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Jack,

Do I 
Does 
Doin ’ 
Don7 

Don’t
Don’t let 
Don’t sit

Dance with a dolly 
Dans mon coeur 
Dark eyes (Bertinat, Akk.) 
Dear Mam ’

Good night my love 

Goody Goody 

Got a

2

nome
I can 7 love you anymore 
I close my eyes 
I concentrate on you

anymore 
that moon get away 

under the apple tree

Damals in Deutschland:
Eine Schweizerband auf Erfolgskurs
Ein jazzgeschichtliches Kuriosum: Teddy 
Stauffer und seine Original-Teddies be
geisterten das junge Publikum in den 
grossen Tanzsälen in Berlin und Hamburg, 
obwohl das Reichsministerium für Kul
tu r der NS-Regierung den Jazz verboten 
hatte.

Einen Höhepunkt brachte die O lym
piade 1936. Das Regime geriet in ein 
Dilemma. Einerseits bezeichnete es den 
Jazz als «undeutsch» und «entartet». An
dererseits wollte man m it dem Teddy 
Stauffer-Orchester und einigen ähnlichen 
Bands zeigen, wie international und 
weltoffen man war. Leider wurden die 
Druckm ittel gegen Orchester, die jazz- 
mässige Musik spielten, und gegen das

Publikum, das sie konsumierte, gegen 
Ende der Dreissigerjahre verschärft. Nun 
waren selbst in den Grossstädten nur 
noch selten heisse Rhythmen zu hören. 
Vertreter des musikalischen Establish
ments übertrafen sich m it Pamphleten 
gegen die -  wie es hiess -  kulturzer
setzende Musik.

Das Teddy Stauffer-Orchester spielte 
vor dem Ausbruch des zweiten W elt
krieges zum letzten Mal im Hotel «Atlan
tic» in Hamburg. Nach anschliessenden 
Engagements in der Schweiz war es der 
Band nicht mehr vergönnt, in das Land 
einzureisen, wo sie während Jahren von 
einem Erfolg zum anderen eilte. Von 
diesen Erfolgen, aber auch von den

Liebe Leserinnen, liebe Leser

In dieser Ausgabe unseres Jazzletters 
stellen wir Ihnen ein Buch vor, das 
Teddy Stauffer gewidmet ist, einem 
der ersten Pioniere des Schweizer 
Jazz. So d arf man ihn wohl bezeich
nen, obwohl nicht alles, was er mit 
seinen Bands als Tanzmusik spielte, 
Jazz war. Immerhin ist Stauffer der 
einzige Schweizer Jazzmusiker der frü
hen Swingzeit, den man im Rowohlt- 
Jazzlexikon unter einem Stichwort 
vorstellt. Dort wird konzis innerhalb 
einer kurzen Spalte über ihn berich
tet. Das Buch von Ernst Roth umfasst 
110 Seiten: gründlich recherchierte 
Informationen über das Leben und die 
Musik Stauffers, seine Jugendjahre, 
seine Glanzzeiten als Bandleader und 
seine späteren Erfolge als Hotelm a
nager. Nur schon all die Z ita te  von 
«Fachleuten», die zeigen, mit welchen 
Vorurteilen sie den Jazz in den Dreissi- 
ger- und Vierziger-Jahren beurteilten, 
machen das Buch lesenswert.

Endlich können wir unsere Reihe 
über Instrumente fortsetzen. René 
Bondt ermöglicht dies mit seinem 
wertvollen Artikel über die Rolle der 
Orgel im Jazz.

Der Beitrag von Albert Stolz ist für 
alle gedacht, die den echten Blues 
schätzen. M it  vielen Beispielen der 
Blueslyrik zeigt er, wie sehr sich beim 
Blues Musik und Text ergänzen.

Sollten wir mit dem einen oder 
anderen Beitrag Ihr Interesse gewin
nen, freuen wir uns sehr.

mühevollen Anfängen und -  last but not 
least -  von den vielen aussermusikali- 
schen Aktivitäten des berühmten Band
leaders berichtet das neu erschienene 
Buch «Goody Goody» von Ernst Roth, 
das w ir Ihnen auf Seite 2 vorstellen.
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Goody Goody
«Goody Goody» von Johnny Mercer und Mat Malneck gehörte zur ersten 
Serie von Stücken, die das Label Telefunken am 14. Juli 1936 in Berlin mit 
dem StaufTer-Orchester aufgenommen hatte. «Goody Goody» wurde fort
an zu einem Identifikationstitel der Band, der vom begeisterten Publikum 
immer wieder verlangt wurde.

Im Allgemeinen trifft man in Darstellungen der europäischen Jazzge
schichte nur selten auf den Namen «Teddy Stauffer». Umso löblicher ist es, 
dass sich Ernst Roth die Mühe genommen hat, das Teddy Stauffer-Buch 
«Goody Goody» zu schreiben, dessen 2. Auflage kürzlich erschienen ist. Es 
ist schon sehr bemerkenswert, wenn ein ausgewiesener Spezialist der ech
ten Schweizer Volksmusik seine gewohnten Bahnen verlässt, sich dem Jazz 
zuwendet und ein Buch schreibt, das überall vorhanden sein sollte, wo man 
sich ernsthaft für die Anfänge des Schweizer Jazz interessiert.

Versucht man, sich über Teddy Stauffers 
Leben Übersicht zu verschaffen, ergibt 
sich bald einmal eine Gliederung nach 
Regionen. Auch Ernst Roth macht von 
diesem Ordnungsprinzip Gebrauch.

Bern -  Jugend und Anfänge
Ernst Heinrich Stauffer wurde am 2. Mai 
1909 in Murten FR geboren und ver
brachte seine Jugendjahre in Bern, wo er 
m it neun Jahren begann, Geige zu spielen. 
Er absolvierte eine kaufmännische Lehre, 
spürte aber bald, dass er nicht dazu beru
fen war, ständig an einem Schreibtisch zu 
sitzen. Die Musik, wie sie z.B. das engli
sche Orchester Jack Hilton spielte, in ter
essierte ihn viel mehr als das fehlerfreie 
Addieren von Zahlenreihen. Durch Kon
takte zu Gleichgesinnten, dem Trompeter 
W illi Musi, dem Schlagzeuger Paul 
Guggisberg und dem Pianisten und späte
ren Radiomann Walo Linder entstand ein 
Quartett. Die vier ambitionierten Boys 
m it ihrem Teddybär-Maskottchen gaben 
sich m it einigen gelungenen Auftritten als 
Amateur-Tanzkapelle nicht zufrieden, sie 
wollten als Professionals Karriere ma
chen. Der Anziehungskraft der M etro
pole Berlin konnten die Teddies nicht 
widerstehen. Berlin war das Ziel, als die 
vier jungen Optimisten m it ihren Instru
menten am 19. April 1929 auf dem Berner 
Bahnhof standen.

Berlin -  Aufstieg und Glanzzeit
Hier schildert der A u to r m it vielen Sei
tenblicken auf das damalige politische 
und kulturelle Umfeld in Deutschland, 
wie die Teddies bei ihrem Eintreffen in 
der Hauptstadt Deutschlands zuerst 
praktisch vor dem Nichts standen, dann 
aber nach und nach in den grossen Städ
ten als modernes, attraktives Tanzor
chester bekannt wurden. Die Laufbahn 
von Stauffers Orchester, nun 15 Musiker 
umfassend, führte 1933 steil nach oben. 
Ein Höhepunkt war die Reise als Bord

kapelle eines Luxusdampfers nach New 
York, wo Stauffer dank guten Verbindun
gen Notenmaterial beschaffte, das ihm 
erlaubte, das Band-Repertoire durch vie
le Evergreens aus dem «Great American 
Songbook» zu erweitern. Ein weiterer 
Höhepunkt war für Stauffer die Berliner 
Olympiade (siehe auch Seite I).

Der A u to r unterlässt es nicht, auch auf 
die Musiker hinzuweisen, die zu dieser 
Zeit massgeblich zum Erfolg der Band 
beigetragen haben: z.B. der Berner Pia
nist und Akkordeonist Buddy Bertinat, 
der G itarrist und Sänger Billy Toffel und 
der hervorragende Klarinettist und A lt
saxofonist Ernst «Ernie» Höllerhagen 
aus Wuppertal.

Zürich -  Höhepunkt 
und wechselnde Erfolge
1939 war der Karriereabschnitt Deutsch
land vorbei.Teddy Stauffer und seine Mu
siker waren froh, wieder in die Schweiz 
reisen zu können. Im Sommer 1939 be
geisterten sie das Tanzpublikum an der 
Schweizerischen Landesausstellung in 
Zürich. Für den Dialektfilm «S'Margritli 
und d'Soldate» schreiben die beiden 
Bandpianisten Buddy Bertinat und Jack 
Trommer zusammen m it Stauffer die 
Filmmusik. Auch in der Schweiz erlebte 
Stauffer eine ganze Reihe von Erfolgen. 
Umso überraschter war man, als er die 
Leitung seines Orchesters dem aus
gezeichneten Tenorsaxofonisten Eddie 
Brunner übertrug und sein Domizil in die 
USA verlegte.

Teddy als Frontman in voller Aktion.
Vorne links Ernst «Ernie» Höllerhagen.

Die Original Teddies -  
Leitung Eddie Brunner
Hier berichtet der A u to r von den Be
mühungen Brunners, das Orchester mu
sikalisch neu zu positionieren. M it dem 
neuen Leader sollen die Teddies gleich
sam ihre zweite Blütezeit erlebt haben.

Zurück zu Stauffer: Unter dem Titel 
«Teddy Stauffer unter Reichen und Schö
nen» schildert Ernst Roth m it viel Liebe 
fürs Detail, wie es dem beliebten Teddy 
privat und geschäftlich an den O rten er
gangen war, die für seinen weiteren Le
bensweg bestimmend waren: New York -  
Hollywood -  Mexiko Stadt -  Acapulco. 
Einiges ging daneben. Doch in Acapulco 
(Mexiko), wo er am 27. August 1991 
starb, hatte er als Nachtclubbesitzer aus
serordentliche Erfolge. Der A u to r weist 
darauf hin, dass Teddy Stauffers Platten 
der Dreissiger- und Vierzigerjahre «sei
nem Namen auch noch nach einem 
Menschenalter Glanz verleihen». In unse
rem Archiv sind sie vorhanden. Sorgfältig 
eingereiht J im m y T. Schm id

Auslieferung: Verlag Ernst Roth 
Feldblumenstrasse 8,8134 Adliswil 
E-Mail: ero1sch@bluewin.ch 
Preis: Fr. 35 -  (inkl. Porto/Versand)

Ernst Roth
Geboren am 23.Januar 1930 in Zürich. Während 40 Jahren Leiter 
der Urheberabteilung bei der Autorengesellschaft SUISA. Kompeten
te r Kenner der Schweizer Volksmusik. Akkordeonist seit seiner 
Jugendzeit, seit einigen Jahrzehnten auch Schwyzerörgeli-Spezialist. 
Schreibt Bücher über berühmte Ländlermusiker und ein Lexikon 
über Schweizer Volksmusikanten. Ein universeller Geist m it viel Sinn 
fürs Echte und regem Interesse für den Jazz.
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Jazz für zehn Finger und zwei Füsse:
Rudolph Wurlitzer, Laurens Hammond und die Folgen

Man nennt sie die Königin der Instrumente. Die Orgel ziert mit ihren Pfei
fenreihen Dome und Kathedralen, Konzertsäle und Unterhaltungstempel. 
Um ihr volles Volumen zu entfalten, erfordert sie den Einsatz von zehn 
Fingern und zwei Füssen. Darüber hinaus kann sie mit dutzenden oder gar 
hunderten von Registern den ganzen Klangkosmos imitieren, von der leisen 
Hirtenflöte bis zum orchestralen Fortissimo.

Aber von welcher Orgel soll hier die 
Rede sein: von jener des mechanischen 
oder jener des elektronischen Zeital
ters? Das klassische Instrument zur Be
gleitung von Gottesdienst und Kirchen
gesang ist vom Jazz meilenweit weg -  es 
sei denn, man schliesst Spiritual und 
Gospel ein. Musikalische und instrumen- 
tentechnische Schnittmengen gibt es, 
aber im vorliegenden Newsletter geht es 
primär um die Orgel im Jazz und ihren 
Stammbaum. Das geht nicht ohne kurzen 
Exkurs in die Geschichte der Pfeifenor
geln ab, deren grösste nicht in einer K ir
che thront, sondern in einem -  W aren
haus. Unterm Dach des legendären «Wa- 
namaker's» in Philadelphia, heute Teil der 
Macy's-Ladenkette, sind 28522 Pfeifen 
versammelt, die von einem sechsmanuali- 
gen Spieltisch m it 374 Registern bedient 
werden. Daneben nimmt sich die Num
mer eins der Schweiz, die Grosse Orgel 
im Kloster Engelberg, m it ihren 9097 
Pfeifen und 137 Registern geradezu 
schmächtig aus.

Der findige Ktesibios
W ie so vieles beginnt auch die Historie 
der Orgel in der Antike: Das Prinzip, Luft
säulen in zusammengebundenen Hohl
körpern von unterschiedlicher Länge 
zum Schwingen und Klingen zu bringen, 
wurde bereits bei der Panflöte ange
wandt. Der im ägyptischen Alexandrien 
lebende «Techniker» Ktesibios machte 
daraus im 3. Jahrhundert vor Christus 
eine Orgel, indem er mehrere Pfeifenrei
hen kombinierte und Klangvielfalt mit 
einer fussbetriebenen Luftdruckpumpe 
produzierte. Später gab es in Griechen
land öffentliche Orgelwettbewerbe. Kai
ser Nero machte die Orgel im röm i
schen Imperium zum Statussymbol, das 
als solches im byzantinischen Reich fo rt
lebte. Im westlichen Europa tauchte die 
Orgel 757 n. Chr. wieder auf, als Fran
kenkönig Pippin der Kleine eine derarti
ge Orgel geschenkt erhielt.

Im Christentum der Kirchenväter und 
frühen Päpste waren Instrumente im 
Gottesdienst verpönt. Dennoch setzte 
sich die Orgel zu Beginn des zweiten

Jahrtausends zuerst in Klöstern und dann 
-  nachdem das Konzil vom Mailand 1287 
die Orgel als einziges Instrument in der 
Messe zugelassen hatte -  auch in vielen 
grösseren Kirchen durch. Für das 14. 
Jahrhundert sind Orgeln in der Schweiz 
nachgewiesen; allerdings sorgte in der 
Folge die Reformation fü r eine Bruchli
nie: Zwingli und Calvin hielten die Orgel
musik für «papistisch» und «unbiblisch». 
Erst in der Barockzeit triumphierte die 
Orgel über die religiöse Zersplitterung.

Die Industrialisierung sorgte für me
chanische Revolutionen im Orgelbau: 
Der «Handbetrieb» wurde von der pneu
matischen, dann von der elektrischen 
Traktur abgelöst, fabrikmässiger Orgel
bau produzierte in grosser Zahl genorm
te Pfeifensätze. Inzwischen hat auch die 
digitale Ära in den Kirchen Einzug gehal
ten: Instrumente, die in Klang und Hand
habung fast alles -  nur nicht die Ton
erzeugung -  m it historischen Pfeifenor
geln gemeinsam haben, liefert etwa die 
nordamerikanische Firma Allen, die in der 
Schweiz von der Ustermer Firma Schärz 
AG vertreten wird.

«Mighty Wurlitzer»
Und wo bleibt nun der Jazz auf der 
Orgel? -  Auch er hat sich schon früh 
einen gewissen Platz in der Kirche gesi
chert. Für Musiker wie den legendären 
Stridepianisten und Entertainer Thomas 
«Fats» Waller, der sich gelegentlich an die 
Pfeifenorgel setzte, wurde indes nicht 
das Gotteshaus zum akustischen Betäti
gungsfeld. Der Siegeszug der Orgel im 
Populärbereich hatte m it dem Aufkom
men der grossen Film- und Unterhal
tungstheater zu Beginn des 20. Jahrhun
derts zu tun. Die grosse Kinoorgel wur
de zum Stimmungsmacher der Stumm
filmzeit. In Europa kamen die deutschen 
Orgelbaufirmen Walcker und Welte gross 
ins Geschäft.

Jenseits des Atlantiks avancierte die 
Rudolph W urlitzer Company, die ur
sprünglich Streich- und Blasinstrumente 
produziert hatte, zum begehrten Liefe
ranten: Zwischen 1914 und 1940 baute 
W urlitzer über 2200 Pfeifenorgeln, die

grösste unter den «Mighty Wurlitzers» 
fü llt noch heute die nicht eben kleine 
New Yorker Radio C ity Music Hall m it 
betörendem Sound.Wurlitzer produzier
te auch elektrische Orgeln und E-Pianos. 
Erfolg hatte das Unternehmen während 
desVinylscheiben-Honeymoons aber vor 
allem m it seinen Plattenspielautomaten, 
den Jukeboxes. Heute ist W urlitzer nicht 
mehr im Musikbusiness tätig.

Eine Orgel für Henry Ford
Synonym für Orgel und Jazz ist seit den 
dreissiger Jahren des letzten Jahrhun
derts vor allem ein Name: Hammond. 
Eigentlich haben w ir uns zwei Namen zu 
merken: Laurens Hammond und Don 
Leslie. Aber schön der Reihe nach. Lau
rens Hammond (1895-1973) stammte 
aus Evanston (Illinois), lebte in seiner 
Jugend freilich auch ein Jahrzehnt lang in 
Europa, wo die M utter nach dem Bank
crash und Selbstmord ihres Gatten W il
liam Hammond einen Neuanfang als 
Künstlerin wagte. Sohn Laurens ent
wickelte sich zum Daniel Düsentrieb der 
Musik, ohne von Musik selber eine Ah
nung zu haben. Er war der Tüftler und 
Erfindender im Laufe seiner Wirkenszeit 
110 Patente erhielt. Der «Inscheniör», 
dem «nix zu schwör» war, der Motoren 
und Uhrenbestandteile entwickelte -  und 
dann, im Januar 1934, seine elektrische 
Orgel «Modell A» dem Patentamt in 
Washington zur Beglaubigung einreichte.

Die A-Hammond mit Zugriegeln und 
elektromagnetischem Tonradgenerator 
erhielt umgehend behördlichen Segen. 
Zunächst wurde in Kleinserien gebaut 
und an eine exquisite Kundschaft gelie
fert, zum Beispiel an den Auto-Mogul 
Henry Ford und den brillanten George 
Gershwin. Unter den Vollblut-Jazzern war 
Bandleader und Pianist Count Basie hell
hörig geworden und sicherte sich eine 
Hammond, die ab 1936 in der verfeiner
ten Version B produziert wurde. Noch 
bedurfte es einiger technischer Zutaten 
und Innovationen, bis die zweimanualige 
Hammond so klang, wie sie sich für Jahr
zehnte im Modell B3 manifestierte und in 
den Ohren von ganzen Fangenerationen 
als Jazzorgel schlechthin festsetzte.

Hammond versus Leslie
Moderne digitale Instrumente kommen 
dem Hammond-Sound mittlerweile ver
blüffend nahe, aber noch immer ist das -  
inzwischen für vielerlei Bedürfnisse di
versifizierte und m it vielen akustischen 
Gadgets angereicherte -  Original das 
Mass aller Dinge. Und das hat nicht 
zuletzt m it Donald Leslie zu tun, der ab 
Mitte der Dreissigerjahre aufTeilzeitbasis



Talk to me: Was und wie der Blues erzählt

Stöbert man in unserem Archiv in der umfangreichen Sammlung von etwa 
4000 Blues-LPs und -CDs, so wird einem schon beim blossen Betrachten der 
Plattenhüllen und CD-Booklets die überragende Bedeutung des Textes im 
Blues bewusst. Der Blues ist nicht nur eine (ebenfalls für den Jazz äussert 
wichtige) musikalische Form (vgl.jazzletter Nr. 14) sondern auch eine eben
so bedeutsame literarische Gattung. Der französische Allround-Künstler 
Jean Cocteau bezeichnete die Blueslyrik als eine der wichtigsten poetischen 
Ausdrucksformen des 20. Jahrhunderts.

und nicht in der eigentlichen Fabrikation 
für Hammond tätig war. Don Leslies 
bahnbrechende Leistung datiert von 
1940, als er m it Hilfe seines Bruders Bob 
einen rotierenden Lautsprecher ent
wickelte und zuversichtlich daran glaub
te, Hammond werde den spektakulären 
Leslie-Speaker in seine Orgeln einbauen. 
Die Hoffnung trog. Laurens Hammond 
sah in Leslie einen Rivalen. Er ignorierte 
ihn und dessen Produkte, wo er konnte; 
dabei war er gar nicht in der Lage, die 
exzellente Soundkombination Ham- 
mond-Leslie musikalisch zu würdigen. 
Hammonds eigene Tremolo-Klangkabi
nette taugten wenig, was den unmusikali
schen, aber sonst ausgesprochen kulti
vierten Orgelbauer freilich wenig um
trieb, formulierte er doch in Bezug auf die 
perfekte «Heirat» von Hammmond-Or
geln und Leslie-Vibratone-Boxen einmal 
den verstörenden Satz: «Ich beabsichtigte 
nie, dass meine Orgeln so tönen sollten.»

Laurens Hammonds dauernde Anti- 
Leslie-Propaganda schadete den periphe
ren Lautsprechergebilden des Konkur
renten überhaupt nicht -  im Gegenteil: 
Mund-zu-Mund-Propaganda genügte, um 
immer mehr Käufer von der umwerfen
den Akustik einer Hammond mit Leslie- 
Boxen zu überzeugen. Ohne den Segen 
ihres obersten Chefs spielten Hammond- 
Ingenieure, aber auch Händler und Mu
siker mit, wenn es darum ging, das Zu
sammenkoppeln von weiterentwickelten 
Hammonds und Leslie-Systemen optimal 
abzustimmen. Die Anti-Leslie-Politik im 
Hause Hammond wurde zusehends un
tergraben. 1980 endete die seltsame 
(Nicht-)Beziehung und wurde zur offizi
ellen Symbiose: Damals kaufte die Ham
mond Corporation dem CBS-Konzern 
die von Don Leslie gegründete Firma 
Electro Music ab, die über den Namen 
und das Produkt Leslie verfügte. Heute 
ist Leslie Teil von Hammond/Suzuki. 
Und ebenfalls heute kommen elektroni
sche Leslies den mechanisch rotierenden 
Boxen von ehedem nahe. Aber eben nur 
nahe.

Von Waller bis Böhler, 
von Smith bis Bley
Als Choralbegleiterin legitimierte sich 
die Orgel früh im gesungenen Gottes
dienst der amerikanischen Schwarzen. In 
den alten, bouncenden Stilarten des Jazz 
-  dem New Orleans, dem Ragtime, dem 
Dixieland -  konnte das träge reagierende 
Pfeifeninstrument dagegen kaum mithal
ten. Es verwundert deshalb nicht, dass 
Joachim Ernst Behrendt in seinem ersten, 
m it deutschem Ordnungs- und Gründ
lichkeitsinn geschriebenen «Jazzbuch»

Aus unserem Archiv: Bluestexte

Beim ersten Lesen erscheinen etliche 
Bluestexte oft banal und ohne innere 
Logik. Erst im Zusammenhang m it dem 
musikalischen Vortrag und der damit 
verbundenen Bluesstimmung erhalten 
diese Texte ihre eigentliche Bedeutung, 
ihren inneren Zusammenhalt und ihre

um die Mitte des 20. Jahrhunderts die 
Orgel nur stiefmütterlich erwähnte und 
sie -  tro tz  der Herausforderung Fuss- 
bass -  quasi zum Nebeninstrument für 
Pianisten erklärte. So brachte er «Fats» 
W aller -  den W aller abseits musikali
scher Humoresken -  und Count Basie 
auch als Organisten in seiner Systematik 
unter, ergänzt durch den Blocktechnik- 
Swinger M ilt Buckner, den damals kome
tenhaft aufsteigenden Jimmy Smith und 
die junge Shirley Scott. Die Namen 
Hammond und Leslie fallen indes nie.

Behrendts spätere Jazzbücher gingen 
spezifischer ans W erk und widmeten der 
Orgel, ergänzt um Synthesizer und Key
boards, ein gesondertes Kapitel. Damit 
wurde eine Entwicklung angedeutet, die 
m it dem technischen Fortschritt, der 
klanglichen Erweiterung und der Trans
portfähigkeit «funky» tönender Ham
monds einherging und sich auch in der 
wachsenden Kompetenz junger Orgel
talente spiegelte. Die Orgel ist auch 
wieder das Instrument der jungen Garde

(oft herbe) Schönheit. Die «klassische» 
poetische Grundform des Blues (der 
zwölftaktige 3-Zeiler) besteht in der Re
gel aus mehreren Strophen, wobei sich 
jede Strophe aus 3 Versen zusammen
setzt: AAB. Diese Strophenstruktur geht 
auf das bereits den Spirituals und W ork-

In Uster nicht unbekannt:
Barbara Dennerlein und Fred Böhler

Machte die Orgel bebop-fähig: Jimmy Smith

im Jazz: einer Barbara Dennerlein, eines 
Pat Bianchi. Längst erobert hat sie 
Gospel, Blues und Soul m it W ild  Bill 
Davis, Ray Charles oder Billy Preston. Bei 
Joe Zawinul behauptete sie sich neben 
Keyboards aller A rt. Sie war oder ist ein 
musikalisches Ausdrucksmittel für Grös
sen wie Brian Auger, Carla Bley, Keith 
JarrettJack McDuff, Jimmy McGriff, Don 
Pullen, «Dr. John» Rebbenack, Rhoda 
Scott und viele andere.

Und die Schweizer Jazzszene? -  Auch 
sie kann auf Hammond/Wurlitzer-Pionie- 
re verweisen. Fred Böhler war seit den 
frühen vierziger Jahren m it von der 
Partie, sein zeitweiliger Sideman C urt 
Prina kam später dazu. Unter den Jungen 
oszilliert die Lust an der Hammond im 
Takt m it der gegenläufigen Freude an der 
wachsenden Zahl digitaler Keyboards der 
andern oder der kombinierten A rt. Aber 
es gibt sie, die helvetischen Jimmy Smiths 
-  das aktuelle Telejazz-Handbuch führt 
nicht weniger als 51 Namen unter der 
Organisten-Rubrik auf. René Bondt



songs zugrunde liegende Call(Anruf)- 
und Response(Beantwortungs)-Schema 
zurück, wobei der A-Vers (manchmal 
leicht abgewandelt) w iederholt wird. 
(Noch lange nicht alle Bluesnummern 
entsprechen jedoch diesem zwölftakti- 
gen Grundschema.)

So many ways 
You can get the blues 

In diesem Vers aus dem 1971 aufgenom
menen Blues «One room country shack» 
bringt der G itarrist und Sänger Buddy 
Guy zum Ausdruck, dass die Themen des 
Blues vielfältiger Natur sind. Als die wich
tigsten seien genannt: die Beziehungen 
zwischen den Geschlechtern und zwi
schen den Rassen (Schwarze und Weis- 
se), die (widerlichen) sozio-ökonomi- 
schen Verhältnisse und der teilweise 
daraus resultierenden Krankheiten («T.B. 
is killing me»), die (harte) Arbeits- und 
Gefängniswelt, die Probleme mit Geld, 
Alkohol und Drogen, das Herumziehen 
(«hoboing»), Naturkatastrophen usw. 
Die Pianistin und Sängerin Victoria Spivey 
fasst dies 1928 im folgenden Vers zusam
men:

Blues and trouble 
They walk hand in hand 

Entgegen einem verbreiteten Missver
ständnis ist der Blues nicht nur eine lang
same und traurige Musik: es gibt auch 
(zumindest vordergründig) fröhliche und 
schnell gespielte Blues. Deren soziale 
Funktion ist der Tanz und die Unterhal
tung: «Laughin' just to  keep from crying», 
wie sich die Pianistin und Sängerin Geor
gia W hite im 1938 aufgenommenen Blues 
«Trouble in mind» ausdrückt:

Trouble in mind, Tm blue 
But I won't be blue always 

Der Blues gibt die W irklichkeit o ft meta
phorisch verschlüsselt wider, ist aber für 
das afroamerikanische Publikum unmit
telbar verständlich. Diese «double-talk»- 
Technik wurde bereits während der Skla
venzeit praktiziert; sie diente hauptsäch
lich dem Austausch geheimer Botschaf
ten unter den Sklaven und, wie auch spä
te r im Blues, als Schutz vor Repression. 
Aber keineswegs ausschliesslich, stellt 
doch die Verwendung von Metaphern,To-

poi und Symbolen ein wesentliches Stil
element der Bluespoetik dar. Billie Holi
days Blues «Fine and Mellow» aus dem 
Jahre 1939 ist ein bekanntes Beispiel 
dafür:

But i f  you treat me right baby 
I'll stay home night and day (2x) 
But you're so mean to me baby 
I know you're gonna drive me away

Angela Davis hat in ihrem Buch «Blues 
legacies and black feminism» zu Recht 
darauf hingewiesen, dass dieser Blues auf 
zwei Ebenen gelesen werden kann: Die 
Ausdrücke «baby» und «you» können 
sich sowohl an Billies Liebhaber als auch 
ans weisse Amerika richten. Auch der 
Topos vom bösen und schlechten Liebha- 
ber/von der bösen und schlechten Lieb
haberin (resp. vom bösen/von der bösen 
Weissen) w ird im Blues oft verwendet.

Diese «double-talk»-Technik (auch 
«jive» genannt) m it ihren zahllosen oft 
(vordergründig) humorvollen, zynischen 
und nicht selten selbstironischen W o rt
schöpfungen und -spielen erfüllt auch die 
Funktion der Katharsis: Durch die hu
morvoll-ironische Darstellung einer an 
sich alles anderen als humorvollen W irk 
lichkeit kann diese besser bewältigt 
werden: man gewinnt Abstand und kann 
erst noch, zumindest vordergründig, 
darüber lachen («Laughin' my blues 
away»). So stellt etwa der G itarrist und 
Sänger Jim Jackson den schon damals 
sehr hohen Prozentsatz an afroamerika
nischen Männern unter den Gefängnisin
sassen in seinem 1928 aufgenommenen 
Blues «Goin' round the mountain» mit 
grimmigem Humor und heissender Iro
nie dar:

A white man lives in a fine brick house 
And he thinks that's nothing to name 
We poor colored mens 

lives in county jail 
But it’s a brick house just the same 
(nothing to  name = nichts Besonderes)

Die grossartige Fähigkeit der Blues- 
men/women, stets neue Metaphern, 
W ortspiele und -kombinationen zu schaf
fen, spielt bei der grossen Anzahl von 
Blues, welche die Beziehungen zwischen 
den Geschlechtern zum Inhalt haben, 
eine wichtige Rolle. So form uliert etwa 
Billy Bird eine Aufforderung zu einer 
sexuellen Beziehung in seinen «Millman 
blues» aus dem Jahre 1928 wie folgt:

No lad y, I ain’t no millman 
Just the millman's son (2x)
But I can do your grindin'
Till the millman come 
(millman = Müller
to  do your grindin' = dein/lhr Korn malen)

Noch lange nicht alle Blues bedienen sich 
jedoch dieser «double-talk»-Techniken.

So prangert zum Beispiel die Sängerin 
Bessie Smith in einigen ihrer Blues unver
schlüsselt und direkt soziale und politi
sche Missstände an, wie dies der 1928 
aufgenommene «Poor man blues» zeigt: 

While you livin' in your mansion 
You don’t know what hard times 
means (2x)
Poor working man’s wife is sobbin'
Your wife is livin' like a queen
(sobbin' = weinen, mansion = Herrschaftshaus) 

Der Blues hat meist keine eigentliche 
Handlung, er ist vielmehr eine poetische 
Darstellung einer konkreten Situation, in 
der sich das Individuum befindet. Das Ich 
bleibt jedoch meist nicht auf das Indivi
duum beschränkt: Es steht als Teil eines 
kollektiven Gedächtnisses und einer kol
lektiven Erfahrung auch stellvertretend 
für die Gruppe. Dies zeigt sehr schön die 
folgende Strophe aus B.B. Kings berühm
tem, 1969 aufgenommenen Blues «Why I 
sing the blues»:

When I first got the blues 
They brought me over on ship 
Men was standin' over me 
And a lot more with a whip 

Zum ersten Mal in der Geschichte der 
schwarzen Musik verwenden die Blues
musiker und -musikerinnen weitgehend 
die Ich-Form, im Gegensatz zum Liedgut 
aus der Zeit vor dem Blues, wo die Ich- 
Form selten vorkommt. Erst die Skla
venbefreiung schuf die wirtschaftlichen, 
sozialen und psychologischen Vorausset
zungen für die allmähliche Herausbildung 
eines auf sich gestellten afroamerikani
schen Individuums.

*  *  *

Zu all den eingangs erwähnten Bluesthemen 
findet man in unserem Archiv eine grosse 
Anzahl herrlicher Beispiele, a u f die im Rah
men dieses kurzen Artikels leider nicht näher 
eingegangen werden kann. A lb ert Stolz

Dieser Artikel stellt eine überarbeitete Zusammen
fassung unseres längeren zweiteiligen Artikels dar, 
welcher ausnahmsweise zuerst im Schweizer Jazz- 
und Bluesmagazin «Jazztime» erschienen ist. Probe
nummern können bestellt werden bei:

Jazztime AG.Täfernstrasse 37,5405 Baden 
Tel. 056 483 37 37, Fax 056 483 37 39 
E-Mail: verlag@jazztime.com

mailto:verlag@jazztime.com


Harald Haerter: Helvète underground

Son groupe Catscan a accueilli ErikTruffaz, Nils Petter Molvar, Chris Potter, 
Michael Brecker, Joe Lovano (cf. plus bas)... Le guitariste Harald Haerter est 
un personnage truculent et disert comme sa musique. Il a hâte de parler de 
Zurich où il est né le 12 juillet 1968; du rock et du classique par lesquels il 
aborda la guitare; de Django qui l'a bouleversé.

Après avoir pratiqué avec les manouches 
puis assimilé la tradition américaine, il 
part étudier à la Berklee, puis s'installe à 
New York. Jam sessions, cours privés... Il 
passe entre les mains de JoAnne Bra- 
ckeen et Hal Galper, John Abercrombie 
et John Scofield. Harald Haerter passe 
ses nuits à écouter le groupe de Richard 
Beirach avec Abercrombie, celui de David 
Liebman avec Scofield et le tr io  de Bill 
Evans. Mais un autre groupe retient son 
attention: Old and New Dreams (Don 
Cherry, Dewey Redman, Charlie Haden, 
Ed Blackwell). Un groupe plus free, plus 
noir, moins intellectuel... Il réalise que son 
rapport à la musique est trop cérébral et 
que c'est désormais à lui de jouer.

Il repart en Europe et développe un 
style personnel inspiré des saxophoni
stes «avec un son long que l'on peut 
modeler. J'aime les longues lignes com
plexes à la Liebman, à la Abercrombie,

avec des milliers de notes qui permettent 
d'échanger rythmiquement avec le bat
teur.» Sans perdre de vue le contrôle 
harmonique, ni surtout la mélodie. Il en 
résulte un jeu intense, saturé, exalté, 
souvent brouillon.au profit d'une expres
sivité que traversent excès frénétiques et 
accalmies.

Après l'Intergalactic Maiden Ballet, 
groupe de fusion qui fait les premières 
parties de Weather Report et Miles Davis 
dans les années 1980, il monte CatScan 
avec deux guitaristes et différents invités. 
«Dewey Redman a tou t de suite accro
ché. A  tel point qu'au Birdland, Michael 
Brecker et Joe Lovano sont venus nous 
écouter. L'agent de Lovano m'a appelé, 
mais ça m'a fait peur. On a fini par alter
ner avec Dewey et Michael Brecker. 
Avec nous, Michael ne jouait pas comme 
d'habitude. Au contact de notre musique 
très ouverte, son côté extatique virait

parfois du côté d'A lbert Ayler. Mais lors 
de la tournée de 2004, il était inquiet 
pour sa santé. En 2005, il a annulé quel
ques jours avant la tournée. Il a contacté 
Joe Lovano qui se souvenait de nous, mais 
je suis resté en contact é tro it avec Mi
chael. Un jour il m'a envoyé un e-mail 
pour me dire qu'il était sorti d'affaire. 
Deux semaines plus tard, il était mort.»

Frank Bergerot

(Article paru dans le magazine français «Jazzman»)

A écouter: CatScan II
(avec ErikTruffaz, Nils Petter Molvar,
Chris Potter,Michael Brecker, Joe Lovano)
U nit Record, UTR 4157

Tours -  Genève
Contrairement à ce que le titre pourrait suggérer, cet article n'est pas le 
reportage d'une étape du Tour de France mais il s'agit malheureusement du 
récit de la fermeture de deux magasins spécialisés en jazz en ce mois de 
décembre. Les deux événements ont pourtant quelque chose en commun: 
ces dernières années, le peloton du Tour de France s'est toujours davantage 
«internationalisé» tout comme les fermetures successives des magasins 
indépendants de jazz!... Ainsi Eric et Anne Pétry, du magasin «Jazz, rock et 
pop» à Tours, en France et W alter Hanselmann, du «Jazz-House», situé au 
coeur de la vieille ville de Genève, prendront leur retraite et fermeront les 
portes de leur magasin respectif pour la fin de l'année. (A Genève, une lueur 
d'espoir persiste, si Walter Hanselmann trouve au dernier moment un re
preneur).

Les raisons de la disparition progressive 
des disquaires indépendants ne sont pas 
seulement imputables aux changements 
des habitudes de consommation (comme 
le piratage/download et les achats en 
ligne) ou à la crise de l'industrie du 
disque. C'est l'arrivée du disque dans les 
rayons des magasins de la grande distri
bution qui a également et surtout 
accéléré la m ort des disquaires spécia
lisés comme cela a été le cas en 1990, à

Tours, où l'arrivée de la FNAC a provo
qué la fermeture des sept disquaires 
installés dans cette ville. Anne Pétry: 
«Nous avons perdu 40% de nos ventes 
mais on a tenu à continuer l'aventure par 
passion. Eric a dû garder son emploi de 
professeur car nous n'aurions jamais pu 
vivre avec les ressources du magasin. Mais 
nous avons quand même tenu 27 ans!»

Et W alter Hanselmann de préciser: 
«Les grosses ventes de disques d'artistes

comme Joshua Redman ou Dee Dee 
Bridgewater qui nous assuraient un bon 
revenu et nous permettaient de prendre 
des risques en achetant des disques d'ar
tistes moins connus sont maintenant 
presque uniquement réalisées en grande 
surface à des prix défiant toute concur
rence.»

Certaines grandes surfaces vendent 
ces «bestsellers» (CDs ou DVDs) à des 
prix qui se situent souvent en dessous 
des prix de revient que les disquaires 
indépendants doivent payer! En achetant 
les CDs ou DVDs «qui marchent bien» 
chez les grands distributeurs et en allant 
uniquement dans les magasins indépen
dants pour des disques rares ou difficiles 
à obtenir, les amateurs de jazz/blues 
contribuent également à la disparition 
des disquaires spécialisés. Et ils perdent 
en même temps une partie de leur 
qualité de vie en tant qu'amateurs de jazz 
ou de blues: des endroits où l'on peut se 
rencontrer, discuter de musique, décou
v rir des nouveautés... Albert Stolz

(Sources: «Jazzm an» e t «O ne M o re  Time»)



Den Jazz gelebt: Ernst «Fats» Bührer i n  m e m o r i a M

Jazzhistorie ist Heldengeschichte. Sie zieht ans uns vorbei als eine Abfolge 
von Solisten, Instrumentalisten, Vokalisten, Komponisten, Arrangeuren, 
Ensembles. Aber was wäre der Jazz der Produzenten ohne die viel grössere 
Gemeinde der Konsumenten -  und wie hätte er sich entfalten können ohne 
all jene Enthusiasten, die ihm als leidenschaftliche Zuhörer, Sammler, Ver
anstalter, Weitervermittler und Gönner eine globale Bühne bauten?

Freiheit und Kollektiv:
Jazz ist demokratisch
Ernst «Fats» Bührer, einer dieser Aficio
nados, hat im Sommer 2007 für immer 
die Jazzbühne verlassen, an der er in sei
ner schaffhausischen Heimat und weit 
darüber hinaus jahrzehntelang m it gros
sem Einsau gezimmert hatte. 1933 in 
Nizza geboren, aber noch vor dem Zwei
ten W eltkrieg m it den Eltern in den nörd
lichsten Schweizer Kanton zurückge
kehrt, absolvierte Ernst nach der Schul
zeit eine kaufmännische Lehre. Das Ins
trument, das dem Jugendlichen die Musik 
erschloss, war -  was denn sonst damals -  
die Handorgel. Die spielte er freilich mit 
Phrasierungen, die seinem Lehrer die 
zornige Bemerkung entlockten, er solle 
«nicht alles verjazzen». Jung-Ernst hatte 
da offenbar ein Feeling im Blut, ohne mit 
dem Begriff Jazz schon etwas anfangen zu 
können.

Doch das änderte sich schnell. W äh
rend sich die von den wehrhaften Kriegs
jahren geprägte Erwachsenengeneration 
noch an der Ländler- und Jodelschweiz 
abarbeitete, sickerte im helvetischen

gesamt weit über hundert. Gleichzeitig 
bemühte er sich bei der Obrigkeit um 
öffentliche Akzeptanz des Jazz als förde
rungswürdige Kunstform. Das gelang ihm 
in den Siebzigerjahren unter der Stadt
präsidentschaft von Felix Schwank. Inzwi
schen hatte die Jazzszene in Europa längst 
Fuss gefasst.Was Grossagenturen m it viel 
Geld und Personal in den Städten zustan
de brachten, war auf regionaler Ebene 
freilich nur m it viel Einsau und Herzblut 
zu realisieren. Ernst Bührer «eroberte» 
als unermüdlicher Promoter m it seinen 
Konzertreihen zuerst die Zwinglikirche, 
dann die Steingut-Schulaula und schliess
lich -  im Rahmen der Konzertgemein
schaft Schaffhauser Jazzfreunde -  das 
ehrwürdige Stadttheater der Munot- 
Metropole. Die Liste der Stars, die Ernst 
Bührer m it Hilfe Gleichgesinnter und vor 
allem auch m it UnterstüUung seiner 
Gattin Dorly im Laufe der Ze it nach 
Schaffhausen und in die Wohngemeinde 
Thayngen bringen konnte, ist lang -  sie 
reicht von den Tastenmännern Hank 
Jones, M ilt Buckner, Jay McShann, Ray

Bryant und Roland Hanna bis zu den 
Bläsern Harry Edison, Illinois Jacquet, 
Eddie «Lockjaw» Davis, Johnny Griffin 
und Clark Terry.

Ernst Bührers Rückzug aus der Orga
nisatorentätigkeit vor O r t war keine Ab
kehr vom Jazz. Er blieb dieser Musik -  vor 
allem der stilistischen M itte -  treu als 
Mitglied im Vorstand von Projazz/Swiss- 
Jazzorama sowie in der Duke Ellington 
Music Society, als fleissiger Konzertbe
sucher im In- und Ausland, als stiller 
Geniesser hoch- und niedertouriger Plat- 
tentrouvaillen unter dem heimeligen 
Dach seines Thaynger Flarzhauses. Diese 
Sammlung erinnert nun an einen Men
schen, der den Jazz geliebt und gelebt hat.

René ßon d t

Ernst und seine fü n f Frauen
Nachwuchsmilieu der «american way of 
life» ein. Man tra f sich, halbwegs klan
destin, in Jazzclubs und hörte sich satt an 
der auf Schellack und Vinyl gepressten 
oder über den US-Army-Sender AFN 
ausgestrahlten Musik von Swing-, Dixie-, 
Blues- und Bebopbands. Das war nun, 
nachdem er die strengen Aufnahmeriten 
der verschworenen Schaffhauser Jazz
cliquen überwunden hatte, auch die Welt, 
in die Ernst Bührer in seiner Freizeit 
eintauchte. Vom grossen Pianostrider 
Thomas W aller borgte er sich den Beina
men «Fats». Im Gleichschritt nahmen 
seine Plattensammlung, seine Jazzkennt
nisse und sein gesellschaftliches Engage
ment für eine musikalische Kunst- und 
Ausdrucksform zu, die Ernst als urdemo- 
kratisch empfand -  m it vielen individuel
len Freiheiten, eingebunden in ein kollek
tives Grundmuster.

Crème de la crème 
in Schaffhausen
1961 war «Fats» Bührer Mitgründer des 
Jazz-Clubs Schaffhausen und organisierte 
ab 1963 regelmässig Jazzkonzerte -  ins-

Bdt. H inter Thayngen liegt die Grenze. Das grosse 
Deutschland ist nur ein paar Steinwürfe w eit ent
fernt. Aber das D o rf strahlt ländliche Ruhe aus. 
Nach dem Gemeindehaus und der Kirche biegt der 
Weg in leichter Steigung ab. Nach wenigen Metern 
ist der Oberhof 18 erreicht. Dorly Bührer steht im 
Türrahmen des vierhundertjährigen Hauses und 
heisst die SwissJazzOrama-Besucher willkommen -  
so wie sie das unzählige Male getan hat, wenn ihr 
Ehemann Ernst Prominenz aus der W elt des Jazz in 
sein gemütliches Heim lotste. Gar o ft war dann ihr 
Improvisationstalent als guter Geist in Küche und 
privater Hotellerie gefragt. Mehrere illustrierte 
Gästebücher legen Zeugnis ab von der respektab
len Zahl namhafter Jazzer, die sich den Bührers 
herzlich verbunden fühlten und ihr Haus m it dem 
grossen Garten als Refugium liebten. Dass O rts 
ansässige in früheren Jahren den nach Thayngen 
zugezogenen Bührer-Clan etwas scheel betrachte
ten, wenn die Familie «cowboybehütet» in ihrem 
grossen Variant zu Ausflügen startete, nahm die 
durchaus wohlgeratene Familie gelassen hin ...

Für Ernst waren die Kontakte m it den Grossen 
des internationalen Jazz Teil eines missionarischen 
Selbstauftrags. Er führte sich und viele andere Eidge
nossen zu einer Ze it an die kulturelle Errungen
schaft namens Jazz heran, als die stilbildenden Musi
ker -  die Ellingtons, die Websters und wie sie alle 
hiessen -  noch keine Legenden waren, sondern

Menschen aus Fleisch und Blut. Ernst und Dorly 
reisten diesen Monumenten an weit entfernte 
Konzertorte nach. Feriendestinationen im medi
terranen Europa wurden nicht immer auf der D iret- 
tissima erreicht, sondern m it Umwegen, weil «Fats» 
den Gastspielkalender berühmter Bands kannte 
und die sechsköpfige Familie absichtsvoll auf deren 
Tourneeschienen lenkte.

Überredungskunst war dabei kaum vonnöten. 
Denn nicht nur Gattin Dorly, sondern auch die vier 
Töchter des Ehepaars Bührer waren vom Jazzvirus 
befallen und Hessen sich fast widerspruchfrei in die 
administrative Maschinerie einspannen, wenn Vater 
«Fats» Konzerte organisierte und helfende Hände 
brauchte. Die Prägung ging zwar nicht so weit, dass 
aus dem Viermäderlhaus lauter professionelle Jazz- 
musikerinnen hervorgingen: Maya,Yvonne, Eve und 
Lilian Bührer haben hauptberufliche Befriedigung im 
kreativen oder sozialpädagogischen Bereich gefun
den. Aber fü r drei von ihnen sind die Musiklektio
nen, die sie in jugendlichem A lte r genossen, nicht 
ohne Folgen geblieben: Maya hat vom Vater die 
Liebe zum Saxofon geerbt, Yvonne singt in einem 
Chor und Lilian ist Vokalistin in einer Jazz-Brasil- 
Formation. Damit ist sichergestellt, dass Ernst 
Bührers Hinterlassenschaft -  ein vielgestaltiger 
Sammlerkosmos aus Tonträgern aller A rt, aus Fotos, 
Videos, Alben und Korrespondenzen -  umsichtig 
und respektvoll verwaltet wird.



Lady Stride: Judy Carmichael
Judy Carmichael ist eine amerikanische Jazzpianistin, die sich der Tradition 
des Stride Piano Stils verpflichtet hat, der hauptsächlich zwischen 1920 und 
1945 gespielt wurde. Sie verkörpert meisterhaft das Erbe von Stride-Grös- 
sen wie James P. Johnson oder Fats Waller. Judy Carmichael wurde in Los 
Angeles geboren und lebt seit 1985 in New York. Willy F. Peier interviewte sie 
anlässlich des diesjährigen Festivals JazzAscona.

Judy Carmichael: «Soviel N a tu r bin ich n icht gewohnt, 
denn ich komm e aus New York (Aussage an einem  
M atinee am Festival JazzAscona 2007)

Willy F. Peier: Frau Carmichael, wir haben die 
Seiten gewechselt: Normalerweise sind Sie die 
Gastgeberin. Heute bin ich der Interviewer. 
Erzählen Sie uns doch bitte ein wenig über Ihre 
Radio-Talkshow, die Sie in New York präsen
tieren.
ludv Carmichael: Die meisten Interviews zeichne 
ich in Los Angeles, New York oder London auf. 
Wenn ich auf Reisen bin, trage ich aber immer mein 
Tonbandgerät mit. Deshalb ergeben sich auch Mög
lichkeiten, an anderen O rten zu arbeiten. So habe 
ich z.B. in Ascona etwas m it dem italienischen Pia
nisten Rossano Sportiello aufgezeichnet. Ich hoffe 
jeweils, dem Zuhörer Gelegenheit zu bieten, etwas 
von diesen Gesprächen zu lernen. Und ich will 
bekannten Persönlichkeiten die Möglichkeit geben, 
zu erzählen, wie und wo sie ihre Kreativität herho
len, statt nur auf ihren Lebenslauf und ihre Projekte 
aufmerksam zu machen.

Gibt es Parallelen zu M arian M e Partlands 
PIANO JAZZ? Planen Sie auch eine CD-Serie 
herauszugeben ?
Unsere Shows sind sehr verschieden: Im Gegensatz 
zu Marian McPartland spiele ich nicht m it den einge
ladenen Musikern und spreche auch m it Leuten 
anderer Richtungen. Natürlich archiviere ich diese 
Zeitdokumente, habe aber bis jetzt keine CD- 
Veröffentlichung vorgesehen.

Noch über einem Jahrzehnt Absenz sind Sie 
wieder einmal in die Schweiz zurückgekehrt. 
Am Festival JazzAscona hatten die Stride-Fans 
wieder einmal die Chance, Sie zu hören und zu 
sehen. Welche Erfahrungen haben Sie im Tessin 
gemacht?
Es war einfach wunderbar. Auf meiner Homepage 
www.judycarmichael.com habe ich einen Liebes
brief an Ascona abgedruckt!

In Ascona waren einige Striders zugegen. H at
ten Sie Kontakt zu ihnen?
Ich habe Rossano Sportiello kennen gelernt. Er ist 
ein wunderbarer Musiker und ein sehr sympathi
scher Mann. Ich erachte ihn als neuen Freund und 
bin glücklich, dass er nach New York zieht und w ir 
dann mehr Zeit zusammen verbringen können. Der 
ebenfalls anwesende Bernd Lhotzky und ich werden

nächstes Jahr an Stridefestivals in Chicago und Ka
nada teilnehmen, die von Jon Weber organisiert 
werden.

Meines Wissens sind Sie neben Barbara Curtis, 
der Schwester von Ralph Sutton, die einzige 
Stride-Pianistin. Stimmt das und wenn Ja, wa
rum?
Ich kenne keine anderen. Es ist halt eben nicht der 
Musikstil, der heute vor allem bei jüngeren Jazzlieb
habern gerne gehört wird. Deshalb gibt es so weni
ge Stride-Interpreten.

Sie gehören indiskutabel zu den Spitzenleuten 
der Gilde, sonst hätte Sie Dick Hyman wohl nie 
zu der alljährlich stattfindenden Konzertwoche 
nach New York eingeladen. Fühlten Sie sich ge
ehrt?
Oh, das war ein phantastisches Konzert! Ich lief zu 
einer Bestform auf! Ich war die einzige Stride- 
Vertreterin in einer Veranstaltung verschiedener 
Richtungen des Jazzpianos.

Sie sind äusserst aktiv. Sie treten au f dem 
ganzen Erdball auf, Sie präsentieren diese Ra- 
dio-Talkshow, Sie sammeln Geld für Tiere, Sie 
gehen in Schulklassen, um Ihre Musik bekannt 
zu machen, und haben ein Buch über Stride 
geschrieben. Wie bringen Sie das alles unter 
einen Hut?
Ich bin gut organisiert, arbeite im Flugzeug und in 
Hotelzimmern. Ich gönne m ir eigentlich wenig Zeit, 
nichts zu tun! Am glücklichsten bin ich, wenn ich 
etwas Kreatives leisten kann oder Sport treibe.

Die grossen Jazzpianisten hatten ihre eigene 
Prägung im Spiel. Ein Willie «The Lion» Smith 
oder Fats Waller sind leicht durch ihre eigenwil
ligen Interpretationen zu erkennen. Haben Sie 
auch so ein unmissverständliches Markenzei
chen?
Ich denke, dass meine Gefühle in meiner Musik 
immer zum Vorschein kommen, und das macht sie 
so eigen. Es macht m ir viel Freude, zu spielen.

Zum Abschluss noch eine Frage: Wann können 
wir Sie wieder einmal bei uns sehen und hören?
Je früher, desto besser. Ich liebe die Schweiz!

Recht herzlichen Dank für dieses Gespräch und 
«keep striding»!
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Der Jazz hat zwei seiner 
ganz Grossen verloren

Max Roach
Am 16. August verstarb der geniale Drummer Max 
Roach 83-jährig in New York. Max Roach wurde am 
10.Januar 1924 in New Land, N orth  Carolina, gebo
ren und wuchs im New-Yorker-Stadtteil Brooklyn 
auf. Als Jugendlicher spielte er zuerst Trompete in 
einer Marchingband, bevor er m it 12 Jahren zum 
Schlagzeug wechselte. Bestimmend für seine Ent
wicklung war weitgehend die Zusammenarbeit mit 
Charlie Parker und Dizzy Gillespie. Unter ihrem 
Einfluss revolutionierte er das Jazz-Schlagzeugspiel 
und hob es auf eine neue künstlerische Ebene.Wir 
werden Max Roach in unserer nächsten Ausgabe 
m it einem längeren Beitrag würdigen.

Joe Zawinul
Josef «Joe» Zawinul verstarb am II. September in 
einem W iener Krankenhaus. Er war einer der 
grössten Jazzpianisten der Nachkriegszeit, ein Ös
terreicher, der es wie kein anderer Europäer ver
stand, sich dank seines Könnens und seiner ausser
ordentlichen Kreativität in der amerikanischen 
Jazzszene zu etablieren. Zawinul, der am 7. Juli 1932 
in W ien zurW elt kam,studierte am W iener Konser
vatorium und begann anfangs der Fünfzigerjahre 
Jazz zu spielen, emigrierte dann bald in die USA, wo 
er innerhalb weniger Jahre als Pianist, Keyboarder 
und Komponist (z.B. «Mercy, Mercy, Mercy») in 
einzigartiger Weise Karriere machte. Auch Joe 
Zawinul w ird im Jazzletter demnächst m it einem 
grösseren Beitrag gewürdigt. J.T.S.

Der grösste 
Jazz Record-Shop 
der Schweiz
geführt von Jazz Record Gallery 
und SwissJazzOrama 
im Musikcontainer 
Asylstrasse 10 in Uster

bietet zu günstigen Preisen:

-  Tausende LPs aller Stilrichtungen, 
darunter viele Raritäten

-  Ein umfangreiches Sortiment an 
Schellacks, von den Anfängen 
bis zum Bebop

-  Hunderte CDs, auch neue 
Produktionen

-  Jazzliteratur
-  Poster und vieles mehr
Öffnungszeiten:
Dienstag/Mittwoch 13.30-17.00 Uhr
Donnerstag/Freitag (mit Beratung) 12.00-18.00 Uhr
Bei Konzerten am Freitag bis 21.30 Uhr
Jeden I . Sonntag im Monat (Matinee) 10.30-15.00 Uhr

Individuelle Öffnungszeiten sind nach 
Absprache möglich (Telefon 044 940 19 82)

Siehe auch www.jazzorama.ch
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