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Willkommen zum Jazzfest BERLIN 2012 

Zu den magischen Kurzformeln zählt der Satz »Jazz is a Spirit«. 
Im Verlaufe dieses Jahres ist Jazz hierzulande diskutiert wor-
den wie lange nicht mehr. Jazzmusikerinnen und -musiker mach-
ten auf prekäre ökonomische Arbeitsbedingungen aufmerksam. 
Andere zweifelten am Kreativitätspotential des Jazz und stellten 
seine soziale Relevanz in Frage. Sucht man nach Antworten, fin-
det man diese indes nicht in den Feuilletons, sondern auf den 
großen und kleinen Bühnen, in den Klubs und Studios, in denen 
diese Musik zu Hause ist und mitunter vor Kreativität überquillt. 
Das Jazzfest Berlin will diese Szene in Ausschnitten, in Moment-
aufnahmen einfangen, begreift sich als Ergänzung zum kontinu-
ierlichen Geschehen und lädt an vier Tagen und langen Nächten 
zur Auseinandersetzung wie auch zum Feiern ein.

Drei Projekte, die speziell für das Jazzfest Berlin 2012 
entstehen bzw. im Haus der Berliner Festspiele ihre deutsche 
Erstaufführung erleben, beschäftigen sich mit Jazz und Gesell-
schaft. Aus drei unterschiedlichen Perspektiven werden dabei 
Themen deutscher Geschichte reflektiert.

Eine deutsch-amerikanische Band erinnert an die heraus-
ragende deutsche Jazzpianistin der 1950er Jahre: Jutta Hipp. 
»Remembering Jutta Hipp« ist eine Widmung an eine Frau, die 
hierzulande umjubelt wurde, die als erste deutsche Jazzmusike-
rin in den USA Anerkennung fand und die unter dem Druck zum 
Erfolg zerbrach. Generationen später nimmt sich Julia Hüls-
mann des Themas an – gemeinsam mit Rolf Kühn, der mit Jutta 
Hipp befreundet war, und mit Joe Lovano als Special Guest.

Das Projekt von Günter Baby Sommer mit Freunden aus 
Griechenland entstand aus unmittelbarer Betroffenheit. In dem 
kleinen griechischen Ort Kommeno stieß Sommer auf Zeugnisse 
eines Schreckens: die Ermordung von mehr als dreihundert Zivi-
listen durch die deutsche Wehrmacht im Jahr 1943. »Songs for 
Kommeno« ist eine Geste des Verbeugens, des Erinnerns und 
weist, wie alle großen Auseinandersetzungen mit tragischen  
Themen, über das Konkrete hinaus auf die Conditio humana.

Wie keiner anderen Band gelang es dem deutsch-dänisch-
französischen Trio Das Kapital, eine neue, frische und provo-
kante Spielkonzeption zu entwickeln und sich dabei auf Hanns 
Eisler zu beziehen. Hanns Eisler, gestorben vor fünfzig Jahren 
in Berlin, bleibt – jenseits aller Feier- und Gedenktage – aktu-
ell, weil sich in seinem Leben und seinem Werk das 20. Jahr-
hundert und die Zerrissenheit eines deutschen Intellektuellen 
spiegeln – zwischen sozialem Engagement und Eskapismus, 
zwischen Agitprop und Verinnerlichung, zwischen politischer 
Vereinnahmung und trotziger Entgegensetzung. Das Kapital 
folgt Eisler, indem es seine Musik kritisch auseinandernimmt 
und flammend neu zusammenschweißt. Manic Cinema liefert 
dazu Bilder, die nicht illustrieren, sondern das Assoziationsge-
flecht erweitern und verdichten wollen: »Wanted! Hanns Eisler«.

Ab 1968 gab es alljährlich Anfang November das Total Music 
Meeting der Free Music Production, das bewußt andere musikali-
sche Facetten präsentierte als die Berliner Jazztage. Was anfäng-
lich als Gegenfestival angelegt war, entwickelte sich im Laufe der 
Zeit zu einem respektvollen Nebeneinander – bis zum Aus vor 
vier Jahren. Es ist mir ein Anliegen, diese Traditionslinie impro-
visierter Musik wieder aufzunehmen und sie nun zu integrieren 
– in das Jazzfest Berlin und unter dem Dach eines Hauses, das 
schon so oft zum Ambiente spannender Improvisationsabenteuer 
wurde: die Akademie der Künste am Hanseatenweg.



Das Jazzfest Berlin 2012 trägt kein alles vereinnahmen-
des Motto. Wohl aber gibt es Magnetpunkte, zwischen denen 
sich spielerisch Verbindungslinien ziehen lassen. Eine dieser 
Linien verknüpft Jazz mit anderen Künsten: Jazz und (Stepp-)
Tanz, Jazz und Film, Jazz & Poetry. Die Erinnerung an Jutta 
Hipp spannt sich bis zu einer Hommage an eine amerikanische 
Wegbereiterin: »Tribute to Mary Lou Williams«. Mit Joe Lovano, 
Archie Shepp und Wayne Shorter gibt es einen Staffellauf exzel-
lenter Tenorsaxophonisten, und mit Rolf Kühn, Michel Portal 
sowie Louis Sclavis kommen Klarinettisten auf die Bühne, die 
den Klang dieses Instruments im europäischen Jazz mitgeprägt 
haben. Die Reihe in der Akademie der Künste folgt der faszi-
nierenden Liaison von Tasten- und Trommelklängen in markan-
ten Duos von Pianistinnen mit Schlagzeugern.

Insgesamt geht es mir jedoch weniger um »Namen« und 
um Instrumente, viel mehr hingegen um charismatische Per-
sönlichkeiten und um Spielhaltungen, um den »Spirit« des Jazz. 
Um diesen auf unterschiedliche Weise erfahrbar zu machen, 
bedarf es unterschiedlicher Orte – der großen Festivalbühne 
ebenso wie der Klub-, der Labor- und der Wohnzimmeratmo-
sphäre. Der Posaunist Nils Wogram wird sich an zwei Abenden 
im Quasimodo in vier unterschiedlichen Spielkonstellationen 
vorstellen – Werkschau eines  heute tonangebenden Jazzmusi-
kers. Mit LebiDerya und Masaa treffen im A-Trane Orient und 
Okzident aufeinander – in einer Weise, die der Lebenswirklich-
keit unserer Großstädte entspricht. Last but not least gibt es 
auch Jazz für Kinder.

Vieles beim Jazzfest Berlin 2012 wird durch seine Koope-
rationspartner und Förderer ermöglicht. Ein besonderer Dank 
gilt Nele Hertling, der Vizepräsidentin der Akademie der Künste, 
Thomas Krüger, dem Präsidenten der Bundeszentrale für politi-
sche Bildung, Hortensia Völkers, der Künstlerische Direktorin der 
Kulturstiftung des Bundes, Barbara Canepa von Pro Helvetia und 
Jacek Głaszcz vom Polnischen Institut Berlin, die das Festival 
mit ihren Institutionen tatkräftig unterstützen. Ebensolcher Dank 
geht an die ARD-Hörfunkanstalten und an das Deutschlandradio 
für ihre Beteiligung sowie an die Jazzredakteure, die dazu beitra-
gen, dass der Wirkungsradius des Jazzfestes Berlin weit über die 
Orte des unmittelbaren Geschehens hinausreicht.

Die Berliner Festspiele freuen sich, erstmals seit dem Jahr 
2000, ergänzend zum Flyer auch wieder ein Heft zum Programm 
des Jazzfestes präsentieren zu können – diesmal als Gratisgabe.  
Die Möglichkeiten, Informationen zu einzelnen Musikerinnen, 
Musikern und Bands im Internet abzurufen, haben sich in den 
letzten Jahren erheblich erweitert. Das Magazin zum Jazzfest 
Berlin 2012 will daher nicht die Gesamtheit des Programms 
abbilden, sondern punktuell Lesestoff anbieten und Lust auf ver- 
tiefende Beschäftigung machen.

Wir wünschen uns, dass sich das Festival vor allem im 
sinnlichen Erleben erschließt – auf dass Sie Freude haben 
mögen bei und an diesem Jazzfest Berlin, zu dem Sie Thomas  
Oberender, der Intendant der Berliner Festspiele, und ich als 
Künstlerischer Leiter herzlich einladen.
	
Bert Noglik

Jazzfest Berlin
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wünschte Musik«, so dass Hipp während 
der Bombenangriffe – statt mit der Fami-
lie im Schutzkeller zu verweilen – heim-
lich verbotenen Radiosendern lauschte 
und sich im Niederschreiben der Jazz 
Tunes versuchte. Sie hatte aber auch 
Kontakt zum Hot Club Leipzig und nahm 
an ebenso heimlichen Jazz-Jam-Ses
sions im Elternhaus ihres zukünftigen 
Verlobten »Teddie« Frohwalt Neubert 
teil. Dort improvisierte sie auch schon 
mal am Klavier. 

Um 1942 bestand die nun in Mark-
kleeberg lebende Hipp ihr Not-Abitur 
und mit 17 Jahren war sie Meisterschü-
lerin an der Staatlichen Akademie für 
graphische Künste und Buchgewerbe 
in Leipzig. Ihr schwebte eine Karriere 
als Malerin und Zeichnerin vor. Nach 

von Katja von Schuttenbach 

	
Jutta Hipp, die in den 1950er Jahren als 
»Germany’s First Lady of Jazz« gefeierte 
wegweisende Jazz-Pianistin, wurde am 
4. Februar 1925 in Leipzig als einzige 
Tochter in die mittelständische Fami-
lie von Hulda und Julius Hipp geboren. 
Schon früh förderten die Eltern Juttas 
künstlerische Ambitionen, Bleistift und 
Wasserfarben wurden zu treuen Kamera-
den der tierlieben und naturbegeisterten 
Kleinen. Im Alter von neun Jahren kam 
klassischer Klavierunterricht bei einer 
Kirchenorganistin hinzu. 

Von 1940 an galt der musikalische 
Enthusiasmus der 15-Jährigen aber  
vor allem dem Jazz und besonders dem 
Swing: Fats Waller, Jimmy Lunceford, 
und Count Basie waren ihre ersten Idole. 
Im Dritten Reich galt Jazz als »uner-

Remembering 
Jutta Hipp

Zoot Sims und Jutta Hipp 1956, Foto: Francis Wolff©Mosaic Images LLC



der Befreiung ihrer Heimatstadt durch 
die US-Armee im April 1945 konnte 
sich Hipp offen zum Jazz bekennen 
und spielte gelegentlich für die ameri-
kanischen Befreier. Wenig später lös-
ten sowjetische Truppen die Amerikaner 
ab. Hipp studierte zwar weiter, entzog 
sich aber im März 1946 der Aufgabe, 
rote Propaganda-Poster zu malen, durch 
Flucht in die amerikanische Zone. 

Am bayerischen Tegernsee sicherte 
dem 21-jährigen Flüchtling das Klavier-
spielen, sogar in einem Zirkus, zunächst 
das Überleben. Bald zog Hipp nach 
München weiter und hatte ihr Debüt als 
professionelle Pianistin: zunächst im 
Orchester Jock de Molenaar, dann mit 
eigener Combo und 1949 bei Paul Mar-
tin. Sie spielte auch in der Gruppe von 
Freddie Brocksieper und machte dort 
zwei zukunftsweisende Bekanntschaf-
ten: Trompeter Charly Tabor lehrte sie 
Jazz-Musiktheorie und der aus Wien 
stammende Tenorsaxophonist Hans Kol-
ler wurde ihr nächster Arbeitgeber und 
Karriereförderer. 

Über Hipps Privatleben während 
der Münchner Jahre ist wenig bekannt. 
Ihre Verlobung mit Schlagzeuger »Ted-
die« Neubert ging bereits kurz nach der 
gemeinsamen West-Flucht in die Brü-
che, und im November 1948 brachte die 
ledige Hipp in München einen Sohn zur 
Welt: Lionel, nach dem von ihr bewun-
derten Vibraphonisten Lionel Hampton  
benannt. Ohne festen Wohnsitz oder Fami-
lie in der Nähe, und mit einer im Aufbau 
begriffenen Karriere ohne stetiges Ein-
kommen, sah sich Hipp mit der schwers-
ten Herausforderung ihres Lebens kon-
frontiert: Sie wusste, dass sie ihrem Kind 
nichts bieten konnte und übergab Lionel 
der Obhut eines Kinderheimes, wo sie ihn 
gelegentlich besuchte. 

Ihr selbst blieb, trotz Schüchtern-
heit und lähmendem Lampenfieber, nur 
die Flucht nach vorn – mit Kettenrau-
chen und Alkohol unterdrückte sie ihre 
Ängste. Als Koller 1952 in Frankfurt am 
Main ein Quartett zusammenstellte, ging 
Hipp mit, denn mit den dort stationier-
ten US-Soldaten erwartete sie das größte 

Jazzpublikum Deutschlands. Plattenauf-
nahmen folgten und der Kritiker Joachim-
Ernst Berendt verlieh der Koller Band mit 
Albert Mangelsdorff (Posaune), Shorty 
Röder (Bass) und Rudi Sehring/Karl San-
ner (Schlagzeug) das Gütesiegel »eine der 
klassischen Gruppen in der Geschichte 
des deutschen Jazz«. Hipps Stil wurde 
dem Cool Jazz zugeordnet und als vom 
amerikanischen Pianisten Lennie Tris-
tano beeinflusst angesehen. Hipp wies 
das später wiederholt zurück: Sie hätte 
das gespielt, was Koller von ihr erwartete, 
und das war eben ein Tristano-Stil. Auf 
jeden Fall war Hipp »in« und gewann das 
Podium Jazz-Referendum 1952-53 als 
Deutschlands beste Jazzpianistin. 

Das Jahr 1953 wurde zum Meilen-
stein für Hipp. Im März waren die Hans 
Koller New Jazz Stars der Opening Act für 
Dizzy Gillespie in Frankfurt, mit einigen 
von Hipps Arrangements im Programm. 
Es folgten Radioaufnahmen in Hamburg; 
die Teilnahme am Ersten Deutschen Jazz 
Festival in Frankfurt und weitere Einspie-
lungen mit den neuen Hans Koller’s New 
Jazz Stars. Mitte des Jahres wagte Hipp 
– die sich nie als Geschäftsfrau oder Lea-
der verstand – den Sprung in die beruf-
liche Selbstständigkeit und gründete 

Jutta Hipp, Foto: Jazz Podium

Donnerstag, 1. November

20:00 Uhr
Haus der Berliner Festspiele

Julia Hülsmann •  
Rolf Kühn •  
Joe Lovano

»Remembering Jutta Hipp«  
Premiere

Julia Hülsmann piano • Rolf Kühn 
clarinet • Joe Lovano tenor sax •  

Greg Cohen bass • Christian 

Lillinger drums



ihr eigenes Quintett mit Emil Mangels-
dorff (Altsaxophon), Joki Freund (Tenor-
saxophon), Hans Kresse (Bass) und Karl 
Sanner (Schlagzeug). Gastsolisten waren 
vom höchsten Kaliber: Albert Mangels-
dorff (Posaune); Carlo Bohländer (Trom-
pete) und Attila Zoller (Gitarre) – letzterer 
wurde auch Hipps Verlobter. 

Bereits in München war die Pianis-
tin von Service Clubs der US-Armee 
engagiert worden und daran konnte sie 
in Frankfurt mit regelmäßigen Radioauf-
nahmen und Konzerten für die Truppen – 
oft durch AFN Frankfurt unter der tech-
nischen Leitung vom damaligen Airman 
Bill Ramsey – anknüpfen. So war es dann 
auch ein GI, der eines ihrer Konzerte mit-
schnitt und die Aufnahme dem einfluss-
reichen Jazzkritiker Leonard Feather in 
New York zukommen ließ. Der wiederum 
war so begeistert, dass er Hipp schnellst-
möglich live hören wollte. Auf Europa-
tournee mit dem Jazz Club USA und des-
sen Star Billie Holiday tauchte er wenige 
Monate später in Gigi Campis »Bohème« 
Club in Duisburg auf, wo Hipp gerade 
jammte. Feather erkannte ihr Talent, 
unterschiedliche Jazz-Stile sicher zu navi-
gieren und technisch geschickte Impro-
visationen ins Programm einzuarbeiten. 
Hipps Interpretationen, besonders von 
Balladen, blieben den Fans in Erinnerung. 

Feather versuchte unverzüglich, sie 
zur Übersiedlung in die Staaten zu bewe-
gen. Hipp erbat Bedenkzeit und machte 
erstmal in Europa weiter, wo weitere Aus-
zeichnungen auf sie warteten, ebenso 
wie Tourneen nach Schweden, Däne-
mark und Jugoslawien. Feather berei-
tete unterdessen in den USA die dor-
tige Jazzszene auf Hipps für Ende 1955 
erwartete Ankunft vor, und bald berich-
tete die Presse beiderseits des Atlantiks 
von hochkarätigen Engagements in New 
York Citys Top-Clubs. 

Hipps – im April 1954 in Frankfurt 
eingespielte – Debüt-LP für das einschlä-
gige Blue Note Records Label New Faces 
– New Sounds from Germany: Jutta Hipp 
and Her Quintet sollte Feathers Marketing 
unterstützen. Im Februar 1955 wurde die 
Platte in den USA veröffentlicht – im sel-
ben Monat, als die Adoption ihres nun 
6-jährigen Sohnes durch die Familie Grä-
ser amtlich wurde. Hipp löste ihre Band 
auf, gab Abschiedskonzerte, und ver-
brachte die verbleibende Zeit mit ihren 

inzwischen nach Hannover übergesiedel-
ten Eltern und Bruder Hajo. Sie war frei 
für den Sprung ins Ungewisse: Als Frau 
und Europäerin einen neuen musikali-
schen Horizont im Geburtsland des Jazz 
zu suchen, war mutig – sensationell – 
und etwas, dass ihr jahrzehntelang keine 
andere deutsche Jazzmusikerin nachtat. 

Am 18. November 1955 traf Hipp 
auf der TSS »New York« im Hafen von 
New York ein, wo Sponsor Feather schon 
ungeduldig wartete. Mit nur 50 Dollar in 
der Tasche ging der Überlebenskampf in 
New York aber weiter, obwohl sie nun zwei 
der mächtigsten Männer im Jazzbusiness 
an ihrer Seite hatte: Leonard Feather 
und Joe Glaser, Louis Armstrongs Mana-
ger und Agent. Beide halfen Hipp, sowohl 
die Musiker-Gewerkschaftsmitgliedschaft  
als auch die in New York City vorge-
schriebene »Cabaret Card« in Rekord-
zeit zu bekommen. Im März 1956 – noch 
unter Schock durch den unerwarteten  

Tod ihres Vaters – trat sie ein sechsmona-
tiges Engagement im Hickory House Res-
taurant an, als Vertretung für die tourende 
Hauspianistin Marian McPartland. Hipps 
Trio bestand aus Peter Ind (Bass) und Ed 
Thigpen (Schlagzeug). Alfred Lion, Mitbe-
gründer von Blue Note Records und eben-
falls ein deutscher Einwanderer, nahm 
Hipp als erste weiße und erste europäi-
sche Intrumentalistin für sein Label unter 
Vertrag und ließ sie gleich zwei Live-
Alben einspielen: At the Hickory House 
(Volumes 1 und 2). 

Hipps Stil war noch stark von der 
Swing-Tradition geprägt, aber veränder- 
te sich zusehends durch ihren neuen 
Enthusiasmus für Rhythm & Blues. 
Angetan hatte es ihr vor allem der Stil 
des Pianisten Horace Silver und sie 
konnte von seinen Platten nicht genug 
bekommen. Feather war allerdings nicht 
begeistert von der künstlerischen Neu-
orientierung seines Protegés und ihrer  

Jutta Hipp beim AFN, Frankfurt ca. 1953
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Weigerung, persönlich ausgewählte Stü-
cke, von denen manche seine eige-
nen Kompositionen waren, einzuspie-
len – zumal sie ihn, einen verheirateten 
Vater, außerdem privat abblitzen ließ. 
Die Beziehung zwischen Feather und 
Hipp kühlte so stark ab, dass er sie ver-
klagen wollte und das von ihm arran-
gierte Hickory-House-Engagement vor-
zeitig endete. 

Dennoch machte Hipp im Juli 1956 
ihr Debüt beim Newport Jazz Festi-
val in Rhode Island und spielte im sel-
ben Monat eine weitere LP für Blue Note 
ein: Jutta Hipp with Zoot Sims mit Sims 
(Tenorsaxophon), Jerry Lloyd (Trom-
pete), Ahmed Abdul-Malik (Bass) und Ed 
Thigpen (Drums). Es war die letzte Plat-
tenaufnahme ihrer zehnjährigen Präsenz 
im Jazz. Danach stellte sie eine Zeitlang 
Bands für spezielle Engagements und 
kleinere Tourneen zusammen, die sie 
erfolglos selbst managte – für sie blieb 
kein Geld übrig. 

Um 1958 war Hipp am Ende, konnte 
die Wohnungsmiete nicht mehr bezah-
len und stand in New York City auf der 
Straße. Ihr Alkoholkonsum hatte sich so 
verstärkt, dass sie, nach eigener späterer 
Einschätzung, an der Schwelle zum Tode 
stand. Ein mitfühlender Anwalt kam zur 
Hilfe und drückte ihr mit dem Ratschlag, 
sich einen geregelten Job außerhalb der 
Musikbranche zu suchen, die Stellenan-
zeigen der New York Times in die Hand. 
Hipp, die gut nähen konnte, ließ sowohl 
die Jazzszene als auch den Alkohol hin-
ter sich, und wurde Fabrikarbeiterin 
beim Textilhersteller Wallachs Clothiers 
auf Long Island. Dort arbeitete sie bei 
bescheidenem Gewerkschaftslohn – und 
unter Verschweigen ihrer ruhmreichen 
Vergangenheit – bis zum 70. Lebensjahr. 

In späten Interviews erklärte die 
Künstlerin, sie sei für eine Karriere im 
Rampenlicht nicht geschaffen und hätte 
in den Clubs am liebsten in einer dunk-
len Ecke gesessen. Ihr Talent am Klavier 
schätzte sie selbst als das einer »Ama-
teurin« ein. Nach ihrem Rückzug aus der 
Jazzszene spielte sie nie wieder, blieb 
aber bis an ihr Lebensende ein Fan von 
Jazz und klassischer Musik. Sie schien 
zufrieden damit, ihre Freizeit in der klei-
nen Mietwohnung in Sunnyside, Queens, 
mit Malen und Zeichnen zu verbringen,  

Als Frau und  
Europäerin einen  
neuen musikalischen 
Horizont im  
Geburtsland des  
Jazz zu suchen,  
war sensationell.
	
Katja von Schuttenbach über Jutta Hipp

das geliebte New York zu fotografieren 
und Wochenend-Ausflüge per Bus in die 
ländlichen Gegenden Long Islands zu 
machen, um dort Inspiration für ihre Bil-
der zu suchen. Sie versuchte sich auch 
als Designerin von folkloristischen Stoff-
puppen, von denen sie ein Dutzend dem 
Museum of the City of New York vermachte. 

Hipp kehrte nie wieder nach Deutsch-
land zurück, wurde aber erst 1999 ameri-
kanische Staatsbürgerin – die Angst, den 
vorgeschriebenen Test nicht zu bestehen, 
hielt sie über 40 Jahre lang davon ab. 
Am 7. April 2003 verstarb sie an Bauch-
speicheldrüsenkrebs. Jutta Hipps Asche 
wurde, ihrem letztem Wunsch folgend, 
am 30. Juli 2005 über dem Long Island 
Sound verstreut. 	

Die Autorin lebt als Musikkritikerin in 
Maryland, hat ihre Magisterarbeit über 
Jutta Hipp geschrieben und bereitet 
eine Biographie der Pianistin zur Ver
öffentlichung vor.
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Thelonious Monk
	
Einer springt willkuerlich.
ungebuehrlich
mit rechter Hand
im hohen Tonregister.

Einer geht gewichtig,
doch vorsichtig,
und keinen Bass
mit linker Hand vermisst er.

plink, plank, plonk, 
MONK.

Albert Mangelsdorff
	
Ein dreister
Hexenmeister
zog in serioeser Laune
an seiner Posaune;
zog mit Fleiss
einen magischen Kreis
rund um
sich herum,
und steht vornehm, exzentrisch, allein
unberuehrt im Scheinwerferschein

Art Blakey
	
Schwarzes Donnern haemmert auf
schwarzer Haut – 
schwarzer Sohn.
Schwarze Trommeln grollen
schwarzgrellend laut –
Monoton.
Schwarze Stimme jubelt mit wilder Macht
schwarzen Schrei.
Schwarze Seele, grellweiss in schwarzer

Nacht:
ICH BIN FREI.

Charlie Parker
	
Von Geigen erhoben – 
einzelner Ton – 
befiehlt von hoch oben
Altsaxophon:
Hoert,
schwoert
auf Bird.
	
Texte, Zeichnungen und Band-Fotos aus:  
Gerhard Evertz, Jutta Hipp. Ihr Leben und 
Wirken. Malerin - Pianistin – Poetin. Hannover 
2012, (Eigenverlag)
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Rolf Kühn über Jutta Hipp

	
Jutta Hipp war bereits kurz nach dem Krieg ein Hippie. Mit end-
los langen roten Haaren, einem roten Hut, auffällig geschminkt 
– sie war eine Sensation. Sie kam im Römischen Haus nach 
einem Konzert zu mir. Es war ja eine Tanzkapelle, die jeden 
Abend auftrat und meistens spielte ich Saxophon. An diesem 
Abend hatte ich auch Klarinette gespielt und sie fragte mich, 
ob ich Benny Goodman kennen würde. Ich kannte seine Musik 
nicht. Woher auch, es gab ja keine Schallplatten zu kaufen und 
während der Nazizeit war seine Musik verboten. Die Nazis hat-
ten ein Plakat mit seinen Händen, die eine Klarinette halten 
und darunter stand »Verbrecherhände«. Das waren Goodmans 
Hände, er passte genau in ihr antisemitisches Bild.

Jutta Hipp lud mich ein, sie zu besuchen und so fuhr ich 
an einem Sonntagmorgen mit der Straßenbahn nach Mark
kleeberg, einen Villenvorort von Leipzig, wo sie mit ihren Eltern 
lebte. Und dort spielte sie mir meine allererste Platte von 
Benny Goodman vor. Es war eine V-Disc, das V stand für Vic-
tory. Die V-Discs waren wunderschöne dicke, außergewöhnlich 
schwere Platten, die nur für die Armee gedacht waren. Mit allen 
berühmten Bands der Zeit. Mit Woody Herman, Artie Shaw, 
Tommy Dorsey und Benny Goodman. Diese Bands haben nur 
für die Armee aufgenommen. Auch die berühmten Bandleader, 
wie Glenn Miller oder Artie Shaw, waren ja selbst in der Armee. 
Die besten Aufnahmen dieser Bands sind damals für die Armee 

Der Tag mit  
Hallelujah

Die Frankfurt Allstars

Karl Sanner, Emil Mangelsdorff, Joki Freund, Hans Kresse mit Jutta Hipp



entstanden. Anders ging es auch nicht, da es wegen der kriegs-
bedingten Rationierung von Schellack und dem »recording 
ban«, dem Streik der amerikanischen Musiker-Gewerkschaft für 
garantierte Mindestlöhne, ein fast zweijähriges Aufnahmeverbot 
für Instrumentalmusiker in den USA gab. Die V-Discs waren die 
einzige Ausnahme.

Jutta Hipp hatte Benny Goodmans Quartett-Aufnahme Hal-
lelujah. Mit Teddy Wilson am Klavier, Lionel Hampton Vibra-
phon und Gene Krupa, Schlagzeug. Diese Aufnahme wurde so 
wichtig für mich, das war meine Initialzündung für den Jazz.

Ich habe die Platte auswendig gelernt, denn es gab ja 
damals noch nicht die Möglichkeit, Musik zu kopieren. Phrase 
für Phrase habe ich auswendig gelernt und in mein Spiel einge
baut. Das hat Wochen gedauert. Als ich dann glaubte, es zu 
können, bin ich in ein Aufnahmestudio gegangen und habe 
mich stolz auf eine Schellackplatte aufnehmen lassen. Damals 
gab es ja noch keine anderen Aufnahme-Möglichkeiten. Ich war 
so glücklich mit meiner Schallplatte unter dem Arm. Und zu 
Hause dann die Enttäuschung. Ich klang einfach nur schreck-
lich und Lichtjahre von Goodman entfernt. Ich musste also 
noch weiterüben.

Jahrzehntelang habe ich danach die Platte gesucht, in 
jedem Plattenladen. Und vor ein paar Jahren habe ich sie 
dann in München gefunden. Es gab eine neue Reihe von Wie
derveröffentlichungen der V-Discs. Die V-Discs sollten die Trup-
pen aufrecht halten und eine Verbindung zur Heimat sein. Des-
halb gab es auch diese Songs wie Air Mail Special oder Flying 
Home. Auch Schauspieler und Sänger wie Frank Sinatra haben 
damals Truppenbetreuung gemacht um die Moral zu stützen.

Jutta Hipp hatte mir nicht erzählt, dass sie selbst Jazzpia-
nistin war. Sie trat auch nicht in Leipzig auf. Erst als ich zufällig 
einige Jahre später in München zu einem Hans Koller Konzert 
gegangen bin, saß sie plötzlich am Klavier. Sie hatte erst 1951 
begonnen aufzutreten und zog ein Jahr später nach Frankfurt, 
wo sie in der Szene um Albert Mangelsdorff sehr aktiv war. Bei 
den ersten deutschen Jazzfestivals in Frankfurt spielte sie mit 
ihrem eigenen Quintett. Dort hörte sie der aus London stam-
mende amerikanische Kritiker Leonard Feather und überredete 
sie, nach New York zu kommen.

Sie hatte dort einen sehr guten Anfang. Leonard Feath- 
er hat sich sehr um sie gekümmert und ihr eine Aufnahme 
bei Blue Note Records ermöglicht. Als ich 1956 in New York 
ankam, spielte sie mit ihrem eigenen Trio im Hickory House in 
New York, das er für sie zusammen gestellt hatte.

Und ich weiß noch, die einzige Adresse, die ich über-
haupt hatte in New York, war Juttas. Ein paar Tage nach mei-
ner Ankunft bin ich zu ihr gefahren. Sie wohnte am River-
side Drive 9, im gleichen Haus wie Leonard Feather. Ich kam 
nachmittags bei ihr an und sie hat mich dermaßen betrunken 
gemacht. Sie hatte eine Flasche Whisky, die haben wir ausge
trunken, und sie sollte am Abend im Hickory House spielen. 
Mir wurde dann schlecht im Central Park. Ich bin im Taxi mit-
gefahren und wusste überhaupt nicht wohin. Wir sind in diesen 
Club gefahren, aber das Taxi musste zwischendurch anhalten, 
ich war total hinüber.

Und dann hat sich Jutta in den Saxophonisten Zoot Sims 
verliebt, aber das hat Leonard Feather nicht gefallen. Und 
Zoot wollte nichts von Jutta. Sie hat dann aufgehört zu spielen 
und bis zu ihrem Lebensende in einem Schneidereibetrieb in 
Queens gearbeitet. Dort kannte sie niemand als Musikerin, sie 
hat es komplett verheimlicht und angefangen zu malen. Albert 
Mangelsdorff und ich haben sie später immer wieder gebeten, 

als Pianistin mit uns aufzutreten, aber darauf hat sie gar nicht 
reagiert. Sie ist nie mehr nach Deutschland gekommen. Sie 
hatte so viel Talent, das hört man auch auf ihrem Blue Note 
Album Jutta Hipp with Zoot Sims, diese Aufnahme ist heute 
noch großartig. Sie konnte auch wundervolle Briefe schreiben 
und sehr gut malen, aber die Stadt hat sie aufgefressen. New 
York kann dich auffressen, wenn du nicht ganz stark bist. Der 
Druck ist unglaublich groß.

In Leipzig versuchte ich also noch zu improvisieren und 
Jutta sagte, Mensch, das musst du viel lockerer machen. Was 
machst du denn da, du bist so verkrampft. Und ich sagte, 
ich muss das ja erstmal lernen. Und nachdem ich nun Note 
für Note von Goodman geklaut hatte, musste ich das irgend-
wie unterbringen. Aber mit der Zeit und weil ich jeden Abend 
spielte, wurde es besser. Die Begegnung mit Jutta Hipp und der 
Tag mit Hallelujah bei ihr zu Hause in Markkleeberg, das war 
ein ganz wichtiger Tag in meinem Leben. Wer hätte mich sonst 
drauf gebracht. 		

aus: Maxi Sickert, Clarinet Bird. Rolf Kühn – Jazzgespräche, Berlin:  
Christian Broecking Verlag, edition jazzgorillaz / german jazz, 2009

Jutta Hipp, Foto: Jazz Podium
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Günter Baby Sommer über das Entstehen 

der »Songs for Kommeno« 

Ein Gespräch mit Patrik Landolt 

	
PATRIK LANDOLT: Im Sommer 2008 spiel-
test du ein Konzert im griechischen Kom-
meno. Wie kommt der Jazzschlagzeuger 
aus Dresden dazu, auf dem Dorfplatz 
einer kleinen Ortschaft am Südrand des 
Epirus aufzutreten?

GÜNTER BABY SOMMER: Mich hatte Nikos 
Touliatos eingeladen, ein griechischer 
Schlagzeugkollege, der in Kommeno ein  
kleines Perkussionsfestival organisiert  
hatte. Er war vom dortigen Bürgermeis- 
ter Christos Kosmas dazu angeregt wor-
den, Kommeno auch als Ort für Kul-
tur bekannt zu machen. Dieser Bürger-
meister engagiert sich dafür, dass die 
Geschichte seines Dorfes nicht in Ver-
gessenheit gerät. Nikos wollte seinem 
ersten Perkussionsfestival auch eine 
internationale Dimension geben und bat 
mich um ein Solokonzert.

Was hast du von der Geschichte Komme-
nos gewusst?

Nichts. Bei der Ankunft am Vorabend 
meines Konzerts begrüßte mich der Bür-
germeister mit der Frage, ob ich die 
Geschichte seines Dorfes kennen würde. 
Als ich das verneinte, erzählte er mir in 
gebrochenem Englisch von einem Mas-
saker der deutschen Wehrmacht, das 
vor 65 Jahren stattgefunden hatte. Dazu 
überreichte er mir ein Büchlein, in dem 
die Geschichte dieses Massakers von 
dem deutschen Autoren Hermann Frank 
Meyer (Kommeno. Erzählende Rekons-
truktion eines Wehrmachtsverbrechens 
in Griechenland. Köln: Romiosini Verlag, 
1999) beschrieben wurde.

»Was ich geben 
kann, ist Musik«
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»Was ich geben 
kann, ist Musik«

Songs for Kommeno

Wie hast du darauf reagiert?

In der Nacht habe ich dieses Buch im 
nahegelegenen Hotel in Arta gelesen, 
und ich fasste daraufhin spontan den 
Entschluss, am nächsten Tag sofort wie-
der abzureisen: Hier konnte ich nicht 
bleiben. Nach Zögern und langem Über-
legen sagte ich mir: Diese Herausforde-
rung muss ich annehmen. Ich nahm mir 
vor, aus meiner heutigen Sicht mit den 
Bewohnerinnen und Bewohnern des Dor-
fes zu den Vorkommnissen ins Gespräch 
zu kommen. Am Morgen vor dem Kon-
zert machte ich mir Gedanken zu einer 
Ansprache. Ich überlegte, wie ich den 
Bewohnerinnen und Bewohnern von 
Kommeno mein Konzert widmen und ein 
Musikstück als Hommage an die getöte-
ten Kinder konzipieren könnte.

Wie verlief das Konzert?

Ich begann das Konzert mit der vor-
bereiteten Ansprache, in der ich den 
Bewohnerinnen und Bewohnern des Dor-
fes erzählte, dass der Tag des Massa-
kers nur wenige Tage vor meiner eige-
nen Geburt war. Ich äußerte meine 
Betroffenheit über die Taten der Gene-

ration meines Vaters und widmete mein 
erstes Stück den Opfern. Dieses Stück 
spielte ich nur mit meinen Röhrenglo-
cken – ohne zu wissen, dass ich damit 
Assoziationen auslöste, weil dieser Klang 
an die Glocken der alten Kirche erinnert. 
Höhepunkt der Emotion zwischen Pub-
likum und mir war das Schlussstück, 
das ich den getöteten Kindern widmete. 
Die Leute erhoben sich von ihren Sit-
zen, einige begannen zu weinen, andere 
umfassten ihre Halsketten mit den Kreu-
zen. Dieser Moment war der Ausgangs-
punkt für eine enge Beziehung zwischen 
den Bewohnerinnen und Bewohnern des 
Dorfes und mir.

Was folgte danach?

Ich verschob meine Abreise um mehrere 
Tage. Auf dem Dorfplatz steht ein großer 
Obelisk mit den Namen der 317 getöteten 
Einwohnerinnen und Einwohner. Zu mei-
nem Entsetzen las ich 17 Mal denselben 
Familiennamen und erkannte, dass die 
Jüngsten im Alter von sieben Monaten, 
die Ältesten im Alter von über 90 Jah-
ren getötet wurden. Ich wollte die Über-
lebenden kennenlernen. Am Tag nach 
dem Konzert stellte mich der Bürger-

meister Maria Labri vor, einer 78-jähri-
gen Frau, die überlebt hatte, weil sie sich 
am Tage des Massakers im Nachbardorf 
aufhielt. Sie ist die einzige Überlebende 
ihrer Familie. Die Begegnung mit Maria 
Labri war sehr emotional. Die alte Frau 
musterte mich zwanzig Minuten lang, 
ohne ein Wort zu sagen. Ich war ihren Bli-
cken ausgesetzt und konnte nur ahnen, 
was sie über diesen Deutschen, der da 
vor ihr saß, dachte. Mir lief es kalt den 
Rücken herunter, ich bekam Schweiß-
ausbrüche. Der Bürgermeister Chris-
tos Kosmas vermittelte, so entstand ein 
Gespräch. Nach einer Stunde durfte ich 
mich neben sie setzen. Christos Kos-
mas machte ein Foto von Maria Labri und 
mir. Nach dem Abschied von ihr gingen 
wir durch die engen Straßen des Dorfes, 
an mehreren Häusern öffneten sich die 
Türen und wir wurden hereingebeten. Ich 
stellte fest, dass es alles Leute waren, die 
im Konzert waren. Sie erzählten von ihren 
Erfahrungen, äußerten sich zum Massa-
ker, sprachen von ihren Familien, Vätern, 
Großmüttern. Dabei wurde ich bewirtet 
und verließ kein Haus, ohne ein kleines 
Geschenk erhalten zu haben. Diese Besu-
che setzte ich an den folgenden Tagen 
fort. Ich versuchte, das Haus zu finden, 
in dem eine feiernde Hochzeitsgesell-
schaft in den frühen Morgenstunden des  
16. August 1943 massakriert worden war. 
Im gegenüberliegenden Haus besuchte 
ich den Überlebenden der Familie Mal-
lios. Alexandros Mallios ist als einziger der 
großen Familie noch am Leben, weil er im 

Namen der Opfer auf dem Gedenkstein in Kommeno, Foto: Tobias Sommer
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Morgengrauen von seinem Vater zum Vieh 
geschickt worden war, das sich außerhalb 
des Dorfes befand. Später führte man 
mich zu einem alten Haus, das mit einer 
Kette verschlossen war. Man öffnete die-
ses Haus und zeigte mir die Innenräume, 
in denen die neunköpfige Familie Skaras 
erschossen worden war. Das Haus atmete 
noch die Atmosphäre der Tatzeit. Nichts 
war verändert. Die Zeit war eingefroren.

Das darauffolgende Jahr warst du wieder 
in Kommeno und hast erneut beim Festival 
gespielt. Wie war diesmal das Ankommen?

Ich wurde freundlich, ja geradezu eupho-
risch auf dem Marktplatz begrüßt. Fürs 
Festival im August 2009 kam ich mit 
meiner Gruppe Percussion Staff, das sind 
fünf Schlagzeuger aus Italien, mit denen 
ich seit zwanzig Jahren zusammenspiele. 
Die Italiener waren noch vor den Deut-
schen als Besatzungsmacht in Kommeno 
gewesen. Man muss sich vergegenwärti-
gen, dass Kommeno abseits der touris-
tischen Routen liegt. Das Festival ver-
änderte dies, es brachte eine Öffnung. 

Wenn ich am Abend auf dem Dorfplatz 
saß, kamen die Leute auf mich zu und 
erzählten Geschichten, die kaum zu fas-
sen waren. Ich ließ die Menschen reden 
und hörte zu. Zuhören war das einzige, 
was ich tun konnte. Eine immense Last.

Eine Last?

Ich habe mich immer wieder in die Stun-
den des Verbrechens hineinversetzt, mich 
mit den Tätern und den Opfern identi-
fiziert und so den Moment des Massa-
kers nacherlebt. Im direkten Gegenüber 
mit den Opfern und deren Nachkommen 
erlebte ich deren Leid. Die Barbarei die-
ser Tat macht so hilflos. Ich konnte ja 
nichts geben außer Zuhören.

Du hast dich entschieden, Musik für Kom-
meno zu schreiben. Was willst du damit?

Ich bin kein Politiker, ich bin Musiker. 
Was ich geben kann, ist Musik. Deshalb 
entschied ich mich, ein musikalisches 
Projekt zu entwickeln, das den Namen 
des Dorfes und die Erinnerung an das 

Leid der Opfer in den Mittelpunkt rückt.
Nach dem Zweiten Weltkrieg haben 
deutsche Intellektuelle wie der Philo-
soph Theodor W. Adorno oder der Lyriker  
Paul Celan sich dezidiert zur Frage der 
Möglichkeiten von Kunst geäußert. Ge- 
mäß Adorno war es unmöglich, nach 
Auschwitz noch ein Gedicht zu schreiben.  
Adorno hat sein Verdikt nach jahrelangen 
Briefwechseln mit Paul Celan weitge-
hend zurückgenommen – oder gar radi-
kalisiert. Er schrieb in einem seiner letz-
ten Briefe an den Autoren der Todesfuge : 
»Das perennierende Leiden hat soviel 
Recht auf Ausdruck wie der Gemarterte 
zu brüllen; darum mag falsch gewesen 
sein, nach Auschwitz ließe kein Gedicht 
mehr sich schreiben. Nicht falsch aber 
ist die minder kulturelle Frage, ob nach 
Auschwitz noch sich leben lasse.« Der 
moralische Gestus von Adorno ist ange-
sichts der Barbarei der Nazis im Zweiten 
Weltkrieg verständlich. Aber wir wollen 
ja leben. Ich will mich mit meiner Musik 
in Bezug zur Welt stellen. Ich glaube an 
eine bessere Welt und will ein kleines 
Stück dazu beitragen.

Du bist Jazzmusiker. Jazz ist ursprüng-
lich die Befreiungsmusik der Schwarzen. 
Stellst du dich bewusst in diese Tradition 
der Befreiung?

Der Blues, der ein Teil des Jazz ist, 
beschreibt die Liebe und das Leiden am 
Leben. Er beinhaltet Resignation und Auf-
bruch, Trauer und Freude. Jazz ist auch 
Befreiung von allem, was uns auf unna-
türliche Weise einengt und begrenzt.

Ist Jazz für dich eine politische Musik?

Ja. Jazz ist die Musik, die am schnells-
ten auf Zeitereignisse reagieren kann.  
Er geht nicht den umständlichen Weg 
über Partituren und Orchesterkörper, 
sondern verlangt als Kunst der Improvi-
sation Stellungnahme. Aus meiner Ver-
bundenheit zum Jazz seit seinen Anfän-
gen habe ich verinnerlicht, dass wir uns 
zu den Ereignissen in unserer Welt ins 
Benehmen setzen müssen. 	

Gekürzte Fassung des Interviews aus dem 
Begleit-Buch zur CD Songs for Kommeno, die 
bei Intakt Records erschienen ist (CD + Buch 
mit 156 Seiten in griechischer, englischer 
und deutscher Sprache). Mit freundlicher 
Genehmigung von Intakt Records. 
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Ich bin kein Politiker,  
ich bin Musiker. Deshalb 
entschied ich mich, ein 
musikalisches Projekt  
zu entwickeln, das den  
Namen des Dorfes  
und die Erinnerung an  
das Leid der Opfer in  
den Mittelpunkt rückt.
	
Günter Baby Sommer

Uraufführung in Kommeno, Foto: Tobias Sommer
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Ein Bandmanifest

Nils Wogram, Foto: Antje Berghäuser

Nils  Wogram, geboren 1972 in Braunschweig,  
begann im Alter von 15 Jahren Posaune  
zu spielen. Dabei genoss er gleichzeitig eine 
klassische- und Jazz-Ausbildung. Bereits im 
Alter von 17 Jahren war er Mitglied des  
Bundesjugendjazzorchesters, gründete eigene 
Bands und gewann Preise bei Jugend musi-
ziert. Von 1992 bis 1994 studierte er in New 
York und schloss seine Ausbildung 1999 an 
der Musikhochschule Köln ab. Inzwischen hat 
er 21 Alben unter seinem Namen veröffent-
licht. 2010 gründete er sein eigenes Label 
nwog-records. Nils Wograms Musik wurzelt tief 
in der Tradition des Jazz. Dennoch versucht  
er diese Sprache zu erweitern indem er musi-
kalische Materialen verwendet, die nicht  
aus dem Jazz stammen.
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von Nils Wogram

	
Über die Einladung, vier meiner Bands beim Berliner Jazzfest vor-
zustellen, habe ich mich sehr gefreut. Ich bin überzeugt davon, 
dass Bands das Beste sind, was der Musik passieren kann. 

Einen spezifischen Bandsound zu erarbeiten, ist ein lang-
jähriger Prozess. Zu Beginn führen wir unsere Besonderheiten, 
Vorlieben und Stärken als Musiker zusammen. In meinen Bands 
einigen wir uns nicht einfach auf den kleinsten gemeinsamen 
Nenner und spielen immer das Gleiche, sondern wir hören 
dem anderen zu, lernen ihn so intensiv wie möglich kennen 
und adaptieren bis zu einem gewissen Grad seinen Stil. Das ist 
so, als würden wir Phrasen, Rhythmus oder sogar Gesten eines 
Gesprächspartners aufgreifen. Innerhalb der einzelnen Stücke 
vereinen wir uns dann durch unsere jeweilige Interpretation des 
Ausgangsmaterials und die Schnittmenge der musikalischen 
Sprache, mit der jeder von uns individuell spricht. Wir spielen 
»uns selbst«, finden unseren Platz in einem Bandgefüge und 
entwickeln eine gemeinsame Vision. Wir gehen entspannt mit-
einander um. Wir respektieren uns. Wir nehmen und geben uns 
Zeit. Das Ergebnis: ein einzigartiger Bandsound.

Die Musikgeschichte hat gezeigt, dass vor allem Ensemb-
les, die für längere Zeit zusammenbleiben und deren Bandlea-
der sich ihre Musiker im Hinblick auf eine musikalische Grund-
idee selber ausgesucht haben, eine Musik spielen, die einen 
hohen künstlerischen und spirituellen Anspruch hat und in die 
Tiefe geht. Der Zuhörer kann bei diesen Bands nicht nur die 
einzelnen Spieler schnell wiedererkennen, sondern weiß auch 
innerhalb von Sekunden, um welche Band es sich handelt. Die 

prominentesten Beispiele aus dem Jazz sind das Miles Davis 
Quintett, das John Coltrane Quartett und die Duke Ellington 
Big Band. Vor allem Miles Davis war ein Meister dieses Band
ideals. Er traf fast immer die richtige Entscheidung, entspre-
chende Musiker für seine Band zu gewinnen. Die Kombination 
der Musiker war aufregend und speziell, der Bandsound war 
homogen und unverwechselbar, obwohl er seinen Musikern so 
gut wie nie vorschrieb, wie sie zu spielen hatten. All das pas-
sierte größtenteils nonverbal, rein intuitiv und ohne Erklärungen. 

Dieses Ideal strebe auch ich an. Leider wird es einem 
Bandleader nicht leicht gemacht, mit einer Band lange Zeit 
zusammen zu bleiben. Von Seiten der Veranstalter und Musik-
industrie wird vielfach verlangt, immer wieder neue Projekte zu 
starten, am besten mit stetig wechselnden Musikern oder illus- 
tren Gästen. Viele Verantwortliche wollen Einfluss auf die 
Besetzung nehmen, um in ihren Augen dem Publikum etwas 
Besonderes zu präsentieren. Eine normale Band, so ein Argu-
ment, ziehe einfach nicht genug Publikum. Und ein Jazzmusiker 
könne schließlich gut improvisieren und deshalb in jeder belie-
bigen Formation spielen. Kommerziell gesehen stimmt das viel-
leicht. Zusammengewürfelte Allstar-Musiker entfachen einen 
Hype, der unter Umständen viel Publikum zieht. Die beteiligten 
Musiker sind versiert, erfahren und herausragende Solisten. Sie 
bewältigen diese Entertainment-Aufgabe ohne große Schwierig-
keiten. Vielleicht war die spontan entstandene Musik sogar gut 
und das Publikum am Ende des Konzertes zufrieden. 

Nostalgia Trio − Derjan Terzic, Nils Wogram, Arno Krijger, Promo-Foto
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Was aber im oben genannten Fall fehlt, ist die gemeinsame 
Vision, die Tiefe und das Bleibende. Ich habe in solchen Situa-
tionen erlebt, dass man sich mit den Kollegen auf den kleinsten 
gemeinsamen Nenner einigt und jeder fast ausschließlich nur 
durch seine individuellen Fertigkeiten glänzt. Eine echte musi-
kalisch-künstlerische Idee entsteht bei derartigen Aufeinander-
treffen nicht, schon gar keine gemeinsame Vision oder etwas 
Spirituelles. In ein paar Jahren wird sich niemand mehr für 
dieses Zusammenspiel, sei es live auf der Bühne oder in einer 
Studiosession, interessieren. Obwohl die Musiker das oftmals 
wissen, machen sie trotzdem mit. Denn meistens sind diese 
Projekte, bei der die Verantwortlichen mit Geld als Lockmittel 
zur Umsetzung ihrer Idee (einer kommerziellen, nicht künstle-
rischen Idee) die Musiker überreden, am besten bezahlt. Mei-
nem Verständnis eines Musikers nachgehend, denke ich, dieser 
sollte allein entscheiden, mit wem er spielen möchte. Veranstal-
ter und Produzenten können ihm anschließend dabei helfen, 
seine Ideen in die Tat umzusetzen und optimale Rahmenbedin-
gungen herzustellen. So sieht ein gutes Verhältnis von Künst-
ler und Veranstalter beziehungsweise Produzent aus. Und gibt 
es denn eine einzige Aufnahme von den Beatles mit musikali-
schen Gästen? Falls ja, weiß heute niemand mehr davon und 
das zu Recht.

Zurück zur Arbeit mit einer Band. Manche Bandleader nei-
gen dazu, ihren Musikern vorzuschreiben, wie sie zu klingen 
haben und an welchen Vorbildern sie sich orientieren sollen. 
Das ist meiner Überzeugung nach ein schwerer Fehler. Hat John 
Coltrane Elvin Jones gebeten, so zu spielen wie Tony Williams? 
Natürlich nicht. Das Ergebnis einer Vorgabe kann nur sein, dass 

die Musiker weder ihre eigenen Stärken zur Entfaltung bringen 
können noch dem angestrebten Ideal nahe kommen. Im besten 
Fall entsteht eine gute Imitation, das Worst Case Scenario ist 
eine schlechte Kopie des Vorbildes. In diesem Zusammenhang 
gerate ich auch nach all den Jahren, in denen ich nun schon mit 
meinen Bands spiele, immer noch regelmäßig in positives Stau-
nen. Denn ich entdecke stets neue Facetten und Talente bei mei-
nen Mitmusikern, mit denen ich vorher nicht gerechnet hatte. 

Meine Idee, mehrere Bands gleichzeitig über einen lan-
gen Zeitraum zu betreiben, basiert auf einer einfachen Beob-
achtung: Erlerne ich eine neue Sprache und gehe damit auch 
in einem neuen Kulturkreis lebendig um, bereichert mich das 
als Mensch, vervollständigt es mich auch zunehmend. Mit vier 
meiner Bands habe ich in diesem Jahr beim Jazzfest Berlin 
eine schöne Gelegenheit erhalten, ein nahezu vollständiges Bild 
meiner musikalischen Visionen abzubilden.

Die Arbeit mit meinen Bands war in der Vergangenheit sehr 
inspirierend, nicht nur als Musiker, auch als Mensch. Ich freue 
mich darauf, als Bandleader auch weiterhin kompositorische 
und konzeptionelle Herausforderungen mit ihnen einzugehen, 
von und mit ihnen zu lernen und mich zu entwickeln, neue Stü-
cke für die Bands zu schreiben und weiter am Bandsound zu 
feilen und ihn lebendig zu halten. Durch die Einladung von vier 
meiner ›Working Bands‹ zum Jazzfest Berlin, ergibt sich für uns 
die Möglichkeit, unsere aktuellen Repertoires vorzustellen und 
zu beweisen: Gerade eine Working Band ist fortwährend in der 
Lage, auch auf prestigeträchtigen Veranstaltungen attraktive, 
künstlerische und inspirierende Musik zu präsentieren.
		

Die Musikgeschichte hat 
gezeigt, dass Ensembles, die 
für längere Zeit zusammen- 
bleiben, Musik spielen, die 
einen hohen künstlerischen 
und spirituellen Anspruch 
hat. Vor allem Miles  
Davis war ein Meister dieses 
Bandideals.
	
nils wogram
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Freitag, 2. November

22:30 Uhr
Quasimodo

Simon Nabatov • 
Nils Wogram

Simon Nabatov piano •  

Nils Wogram trombone

	

Nils Wogram 
Septet

Claudio Puntin clarinet • Tilman 

Ehrhorn tenor sax • Stephan 

Meinberg trumpet • Steffen Schorn 
bass clarinet, baritone sax • Frank 

Speer alto sax • John Schröder 
drums • Nils Wogram trombone

samstag, 3. November

22:30 Uhr
Quasimodo

Nostalgia Trio

Nils Wogram trombone • Dejan 

Terzic drums • Arno Krijger 
Hammond organ

	

Root 70

Hayden Chisholm alto sax, bass •  

Nils Wogram trombone • Phil 

Donkin bass • Jochen Rückert drums

Nils Wogram und Simon Nabatov, Foto: Friedrich von Hülsen

Nils Wogram Septet, Foto: Eva-Maria TornetteRoot 70, Promo-Foto



1 • Das Kapital & Manic 
Cinema

Die Zusammenarbeit der französischen 
Avantgarde-Band Das Kapital (Daniel 
Erdmann, Edward Perraud, Hasse Poul-
sen) mit dem Filmemacher-Duo Nico-
las Humbert und Martin Otter ist Work 
in Progress. Sie begann 2006 auf Einla-
dung der Stadt Poitiers mit der Urauffüh-
rung des Projekts Wonderland. Es folg-
ten Einladungen zu Festivals in Zürich, 
Straßburg, Reims und Tours. Wonder-
land ist eine filmische Komposition auf 
zwei Leinwänden, die an jedem der Auf-
führungsorte neu entsteht. Das Material 
wurde innerhalb einer Woche von den 
beiden Filmemachern auf ihren Wande-
rungen durch die jeweilige Stadt gedreht 
und für die Live-Performance der Band 
geschnitten. Es lebt von der Spontanei-
tät seiner Entstehung. Die Musiker tau-
chen kurz vor dem Konzert in die Bilder 
ein und improvisieren den Soundtrack 
live auf der Bühne zu den Projektionen. 

Wanted! 
Hanns 
Eisler

Das Kapital, Foto: DR

von Nicolas Humbert



Das Projekt war inspiriert von Walter 
Ruttmanns Experimentalfilmen aus den 
1920er Jahren. Und Ruttmann wiederum  
war ein Wegbegleiter von Hanns Eisler. 
So schließen sich die Kreise, ohne dass 
wir es damals wussten.

Auf Wonderland folgte die Zusam-
menarbeit für den Film Lenin on Tour, 
zu dem Das Kapital den Soundtrack 
beisteuerte und auch live mit dem Film 
auf Jazz-Festivals in Berlin und Mul-
house auftrat. Mit Wanted! Hanns Eisler 
auf Einladung des Jazzfest Berlin setzt 
sich die Kooperation der fünf Künstler 
nun in einer neuen Arbeit fort. Diesmal 
läuft der Prozess jedoch umgekehrt: 
Diesmal ist die Musik die Grundlage 
und die Filmemacher sind es, die mit 
ihren Bildern zu den Eisler-Songs, die 
Das Kapital 2010 und 2012 auf zwei 
Alben neu interpretiert und aufgenom-
men hat, improvisieren.

Für die Aufführung von Wanted! 
Hanns Eisler in Berlin werden die Musiker 
auf der Basis des veröffentlichten Materi-
als ein neues Programm montieren. 

2 • Hanns Eisler

Bei aller realen Heimatlosigkeit, in die 
das zurückliegende Jahrhundert so viele 
Künstler geführt hat, sind ihnen die Ideen 
und ihre Kunst Heimat geblieben. Oder 
wie der New Yorker Filmemacher Jonas 
Mekas es ausdrückte: »Meine Heimat 
ist die Poesie. Das sind meine 5 Kon-
tinente«. Wie Eisler ist auch Mekas ein 
herumgeschobener Künstler, emigriert 
aus Litauen und in Amerika gestrandet. 
In ihren Biographien spiegelt sich die 
Zerrissenheit eines ganzen Jahrhunderts 
mit seinen Ideen und Fluchtbewegun-
gen. Und in ihren Werken treffen wir auf 
die Hoffnungen und Verzweiflungen, die 
sie dabei begleitet haben. Was die Annä-
herung an den historischen Ausgangs-
punkt immer wieder spannend macht, 
sind die Bruchlinien, die dabei auftau-
chen. Persönlich wie zeitgeschichtlich. 
An dieser Stelle sind die Generationen 
miteinander verwoben. Die Vergangen-
heit stellt ihre Fragen an die Gegenwart, 
und manche Ideen bleiben lebendig und 
führen weiter. Das betrifft die politische 
wie die künstlerische Ebene. 

Eislers Ideen – und die vieler sei-
ner künstlerischen Wegbegleiter – waren 
geprägt vom Zeitgeschehen. Die Okto-
berrevolution und die Geburt der Sow-
jetunion waren historische Ereignisse, 
in denen für viele die Möglichkeit einer 
neuen gerechteren Welt ganz konkret  

auftauchte. Auch wenn schon bald 
schmerzvoll sichtbar wurde, dass sich 
damit nur wieder ein neuer Machtappa-
rat zu etablieren begann, wollten viele 
Künstler den Glauben an diese Möglich-
keit nicht einfach aufgeben. Für Eisler 
blieb dieses Credo mit vielen Brüchen 
und Komplikationen bis zuletzt lebendig 
und letztlich ging es dabei um den Glau-
ben an die revolutionäre Kraft der Kunst 
selbst. Die gesellschaftlichen Entwick-
lungen forderten die Künstler heraus, 
zu neuen Ausdrucksformen zu gelan-
gen. Die Kunst sollte den revolutionä-
ren Prozess beflügeln, gleichzeitig aber 
auch revolutionär in sich selbst sein. In 
diesem Spannungsfeld fand sich Eisler 
schon ganz früh wieder. Als geschätz-
ter Schüler von Arnold Schönberg sah 
er seine kompositorische Aufgabe darin, 
komplexe musikalische Strukturen mit 
der Verständlichkeit und Wirksamkeit zu 
verbinden, um sich damit an einen grö-
ßeren Kreis von Menschen zu wenden. 
Ein Unterfangen, das ihm schon früh die 
Kritik von Schönberg eingebracht hat.

Aus diesem Spannungsfeld erklärt 
sich die Vielschichtigkeit von Eislers 
musikalischem Werk. Seine Brüche und 
Stilwechsel sind untrennbar mit sei-
nen jeweiligen biographischen Situatio-
nen verbunden. Drei Phasen sind es, die 
Eislers Leben prägen: Der Aufbruch der 
1920er Jahre, die Emigrationszeit, zuerst 
in Dänemark, dann in Amerika, bis zu sei-
ner Ausweisung 1947, und schließlich  

die Zeit in der DDR bis zu seinem Tod. 
Nach den Arbeiterliedern der 20er Jahre, 
die wir immer zuerst mit Hanns Eisler in 
Verbindung bringen, entsteht in der Emi-
gration in Amerika ein lyrisches Werk von 
Liedvertonungen, die von Eislers tiefer 
emotionaler Verbundenheit mit Deutsch-
land zeugen. Manche seiner Wegbeglei-
ter waren von dieser Wandlung irritiert. 
Er selbst schrieb dazu: »In einer Gesell-
schaft, die ein solches Liederbuch ver-
steht und liebt, wird es sich gut und 
gefahrlos leben lassen. Im Vertrauen auf 
eine solche sind diese Stücke geschrie-
ben.« Selbst im Poetischen ist also das 
Politische anwesend. Und vielleicht hat 
es gerade da seine stärkste Bedeutung, 
weil es sich an etwas Grundsätzliches 
wendet, an ein Menschenbild, eine Vision 
von Freiheit jenseits von politischen Ord-
nungen. Eislers Wandlung ist aber auch 
als Reflex auf seine Erfahrungen in Ame-
rika zu verstehen. »Angesichts von Chö-
ren, die den Kauf von Coca-Cola ani-
mieren sollen, kann man doch nur noch 
verzweifelt nach l’art pour l’art rufen.« 
(Hanns Eisler)

3 • Film & Musik

Neben den Liedvertonungen wird die Aus-
einandersetzung mit dem Medium Film 
seit den späten 1920er Jahren zuneh-
mend wichtig für Eisler. Nach den Ber-
liner Kompositionen für die Filme Kuhle 
Wampe und Niemandsland setzt sich 
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Edward Perraud, Daniel Erdmann, Hasse Poulsen, Foto: DR
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seine Film-Musik-Arbeit in der Koope-
ration mit dem belgischen Filmemacher 
Joris Ivens und später im amerikanischen 
Exil in Hollywood intensiv fort. Zum Zeit-
punkt des Filmmusikprojekts Vierzehn 
Arten den Regen zu beschreiben von 
Joris Ivens beschäftigt Eisler die über-
greifende Frage, wie fortschrittliche kom-
positorische Verfahren im Filmschaffen 
fruchtbar gemacht werden können. Eis-
ler wollte den vermeintlichen Widerspruch 
zwischen einer anspruchsvollen komposi-
torischen Form und der Gattung Filmmu-
sik mit seinen Kompositionen aufheben. 
Ihm ging es im Rahmen seiner Filmmusik- 
experimente um die Bandbreite des Mit- 
einanders von Bild und Musik. Die Eigen-
ständigkeit der Musik lag ihm besonders 
am Herzen. Bild und Musik sollten in 
einem dialogischen Verhältnis stehen, in 
welchem jedem Medium eine eigenstän-
dige Rolle zukommt. Er versucht, diesem 
Anspruch nachzukommen, indem er Laut-
malerisches vermeidet und sich von einer 
affirmativen Natursymbolik distanziert. 
Eisler war ein klarer Verfechter des Kon-
trapunkts, den die Musik zum Film ein-
nehmen muss. Diese Erweiterung und 
Unabhängigkeit der Gestaltungsmittel ist, 
was uns als Filmemacher weiter interes-
siert, obwohl oder vielleicht weil das Ver-
fahren diesmal umgekehrt verläuft: Nicht 
die Musik entsteht zu den Bildern, son-
dern die Filmbilder sind der Kontrapunkt, 
der zur Musik entsteht.

Eislers Auseinandersetzung mit den  
Gestaltungsmöglichkeiten und dem Zu- 
sammenspiel von Film und Musik bleibt 
aktuell. Deshalb hat es seine Logik, wenn 
mit Wanted! Hanns Eisler nun ein Projekt 
entsteht, das sich der Person und dem 
Werk von Hanns Eisler in neuem Zusam-
menhang mit Musik und Bildern annä-
hert. Bilder, die 50 Jahre nach seinem 
Tod und nach einem weiteren großen his-
torischen Bruch entstehen, den er nicht 
mehr erlebt hat. Wo führen uns seine Spu-
ren hin? Was ist noch da an Zeichen, und 
was ist bereits Geschichte geworden und 
nur noch in einem historischen Kontext 
lesbar? Eislers Musik bleibt vital, indem 
sie immer wieder nachfolgende Künstler 
dazu inspiriert, seine Ideen aufzunehmen 
und in einen neuen Zeitkontext zu stel-
len. Das ist die Heimat, die wir alle teilen 
und die jenseits von Territorien und politi-
schen Ordnungen verläuft. 	

SONNTAg, 4. November

20:00 Uhr
Haus der Berliner Festspiele

Das Kapital & 
Manic Cinema

»Wanted! Hanns Eisler«  
Premiere

Daniel Erdmann tenor sax • Hasse 

POULSEN guitar • Edward Perraud 
drums • Nicolas Humbert film • 

Martin Otter film

Unsere neue Musik  
wird sich durch  
Frische, Intelligenz, 
Kraft und Eleganz 
auszeichnen.  
Und Schwulst, 
Sentimentalität, Mystik 
wird man vergeblich  
bei ihr suchen. 
	
Hanns Eisler



To Suffer From Three  
Ideologies

Das Kapital über Hanns Eisler

In meiner Wunschvorstellung hätte Hanns 
Eisler ein neues Programm für uns kom-
poniert, in welchem er alle Stärken und 
Schwächen der Band zur Schau stellte 
und uns trotzdem allen interpretatori-
schen Freiraum ließe...

Da es dazu leider nicht kommen 
konnte, haben wir einige Stücke Eislers 
ausgewählt, welche uns doch nah genug 
erschienen, um sie uns anzueignen und sie 
uns a) in unserer Manier zurechtzubiegen, 
b) in ihr Inneres vorzudringen und einfach 
ein wenig dort zu verweilen oder c) sie 
doch einigermaßen zu demontieren...
	
Daniel Erdmann

Que reste-t-il de l‘oeuvre d‘un compo-
siteur ? Que transmet-il aux généra-
tions suivantes ? Qu‘est-ce qu‘un lan-
gage musical ? Une mélodie, un rythme, 
un style, un instrument de musique ? 
Qu‘est-ce que la musique ? Le XX° siècle 
pose toutes les questions fondamentales 
concernant la musique, il étudie toutes 
les façons d'envisager le son dans sa 
totalité. La science nous plonge dans les 
parties les plus intimes du signal sonore, 
l'électricité, impose une nouvelle orga-
nologie instrumentale, l‘héritage du XIXe 
siècle engendre une atomisation des 
formes musicales et surtout du langage 
tonal, en même temps que ce dernier 
s’impose comme le pilier harmonique 
fondateur de genres nouveaux, le jazz, 
le rock, et les autres musiques qui en 
découlent depuis plusieurs décennies.

Le musique du XXe siècle ne s’inscrit 
pas dans un langage unique, elle invente 
autant de langages et de styles qu’il y a 
de personnalités pour les incarner. Elle 
confronte la musique savante avec les 
musiques traditionnelles et extra euro-
péennes, les musiques de danses liées 
à la société de consommation... Tous les 
genres musicaux ont eu leurs lettres de 
noblesses. L’intelligence musicale n’a pas 
de barrière de style. Nous (Das Kapital 
trio Européen constitue de Hasse Poul-
sen, Daniel Erdmann et Edward Perraud) 
sommes les enfants héritiers du siècle 
dernier. Les enfants de tous ces »dieux de 
la musique«, de cette histoire proche. Ce 
groupe – d’avantage une»plateforme de 
projets« qu’un simple groupe - est préoc-
cupe par toutes ces questions qui le tra-
versent en permanence. C’est une reven-

dication forte, un rêve idyllique, que de 
vouloir à travers les propositions que nous 
développons tenter d’y répondre.

Ce projet autour du compositeur 
allemand Hanns Eisler (ne 1898 à Leip-
zig, mort en 1962 à Berlin-Est) s’ins-
crit intégralement dans cette volonté. 
Pourquoi lui ? Parce qu’il incarne tous 
ces changements au XXe siècle. Rup-
tures politiques: il fuit le régime Nazi 
en 1933, s’exile aux Etats Unis et vit 
sur la cote ouest jusqu’en 1948. Sous 
le Maccartisme il fut accuse d’être »le 
Karl Marx de la musique« et doit fuir 
le pays en deux jours. II est contraint 
de retourner à Berlin Est. Son projet le 
plus ambitieux, un opéra moderne sur 
le thème de Faust, fut à son tour atta-
qué par la censure communiste. Ces 
bouleversements politiques et géogra-
phiques se traduisent dans sa musique 
par un parcours kaléidoscopique. Elève 
favori de Arnold Schönberg, il compose 
dans le style dodécaphonique et écrit de 
la musique de chambre d’avant garde, 
compagnon de route de Kurt Weill et de 
Bertolt Brecht avec lesquels il travaille 
et échange, il écrit aussi des musiques 
de films pour le cinéma d’Hollywood. De 
retour en Allemagne de l’Est, il composa 
des airs populaires dans la pure tradition 
du communisme d’etat, dont l’hymne 
national Auferstanden aus Ruinen de la 
République Démocratique Allemande.

Nous souhaitons qu’à travers cette 
relecture de quelques unes de ses com-
positions, l’esprit musical de Hanns Eisler 
soit honoré et que ce disque puisse contri-
buer, même modestement, à transmettre 
sa musique aux générations futures. 
	
Edward Perraud

Kontrapunkt zur Musik: Szene aus dem Film von Manic Cinema

The late great German composer Hanns 
Eisler lived to suffer from the three cen-
tral ideologies in the twentieth century: 
He fled Nazi Germany in the mid-thirties 
to settle in California. From here he was 
evicted on a two-day notice by the McCa-
rthyists in the late forties resettling in his 
native Berlin where very soon he got into 
trouble with the governing Stalinists.

As a musician he tried to span this 
great divide that is a curse of our time: the  
separation of elite art and popular culturee 
– from being one of Arnold Schonberg’s 
favorite students he developed into being 
one of the finest song writers of the century.

For Daniel, Edward and me the attrac-
tion of adapting a selection of Eisler’s 
songs lies in the fact that they are very 
characteristic while they at the same time 
invite us to explore our own music. His 
tonal language seems to touch and invite 
all the western musical cultures and tra-
ditions of the twentieth century.

We have picked tunes from his 
engaged period in the thirties, as well as 
of more private songs from his Hollywood 
days and a few of the propaganda songs he 
scored in the fifties and sixties.

We have had a lot of joy preparing 
this recording, and we hope that connois-
seurs of Eislers songs can enjoy these 
interpretations and inversions, along with 
those who discover Hanns Eisler for the 
first time. 
	
Hasse Poulsen 

Texte aus der CD Conflicts & Conclusions. 
Das Kapital Plays Hanns Eisler, Das Kapital 
Records 002, 2011
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races places faces & asses

where the art ensemble of chicago be- 
gins most others have already ended the 
sound of the silent gongs to guide the 
people of the sun through grey haze fan-
fare for the warriors i met moye & bowie 
for the first time in athens (1982) & west 
africa then was a highlight (1985) with 
moye & tchicailolu [...] 

everybody should be able to carry the 
music alone to be continued with people 
in sorrow did you hear the silence lately 
you think your phonograph has gone but 
finally there are some bells the bass the 
chimes the little gongs the bell clusters 
metal only madly sunny sun rays reflect 
on raindrops somewhere sometimes very 
close to an afternoon of a georgian faun 
temple blocks only the definite bass in- 
troduces lester’s sorrow a kissing trum-
pet a spitting trumpet a sucking trumpet 
did you ever kiss a trumpet mouthpiece 
the flute directs far east lester speaks 
more clear now he catfoots towards 
malachi muted horn clear tambourin 
penetrates everything fuck stockhausen 
& his retinue for those moments a police 
whistle pours oil on troubled water & it’s 
like at the beginning the rising at the end 
& the flying & the landing
	
aus: Hartmut Geerken, forschungen etc.,  
Wartaweil, waitawhile, 2006

Samstag, 3. November

15:00 Uhr 
Haus der Berliner Festspiele /  
Seitenbühne

Famoudou Don 
Moye • Hartmut 
Geerken 

Famoudou Don Moye drums, 

percussion • Hartmut Geerken 
poetry, various Instruments

was kein wissenschaftler tut 
ich identifiziere mich mit  
dem organ dem gegenstand dem text
nur so kann ich einen text  
vor selbstsüchtigen  
germanisten sicherstellen  
ich will nicht das schreiben was ich weiss  
sondern das was ich nicht weiss
	
Hartmut geerken

Hartmut Geerken, Foto: Wilfried Petzi
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2012

1.11

VOR LAUT

Dienstag, 23. Oktober

19:00 Uhr 
Haus der Berliner Festspiele / Kassenhalle

Presse- und  
Publikumsgespräch
mit Bert Noglik und Gästen

	
20:00 Uhr 
Haus der Berliner Festspiele / Kassenhalle

Deep Schrott
Wollie Kaiser bass sax • Jan Klare  
bass sax • Dirk Raulf bass sax • Andreas 

Kaling bass sax

Gefördert durch 

	

	
20:00 Uhr 
Haus der Berliner Festspiele

Julia Hülsmann •  
Rolf Kühn • Joe 
Lovano

»Remembering Jutta Hipp« 
Premiere

Julia Hülsmann piano • Rolf Kühn clarinet 

• Joe Lovano tenor sax • Greg Cohen bass • 

Christian Lillinger drums

	

Geri Allen &  
Timeline 
Geri Allen piano • Kenny Davis bass •  

Kassa Overall drums • Maurice Chestnut 
tap PERCUSSION

	
22:00 Uhr 
Jazzfest@A-Trane

LebiDerya

Oriental Jazz Impressions 

Muhittin Temel kanun, percussion • Joss 

Turnbull percussion • Johannes Stange 
trumpet • Stefan Baumann sax

	

	
22:00 Uhr 
Akademie der Künste, Hanseatenweg

Irène Schweizer • 
Pierre Favre
Irène Schweizer piano • Pierre Favre drums

Gefördert durch

	
22:30 Uhr 
Quasimodo

Daktari
Olgierd Dokalski trumpet • Mateusz  

Franczak tenor sax • Miron GRZegorkiewicz 
guitar • Maciej SzczepAŃski bass • Robert 

AlabrudziŃski drums

In Zusammenarbeit mit 
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2.11
Freitag, 2. November

	
19:00 Uhr 
Haus der Berliner Festspiele

Pierre Favre  
Ensemble
Frank Kroll soprano sax, bass clarinet • 

Andreas Tschopp trombone • Philipp 

Schaufelberger guitar • Beat Hofstetter 
soprano sax • Sascha Armbruster alto 

sax • Andrea Formenti tenor sax • Beat 

Kappeler baritone sax • Christian Weber 
bass • Björn Meyer e-bass • Pierre Favre 
drums, percussion

Gefördert durch

	

Günter Baby  
Sommer 
»Songs for Kommeno« 
Deutschlandpremiere

Günter Baby Sommer drums, percussion • 

Savina Yannatou vocals • Floros Floridis 
reeds • Evgenios Voulgaris  
YAYLI TANBUR, oud • Spilios Kastanis bass

Gefördert durch 

	

Manu Katché
Luca Aquino trumpet • Tore Brunborg 
sax • Mike Gorman Piano, Hammond B3 • 

Manu Katché drums

	

	
22:00 Uhr 
Jazzfest@A-Trane

LebiDerya

Oriental Jazz Impressions 

Muhittin Temel kanun, percussion • Joss 

Turnbull percussion • Johannes Stange 
trumpet • Stefan Baumann sax

	
22:00 Uhr 
Akademie der Künste, Hanseatenweg

Marilyn Crispell • 
Paul Lytton
Marilyn Crispell piano •  

Paul Lytton drums

	
22:30 Uhr 
Quasimodo

Simon Nabatov • 
Nils Wogram
Simon Nabatov piano •  

Nils Wogram trombone

	

Nils Wogram  
Septet
Claudio Puntin clarinet • Tilman 

Ehrhorn tenor sax • Stephan Meinberg 
trumpet • Steffen Schorn bass clarinet, 

baritone sax • Frank Speer alto sax • John 

Schröder drums • Nils Wogram trombone

	

Tickets
	
im Internet  
www.berlinerfestspiele.de
Kasse Berliner Festspiele
Schaperstr. 24, 10719 Berlin
Mo – Sa 14:00–18:00 Uhr /  
So 4. November ab 14:00 Uhr

und bei den Theaterkassen 

Telefonische Bestellungen  
+49 30 254 89-100
Mo – Fr 10:00–18:00 Uhr  
(zzgl. 3,- Euro Gebühr)

Abendkasse 
jeweils eine Stunde vor Beginn  
(während der Abendkassen kein Vorverkauf)

Eintrittspreise
	
Haus der Berliner Festspiele
1.,2.,3. November  	 € 15,- bis 45,-
4. November	 € 15,- bis 55,-

Haus der Berliner Festspiele /  
Seitenbühne
3. November	 € 15,-

Haus der Berliner Festspiele /  
Kassenhalle
4. November 
Kinder € 3,- / Erwachsene € € 6,-

Akademie der Künste	 € 12,- 

A-Trane	 € 14,- 

Quasimodo 
1.,4. November	 € 18,-  
2.,3. November  	 € 20,-



samstag, 3. November
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15:00 Uhr 
Haus der Berliner Festspiele / Seitenbühne

Famoudou Don 
Moye • Hartmut 
Geerken 
Famoudou Don Moye drums, percussion •  

Hartmut Geerken poetry, various instruments

	

Brückner Beat
Christian Brückner &  
The Lone World Trio

Christian Brückner voice • Frank Möbus 
guitar • Johannes Gunkel bass • Jan  

von Klewitz sax

	

	
20:00 Uhr 
Haus der Berliner Festspiele

Michel Portal 
Quartet
Michel Portal bass clarinet, sax, bandoneon • 

Louis Sclavis alto sax, clarinet, bass  

clarinet • Bruno Chevillon bass • Daniel 

Humair drums

	

Archie Shepp 
Quartet 
feat. Amina Claudine Myers

Archie Shepp tenor Sax, Vocals • Amina 

Claudine Myers Piano, Hammond B3, Vocals • 

Wayne Dockery bass • Steve McCraven drums

	

	
22:00 Uhr 
Jazzfest@A-Trane

Rabih Lahouds 
Masaa
Rabih Lahoud vocals • Marcus Rust 
trumpet • Clemens Pötzsch piano • Demian  

Kappenstein drums

	
22:00 Uhr 
Akademie der Künste, Hanseatenweg

Silke Eberhard • 
Alex Huber
Silke Eberhard alto sax • Alex Huber drums

	

Aki Takase •  
Han Bennink
Aki Takase piano • Han Bennink drums

	
22:30 Uhr 
Quasimodo

Nils Wogram 
Nostalgia Trio
Nils Wogram trombone • Dejan Terzic 
drums • Arno Krijger Hammond organ

	

Root 70
Hayden Chisholm alto sax, bass • Nils 

Wogram trombone • Phil Donkin bass • 

Jochen Rückert drums

	



sonntag, 4. November

4.11
11:00 Uhr 
Haus der Berliner Festspiele / Kassenhalle

Julianes Wilde 
Bande
Kinderprogramm 

Juliane Wilde vocals, guitar • Marcus 

Horndt Fender Rhodes • Christian Sievert 
bass • Fabian Junk drums

	
15:00 Uhr 
Akademie der Künste, Hanseatenweg

Geri Allen Trio
»Tribute to Mary Lou Williams«

Geri Allen piano • Reggie Workman bass •  

Andrew Cyrille drums

	
20:00 Uhr 
Haus der Berliner Festspiele

Das Kapital &  
Manic Cinema 
»Wanted! Hanns Eisler«  
Premiere

Daniel Erdmann tenor sax • Hasse POULSEN 
guitar • Edward Perraud drums • Nicolas 

Humbert film • Martin Otter film

Gefördert durch

	

Wayne Shorter 
Quartet
featuring Brian Blade •  
John Patitucci • Danilo Perez

Wayne Shorter tenor & soprano sax • 

Danilo Perez piano • John Patitucci bass •  

Brian Blade drums

Dank an Hotel Concorde Berlin

	

	
22:00 Uhr 
Jazzfest@A-Trane

Rabih Lahouds 
Masaa
Rabih Lahoud vocals • Marcus Rust 
trumpet Clemens Pötzsch piano • Demian  

Kappenstein drums

	
22:30 Uhr 
Quasimodo

Marius Neset 
Golden Xplosion
Marius Neset sax • Ivo Neame piano • 

Graig Earle bass • Anton Eger drums

	
Spielorte
	
Haus der Berliner Festspiele
Schaperstraße 24, Berlin Wilmersdorf
Telefon + 49 30 254 89-0
U-Bahn Spichernstraße (Ausgang Bundesallee) 
Bus 204, 249, Nachtbusse ab Bhf. Zoo, 
Nachtbus N9 ab Friedrich-Hollaender-Platz
www.berlinerfestspiele.de

Akademie der Künste
Hanseatenweg 10, Berlin Tiergarten
U-Bahn Hansaplatz, S-Bahn Bellevue, Bus 106
www.adk.de

A-Trane
Bleibtreustraße 1, Berlin Charlottenburg
S-Bahn Savignyplatz, Bus M49
www.a-trane.de

Quasimodo
Kantstraße 12, Berlin Charlottenburg
S- und U-Bahn Zoologischer Garten, Bus M49
www.quasimodo.de

Radio Live-Übertragungen
	
1.11.	 20:03–22:00 Uhr
Deutschlandradio Kultur

3.11.	 20:05–24:00 Uhr
Liveübertragung aus dem Haus der Berliner 
Festspiele und dem Quasimodo
BR-Klassik, NDR Info, rbb Kulturradio, radio 
bremen – Nordwestradio, SR 2, WDR 3 

4.11.	 00:05–06:00 Uhr
Die ARD-JazzNacht
rbb Kulturradio, Bayern 2, hr2-kultur, NDR 
Info, radio bremen – Nordwestradio, SR 2,  
SWR 2 und WDR 3

4.11.	 20:03–22:30 Uhr
Deutschlandradio Kultur

4.11.	 20:04–24:00 Uhr
rbb Kulturradio



Wenn ich einen Moment neben der Reiterstatue ruhe,
Pause für ein Leberwurstbrot im Mayflower Laden,
scheint der Engel das Pferd zum Kaufhaus Bergdorf hineinzuführen,
und ich bin nackt wie ein Tischtuch, meine Nerven summen.
Nahe der Furcht vor dem Kriege und den Sternen die verschwanden.
Ich habe nur 35 Cents in der Hand, es ist so unerheblich zu essen!
Und Wasserböen sprenkeln über das laubgefüllte Bassin
wie die Hämmer eines gläsernen Klaviers. Wenn es dir scheint,	
ich hätte Lavendel-Lippen unter den Blättern der Welt,
dann muss ich den Gürtel straff ziehen.
Es ist wie eine Lokomotive auf dem Marsch, die Jahreszeit
des Elends und der Klarheit,
und meine Tür ist offen für die Abende der Wintersonnenwende,
wo Schnee sanft über Zeitungen fällt.
Quetsch mich in dein Taschentuch wie eine Träne, Trompete
vom frühen Nachmittag! im nebligen Herbst.
Wenn sie die Weihnachtsbäume aufstellen in der Park Avenue,
werd ich meine Traumgebilde vorbeiwandeln sehn  
mit Hunden in Decken,
mal zu was nutz bevor all diese farbigen Lichter angehn! 
Doch keine Fontänen mehr und kein Regen mehr	
und die Läden bleiben schrecklich lange offen.
		
Frank O’Hara

MUSIK

Jazz & Poetry

Brückner Beat

Christian Brückner, Foto: Uwe Tölle

Samstag, 3. November

15:00 Uhr
Haus der Berliner Festspiele / 
Seitenbühne

Brückner Beat

Christian Brückner & The 
Lone World Trio

Christian Brückner voice • Frank 

Möbus guitar • Johannes Gunkel 
bass • Jan von Klewitz sax
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Beat-Glückselig

Über den Ursprung einer Generation

… Als ich die Hipsters zuerst 1944 um 
den Times Square herumschleichen sah, 
konnte ich sie auch nicht leiden. Einer 
von ihnen, Huncke aus Chicago, kam 
auf mich zu und sagte: »Mann, ich bin 
beat«. Irgendwie wusste ich sofort, was 
er meinte. Um die Zeit hatte ich noch 
nichts übrig für Bop, der gerade von Bird 
Parker und Dizzy Gillespie und Johnson 
eingeführt wurde; der letzte der großen 
Swing Musiker war Don Byas, der gleich 
drauf nach Spanien abhaute, aber dann 
begann ich ... Vorher hatte ich meinen 
Jazz immer im alten Minton's Playhouse 
bezogen (Lester Young, Ben Webster, 
Joey Guy, Charlie Christian und andere), 
und als ich zum ersten Mal Bird und Diz 
in den Three Deuces hörte, wusste ich, 
dass die wirklich ernste Musiker waren, 
die einen irr neuen Klang aufbrachten 
und denen es gleich war, was ich oder 
mein Freund Seymour darüber dachten. 
Ich lehnte gerade gegen die Theke und 
köpfte ein Bier, als Dizzy ein Glas Wasser 
vom Barkeeper holen wollte, sich gegen 
mich presste, mir mit seinen Armen am 
Gesicht vorbeifuhr, um das Glas zu neh-
men, und wieder davontanzte, als ob er 
wüsste, dass ich ihn eines Tages besin-
gen würde oder dass eins seiner Arran-
gements durch einen verrückten Zufall 
einmal nach mir benannt werden könnte. 
Von Charlie Parker sprach man in Harlem 
als dem größten neuen Musiker seit Chu 
Berry und Louis Armstrong.

Jedenfalls sahen die Hipsters, deren 
Musik der Bop war, wie Verbrecher aus, 
aber sie sprachen weiterhin über die glei-
chen Dinge, die ich auch mochte; das gab 
dann lange Skizzen persönlicher Erleb-
nisse und Visionen, nächtelange Beichten 
von Träumen, die ungehörig und durch 
den Krieg unterdrückt worden waren, 
erregte Debatten ließen das Gären einer 
neuen Seele spüren (der ewig gleichen 
Menschenseele). Und so erschien Huncke 
vor uns und sagte mit einem strahlenden 
Leuchten in seinen verzweifelten Augen: 
»Ich bin beat« ... ein Wort, das vielleicht 
von einem mittelwestlichen Rummel oder 
aus einer Stammkneipe von Süchtigen 
herrührte. Es war eine neue Sprache, in 
Wirklichkeit Negerjargon, aber man lernte 
sie bald, wie es ja für hung up kaum ein 
passenderes Wort geben könnte, um 
die unmöglichsten Dinge auszudrücken. 
Manche dieser Hipster waren völlig irre 
und sprachen ununterbrochen. Es war 

alles im Jazzstil. Symphony Sids moder-
ner Jazz und Bop war die ganze Nacht 
durch eingestellt. Gegen 1948 begann 
es Form anzunehmen. Das war ein wildes 
vibrierendes Jahr – eine Gruppe von uns 
lief einfach durch die Straßen und brüllte 
Hallo und sprach jeden an, der uns einen 
freundlichen Blick zuwarf. Die Hipsters 
hatten Augen. Das war das Jahr, in dem 
ich Montgomery Clift mit einem Kumpan 
die Madison Avenue runterlatschen sah, 
unrasiert und in schlampiger Jacke. Es 
war das Jahr, als ich Charlie Bird Parker 
auf der Achten Avenue in einem schwar-
zen hochgeschlossenen Sweater herum-
spazieren sah mit Babs Gonzales und 
einem schönen Mädchen.

Um das Jahr 1948 waren die Hip
sters oder Beatsters eingeteilt in ›cool‹ 
und ›hot‹. Das eigentliche Missverständ-
nis über Hipsters und die Beat Genera-
tion kommt daher, dass es zwei durchaus 
verschiedene Stilarten von Hipsteris-
mus gibt: ›cool‹ ist heute der bärtig-lako-
nische Weise, der in einer Beatnikka-
schemme vor seinem kaum angerührten 
Bier sitzt; seine Redeweise ist verhalten 
und unfreundlich, seine Mädchen sagen 
nichts und tragen schwarz; ›hot‹ ist heute 
der konfus-geschwätzige Halbirre, der 
mit glänzenden Augen (oft naiv herzlich) 
von Bar zu Bar, von Bude zu Bude rennt 
und alle treffen möchte, brüllend, rast-
los, trunken; der versucht, bei den unter-
irdischen Beatniks anzukommen, die ihn 
ignorieren. Die meisten Beat-Generation-
Künstler gehören zur ›hot‹-Schule, natür-
lich, denn die harte diamantene Flamme 
braucht ein wenig Hitze. In vielen Fällen 
ist die Mischung halb und halb. Ein ›hot‹-
Hipster wie ich kühlte schließlich in bud-
dhistischer Meditation ab, obgleich ich, 
wenn ich in eine Jazzkneipe gehe, den 
Musikern immer noch zubrüllen möchte: 

»Blas zu, Baby, blas zu!« – dabei bin ich 
heute doch für so etwas längst abge-
meldet. 1948 rasten die ›hot‹-Hipsters 
genau wie in Unterwegs mit Autos durch 
die Gegend, immer auf der Suche nach 
wild brüllendem Jazz in der Art von Willis 
Jackson oder dem frühen Lucky Thomp-
son oder von Chubby Jacksons großer 
Kapelle, während die ›cool‹-Hipsters in  
tödlichem Schweigen dasaßen, kühl und 
konzentriert vor formalistischen und musi
kalisch ausgezeichneten Gruppen wie 
Lennie Tristano oder Miles Davis. Es ist 
immer noch beinahe dasselbe, nur ist die 
Sache zu einem gesamtnationalen Phäno-
men angewachsen, und der Name ›Beat‹ 
ist dann eben daran haftengeblieben 
(obgleich alle Hipsters das Wort hassen).

Das Wort ›beat‹ bedeutete ursprüng-
lich arm, völlig herunter, ganz am Ende, 
Pennbruder, traurige Gestalt, in der 
U-Bahn schlafen. Jetzt, wo das Wort nicht 
mehr nur im abträglichen Sinne gebraucht 
wird, will man seine Bedeutung auch auf 
Leute ausdehnen, die nicht in der U-Bahn 
schlafen, aber irgendwie neue Gebärden 
haben oder eine Haltung, die ich nur als 
mores bezeichnen kann. ›Beat Genera-
tion‹ ist ganz einfach Schlagwort oder 
Etikett für eine Revolution der Verhaltens-
weise in Amerika geworden, und Marlon 
Brando war in Wirklichkeit gar nicht der 
erste Beatnik der Leinwand. Dane Clark 
mit seinem verkniffenen Dostojewskij-
Gesicht und seinem Brooklynjargon und 
natürlich Garfield waren die ersten. Auch 
die Privatdetektive waren beat, wenn Sie 
mal zurückdenken wollen. Bogart und 
Lorre waren beat. Wie Peter Lorre damals 
in ›M‹ so lässig durch die Straßen schlen-
derte, da war schon etwas da von dem 
neuen Stil. …
	
Jack Kerouac 

Jazzfest Berlin 2012

Texte aus: Beat – Die Anthologie, herausge-
geben von Karl O. Paetel, Deutsch von Willi 
Anders, Augsburg 1993. Mit freundlicher 
Genehmigung des Maroverlag, Augsburg.
Die CD Brückner Beat ist erschienen bei 
Hazelwood Records.
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Eine Vorlesung in afroamerikanischer 
Poesie. Archie Shepp tritt ans Redner-
pult: Er skandiert, wiederholt, buch-
stabiert, permutiert Mama Rose. Ein 
Gedicht, das zu seiner individuellen 
Mythologie gehört. Eine Hommage an 
die Großmutter, die ihm den Musikunter-
richt ermöglichte, die ihn jeden Sonntag 
mitnahm, wenn sie den Gottesdienst in 
der Piney Grove Baptist Church in Phila-
delphia besuchte, und die ihm sein ers-
tes Saxophon kaufte. Das Instrument 
kostete fünfhundert Dollar, ein Raten-
kauf. Shepps Vortrag verknüpft das Leit-
motiv Mama Rose mit Malcolm, Mal-
colm – Semper Malcolm, ein Mantra, 
eine Beschwörungsformel, eine Art Glau-
bensbekenntnis. Es geht nicht nur um 
eine Hymne auf einen ermordeten Füh-
rer der Bürgerrechtsbewegung, sondern 
um »Malcolm Forever«, ein schwarz
amerikanisches Prinzip Hoffnung. Mama 
Rose und die Revolution. Archie Shepps 
Stimme schwingt mit den Vokalen, stößt 
die Explosivlaute als spitze Schreie aus, 
zerlegt die Worte, definiert eine neue, 
seine eigene Grammatik. Der da bekennt 
»I’m an original thinker«, lässt sich in 
keinen Kanon zwängen. Der Drang nach 
Freiheit verknüpft sich für ihn mit dem 
Schwur, den Fluch der Selbstverleug-
nung zu durchbrechen.

Mit der Hoffnung auf Arbeit als 
Theaterautor und Schauspieler war er 
Anfang der 1960er Jahre nach New York 
gekommen. Als Mitglied der Gruppe 
von Cecil Taylor lernte er, dass die Tra-
dition der Erneuerung bedarf, wenn sie 
lebendig bleiben will. Doch der Voraus
eilende muss zugleich wissen, wo er her-
kommt, sonst wird sein Rennen ziellos, 
und es droht ihm Gefahr, sich im Kreis 
zu verlaufen. Das war das Wichtigste, 

Fire Music

Archie Shepp, Foto: Fred Toulet

Archie Shepp, Mama Rose und die Revolution

von Bert Noglik
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was Shepp damals begriffen hat. Cecil  
Taylor gab dem damals noch Unbekann-
ten eine Chance. Shepp sagt, er habe 
das Neue schon in sich gehört, aber 
noch nicht richtig spielen können. Tay-
lor eröffnete ihm eine neue musikalische 
Dimension: »Er begriff die Finger auf 
den Tasten als Tänzer«.

Von John Coltrane, der das Talent des 
Jüngeren erspürte, bekam er so etwas 
wie den Segen, the Blessing. Archie 
Shepp ist zwar nicht auf der gleichna-
migen Platte zu hören, aber er gehörte 
zum Ensemble, mit dem John Coltrane A  
Love Supreme aufnahm – ein glühender 
Hymnus auf eine allumfassende Spiritu-
alität. Und Shepp war Teil des musikali-
schen Himmelfahrtskommandos um John 
Coltrane, das unter dem Titel Ascension 
in die Annalen der Jazzgeschichte einge-
gangen ist. Es wurde berichtet, dass die-
jenigen, die hinter der Kontrollscheibe 
im Studio saßen, schreien mussten, 
um ihren Emotionen freien Lauf zu las-
sen. Coltrane setzte sich für den jünge-
ren Saxophonisten ein, empfahl ihn Bob 

Thiele, den Boss des Labels Impulse!. 
Mit eigenen Gruppen nahm Shepp Alben 
wie Four For Trane und Fire Music auf. 
Es war die Zeit, in der James Baldwin 
Hundert Jahre Freiheit ohne Gleich-
berechtigung schrieb. Der Originaltitel 
lautet: The Fire Next Time. Klänge als 
brennende Leitlinien. Musik als Flächen-
brand und als magisches Ritual. »Wir 
sind keine zornigen jungen Männer«, gab 
Archie Shepp damals zu Protokoll, »wir  
sind rasend vor Wut«. Archie Shepp, Bill 
Dixon, John Tchicai, Roswell Rudd, Don 
Cherry, Sunny Murray… Sie hatten die 
neue Tonsprache nicht an einer Aka-
demie für Klangkunst gelernt, sondern 
reagierten auf ihre Lebenswirklichkeit. 
Unter dem Eindruck des rassistischen 
Terrors in den Südstaaten formulierte 
Archie Shepp: »Wenn drei Kinder und 
eine Kirche in die Luft gesprengt wer-
den, bleibt etwas in deiner kulturellen 
Erfahrung hängen. Eben das heißt, nach 
meiner Meinung, Avantgarde«. Plattenti-
tel wie The Cry Of My People oder Attica 
Blues, Bezug nehmend auf die Revolte 

im New Yorker Attica-Gefängnis, spre-
chen Bände. Abstrakter Expressionis-
mus und Agitprop gingen eine surrealis-
tische Ehe ein.

1969 trat Archie Shepp beim Pan-
afrikanischen Festival in Algier auf. Von 
Marokko kommend, spielte er in Paris in 
einem noch immer heißen Sommer nach 
dem Pariser Mai von 1968. In wilden Ses-
sions mit den gleichfalls vorübergehend 
in der Seine-Metropole gestrandeten Mit-
gliedern des Art Ensemble of Chicago 
entstand die Platte Blasé. Zwei unbe-
kannte Bluesharp-Spieler mischen sich, 
verstimmt und gerade deshalb im Kon-
text stimmig, in das Geschehen ein. Dazu 
singt Jeanne Lee mit einer Mischung aus 
Leidenschaft, Anklage, Wut und Ver-
zweiflung, die an Billie Holiday erinnert. 
Musik als Antithese zum Status quo.

Shepp ging durch das Fegefeuer des 
Free Jazz. Als das ihm Wertvollste hat er 
den Blues gerettet. Blues, Gospels, Spi-
rituals, Work Songs. Black Music. Was 
soll einer sagen, der Fire Music gespielt 
hat und im Fahrstuhl »Smooth Jazz« hört. 
Das Wort Jazz ist für ihn zur Leerformel 
geworden. Ist seine Sehnsucht nach den 
afroamerikanischen Gemeinschaften die 
Nostalgie eines Altvaters der Avantgarde? 
Heute koste ein Saxophon das Zehnfache, 
beklagt Shepp. Fünftausend Dollar. Das 
könnten sich die Jungs in den schwarzen 
Ghettos nicht mehr leisten. Er hegt Sym-
pathien für die Rapper, die – ohne je etwas 
über Metren und Versmaße gelernt zu 
haben – mit Intuition und Artistik ihre Krea- 
tivität auf der Straße inszenieren. Black 
Music als orale Tradition. Für Shepp waren 
Dichtung und Jazz immer enge Verwandte. 
Seine ›Spoken Poetry‹ begreift er als Fort-
setzung der Musik mit anderen Mitteln 
und vice versa – Konzerte mit Shepp sind 
Klang-Ton-Gedichte. In die Jahre gekom-
men, begann er, mehr und mehr zu sin-
gen. Duke Ellington meinte einmal, meta-
phorisch sprechend, er sei ein ambulanter 
Sänger. Schwarze Musik als Kontinuum. 
Archie Shepp bekennt sich – Abstecher 
zum hämmernden Rhythm & Blues und 
zu klangmäandernden Ethno-Fusionen 
eingeschlossen – zum Blues als Matrix 
und Metapher. Drei Jahrzehnte war er Pro-
fessor an der University of Massachusetts 
in Amherst, vermittelte er – Paradox der 
Geschichte – vornehmlich weißen Studen-
tinnen und Studenten »Revolutionary Con-
cepts in African-American Music«. Doch 
auch in den Jahren der Lehrtätigkeit ist 
Shepp nicht zum Akademiker geworden. 
Die Ästhetik des Schreis liegt ihm näher 
als die Analyse eines Notentextes.
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Neun Monate vor dem Tod von Mal 
Waldron, im Januar 2002, trafen sich 
Shepp und Waldron, einst der letzte Kla-
vierbegleiter von Billie Holiday, in einem 
Pariser Studio, um gemeinsam Songs 
aus dem Repertoire der unvergessenen 
und unvergleichlichen Lady Day zu spie-
len, Left Alone Revisited. Das Album 
mutet an wie das Tondokument zweier 
Veteranen, die noch einmal Zeugnis 
ablegen wollen von dem, was ihnen im 
Leben wert und wichtig ist. Zum Schluss 
rezitiert Shepp Left Alone. Die letzten 
Indianer eines Stammes zelebrieren die 
Melancholie. Doch Shepp zieht weiter, 
spielt Balladenalben ein und eine Platte 
mit dem Titel I Know About The Life. Er 
trifft sich zu Aufnahmen und Konzerten 
mit den Gnawas de Tanger, den Bluts- 
und Seelenverwandten aus Marokko, mit 
dem Rapper Napoleon Maddox, mit dem 
Pianisten Joachim Kühn. 

Verabredung mit Archie Shepp, zu 
Beginn dieses Jahrzehnts, im Berliner 
Hotel Savoy. Ein gemeinsames Früh-
stück mit Monette, der Französin, die ihm 
in einer späten Phase seines Lebens zur 
Muse, zur warmherzigen Partnerin wurde 
und mit der gemeinsam er am Rand von 
Paris ein neues Zuhause gefunden hat. 
Das Gespräch ähnelt Shepps assoziati-
vem Spielfluss auf dem Saxophon. Gir-
landen von Motiven mit einem großen 
Thema, dem Blues als universelle Erfah-
rung. Das Spezifische der afroamerika-
nischen Ausprägung, so Shepp, sei der 
Rhythmus, der zum Tanzen animiert. 
Selbst wenn man auf seinem Hintern sit-
zen bleibt, beginnt der Körper zu vibrie-
ren, fangen die Gehirnzellen an zu tan-
zen. Geschichte und Avantgarde, keine 
Entgegensetzung, sondern ein endlos ver-
knüpftes Band. Darin weiß sich Archie 
Shepp einig mit Amina Claudine Myers, 
einer Partnerin auf der Bühne, die er lie-
bevoll »Sister« nennt. Der Blues – Archie 
Shepp ist nicht der erste, der das doziert 
– braucht nicht an eine zwölftaktige Lied-
form gebunden zu sein. »Der wird uns 
bleiben, solange es Menschen gibt, die 
in ein Desaster kommen, immer«. Archie 
Shepp zitiert eine Zeile der alten Blues-
barden: »You see me laughin‘, laughin‘ 
just to keep from cryin‘«. Seine stärker 
Hinwendung zu den Roots, sagt der Saxo-
phonist, hätten ihm einige übel genom-
men, doch er fühle sich jetzt der Bot-
schaft sogar näher. Welcher Botschaft? 
»Diese Musik zu spielen bedeutet stets, 
auf die Zeit, auf das was geschieht, zu 
antworten.« Shepp spricht von ›Attitude‹, 
Spielhaltung, Spirit. Er bedauert, dass 

das Pendel von der Kreativität zum Kon-
sum ausgeschlagen sei. »Wenn mein Vater 
am Mittwochabend mit dem Lohn nach 
Hause kam, packte er sein Banjo aus, 
und wir machten unser eigenes Enter-
tainment.« Zu den großen Verlusten zählt 
Shepp das Verschwinden von Originali-
tät. Er sei John Coltrane nahe gekommen 
und von diesem akzeptiert worden, eben 
weil er Trane nicht nachgeahmt, sondern 
Nuancen von etwas anderem eingebracht 
habe. Mr. Archie Shepp, der intellektuelle 
Wortführer, der Straßenprediger, der Ritu-
almeister, spielt sich und nichts als sich 
selbst in unterschiedlichen Stücken, Mas-
ken und Verkleidungen.

Stellen wir uns vor: Er entwickelt 
mit seinen Studenten ein Stegreifspiel. 
Shepp im Großraumwagen eines Zuges 
mit Geschäftsreisenden, die auf ihr Lap-
top fixiert sind und jungen Menschen 
mit weißen Plastik-Stöpseln im Ohr. Die 
einen schreiben fast lautlos, die ande-
ren hören laut, aber nach außen dringen 
nur stereotype Bassfiguren. Shepp, im 
abgewetzten Wintermantel, greift zum 
Tenorsaxophon, um sie aufzurütteln, und 
spielt schreiend eine bittersüße Ballade, 
Body And Soul. Die meisten fühlen sich 
belästigt, einer ruft nach dem Zugbe-
gleiter. Dieser mahnt den Mann mit dem 
goldglänzenden Instrument zur Ordnung. 
Doch Shepp ist nicht mehr zu bremsen, 
probt den Aufstand im Intercity Express. 
Wen kann er mit diesen Klängen noch 
für einen Umsturz (der Gewohnheiten) 
gewinnen, warum und wozu? Wird die 
Szene zum Tribunal, der Alte am Ende 
des öffentlichen Ärgernisses bezichtigt, 
in Handschellen gelegt und abgeführt? 
Oder beginnen die Insassen miteinander 
zu reden und worüber? Und überhaupt, 
wohin fährt der Zug…

Eine andere Szene, diesmal in einem 
Zug in Westafrika. Die Abteile sind über-
füllt, Männer trinken, spielen Karten, 
Frauen singen in der Nacht. Shepp, im 
Maßanzug, mit Hut und Köfferchen, 
Fremder unter Wahlverwandten, wird ver-
dächtigt, ein Agent, ein Dealer oder ein 
Schwarzgeldkurier zu sein. Er solle sich 
ausweisen, doch er hat keine Papiere bei 
sich. Panisch vor Angst versucht er, mit 
Worten um Vertrauen zu betteln. Als er 
das Tenor aus dem Kasten geholt hat, 
beginnt er ruhiger zu werden und den 
ihn Anklagenden arglos in die Augen zu 
sehen. Er holt tief Luft, lässt seine Fin-
ger über die Klappen des Instrumentes 
gleiten und intoniert Mama Rose.
	

Archie Shepp

Samstag, 3. November

20:00 Uhr
Haus der Berliner Festspiele

Archie Shepp  
Quartet

feat. Amina Claudine Myers

Archie Shepp tenor Sax, Vocals • 

Amina Claudine Myers piano, 

Hammond B3, Vocals • Wayne Dockery 
bass • Steve McCraven drums

Amina Claudine Myers, Foto: Kristal Passy



Relaxed,  
Uncluttered  
and even  
Languid

Geri Allen, Foto: John Whiting

Geri Allen & Timeline

von Greg Tate
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Die Beziehung zwischen Jazz und Tanz, früher einmal einzigartig  
und ganz wesentlich für die Entwicklung dieser Musik, ist seit 
dem Ende der Swing-Ära immer mehr zur Randfrage geworden. 
Stärker thematisiert wurde sie in den 1970er und 80er Jahren 
auf Grund zweier Faktoren: Einmal wegen des Disko-Phäno-
mens, das – manchen Berichten zufolge praktisch über Nacht 
– im gesamten urbanen Amerika die R&B-Bands verdrängte 
und durch DJs ersetzte. Zum anderen wegen der Streichung 
der Budgets für die städtische Musikerziehung, die während 
der Reagan-Ära vonstatten ging. In der Zeit davor herrschte 
eine gewisse Durchlässigkeit vor; Jazz-Musiker bewegten sich 
zwanglos zwischen einheimischen Funk-Lokalen und den inter-
nationalen Podien, wo ernsthafter Jazz gespielt wird. 

In den 1950er, 60er und 70er Jahren wechselten sie ganz 
selbstverständlich zwischen Gigs mit Leuten wie Count Basie 
und James Brown; doch das Amerika nach der Bürgerrechts-
bewegung vertiefte den Graben zwischen Orten, an denen Jazz 
eine Rolle spielt und solchen, wo schwarze amerikanische Tanz-
kultur rituell gepflegt wurde. Die idiomatische Abschottung, 
die den Jazz-Musikern heute abverlangt wird, zwingt viele von 
ihnen dazu, allzu viel Kontakt mit denen unter ihren Anhängern 
zu meiden, die tatsächlich zur Musik tanzen. Allein schon aus 
diesem Grund muss Geri Allens Timeline Live-Projekt als radi-
kaler Bruch mit dem Status Quo verstanden werden. 

Die gemeinsame Aufnahmegeschichte von Stepptänzern 
und Jazz-Musikern hat einen überraschend winzigen Katalog 
beachtenswerter Leistungen hervorgebracht: Ellingtons Einsatz 
eines ›Hoofers‹ in seiner ersten geistlichen Konzertsuite David 
Dances His Way To The Lord und die LP Dancemaster des vom 
Bop beeinflussten Steppers Baby Laurence, die sein Geschick 
im Umgang mit der rhythmischen Sprache Charlie Parkers und 
Dizzy Gillespies angemessen demonstriert. Die Stepptänzer, die 
Parker und Gillespie folgten, waren, wie viele Musiker ihrer Gene-
ration, beflügelt durch die Disziplin und den kreativen Wagemut 
des Bebop. Bop ist als der herausragende afrikanische Einfluss 
auf die westliche klassische Musik bezeichnet worden wegen 
der Art, wie er avancierte Harmonien mit Melodien und Rhyth-
men kombinierte. Man hat den Bebop auch schon mit Relati-
vität, Chaos-Theorie, Kernspaltung und abstraktem Expressi-
onismus verglichen. Seltener erwähnt wird hingegen, dass die 
Bebopper, ebenso wie Duke Ellington vor ihnen, eine Musik schu-
fen, die die Rhythmen der schwarzen Sprache und Tänze in ihren 
melodischen Linien und ihrem Duktus aufnahm. Dieses Unter-
fangen forderte die Erfindung eines perkussiven und lautmaleri-
schen Stils und eine für den Jazz neue Form der Virtuosität, die 
jeden Solisten dazu ermutigte, in alle Richtungen beweglich und 
dabei so einfallsreich zu sein wie die ›kubistischsten‹ Orchestrie-
rungen Ellingtons. 

So gut wie jede Form afrikanischer Musik in Amerika, die 
seit dem Bebop aufgetaucht ist, war besessen von der Erwei-
terung der Bewegungsfreiheit für Kopf und Beine; eine durch-
aus logische Tendenz vor dem Hintergrund des brutal klaustro-
phobischen Mechanismus, durch den Afrikaner nach Nord- und 
Süd-Amerika kamen und dazu gezwungen wurden, ihr Mensch-
sein in metaphorische Schachteln mit der Bezeichnung ›Eigen-
tum‹ zu quetschen. Gruppentanz und Gruppengebet gehörten 
zu den wenigen Ventilen, durch die versklavte Afrikaner sich 
wieder selbst finden und eine Kampfansage gegen eine derartig 
lähmende Gefangenschaft improvisieren konnten. Der Weg zu 
Ragtime, Blues, Swing Jazz, Bebop und Free Jazz beginnt in den 
transzendenten Äußerungen der Versklavten dazu, wie der listige 
menschliche Geist über niederträchtig unmenschliche Umstände  

triumphieren könnte. Die Kunstform, die wir heute als Stepp-
tanz oder ›Hoofing‹ kennen, reicht zurück in die Zeit vor dem 
amerikanischen Bürgerkrieg. Mit dem Tanzen auf der Stelle 
lockten Straßenhändler ihre Kunden, Seeleute besserten damit 
ihre Heuer auf. 

Als Künstlerin mit einem wachen Sinn für Politik und 
Geschichte hat Geri Allen stets ihre Verbundenheit mit der rhyth-
mischen Signatur der Musik als kulturell bindender Kraft deutlich 
gemacht. Es erscheint fast unvermeidlich, dass sie die erste ihrer 
Generation sein sollte, die eine Gruppe formte, in der die Syn
ergie zwischen Jazz und Stepptanz zur vollen Entfaltung kommt.   

Seit wir uns, damals in den 1970ern, an der Kunstschule 
der Howard University trafen, bin ich ein Fan von Geri Allen. Sie 
ließ es seinerzeit zu, dass ich – heute eine peinliche Erinnerung – 
und unser gemeinsamer Freund, der Künstler Calvin Reid, regel-
mäßig in ihren Übungsraum platzten und sie so lange nervten, 
bis sie Versionen unserer liebsten Standards spielte. Als sie ihr 
Abschluss-Programm unter anderem mit Werken der schwarzen 
symphonischen Komponisten Thomas Kerr und Coleridge Taylor-
Parkinson in einem Club vortrug, war ich da und lauschte in stil-
ler Ehrfurcht. Die Veröffentlichung ihres Debüt-Albums The Print-
makers brachte die die größere Jazz-Welt zu der Einsicht, dass 
Allen ebenso zwingend und einfallsreich zu komponieren und 
Ensembles zu leiten verstand wie ihre berühmtesten Einfluss- 
und Inspirationsquellen. Offenkundig in allem, was sie seither 
getan hat, war stets ihre vielfältige Hingabe an saftigen Lyrismus, 
an musikalische Bildung und einen reich sprudelnden Rhythmus 
– und das gewöhnlich zu gleichen Anteilen. Doch so gut Allen 
bislang war: Ich denke, ich bin nicht allein, wenn ich in Time-
line Live eine verjüngte und gleichsam aufrührerische Qualität in 
ihrem Spiel vernehme. 
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Wenn große Künstler experimentieren, können die Ergeb-
nisse mitunter so hoch entwickelt und entschlossen erschei-
nen, als sollten die Schwierigkeiten verdeckt werden, denen 
ihre Schöpfer sich zu Beginn gegenüber sahen. Es gibt mindes-
tens ein halbes Dutzend Gründe, warum eine Gruppe, um eine 
brillante Pianistin und einen ebensolchen Stepptänzer, womög-
lich nicht über den Neuigkeitswert eines einzigen Tracks hin-
aus funktionieren wird. Nicht der geringste dieser Gründe ist das 
Problem der Geschichte oder vielmehr des Mangels einer sol-
chen: Jeder andere Versuch, Stepptanz und Jazz jenseits der 
Arena des Spektakels zusammenzubringen verlangte, dass einer 
dem anderen untergeordnet wird, und gewöhnlich ist die Musik 
gegenüber dem ›Hoofing‹ huldvoll ins zweite Glied zurückgetre-
ten. Allens Vorgehensweise ist weit subtiler – nicht als Zucker-
guss auf einem Swingtrio-Kuchen setzt sie den Tänzer Maurice 
Chestnut ein, sondern stellenweise als zweiten Schlagzeuger und 
als gleichberechtigten und mit allen Vollmachten ausgestatteten 
Solisten. Chestnut ist schlicht gesagt ebenfalls Teil der Band und 
nicht bloß ein Häppchen-Lieferant mit klackendem Metall an 
den Schuhsolen. Am erstaunlichsten an Timeline Live ist daher, 
wie entspannt, unbelastet, gar lässig das Ensemble klingt, selbst 
in den schnellsten Nummern. All das ist ein Beweis von Allens 
Wohlfühl-Level und Selbstvertrauen als erfahrene Bandleaderin, 
einer Bandleaderin, die die innere Stärke hat, die Musik zu ihr 
kommen zu lassen und nicht im Interesse des sich anbiedern-
den Effekts oder der schnellen Publikumsreaktion dramatische 
Dinge zu erzwingen. Die Neigung, mit einem Stepptänzer in der 
Gruppe ein rasantes Uptempo anzuschlagen und dabei zu blei-
ben, ist eine Versuchung, der nicht allzu viele widerstehen könn-
ten. Allens Wahl des agilen, vielseitigen und geschmackssiche-
ren Drummers Kassa Overall ist ein wichtiges Moment in der Art 
von Balance, die auf Timeline Live zu hören ist. Gleichermaßen  

DONNerstag, 1. November

20:00 Uhr
Haus der Berliner Festspiele

Geri Allen &  
Timeline

Geri Allen piano • Kenny Davis bass •  

Kassa Overall drums • Maurice 

Chestnut tap PERCUSSION

Geri Allen, Foto: Richard Candy



zu Hause im kompakten Geradeausspiel wie in den fliegenden, 
polyrhythmisch über das Drum-Kit versprühten Mustern, die 
man seit den 60ern von Jazz-Drummern erwartet, gehört Over
all (in vielem schon einem Jack DeJohnette ebenbürtig, wie 
mir scheint) zu jenem Typus von Schlagzeugern, der den Klang 
einer Gruppe stabilisieren kann, der wo nötig Filigranschmuck 
beisteuert, der aber ebenso seine Mitreisenden zum Voraus-
preschen provozieren kann. Overall, Chestnut und der grundso-
lide, kampferprobte Bassist Kenny Davis teilen mit Allen eine 
romantische Ader für den Wechsel von zwischen Spannung und 
Entspannung und fürs Geben und Nehmen im dynamischen 
Spiel der Kräfte. Dies wiederum erlaubt ihnen, leicht und groß-
zügig Räume im Inneren der Musik aufzuteilen, auf eine Art 
und Weise, die die Vorgänge erhaben, frei schwebend, weich, 
schäumend und freudig erhält.

Geris Spiel ist wie immer auf superbe Art durchgängig 
abgestimmt auf die jeweiligen Möglichkeiten des Moments. 
Eine im Vorhinein berechenbare Pianistin war sie nie, und die, 
die ihr Spiel mögen, mögen es am meisten wegen seiner queck-
silbrigen Qualität. So etwa wenn sie eine Folge schneller Cre-
scendo-Läufe plötzlich abbricht, um einen Sturmangriff stamp-
fender Dissonanzen zu starten und anschließend auf kaum 
durchschaubare Weise ein Coltrane-Zitat zu re-harmonisieren 
und dies alles innerhalb von Minuten. Ihr Umgang mit Ges-
tik, Struktur und elliptischen Auslassungen scheint heute dem 
ihres früheren Bosses Ornette Coleman näher zu sein denn je 
– einem Künstler, der, wie wir vermuten, bereitwillig ein offen-
sichtliches Bedürfnis unterstützte, im vermaledeiten Geburts-
moment der improvisatorischen Form so unbefangen und ver-
rückt wie nur möglich vorzugehen.                

Wenn ich einer künstlerisch voll entwickelten Musikerin wie 
Allen zuhöre (und einer, die, wie ich weiß, schon vor langer  

Zeit ein hohes Niveau an Vollendung und Meisterschaft in der 
Musik erreicht hat), dann ist das, worauf ich am meisten achte, 
ihre Fähigkeit, Geschichten zu erzählen und dann noch dar-
auf, wie gut ihre Auswahl des musikalischen Materials und 
ihrer Mitspieler geeignet ist für ebenjene Geschichten, die sie 
erzählen möchte. Wir wissen auch das Fehlen von Sentimen-
talität zu schätzen, wie es bei Inappreciation zu hören ist, das 
Rosa Parks und „anderen Freiheitskämpfern“ gewidmet ist. Die 
Musik bebt von Anfang an vor proteischer Vitalität, die uner-
müdlich ausschwärmt und vorwärts drängt. Es gibt da eine 
olympische Härte in Allens und Chestnuts Improvisationen, die 
wahrscheinlich mehr als nur einige Hörer leicht erschöpft und 
schwindlig zurücklassen wird. 

Im Verlauf ihrer Karriere hat Allen außerordentlich Glück 
gehabt mit ihren Bandkollegen, von ihrer Debüt-Formation mit 
Anthony Cox und Andrew Cyrille, über den epischen Dream-
Bop, den sie mit Paul Motian und Charlie Haden in den späten 
80ern gemacht hat, bis hin zu ihren jüngeren Verbindungen mit 
den beiden Legenden Ron Carter und Jimmy Cobb. Die Empa-
thie und Kameradschaft, die die aktuelle Geri-Allen-Group an 
den Tag legt, ist genauso plastisch und druckvoll wie bei jeder 
der vorherigen Kombination − vielleicht sogar in noch stärke-
rem Maße. Doch das Mitwirken eines Tänzers in der Gruppe 
scheint hier offensichtlich eine noch freiere und windschnit-
tigere Qualität in Allens Beiträge als Leader, Steuerfrau und 
Gestalterin der Ereignisse gebracht zu haben. Wir alle sind die 
Nutznießer ihrer erneuerten Klarheit und Leidenschaft, ihres 
Forschermuts und ihrer spontanen musikalischen Kopfsprünge 
ins Ungewisse.
		
Mit freundlicher Genehmigung aus der CD Geri Allen & Timeline Live, 
Motéma Records. Übersetzung Anselm Cybinski

Geri Allen has always  
pronounced her  
commitment to the  
music’s rhythmic signature 
as a culturally  
binding force.
	
Greg Tate
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von Peter F. O’Brien

	
Mary Lou Williams lebte und spielte sich 
durch die Geschichte des Jazz: Spirituals 
und Ragtime lernte sie schon als kleines 
Mädchen von ihrer Mutter; ihr Stiefva-
ter, Fletcher Burley, gab ihr Taschengeld 
wenn sie seinen geliebten Blues spielte 
(der Blues sollte immer eine zentrale 
Rolle in der Musik von Mary Lou Williams 
spielen, egal wie fortschrittlich ihre For-
men und Harmonien auch sein würden). 
In den 1920er Jahren zeichnete sich der 
Jazz durch einen starken Beat aus. Zu 
dieser Zeit war sie bereits Vollprofi und 
1927, im zarten Alter von 16 Jahren, 
machte sie erste Aufnahmen mit dem Alt- 
und Baritonsaxophonisten John Williams, 
den sie im Jahr zuvor geheiratet hatte.

1929 begann sie, für die in Kansas 
City angesiedelte Truppe Andy Kirk and 
His Clouds of Joy zu komponieren und zu 
arrangieren. Marion Jackson war zwar der 
feste Pianist der Gruppe – doch als Schall-
plattenaufnahmen anstanden, war er 
unauffindbar. Mary Lou war bei den Pro-
ben dabei gewesen und so beschloss Andy 
kurzerhand, sie auch für die Aufnahmen zu 
verpflichten. Messa Stomp war nicht nur 
eines ihrer Arrangements (und Kompo-
sitionen), sondern auch das erste Stück, 
das Andy und seine Band einspielten. Im 

Celebrating Mary 
Lou Williams

Jack Teagarden, Dixie Bailey, Mary Lou Williams, Tadd Dameron, Hank Jones, Dizzy Gillespie und 
Milt Orent, New York,  1947, Foto: William P. Gottlieb (LOC)
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SONNTAG, 4. November

15:00 Uhr
Akademie der Künste, Hanseatenweg

Geri Allen Trio

»Tribute to  
Mary Lou Williams«

Geri Allen piano •  

Reggie Workman bass •  

Andrew Cyrille drums

April 1930 veröffentlichte sie ihre erste 
Platte mit zwei Piano-Solos unter eigenem 
Namen. Nite Life war ein kräftiges und ori-
ginelles Stride-Piano-Stück, Drag Em ein 
satter zweihändiger Blues. Mit Kirk hatte 
sie weitere Veröffentlichungen bis 1931, 
danach sollte Kirks Orchester keine Auf-
nahmen machen bis zum 3. März 1936 – 
eine exakt fünfjährige Schaffenspause.

In den Jahren 1936 bis 1942 begann 
Decca die Clouds regelmäßig aufzuneh-
men. Den Sound der Gruppe hat zwei-
fellos Mary Lou Williams geprägt, die an 
die 30 eigene und vermutlich doppelt so 
viele Kompositionen anderer Musiker für 
die Band arrangierte. John McDonough 
schrieb im April 2011 im Downbeat dass 
sie »in der Mitte der Dreißiger die Clouds 
in eine leichtfüßige, geschmeidige und 
wendige Swing Band verwandelt hatte«, in 
ein »Orchester wie ein eleganter Zephyr«. 
Mary Lou war eine der beiden Hauptso-
listen, neben dem großartigen Dick Wil-
son am Tenorsaxophon. Vielleicht ist es 
der Tatsache geschuldet, dass dieser aus-
schließlich mit Kirk aufnahm – sein Name 
wird meist ausgelassen, doch er verdient 
es, in einem Atemzug mit Musikern wie 
Ben Webster, Chu Berry, Don Byas und 
Lester Young genannt zu werden.

Ihr eigenes Spiel war zu dieser Zeit 
graziös und ›swinging‹, und voller musi-
kalischer Überraschungen. Ein früher 
Bewunderer, der inzwischen selber über 
neunzig Jahre alt ist, sagte dass ihre 
Hände förmlich über die Tasten glitten. 
Ihr Anschlag war möglicherweise der 
schönste im Jazz, neben dem von Pianist 
Hank Jones, und ihre Harmonien waren 
von Anfang an außergewöhnlich. Sie war 
auch eine komplett zweihändige Klavier-

spielerin. Mary Lou pflegte zu sagen, 
dass man »in jener Zeit eine starke linke 
Hand haben musste, sonst wurde man 
für nicht besonders gut gehalten«. Ihre 
Vorgänger in dieser Kategorie waren Grö-
ßen wie James P. Johnson, Duke Elling-
ton und Fats Waller. Dann kam sie. Und 
nach ihr Thelonious Monk, Cecil Taylor, 
McCoy Tyner und Matthew Shipp – was 
für eine Traditionslinie!

Mary Lou Williams blieb immer offen 
für neue Entwicklungen im Jazz. Wäh-
rend der 1940er waren sie, Bud Pow-
ell und Thelonious Monk unzertrennlich. 
Ihr erstes abendfüllendes Werk, Zodiac 
Suite, komponierte sie 1945. Niemand 
hatte im Jazz bislang solche Harmonien 
und Formen benutzt, wie sie in Zodiac 
Suite zu hören waren. Später in diesem 
Jahr arrangierte sie das Werk für Kam-
merorchester und 1946 bearbeitete sie 
drei Sektionen der Suite für ein 70-köp-
figes Orchester.

Auch im Bop begann sie Fuß zu fas-
sen und in den Jahren von 1947 bis 1951 
entwickelte sie sich zu einer ausgezeich-
neten Modern-Pianistin. Als ich sie in 
den Sechzigern traf, sprach sie unabläs-
sig über McCoy Tyner. Joanne Brackeen 
sagte, sie wäre einmal nach einem eige-
nen Konzert noch losgezogen um Mary 
zu hören, und als sie dann zu später 
Stunde ankam, habe diese wie Mr. Tyner 
gespielt. Mary hatte schon den ganzen 
Abend so gespielt – Ms. Brackeen war 
einfach nicht den ganzen Abend über 
dabei gewesen. Ein modaler Ansatz hatte 
Eingang in ihr Spiel und ihre Komposi-
tionen gefunden. Auch Andere bemerk-
ten, dass sie in den Sechziger und Sieb-
zigern immer mehr wie Tyner klang, und 
nicht mehr wie ihr früheres Idol James 
P. Johnson.

Im April 1977 produzierten Mary 
Lou Williams und ich ein Konzert in der 
Carnegie Hall in New York City: Mary 
Lou Williams and Cecil Taylor Embra-
ced. Unter all den Kritikern war es ein-
zig Gary Giddins, der es richtig ver-
stand und beeindruckt war von dem, was 
diese beiden Pianisten im Duett wirk-
lich taten. Noch unlängst war ich wieder 
zutiefst berührt, als ich bei einem Vor-
trag eine Aufnahme von Mary und Cecil 
spielte: Taylors Stück Ayizan. Diese Bal-
lade war der Opener für die zweite Hälfte 
des Konzerts und sie ist unübertroffen 
schön. Als Mary damals von der Bühne 
kam sagte sie: »Now, I really can say I 
played it all«. 	

Übersetzung BJ Göbel

Mary Lou Williams, 1946, Foto: William P. Gottlieb (LOC)
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For Mary Lou Williams

by Andrew Cyrille

To me, Mary Lou Williams was a strong, 
very creative, sensitive and charitable 
person. Sometimes I would help her at 
her Bel Canto Foundation for musicians 
in need, sorting and filing clothes, etc. 
There, and at other times, and places, 
she would talk to me about music, life 
and the music business.

In my aspirations to grow and become 
a complete musician, she told me many 
things about playing drums, feeding my 
spirit and young mind with musical tech-
niques, ideas and concepts.

Also, on occasion, she would take 
me with her to the homes of other nota-
ble musicians like Thelonious Monk and 
Dizzy Gillespie. We would also go to Jazz 
clubs together to hear musicians play. 

In addition to hiring me to work 
with her for a couple of years, outside 
of music, she was a friend as well, in too 
many ways to mention here. What other 
kind of support could a young man of 
about 19 years old, finding his way in 
music, ask for?

Thank you, Mary Lou.
	

Nobody in Jazz had 
used such harmonies 
and forms up  
to that poinT.
	
Peter F. O'Brien

Jazzfest Berlin 2012

Alle Texte aus der CD Trio 3 + Geri Allen – 
Celebrating Mary Lou Williams,  
Intakt Records, 2010. 
Mit freundlicher Genehmigung von  
Intakt Records

Dizzy Gillespie, Tadd Dameron, Hank Jones, Mary 
Lou Williams und Milt Orent, New York, 1947, Foto 
William P. Gottlieb  (LOC)

Mary Lou Williams, Café Society New York, 1947, Foto: William P. Gottlieb (LOC)



An Amazing Inspirational 
Journey

by Geri Allen

I first heard Mary Lou Williams in Washing- 
ton D.C. when I was still a student at 
Howard University. She was performing 
with her trio in Georgetown and I had a 
seat very close to the piano. I remem-
ber her carriage and grace, her powerful 
command of the instrument, and her trio. 
The joy and awe and the self-affirming 
moment I felt as I experienced her music 
»live« for the first time is unforgettable. 

My life has been changed, and my 
personal voice as a pianist and composer 
has been informed as a result. Like the 
student depicted in the Romare Bearden 
piece named for Mary Lou Williams, I 
was there to take my »Piano Lesson« like 
so many others have, and will. My stu-
dents at the University of Michigan are 
also taking their piano lessons from Mary 
Lou Willams in salon settings, inspired 
by the famous salons she held at her 
home on Hamilton Terrace. 

Mary Lou Williams' music is totally 
transformative, and performing her com-
positions with Andrew whom she men-
tored, in collaboration with Reggie and 
Oliver, has been an amazing inspira-
tional journey. These artists are not only 
my friends, but also musicians who have 
participated in innovative shifts in their 
own right, each is an absolute revolution-
ary in the music.

Our experience together always pre-
sents something wonderful and unex-
pected, a new angle, a new direction to 
go toward, always attempting to get a bit 
closer to our living art, and with Mary 
Lou Williams as our muse, we celebrate 
her innovations, her fearlessness, her 
brilliance, her sustained creativity, and 
her humanity.

Thank you to Father Peter O’Brien 
and to the Mary Lou Williams Foun-
dation, and her family for sharing her 
majesty with the world.
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Award für herausragende Persönlichkeiten, einem Jazz-Preis für Jugend-Big-Bands und natürlich als Partner des 
Jazzfest Berlin 2012. Darüber hinaus unterstützen wir Musiker auch ganz konkret: mit Fahrzeugen, in denen selbst große 
Instrumente komfortabel mitfahren können. Bestes Beispiel für diesen Anspruch: der ŠKODA Superb mit TwinDoor – der 
Kofferraumklappe, die sich klein und groß öffnen lässt. Kommen Sie doch einfach mal zur Probe vorbei. Näheres zu unserem 
Kulturengagement erfahren Sie auf www.skoda-kultur.de – und alle anderen Fragen stellen Sie gerne Ihrem ŠKODA Partner 
unter 0800/99 88 999.

Kraftstoffverbrauch für alle verfügbaren Motoren in l/100 km, innerorts: 14,4–5,4; außerorts: 7,8–3,8; kombiniert: 
10,2–4,4; CO2-Emission kombiniert in g/km: 237–114 (gemäß VO (EG) Nr. 715/2007). Abbildung zeigt Sonderausstattung.

Damit Jazz immer 
gut ankommt.
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Ströer Deutsche Städte Medien GmbH
Niederlassung Berlin
Quartier am Potsdamer Platz
Linkstraße 2 . 10785 Berlin
030 . 259 26 7-0 Telefon -4120 Fax
www.stroeer.de/berlin

Ihre Zielgruppe: 
Unterwegs in Berlin 
Mobilität ist das bestimmende Lebensgefühl unserer Zeit. Auf  
den Straßen, an Bahnhöfen oder an S-Bahnsteigen, finden sich  
aktive Menschen, aufgeschlossen für neue Trends. Hier sind Sie  
mit Ihrer Werbebotschaft am richtigen Ort. Die Ströer Gruppe  
ist Deutschlands Nr. 1 für Außenwerbung. Das reicht von regio-
nalen Angeboten wie etwa Werbung auf Transportmitteln über 
verschiedenste, hinterleuchtete Vitrinen und ein facettenreiches 
Portfolio an Außenwerbemedien zur Ankündigung kultu  reller  
Veranstaltungen bis hin zu einer zunehmenden Anzahl digitaler 
Werbescreens, beispielsweise in Zügen und Bahnhöfen. Von der 
Planung bis zur Realisierung Ihrer Out-of-Home-Media-Kam pagne 
sind wir Ihr kompetenter Ansprechpartner.

Rufen Sie uns an, wir beraten Sie gern!



WER 
JUNG 

BLEIBEN 
WILL

MUSS 
FRÜH 

DAMIT 
ANFANGEN.

Entdecken Sie das Geheimnis unserer Quelle unter
www.voeslauer-derfilm.com
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 ( 030 ) 47 99 74 00    
www.komische-oper-berlin.de

American Lulu
Olga Neuwirth’s Jazzy 
Blackpower BergWerk

 

6. / 17. Nov 2012
30. Jun 2013

Lulu als Afroamerikanerin 
im Amerika der 50er und 70er 

Jahre, begleitet von einem 
25-köpfigen Jazzensemble!
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Die Fotos in diesem Buch dokumentieren Interviewsituationen zu

Fragen nach schwarzer Geschichte und Identität. Sie handeln

von der Forderung nach gesellschaftlicher Teilhabe, einer Neu -

bestimmung des künstlerischen Ausdrucks unter den Bedingun-

gen von Globalisierung und internationaler Netzwerkbildung und

der Erfahrung, dass Respekt nach wie vor ein knappes Gut ist.

Christian Broecking

Visualizing Respect
Jazzfotografien / Jazz Photography

56 Seiten – Broschur
53 Schwarzweißabbildungen
21 × 29,7 cm

ISBN 978-3-938763-33-9

19,90 Euro

Im Buchhandel und direkt 
beim Broeckingverlag erhältlich:

Kanzlerweg 30
12101 Berlin

Fax: 030 86 43 82 05

jazz@broeckingverlag.de

www.berlinerfestspiele.de
www.rusimport.netfest.ru

Министерство 
культуры 
российской 
Федерации

R U S 
I M P 
ORTHAUS DER 

BERLINER
FESTSPIELE

RUSSLAND 
SPEZIAL
29.11.–09.12.

ТеаТр
КонцерТ
Кино

Drei SchweStern   //   Три сесТры 
Gorki-10   //   ГОрКи-10  
Depot für Geniale irrtümer   //   ДеПО ГеНиАЛЬНыХ ЗАБЛУЖДеНиЙ 
UnSer beSteS Stück   //   ГОсПОДиН ХОрОШиЙ 
Jelena   //   еЛеНА 
aUSStellUnG, DiSkUSSion   //   ВысТАВКи, ДисКУссии
TickeTs // билеты 
030 263 933 999       www.biletru.de

Sprechende Städte

Sprechende Städte 

Die Sound Studies der UdK erforschen den  

auditiven Lebensraum

Jede Stadt, jeder Ort erzählt eine auditive Geschichte, so wie 
jeder gebaute Raum durch seine Form und Materialität ein 
Klangereignis färbt. Jahreszeit, Topografie, Architektur, ökono-
mische und soziale Dynamiken – all das lässt sich hören. 

Der Masterstudiengang Sound Studies der Universität der 
Künste Berlin widmet sich in der Abteilung Experimentelle 
Klanggestaltung seit Anbeginn der künstlerischen Erforschung 
urbaner Lebensräume. Im vergangenen Semester haben sich 
die Studentinnen und Studenten explizit mit dem Haus der Ber-
liner Festspiele und dem Fasanenplatz beschäftigt. In der Aus-
einandersetzung mit dem Raum entstanden fünf- bis zehnminü-
tige Hörstücke, deren Klangmaterial Fieldrecordings, abstrakte 
Klangstudien und Interviews vor Ort sind. 

Erstmalig präsentiert auf der Ars Electronica in Linz, wer-
den die unterschiedlichen Arbeiten während des Jazzfest Berlin 
2012 nun am Ort ihrer Entstehung zugänglich gemacht – über 
Kopfhörer der Kassenhalle, täglich ab 14:00 Uhr bis zum Ende 
der letzten Veranstaltung. 		

Foto: Dany Sheffler
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