
Prophetie aus dem Zentrum der Welt
Wir waren gerade dabei, uns an diese 
uramerikanische Geschichtenerzäh-
lerin zu gewöhnen, da machte sie sich 
rar und immer rarer. Seit 1982 erschei-
nen ihre CDs, die nicht weniger sind als 
eine multimediale Durchleuchtung der 
Welt hinter ihren Fassaden, wozu eine 
höchst sinnliche Kommentatorenstim-
me poetisch abhebt. Die hatte noch die 
aberwitzigsten Storys so in vertrackte 
Melodien gegossen, dass sie sich in 
die Köpfe hakten. Wir hatten ihre In-
tegrationskraft bewundert, die Peter 
Gabriel, William S. Burroughs, Bill 
Laswell, Bobby McFerrin, Brian Eno, 
Bill Frisell und natürlich ihren Mann 
Lou Reed in Tonstudios geführt hatte, 
wo gemeinsame Produkte wuchsen, 
die der Popkultur neue Dimensionen 
gaben. Tatsächlich liegt ihre letzte Stu-
dio-CD „Life On A String“ ebenso wie 
das kurz darauf unmittelbar nach 9/11 
eingespielte Album „Live In New York“ 
inzwischen knapp zehn Jahre zurück. 

Höchste Zeit also, dass sich die New 
Yorker Performancekünstlerin vom 
Jahrgang 1947, die Tänzerin, Gei-
gerin, Sängerin, Dichterin und Elek-
troniktüftlerin nun mit neuem Opus 
zurückmeldet. Einst hatte sie sich mit 
dem Vocodersong „Oh Superman“ 
in die Hitparaden verirrt und wenig 
später mit dem siebenstündigen Elek-
tronik-Oratorium „United States“ eine 
digitale Oper abgeliefert, die in die Zu-
kunft des Genres wies. Das tat 1986 
auch das abendfüllende Musikvideo 
„Home Of The Brave“. Amerika also 
und eine Struktur für seinen Sound-
Ozean, der alle umgibt und der in eine 
Form gegossen werden sollte, damit 
er in Ansätzen begreifbar wird. Aller-
dings: Das Suchen ist spannender als 
das Finden. 

„Homeland“ heißt das neue Werk, ein 
Dutzend Stücke und wieder als Erfül-
lungsgehilfen einige aus der Creme der 
New Yorker Avantgarde aus Jazz und 
Rock: Peter Scherer, Lou Reed, Omar 
Hakim, Joey Baron, Skuli Sverrisson, 
John Zorn, der sinistre Sänger Antony 
und manche mehr und in der vielleicht 
exponiertesten Rolle Bratscher Eyvind 
Kang. Ein Großaufgebot, zugeordnet 
den Beobachtungen aus einem aktuel-
len Amerika: „Es sind gute Zeiten für 
Banker und Gewinner“, hebt das an, 
um sich mit dem Flüchtigen unseres 
Lebens zu beschäftigen. Umgehend ist 
man von den Erzählungen dieser Stim-
me gefangen. Die kann ätzend ironisch 
sein, ist stets klug, zupackend manch-
mal und manchmal traumverhangen. 
Ohne Vergleich ist sie sowieso. 

Wieder wird Laurie Anderson fündig 

auf ihren Saitenwegen des Pop, die 
elegant und magisch über einen locker, 
doch auf den Punkt stimmig geknüpf-
ten Soundteppich führen. Die Räume 
sind offen für Liebeslieder, Märchen, 
Legenden, Poesie und zunehmende 
Kritik an einem sich zu wichtig neh-
menden Land. Eingängig fräst sich ein 
Song ein, der die Gedankenschraube 
über unsere Weltinterpreten soweit 
dreht, bis das Lachen im Halse ste-
cken bleibt. Experten erklären uns die 
Welt, sehen Probleme, wo keine sind, 

und ignorieren die wirklichen: „Wenn 
alle Märkte zusammengebrochen sind, 
ist das nicht notwendigerweise etwas 
Schlechtes.“ Das ist dann nur ganz 
einfach „Another Day in America“, wie 
das zentrale Stück heißt, in dem Laurie 
Anderson elektronisch verfremdet in 
die Rhapsodenrolle ihres männlichen 
Alter Egos Fenway Bergamot schlüpft, 
in dessen Verkleidung man sie auch 
auf dem Cover sieht. 

„Wohin gehen wir“, fragt sie und 
türmt ihre Geschichten, empfiehlt der 

Ordnung halber Kierkegaard, aber 
vielleicht ist es auch schon zu spät 
und wir verabschieden uns wie all die 
anderen Empires auch? Einst hatten 
gute Songs lagerfeuertauglich zu sein. 
Laurie Anderson hört man am besten 
nachts und allein unter guten Kopf-
hörern, um sich von allem anderen 
abzukoppeln. Ihre Stimme ist das Vi-
rus zum Lahmlegen der betriebsamen 
Systeme.  Ulrich Steinmetzger

Laurie Anderson: Homeland (Warner/None-
such) 

Laurie Anderson legt mit „Homeland“ ein magisch-elegantes Album vor

JAZZ

Allerorten tummeln 
sich im Jazz dieser 
Tage die Pianotrios. 
Ein klassisches 
Format steht in di-
versen Ausdeutun-
gen unter Inflations-
verdacht, nicht erst seit nach Esbjörn 
Svenssons viel zu frühem Tod im Juni 
2008 die Epigonenarmee ins Unüber-
sichtliche wächst. Der Schwede hatte 
der Konstellation aus Klavier, Bass 
und Schlagzeug zum unverhofften 
Popularitätszuwachs verholfen, ohne 
seinen Anspruch zu unterlaufen. Umso 
überraschender ist der Auftritt dieses 
jungen Trios aus der Schweiz, das in 
solchem Kontext ganz unaufdringlich 
und eben deswegen nachdrücklich Ak-
zente setzt. Lyrisch, ohne sentimental 
zu sein, groovend, ohne sich anzubie-
dern, souverän, doch ohne Routine-
starre entwickelt es einen berücken-
den Bandsound.  uste

Stefan Aeby Trio: Are you …? (Unit Re-
cords)

Tatsächlich: Der 
aktuelle Jazz hat 
flächendeckend die 
elektrische Gitarre 
wieder. Schrundig, 
ironisch, brachial, 
rockinfiziert und 
infizierend werden neue Saiten auf-
gezogen rund um den Globus. Und 
wie es immer ist, wenn sich Trends 
abzeichnen, sind die Norweger mit-
tenmang. Raoul Björkenheim und 
Stian Westerhus klampfen an der 
Spitze des Eisbergs, wo es um die 
Verlängerung überkommener Pattern 
ins Offene geht. Und neuerdings Even 
Helte Hermansen. Das Trio mit Bass 
und Drums des Mittzwanzigers – 
Bushman’s Revenge – ist erfrischend 
direkt, mal ekstatisch, mal balladesk 
und immer losgehend, ohne vorher-
sehbar zu sein, wozu kräftig mit allen 
Augen gezwinkert wird.  uste

Bushman’s Revenge: Jitterbug (Rune 
grammofon/Cargo Records)

Wenn es darum 
ging, Hören und 
Sehen zu verbin-
den, waren Nino 
Rota und Federico 
Fellini ein ideales 
Gespann. Der eine 
fand die Töne für die Bilder des an-
deren, auf dass eins aus dem andern 
hervorging. Amarcord, La Strada, 
La Dolce Vita, alles Klassiker, auch 
hinsichtlich ihrer Filmmusik. Neun 
solcher Schätze hebt nun ein wunder-
volles schlagzeugloses Berliner Trio 
zu neuen Deutungen. Mit Klarinette 
(Claudio Puntin), Bass (Johannes 
Fink) und Cello (Jörg Brinkmann) wird 
genau das richtige Maß gefunden 
zwischen Neudeutung und Nostalgie, 
Melancholie und Lebensfreude, In-
novation und inniger Verneigung. Ent-
standen ist ein wundervoller Reigen, 
ein idealer akustischer Begleiter 
durch den Sommerabend.  uste

Trio Dolce Vita: Amarcord (Jazzwerk-
statt)

Ein fast 70-minüti-
ges Science-Fiction-
Märchen um eine 
Kunst-Heldin na-
mens Cindi Maywe-
ather im Jahr 2719, 
dazu eine abgedreh-
te Musikmixtur aus Orchester-Ouvertü-
ren, Funk, Soul und Latin, Indie-Rock 
und Jazz – kann das gutgehen? Es 
kann, und wie: Mit „The ArchAndroid“ 
legt Janelle Monáe aus dem Nichts ein 
Großwerk der schwarzen Musik vor. In 
den 18 Songs des Albums lässt sich 
die 1,52 Meter große Sängerin denn 
auch auf keinerlei Grenzen ein. Da 
wird hochmelodisch gerappt („Dance 
Or Die“) oder Funk-Legende James 
Brown zitiert („Tightrope“). Epische 
Gitarrensoli erinnern an die große 
Zeit des kleinen Prinzen zu „Purple 
Rain“-Zeiten („Mushrooms & Roses“). 
„Come Alive“ ist fast schon Punkrock, 
mit einer völlig entfesselten Sängerin. 
Den krassen Gegensatz bilden „Oh, 
Maker“ oder „57821“ – traumhaft 
schöne Folk-Soul-Balladen, die Janelle 
Monáes große, flexible Stimme in den 
Mittelpunkt stellen. hw

Janelle Monáe: The ArchAndroid“ (Atlantic)

Traumverhangen bis ätzend-ironisch: Laurie Andersons neues Album „Homeland“. Foto: Warner

Individualismus
Bach-Arien mit Hilary Hahn, Christine Schäfer und Matthias Goerne

Für sie, die herausragende Geigerin 
Hilary Hahn, erfüllte sich mit dieser 
Aufnahme ein lang gehegter Wunsch, 
noch dazu mit großen, Bach-erfahre-
nen Sangeskollegen, die die Sopranis-
tin Christine Schäfer und der Bariton 
Matthias Goerne nun ganz gewiss sind. 
In ihrem sehr persönlichen Zugriff  
und ihrer Liebe zu Bach treffen in den 
Arien für Solovioline und Gesangsstim-
me (sämtlich aus Bachs Leipziger Zeit) 
drei Individualisten aufeinander, die 
dem Hörer ein völlig neues Erlebnis, 
ja eigentlich ein Abenteuer bescheren. 
Jeder bringt seine Erfahrungen und 
sein Verständnis ein, interpretatorisch 
wach für einander, sich reibend und er-
gänzend, auf der Suche nach dem ganz 
eigenen Bach. 

Erfreulich ist bei dieser Aufnahme 
nicht nur die wunderschöne Zusam-
menstellung, sondern auch, dass dieser 
Bach „lebt“, gegenwärtig ist.

Hilary Hahn begeistert mit ihrem 
hoch virtuosen, geschmeidigen und 
ebenso filigranen Ton, ihrer Ausdrucks-
kraft. Sie geht die Arien aus der Sicht 
einer Solistin an, schält die individuel-
len Schönheiten, ihre kompositorische 

Finesse heraus und ist doch Partnerin 
der Gesangssolisten und des Orches-
ters. 

Sicher – so manche der Koloraturen 
hat man schon eleganter und runder 
gehört als von Christine Schäfer mit 
ihrem eher spröden Sopran. Aber der 
unverwechselbare Charakter ihrer 
Stimme und ihre Gestaltungsintensität 
nehmen für sie ein. Dazu kommt Mat-
thias Goernes Wärme und klangvolle 

Kraft ausstrahlender Bariton, nuan-
cenreich, von ganz individuellem Aus-
druck und Farbenreichtum. Es ist sein 
ganz persönlicher Bach.

Und so nimmt eine extravagante 
Aufnahme ihren Lauf: vor Widerbors-
tigkeit und Energie berstend die Bass-
Arie aus der Matthäus-Passion „Gebt 
mir meinen Jesum wieder“, die intime, 
stille Deutung des sehnsuchtsvollen 
– hier – Terzetts „Wann kömmst du, 
mein Heil?“, der makellos dargebotene, 
kunstvoll verflochtene Dialog zwischen 
Solovioline und Bass „Hier in meines 
Vaters Stätte“ oder die unerschütter-
liche Zuversicht ausstrahlende und 
ebenso gesungene Sopran-Arie „Ich 
bin vergnügt in meinem Leiden“. Ein 
kleines bisschen h-Moll-Messe mit dem 
reich verzierten (von beiden Damen et-
was hektisch musizierten) „Laudamus 
te“ und die unwirklich heitere Arie „Ja, 
ja, ich halte Jesum feste“, die Matthias 
Goerne mit überlegenen Kontrasten 
und Raffinesse gestaltet in wunder-
barem Miteinander mit Hilary Hahn, 
komplettieren das Programm. 

Für die alles Leid der Welt in sich ver-
einigende Arie „Erbarme dich“ aus der 

Matthäus-Passion wurde Mendelssohns 
Sopran-Fassung ausgewählt. Christine 
Schäfer und Hilary Hahn bringen sie 
so schlicht und so vollkommen zu Ge-
hör, wie man es sich nur wünschen 
kann. Eigentlich als Dialog zwischen 
Bass und Chor kommt die Arie „Welt, 
ade, ich bin dein müde“ aus der dem 
dritten Ostertag gewidmeten Kantate 
„Der Friede sei mit dir“ daher. Wenn 
Christine Schäfer dabei den Chorpart 
übernimmt, ist das reiner Luxus. Und 
Matthias Goerne und Hilary Hahn wid-
meten sich mit hörbarem Genuss den 
ausgedehnten Koloraturen der Arie 
in herrlicher, fein geschliffener Klang-
schönheit.

Einfach hatten es das Münchner 
Kammerorchester unter Alexander 
Liebreich in dieser Aufnahme nicht.  
Sie vollbrachten – einschließlich der 
Continuo-Gruppe – feinfühlig und 
klanglich ausgewogen ihre Aufgabe. 
 M.Hanns

J.S.Bach: Violin and Voice, Hilary Hahn (Vio-
line), Christine Schäfer (Sopran), Matthias 
Goerne (Bass), Münchener Kammerorches-
ter, Dirigent: Alexander Liebreich 
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Weckt die Ohren auf
Jazz ganz ohne Konzession an den Allerweltsgeschmack: Ángela Tröndle & Mosaik

Die Phalanx des wohnzimmertem-
perierten Jazz beim neu installierten 
„Echo“ wirkte geläufig: Kaminkuscheli-
ges und Bewährtes wurde belohnt, das 
Reiten auf Modewellen sowieso. Grau-
gewordene ehrte man. Dass die Jazz-
welt bereits vor 1990 östlich von Elbe 
und Werra weiterging, ward glatt über-
sehen. Und die deutsche Jazzgegenwart 
schaut zwar gern in die weite Welt, nur 
im Süden stehen allzu hohe Berge, um 
zu bemerken, dass etwa beim Nach-
barn Österreich eine hochvitale und 
sehr junge Jazzszene bemerkenswerte 
Talente hervorbringt.

Aus Salzburg stammt, in Graz lebt 
die Sängerin, Komponistin und Pia-
nistin Ángela Tröndle, die nach ihrem 
CD-Debüt „Dedication to a city“ von 
2007 eben ein zweites Album mit ihrer 
Band „Mosaik“ veröffentlicht hat, auf 
dem sie mit musikalischer Wucht zeigt, 
dass Jazz ganz ohne Konzession an 
den Allerweltsgeschmack möglich ist. 
Tröndle, Jahrgang 1983, stammt aus 
musikalischem Elternhaus, studierte an 
der Kunstuniversität Graz und privat 
bei Luciana Souza sowie Peter Eldridge 
(New York Voices) in den USA. Die Mu-
sik beherrscht sie virtuos aus dem Ur-
grund, wie man ihren Stücken anhört.

Auf Ángela Tröndles neuem Album 
„Eleven Electric Elephants“ ist die 
vierköpfige Besetzung von „Mosaik“ 
(S. Brecher sax/bcl, M. Lagger  p/keyb, 
V. Czihak  b, Ph. Kopmajer dr/perc) 
um ein Streichquartett erweitert. Das 
weitet nicht nur die Farben, sondern 
auch das stilistische Spektrum ihrer 
Kompositionen, in denen sich Tröndle 
keinerlei Grenzen setzt. Lustvoll mischt 
sie die halbe Musikgeschichte in ihren 
ungemein vielgestaltigen Jazz, was Tra-
ditionalisten schrecken mag: Rhythmen 
aller Art, impressionistische Momente 
und Zeitgenössisches, Pop- bis Lie-

dermacherelemente, minimalistische 
Patterns. Doch diese Zutaten schme-
cken nie vor, sie ergeben individuell 
gefärbten Jazz mit viel Freiraum für 
die Instrumente. Das Instrumentarium 
kommt herrlich sonor daher, die Bass-
klarinette spielt darin eine gewichtige 
Rolle und wird der Gegenpol zu Ángela 
Tröndles Stimme. Diese Stimme ist über 
und in der famos spielenden Band jenes 
Element, mit dem alles möglich wird. 
Ihre stupende Kraft und Wandlungs-
fähigkeit trägt weit, Tröndle singt zart, 
melancholisch, wild oder aggressiv und 
wechselt überraschend von Worten zu 

Vokalisen, mal frei, mal unisono zu 
den Instrumenten „spielend“. Und der 
Klang dieses Gesanges setzt sich im Ohr 
fest. Keins der 11 Stücke gleicht dem 
anderen, keines ist auch nur eine Spur 
simpel: Diese Musik ist ausschweifend, 
ohne abzuschweifen, bricht selbst in lei-
sen Augenblicken unbändig hervor und 
rückt einem mit einer Intensität auf den 
Pelz, die alle Aufmerksamkeit will. Eine 
Wirkung, die sich auch nach häufigem 
Hören nicht abschleift. Dazu gibt es ei-
gene, intelligente Texte auf Englisch, 
doch Tröndle vertraut auch der eigenen 
Sprache (wunderbar: „Herbst“), was 
schon Seltenheitswert hat. Solche poeti-
sche Dichte strahlt in die Musik und aus 
ihr zurück. Schwer zu begreifen – o ver-
eintes Europa – dass diese phänomenale 
Musikerin in Deutschland nahezu unbe-
kannt ist. Wer komplexen, kunstvollen 
und extravaganten Jazz sucht, der vor 
Energie nur so strotzt, muss bei Ángela 
Tröndle & Mosaik auf Entdeckungsreise 
gehen. Hartmut Schütz

Dedication to a city – Ángela Tröndle & Mo-
saik (2007)

Eleven Electric Elephants – Ángela Tröndle & 
Mosaik plus Strings (2010)

cracked anegg records (www.crackedanegg.
com / www.crackshop.at)

KLASSIK

„Auf eine Zeitreise“ 
entführe diese CD, 
verrät ihr Klappen-
text. Denn es „steht 
als Begleiter doch 
ein Rönisch-Flügel 
zur Verfügung“. 

Der kommt aus Dresden, wo er 1872 
entstand, ist also auch schon wieder 
ziemlich weg von Schubert, der 1828 
in Wien das Zeitliche segnete. Was 
beweist: Der Gebrauch alter Instru-
mente ist zum Marketing-Werkzeug 
verkommen. Dabei bedürfen weder 
der wunderbare Werner Güra noch 
sein exzellenter Begleiter Christoph 
Berner derlei historistischer Klingelei. 
Ihre Zeitreise in den Winter greift an 
die Seele, blickt hinter die bekannten 
und allzu bekannten Noten, bricht mit 
vielen Klischees – bürstet aber keines 
der 24 himmlisch düsteren Lieder in 
zwei Abteilungen bewusst gegen den 
Strich. Liedgesang, textgezeugt – Poe-
sie, Musik geworden. Egal wer wo und 
wann den Flügel baute.  kfm

Harmonia mundi HMC 902066: Schubert: 
Die Winterreise; Werner Güra (Tenor), 
Christoph Berner (Klavier)

Sein „Stabat Ma-
ter“ gehört zum 
Kanon der Klassik, 
doch sonst werden 
die Werke des Ita-
lieners Giovanni 
Battista Pergolesi 

(1710–1736) eher selten aufgeführt. 
Zum 300. Geburtstag des Komponis-
ten, der mit 26 Jahren an den Folgen 
einer Tuberkulose starb, hat Claudio 
Abbado drei geistliche Werke Per-
golesis herausgebracht. Der einstige 
Chefdirigent der Berliner Philharmoni-
ker hat sich in den letzten Jahren mit 
der historischen Aufführungspraxis 
befasst. Das „Stabat Mater“, die 
„Missa San Emidio“ und der Psalm  
„Dixit Dominus“ strahlen mit dem 
Orchestra Mozart und dem Chor des 
Schweizer Rundfunks den weltlich-
opernhaften Geist der Kirchenmusik 
Neapels aus dem frühen 18. Jahrhun-
dert aus.  dpa

Giovanni Battista Pergolesi, Dixit Domi-
nus: Orchestra Mozart/Claudio Abbado 
(Deutsche Grammophon/Universal) 

Die Bösen sind in 
der Oper immer die 
Guten. Weil sie die 
reizvolleren Rollen 
haben: Mefistofe-
le, der Teufel also 
selbst, Scarpia, 

Iago, Kaspar, Pizzarro. Selbst in der ko-
mischen Oper sind Dulcamara oder Ba-
silio die Interessantesten, in Mozarts 
Welttheater der vielschichtig düstere 
Don Giovanni. All diese Abgründe der 
Seele hat Bryn Terfel in ein gewaltiges 
Album gepresst. Tief lässt der Ausnah-
me-Bassbariton dabei in die mensch-
liche Seele blicken – und singt dabei 
doch unangreifbar schön. Themen-Al-
ben sind bei Sängern derzeit schwer in 
Mode und normalerweise ganze Oper 
vorzuziehen. Aber wie Terfel hier den 
Zusammenhang nicht nur behauptet, 
sondern herstellt, das ist schlicht gran-
dios. kfm

DG 477 8091: Bryn Terfel: Bad Boys; 
Schwedischer Radio-Chor, Schwe-
disches Radio-Sinfonieorchester, Ltg.: 
Paul Daniel.

26 Jahre wurde Nor-
bert Burgmüller alt. 
Und in dieser kurzen 
Zeit hat der Düssel-
dorfer bemerkens-
wert viel herrliche 
Musik komponiert. 

Dies wenigstens ein bisschen ins Be-
wusstsein der Musikfreunde zu rücken, 
könnten immerhin die zahlreichen CDs 
helfen, die im Jahr seines 200. Ge-
burtstag erscheinen. Etwa diese mit 
den beiden Sinfonien (die zweite ver-
vollständigt vom engen Freund Robert 
Schumann), gespielt von der Stuttgar-
ter Hofkapelle unter Frieder Bernius. 
Kongenial bringt Bernius dieses früh-
romantische Musik zum Klingen, die 
stilistisch einen Sonderweg beschrei-
tet, auf dem sich zuvor nur Schubert 
entlang tastete, vorbei am übermächti-
gen Vorbild Beethovens. Es gibt keine 
Ausrede mehr, diese Sinfonien nicht zu 
kennen. kfm

Carus 83226: Norbert Burgmüller Sin-
fonien 1&2; Hofkapelle Stuttgart; Ltg.: 
Frieder Bernius. 

Wunderkind, jüngs-
te Professorin 
Deutschlands, Gei-
genstar – nur weni-
ge Musiker wurden 
in den vergangenen 
Jahren so geprie-

sen wie Julia Fischer. Und jetzt kommt 
ein Lobgesang hinzu: Klaviervirtuosin. 
In ihrer Serie gesammelter Werke für 
Klavier und Violine Franz Schuberts 
(1792–1928) greift die Vorzeigekünst-
lerin im Volumen 2 in die Tasten. Mit 
Martin Helmchen, der sie zuvor in der 
Sonate in A-Dur und der Violinfanta-
sie in C-Dur begleitet, setzt sie zum 
Duospiel an. Die 26-Jährige, die an 
manchen Abenden zwei Konzerte gibt 
– mal mit Geige, mal mit Klavier – be-
wegt sich souverän über die Tasten. 
Zart beginnt sie Schuberts f-moll-Fan-
tasie, melancholisch und sanft, als 
würde sie die vier Saiten ihrer Geige 
streichen.  dpa

Pentatone: Franz Schubert: Werke für 
Violine und Klavier Vol.2, Julia Fischer/
Martin Helmchen

Bill Evans, Keith Jar-
rett, Bill Frisell, Paul 
Bley, Charlie Haden 
und viele mehr fa-
vorisierten ihn als 
ihren Schlagzeuger, 
ganz zu schweigen 
von seinen immer neuen und immer 
anderen eigenen Bands. Paul Motian 
ist eine Instanz auf seinem Instru-
ment, eine stille, schmeichelnde, nie 
aufdringliche, ganz eigene Texturen 
tupfende. Wo andere trommeln, strei-
chelt er sein Set und ist doch von un-
glaublicher Präsenz. Dies ist ein neues 
Trio, live aufgenommen in New Yorks 
legendärem Village Vanguard. Wir hö-
ren die Musik eines 78-Jährigen, die 
von einer milden Subtilität ist, für die 
man keine Vergleiche finden wird. Mit 
Saxofonist Chris Potter und Pianist Ja-
son Moran etabliert er im freien Spiel 
einen neuen Maßstab für Balladeskes. 
Unglaublich schön. uste

Paul Motian Trio: Lost In A Dream 
(ECM/Universal)
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