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Jazznytt har siden oppstarten i 1960 vært 
Norges eneste magasin som spesialiserer 
seg på jazz. Hver tredje måned produserer 
en lidenskapelig og dedikert redaksjon et 
magasin som feirer norsk og nordisk jazz og 
dens plass på den internasjonale jazzscenen.
 
I løpet av Jazznytts levetid, har det i Norge 
blitt utviklet en helt spesiell tilnærming 
til jazz med en åpenhet og nyskapning 
som blant annet har har vokst ut fra de 
enestående jazzutdanningene og dyrket 
fram i drivhuset av de mange internasjonale 
festivalene. Jazznytt har hele tiden 
dokumentert denne utviklingen, og fortsetter 
å gjøre det når musikken fortsetter å utvikle 
seg og gjenopplive tradisjoner i det 21. 
århundre.
 
Jazznytt publiseres fire ganger i året, og 
inneholder intervjuer, historiske artikler, 
nyheter, essays, album- og bokanmeldelser og 
mye mer. Listen over bidragsytere inkluderer 
noen av de beste musikkskribentene i 
Norge i dag, og magasinet ble i 2019 tildelt 
Norsk tidsskriftforenings pris for ‘Språk og 
formidling’ i kåringen Årets tidsskrift 2019. 
Det legges stor vekt på design med et rent og 
lekkert grafisk uttrykk, med flotte bilder og 
illustrasjoner. 

Jazznytt er tilgjengelig der blader om musikk 
selges, for abonnenter, for digitalabonnenter 
og for musikere som er medlemmer av 
Norsk jazzforum. Jazznytt har vært en del av 
Kulturrådets innkjøpsordning for tidsskrift, 
og er dermed også tilgjengelig på norske 
biblioteker.

Jazz har alltid tiltrukket seg lyttere med 
stor interesse for musikk og kultur i mange 
former, og som annonsør i Jazznytt får du 
presentert dine produkter og arrangementer 
for åpne og kulturengasjerte lesere, som er 
fascinert av musikk og nysgjerrig på hvor 
den kommer fra og hvor den skal. Dette er 
entusiastiske kjøpere av innspilt musikk, 
konsert- og festivalbilletter.
Hver utgave av Jazznytt, inkludert annonsene, 
er tilgjengelig for abonnenter også i en digital 
utgave, som vil forbli i arkivene for alltid. 
Annonser er en del av jazzhistorien!
 
Jazznytts rolle er å være en formidler av 
jazz i alle dens former, og fungere som et 
knutepunkt for alle tilknyttet jazzmiljøet. 
Akkurat som magasinet støtter jazzens 
tilstand, vil en annonse være med på å støtte 
Jazznytt som den tradisjonsrike og historisk 
viktige publikasjonen den er. Vi gir deg 
muligheten til å være en del av historien!

jazznytt.no
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Jazznytt publiseres fire ganger i året, og 
inneholder intervjuer, historiske artikler, nyheter, 
essays, album- og bokanmeldelser og mye mer. 
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Dave Brubeck goes east

Komikeren Mort Sahl vitset mot slutten av 1950-tallet til  
The New Yorker at «Hver gang John Foster Dulles besøker et land, sender 
Utenriksdepartementet Dave Brubeck Quartet inn et par uker senere for 
å rette opp skaden». Kun to måneder etter at Brubeck var på coveret av 
Time Magazine, tidlig i 1955, utnevnte Time John Foster Dulles – president 
Eisenhowers krigerske utenriksminister – til Man of the Year. Hederen 
var først og fremst en følge av Dulles’ delaktighet i opprettelsen av The 
Southeast Asia Treaty Organization (SEATO); en Sydasiatisk versjon av 
NATO, hvis formål var å skape en allianse som kunne begrense veksten 
og ambisjonene til regionens kommunistiske land.  

I den andre enden av det politiske spekteret jobbet den karismatiske 
kongressmannen fra Harlem, Adam Clayton Powell Jr., med å erstatte 
hissig retorikk med kultur – og da særlig jazz. Powell representerte alt 
Dulles ikke var. Som den afroamerikanske demokraten med bakgrunn 
fra ytre venstre han var, elsket Powell å stille ‘makta’ til veggs. I april 
1955 var han til stede ved Bandung-konferansen i Indonesia (for land 
ekskludert fra SEATO; som Indonesia, Ceylon (nå Sri Lanka), Burma 
(nå Myanmar) og India) for å protestere mot Washingtons og Moskvas 
dominans. Powell fortalte reportere på flyplassen at «Dette vil være første 
gang i historien at verdens ikke-hvite folk har en slik samling, og det kan 
bli århundrets viktigste.» 

Powell mente at den beste måten å skape et bilde av USA som en 
nasjon som jobbet for å fjerne rasismens skillelinjer, var å sende jazzband 
på utenlandsturneer. Utenriksdepartementets daværende strategi var 
fullstendig feil. Å sende institusjoner som The New York Philharmonic 
og The Cincinnati Symphony Orchestra inn bak Jernteppet, var som om 
et hvitt USA skulle sende europeisk kultur tilbake til Europa. Brukte 
man jazz viste man at man var stolt av sin egen, fargede kultur(arv), og 
band hvor fargede og hvite musikere spilte sammen ville fungere som 
en metafor for demokrati og likhet rasene imellom.  

Utenriksdepartementet reagerte med entusiasme, og Powell over-
talte Dizzy Gillespie til være den første jazzmusikeren til å legge ut på 

en statsstøttet turné. Louis Armstrong skulle egentlig følge etter, helt 
til han i et magasinintervju kritiserte den rasistiske politikken som 
ble ført av Arkansas-guvernør Orval Faubus og (selveste) President 
Eisenhower. Faubus var ifølge Armstrong en «motherfucker» (endret 
til «ubelest bondetamp» i den endelige teksten), fordi han ekskluderte 
fargede elever fra ungdomsskolen i Little Rock, mens presidenten var 
en rasist uten «guts». 

Armstrong var tydelig på at under slike omstendigheter var det 
uaktuelt å reise til Russland i en ambassadørkapasitet. «[Når] folk der 
borte spør meg hva som er i veien med landet mitt; hva skal jeg vel si 
da?» Statsstøttede turneer kan vanskelig fristilles fra politikken staten 
fører, og det å sende fritt-tenkende jazzmusikere til politisk ustabile land 
medførte en viss risiko – av både det diplomatiske og personlige slaget. 

Sett opp mot slike prøvelser var Dave Brubeck Quartets statsstøt-
tede turnering i Øst-Europa og Midtøsten i 1958 feilfri, i det minste 
logistisk sett. På vei mot neste fase i sin karriere, kom Brubeck til å 
la sin musikk bli formet av kaldkrigspolitikk og borgerrettsoppvåk-
ning. Selv om kvartettens 1957-album Dave Digs Disney av enkelte ble 
sett på som en kapitulasjon for amerikansk kapitalisme, ville verden 
utenfor USA – som gruppen opplevde og oppdaget på turneen – utøve 
en direkte innflytelse på materialet Brubeck spilte inn på utgivelser 
som Jazz Impressions Of Eurasia (1958), Time Out (1959), Brandenburg 
Gate: Revisited (1963, innspilt 1961) og Countdown: Time In Outer Space 
(1962). Time In Outer Space var dedisert til astronauten John Glenn, som 
i februar 1962 ble den første amerikaner til å gå i bane rundt Jorden, 
med romfartøyet Friendship 7. Rivaliseringen på romfartsarenaen ble 
på intrikat vis vevet inn i narrativet om kaldkrigs-kjekkaseriet USA og 
Sovjetunionen imellom.  

Før utenriksdepartementsdelen av turneen spilte kvartetten (Bru-
beck – piano; Paul Desmond – altsax; Eugene Wright – kontrabass; Joe 
Morello – trommer) konserter i England, Skottland, Tyskland, Nederland, 
Belgia og Danmark – for så å forlate det vestlige Europa. Først dro de til 

Da jazzen
forente
verden

Dave Brubeck Quartet ble i 1958 sendt på turné til Øst-Europa og  
Midtøsten på oppdrag for den amerikanske stat, og Brubeck fant 

der de rytmiske fellesnevnerne som forener oss. På hjemmebane var 
det derimot langt vanskeligere for hans «raseblandede» band.

Tekst Philip Clark  Illustrasjon Sveinung Sudbo (Original Kopi)
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Brubeckene fløy så til Tyrkia via Øst-Berlin, for å spille konserter i 
Izmir, Ankara og Istanbul. Som i Polen tok lokale jazzmusikere kontakt, 
med ønske om å tilbringe tid sammen med sine amerikanske besøkende. I 
en lokal jazzklubb i Ankara ble det opplyst for stedets gjester av kvartetten 
var til stede, noe som selvsagt resulterte i en lang jam session. 

Da de gikk av flyet på Istanbul Lufthavn røpet lyden fra en hi-hat 
at en velkomstkomité bestående av Istanbul-jazzmusikere startet sin 
fremføring av Brubecks arrangement for «Tea For Two». Guiden deres 
var en lokal musiker kalt «Åttende Juni» - etter fødselsdagen hans – som 
tok dem med til en moské og den berømte Grand Bazaar (som bandet 
vendte tilbake til dagen derpå, for å kjøpe gaver til familie og venner der 
hjemme). På Istanbul Radio lot Darius seg imponere av besetningen til 
radioorkesteret, som blant annet inkluderte en stålklarinett, noe som lignet 
en sitar, og et instrument man bøyde mellom knærne og som lød som 
en menneskestemme. Rytmeseksjonen inneholdt pauker, en sak som så 
ut som en tabla, samt noen tamburiner – og Brubeckene fikk oppleve en 
solo-improvisasjon over et rytmeteppe fremført av resten av orkesteret. 
Darius bemerket at det opplevdes omtrent som en solokonsert, men også 
«nær jazzen». Han nevnte også at orkesteret spilte andre, vanskeligere 
rytmer – «som 9/8». 

Den kjente historien om hvordan Brubeck hørte denne rytmen på 
gaten i Istanbul, for så å «omformulere» det han hadde hørt i henhold til 
vestlig notasjon – for så å spørre radioorkesteret om dens opprinnelse, 
hopper bukk over enkelte kulturelle finurligheter. For Brubeck, som satte 
pris på Milhaud, Debussy, Stravinsky og Bartók, var ikke asymmetrisk 
oppdeling av rytmer som konsept nytt, men det å faktisk høre en gruppe 
musikere som hadde internalisert en asymmetrisk rytme til slik en grad at 
den lød medfødt og spontan, var en ny opplevelse. Åttende Juni forklarte 
at rytmen, som Brubeck opplevde som 9/8, var like essensiell for tyrkisk 
folkemusikk som blues var det i Amerika, før han ba radioorkesteret å 
bevise hans poeng. Selv om Brubeck ikke umiddelbart svarte med en ny 
komposisjon, slik han gjorde med «Dziekuje» i Polen, la han seg informa-
sjonen på minnet – og ett år senere gav den ham basisen for hans største 
komposisjon: «Blue Rondo à la Turk». 

Neste stopp på kvartettens rute var India – med konserter i Rajkot, 
Bombay, Delhi, Hyderabad og Madras – og i den stadig stigende heten 
gjorde Brubeck god bruk av den tynne dressen han hadde kjøpt hos 
en skredder i Istanbul. Og atter en gang opplevde kvartetten en lokal 
musikerstand som fulle av ærefrykt gledet seg til å høre gruppen live 
og til å finne slektskap mellom egen musikk og den til en moderne 
jazzgruppe. En anmeldelse trykket i The Hindustan Times (av konserten 
i The University Gardens i Delhi, 8. april), gav et visst inntrykk av hvor 
ny og enestående musikken de hadde hørt var: «Ny mark ble pløyd innen 
vestlig-musikalske konserter i Delhi sist tirsdag», skrev den ukrediterte 
reporteren, «da Delhi University Music Society gav oss en nær to timer lang 
og herlig jazzkonsert med den anerkjente amerikanske gruppen The Dave 
Brubeck Quartet. Konserten – den første i sitt slag i Delhi – ble avholdt 
i The Delhi University Gardens, på en improvisert utendørs-plattform, 
med et publikum på flere tusen.»  

12. april, dagen etter å ha spilt sin siste konsert i India, takket kvar-
tetten ja til å besøke en radiostasjon i Madras, for å diskutere musikk og 
å improvisere med klassisk skolerte, indiske musikere – deriblant en av 
landets største virtuoser på slaginstrumentet mridangam; Palani Subra-
mania Pillai. Mens Brubeck og Morello forberedte seg på å spille med 
Subramania Pillai, bredte det seg en umiskjennelig følelse av oppspilt 
forventning. De to perkusjonistene satte et fryktinngytende tempo da 
Morello svarte på Subramania Pillais perkusjons-punch og -pirk ved å 
skyte rytmer i retur, mens trommestikkene hans smalt mot trekanten på 
trommene. Etter oppdagelsene han hadde gjort i Tyrkia, ønsket Brubeck 
å se hvor kompatible blues og indisk musikk var, og improvisasjonen 
gled snart over i en blues.  

Én uke tidligere, i Bombay, hadde kvartetten improvisert med 
sitar-mesteren Abdul Halim Jaffer Khan i det luksuriøse hjemmet til 
forretningsmannen Pralhad Mehta, og disse opplevelsene hadde stor effekt 
på kvartetten, særlig på Brubeck og Morello. Sistnevntes entusiasme for 
håndtromming – stolt fremvist under hans berømte solo på «Castilian 
Drums» i Carnegie Hall i 1963 – kan spores tilbake til hans møte med 
Subramania Pillai. 

Brubecks egne, umiddelbare tanker om indisk musikk fant sin musi-
kalske form på Jazz Impressions Of Eurasia, under tittelen «Calcutta Blues», 
og disse indiske opplevelsene skulle komme til å ha stor effekt på hans 
spirituelle utvikling. I Polen, Tyrkia og India hadde Brubeck opplevd at 
det var like mye som forente musikk-kulturer, som skilte dem. Skalaene 
og melodiene i tyrkisk og indisk musikk hadde en grammatikk som var 
helt deres egen, men det forhindret ikke en felles forståelse blant jazz-
musikere – hvor rytme var fellesnevner.  

Hans antagelse, helt siden tidlig på 1950-tallet – at rytme var underlagt 
andre regler i (musikk)kulturer utenfor den vestlige, og at den, som ild, 
kunne finne sin egen form via improvisasjon – ble bekreftet på turen til 
India. Tre år senere, da han ble intervjuet av Walter Cronkite på dennes 
program The Twentieth Century, deklarerte han: «Det jeg lærte på 1958-tur-
neen er at rytme er et internasjonalt språk; ikke harmoni og melodi, men 
rytme. Kanskje det som binder menneskeheten sammen er et hjerteslag 
– en stødig puls. Du vet; det er jo det siste du hører før du dør.» Hver gang 
Brubeck ble konfrontert med den forferdelige realiteten i segregasjon og 
ble fortalt av konsertpromotører i USA at Eugene Wright ikke fikk lov til 
å spille, var hans tro på at lyd og rytme bandt menneskeheten sammen 
en kilde til trøst og styrke.  

Etter fem reisetunge uker i India begynte tretthet og sykdom å kreve 
sitt. Paul Desmond ble slått ut av et virus i Calcutta og måtte stå over 
konserten i Dacca, Bangladesh, to dager senere. Han slet seg gjennom tre 
konserter i Karachi i Vest-Pakistan, før han tilbragte to døgn på sykehus, 
mens Brubeck, Wright og Morello spilte som en trio i Kabul, Afghanistan 
– før de reiste videre til Iran og Irak, for å spille turneens siste konsert 
i Khayyam-teateret i Bagdad. Den påtvungne pausen gav Desmond 
anledning til å komme til hektene igjen, i tillegg til at problemet med at 
hans jødiske herkomst, som han hadde oppgitt i sitt visum, gjorde det 

vanskelig å reise gjennom islamske land, «gikk over». 
I Bagdad begynte Brubeck å kjenne de første tegnene på dysenteri (en 

diagnose han fikk stilt da han kom hjem til USA igjen), og Irak føltes ikke 
som et spesielt trygt sted å være. Omveltningene i forbindelse med 14. 
juli-revolusjonen – som etablerte Republikken Irak ved å styrte monarkiet 
– var signifikante, og kun 48 timer etter at Brubeck, Wright og Morello 
hadde sjekket ut av hotellet sitt, ble bygningen angrepet. Flere uskyldige 
sivile og turister ble drept. Likevel insisterte Utenriksdepartementet på at 
Brubeck skulle forlenge turneen, og senere kom det frem at John Foster 
Dulles hadde kansellert kvartettens konserter i Amerika ved å skrive til 
universiteter og andre konsertsteder. The Southern Methodist University 
i Dallas avslørte imidlertid Dulles’ bløff: De hadde en kontrakt med Dave 
Brubeck, og forventet at kvartetten hans ville innfinne seg som planlagt 
på 17. mai – hvis ikke ville det få følger. En utslitt og utmagret Brubeck 
fløy følgelig hjem. Han hadde en avtale å holde. 

Etter å ha landet på Idlewild flyplass, søkte Brubeck hvile og en hel 
uke sårt tiltrengt rekreasjon i et hotellrom i New York. Iola fløy inn fra 
Oakland, og skrev til Roman Waschko at Dave tilbragte rekonvalesensen i 
sengen, for best å gjenvinne sin styrke og vitalitet. Bortsett fra måltider og 
enkelte lette gåturer, stod han kun opp for å «ta seg av det nødvendigste». 

Og det var mye «nødvendigst» å ta hånd om. Fra 17. mai, når Brubeck 
skulle gjenforenes med Desmond, Wright og Morello for å opptre ved 
Southern Methodist University i Dallas, ville kvartetten være tilbake på 

(den amerikanske) veien, samt at musikk til et nytt album skulle kom-
poneres. Jazz Impressions Of Eurasia skulle følge grunnkonseptet til Jazz 
Impressions of USA, og samtidig sette premissene for enda to «impressions»-
album: Jazz Impressions Of Japan og Jazz Impressions Of New York – begge 
innspilt i 1964. 

I arbeidet med kulturer som ikke var hans egne, var Brubeck engstelig 
for å bli sett på som en musikalsk turist som stjal fra tradisjoner han ikke 
egentlig forstod. Derfor søkte han å forklare seg i innercoverteksten: «Disse 
skisser fra Eurasia er basert på tilfeldige musikalske fraser jeg skriblet 
ned i notatboken min, mens vi toget oss gjennom asiatiske ørkener, eller 
vandret gjennom snirklete bakgater på en eldgammel basar. Jeg forholdt 
meg ikke til skapelsen av albumet med presisjonen til en musikolog – 
snarere, som tittelen antyder, forsøkte jeg å skape et inntrykk av et sted, 
ved å benytte meg av enkelte folkemusikalske element, sett gjennom et 
jazz-idiom.» Rundt «Dziekuje», som åpnet andresiden, skisserte Brubeck 
en musikalsk reise basert på hans opplevelser i Kabul, Berlin, Bosporos-
stredet, London og Calcutta. 

Takket være ultrapresisjonen i Brubecks komposisjoner og den 
komplekse responsen denne frembragte fra musikerne, hang albumets 
seks spor tett sammen, gjennom samtlige førti minutter. «Dziekuje», 
albumets emosjonelle nav, hadde evolvert siden kvartetten første gang 
spilte den i Poznan, slik at det Chopin-forankrede stykket nå omfav-
net en mer åpenlyst «klassisk» lyd-verden. Som «Dziekuje» hadde «The 

«Det jeg lærte på 1958-turneen er at rytme er et 
internasjonalt språk. Kanskje det som binder mennes-

keheten sammen er et hjerteslag – en stødig puls.»
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Dave Brubeck Quartet-medlemmer i studio i 1959. F.v: Eugene 
Wright, Larry Keyes (tekniker), Brubeck, Joe Morello



Jazznytts rolle er å være en formidler av jazz 
og fungere som et knutepunkt for alle tilknyttet 

jazzmiljøet. 
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JazznyttOddrun Lilja

Historien om Oddrun Lilja Jonsdottir, den som leder frem til bandet 
LILJAs albumdebut Marble, kunne startet på ragafestival i India. Den 
kunne startet i den palestinske flyktningleiren Rashedieh, rett utenfor 
den libanesiske byen Tyr. Den kunne startet på bandøving i Bagamoyo i 
Tanzania, på en trang scene innerst i et lokale i Bernt Ankers gate, på en 
stor internasjonal jazzscene med Bugge Wesseltofts New Conception of 
Jazz, sammen med Marthe Lea på besøk hjemme hos en gnawamusiker 
i Marokko, eller for den saks skyld på vei til den første øvingen på Fyr-
huset på Kalbakken, da hun var tolv år gammel. Men vi kan også starte i 
Hardanger, i en stue hun og Lajla Renate Buer Storli besøkte i forbindelse 
med et bestillingsverk til Global Oslo Music i 2018 og hvor felespiller 
Knut Hamre kom hver dag og lærte dem slåtter. 

Hun prøvde først å spille dem på gitaren sin, men det ble feil. Etter 
hvert strakte hun seg etter en fele. 

– Det var som å komme hjem, å sitte der med de to og spille de  
slåttene, melodier som går rundt og rundt, på hardingfele. Da forsto jeg noe 
nytt om musikk. Det var akkurat som om den var mellom oss, i midten, 
den var noe vi spilte inn i, eller som ble spilt gjennom oss, jeg vet ikke 
hvilken vei det gikk. Det var noe med å sitte og spille de samme melodi-
ene samtidig, rundt og rundt. Da skjønte jeg igjen at det ikke handler om 
meg, det handler litt om å ikke stå i veien for musikken. Den er nok, og 
den vet hva den vil. Også stiller jeg meg til rådighet for å formidle den.  

Som å komme hjem. Albumdebuten til bandet LILJA består av ti 
låter, hver og en oppkalt etter en by hun har et forhold til. Reykjavik, 
Tyr, Casablanca, Paris, New York, Kolkata og så videre. Det er naturlig å 
se for seg at det er en ytring som handler om utferdstrang. Det er i beste 
fall en halvsannhet. 

– Jeg har ikke vokst opp med å reise, i hvert fall ikke i den ekstreme 
skalaen jeg har holdt på med siden. Moren min er islandsk, så vi flytta dit 
to ganger i oppveksten, men det var stort sett det, og en øy på Sørlandet 
på sommeren. 

Når var det du ble bitt av basillen? Var det gjennom musikken? 
– Ja. Jeg har alltid vært nysgjerrig, også sørget musikken for det. 

Tydeligvis var en del av meg veldig klar for det. Jeg var veldig mye på 
turné, men de reisene jeg snakker om her, har vært opphold på steder i 

pluss minus to uker. I tillegg kommer turneer verden rundt med Bugge 
og så videre. På et tidspunkt var jeg så vant med det livet at jeg nesten 
ble stressa av å være to uker i Oslo. Men så kom det til et punkt hvor det 
føltes riktig å plante beina i jorden her. Det er rart, for da sa det liksom 
poff, og så var veldig mye av jobbene mine her. Det var i 2017, cirka da 
dette prosjektet begynte. 

Du slo deg til ro i Oslo på et tidspunkt der veldig mye skjedde, mye 
improvisert musikk på mange scener og mye for en musiker som deg 
å gjøre. 

– Oslo er en herlig by, en frukthage av deilig musikk og deilige musi-
kere, det er virkelig sant. Det har vært et godt sted for meg å være. Jeg 
har tilbragt mye tid i byer som Paris og Berlin, men jeg er liksom ikke 
laget for å bo der heller. Jeg må kunne ta t-banen ut i skogen eller stikke 
og bade på Sørenga. Balansen mellom det å reise ut i verden og det å 
komme hjem forsterket liksom hverandre. Hele dette prosjektet handler jo 
egentlig om å komme hjem. Om å føle seg hjemme i verden, og på jorda. 

 
Oddrun Lilja Jonsdottir er en gitarist man merker seg, der hun gjerne 
står med sin røde Gibson 335 fra 1969, med lukkede øyne og skoene av og 
graver seg tettere og tettere inn i grooven, forbi innflytelsen fra moderne 
jazzgitarister, fra indisk raga, marokkansk gnawa, slåtter fra Hardanger 
og østafrikanske mønstre, inn mot en musikalsk sannhet som er hennes. 
Det er en ujålete egenhet i spillet hennes, og det kan i grunnen minne 
om måten hun snakker på også, når hun baler med store begreper som 
eksistensen, øyeblikket, minner og tilhørighet, gjør hun det med rolige og 
bestemte skritt helt til hun plutselig kommer til et sted hvor hun overrasker 
seg selv og bryter ut i dyp, hjertelig latter. Å gjøre det musikalske språket 
hun snakker i dag til sitt, har vært en lang prosess. Raga-musikken, som 
både dukker opp på LILJA-albumet i tillegg til trioen Moksha, som hun 
har sammen med tablaspiller Sanskriti Shrestha og perkusjonist Tore 
Flatjord, har vært med henne en stund. 

– Jeg begynte å spille med Ashraf Sharif Khan, en sitarist fra Paki-
stan som også er med på plata, i 2013. Vi var en måned i India og spilte 
konserter. Vi øvde i ti timer om dagen. Det var sånn jeg lærte ragatradi-
sjonen, ganske tradisjonelt. Jeg overførte det selvsagt til el-gitaren, men 

Hjemme
i verden

Oddrun Lilja Jonsdottir har møtt mennesker  
i musikken over hele verden. Når hun slo seg til ro i  

hjembyen Oslo, vokste ti musikalske reiseberetninger frem. 

Tekst Filip Roshauw  Foto Anne Valeur  
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forsøkte å lære meg musikken sånn som den er. Det kom til et punkt 
hvor jeg måtte velge om jeg skulle bli raga-musiker, og bruke resten av 
livet mitt på å bli det, eller lage min egen musikk som også hadde andre 
farger i seg. Da kjente jeg at jeg også hadde annen musikk i meg som var 
en del av stemmen min. 

Når var det du tenkte det?
– Det var vel etter den måneden i India. Vi spilte på ganske seriøse 

raga-festivaler. Jeg måtte ta et valg, og en del av meg hadde virkelig lyst 
til å gå for det. 

Hadde du flyttet til India i så fall?
– Ikke nødvendigvis, han jeg spiller med, bor jo i Hamburg. Jeg skal 

dit i tre dager i februar og øve, så jeg har ikke gått helt bort det. Men 
kanskje jeg integrerer det i meg, i stedet for å integrere meg i det. 

Det hadde vært en spesiell reise å ta det andre valget, å faktisk bli det. 
– Ja, som profesjonutdanning i psykologi eller som å bli brannkon-

stabel, haha! 
Men det var en helt reell mulighet? 
– Ja. 
Har du tenkt noe på hva som ville vært annerledes?
– Det ville vært veldig utfordrende. Jeg fikk kjent litt på det da jeg var 

på turné i India. Det å komme dit som hvit, vestlig ung kvinne og spille 
deres hellige musikk på el-gitar, på rene raga-festivaler… det krever hele 
tiden at du skal overbevise noen. At du skal bevise at du er bra nok. Det 
er en vei som er viktig å brøyte, men jeg tror den veien jeg skal brøyte 
er en litt annen. 

Det virker som en del av musikklivet som er veldig autoritetstro. 
– Ja, det er sånn at når du kommer inn i et rom med en eldre mester, 

skal du for eksempel berøre føttene … nå er ikke min lærer sånn, vi har 
ikke den typen relasjon. Men jeg observerte det på andre mester-elev-
relasjoner. De kaller det disipler der borte. Jeg så én som bare knipsa på 
eleven sin, og så kom han bort og holdt ut hånden som læreren spyttet 
snusen sin i. Det er på det nivået, men samtidig lever og ånder de for å 
lære seg tradisjonen, de går all in. Og det mangler vi kanskje andre steder, 
det er jo ingen som bor sammen med læreren sin her. 

Mange musikere i dag toucher innom veldig mye forskjellig. Var 
dypdykket noe som var tiltrekkende ved å vurdere en så radikalt anner-
ledes vei? 

– Det er er på en måte dit jeg vil. Kompromissløsheten tiltrakk meg. 
Men jeg føler også at det er det jeg har gjort i det nye prosjektet mitt. 
Det har tatt tre år fra jeg begynte å skrive til jeg ga det ut og jeg har tenkt 
på det hver dag.  

Senere fikk hun anledning til å besøke ulike afrikanske land og bli 
kjent med musikk og musikere. 

– Det har dreid seg om møtene, å være der, tilbringe tid med menne-
sker, å lære sanger, å spille konserter og danse masse. Jeg har egentlig bare 
levd. Da jeg kom dit, tenkte jeg «å ja, dette er jo også en del av meg,» som 
om det var noe som lå latent i meg, men som ikke var så lett å oppdage 
i Norge. Siden kunne jeg ta den delen med meg hjem. Det polyrytmiske 
og sirkulære, som bare går og går er veldig spennende. På én måte er det 
det samme som raga-musikken, man må gå inn i det med hele seg, det 
kan nesten være en transelignende tilstand. Men ragaen er ganske lineær, 
man er med på en reise fra ett sted inn mot et virtuost klimaks. I den 
afrikanske musikken jeg har spilt, er følelsen mer latent. Det er musikk 
som liksom alltid har vært, og alltid vil være, og så er man bare med på 
en del av den reisen. 

Hvordan forsker du videre på denne musikken når du er nødt til å 
reise fra disse stedene? 

– Når jeg er der har jeg på en måte bare vært helt åpen. I Marokko 
hadde vi to uker med en gnawamusiker som Marthe Lea og jeg bodde 
hos, sammen med familien hans. Han kunne ikke et ord engelsk, men vi 
forsøkte å forstå musikken så godt vi kunne og bare spille masse. Jeg tar 
med meg det jeg har lært av konkrete ting hjem og forsøker å forstå så mye 
jeg kan om tradisjonen, samfunnet og sangene. Summen av inntrykkene 
blir uttrykket etterpå. I musikken finnes det også minner og refleksjoner.

Albumet føles mer som personlige gjenfortellinger enn ti klipp fra 
en reisedokumentar. 

– Ja, det er meningen at det er subjektivt. Jeg så ikke noe poeng i å 
prøve å lage en «gnawa-låt» eller en «raga-låt». Det var ikke det jeg hadde 
lyst til, det handlet om å gi et bilde av verden sett fra mitt perspektiv. 

Det syns jeg jo høres i spillingen din også – at du leter etter små 
korn som kan vokse ut, og som kommer fra deg, snarere enn et eller 
annet sted i verden. 

– Ja, at det er meg eller kanskje at det er øyeblikket. Det blir vel 
summen av alt man har opplevd og som tonesetter øyeblikket, hahaha! 

 
Hun er vokst opp på Grorud med musikkinteresserte foreldre som 
oppmuntret henne til å ta fiolintimer, senere piano, før bandkulturen 
etter hvert ble det store. Hun og noen venner startet et band med i tolv-
årsalderen. På Rødtvet Gård på Kalbakken har det siden 1997 ligget et 
musikkverksted som heter Fyrhuset, som hun fant fram til i telefonkatalo-
gen, og hvor det jobbet et knippe dyktige musikere og ungdomsarbeidere. 
Den første skiva hun fikk var Debut av Björk. En annen viktig tidlig skive 
var Kristin Asbjørnsens Wayfaring Stranger, mens jazzkicket kom på Foss 
Videregående Skole, med Kind Of Blue som inngangsport.  

– Jeg likte måten John Scofield spiller på. Og John McLaughlin. Da 
jeg oppdaget Shakti, tenkte jeg, oj, her er det noe. Det var en Stan Getz-
skive jeg hørte mye på også. Når man kjenner at det kommer fra et dypere 
sted. Den siste skiva han spilte inn, fra Montmartre i København. Jeg tror 
i hvert fall det var det siste, og du hører omtrent at det er det siste han 
hadde på hjertet. A Love Supreme ble også viktig… det er selvsagte ting, 
men det er en grunn til at det er selvsagt også. Det treffer noe grunnleg-
gende. Det er kanskje derfor jeg er så glad i folkemusikk også. At den er 
i kontakt med noe. 

Det er mange fine anledninger til å få hørt norsk tradisjonsmusikk, 
synlige musikere som spiller på forskjellige steder. Tror du det er noen 
grunn til det? 

– Det er kanskje den hjemlengselen? Jeg har i hvert fall opplevd det 
ved flere anledninger. Det har vært veldig spennende med skjerm og 
teknologi, og så har det kanskje blitt mye av det og at det kommer et 
ønske om nære møter. Og at folkemusikk kanskje minner oss på hvem 
vi er, og det enkle livet. 

Jeg opplever deg som en del av det bildet – og at folk også er interes-
sert i musikk fra andre steder også, i tandem med norsk folkemusikk. Det 
handler ikke om å hegne om det norske, det handler mer om å se på det 
som kommer herfra som en fantastisk tradisjon på lik linje med noe annet. 

– Ja, og at man trenger den egne identiteten for å se andres. Og når 
man har det, kan man virkelig leke sammen. 

I årene som ledet frem mot ideen om plata som snart kommer ut, 
fant Oddrun seg gjentatte ganger i møter med andre mennesker hvor 
musikken var det eneste språket de kunne snakke. 

«Det kom til et punkt hvor jeg måtte velge om jeg 
skulle bli raga-musiker, og bruke resten av livet 
mitt på å bli det, eller lage min egen musikk.»



Jazz har alltid tiltrukket seg lyttere med stor interesse 
for musikk i mange former, og som annonsør i Jazznytt 
får du presentert dine produkter og arrangementer for 

åpensinnede og kulturengasjert lesere, fascinert av musikk 
og nysgjerrig på hvor den har kommet fra og hvor den skal. 
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Hugh Masekela And Company
Live In Lesotho
MATSULI
Med konserten Live In Lesotho er hentet fra,  
hadde Hugh Masekela nesten konsert i Sør-
Afrika for første gang på over 20 år. Konserten 
fant sted i Lesotho, en liten stat omgitt av Sør-
Afrika på alle kanter, men de samtidig planlagte 
konsertene i Swaziland og Botswana ble avlyst. 
Interessen var enorm, og denne historiske dob-
belkonserten trakk over 75 000 mennesker. 
Masekela returnerte i likhet med den likedant 
aktivistisk anlagte ekskona Miriam Makeba 
ikke til moderlandet før i 1990. 

Selv om musikken ikke fullstendig lever 
opp til den historiske konteksten er dette et 
solid live-album med et New York-band som 
inkluderte Don Blackman som da hadde spilt 
med alt fra Roy Ayers og Weldon Irvine til 
Parliament/Funkadelic og musikere av nær 
rang. Albumet fortjener å gå inn i den utvi-
dede Masekela-kanonen som også inkluderer 
Zaïre 74-konserten i forbindelse med Muham-
mad Ali og George Foremans «Rumble in 
the Jungle», produksjoner for Letta Mbulu 
og Introducing Hedzoleh Sounds, spilt inn i 
Ghana. Mest oppmerksomhet bør likevel vies 
den deilig henslengt forløsende «The Heal-
ing Song», skrevet av Miriam Makeba, som 
kommer noen låter etter Masekelas egen «Sti-
mela» – som betyr håp. 

Shabaka And The Ancestors
We Are Sent Here By History
IMPULSE!
«Stemmebåndene våre er strenger», skrev 
Bendik Baksaas i sin konklusjon i en Face-
book-post om hvorfor strengene er det eldste 
musikkinstrumentet vi har, og samtidig grunn-
laget for alle språk. Likedant blir spiritual jazz 
aldri virkelig «spirituell», hvis den ikke har 
vokal. Kan Shabaka Hutchings’ tenorsaksofon 
egentlig virkelig imitere menneskestemmen, 
som også er en sentral del av Shabaka And The 
Ancestors uttrykk? Det nye, dystopiske albumet 
We Are Sent Here By History følger samme spor 
– sonisk poesi i albumformat, i følge Hutchings. 
Musikerne som backer ham, består blant annet 
av musikere fra det kryss-subkulturelle Johan-
nesburg-kollektivet som med bakgrunn i byens 

jazz, impro, afrofunk og eksperimentelle electro-
scener produserte albumet SPAZA – et av de 
sterkeste jazzalbumene fra i fjor. Lærdommen 
må bli at musikk er språk – uansett om den 
blir sunget, trommet, eller programmert, og det 
som virkelig gjør Shabaka And The Ancestors 
og Spaza annerledes er musikernes evner til å 
bruke stemmen som et integrert instrument. 

Samthing Soweto
Isphithiphithi
INDIE/PLATOON
I 2019 kunne man høre amapiano over hele 
Sør-Afrika: fra township-blastere i Durban, 
shabeens i Soweto, for ikke å snakke om 
bakgårdsklubber i Cape Town. Amapiano er 
kulminasjonen av sterke sørafrikanske tra-
disjoner for kwaito, deep house og landets 
verdenskjente jazzscene. I likhet med gqom 
fra Durban og singeli fra Dar-es-Salaam spredte 
musikken seg først via WhatsApp-grupper, og 
tok senere over radiobølgene og algoritmene 
til strømmetjenestene. Også den Ladysmith 
Black Mambazo-inspirerte a-cappella-sangeren 
Samthing Soweto hoppet på bølgen og skapte 
med det en av fjorårets mest populære sørafri-
kanske album, Isphithiphithi. 

På albumet hører vi flere samproduksjoner 
med Kabza De Small og DJ Maphorisa, kjent 
fra hits av Drake, Wizkid og Kwesta. Men det 
er feelgood-svisken «Happy Birthday» som 
står igjen som kanskje den fineste sangen, litt 
i stil med Talking Heads’ «This Must Be The 
Place». Den vil publiseres på Facebook-veggen 
på bursdagen til kjære venner i uoverskuelig 
fremtid. Uansett om amapiano er en døgnflue, 
eller blir et verdensomspennende fenomen er 
Sør-Afrika stedet, og Samthing Soweto har 
kommet for å bli i vår hukommelse.

Nardeydey
Nardeydey
LUCKY NUMBER MUSIC
Det er et snodig sjangerbrygg Shirley Tetteh  
under navnet Nardeydey koker opp på under 
15 minutter. Hun er kjent fra Nérija og Maisha 
med Nubya Garcia samt SEED Ensemble, men 
fremstår her som noe av et pop-enigma – det 
finnes noen popkulturelle gåter å løse her. 
Musikken lyder familiær, men det er likevel 

ikke lett å sortere opphavet. Det som først 
identifiseres i «Speedial» som en britisk post-
punk-groove kan egentlig like gjerne være 
en hardcore Minutemen-bassgang, det hele 
toppet med Laetitia Sadier-lignende vokal-
harmonier. Likedan er «Slippin» like mye 
Prince som Joni Mitchell, like mye afrobeat 
som afrobeats – uttrykk som i varierende grad 
har åpenbare forbindelser, men som likevel 
fører oss inn i forvirring. Avsluttende «Freef-
alling» åpner opp for solskinn fra electropop, 
kirkeklokker og en liten gitarsolo, det er som 
om linjekartet over Londons jazz-undergrunn 
må tegnes på nytt. 

Levitation Orchestra
Inexpressible Infinity
ASTIGMATIC
Kollektiv utfoldelse og improvisasjon i jazzen 
er grunnleggende for sjangerens eksistens, 
men nå for tiden virker det som de store 
bandkollektivene er i ferd med å vokse tilbake 
til dinosaur-størrelse (se for eksempel også 
albumaktuelle Andreas Røysum Ensemble). 
Axel Kaner-Lidstrom var gnisten som tente 
bandet, som teller 13 komponist-musikere med 
bakgrunn fra Cykada og Maisha. Den søkende 
musikken lyder et sted mellom polsk harpe-folk 
og Strata-East. 

Tino Contreras
Musica Infinita
ARC
Enda en Gilles Peterson-label? Radio-personlig-
heten og cratediggerens plateselskaper Talkin’ 
Loud og Brownswood har vært avgjørende 
for to bølger med nye former for jazz i Stor-
britannia, med 20 års mellomrom, og i 1987, 
ga labelen Acid Jazz like greit navn til en ny 
sjanger. Reissue-labeler er i det store forbeholdt 
kuriositeter, og nyutgivelsen av meksikanske 
Tino Contreras Musica Infinita på Arc Records er 
ikke direkte banebrytende på den fronten. Like-
vel: hvis Peterson hadde spilt den kosmiske latin 
jazz-EP’ens førstespor «Sinfonia Del Quinta Sol» 
fra 1978 i på en klubb i London i 1987, kunne 
den sendt acid jazz-sjangeren inn i uventet episk 
opera-territorium. 

Plater

On The Other Side Of Time Endre Dalen 

Kim Myhr/Australian Art Orchestra: Vesper 
CD

Jo David Meyer Lysne  & Mats Eilertsen: 
Kroksjø 
LP

Erlend Apneseth: Fragmentarium 
CD/LP

Christian Wallumrød Ensemble: Many 
CD/LP

Stein Urheim: Downhill Uplift 
CD/LP

HUBRO 10 years!

New Records!

www.hubromusic.com
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begeistrende beat som følgesvenn. Det er 
strålende enkeltprestasjoner og kollektiv 
tenkning her, med fremragende yngre 
musikere som Henriette Eilertsen, Henrik 
Lødøen, Tina Olsen og Lyder Øvreås Røed i 
den 16 mann sterke troppen. Innspillingen 
har fått ytterligere form i etterarbeidet, der 
Rotevatn har slått seg løs og brukts studio-
ets muligheter som et instrument i seg selv.
Audun Vinger

Stein Urheim
Downhill Uplift
HUBRO

Gitaristen og multiinstrumentalistens solo-
debut Three Sets Of Music fra 2009 kan 
være et fint innblikk i det som har inspirert 
hans mangslungne og distinkte musikalske 
uttrykk. På dette trippelalbumet tolket han 
låter av blant andre Thelonious Monk og 
Mose Allison, bluesmestere som Mississippi 
John Hurt, den italienske komponisten Nino 
Rota, som nok er mest kjent for sin film-
musikk, samt den spøkefulle visesangeren 
Loudon Wainwright II og latino-rockerne 
Los Lobos.

Vidsynt, filmatisk og jazzinfluert 
blues-vise-rock. Eller noe sånt. I tillegg 
har han arbeidet med blant annet friere 
improvisasjon og norsk folkemusikk, og 
på sitt nye album, Downhill Uplift, har det 
også sneket seg inn spor av rock med mer 
enn et snev av behagelig California-bris. 
Alt dette er likevel elementer som Urheim 
med musikalsk kløkt og ikke minst behendig 
gitarspill, i tillegg til alt det andre han har 
av leketøy, fletter sammen til musikk som er 
eiendommelig i uttrykket som det er lett å 
like.  

Her, som på 2017-utgivelsen og 
konseptalbumet Utopian Tales, bidrar 
Ole Morten Vågan på kontrabass og 
Kåre Opheim også på denne gang. 
Vågans spenstige og dansende basspill 
og Opheims lettbeinte men tilbakelente 
tromming er særdeles komplementære 
ingredienser til Urheims musikk på dette 
albumet, og til å utfylle denne kvartetten 
er den allestedsværende trommeslageren 
Hans Hulbækmo, som også bidrar med 
øvrig perkusjon i tillegg til fløyte og, ikke 
minst, meget uttrykksfullt vibrafonspill.

Etter det eteriske tittelsporet som åpner 
albumet, der Urheims skimrende gitartoner 
lyser rundt flyktig bass og trommer, setter 
den nevnte vibrafonen særlig tydelig preg 
på albumets andre låt, «Brave New World 
Revisited Again». Her spiller Hulbækmo en 
slags kontramelodi til Urheims innledende, 
slidegitar-tema, over slentrende trom-
mespill og Vågans mykt glidende bass. En 
atmosfærisk låt, klangsterk på en måte 
som gir den et slags drømmeaktig og sam-

tidig space-rockliknende tilsnitt, mens den 
makelige, dansende fremdriften og dens 
meditative tilsnitt hinter mot spirituell jazz.

Her, samt på americana-flørtende 
«Amalfitano», «Free To Go» og Alan 
Wilsons (Canned Heat-gitarist og -vokalist) 
«Poor Moon», bidrar Urheim også med 
vokal, på de egenskrevne låtene med smått 
gåtefulle tekster. Nevnte «Free To Go» er for 
øvrig et flott stykke svevende drømmejazz, 
der låtens struktur gradvis løses opp, der 
Urheim tidvis minner om salige Sonny 
Sharrock med sine søkende linjer over 
Opheim og Hulbækmos flakkende trommer 
og den virrende bassen, hver for seg som 
små sildrende bekker som til avslutningsvis 
samles til en forsonende å.
Chris Monsen

 

Wako
Wako IV
ØRA FONOGRAM

Når Wako slipper sitt fjerde album, velger 
de å gape høyt. Bandet hadde et uttalt 
ønske om å være særdeles modige og 
utforskende på denne plata, og det kan 
jeg avsløre av de har lyktes med. Martin 
Myhre Olsen, Kjetil André Mulelid, Bárður 
Reinert Poulsen og Simon Olderskog 
Albertsen har invitert med seg et helt korps 
med interessante gjester, og satt dørene 
på gap. Denne åpenheten i tilnærming har 
ført Wako til nye steder og tilført musikken 
en friskhet som smitter. Jeg tror de kan ha 
funnet seg selv.

De 13 låtene på albumet har hver 
sin personlighet og væremåte, uten at 
helhetsinntrykket dermed spriker. Mulelid 
har skrevet fire, resten er signert Myhre 
Olsen. På åpningssporet «For Those We 
Love» har de med seg tre strykere. Det 
utvider virkeområdet og gir en inten-
sivert puls til musikken. Saksofonen 
blomstrer i disse omgivelsene, men det 
er felleskapet som står for selve løftet. Vi 
forbinder helst Wako med akustisk lyd. På 
denne plata spanderer de både trom-
mesamples, synthesizere og el-bass, og 

det kler det akustiske usedvanlig godt. 
Når det gjelder gjestene, lar det seg 

ikke gjøre å yte alle rettferdighet, men 
både Espen Reinertsen på saksofon, 
synth og effekter og Arve Henriksen på 
trompet, synth og sampling legger igjen 
dypt kreative avtrykk i hvert sitt spor. 
Så er det fiolinist Adrian Løseth Waade 
og vibrafonist Rob Waring som møtes 
i «Grown-up Life» og tar bolig i den. 

Musikken unndrar seg enkel katego-
risering, men Wako trekker en skinnende 
rød tråd gjennom stillagene. Både 
band og enkeltmedlemmer glimrer. 
Denne kombinasjonen av åpne luftveier 
og stram nerve skal ikke tas for gitt.                                                                                                                                            
Arild R. Andersen

Waldemar 4
The Buoy And The Sea
AMP MUSIC & RECORDS 

Du høyrer liksom at det er ein bassist som 
leiar Waldemar 4. Trygve Waldemar Fiske si 
nye plate er energisk klubbmusikk – akkurat 
slik bassistar likar det. The Buoy And The 
Sea opnar med ein fest i «Gary X» – i spor 
etter Atomic og Motif. Ikkje berre fordi 
Håvard Wiik er pianist, men det finst mykje 
parallellar i komposisjonar, form og energi. 
Samtidig ligg det mykje New York godt 
smurt utover plata.

Fiske og Nylander sparkar opp solis-
tane med sjølvsikkert framoverlent spel. Dei 
er kopla tett på kvarandre og responderer, 
kommenterer og gir motstand. Gi «Vol-
labakken» fire lytt der du fokuserer på eit 
instrument i gongen, så skal du sjå du har 
lært det du treng for i år.

Men Håvard Wiik er eit eige kapittel 
nok ein gong. Han manglar sidestykke i 
pianoverda, spør du meg. Gjennom fortan-
dedelane har han fleire nivå i linjeføringa, 
på kvart nivå ein særeigen, gjevande 
melodi. 

«Dolphiné» er ei ballade med hint av 
blue in green. Roligheten sin touch med 
flisa gir ei kjenslefull dybde til melodien. 
Basskoret til Fiske og ikkje minst formid-
lar Wiik sine hurtige fingrar stoisk ro. I 
påfølgande «Funambulistics» er det bass-
klarinetten til Roligheten som byr på eit av 
høgdepunkta på plata. Frustert, leande og 
energisk.

Det er heile vegen eit leikent, frilynt og 
inspirert spel over kvartetten. Men kompo-
sisjonane er viktige på denne plata. Det er 
ikkje låtar berre for å ha noko å spele på. 
Men dei framstår som sjølvstendige, sterke 
låtar uavhengig av spelet rundt. Det er 
faktisk sjeldan kost.

«Eventyrskogen» som avsluttar det heile 
er sentimental. Befriande sentimental.
Torkjell Hovland

JAZZ OUT OF NORWAY SINCE 1981

Gard Nilssen’s Supersonic Orchestra:
If You Listen Carefully The Music Is Yours   
CD/DOUBLE LP - OUT NOW ODINRECORDS.COM

“Visst sa jeg livgivende energi”
Chris Monsen, (Klassekampen 5,5/6*)

“Det er bare å bøye seg i støvet  
for Supersonic Orchestra, for  
dette låt er voldsomt bra”
Espen Løkeland-Stai (Dagsavisen)

“En vakker og rørende opplevelse.  
Groovy, ildfull og begeistrende musikk”
Audun Vinger (Dagens Næringsliv)

“Den utømmelige energien som bare 
tre trommiser, tre kontrabassister og ti 
blåsere kan genere, er heldigvis godt 
ivaretatt på opptaket fra konserten”
Ando Woltman (Morgenbladet)



Hver utgave av Jazznytt, inkludert annonsene,  
er tilgjengelig for abonnenter også i en digital  

utgave, som vil forbli i arkivene for alltid.  
Annonser er en del av jazzhistorien!



MATERIELLESPESIFIKASJONER
Materiell leveres som pdf-fil i 300dpi 
inkludert alle fonter og CMYK

Dobbeltside- og helsideannonser 
leveres med 3mm bleed

Tredjedels
B 57 x H 259

Pris
4200,- NOK

1/9 box
B 57 x H 84

Pris
1600,- NOK
per annonse

Halvside
B 182 x H 125

Pris
6900,- NOK

Tredjedels
B 182 x H 83

Pris
4200,- NOK

Kvartside
B 91 x H 125

Pris
3500,- NOK

B217 x H299

Helside (bakside/s2)
14 000,- NOK

Helside
12 000,- NOK

Dobbeltside
B 434 x H 299

Pris
18 000,- NOK

ANNONSE-SPESIFIKASJONER (FOR TRYKK)



BANNER AD
B 980 x H 200 pixels  & B 300 x H 250 pixels

Annonser må leveres i begge formater, 
både for web- og mobilversjon.

Banner leveres i GIF eller JPG format. Maks 
filstørrelse 240k.

PRIS
1 banner - 1 uke  =  750,-
1 banner - 1 måned  =  2500,-

Pakkeløsninger og skreddersydde avtaler 
kan arrangeres.

B 980 x H 200 pixels

B 300 x H 250 pixels

ANNONSE-SPESIFIKASJONER (FOR WEB)
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