestra,
ebenso viele — mit Pausen - beim Power-
trio DepART, fast 20 Jahre bei ART Far-
mer. Kein Name begleitete die Laufbahn
des Wiener Saxofonisten Harry Sokal so
wie dieser: ,,Art. An seine Zeit im Fu-
ropean Quintet des grofien Trompeters/
Fliigelhornspielers Art Farmer kniipft So-
kal jetzt nochmal an. Mit einem Quartett,
das er aus seinen Studenten an der An-
ton-Bruckner-Universitit Linz rekrutierte,
erarbeitete er diese beseelte Hommage.

In den 1970er-Jahren war Wien Farmers
Wahlheimat, er arbeitete dort in der ORF
Big Band und mit dem Erich Kleinschus-
ter Sextett. 1979 lernte er den 25-jahrigen
Sokal kennen und holte ihn bald in sein
Quintett. Zuriick in New York blieb er
Wien zeitlebens verbunden, mit dem FEu-
ropean Quintet gastierte er regelmaflig
im ,,Jazzland® ,,Die Erfahrung, die ich bei
diesen Konzerten sammelte®, sagt Sokal,
»pragte nachhaltig meine musikalische
Entwicklung und meinen Stil“. Einen ele-
ganten Stil, der die Melodie zelebriert und
die Pausen zwischen den Tonen auskostet.

Aus dem Quintett-Repertoire, das aus
speziellen Arrangements bestand, wiahlt
Sokal selten gespielte Modern-Jazz-Stiicke,
die in seiner Quartettbesetzung — ohne
Trompete und mit Gitarre statt Klavier
- an Transparenz und Sparsamkeit ge-
winnen. Zwei Nummern aus Farmers
Zeit bei Hard-Bop-Pionier Horace Silver
(1957-58) geben dem Album den Rahmen:
»Moon Rays“ (im Thema Bossa-artig, in
den Chorussen swingend) und ,,Home
Cookin™ (als Shuffle). Dazwischen etwa
das rasante Bebop-Stiick ,,Farmer’s Mar-
ket, das der Meister einst als Sideman
bei Wardell Gray einspielte (1951), oder
die Ellington-Ballade ,,Melancholia“, und
nur in dieser wechselt Sokal vom Tenor
zum Sopran. Als weiteres Beispiel seiner
Balladenkunst besticht das eigene ,,Help
to C*, dessen Melodie und Stimmung noch
nachklingen, wenn das Stiick langst auf-
gehort hat.

Berthold Klostermann
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Illinois Jacquet: The lllinois Jacquet Col-
lection; m. Lionel Hampton, Count Basie,
Woynonie Harris, Ben Webster, Gene Krupa,
Buddy Rich u.v.a.; Acrobat, 2 CDs

Vierundvierzig teilweise versunkene
Perlen aus der Schatulle des grofien Illinois
Jacquet in einer preiswerten Box. Sein heif3
aufloderndes Tenorsaxofon drohnte einst
der stampfenden und réhrenden Horde
Lionel Hamptons voraus, wihrend gan-
ze Stuhlreihen feuchtfrohlich zu Bruch
gingen. Illinois Jacquet, den ich mal kurz
backstage erleben durfte, hatte etwas von
einem gefahrlichen Kater: Vorsicht, bissig!
Frech fauchte er mir erstmal entgegen:
»The name is Jeckeee!“ Monsieur Jacquet
hatte seine Griinde wiitend zu sein, denn
jenseits von Hamps Fanclub schien kaum
jemand Notiz zu nehmen von ihm, und er
wurde lange verkannt, ob mit Hampton
oder Jazz at the Philharmonic, als eine Art
Exhibitionist. Mit Count Basie oder dem
Ben Webster Sextett, vor allem eigenen
Bands blieb er ein ,,musicians’ musician’,
dabei fiihrt eine direkte Linie von seinem
heiseren Gebriill, in den Ohren fiepend
wie ein orgiastisch explodierender Tee-
kessel, zu den Uberblas-Orgien der jungen
Wilden, namlich Ayler, Sanders und Brétz-
mann. Illinois konnte hitzig werden und
ein hard blowin' praktizieren, nach dem
man sich bei den vielen hoflichen Akade-
mikern heute bisweilen zuriicksehnt. Als
perfekter Performer wusste er genau, wie
weit er das Spiel treiben konnte, ob auf
der Bithne oder beim Drei-Minuten-Li-
mit einer Jukebox-Scheibe. Der Kreole
aus Broussard/Louisiana, ]ahrgang 1922,
machte Dutzende von Singles fiir Apollo,
Savoy, Aladdin oder Clef, die hier in zwei
CDs gepresst vorliegen, alle formvollen-
det und treffsicher auf den Punkt gespielt.
Das Verzerrte war ja nur eine Facette, der
spitere Hard Bop bezog sich auf diesen
Vertreter der maskulinen Hawkins/Byas/
Webster-Schule, wobei die Balladen zeigen,
dass er wie alle harten Kerle tief drinnen
ein verwundeter Romantiker war.

Karl Lippegaus
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Gerald Clayton: Tributary Tales; G. Clayton
(p), L. Richardson (as), J. Sanders (b), J.
Brown (dr); Géste: A. Monet, C.H. Rux
(spoken word), S. Vasandani (voc) u.a.;
Motéma/PIAS

Ein Konzeptalbum, von dem man sich
- Konzept hin oder her - auch einfach in
seinen Bann ziehen lassen kann. Ganze As-
soziationsketten kniipft Pianist/Komponist
Gerald Clayton an den Titel: ,Tributary
ums kurz zu machen, bezeichnet das Klei-
nere, Einzelne, Unbedeutende, das zum
Grofleren beitragt. Seine ,,Tributary Tales®
versteht er als rote Fiden aus Erlebnissen,
Erfahrungen, Einfliissen, die sich zum tiber-
geordneten Narrativ verkniipfen: Person-
lichkeit, Gesellschaft, Kultur, Musik - hier:
Black Music. Und so schopft er aus R&B
und Soul, Hip-Hop und Jazz. ,,Sie alle®; sagt
er, ,entspringen ja derselben Quelle®

Der begabte Spross der Jazzfamilie Clay-
ton aus L.A. begann als Leader eines Kla-
viertrios, das seit gut zehn Jahren besteht.
Seit dem vorigen Album, ,Life Forum®,
bildet es den Kern eines Pools mit Bldsern,
Vokalisten, ,,spoken word“-Poeten und
Perkussionisten. Nicht immer kommen
alle zum Einsatz, aber Clayton weif3 dieses
Reservoir an individuellen Einzelstimmen
fiir abwechslungsreiche Konstellationen
und einen gleichwohl kohérenten Grup-
pensound zu nutzen. Von drei beteiligten
Saxofonisten kommt vor allem der blue-
sig-boppige Alt-Spieler Logan Richardson
solistisch zum Zug, Tenor und Bariton
sorgen durchweg nur fir Klangfille im
Satz, so in ,Wakeful“ mit seinem Monk-ar-
tigen Thema und im treffend betitelten
»Soul Stomp, wo Clayton auch an der
Hammond-Orgel zu horen ist.

Sein Sinn fir Struktur und Sound
macht den Wahl-New-Yorker zu einem
der profiliertesten Jazzkomponisten einer
Hip-Hop-sozialisierten Jazzgeneration.
Vor diesem Hintergrund versteht sich auch
sein Interesse an der engen Verkniipfung
von Wort und Musik, Stimme und Instru-
ment. Welchem er mit Sachal Vasandanis
wortlosem Gesang (,Squinted®) und den
»spoken word“-Duetten von Aja Monet
und Carl Hancock Rux addquat Raum gibt.
Ein vielschichtiges Album.

Berthold Klostermann
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Oscar Peterson Trio: Live in Paris 1957-
1962; Oscar Peterson (p), Ray Brown (b),
Herb Ellis (g), Ed Thigpen (dr); Frémeaux,
3 CDs

Vier Konzerte im Olympia in Paris,
der Radiosender Europe 1 war zur Stelle,
1957 noch im Trio mit Herb Ellis und
Ray Brown, danach im Powertrio mit dem
Drummer Ed Thigpen. Peterson folgt der
Spur grofler Komponisten, die auch als
Pianisten brillierten — von Gershwin tiber
Ellington bis zu Ray Bryant und Bobby
Timmons. Jedes der 34 Stiicke ist, was
unsere Grof3viter als ,,Ohrwiirmer* zu be-
zeichnen pflegten. ,The Man I Love*, ,,Con
Alma“, ,Woodyn You®, ,Moanin® oder
»Cubano Chant®, vertraumte Balladen,
zugkriftige Bebop-Standards, mit oder
ohne Latin-Touch. Das Kraftwerk Oscar
Peterson steht voll unter Dampf, er hatte
gerade zum zweiten Mal geheiratet und
brummt hier geniisslich, die Interaktionen
mit seinem Spezi Ray am Kontrabass sind
ein Erlebnis. Der sympathische Drummer
Ed Thigpen, mit dem sie 1958 das Hital-
bum ,,Night Train“ aufnahmen, veranderte
die gesamte Triokonzeption. In ,Whisper
Not“ perlen die Verzierungen wie das Ge-
blubber im Champagner, ,Little Suzie®
wirbelt Oscar der Grofe herum wie eine
Eisprinzessin, seine Blockakkorde bringen
die Wande zum Erzittern, die Pariser sind
aus dem Hauschen.

Ab 1952 war der Koloss aus Montreal die
Zugmaschine der Jazz-at-the-Philharmo-
nic-Karawane geworden, die viel durch Eu-
ropa tourte. Oscars Freund und Promoter
Norman Granz hatte es geschaftt, den Jazz
fiir Tausende aus seiner Kellerkinder-Pha-
se zu holen und in wiirdigerem Rahmen
stattfinden zu lassen. Drei Jahre nach dem
letzten Gig im Olympia 16ste sich das
unschlagbare Team aus Peterson/Brown/
Thigpen leider 1965 auf. Die Klangqualitat
ist fiir ihre Zeit mehr als passabel, und erst-
mal sind es die vier groflartigen Musiker,
die diesen Sound tberhaupt generieren.
,Grand Prix de 'Académie Charles Cros®,
sowie ,,Prix de lAcadémie du Jazz, Pradi-
kat besonders wertvoll.

Karl Lippegaus
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Kathrine Windfeld Big Band: Latency; André
Bak, Magnus Oseth (tp), Anders Larson (tb),
Jacob Lundbak, Ida Karlsson (sax), Kathrine
Windfeld (p,comp, dir) u.a.; Stunt

Bei der Jazzahead-Messe im Friihjahr
2016 in Bremen sorgte der Auftritt der
von Kathrine Windfeld geleiteten Big Band
fir betrichtliches Aufsehen. Mit ihrer im
gleichen Zeitraum fertiggestellten Platte
»Latency“ wird dieser Enthusiasmus ab-
solut nachvollziehbar. Samtliche Kompo-
sitionen und Arrangements der Pianistin
und Bandleiterin haben eine sympathische
Offenheit, die nicht zuletzt auf der Vielfalt
an Klangfarben ihres aus dénischen, nor-
wegischen und schwedischen Musikern
bestehenden Orchesters beruht.

Offenbar beherzigte Windfeld, die in
der Vergangenheit auch Stiicke fir die
bekannte Danish Radio Big Band schrieb,
die goldene Regel berithmter Vorginger,
die bei ihren Kompositionen immer die
individuellen solistischen Qualitdten ihrer
Musiker beriicksichtigten. Jedes ihrer The-
men beginnt eher verhalten. Bevor sich in
»Rude Machine“ der volle Big-Band-Sound
entfaltet, leitet Windfeld das Thema mit
einem grazilen Piano-Intro ein, das erst
durch den leicht rockigen Einstieg des Gi-
tarristen Victor Sandstrom und der Rhyth-
musgruppe an Fahrt gewinnt. Die Kiinst-
lerin setzt den Wechsel von entspannten
musikalischen Ablaufen, von Combo- zu
groflorchestralem Geschehen, mit Vorliebe
als Uberraschungseffekt ein. Besonders
eindringlich wird das im ,,Road Movie®
Wieder dient ein hypnotisch repetiertes
Motiv der Big-Band-Chefin als Transfer
zu dem Thema, dem sich kurz danach der
Bassist Johannes Vaht anschlief3t.

Windfeld iiberzeugt mit einer stim-
mungsvollen Improvisation, die in musi-
kalisch bildhaften Eindriicken eine Fahrt
durch eine reizvolle Landschaft reflektieren
konnte. Im Kontrast dazu steht ,,Dezember
Elegy“ dessen melancholische Ausrichtung
erst nach und nach durch auflockernde
Orchesterparts wie auch durch die Soli
der Pianistin und des Trompeters Magnus
Oseth aufgelost wird. Fiir Big-Band-Fans
ist diese Session unverzichtbar.

Gerd Filtgen

Adam Baldych & Helge Lien Trio -
Brothers

Tore Brunbarg
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Adam Baldych & Helge Lien Trio: Brothers;
Adam Baldych (v), Helge Lien (p), Frode
Berg (b), Per Oddvar Johansen (dr), Tore
Brunberg (s); ACT/Edel

Die Botschaft ist klar formuliert: Angste
und Sehnsiichte unserer Zeit will diese
Musik aufgreifen. Vor allem aber: ,,I wish
for my music to carry the message of Love
and Beauty”, so der polnische Geiger Adam
Baldych. Liebe und Schonheit also als Ge-
gengift gegen die Schlechtigkeit unserer
Wirklichkeit? Tatsachlich ist die Musik
pathetisch, bisweilen schluchzend-melan-
cholisch, manchmal einfach nur schon.
Dabei spielt der programmatische Album-
titel ,,Brothers” eine tragende Rolle; steht
fir Baldych die Interaktion der Musiker
doch allgemein fiir ein besseres Verstand-
nis der Menschen untereinander.

Zum zweiten Mal nach dem Album
»Bridges* hat sich der Geiger hier mit dem
Helge Lien Trio zusammengeschlossen.
Wieder ist es ein Fest der Sinne. Nicht
umsonst hat sich der norwegische Pianist
- einst Schiiler von Michail Alperin - nicht
nur in Jazzkreisen einen Namen gemacht.
Zum Quartett stof3t bei manchen Stiicken
Saxofonist Tore Brunborg hinzu - auch
er ist eine Bereicherung. Baldychs Musik
surft durch die Genres: Jazz, Klassik und
Rock, deren pathetische Enden sich hier
beriihren, greifen in den Eigenkomposi-
tionen ineinander. Am Anfang steht ein
Prelude, das in der Coda am Ende des
Albums noch einmal aufgegriffen wird.
Irgendwann schummelt Baldych Leonard
Cohens ,,Hallelujah* dazwischen.

Man mag Adam Baldych zu Recht als
Erben grofler Jazzgeiger von Jean-Luc
Ponty bis Zbigniew Seifert sehen. Er
besitzt alle musikalischen wie virtuosen
Fahigkeiten der ganz Grofen. Nur manch-
mal beschleicht einen der Gedanke, der
Geiger miisse die allzu eingefahrenen
Pfade des Schonen einmal verlassen, um
sie gleichsam neu entdecken zu kénnen.
Aber Baldych gehért zu jener Kategorie
von Musikern, deren Musik unverhohlen
berithren will. Manchmal ist es eben zu
schon, um wahr zu sein.

Tilman Urbach
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Jean-Philippe Viret: Les Idées Heureuses;
Jean-Phillipe Viret (b); Eric-Maria Couturier
(cello); David Gaillard (viola); Sébastien
Surel (viol); Mélisse

Ein Quartett improvisiert waghal-
sig schon iiber drei Cembalo-Stiicke
Frangois Couperins. Dreihundert
Jahre trennen den franzosischen Bas-
sisten Jean-Philippe Viret, der sei-
ne Lehrzeit beim groflen Stephane
Grappelli hatte, und hier eine ,Korres-
pondenz®, einen fiktiven Briefwechsel mit
dem Spross einer grofien Musikerfamilie
présentiert, jenem bescheidenen Lieblings-
komponisten des Sonnenkénigs. ,,Es hat
alles eine Weile gedauert,“ sagt Viret, ,aber
lieber spit als nie. Ende der Achtzigerjahre
kam mir die Idee, die 2. Geige im Streich-
quartett durch den Kontrabass zu ersetzen;
viel Zeit und Miihe kosteten Bogenspiel
und Intonation. Aber ich spiele sehr hoch
und liege dadurch nur etwa eine Sexte tie-
fer als das Cello von Eric-Maria Couturier
aus dem Ensemble Intercontemporain.

Mit diesem zweiten Album des Quar-
tetts, das sich ,,Supplement d’ame“ (seeli-
scher Beistand) nennt, holt Virets Quartett
»seinen Couperin hertiber in die Jetztzeit,
ohne die Streicherjazz-Gesten zu bemithen
und nicht so trocken wie die ,,Third Stream-
Fraktion versuchte, Jazz und Klassik zu
vermihlen. Eleganz als fithlbar werdende
Effizienz zeichnet dieses Meisterwerk aus.

Sieben Jahre hatte Viret mit seinem Kla-
viertrio viel Talent als Themenschreiber
bewiesen und ,,Peine perdue®, eines seiner
besten Stiicke, erklingt hier radikal neu
arrangiert wie vertontes Ballett. Jean-Phi-
lippe Viret vertraut auf seine Intuition,
erfindet sich neu und verwandelt mit sei-
nen drei Begleitern, stets die Spannung
haltend, eine leise Trauer in unverhoffte
Aufbruchstimmung und pure Schénheit,
mit Couperin als ,,spiritus rector. So hat
Louis Sclavis' legenddres Album ,Les
Violences de Rameau® (1995/96) endlich
einen Nachfolger gefunden, gerade mal
zehn Jahre spiter.

Karl Lippegaus
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VLAY IYER SEXTET FAR FROM OVER  mw

Vijay lyer Sextet: Far From Over; Graham
Haynes (co, fl-h, electronics), Steve
Lehman (as), Mark Shim (ts), Vijay lyer
(p, fender rhodes), Stephan Crump (b),
Tyshawn Sorey (dr); ECM/Universal

Jazz in Zeiten des Aussiebens. In zehn
neuen, sorgfiltig konzipierten Stiicken,
mit kompositorischer Sensibilitdt und ins-
piriertem Klavierspiel, stimuliert Vijay Iyer
die Regsamkeit eines groflartigen neuen
Sextetts, das im Handumdrehen aus der
Komfortzone der Hérgewohnheiten und
des Mainstream lockt. Das Titelstiick ,,Far
From Over* eine dltere Komposition, be-
zog sich auf den zweiten Wahlsieg Obamas.
»Prekaritat“ und ,,Dringlichkeit* erwdhnt
der Bandleader im kurzen Begleittext.

Musik heifit fiir Vijay Iyer immer auch
Community; seit vielen Jahren hat er einen
Pool von Gleichgesinnten um sich gebildet,
die dieses Sextett iberhaupt erméglichten.
“Was es auch sei, ich bin es nicht“ - das
wire genau das Gegenteil von dem, was
der indo-amerikanische Kiinstler in un-
zahligen Projekten anstrebt. Dass er in den
70er- und 80er-Jahren viel unterschiedli-
che Musik horend aufwuchs, bevor anstelle
von Originalitdt die Surrogate ins Kraut
schossen, zeigen u.a. ,End of the Tunnel®
und ,Wake", die auf ,,Bitches Brew* anspie-

len. Phanomenal, wie Steve Lehman und
der erstaunliche Mark Shim ihre Timbres
manipulieren, wahrend Tyshawn Sorey die
grofSe Verzweigtheit seiner Trommelkunst
zeigt, wunderbar kontrastiert vom samti-
gen Ton von Graham Haynes, dem Sohn
des Drummers Roy Haynes.

Leichtigkeit kommt zustande, wenn man
nicht an sie denkt. Sinnvoll mit seinen
Ressourcen umgehend, schliefit Iyer mit
neuer Gruppe und profunder Asthetik auf
seinem fiinften Album bei ECM an seine
Saulenheiligen Thelonious Monk (,,Po-
les), Horace Silver (,,Far From Over“) und
Andrew Hill auf, wahrend ,,Good On The
Ground® etwas von Gyorgy Ligeti iiber-
setzt. Im Finale ,Threnody“ ertont — nach
einem Einstieg a la Satie — ein phanome-
nales Lehman-Solo. Wer Iyers Leuchtkraft
der Ideen iiber Jahre gefolgt ist, erlebt hier
ein dhnlich ohrenéffnendes Erlebnis wie
bei der Big Band, die Thelonious Monk
und Hall Overton 1959 in der Town Hall
vorstellten. In diesem Sommer war das
Sextett als eine der Hauptattraktionen bei
den grofien US-Festivals gebucht. Iyers
Arbeitsmethode fiir Bands wie diese? ,,In-
teract and make something work, build
something together.“ Gesagt, getan!

Karl Lippegaus

Foto: Lynne Harty/ECM Records

Das Sextett
wihrend einer
Aufnahmepause
in New York
(v.l.): Tyshawn
Sorey, Vijay lyer,
Graham Haynes,
Mark Shim, Steve
Lehman und
Stephan Crump



