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Anamorphosis
Bird’s Eye View
XJazz! / The Orchard
W W W W 

Bis 2017 leitete der Leipziger 
Klarinettist Johannes Moritz ein 
Quartett namens Das Blaue Pony 
– mit Sebastian Wehle (ts) als 
zweitem Bläser, Roberto Lucaciu 
(b) und Philipp Scholz (dr). In der 
Corona-Zeit aber hat Moritz die 
Band nun zum Septett vergrö-
ßert – drei weitere „großartige 
Leute“ der Leipziger Szene 
kamen hinzu: Antonia Hausmann 
(tb), Franziska Ludwig (vcl) und 
Volker Heuken (vib, mar). Moritz’ 
Kompositionen fürs Debütal-
bum von Anamorphosis sind in 
einem verregneten Urlaub an 
der Ostsee 2021 entstanden. 
Und der Bandleader wusste 
dabei offenbar genau, was er 
tat. Mit seinen Septettstücken 
begibt er sich „runter vom 
Wohlfühl-Sofa“ und hinein in ein 
kunstvoll fragiles, ambitioniert 
vielstimmiges Geflecht, in dem 
jedes Instrument eine eigene 
Rolle spielt. Die Improvisationen 
der verschiedenen Akteure sind 
eingebettet oder umrahmt von 
beinahe orchestralen Texturen 
und pastellenen Klangverwe-
bungen. Trotz der umfangreichen 
Besetzung (Moritz: „Ein Septett 
– warum tut man sich das 
eigentlich an?“) bleiben Tempo, 
Dynamik und Musizierhaltung 
überwiegend dezent. Eine fein 
ausbalancierte Klassizität. 
Hans-Jürgen Schaal

– – – – – – – – – – – – – – – – – – –

Heiner Schmitz
Heimatstücke
Jazzsick / Membran
W W W W 

Elegisch startet Saxofonist 
Heiner Schmitz ganz alleine auf 
dem Opener „Blaue Datsche“ in 
sein Album Heimatstücke, bevor 

die Band einsetzt und das feine 
Gitarrensolo von Martin Schulte 
das Quintett – Simon Seidl am 
Klavier, Matthias Nowak am 
Bass und Ralf Gessler an den 
Drums sind die restlichen drei – 
abheben lässt. „Die Stücke sind 
mir einfach passiert“, behauptet 
Schmitz, und in der Tat klingen 
die elf Songs uneitel, schlicht 
und unprätentiös; fast könnte 
man das Album schön nennen, 
wenn man nicht wüsste, dass 
viele Jazzmusiker diesen Begriff 
als Beleidigung auffassen. Wie 
höchstens noch Mark Wyand 
spielt Schmitz ganz relaxt und 
mit viel Luft – Ben Webster war 
der Meister dieser Spielweise –  
und verpasst jeglichen Höre-
rinnen und Hörern eine schöne 
Zeit. Die Illusion kindlicher 
Glückseligkeit sorgt für die 
Melancholie der Musik, Stücke 
wie „Zeitenwende“ oder „Taten-
durst“ drücken eher Sorge über 
die Zukunft aus. Schmitz kann 
„dankbar auf das zurückblicken, 
was war. Auch die langweiligen 
Ferien bei Oma fühlen sich für 
mich paradiesisch an.“ Wer sich 
das kindliche Gemüt bewahrt 
hat, weiß genau, was Schmitz 
meint – alle anderen bekommen 
zumindest eine Ahnung, wenn 
sie sich diese Platte anhören.
Rolf Thomas

– – – – – – – – – – – – – – – – – – –

Luca Sisera Roofer
Clazz
nWog / Indigo
W W W W o

Literatur

   Von Guido Diesing

Würde sich die Yellow Press auch nur eine Spur für Jazz-
musiker interessieren, wäre dies hier ein gefundenes Fressen, 
um mit aus dem Zusammenhang gerissenen Einzelaspekten 
und Zitaten Schlagzeilen rauszuhauen. „Sex and Drugs and 
Rock’n’Roll“ – alles dabei. Doch Formation ist das genaue 
Gegenteil einer sensationsheischenden Beichte. Brad Mehldau 
geht es um eine ausgiebige – und dennoch kurzweilig gera-
tende – Reflexion über seine musikalische Sozialisation und 
persönliche Entwicklung, die er in großer Offenheit angeht. 
Dabei bezieht er sich explizit auf die Tradition des deutschen 
Bildungsromans von Goethe über Hesse bis zu Thomas Mann. 
Reflektiert und nachdenklich beschreibt er den schwierigen 
Weg, sowohl als Mensch als auch als Musiker zu sich selbst 
zu finden, berichtet von Momenten jugendlicher Selbstzweifel 
über sein Dasein als Außenseiter, die Verunsicherung über 
seine sexuelle Identität und Phasen des Selbsthasses und 
versucht zu erkunden, was ihn schließlich in die Heroinabhän-
gigkeit geführt hat und was ihm die Kraft gegeben hat, wieder 
von der Droge loszukommen. 
 Er liefert hochinteressante Einblicke in die Jazzszene 
New Yorks von den späten 80ern bis zur Mitte der 90er Jahre, 
aber auch grundsätzliche Überlegungen über Aspekte des 
Zusammenspiels in Bands und das Spannungsfeld zwischen 
der Orientierung an Vorbildern und dem Versuch, eigene Wege 
zu erkunden. Auffällig sind die Wertschätzung, mit der er über 
Mitmusiker auch aus Lagern schreibt, denen er nicht angehört, 
und die Höflichkeit, mit der er darauf verzichtet, Musiker beim 
Namen zu nennen, deren Ansätze er als Sackgassen empfindet 
(was verständlich, aber beim Lesen manchmal etwas bedauer-
lich ist). 
 Die gedankliche Fülle, in der der Pianist über Grenzen 
zwischen musikalischen Genres und kulturellen Sparten hinaus-
denkt, ist bisweilen fast erschlagend, aber auch ungemein 
anregend, wenn er Bezüge zwischen James Joyce und HipHop, 
Thomas Mann und Coltrane oder Led Zeppelin und Beethoven 
herstellt. Lesenswert ist auch seine Abrechnung mit Jazz-
Hasser Adorno, dem er abschließend attestiert, dieser hätte 
garantiert auf 1 und 3 geklatscht, wenn er sich überhaupt je 
getraut hätte. Das alles weckt Vorfreude auf weitere Teile, denn 
Part I ist auf so vielen Ebenen interessant, dass man sich auf 
Part II nur freuen kann. 

    Brad Mehldau: Formation – Building a Personal Canon, Part I.
 Equinox Publishing, Sheffield, Bristol 2023, 312 S., 49,85 Euro

Brad Mehldau
Der Weg zur Bildung

Er ist ein Musiker mit einem weiten Horizont, der sich 
auch über die Musik hinaus Gedanken macht und diese 
wortgewandt zu artikulieren weiß. Jetzt veröffentlicht Brad 
Mehldau den ersten Teil seiner Biografie: Formation – Building 
a Personal Canon. 
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Vermeintlich gegensätzliche 
Dinge miteinander in Ein-
klang zu bringen, hat schon 
immer seinen Reiz ausgeübt. 
Dafür sind Klassik und Jazz 
ein illustres Beispiel. Einen 
weiteren Versuch stellt Clazz 
des Schweizer Bassisten Luca 
Sisero dar, der sich dafür 
mächtig ins Zeug gelegt hat. 
Mit seiner Band Roofer und der 
Kammerphilharmonie Grau-
bünden hat er ein komplexes 
5-sätziges Opus mit einer 
Dauer von über 70 Minuten live 
eingespielt und auf Tonträger 
bannen lassen. Kürzer und 
prägnanter kann man das 
Unterfangen namentlich nicht 
formulieren: Clazz – Klassik/
Jazz. Das fühlt sich wie eine 
50/50-Umsetzung an. Tatsäch-
lich ist ihm ein klanggewaltiges 
und wuchtiges wie höchst 
differenziertes Werk gelun-
gen, bei dem die Klassik- und 
Jazzanteile so miteinander 
verschmolzen sind, dass sich 
das Warten auf Jazziges oder 
Klassisches erübrigt, weil bei-
de Teile organisch miteinander 
verwoben sind. Die geschickte 

Kombination von Arrangement 
und Instrumentierung bringt die 
Auflösung der beiden vermeint-
lich Unvereinbaren an zahlrei-
chen Stellen zum Erklingen. 
Insgesamt speist sich die Musik 
aus dem Füllhorn der Stile und 
Einflüsse europäischer wie 
außereuropäischer Musik der 
letzten gut einhundert Jahre. 
Das klingt alles sehr klang-
dynamisch, farbig, fließend und 
unverkrampft. Der Anspruch 
einer gelungenen Synthese ist 
durchaus erfüllt.
Andreas Ebert

– – – – – – – – – – – – – – – – – – –

The End
Why Do You Mourn?
Trost / Cargo
W W W W o

Das dritte Album des schwe-
disch-norwegischen Quintetts 
zeigt ganz klar, dass es seine 
Zutaten gefunden hat. Die 
Saxofone von Mats Gustafsson 
und Kjetil Møster bewegen 
sich zwischen langsamen, 
schwermütigen Themen und 

den Klageliedern eines frei im-
provisierten Jazz, während das 
Schlagzeug und die Baritongi-
tarre von Børge Fjordheim und 
Anders Hana die Rockzutaten 
zum Rezept beisteuern. Timbres 
und Stile aus Psychedelia,  
Noise und Kraut verflechten 
sich harmonisch mit Free 
Jazz und bilden eine solide 
Plattform für Sofia Jernbergs 
wunderbaren ätherischen 
Gesang. Eine Sängerin, die 
auf dem letzten Werk vom 
Fire!Orchestra fast abwesend 
schien, aber auf Why Do You 
Mourn? nun die ultimative  
Protagonistin ist. Alles beginnt 
mit einem Black-Sabbath-Riff.  
Der Opener „Snow“ bietet exem-
plarisch schon beinah alles,  
was in der Folge noch kommt. 
Die Band spielt die schon oben 
beschriebene höllisch brodeln-
de Klanglandschaft aus Dyna-
mik, Intensität und Schrägheit. 
Es ist interessant zu hören, wie 
ein Alphatier wie Gustafsson 
sich in diesen Bandkontext 
einfügt und erkennt, dass sich 
alles um Jernbergs Stimme 
drehen muss – ihr Timbre, ihr 

Timing, ihr Sound und ihre 
technische Vielfalt. Von ihr 
geht die emotionale Tiefe der 
Musik aus. Dass The End wie-
der etwas Großes auf die Bei-
ne gestellt haben, merkt man 
daran, dass die 45 Minuten von 
Why Do You Mourn? scheinbar 
verfliegen. Das Album, das auf 
klanglichen und expressiven 
Verschiebungen basiert, bildet 
erneut ein wunderbares musi-
kalisches Mosaik, das Genres 
und Szenen transzendiert. So 
faszinierend, dass es schade 
ist, dass The End bisher nur 
von Freunden des experimen-
tellen Jazz entdeckt wurde.
Olaf Maikopf

– – – – – – – – – – – – – – – – – – –
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