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Ein ,,Wohl-
temperiertes
Klavier* fiir
das dritte
Jahrtausend?

peter Nancarrow, der nach seiner Teil-
nahme am spanischen Biirgerkrieg (auf
der ,falschen“ Seite) nach Mexiko-City emi-
grieren muBte, hat dort seit ca. 1940 ein neues
musikalisches Beziehungsnetz von Rhythmus,
Metrum und Tempo erarbeitet. Grundlage
dazu war zunichst, etwa bis zur Studie 10,
das vielfdltige Jazz-Idiom; schrittweise ab-
strakter und in abenteuerlicher Weise aufge-
brochen entwickelt sich in den folgenden Stu-
dien dann eine Musik, die das Computer-Zeit-
alter visionar vorwegnimmt, ohne die unmit-
telbar sinnlich-explosive Kontur musikali-
scher Gestik dabei zu verlieren. Das mechani-
sche Klavier, mit gestanzten Rollen ,pro-
grammiert“, war dabei Voraussetzung einer
rhythmischen Entwicklung, die man allent-

halben in einem Roman beschreiben kénnte.
Weitgehend isoliert und abgeschlossen von
jedem Ruhm, der ihm zugestanden und viel-
leicht manche Arbeit negativ beeinfluft hitte,
wurde Nancarrow erst Anfang der 80er Jahre
sentdeckt”; seine Musik war dann in kurzer
Zeit auf Festivals in aller Welt zu héren.
Gyorgy Ligeti, der ihn auf zahlreichen Foren
alsden ,,besten heute lebenden Komponisten
vorstellte, sorgte dabei auch fiir eine rasche
Anerkennung des {iber 70jahrigen in Europa.
Die hier nun fertig vorliegende Wergo-Editi-
on seines Werkes fiir Player Piano (inzwi-
schen gibt es auch echte Instrumentalmusik)
ist ohne jeden Zweifel ein Meilenstein der
Musik- und Schallplattengeschichte (wer
aber denkt, ein Mensch kénnte nicht auch so
,Klavier-Spielen“, der hore Keith Jarretts Ti-

tel ,,Excuse my rags“!).

Hans-Christian von Dadelsen
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Der 1912 in Arkansas geborene Jazz-Trom-

Erdverbun-
den und di-
rekt.

zeln uniiberhérbar auch in der Minimal-

Music-Szene. Das wird besonders in den
ersten zwei Quartetten deutlich, wo die ver-
setzte Uberlagerung ostinater, dia- und pen-
ta-tonischer Melodie-Patterns die Struktur
bestimmt. So dréangt sich beim Quartett Nr. 2,
das diese Einspielung erdffnet, der Vergleich
zu Steve Reichs , Different trains“ (ebenfalls
von 1988) auf: Wo Reich Lokomotiv-Rhyth-
men und Statement-Fragmente als Basis be-
nutzt, verwendet Nyman die additiven Struk-
turen indischer Rhythmik als metrische
Grundlage. Das Klangbild bei Nyman ist da-
bei luftiger, die Phrasenbildung schlichter,
eingédngiger. Passend zu den oft filmschnitt-
artig wechselnden Klangflichen, reiflen die
einzelnen Sétze einfach ab — Szenenwechsel.

Nymans Quartett Nr. 3 von 1990 ist die Be-
arbeitung seines Chorwerks ,Out of the
ruins“ (1989 fiir einen BBC-Film iiber die
Erdbebenopfer in Armenien geschrieben).
Dieses bildet als tonaler Trauergesang die
musikalische Grundfolie, welche mit Frag-
menten ruménischer Volksmusik (Ergebnisse
von Nymans Feldforschungen 1965) kombi-
niert wird.

Das diese CD abschlieBende Quartett Nr. 1
von 1985 lebt vom Kontrast verschiedener
Stilarten: Angeregt von der fast orchestralen
Flachigkeit der ,,Gro8en Fuge“ Beethovens
verarbeitet Nyman darin die ausgelassene At-
mosphiére der elisabethanischen Virginalmu-
sik eines John Bull, Pop- und Funk-Einfliisse
von heute und ein Zitat aus Schonbergs zwei-
tem Streichquartett in vielen, wiederum qua-
si-filmischen Sequenzen zu einem erfrischend
abwechslungsreichen, harmonisch behutsam
geschérften Potpourri. Beeindruckender Ab-
schluB mit dem beeindruckenden Balanescu-
Quartet: eine in minimalen Schritten drei Mi-
nuten lang iiber variable Metren beschleuni-
gende Coda. Auch wenn die Klinge hier und
da sphirisch daherkommen — Nymans Quar-
tette zeichnen sich nicht durch philosophi-
sche Abgehobenheit, sondern durch Erdver-
bundenheit und Direktheit aus.

Kalle Burmester

Der Brite Michael Nyman hat seine Wur-

Musik der
Grenzerfah-

rungen.

Rundfunkproduktionen, ist Teil der

»Edition zeitgenossische Musik“, die der
Deutsche Musikrat seit 1986 herausgibt — mit
dem Ziel, das Schaffen zeitgenossischer deut-
scher Komponisten zu dokumentieren. Uber-
greifende Strukturen im kompositorischen
Schaffen der Gegenwart — das Bedeutende,
Herausragende wie auch das Umfeld, von dem
es sich abhebt - sollen dadurch erkennbar
werden; zudem ist damit die Einzelférderung
jingerer Komponisten verbunden. Diesmal
gilt sie Heinz Winbeck, bis vor kurzer Zeit
noch als eigenbrotlerischer Bayer etikettiert —
nicht zuletzt deshalb, weil seine Musik sich
keiner ,,Schule®, keiner Stilrichtung und also
keinen ,,-ismen“ zuordnen 4Bt und er sich
seinerseits keinerlei Dogmen unterwirft.

Ein AuBenseiter, ein unbequemer Kompo-
nist: Nichts beweist das besser als die Ge-
geniiberstellung der beiden hier dokumen-
tierten Werke, deren Verschiedenartigkeit
nicht groBer sein konnte. Die erste Sinfonie,
in der Neufassung 1985 eingespielt, ist Musik
der Grenzerfahrungen: sowohl im Fortebe-
reich, der oft die Schmerz- (und wohl auch die
Gedulds-)grenze des Horers strapaziert, als
auch im Leisen, in den nur mehr erahnbaren
achtfachen Pianissimo-Bereichen. Gleichsam-
vollige Stille kontrastiert mit gnadenlosem
alles niederstampfendem ,,martellato marzia-
le“: im Verhiltnis der ineinandergehenden
Sétze zueinander, aber auch innerhalb der
einzelnen Sitze. Von diesen unendlich weiten
Kontrasten lebt die Sinfonie. Das zweite
Streichquartett (,,Tempi notturni“) dagegen
ist ein einziger elegischer Gesang, eine milde,
wie um eine unségliche Sprachlosigkeit krei-
sende und dennoch zutiefst expressive Musik.
Sie diirfte sich jedem aufmerksamen Hérer
problemlos erschliefen, und allein ihretwegen
lohnt sich die Anschaffung dieser CD.

Werner Pfister

Diese CD-Verdffentlichung, basierend auf

|
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Spar-Aus-
gabe einer
Raritat.

1chts gegen Spar-Ausgaben bei Wieder-

veroffenthch\mgen alter Rundfunkban-

der (immerhin bekommt man auf diese
Weise die Chance, die Aufnahmen iiberhaupt
einmal zu héren), doch in diesem besonderen
Fall hitte man sich ruhig die Mithe machen
kénnen, das Libretto abzudrucken — schlieB3-
lich handelt es sich um die einzige Aufnahme
einer Oper, die nach dem Zweiten Weltkrieg
mehr und mehr in Vergessenheit geriet. Aller-
dings, den beteiligten Séngern sei’s gedankt,
versteht man fast jedes Wort, und immerhin
enthilt das 20seitige Booklet (dt./engl.) auBBer
biographischen Notizen zu den Interpreten
einen kurzen, informativen Einfiihrungstext
zum Komponisten und zum Werk. Aber man
hatte doch gern mehr erfahren, vor allem zur
Auffithrungs- und Rezeptionsgeschichte. So
kann man nur vermuten, daf diese ,,Wider-
spenstige® aus dem Jahr 1874 von Intendan-
ten deshalb kaum beachtet wird, weil es sich
um ein Exemplar der ungeliebten Gattung
»Deutsche Spieloper* handelt — wenn auch
um ein musikalisch sehr individuelles.

Die bekannteste und auch stirkste Szene
der Oper ist Katharinas Monolog ,Die Kraft
versagt“ — in der vorliegenden Aufnahme von
Margarete Teschemacher engagiert gesungen
und, wie man es von ihr kennt, auBergewhn-
lich deutlich artikuliert; die klingenden Kon-
sonanten ,,m“ und ,,n“ haben bei ihr fast so
viel Resonanz wie die Vokale - ein typisches
Merkmal der alten deutschen Schule, das
auch den ausdrucksstarken Gesang von Ma-
thieu Ahlersmeyer charakterisiert. Nur diirfte
diese Art des Vortrags fiir viele heutige Horer
doch ,,sehr historisch” klingen, und insofern
konnte wohl eher eine Neuaufnahme die Fra-
ge beantworten, ob das Werk heute noch
Chancen auf der Biihne hitte. Thomas Voigt

 BUHNENWERKE

&

Kiinstlerisch
gewichtig.

wanzig Jahre hat es gedauert, bis die 1966

in Salzburg uraufgefiihrten , Bassariden“

wiederum in festspielwiirdigem Rahmen
- diesmal bei den Berliner Festwochen - vor-
gestellt, und das heiit: erneut zur Diskussion
gestellt wurden. Fast scheint es, als habe sich
ein Rest der einstigen Unsicherheit, ja der
Ratlosigkeit gegeniiber den ,Bassariden” er-
halten — Ratlosigkeit gegeniiber der bewuBt
an die Tradition ankniipfenden Musikspra-
che, die Henze seinerseits als Protest gegen
gewisse dogmatische Tendenzen der damali-
gen Avantgarde verstanden wissen wollte.
Ein Protest, der aus der asthetischen Isolation
heraus formuliert wurde.

Die Aufnahme (eine Weltpremiere zwar,
aber keine veritable Gesamtaufnahme: auf
das Intermezzo ,,Das Urteil der Kalliope“ im
dritten Akt wurde verzichtet) kommt zur
rechten Zeit; sie gibt der Oper monumentales
Profil und setzt interpretatorisch starke Ak-
zente. Mit groBer Genauigkeit setzt Gerd Al-
brecht die beiden musikalischen Komplexe,
die harsche ,,Pentheus“- und die schwelgeri-
sche ,Dionysos“-Welt, gegeneinander ab;
umsichtig steuert er das Orchester und die
beiden exzellenten Choére durch die an-
spruchsvolle Partitur. Die Siénger sind nicht
nur ,international“, wie es in der Werbe-
ankiindigung heifit, sondern vor allem rollen-
deckend. Sehr eindrucksvoll Kenneth Riegels
farbenpréichtig-laszive Dionysos-Studie; be-
klemmend intensiv auch Robert Tear und Ka-
ran Amstrong. Sie allein schon rechtfertigen
die Wahl der englischsprachigen Originalfas-
sung, wobei sich die beiden Deutschen, Or-
trun Wenkel und Andreas Schmidt, ebenfalls
vorteilhaft profilieren. Ein wichtiges Zeugnis
des zeitgenossischen Opernschaffens — und
eine kiinstlerisch gewichtige Einspielung.

Werner Pfister

Lebendig,
ausgewogen,
adéaquat
gesungen.

York war aufgefallen, mit wieviel Einfiih-
lung und unverkrampfter Musikalitat
James Levine Verdis ,,Aida“ anpackte. Jetzt
kann man sich davon iiberzeugen, dal es dem
Routinier gelungen ist, seine lebendige, in den

Schon bei der TV-Ubertragung aus New

Tempo- und Dynamikproportionen ausgewo-
gen bemessene Interpretation auch im Studio
zu reproduzieren, wo es bekanntlich viel
schwerer fallt, das Kontinuum der groBen Li-
nie zu bewahren. Aus einem fliissigen, nie-
mals gehetzten ZeitmaB entwickelt Levine
driangende Dramatik ebenso wie blithende
Lyrismen, wenn die Partitur fiir Augenblicke
dem Herzschlag der Liebenden zu folgen
scheint. Viele Akzentuierungen im Detail und
stimmige Tempowechsel bewirken eine deut-
liche-Profilierung des musikalischen Ablaufs.
In keinem Moment verfihrt Levine extrava-
gant oder willkiirlich (die Maazel-Aufnahme
rechtfertigt diesen Hinweis). Die durchaus
werktypischen Tableaus und sonstigen Kul-
minationspunkte 148t er gebiihrend ausko-
sten, im heiklen Vorspiel leisten sich die Vio-
linen des sonst recht guten, auch prézisen
Met-Orchesters allerdings diffuse Momente.
Inmitten eines recht ausgeglichenen En-
sembles erhebt Aprile Millo eindrucksvoll den
Anspruch auf die Position der Primadonna.
Mit ihrem reifen, fiilligen Sopran, dessen reiz-
voll abgedunkelte Mittellage ohne merklichen

Druck die tiefsten Noten einbindet, ist sie eine P>
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Aida in der Tradition der Milanov; die vollig
entspannte Mezzavoce und die wundervollen,
schwebenden Piano-Héhen liegen ebenfalls
auf dieser Linie, nur wirkt die Millo nicht
ganz so ausgeglichen wie die grofie Vorgénge-
rin.. In Passagen leidenschaftlichen Engage-
ments stellt sie mitunter Intensitit iiber Kul-
tur (was die Caballé bei Muti noch effektvol-
ler praktiziert).

Schon zum vierten Mal war Placido Domin-
go als Radames im Studio, und wieder iiber-
zeugt er in dieser ihm fachlich addquaten, be-
sonders anspruchsvollen Zwischenfachpartie,
weil ihm emotional engagiertes Gestalten im
Blut liegt und er auch mit den Schwichen sei-
nes belastbaren, bronzefarbigen Tenors gut
umgeht. Ganz so souveridn wie unter Muti
lauft es wohl nicht mehr ab, weil in der Hohe
mehr Nachdruck als frither vonnéten ist. Do-
mingo bezwingt aber all die hohen Noten ef-
fektvoll, selbst wenn die Stimme hin und wie-
der etwas strapaziert klingt. Im verklirten
SchluBduett gibt es von ihm zwar keine
kunstvollen, leichten Mezzavoce-Téne a la
Bjorling oder Bergonzi — die man immer wie-
der anhoren sollte, um das Gefiihl fiir Relatio-
nen zu bewahren -, doch findet Domingo zu
einem gebindigten, schlanken Ton, der in der
innigen SchluBphrase in klangvolles Falsett
libergeht. In der Romanze erinnert er an die
eigenwillige Version Richard Tuckers (unter
Toscanini), die dem abschlieBenden hohen b
ein weiteres ,,vicino al sol“ folgen 1aft, aller-
dings piano und in bequemer Lage.

Dolora Zajic vermag mit ergiebigem, ge-
sundem Mezzo, der die tiefen Noten unfor-
ciert, wenn auch schlank erreicht, dramatisch
wirkungsvoll zu deklamieren, wobei ihr die
sichere, helle Héhe zustatten kommt. Amne-
ris’ leidenschaftliche Auflehnung gegen die
Priester macht durchaus Eindruck. Das Ho-
heitsvolle einer Simionato, das Statuarische
einer Cossotto erscheint dieser Kénigstochter
nicht aufgeprégt. Auch Amonasro — James
Morris - verfiigt tiber einen kriftigen, gut
durchgebildeten Heldenbariton und einen
langen Atem, singt mit etwas biederer Pri-
senz tadellos. Zur spiirbaren Personlichkeit
fehlt ihm die stark akzentuierte Deklamation.
Pharao Terry Cook klingt angenehm, doch
schon etwas miide; Samuel Ramey imponiert,
ohne deshalb aber an den markant-gefahrli-
chen Ramphis von Boris Christoff zu erin-
nern. Hermann Schonegger

HeadPhOneS,
Microphone,
Speoker,

Mixer;
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Wenig Lei-
denschaft,

aber guter

Gesang.

ound-Orgien fiir High-End-Freaks und

orchestrale Fettsucht wird man bei dieser

Produktion nicht finden. Hier dominieren,
nicht nur klangtechnisch, eindeutig die Stim-
men, das Orchester begleitet. Doch so dan-
kenswert es ist, daB Lorin Maazel nicht auf
Kosten der Singer den Alleingang macht - et-
was spannender und leidenschaftlicher kénn-
te es im Orchester schon klingen. Ob Sieg-
munds Flucht zu Beginn oder die Ekstase der
Liebenden am SchluBl — immer hatte ich den
Eindruck, da Maazel bestrebt ist, bloB nicht
zu viel Emotion aufkommen zu lassen. Da
verwundert es auch nicht, da8 sich die Sénger
im Ausdruck sehr zuriickhalten. Aber man
hoért guten Gesang, vor allem von Susan
Dunn. Sie hat das stimmliche Kaliber fiir eine
Sieglinde (was man heute schon als Besonder-
heit hervorheben muB!), sie klingt glaubhaft
jugendlich, phrasiert die groBen Legatobogen
ausgesprochen schén und artikuliert den Text
iiber weite Strecken sehr deutlich (nur hitte
man manche Stellen wie ,,Der Manner Aale,
so kiihn sie sich miihten“ nicht stehenlassen
diirfen). Klaus Konig, in der gefiirchteten tie-
fen Lage seiner Partie etwas diinn im Ton, ist
nicht der Inbegriff des schweren, stimmprot-
zenden Heldentenors, sondern ein fahiger,
grundsolider Sénger des Siegmund, von dem
man jedes Wort nicht nur versteht, sondern
auch ohne Verfarbungen hért (und damit mei-
ne ich nicht nur jene qualligen, amerikanisch
gefiarbten Tone, wie man sie — als bisher
schlimmstes Beispiel — von Gary Lakes in Le-
vines Aufnahme der , Walkiire“ geboten be-
kam, sondern auch die Verlegenheitslosungen
deutschsprachiger Tenére). Fiir einen Finster-
ling wie Hunding klingt die Stimme von Peter
Meven zwar reichlich matt, doch hort man
hier, da8 in manchen Fillen eine akzentuierte
Diktion den Ausdruck vermitteln kann, den
die Stimme nicht hergibt. Thomas Voigt

Talent an der
Orgel - rat-
los.

schon, wenn die jiingste CD von Europas

Nr. 1 an der Orgel, Barbara Dennerlein,
nach einer knappen Stunde zu Ende ist. Kein
Zweifel: Sie beherrscht das Instrument, mit
Hand und FuB, in all seinen Nuancen, das hat
sie schon oft genug beweisen kénnen. Den
»Hot Stuff“ allerdings, den der Titel diesmal
verheift, bleibt die 1964 geborene Musikerin
dem Zuhorer schuldig.

Vielleicht liegt es an den Kompositionen,
die bis auf zwei — Benny Golsons , Killer Joe“
und Miles Davis’ ,Seven Steps to Heaven“ —
alle aus ihrer Feder stammen. Das themati-
sche Material, das sie sich auf die Manuale
schreibt, inspiriert sie nur selten zu improvi-
satorischen Hohenfliigen (ganz im Gegensatz
zum Tenoristen Andy Sheppard, der auf sei-
nem Instrument artistische Balanceakte von
héchster Virtuositét vollbringt). Oft setzt sie,
wie beim Titelsong und bei ,Polar Lights®,
mehrere Ideen blockartig nebeneinander, die
sie nur lose miteinander verbindet. Pseudo-
Barockes wird neben Rockigem plaziert.
Funk mit Swing gekoppelt, wogegen nichts
einzuwenden wire, gébe es die melodisch-lo-
gische Klammer. So schmeckt vieles blof
nach willkiirlich zusammengenéihten Ideen-
fetzen; Beliebigkeiten nur, die allerdings
technisch brillant und spielerisch virtuos dar-
geboten werden. Wenn Barbara Dennerlein
auch weitgehend auf den charakteristisch iip--
pigen Orgelschwellsound verzichtet und das
Instrument wohltuend unterkiihlt einsetzt, so
mag sie auf einige Sound-Gags dennoch nicht
verzichten: etwa die geisterhafte Introduktion
zu ,My Invitation“, die jedem Horrorfilm-
Soundtrack zur Ehre gereichte, oder die
schmusige Grundierung zum ,Toscanian
Sunset“, die weiter nichts ist als vollfetter
Klangkitsch.

Neben dem ausgezeichneten Andy Shep-
pard hat Barbara Dennerlein Mark Mondesir
ins Studio geholt, einen begnadeten Rhythmi-
ker, der die Kompositionen immer dann,
wenn sie ins Beliebige abzudriften drohen, or-
dentlich aufmischt und mit neuen Vitamin-
spritzen vollpumpt. Rainer Nolden

Ein biBchen zwiespaltig sind die Gefiihle

Betorend
freies Spiel.

den weiten Raum der Atonalitat eréffnet

haben; sein Pianostil wurde wegweisend
fiir den Free Jazz, dariiber hinaus beeinfluite
er eine Reihe nachfolgender Pianisten, etwa
den jungen Keith Jarrett. Und der Name des
Art Ensemble of Chicago steht seit Jahrzehn-
ten fiir die konsequente Fortfiihrung des
»ireien Spiels“.

Was, wenn sich diese ,,institutionalisierten
Vertreter des Free Jazz“ einmal zusamment&-
ten? So geschehen auf dem neuen Album des
Art Ensembles , Thelonious Sphere Monk“,
und es geht dabei — der Titel deutet es an —um
die Musik des groBen Pianisten. Wer jedoch
ein getreues Nachspielen von Monk-Kompo-
sitionen erwartet, wird enttduscht. Wie im-
mer werden die Themen eher assoziativ be-
handelt, werden verbogen, verfremdet. Uber-
haupt finden sich mit ,,Round Midnight“ und
»Nutty“ nur zwei Monk-Kompositionen in
der Aufnahme; vielmehr will diese Musik von
Thelonious Monk inspiriert sein.

Hochst spannungsreich gestaltet das Art
Ensemble denn auch ,Round Midnight“; das
Tempo wirkt stark verlangsamt, die Kollek-
tivimprovisation erstreckt sich tiber 15 Minu-
ten, immer wieder unterbrochen von perkus-
siven Einschiiben. Ein weiterer Hohepunkt ist
das Zusammenspiel der beiden Fléten von Jo-
seph Jarman und Roscoe Mitchell auf ,Case-
works*“, bei dem Cecil Taylor seine abstrakten
Pianokiirzel einstreut. Horenswert auch Tay-
lors Sprechgesang, der an die avantgardisti-
schen Performances einer Meredith Monk
denken 148t. So prisentiert die Einspielung —
Wwie hitte es bei dieser Besetzung anders sein
konnen — Free Jazz vom Feinsten.

Tilman Urbach

Cecil Taylor gehért zu denen, die dem Jazz

Lebendiger
Blues.

mmer wieder wird sie mit den grofen alten

Séngerinnen des Jazz verglichen; mit der

Meisterschaft und Intensitit einer Ella Fitz-
gerald oder Betty Carter. Kein Zweifel, Cas-
sandra Wilson gilt als groBte stimmliche Hoff-
nungstréigerin im Jazz. Dabei ist auf ihren Al-
ben, von ,Blue Skies“ einmal abgesehen,
kaum jemals purer Jazz zu horen; immer geht
es Cassandra Wilson um Mischformen, um die
Einfliisse von Soul-, Rock- oder Funky-Mu-
sic. Souveran bedient sich die Séngerin der
ganzen Bandbreite ,,schwarzer Musik“. Jazz,
Blues, Soul, Reggae oder Rap haben fiir sie

dieselben Wurzeln. Auch auf ihrer neuen Ein-

spielung ,She who weeps“ fiigt Cassandra
Wilson héchst Unterschiedliches zusammen.
Trotzdem wirkt die Platte nicht wie ein musi-
kalischer Gemischtwarenladen, denn die mei-
sten Stiicke sind bluesorientiert. Wunder-
schon zum Beispiel der Titelsong, ein von Cas-
sandra Wilsons Mutter komponiertes Wiegen-
lied, das die Séngerin ebenso kraftvoll wie
sensibel zu intonieren weif}.

Fast durchgingig 148t sich die Séngerin von
einem Klaviertrio begleiten. Mancher Song
wird regelrecht zelebriert, wie der Klassiker
»,Body and Soul“, mit einem langen span-
nungsreichen Intro; iiber zehn Minuten
streckt sich die Interpretation der Sangerin.
Und hier zeigt sie den ganzen Umfang ihrer
stimmlichen Moglichkeiten: das leise Sum-
men, das kaum hérbare Hauchen, all die rau-
chigen Zwischentone bis hin zum vollténen-
den Sound ihrer warmen Altstimme.

Schade nur, dal Cassandra Wilson bei sol-
chen Klassikern immer wieder einen elektri-
schen BaBl in ihrer Begleitband duldet. Ein
strafliches Zugestiandnis, wenn man einmal
gehort hat, zu welch intimer Zwiesprache sie
auf ihrem Standard-Album ,,Blue Skies“ ge-
rade mit dem akustischen Ba8 findet.

Tilman Urbach
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