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26 de febrero a 26 de junio de 2010

Club de Música y Jazz San Juan Evangelista

12. Portico Quartet. Domingo 26 febrero, 21 h

14. José James. Domingo 26 febrero, 22.30 h

16. European Jazz Ensemble. Viernes 5 marzo, 21 h

18. Stefano Bollani Trio. Viernes 12 marzo, 21 h

20. Djabe. Sábado 13 marzo, 21 h

22. Nils Vogram Nostalgia Trio. Jueves 18 marzo, 21 h

24. Bobo Stenson Trio. Viernes 19 marzo, 21 h

26. Enrico Pieranunzi. Viernes 26 marzo, 21 h

28. “De aquí”. Viernes 26 marzo, 22.30 h

Museo Nacional Centro de Arte Reina Sofía

30. Louis Sclavis Quintet. Martes 6 abril, 19.30 h

32. Posé-Salvador-Roper Trío. Jueves 8 abril, 19.30 h

34. Terje Rypdal. Sábado 10 abril, 19.30 h

36. Tingvall Trio. Domingo 25 abril, 19.30 h

38. Rita Marcotulli. Jueves 29 abril, 19.30 h

Escenario Puerta del Ángel

40. Philip Catherine. Sábado 26 junio, horario por determinar





Jean Monnet, el padre de la Europa unida, aseguró que si tuviera que
volver a iniciar el proceso de unión de las naciones europeas comenzaría
por la Cultura. El paso del tiempo no ha hecho más que consolidar la idea
de que la Cultura constituye el corazón del proyecto de la Unión Europea,
porque si en algo se fundamenta ese gran país que queremos que sea
Europa es en la existencia de una identidad cultural compartida por todos
los ciudadanos y ciudadanas del mismo.

La Cultura atesora lo que somos hoy y lo que seremos mañana, pero
también la memoria de la tan apasionante como a veces terrible historia
europea. Resultado de siglos de mestizajes, de enfrentamientos y
encuentros, nuestra cultura permite un proyecto histórico en el que ser
nosotros mismos es sentirnos parte de los otros, un proyecto sin localismos,
pero también enriquecido de matices y múltiples puntos de vista. 

La política cultural pública europea nos ha proporcionado un modelo
ideal capaz de asumir la complejidad de los fenómenos culturales,
gestionando la riqueza que aporta su diversidad. Un modelo en el que se
combina el protagonismo de lo público con la iniciativa privada, y en el
que se tiene en cuenta la importancia económica de la Cultura en cuanto
incide sobre la sociedad. 

El consenso económico y la cohesión social son elementos esenciales 
de la Unión Europea. Sin embargo, no hubiera tenido sentido ni,
probablemente, hubiera cosechado tan excelentes resultados, de no
fundamentarse en el compromiso sobre nuestros valores compartidos, que
se han ido configurando en el pensamiento y la creación, y transmitiendo
a través de las diferentes culturas europeas. La intuición de Monnet excede
lo que él mismo predijo. Sin duda, el éxito ante los grandes retos que nos
enfrentan al futuro está en el trabajo intelectual, en la innovación, en el
conocimiento, en las oportunidades que proporcionan nuestras lenguas,
en los recursos que nos ofrece nuestra creatividad, lo que se ha visto
incrementado por las tecnologías digitales.

Homero, Dante, Shakespeare, Bach, Platón, Velázquez, Goethe, Monet,
Pessoa, Camus, Kafka, Virginia Woolf, Beethoven, Chaplin, María Callas,
Magritte, Sandor Marai, Coco Chanel, Lorca, Bergman, Balenciaga o
María Casares son parte irrenunciable de la gran nación europea. Ellos,
como tantos otros, han sabido explicar y transformar en belleza la

La cultura, corazón de Europa



condición del ser humano más allá de la frágil línea que establece una
frontera, dándole fuerza y raíz a ese sentimiento común que llamamos
“Europa”. 

Para España, la Cultura es el elemento central inspirador de nuestro
desarrollo como pueblo, que ha tenido siempre Europa en el horizonte.
Desde Andrés Laguna hasta Buñuel, desde Cervantes hasta Picasso, 
los creadores españoles más universales han hecho de Europa su
interlocutor natural, su objetivo, su promesa. España ha aportado a la
cultura europea nombres, ideas, actitudes y una lengua como el español,
ejemplo de activo cultural que multiplica la presencia de España y, por
consiguiente, de Europa, en todo el mundo. 

Por eso, la Cultura tendrá un papel esencial en este semestre en el que
España ostentará la Presidencia Europea, con un amplio programa de
actividades en el que se darán cita todas las manifestaciones artísticas,
tanto dentro como fuera de nuestro país. Este Programa, equilibrado
encuentro entre tradición y fomento de la creatividad más viva, esa que
construye patrimonio en el tiempo, ofrece una visión compleja e intensa
de la Cultura que palpita en Europa, sin olvidar nuestros vínculos con
otras geografías que, a lo largo de la Historia, los españoles hemos
contribuido a acercar a los europeos.

La profundidad de las relaciones culturales europeas nos lleva a decir, 
sin temor a equivocarnos, que si existe lo que Husserl llamara la “forma
espiritual” de Europa, es decir, su capacidad para no ser sólo una mera
yuxtaposición de naciones, sino el germen de un “nuevo espíritu”, tal
espíritu, sinónimo de democracia, respeto y excelencia, tiene en la
Cultura su más clara expresión. 

José Luis Rodríguez Zapatero
Presidente del Gobierno de España



Europa, una realidad compartida

España asume la Presidencia de la Unión en un tiempo decisivo para
Europa. Compartimos una realidad crecientemente interconectada, un
escenario cada vez más interdependiente, una época en la que se está
demostrando que las posibilidades de crecimiento social, económico 
y cultural de cualquier sociedad son proporcionales a su capacidad de
cooperar con las demás. Compartimos un relato histórico común, un
legado cultural, que contiene las raíces de nuestra propia pluralidad y,
también, no pocas oportunidades. Porque si hay algo que nos une a las
ciudadanas y ciudadanos europeos es el futuro.

Conectar nuestra valiosa y plural herencia cultural con la modernidad,
con la innovación, es una prioridad continental en términos productivos.
Lo es de cara a la configuración de un modelo económico sostenible,
centrado en la inteligencia, en la educación y en la cultura como motores
limpios de nuestro crecimiento. Pero también es una prioridad cívica, y
no en menor medida: estamos conformando la Europa de las ciudadanas
y los ciudadanos, y la cultura es un derecho ciudadano.

Por lo tanto, la intensidad de la agenda, el claro protagonismo que
adquiere la cultura en la Presidencia Española de la Unión Europea,
reflejan no sólo nuestro horizonte, sino también la solidez de los valores,
la vitalidad de las convicciones que nos llevan a avanzar en el camino
europeo.

Ministerio de Cultura





Bienvenidos a la aventura

El jazz ha fortalecido su identidad en convivencia con las nuevas 
formas de vida social desarrolladas en Occidente. Es un estilo con
visado de viaje permanente, permiso de residencia y, por lo tanto, con
muchas cunas. Y también destinos. Este detalle da la impresión de que
pasase inadvertido para algunos jazzistas europeos, que interpretan 
con gramática de método estadounidense. Por fortuna, siempre hay
artistas que se afanan por ocultarse del contagio foráneo y rebuscan en
el territorio de la diferencia, que es el mismo en el que coinciden los
grandes creadores de cualquier tiempo y lugar. 

Desde su primera convocatoria, Eurojazz orienta su filosofía
programadora hacia los músicos del ámbito continental europeo. 
No es asunto baladí, para un festival de estas características, un cartel
artístico que busque acordar el lenguaje del jazz con la identidad
cultural europea. Y menos aún si los resultados demuestran que hay
algo más que un boceto liviano debajo de la idea, que no se trata sólo 
de poner en marcha un festival de ocasión, sino de un proyecto real,
sentido y respaldado por algunos de los músicos más valiosos del
grueso catálogo de jazzistas europeos.

Por el itinerario diferente que recorren éstos, por su edad en 
ocasiones, y por la escasez de medios para divulgar sus trayectorias,
sería complicado que supiésemos del curso de estos artistas sin 
espacios como Eurojazz. Conoceríamos, tal vez, el resultado si llegara 
el reconocimiento, pero jamás tendríamos conciencia del camino
atravesado sin encuentros como éste. Esta vocación, junto con la
atractiva sinergia de intenciones cifrada en la composición de sus dos
principales avalistas, son las verdaderas claves de este festival.

Un club de música de la veteranía y el prestigio del San Juan
Evangelista suma esfuerzos en este proyecto ideado para el Museo
Nacional Centro de Arte Reina Sofía. El fin, prestar atención muy
especial al jazz que encara el momento actual, se presenta como la
forma mejor de explicar la relación existente entre los actuales estilos
que desarrolla el género y la época en que viven quienes lo interpretan;
músicos, en general, consecuencia de la mejor destilación de los fondos
selectos de varias cosechas del jazz contemporáneo.

A la llamada acuden formaciones que actúan por vez primera en estas
latitudes: los escandinavos Terje Rypdal y Bobo Stenson, la banda
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húngara Djabe y la pianista italiana Rita Marcotulli. El European Jazz
Ensemble, Louis Sclavis y Nils Wogram son tres ejemplos señeros del 
jazz de avanzada de mayor pegada continental, de gran masa sonora el
primero, y más aquilatados, armónicamente, los segundos.

José James y el Portico Quartet son el toque multicolor que llega desde
Inglaterra, de territorio específico, pero también representativo de la
confraternización que el jazz busca desde hace tiempo con los mundos 
del pop y el soul. El proyecto “De Aquí”, del baterista Carlos González, 
y el nuevo trío del pianista Iñaki Salvador –Posé-Salvador-Roper Trío–
son las propuestas locales más valiosas que, en esta primera edición,
hemos considerado que podían formar parte de Eurojazz; dos formaciones
cuya mayor valía –y tienen mucha ambas– no sólo es su destreza
instrumental; también un fecundo caudal melódico traducido en ideas
renovadoras y extraordinariamente vistosas.

Hay, asimismo, en el programa, dos pianistas de auténtico tronío. 
El italiano Enrico Pieranunzi es la memoria revivida de unas formas de
siempre y de ahora en el piano. Su opción por un formato en solitario 
–posiblemente, el que mejor muestra su enciclopédico conocimiento–
contrasta con la del también maestro italiano Stephano Bollani, que esta
vez nos visita en formulación de trío.

Completan cartel el trío multinacional del pianista sueco Martin Tingvall.
Con él llega una fuerza que contradice el tópico que asocia los paisajes
bucólicos y montañosos con el jazz escandinavo. Tingvall, al frente de su
trío, ya se ha destacado como el pianista inspirado y lúcido capaz de
plantar cara a alternativas estadounidenses como las representadas por
Brad Mehldau y Ethan Iverson, y hacer prolongación de la exquisita
técnica del desaparecido Esbjörn Svensson.

Por otra parte, y como entendemos los festivales como un principio de
acción creativo más que como un patrón de gestión, el objetivo sigue
estando en no fijar demasiados límites escénicos, apostando por un modelo
musical vivo y conectado con otros espacios. Esa es la razón por la que 
no hemos querido sustraernos de integrar en el programa el concierto que
el artista belga Philip Catherine ofrece en el festival Europa en Vivo, otra
de las grandes elaboraciones del programa cultural que se ha preparado
con motivo de la presidencia española de la Unión Europea. En este
encuentro, que tendrá lugar el próximo mes de junio, un numeroso
colectivo de músicos húngaros, belgas y españoles convivirán durante
unos días en el Real Sitio de San Ildefonso para presentar, después, los
resultados de sus indagaciones en una gala final en Madrid.
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Cabe apuntar, finalmente, que siempre habrá quien hubiese agradecido
el estímulo añadido que producen algunos apéndices con los que, 
quizás, será bueno contar en ediciones futuras: ciclos cinematográficos,
exposiciones de artes plásticas, debates en torno a la literatura
relacionada con el jazz… No obstante, el carácter afable, sencillo, con 
el que se ha querido alumbrar este hecho cultural opta esta vez por
presentar estas músicas desnudas de complementos, aunque, eso sí,
convenientemente contextualizadas en un marco escénico próximo al
que puede serles más natural.

En cualquier caso, mientras se maduran nuevas propuestas para
próximos encuentros, una afición ávida de experiencias diferentes, vivas,
de verdad y sin balizas que delimiten su capacidad expresiva, puede
descubrir, a partir de ahora, un festival ideado para crecer despacio,
desarrollando altura desde la humildad y con argumentos poco
permeables a los grandes vicios de la desmemoriada música comercial y
sí a una inventiva capaz de enriquecer la propuesta. Compartiendo ideas,
colaborando en acortar distancia y apostando decididamente por la
calidad, imprescindible siempre que se trabaja en el ámbito de lo
público, Eurojazz comienza su andadura. Bienvenidos a la aventura.

Luis Martín
Director artístico de Eurojazz
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Portico Quartet (Inglaterra)

Jack Wyllie, saxo y loops; Milo Fitzpatrick, contrabajo; 
Nick Mulvey, hang; Duncan Bellamy, batería y hang

Un mundo raro este del jazz contemporáneo. Como en la década de 
los años 20, lo acapara todo. En fechas sucesivas, nombres ligados a la
ortodoxia del género como Bobo Stenson, Louis Sclavis, Enrico
Pieranunci, Iñaki Salvador o el European Jazz Ensemble serán
protagonistas en esta programación. Ahora es el turno de las fusiones
con José James y, también, con esta formación británica que atiende 
por el nombre de Portico Quartet.

De entre las muchísimas denominaciones que alberga el vasto
universo de la música popular, los componentes del Portico Quartet 
–que se definen a sí mismos como una “indie band”–, con el fin de
hacer patentes a primera vista sus argumentos, han elegido la de 
“post-jazz”. En realidad, el Portico sería una formación clásica 
–batería, contrabajo y saxo–, si no fuera porque el cuarto instrumento
lo es, realmente, en discordia, tratándose de los hang drums. El artefacto
en cuestión, de procedencia suiza, evoca, paradójicamente, sonoridades
asiáticas. Y no es raro el galimatías geográfico, cuando se comprueba
que al cargo de los hang drums se encuentra Nick Mulvey, un
veinteañero que comenzó hace algún tiempo como guitarrista y
cantante orientado hacia la música africana, hasta que descubrió los
hang drums en una edición del Womad y decidió utilizarlos en un
contexto fundamentalmente jazzístico.

En Inglaterra, el Portico Quartet tiene ya cierto predicamento en
grandes salas. Y bien puede decirse también que este prestigio es
extensible a otros lugares de la Europa continental, donde la banda ya
ha actuado. Un asunto de gran enjundia, cuando se piensa que su nuevo
álbum, Isla, está llegando en estos días a las tiendas de medio mundo.
Al final, va a resultar que tienen razón los comentaristas británicos
cuando afirman que el brit-jazz ha comenzado a ser una corriente de
fuerza, y que el Portico, con su actitud cool y su juventud, conecta con
un público amplio y joven, que trasciende los excluyentes círculos de 
los puristas del género.

La música del Portico no deja de arrojar, en efecto, nuevos enfoques
al jazz. Un preparado sonoro fácil de entender, verdaderamente
pegadizo y cargado de emoción, que transporta más allá de sus límites
las esencias del género afroamericano. Y sólo por informar, conviene
saber finalmente que el disco de debut de esta gente, Knee deep in the
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north sea, de 2008, fue nominado en ese mismo año al Mercury Prize, 
el galardón más importante que concede la industria musical británica.
Isla, por su parte, se instaló sólo dos semanas después de su publicación
en el puesto número 68 de las listas de pop de iTunes. Ver –y oír– para
creer. Como en los años 20, algo está cambiando en los gustos de las
nuevas aficiones del jazz.

Club de Música y Jazz San Juan Evangelista. Domingo 26 febrero, 21 h
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José James (Inglaterra)

José James, voz; Grant Windsor, teclados; Neil Charles, bajo; 
Rich Spaven, batería; Jordana de Lovely, coros

La cultura de Panamá es una mezcla de influencias defendidas por
visitantes que pelearon la tierra que había sido de los chibchas y los
caribes. Los kuna, guaymís y chocoes son hoy los ciudadanos en minoría
en la república de Ricardo Martinelli, junto a los mestizos, mulatos,
negros, blancos y chinos que han salido de todas las emigraciones y los
posibles cruces. Y cada uno de estos grupos ha ido colocando su trazo en
la construcción de una experiencia que mira hacia los Estados Unidos
desde el paraíso hispano, acomodando como puede cada uno de los
elementos de los que se siente propietario.
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En la música también se aprecia este galimatías de identidades. 
Y es, precisamente, el intento de optimizarlas, haciendo ordenado uso 
de ellas, el que ha conducido al cantante panameño José James al lugar
que hoy ocupa en el jazz. Su biografía como músico arranca en la
adolescencia, cuando, con sólo 14 años de edad se unió a su primer
grupo, The Scepters. Poco tiempo más tarde, mientras estudiaba en el
conservatorio de Panamá, conoció al cantante Roger Mitchell y ambos
decidieron emprender gira por diversos países de Centroamérica, de la
que regresaron transcurridos dos años.

El salto definitivo a Estados Unidos llegó en 1975, cuando José se
instaló en Minnessotta, matriculándose en su universidad. En breve,
compañías tan dignas como las de Clark Terry, Bob Brookmeyer, Art
Pepper o Eddie Daniels recompensaron al artista de los innúmeros
esfuerzos realizados. Comunicar virtuosismo circense es característica
más habitual de los artistas jóvenes que de los veteranos. Sin embargo, 
y, pese a su juventud, esta ya era una cualidad evidente en las intenciones
de José, cuyos modos como vocalista de apoyo irrumpieron con
sorprendente ímpetu a finales de los años 70 en el grupo de Bonnie Raitt
y en Willie and The Bees.

Muchos son los proyectos que se han agolpado desde entonces en 
la apretada agenda de trabajo de José. Ha habido bandas de jazz como
Top Secret, otras de reggae como Shangoya, y, aún, la atractiva
multiculturalidad de Ipso Facto. Con esta última formación compartió
escenarios y sesiones, por espacio de varios años, con algunas figuras
descollantes de la escena internacional del rock y el pop: Tracy
Chapman, Ziggy Marley, The Kinks, The Clash y UB40, entre otros. 
En el canto de José James, en etapas posteriores, confiaron igualmente
Luther “Guitar Jr.” Johnson, Zora Young y Lorie Line.

Ahora nos visita al frente de un cuarteto que tiene en el pianista 
y teclista Gideon Van Gelder uno de sus activos principales. La
maquinaria fogosa de este hombre ya ha podido ser disfrutada en
algunos discos del altosaxofonista Benjamin Herman y en el más 
reciente de la nueva promesa de la world music de Mozambique, Neco
Novellas. Completan formación, con un entendimiento digno de
encomio, Neville Malcolm en el bajo eléctrico, y Rich Spaven desde la
batería. Todos reconocen la autoridad de José James, un vocalista con
muchos mundos. Dos son evidentes: el soplo rotundo de Gil Scott Heron
y el poso espiritual de Terry Callier.

Club de Música y Jazz San Juan Evangelista. Domingo 26 febrero, 22.30 h
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European Jazz Ensemble 
(Inglaterra, Polonia, Países Bajos, República Checa, Alemania)

Alan Skidmore, saxo; Gerd Dudek, saxo; Stan Sulzmann, saxo;
Matthias Schriefl, trompeta; Jiri Stivin, flauta y saxo; 
Rob van den Broeck, piano; Ali Haurand, bajo; Tony Levin, batería

Las orquestas de jazz deslumbraron a los aficionados europeos en las
sucesivas visitas que, desde los años 50, realizaron con profusión
diferentes estrellas estadounidenses. La propia cantera jazzística
continental, con orígenes conceptuales en el Quinteto Hot Club de
Francia de Django Reinhardt, tiene en las últimas décadas un
movimiento de aproximación hacia esta modalidad de mediano y gran
formato instrumental, que gana más y más adeptos. El European Jazz
Ensemble es un arquetipo muy representativo en esta tendencia. Ejemplo
de ello es que cuenta con una existencia que ya supera las tres décadas.

Desde su primera reunión en orden de quinteto, en 1976, con Alan
Skidmore, Leszek Zadlo, Gerd Dudek, Ali Haurand y Pierre Courbois,
esta gente ha pasado formalmente a engrosar el grupo de combos
legendarios que trabajan de forma regular en Europa. Un aluvión de
cambios, con constantes salidas e incorporaciones de músicos en el
grupo, llegó para el Ensemble a partir del año 1982. El momento más
significativo fue alcanzado siete años más tarde, cuando, con motivo del
duodécimo aniversario de su existencia, Enrico Rava, Philip Catherine,
Louis Sclavis y Uschi Brüning, entre otros solistas célebres, fueron
invitados a participar en una gira que recorrió los más emblemáticos
lugares del continente.

La llegada ahora de esta formación al San Juan reúne gran diversidad
de puntos de interés para el aficionado, por cuanto no sólo representa un
gratificante hecho diferencial con respecto de las rancias programaciones
que llevan a cabo las entidades públicas locales; también la fórmula de
trabajo por la que optan los músicos la hace especialmente atractiva para
los analistas del género. A diferencia de otras bandas de similares
características y dimensiones, el European Jazz Ensemble presta atención
prioritaria al solismo de sus componentes, acaso consciente de que, si
bien la labor de los compositores es imprescindible en cualquier
proposición que se precie, otra de las esencias que condicionan la
evolución del jazz es, precisamente, el protagonismo del improvisador.

En este concierto podrá disfrutarse al European Jazz Ensemble en
una formulación de octeto que reúne en la escribanía de los metales a
tres saxofonistas, un trompetista y un flautista que dobla en saxo
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también. Y resta añadir que hay también una reforzada sección rítmica
compuesta por tres profesionales, repartidos en piano, contrabajo y
batería, todos dispuestos a terminar con la inercia del personal. El
proyecto demuestra disponer de absoluta compenetración entre todos
estos elementos, pero es fácil prever que los momentos de mayor
intensidad del concierto vayan a ser los protagonizados por las
alocuciones de Gerd Dudek y Alan Skidmore, precisamente por la
condición de referente histórico que ambos instrumentistas poseen.

La calurosa y apreciable acogida para esta visita aún permite un
párrafo alentador para el pianista Rob van den Broeck cuya extensa
composición Movements es una de las más afortunadas con las que sigue
trabajando esta gente. Iniciativas como la del European Jazz Ensemble
deben, necesariamente, ser saludadas con entusiasmo en una época en 
la que cualquier proyecto, para bien o para mal, parece siempre muy
calculado para satisfacer los gustos más primarios del público.

Club de Música y Jazz San Juan Evangelista. Viernes 5 marzo, 21 h
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Stefano Bollani Trio (Italia/Dinamarca)

Stefano Bollani, piano; Jesper Bodilsen, contrabajo; 
Morten Lund, batería

Stefano Bollani es, junto a Robert Glasper y Jason Moran, una de las
sensaciones del piano contemporáneo de jazz. Reconocido en 2007 con
el European Jazz Prize, el prestigioso galardón vienés que vino a
considerarle un técnico con el conocimiento preciso para situar el sonido
en primer plano, por encima de los vicios pirotécnicos del virtuosismo,
Bollani llega ahora a Eurojazz en un formato desnudo de truculencias:
un trío que completan Jesper Bodilsen desde el contrabajo, y Morten
Lund ante la batería, ambos daneses. Es, por tanto, previsible que su
concierto se ajuste al temario que incluye el álbum Stone in the water,
publicado por los tres músicos a finales del pasado año.
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Bollani, de 37 años de edad, con antecedentes en su arranque
profesional junto al rapero Lorenzo Cherubini “Jovanotti”, 
Raf e, incluso, la cantante Laura Pausini, debe la fama a su alianza en
1996 con el trompetista Enrico Rava. Ambos entregaron a Label Blue un
álbum soberbio que recogía el concierto en directo que ofrecieron en la
edición de 2001 del Festival de Jazz de Montreal. Más reciente en fecha,
la segunda entrega del dúo llegó en los últimos meses de 2007, con el
exquisito marchamo esta vez de la disquera alemana ECM. El título de
este trabajo aludía, aparentemente, a la famosa pieza cinematográfica 
de Carol Reed, El tercer hombre. En realidad, el “tercero en discordia” 
no era otro que el productor discográfico Manfred Eicher, capataz de la
mencionada ECM, cuya imagen se insinuaba en la portada.

Es oportuno el detalle por cuanto la música de Stefano Bollani
dispone, igualmente, de un tratamiento claramente humorístico. Y ello
es así gracias a un discurso en el que el pianista hace siempre patente su
pasmosa seguridad como instrumentista, su bien regulada fuerza y una
memorística envidiable incrustando toda clase de estándares en el
desarrollo del tema principal acometido. Así las cosas, tan
impresionantes resultan sus reordenaciones de fraseos, como las
recreaciones de estándares. Unas y otras evidencian que se trata de un
intérprete de probada clase. Y da igual que utilice el piano como Hendrix
utilizaba la guitarra: palmeando en la madera, buscando sonoridades
inéditas mientras pellizca las cuerdas. Da igual, porque es precisamente
por esas entradas por donde se cuela también, llena de “imperfecciones”,
su humanidad. Una cosa es ejecutar una obra maestra y otra muy
diferente recrearla, hacerla viva. Bollani es un genio divirtiendo. En el
San Juan aún flota un sentimiento de gratitud por ofrecer en el final de
su comparecencia de 2008 El domador del pulgas.

Y sólo por profundizar algo más en el mundo de este peculiar
personaje, sugerimos a cuantos quieran entrar en alguna librería virtual
que busquen L’America di Renato Carosone, publicado en 2004. Esta
historia de Carosone –personaje a quien Bollani, en sus declaraciones,
hace siempre responsable de su oficio–, así como La síndrome di
Brontolo, entregado a la imprenta en 2006, completan el retrato de un
artista  cuya música también ha compartido ideas y escenas con la de
algunos de los más grandes del jazz contemporáneo: Phil Woods, Lee
Konitz, Michel Portal, Pat Metheny, Richard Galliano y Gato Barbieri,
entre otros.

Club de Música y Jazz San Juan Evangelista. Viernes 12 marzo, 21 h
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Djabe (Hungría)

Zoltán Kovács, teclados; Szilárd Banai, batería; 
Tamás Barabás, bajo y voz; Attila Égerházi, guitarra, percusión y voz;
Ferenc Kovács, trompeta, violín y voz

El jazz en Hungría sale, poco a poco, del anonimato en el que vive para
el resto de los aficionados del mundo. Ello es posible gracias, por un
lado, a los efectos de una globalización cultural a la que no escapan
escritores, cineastas, artistas plásticos y, desde luego, músicos, y, por
otro, al trabajo, intenso y permanente, de bandas como Djabe, cuyos
discos y giras no dejan de recibir, desde 1996, los mayores elogios y
parabienes críticos.

Pese a ser una perfecta desconocida en España, Djabe es,
probablemente, la formación húngara de jazz que más trabaja en el
circuito natural centroeuropeo. Y, por añadidura, una de las mejor
tratadas en el capítulo de exportación que desarrolla la política cultural
de su país. Basta repasar la biografía del grupo para darse cuenta de que
buena parte de su obra ha sido ya disfrutada en diferentes ciudades de
Escandinavia, Alemania, Austria, Malasia, Mongolia, Lituania,
Azerbaijan, Italia y en la vecina Portugal.

El primer álbum de Djabe, homónimo y publicado en 1996, aún no
hacía patentes las señas de identidad de esta banda; frescas en la fusión
que llevan a cabo con el rock, comprometidas con la identidad propia
incrustando toda clase de rúbricas gitanas, y eclécticas en una suma de
influencias que, por supuesto, trascienden los estilos citados. Hubo que
aguardar a la edición de Witchi Tai To, un par de años más tarde, para
que la crítica especializada saludase este trabajo como uno de los mejores
surgidos en Hungría en la segunda mitad de los 90.

Witchi Tai To –un título de Jim Pepper que, por cierto, han
versionado entre otros el saxofonista Jan Garbarek y el cuarteto Oregon–
se alzó aquel año con el primer premio en la categoría de mejor álbum
de world-jazz. Desde entonces, la historia de la banda es la sorpresa que
no cesa. Con absoluta regularidad, la publicación de cedés y deuvedés se
sucede con frecuencia anual, y las giras destapan una verdad palmaria: 
el verdadero fuerte de Djabe es el directo. Gracias a la edición del doble
disco Message from the road, de 2007, cualquier aficionado puede tener
idéntica convicción.

Zoltán Kovács, desde los teclados, es el marcapasos de la banda, y
Attila Égerházi un guitarrista exuberante que sabe sacarle todo el juego 
a su maquinaria. Ferenc Kovács, el más veterano del grupo, es, en
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cambio, el rey de la fiesta. Con el violín, la trompeta o rompiendo a
cantar, tiene una única meta: subrayar la vigorosa entrega del resto de
los componentes del grupo, en el que también empujan desde la sección
rítmica el bajista Tamás Barabás y el baterista Szilárd Banai.  

Djabe viene para darse a conocer entre nosotros. La exhibición de
sus valores como instrumentistas –y tienen todos suficientes– no es el
calibre exacto de su medida. Su música, trufada de influencias, con
rincones expresivos, diferentes y personales, es realmente la vara de
medir su talento. Una banda escorada hacia el rock que representa una
parte del jazz de ahora mismo, como sus compatriotas Elek Bacsic y
Gabor Szabo, ambos guitarristas, lo representaron en diferentes
momentos del pasado.

Club de Música y Jazz San Juan Evangelista. Sábado 13 marzo, 21 h



20

Nils Wogram Nostalgia Trio (Alemania)

Nils Wogram, trombón y melodica; Florian Ross, hammond B3 organ;
Dejan Terzic, bateria

De todos los lugares de Europa –excepción hecha de Francia y
Escandinavia– donde el jazz ha alcanzado un calado de meritoria
importancia, Alemania es, probablemente, el país que mayor cantera 
de jazzistas ha generado. Muchos son los ejemplos de solistas que,
procedentes de este ámbito, han sentado modelos, incluso hoy muy
frecuentados por los jazzistas estadounidenses. El trombonista Nils
Wogram no pertenece a esta última categoría, pero sí a la de los
creadores que trabajan hace tiempo en pos de un lenguaje propio que 
no sea fácil de acomodar a las estéticas reconocibles en aquellas latitudes
americanas.

Wogram, que nació hace 37 años en Braunschweig, una de las
ciudades más grandes –junto a Hanóver– de la Baja Sajonia, a orillas 
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del caudaloso río Oker, se enamoró de la música con sólo doce años de
edad. En el conservatorio de Braunschweig, para ir practicando, le
esperaban gruesos tratados de armonía y composición, y un nada
desdeñable volumen de partituras con los hallazgos realizados por Bach
en Leipzig. Según fue creciendo, Nils aprendió a amar el jazz y decidió
concentrarse en el estudio del trombón, el mismo instrumento al que 
se consagró su admirado Albert Mangelsdorf, el mismo también que
dio la gloria a J.J. Johnson, a Curtis Fuller, a Bob Brookmeyer.

En 1989, Wogram se une a la German Federal Jazz Orchestra,
dirigida por Peter Herbolzheimer. Tiene 17 años de edad entonces y
unos deseos enormes de viajar a Estados Unidos para entrar en contacto
con las estrellas del jazz. Aún queda tiempo para dar ese salto y en el
ínterin gana varios premios de interpretación y uno de composición.
Nueva York se abre finalmente a sus pies en 1992, gracias a una beca
para estudiar arreglos, composición, y perfeccionar técnica en el
trombón. Tiene la oportunidad de trabajar con Reggie Workman,
Conrad Herwig, Buster Williams, Jiggs Wigham. Es la confirmación
definitiva de que su alma está poseída por el demonio rugiente del jazz.

El premio a su constancia llega en 1994 con la grabación para 
Mons Records de su álbum de debut, New York conversations. 
Wogram se crece. En años sucesivos, su trabajo con el pianista Simon
Nabatov, el bajista Henning Sieverts y el baterista Jochen Rückert le
permite recorrer el sinuoso circuito estadounidense de clubes de jazz,
haciendo paradas en teatros y festivales de todo el mundo. Ya en ese
tiempo, segunda mitad de los 90, la ambiciosa carrera del trombonista
luce atestada de iniciativas. Proyectos como el Trio Nostalgia y Root 70,
apariciones junto a la NDR Big Band y en el cuarteto Underkarl, y
formaciones de dúo junto a Simon Nasbatov, se superponen en el
tiempo.

Los resultados discográficos de muchas de estas pesquisas pueden
ser disfrutados en el inteligente catálogo de la firma alemana Enja.
Wogram nos visita ahora al frente del Nostalgia Trio, una formación
que completan Florian Ross en el órgano Hammond y Dejan Terzic en
la batería. Jazz sin tapujos, sin contemplaciones, del que avanza
cautivando de la cruz a la raya. Hay muchos mundos en el jazz, pero
todos confluyen en este trombonista. Una cima emocional.

Club de Música y Jazz San Juan Evangelista. Jueves 18 marzo, 21 h
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Bobo Stenson Trio (Suecia)

Bobo Stenson, piano; Anders Jormin, contrabajo; Jon Fält, batería

A Escandinavia, uno de los grandes santuarios europeos en lo que a
jazz de avanzada concierne, no le faltan pianistas de eminencia en las
tres últimas décadas de historia. Desde la trascendencia transgresora 
de un Niels Lan Doky, a la inmarcesible maestría preñada de pulso
vanguardista que escanciaba Esbjörn Svensson; desde el inclasificable
estilo neobopper de Ben Besiakov, a la magia sonora y multifuncional
de Maria Kannegaard. Y eso por no hincarse de orejas ante los jóvenes
Martin Tingvall, Haward Wik o Tord Gustavssen. Y queda por citar el
sueco Bobo Stenson, que no es precisamente un pianista hipervirtuoso,
ni tampoco un compositor turbulento, pero sí alguien en cuyos
relajantes tropezones sonoros confiaron una vez Charles Lloyd, Don
Cherry, Jan Garbarek y Tomasz Stanko, entre otros.

Bobo Stenson, nacido en realidad Bo Gustav Stenson en 1944, es
un ejemplo evidente de la ingenuidad que se esconde tras los adjetivos
que pretenden adornar gran parte del jazz de nuestro tiempo con la
ilusión de la novedad. En breve, serán cinco las décadas transcurridas
desde que este pianista se puso a la cola de quienes querían prolongar
las experiencias sonoras de Bill Evans, incorporando al repertorio las
formulaciones líricas de autores como Silvio Rodríguez y Ariel
Ramírez, y las más hondas de compositores cultos como Henry Purcell
y Alban Berg.

Fogueado en el eximio circuito de clubes de la localidad sueca 
de Västerás, Stenson dio un giro de 180 grados a su vida profesional,
estableciéndose en 1963 en la cosmopolita Estocolmo. Allí quedó
inmediatamente abducido por la floreciente avanzadilla de músicos de
jazz que daban vida a sus escenas, pasando a formar en la banda que
acompañó las giras sucesivas de personajes como Sonny Rollins, Gary
Burton o Stan Getz. Un espíritu torrencialmente inquieto encerrado en
el frío prototipo de artista nórdico que no tardó en llamar la atención
del trompetista Don Cherry, quien reclamó a Stenson para su grupo
durante el tiempo en que decidió asentarse en Suecia, en protesta
contra los bombardeos de Camboya por parte de la administración
Nixon.

Los años 70 fueron especialmente fecundos para Bobo Stenson, que
se mantuvo activo en diversos proyectos. Entre otros, la banda Rena
Rama donde, como aliado, contaba con el contrabajista Palle
Danielsson. Y también un trío muy popular en el que empujaban fuerte
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Arild Andersen desde el contrabajo, y Jon Cristensen en la batería.
Llegó más tarde el grupo del saxofonista Jan Garbarek, el cuarteto de
Charles Lloyd y los combos, en formato de sexteto y septeto, del
trompetista polaco Tomasz Stanko.

En la actualidad, la trayectoria de Bobo Stenson luce estable, al
frente de un trío con el que ha publicado varios discos que, desde el
comienzo del milenio, se cuentan entre lo mejor de su producción
individual. En todos ellos, el objetivo sigue estando puesto en revisitar
a la sueca manera el calcinante lirismo implantado décadas atrás por
Bill Evans. A su rebufo –y en no pocas ocasiones con vistoso espacio
protagónico–, unos espléndidos Anders Jormin y Jon Fält, que desde 
el contrabajo y la batería, se decantan por un trabajo de texturas que
provoca la entrega incondicional del aficionado más exigente.

Club de Música y Jazz San Juan Evangelista. Viernes 19 marzo, 21 h
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Enrico Pieranunzi (Italia)

Enrico Pieranunzi, piano solo

Hace ahora siete años, la afición tuvo ocasión de escuchar la intimidad
de su piano cuando se presentó en solitario dentro del festival
emociona!!!JAZZ, del que Eurojazz es claro deudor. La cita fue en ese
auditorio de bolsillo que es el Teatro de La Abadía, donde al público es
difícil que se le engañe porque entiende de roces y suspiros. Aquel fue un
despliegue pianístico tan pausado como enérgico, un ejercicio jazzístico
tan reconocible como personal. Fue el regreso de un músico que nunca
se había ido, porque en los últimos años sabíamos de él gracias a sus
lanzamientos discográficos.

Enrico Pieranunzi (Roma, 1949) asalta de nuevo la actualidad,
gracias a su comparecencia en este festival, de nuevo a piano solo. 
Y tienen razón aquellos que catalogan al músico como el “Bill Evans
italiano”, pues en la respiración de su piano hay idéntica expresión
reflexiva, idéntico tratamiento armónico preñado de sutilezas.
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Pieranunzi es pianista de dos manos, aunque, como aquel, a menudo
emplea la mano izquierda para subrayar el trazo melódico principal. 
No obstante, y así lo reconoce siempre, entre sus influencias destacan
otros pianistas como McCoy Tyner y Bud Powell, “por su naturalidad 
y fuerza física”, e, igualmente –por paradójico que pueda resultar–,
descubre conexiones con jazzistas fuera de toda sospecha pianística
como Charlie Parker, Lee Konitz o Chet Baker.

Hijo de un guitarrista fascinado con el trabajo de Django Reinhardt,
Enrico Pieranunzi es protagonista activo en la historia del jazz italiano 
y continental. Al igual que sucediera en nuestra escena con la llegada al
poder del franquismo, el jazz italiano también sufrió el oscurantismo del
fascismo. Es por ello que la prehistoria de ambos géneros muestra
comportamientos y patrones muy similares, teniendo que aguardar a 
la llegada de la década de los años 70 para descubrir un verdadero
“renacimiento jazzístico” en Italia. En esa época surge la figura de
Pieranunzi, que, primero, colabora con jazzistas estadounidenses como
Johnny Griffin, Art Farmer o Chet Baker, y, más tarde, desarrolla una
fecunda carrera como titular de sus propios proyectos.

En este sentido, merecen ser recordadas sus asociaciones con el
baterista Roberto Gatto y con el trompetista Enrico Rava, formación que,
en su versión más cosmopolita, reunió al baterista Paul Motian y al
contrabajista Charlie Haden. Precisamente, en compañía de los últimos
–y con la complicidad también del trompetista Kennny Wheeler y el
saxofonista Chris Potter– grabó Pieranunzi uno de sus álbumes más
celebrables, FelliniJazz, publicado en 2003. El temario rendía explícito
homenaje al realizador cinematográfico Federico Fellini y al compositor
Nino Rota.

El muestrario musical de las baladas es inmenso y es más que
previsible que en esta convocatoria Pieranunzi se emplee a fondo en
aproximaciones diversas a este tesoro estético y sentimental. De ser así,
volverá a hacerlo con inteligencia, mezclando sus propias conclusiones 
y la relectura jazzificada de originales procedentes de cualquier tiempo y
lugar. Una escucha atenta del último material discográfico despachado
por el artista –Enrico Pieranunzi plays Domenico Scarlatti, Sonatas and
Improvisations–, permite abrigar la esperanza de que parte del temario
que ofrezca en este concierto haga hincapié en el material que incluye
tan exquisito trabajo.

Club de Música y Jazz San Juan Evangelista. Viernes 26 marzo, 21 h
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“De aquí” (España)

Carlos González “Sir Charles”, batería y percusión; 
Cheryl Walters, trombón; Richie Ferrer, contrabajo; 
Marcelo Peralta, saxos alto, tenor, soprano y barítono; 
David Herrington, trompeta, corneta y fliscorno

En la gran urbe de nuestro jazz existen ciudadanos que visten de calle,
aunque nunca se quiten el traje de artista. Son músicos sin cátedra que
pasean su creatividad sin apenas darse importancia. Sin embargo,
paradójicamente, sin su concurso, la vida jazzística no podría respirar
cada noche. La industria –que no el público– les ha entregado un billete
de segunda, porque sólo detecta el color del dinero y nunca reconoce al
verdadero ciudadano de primera.

Tras varios lustros poniéndole ritmo a nuestro jazz, Carlos González
“Sir Charles” bien puede recuperar ahora el reconocimiento, pues sus
últimos proyectos, inspirados en los universos musicales de Oliver
Nelson y Jimmy Heath, son justo reflejo de su generosa sabiduría y
sensibilidad jazzísticas.

Este baterista madrileño, tras licenciarse en la Facultad de Ciencias
de la Información, decidió dedicarse profesionalmente al jazz. Después
de pertenecer a diferentes formaciones en sus comienzos, fundó Neobop
en 1982. Con Neobop recorrió la práctica totalidad de la geografía
española y actuó en buen número de festivales nacionales e
internacionales.

Las actividades de Carlos González como sideman se extienden a
trabajos con músicos como James Moody, Mike Osborne, Jeff Gordon,
Ron Jackson, Pedro Iturralde, Doug Raney o el gran organista Lou
Bennett. Desde 1986 y hasta su muerte, este último requirió
frecuentemente el respaldo instrumental del baterista. Tan es así, que
con su liderazgo, “Sir Charles” realizó numerosísimas giras por España,
conciertos muy diversos en Francia, y acompañó a músicos de primera
fila como Clifford Jordan, Frank Lacy, Pony Poindexter, o Eric Barrett.
Fue precisamente Lou Bennett quien otorgó a Carlos el sobrenombre 
de “Sir Charles”.

A partir de junio de 1993, Carlos González crea la sección rítmica 
del legendario Whisky Jazz de Madrid, junto a Fabio Miano y Richie
Ferrer. Se bautizan con el nombre de Milestones Trío y, durante toda la
década, acompañan en muy diversas ocasiones a Jeanne Lee, Bob Mover,
Valerie Ponomarev, Grant Stewart, Gary Bartz, Eric Alexander, Kirk
McDonald y Ricky Ford. En agosto de 1999, Carlos es requerido por el
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grupo de teatro Narea para escribir la música de la obra El último sueño,
y, a finales de 2000, aparece en la película Atrapada en un blues. Desde
ese mismo año actúa con el grupo BAC Trío, con quien registra un disco
monumental.

Sus actividades dentro del jazz, al margen de las que le han ocupado
como músico, se han extendido al campo de la crítica (Diario ABC),
textos para encartes discográficos del catálogo Roulette, asesorías
musicales en el programa televisivo Jazz entre amigos y colaboraciones
en la Enciclopedia del Jazz, publicada por Sarpe en 1980. Carlos ha
ejercido también como pinchadiscos en el Ragtime Jazz Bar, y realizó y
presentó, junto con “Buji”, el programa Y ahora Jazz en Radio Popular
de Madrid FM (1974-77). Entre otros proyectos con los que actualmente
colabora destaca su participación en el Santiago de la Muela Organ Trio.

El proyecto con el que ahora visita Eurojazz, De Aquí, le sitúa al lado
de cuatro técnicos visionarios: Cheryl Walters en el trombón; Marcelo
Peralta doblando en saxos alto, tenor, soprano y barítono; David
Herrington haciendo lo propio en la trompeta, corneta y fiscorno, y
Richie Ferrer en el contrabajo.

Club de Música y Jazz San Juan Evangelista. Viernes 26 marzo, , 22.30 h
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Louis Sclavis Quintet (Francia)

Louis Sclavis, clarinetes; François Merville, batería; 
Maxime Delpierre, guitarra; Olivier Lété, bajo eléctrico; 
Matthieu Metzger, saxofón

Louis Sclavis (Lyon, 1953) es un músico de origen y proyecto musical
abiertos. Crecido en una geografía musical que, desde su estancia en el
conservatorio de Lyon, entre 1968 y 1971, venera los hallazgos de
Archie Shepp, Sun Ra o el Art Ensemble of Chicago, es un magnífico
concertador a cuyo clarinete bajo a menudo se adhieren retazos de
orientalismo, registros acalambrados de blues y rock, letanías
procedentes de la música clásica y piezas en general bien impregnadas
por la desasosegante atmósfera sonora del más irreductible discurso
avanzado. Así las cosas, parece lógico que, afirmando que su obra sigue
de cerca las de Luciano Berio o Pierre Boulez a través de Coltrane, sean
cada vez más los aficionados en el mundo que reconocen su leyenda.

Tras su paso por el Workshop de Lyon, Le Marvelous Band y La
Marmite Infernale, dio sus primeros pasos profesionales mostrando
inusual inteligencia en la labor de selección de sus compañeros de
aventura. Sus encuentros, finalizando los años 70, con Didier Levallet,
Bernard Lubat o Michel Portal coinciden con sus trabajos como
outsider para formaciones como la de los Brotherhood of Breath, de
Chris MacGregor, o el cuarteto de Henri Texier. Fruto de este esfuerzo
son sus colaboraciones junto a torres de alta tensión de la música
improvisada como Peter Brötzman, Tony Oxley o Evan Parker, y,
antes, en 1982, la creación de su primer grupo, Le Tour de France, que
le puso al frente de otros seis músicos originarios de diferentes lugares
de Francia.

Sclavis, sin embargo, estaba llamado a participar en empresas de
mayor rango. Y, mientras le llegaba ese momento, decidió grabar en
solitario un disco titulado Clarinettes, antecedente de un dilatado serial
de grabaciones y proyectos que, en el transcurso de todos estos años,
han encontrado en el formato instrumental más inusual uno de sus
mayores valores. Dobles tríos, dúos, septetos y quintetos de clarinetes,
se entrecruzan con la producción de una exquisita creación
camerística, cuyo epicentro sonoro de cuerda y viento ha recibido
todos los elogios y galardones imaginables; entre los últimos, el Django
Reinhardt, en 1988, al mejor músico del jazz francés; el British Jazz
Award 1990-91 al mejor artista extranjero, el de la Bienal de Barcelona
y el Django d’Or, en 1993, al mejor disco francés de jazz.
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A propósito de sus grabaciones, bueno es saber que la carrera
discográfica de Louis Sclavis es más que estable. No transcurre un año
sin que registre –a su nombre o al de otros– al menos un disco, y en
todos ellos el artista sabe destapar un talento que siempre aporta
sustanciosas novedades sobre lo ya grabado, y sugiere curiosidad por lo
que sobrevendrá en adelante. Música de acordes duros, dentados e
impares, ahora al servicio de un quinteto con el que Sclavis viene a
demostrarnos que, con él, es posible tener diferentes estilos en uno solo.
Las publicaciones especializadas le sitúan en un listado en el que se
encuentran los cinco jazzistas más influyentes de Europa. No exageran.
Prueben a escucharle en las piezas –casi todas de su autoría– del disco
Lost on the way, que ahora viene a presentar, y sabrán lo que es obtener
el extraño consenso laudatorio al que todos aspiramos.

Museo Nacional Centro de Arte Reina Sofía. Martes 6 abril, 19.30 h
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Posé-Salvador-Roper Trío (España)

Francis Posé, contrabajo; Iñaki Salvador, piano; 
José Vázquez “Roper”, batería

Hace tiempo que nuestro jazz luce sólidos referentes para las nuevas
generaciones de músicos, en lo que es un síntoma más de su madurez
creativa. A Iñaki Salvador se le tiene hoy por un veterano maestro,
aunque su inspiración nos llega siempre joven y lozana. El donostiarra 
lo explica siempre a su manera, subrayando que todavía se siente en un
mar de dudas. Y ahí radica su éxito, en la búsqueda permanente de lo
inédito y lo personal, en el trabajo y el estudio y en una vida asomada 
al riesgo, que es marca distintiva del buen jazz.

Al margen de su actividad en este género, Iñaki Salvador (San
Sebastián, 1962), que también tiene su corazón repartido con la
docencia, ha realizado composiciones y arreglos para espectáculos de
teatro y danza en compañías como Tanttaka, Trapu Zaharra y Ur Teatro,
entre otras. Su currículo incluye, igualmente, composiciones para el cine,
la radio y la televisión. Y dispone de una discografía que, sólo como
invitado, arroja un saldo de más de sesenta títulos, gracias a
colaboraciones como las desarrolladas para artistas como Luis Eduardo
Aute, Mikel Laboa, Oskorri, Imanol, Golden Apple Quartet, Txomin
Artola y Mikel Markez, entre otros.
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Como titular, su discografía no es menos sugerente. Ofrece directos
como su primer álbum, Oraín, grabado junto a Jorge Pardo en el Club
Altxerri de San Sebastián; música teatral como la que sirvió de soporte
para los montajes de Novecento, El pianista del Océano y Te doy una
canción; grabaciones de estudio a piano solo (Piano solo), en orden de
noneto (Faro), y otras que, como las que realizó para el espectáculo 
de danza Zilbor Hestea, recreaban estándares de la música popular vasca.
Todo hace pensar –y así es realmente– que estamos ante un jazzista de
fina ley y un músico panorámico sin demasiados referentes.

En la actualidad, Iñaki Salvador amplía méritos al frente de un trío
de altos vuelos. Se trata del que le sitúa al lado de Francis Posé en el
contrabajo, y Pepe Vázquez “Roper” a la batería. Este trío, que comparte
gusto por la fusión flamenca y el folclore vasco, tiene una firme
voluntad: conciliar la sonoridad de sus propias piezas con los
reconocibles jirones líricos del compositor Jesús Guridi. Jazz hecho en
casa, del que ebulle cuando se muestra con rítmica endiablada y activa 
la memoria evocando el vasto catálogo de melodías locales.

El concierto se armará fundamentalmente sobre el repertorio que 
los tres han dejado archivado en el disco Espacio abierto, editado a
finales del pasado año. Hay, por supuesto, muchísima savia virtuosa en 
la ejecución y hasta cierto hueco parece que le abriesen a la estética
“coreana” en lo que semeja una evocación de La Fiesta en el núcleo del
tema Cántico. No obstante, las piezas más hermosas llegan a través de
dos versiones del catálogo de Iñaki Salvador y Francis Posé;
respectivamente, Abril en Granada y Canción infantil para Mario. 
En ellas, los tres músicos se buscan y se reinventan, independientemente
del destino donde quieran llegar. Los tres coinciden en un detalle: lo 
más importante es la experiencia del propio viaje, un viaje en el que,
individualmente, llevan embarcados mucho tiempo, y del que sólo
conocen el punto de partida. Todo lo demás, afortunadamente, todavía
está por llegar.

Museo Nacional Centro de Arte Reina Sofía. Jueves 8 abril, 19.30 h
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Terje Rypdal (Noruega)

Terje Rypdal, guitarras, Staale Storlokken, teclados; 
Paolo Vinaccia, batería; Pale Mikkelborg, trompeta 

Asomada desde tres puntos cardinales al Skagerrak y a los océanos
Ártico y Atlántico, Noruega encuentra a través del este un hueco en la
sección atlántica de la península escandinava. El paisaje montañoso,
elevado y abrupto de la franja sudoccidental es reemplazado hacia la
sudoriental por formas más suaves, con altiplanos intercalados por
glaciares, de tanto en tanto interrumpidos por valles estrechos y
encajados, cuyas secciones inferiores, bañadas por el mar, forman los
célebres fiordos.

De un lugar así, inevitablemente, tenía que salir una música
diferente, condicionada por el clima relativamente benigno del país y 
por una idiosincrasia en parte deudora de las gestas llevadas a cabo por
los normandos doce siglos atrás. La creación de Terje Rypdal, como el
paisaje de los fiordos, se inclina por el lado más escarpado del acervo
musical noruego; expresa, como pocas, la voluntad de combatir modelos
procedentes del circuito angloamericano, y el esfuerzo por recusar la
irreversible tendencia de los músicos a estandarizar sus contenidos.

Emocionalmente estrecha, su vinculación con la obra de su
progenitor, Takob J. Rypdal, no oculta, sin embargo, que su antecedente
musical más intenso, tal vez, haya que buscarlo –como el de muchos de
sus compatriotas por otra parte– en la obra de Edward Grieg, a quien
muchos tienen por el más preciado valor que la memoria musical
noruega atesora. Rypdal, no obstante –innecesario es decirlo– aprovecha
esa fascinación por la música nacionalista para renovarla con su guitarra
Stratocaster, aportándole sugerencias melódicas foráneas (Penderecki,
Coltrane, George Russell, Hendrix, Mahler…) incentivadas en todo
momento por una creatividad merecedora de innúmeros elogios y
atenciones.

Definitivamente respaldado por una técnica interpretativa cuyos
recursos expresivos –pese a extender tentáculos a Jimi Hendrix y a Hank
Marvin, de The Shadows– no se parecen en nada a los de nadie, desde
sus comienzos profesionales en The Vanguards y, más tarde, en los
grupos de Jan Garbarek y George Russell, Terje Rypdal ha frecuentado la
música fundamentalmente a través de tres frentes muy distintos entre sí:
jazz, rock y música sinfónica.

A propósito de este detalle, el músico declara: “En lo que concierne 
a la tonalidad y la forma, existen conexiones muy claras entre las
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concepciones del jazz y la música sinfónica”. Y, para validarlo, una
extensa discografía le respalda. Whenever I seem to be far away
(1974), Odyssey (1975), Waves (1978), Descendre (1980), Blue (1987),
If mountains could sing (1994) o Lux Aeterna (2000) son solo algunos
títulos; hay más. Y es oportuno añadir los trabajos grabados en
colaboración con David Darling (Eos, de 1984), Barre Phillips (Three
day moon, de 1978), Miroslav Vitous y Jack DeJohnette (Rypdal /
Vitous / DeJohnette, de 1979) y, aún, con el pianista Ketil Bjonrstad
(Water stories, de 1993, y las dos entregas de The sea, de 1995 y 1998,
respectivamente).

Esta jornada es la de su presentación en España con el proyecto
Skywards, una idea nacida hace trece años, junto a Jon Christensen,
Paolo Vinaccia, Christian Eggen y Pale Mikkelborg. Esencialmente,
un jazz exquisito y sofisticado en el que cada uno de estos músicos 
–y algunos comparecen en esta cita– elabora bocetos de futuro que
deberían servir como patrón y norma de trabajo a cuantos artistas
deseen estar al día.

Museo Nacional Centro de Arte Reina Sofía. Sábado 10 abril, 19.30 h
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Tingvall Trio (Suecia, Alemania, Cuba)

Martin Tingvall, piano; Omar Rodríguez Calvo, contrabajo; 
Jürgen Spiegel, batería

Ya sea bajo la órbita de influencia de Esbjörn Svensson, o con la
independencia que otorga haber triunfado por derecho ante la crítica y
el público, el Tingvall Trio es uno de los grandes protagonistas de la
revolución que sigue sacudiendo en la actualidad la música de los
tercetos de piano. Lejos de acomodarse, sin embargo, y sacar réditos a
un presente esplendoroso, esta gente no baja el pistón y continúa
proyectando y presentando sorpresas. Como el mismo Martin Tingvall
concluye: “Intento hacer todo lo que puedo para viajar cada día a lo
inesperado, y para que el viaje sea una auténtica aventura”.

Este pianista sueco, que gusta de estar en compañía de quienes
como él desafían lo imposible, se presenta ahora en Madrid al frente de
su trío, una formación que creció en las escenas de St. Pauli, en Suecia,
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para, muy pronto, en 2006, recibir toda clase de parabienes críticos con
motivo de su presentación en el Festival de Jazz de Hamburgo. Las
sencillas formulaciones melódicas de los inicios habían dado paso a
complejas y atractivas elaboraciones; las rigideces interpretativas de
antaño eran ahora una fabulosa máquina de crear música con
mayúsculas. Y así fue reconocido a través de las ventas de sus primeros
trabajos discográficos 
y de las giras mundiales desatadas tras estas ediciones.

El perfil de los fans del Tingvall Trio procede, esencialmente, de tres
sectores. De un lado, jóvenes aficionados que se interesan por el jazz. 
Por otro, veteranos conocedores del estilo que reconocen a este grupo
como un renovador de ley. Finalmente, amantes de músicas populares
como el rock interesados en las originales opciones instrumentales
ejercitadas por cualquiera de estos tres músicos. A propósito de ellos,
bueno es saber que el Tingvall cumple con todos los requisitos para ser
calificado como una banda multicultural: el contrabajista Omar
Rodríguez Calvo es cubano, y el baterista Jürgen Spiegel es alemán.

El trabajo en equipo del Tingvall es extraordinario, repleto de
complicidades. Mucho se ha comparado a esta formación con el Esbjörn
Svensson Trio, aunque lo cierto es que estos últimos abundaban en
múltiples aventuras eléctricas, a diferencia del Tingvall, estrictamente
acústico. El resultado está documentado en cada uno de sus discos, con
especial atención al último, Vattensaga, grabado en Italia bajo la
supervisión de Stefano Amerio, famoso por sus cristalinas producciones
para la exquisita fonográfica ECM. Parte de los beneficios de Vattensaga
se destinan, además, a una buena causa: suministrar fondos a la ONG 
de Hamburgo Viva con Agua, empeñada en evitar la contaminación del
líquido elemento en el mundo.

Vattensaga y, con él, el Tingvall Trio, proponen una suerte de jazz 
de avanzada altamente energético y de enorme interés desde el punto de
vista imaginativo. Un trabajo de línea clara y bordes más definidos que
en ocasiones anteriores, incluidos los proyectos Skagerrak, de 2006, y
Norr, de 2008. Piezas de clara filiación pop conviven con otras en las que
la inspiración impresionista ilumina parte de su desarrollo. Desaparecido
Esbjörn Svensson, Martin Tingvall es la alternativa europea a Brad
Mehldau y a ello contribuyen, asimismo, un par de técnicos que, como
los mencionados Omar Rodríguez Calvo y Jürgen Spiegel, logran a
menudo un espejismo de equivalencias con Larry Grenadier y Jordy
Rossy, ambos colaboradores del estadounidense Mehldau.

Museo Nacional Centro de Arte Reina Sofía. Domingo 25 abril, 19.30 h
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Rita Marcotulli (Italia)

Rita Marcotulli, piano; Palle Danielssen, bajo; Roberto Gatto, batería

La irrupción de Rita Marcotulli (Roma, 1959) en la pujante escena 
del jazz italiano constituye un hecho singular. Perteneciente a la
generación intermedia de la corriente, entre los pioneros que
capitanearon los primeros asaltos significativos al jazz –Gianni Safred,
Carlo Pecori, Gianni Basso, Fred Buscaglione– y los díscolos herederos
actuales de esta tradición –Gianluca Petrella, Nicola Conte, Giulia
Valle, Cesare Picco–, Rita Marcotulli ha construido una carrera
independiente, sin atender demasiado a lo que han hecho gente de su
generación como Paolo Fresu, Aldo Romano o Stefano di Battista. 
No le ha ido mal.

Después de completar estudios en el Conservatorio de Santa Cecilia
en Roma y dejar atrás el capricho de dedicarse a la interpretación de
música popular brasileña, se apoyó, en primer lugar, en el aprendizaje
realizado junto a maestros del jazz foráneo. Rita Marcotulli se halla, en
efecto, en posiciones de cabeza entre los músicos que, durante los 80,
más a menudo fueron reclamados para actuar junto a Joe Henderson,
Chet Baker, Steve Grossman, Joe Lovano, Kenny Wheeler o Charlie
Mariano. Aprendidas las claves de la veteranía, se embarcó en un viaje
a Suecia, país donde permaneció por espacio de seis años en una
experiencia que marcaría decididamente su evolución musical como
pianista y como compositora.

Su inquietud saltaba así fronteras, valiéndole la alta consideración
del baterista Billy Cobham que, en 1988, cubrió con ella la vacante del
pianista en sus grupos. Paralelamente, Rita trabajó también con Nils
Petter Molvaer, Anders Jormin y Palle Danielsson, todos músicos bien
conocidos –y reconocidos– de la escena escandinava. Sus inquietudes
no se detuvieron ahí, no obstante: mediados los años 90 regresó a Italia
donde empezó a desarrollar sus propios proyectos, colaboró con Pat
Metheny y formó parte de un programa presentado en el Teatro
Olímpico de Vicenza, que anunciaba un concierto para tres pianos: 
el suyo y los más experimentados de Paul Bley y John Taylor.

Aún hay, sin embargo, algo más sorprendente que convierte a Rita
Marcotulli en una intérprete a seguir, haga lo que haga. Además de su
propia discografía –bastante regular en diversas firmas; la francesa
Label Blue una de las más habituales–, ha desarrollado trabajos
altamente interesantes en dúo con Andy Sheppard, el guitarrista de
origen vietnamita Nguyên Lê y con el mencionado Anders Jormin.
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Tantas singularidades en confluencia no podían sino producir una
singularidad mayor que ahora, en estas notas urgentes, desemboca en 
el recuerdo de algunos álbumes esenciales en su itinerario.

Lo mejor siempre es que los argumentos se impongan por la vía 
de la seducción. Rita Marcotulli ha sabido, y sabe, recorrer esa vía
sabiamente y las consecuencias están en una afición, cada vez más
abultada, que valora hallazgos como los que se encuentran en el disco 
a piano solo The light side of the moon. Digno de recordarse es,
igualmente, el homenaje realizado al cineasta François Truffaut, 
The woman next door, y, por supuesto, el que, junto a Giovanni
Tommaso, Andy Sheppard y Matthew Garrison, adorna algunos de 
los estándares más emblemáticos de la banda de rock Pink Floyd.

Museo Nacional Centro de Arte Reina Sofía. Jueves 29 abrill, 19.30 h
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Philip Catherine (Bélgica)

Phillip Catherine, guitarra; Alexandre Cavalière, violín

Muy pocos saben que su nacionalidad belga es sólo de adopción. Hijo de
madre británica y padre belga, Philip Catherine nació en Londres hace
67 años y comenzó muy pronto a tocar la guitarra. Ya en la adolescencia
–y con Django Reinhardt y René Thomas como héroes musicales–,
formaba en los grupos de Lou Bennett y, más tarde, en los de Fats Sadi 
y Jack Sels. Y disponía de una sensibilidad muy especial para apreciar 
–y retener– la música de Erroll Garner, de Toots Thielemans, Wynton
Kelly y Wes Montgomery.

Fue el violinista Jean-Luc Ponty, no obstante, quien, principiados 
los años 70, dio a conocer a Philip Catherine al gran público,
incorporándole a aquel proyecto Experience, que, como el de la
Mahavishnu Orchestra de John McLaughlin, o la Eleventh House de
Larry Coryell, perseguía un objetivo diáfano: lograr una fusión perfecta
para el rock y el jazz. Catherine aprovechó el tiempo para ampliar
estudios en la Berkleee School de Boston, un conocimiento que, a su
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regreso a Europa, volcó en la banda Pork Pie con la que grabó
regularmente durante la segunda mitad de la década de los 70.

Hay otros músicos importantes en la carrera de Catherine, sin
embargo, y, quizás, los fundamentales sean en aquel momento el
altosaxofonista estadounidense Charlie Mariano y el teclista holandés
Jaspert van’t Hof. Con ambos materializó algunas grabaciones que hoy
lucen reconocibles, incrustadas en el interior de la creación de algunos
músicos actuales. Y también con el mencionado guitarrista Larry Coryell
logró espléndido acomodo, materializado en un par de giras que, en la
franja temporal que une las décadas de los 70 y 80, proporcionaron una
incontestable solidez a su reputación como guitarrista.

Convertido ya, decididamente, en un icono del jazz europeo, Philip
Catherine inició en los años 80 una fructífera colaboración con el
contrabajista danés Niels-Henning Ørsted Pedersen y con el violinista
Stephane Grappelli. Con ambos intérpretes hay documentados varios
trabajos discográficos, aunque, ahora, por una cuestión estricta de
espacio, interese destacar The viking, y Young Django, que dejaba a
Catherine en una posición de privilegio al lado de los mencionados
Stephane Grappelli, Larry Coryell y Niels-Henning Ørsted Pedersen. 
Jazz con clara filosofía de swing, con ayuda de la que nuestro personaje
mostró definitivamente sus valores en la guitarra acústica.

Desde entonces, Catherine ha mantenido una carrera algo bicéfala:
proyectos con Chet Baker, con Christian Escoudé y Didier Lockwood,
pero, también, con el grupo de rock sinfónico Focus y con ese fabricante
permanente de músicas de vanguardia que es Robert Wyatt.
Autónomamente, dispone de una dilatada discografía que, por el
momento, encuentra feliz término en el álbum Guitars Two, de 2008. 
Un compendio de piezas de la memoria y de invenciones propias,
aunque todas revestidas de contemporaneidad. Será un placer recuperar
con ellas, en punto álgido de creatividad y ejecución, a un intérprete
esencial en el jazz continental.

Escenario Puerta del Ángel. Sábado 26 junio, horario por determinar
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