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01. LaVelle White: “I’ve Never Found A Man To Love” ( ) 3’46”

02. Elmor James Jr.: "See See Rider" 03:10  (neu)
03. Louis Jordan + Johnny Otis + Shuggie Otis: "Let The Good Times Roll"  2'38" (neu)
04. Snooks Eaglin: “A Mother’s Love” ( ) 2’50”

05. The Emotions: “My Honey And Me” ( ) 3’37”

06. James Hunter: “Til Your Fool Comes Home” ( ) 2’29”

07. The Quantic Soul Orchestra: “Who Knows” ( ) 3’40”

08. Roy C.: Leaving On A Morning Train  3'42" (neu)
09. Cracked Ice: “Sweet Feeling” ( ) 3’21”

10. Rockie Charles: “Before I Find The Right Girl For Me” ( ) 2’37”

11. Sharon Jones and the Dap Kings: “100 Days, 100 Nights” ( ) 3’43”

Delta-Helden, Soulqueens und Rare-Groover

Selten gab es in der Musikhistorie einen Terminus, der so grotesk gedehnt wurde wie “Rhythm And Blues“ nebst seinem Kürzel R&B. Heute wird er auf den chic

konfektionierten Mainstream der Black Music angewandt, etwa auf die Songs von Soul-Superstars wie Beyoncé und Rihanna, ebenso auf die ganze Bandbreite der HipHop-Szene. Dabei ist der Begriff schon ein Opa: In den 1940ern tauchte er 

erstmals auf, als Sammelbenennung für den Boogie Woogie eines Albert Ammons, die schwülen Bigband-Sounds von Cab Calloway und den Jump Blues eines Louis Jordan, die bis dato allesamt unter der diskriminierenden Bezeichnung Race Music liefen. Der spätere Atlantic-Produzent Jerry Wexler soll ihn damals als Journalist geprägt haben. Vom Blues unterschied sich der frühe R&B also schon dadurch, dass er einen kommerziellen Hintergrund hatte, tanzbar sein sollte und die Songs kein Allgemeingut waren, sondern Neuschöpfungen. 
Dass R&B für den Rock’n’Roll der Weißen eine Blaupause par excellence war, machte Fats Domino in den 1950ern mit seinem berühmten Ausspruch deutlich: “What they call rock’n’roll is rhythm and blues and I’ve been playing it for 15 years in New Orleans.” Zugleich war Rhythm & Blues innerhalb der Black Music zusammen mit dem Gospel ein Vorläufer all jener Stile, die ab den frühen Sechzigern von Memphis und Atlanta über Chicago und New York bis Detroit und Philadelphia als Soul und Funk bezeichnet wurden. 
In den letzten Jahren hat sich R&B nun nicht nur als Oberbegriff für die hiphop-betonte Musik der Charts durchgesetzt. Es ist nun auch wieder eine blühende Retro-Szene entstanden, die von Küste zu Küste die „alten Werte“ mit funkigen Bläsern, dreckigen Vocals und analoger Aufnahmetechnik auferstehen lässt. 
Putumayo begibt sich auf die Spuren des klassischen R&B und legt dabei spannende Brückenschläge durch die Dekaden offen.    
Unsere Reise startet sehr soulig: LAVELLE WHITE begann ihre Karriere im 

texanischen Houston und wirkte schon früh als Kollaborateuse von großen Stimmen zwischen Blues und R&B, unter anderem für Bobby „Blue“ Bland, Big Mama Thornton und Albert Collins. Solo-Einspielungen startete sie 1959 auf dem legendären Duke-Label, das in Houston seinen Stammsitz hatte und als Verlag, der ausschließlich Schwarzen gehörte, so etwas wie ein kleines südliches Gegenstück zu Motown bildete. In den 1970ern wechselte White nach Chicago, wo sie eine Dekade lang im populären Club Kingston Mines zu den regelmäßigen Bühnengästen zählte. Nach der Rückkehr nach Texas setzte sie ihre Laufbahn in Austin fort, jetzt schon als Elder Stateswoman und mit einem bluesigeren Touch. In ihre reife Altstimme gibt sie mit „I’ve Never Found A Man To Love“ Einblicke, eine Nummer, die gleichermaßen zum Repertoire von Ester Philips und Al Green gehörte.
Der Apfel fällt nicht weit vom Stamm: ELMORE JAMES JR. ist der Sohn einer Blues-Insitution, nicht umsonst wurde sein Vater der „König der Slidegitarre“ genannt und beeinflusste Jimi Hendrix, Eric Clapton und die Grateful Dead. Kurios genug, dass Elmore Jr., der eigentlich Earnest heißt, seinen Vater nur en passant kennenlernte, als dieser eines Tages in seinem Heimatort Richmond, Virginia vorbeikam. Trotzdem hat die kurze Begegnung einen prägenden musikalischen Einfluss hinterlassen. Bereits in den späten 1950ern hatte sich Earnest einen Namen in der lokalen Bluesszene gemacht. 1965 ging es – wie bei so vielen Kollegen aus dem Süden – ab nach Chicago, wo er Willie Dixon traf. Dass es bis 2008 dauerte, bis der Junior eine erste Scheibe einspielte, mag man kaum glauben. Sie heißt signifikanterweise Daddy Gave Me The Blues und beinhaltet eine knackige Neufassung von „See See Rider“ (erstmals von „Ma“ Rainey 1924 aufgenommen!) samt druckvollen Gitarrenlinien.

Der 1975 verstorbene LOUIS JORDAN war eine der emblematischen Figuren der US-Musikgeschichte, sowohl für den Jazz als auch für Rhythm & Blues und sogar für den Rock'n'Roll. Jordans Teamworks reichten vom Crooner Bing Crosby bis hin zu den Jazzgiganten Louis Armstrong und Ella Fitzgerald. Tragischerweise sank sein Stern, als sich der Rock'n'Roll mit Elvis und den Stones zu einem weißen Genre entwickelte. Dennoch hat er in den frühen 1970ern nochmals einen „moment of glory“ gehabt: Niemand geringerer als JOHNNY OTIS, bekannt als „The Godfather of Rhythm & Blues“ lud ihn da nach L.A. ein, um einige seiner großen Hits nochmals einzuspielen, Otis' Sohn SHUGGIE war in der Studioband ebenfalls mit von der Partie. Die Sessions resultierten in dem Klassiker gewordenen Release Great Rhythm & Blues Oldies Vol. 1, wir hören 
hieraus nochmals das fantastisch swingende „Let The Good Times Roll“.
Nun ziehen wir den Hut vor einem kürzlich Dahingeschiedenen: Gitarrist und Sänger SNOOKS EAGLIN zählte zur cream of the crop in seiner Heimat New Orleans, wo er eine beispiellose R&B-Karriere über Jahrzehnte hingelegt hatte. Mit 14 frontete er bereits seine erste Band, die Flamingos, in der eine andere Crescent City-Größe, der omnipräsente Allen Toussaint, an seiner Seite agierte. Eaglin wurde des öfteren liebe- und respektvoll als „human jukebox“ bezeichnet, da er mühelos und unberechenbar aus einem halben Jahrhundert R & B-, Rock’n’Roll-, Jazz-, Pop- und Country-Standards zitieren konnte, zur Über-raschung seiner Mitmusiker, die ihm dann irgendwie folgen mussten. Zu seinen Glanznummern gehörten Covers von Eddie Bo, Fats Domino und Earl King, allesamt Kollegen aus New Orleans, letzterer ist auch für „A Mother’s Love” verantwortlich.

Jeder Discobegeisterte hat noch ihren Hit “Best Of My Love” aus dem Jahre 1977 im Ohr. THE EMOTIONS, drei Schwestern aus Chicago, gingen aus einer Gospelgruppe der Familie Hutchinson hervor, die auch mal für Mahalia Jackson den Background sang. Auf weltlichem Parkett reüssierten sie erstmals, als sie 1969 im Chicagoer Regal Theater auftraten und dort von Stax Records entdeckt wurden. Beim Southern Soul-Label agierten sie fortan an der Seite von Stars wie dem letztjährig verstorbenen Isaac Hayes, der für sie auch den ein oder anderen Titel produzierte. Auch „My Honey And Me“ stammt aus dieser fruchtbaren Stax-Periode. In den Siebzigern etablierten die drei Damen eine Partnerschaft mit Maurice White von Earth, Wind & Fire, der für ihre kommerziell größten Erfolge verantwortlich zeichnete. Ihr künstlerisches Leben haben die Hutchinson Sisters in den Neunzigern als Musical mit dem schönen Titel Bigger Than Bubblegum inszeniert. 
Der Enthusiasmus für Rhythm & Blues hat in England eine lange Geschichte: 

Die Stones waren von der US-Mode in den Sechzigern genauso infiziert wie die Beatles, und sie bildeten nur die Spitze des Eisberges all jener „British Invasion“-Gruppen, die ihre Karriere mit Rhythm & Blues-Covers begannen. Heute feiert die Vorliebe der Briten für das US-Genre fröhliche Urständ’: Wer sich die Musik von JAMES HUNTER anhört, würde Aufnahmen vermuten, die ein glattes halbes 

Jahrhundert zurückliegen. Doch der Gitarrist, Vokalist und Songwriter aus Wales 

erlebt ganz aktuell seinen künstlerischen Zenith. Jahrelang war er durch die Clubs von Soho getingelt, kein geringerer als Van Morrison zählte zu seinen größten Fans. Der Durchbruch kam mit dem Debütalbum Believe What I Say, für das „Van The Man“ gerne ein paar Takte beisteuerte. Für das zweite Album The Hard Way ließ sich dann die New Orleans-Ikone Allen Toussaint auf eine Zusammenarbeit ein. Die berühmten Anhänger von Hunter irren nicht: Selten hat man einen Mann von der Insel vernommen, der sich derart herzblutend und rau mit Stimme und Saiteneinsatz in das Originalfeeling des Rhythm & Blues reingekniet hat – eindrücklich zu vernehmen in „Til Your Fool Comes Home“ aus seiner neuen Scheibe.

Wie ihr Landsmann James Hunter frönen auch die Musiker des QUANTIC SOUL 

ORCHESTRA um den soulverrückten Multi-Instrumentalisten Will Holland der Musik vergangener Rhythm & Blues-Dekaden. Allerdings würzen sie ihre Retro-Ästhetik mit einem aktuellen Rare Groove-Flair und einem weiten Genre-Spektrum. In „Who Knows“ blitzen neben der Grundstimmung eines Blues-Shuffles auch Reggae und Latin Jazz auf – damit verweist das Orchester auf die schon lange existierende, aber eher im Verborgenen wirkende Liaison von Rhythm & Blues mit afro-karibischen Elementen, die mit dem Piano-Giganten Jellyroll Morton schon während der frühen Jazzjahre begann und sich beim Rumba-Blues eines Professor Longhair fortsetzte. Ein Meisterstreich aus dem Pult von Holland, der den Namen seiner Band wohlbedacht wählte: Geht es in der Quantenphysik doch darum, dass der Aufenthaltsort eines unteilbaren Teilchens nicht eindeutig definiert werden kann. Wir sehen darin ein Sinnbild für die eklektische, stilistisch nicht klar zu definierende Natur seiner Produktion.
Eine fantastische, sonnige, streicherverwöhnte Hommage ans Bahnfahren aus dem Jahre 1999: „Leaving On The Morning Train“ ist zweifelsohne eine der Großtaten von Roy Charles Hammond, besser bekannt als ROY C. Der Mann aus Newington, Georgia kam im zarten Alter von 17 zur Vokalgruppe The Genies, bevor er sich selbständig machte. Einen ersten Hit hatte er mit „Shotgun Wedding“ im Jahre 1965, und seine Karriere hält bis heute an: Hammond lebt jetzt in Südkalifornien und hat sein eigenes Label Three Gems. Demnächst wird gar ein Dokumentarstreifen über ihn fertiggestellt: Roy C Forever.
Hinter CRACKED ICE verbergen sich eine ganze Ansammlung der heraus-ragendsten Studio- und TV-Musiker New Yorks. Ihre Credit List grenzt ans Unermessliche: In den Diensten von James Brown, Wilson Pickett, Hall & Oates, Sam Moore und Solomon Burke standen diese Recken, ganz zu schweigen von ihren Session-Kapazitäten auf dem Rock-Terrain. Im Zentrum des Bandkollektivs steht der Saxophonist Crispin Cloes, der im vorliegenden Track namens „Sweet Feeling“ dem Gitarristen John Putnam Platz für ein inspiriertes Solo einräumt. Das Stück geht auf die First Lady des Southern Soul, Candi Staton zurück, deren kratziges Timbre hier von der Sängerin Susan Didrichsen würdig widergespiegelt wird. 

Zurück nach New Orleans: Auch ROCKIE CHARLES’ Erstjob war nicht die Musik. 

Als Schleppbootkapitän auf dem Mississippi verdingte sich der Gitarrist, Sänger und Songwriter, während er jahrzehntelang in obskuren Clubs spielte und Leute wie Earl King begleitete. Charles hatte jedoch auch seine eigene Band, The Gauges und ab 1967 veröffentlichte er Soloplatten. In den Sechzigern wechselte der singende Schiffer nach Nashville, wo er an der Seite von O.V. Wright und Percy Sledge die R&B-Szene aufrollte. Zurück in der louisianischen Heimat gründete er das Label Soulgate und machte sich an die Einspielung einiger seiner Klassiker, unter ihnen „The President Of Soul“ – fortan auch sein Spitzname. Auch in den Neunzigern splittete der Mann seine Aktivitäten zwischen Wasser und Land, tat sich vor allem mit dem exquisiten Album Born For You hervor, aus dem die gemächliche Nummer “Before I Find The Right Girl For Me” stammt.

In der Retro-Funk-Szene der vergangenen Jahre hat keine andere Dame für soviel Wirbel gesorgt wie SHARON JONES. Sie wurde in Georgia geboren, sang zunächst in der Kirche, zog mit ihrer Familie dann nach Brooklyn und konnte ihre Southern Soul-Roots nur noch während der Sommeraufenthalte im Süden pflegen. In NY trat sie allerdings schon als Teenagerin in Clubs auf, ihre Brötchen verdiente sie parallel als Sicherheitsbeamtin. Bergauf mit ihrer Karriere ging es aber tatsächlich erst in ihren Vierzigern, als sie 1996 zur Backgroundsängerin der Soul-Größe Lee Fields berufen wurde. Ende des Jahrhunderts brach sie dann zu einer Tour nach England auf, wo britische Retro-Enthusiasten sie zur „Queen Of Funk“ krönten. Im neuen Millenium hat sie nun bereits drei prächtig krachende und rootsige Alben mit starkem Funk-Einschlag eingespielt. Ihre Hausband sind dabei die DAP KINGS, einst auch in Diensten von Amy Whinehouse. „100 Days, 100 Nights“ stammt von ihrem dritten Release.
Auf einer grandiosen Tour durch New Orleans, Texas, Chicago, Memphis, New York und England offenbart sich der Rhythm & Blues über die Jahrzehnte als spannendes Bindeglied zwischen Southern Soul, Retro-Funk, Blues und Rock’n’Roll.
