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Dove le parole finiscono, inizia la musica. (Heinrich Heine)

L’opera di Beethoven
comprende solo una
piccola collezione di
opere per violoncello
e pianoforte, ma che il
compositore fosse un
ottimo scrittore di
questa combinazione
di strumenti è evi-
dente dal fatto che

Jean Louis Duport, uno dei violoncellisti alla corte di Fe-
derico II e uno dei più venerati musicisti del suo tempo,
includa molte delle tecniche presenti nelle sonate Op.5
nel suo manuale didattico per il violoncello. Le due opere
contengono ciascuna solo due movimenti, e l’assenza di
un movimento lento si deve probabilmente alla volontà
di evitare un problema di squilibrio dinamico tra gli stru-
menti (che sarebbe stato accentuato nei passaggi di ada-

gio), così come nelle sonate dell’Op.68, composte nel
1807. Solo con la seconda sonata Op.102 il compositore
finalmente sostituisce l’introduzione lenta, come nella
N.1 e in tutte le opere di cui sopra, con un movimento
lento a scala completa, quello che precede il massiccio fi-
nale fugato, che caratterizza la gran parte delle opere del
tardo periodo di Beethoven. Caratteristiche sono poi le
tre deliziose serie di variazioni per violoncello e piano-
forte, ognuna modellata su un’aria diversa dal Judas Mac-
cabeus di Handel e da Die Zauberflöte di Mozart, e in
ciascuna (proprio come le sonate) il pianoforte viene col-
locato sullo stesso piano del violoncello. Queste opere
sono una straordinaria aggiunta a una collezione che
segna il ritorno della violoncellista israelo-olandese Ti-
mora Rosler e della pianista ungherese Klára Wurtz. Re-
gistrato presso la sala congressi del Parco Naturalistico
di Onara a Padova, questo set contiene un booklet con
note sulla musica e dettagliate biografie degli artisti.

Beethoven: Sonate Per Violoncello N. 1-5 (Complete) E Variazioni
Timora Rosler (violoncello), Klára Würtz (pianoforte)
2 CD Brilliant Classics 94624

Questo cofanetto contiene la prima collezione in assoluto
di registrazioni di performance live del leggendario pia-
nista alla Carnegie Hall, tra il 1943 e il 1978. La prima
parte della raccolta è composta da recital, con tre perfor-
mance inedite tratte dalla collezione privata dello stesso
Horowitz e quattro inediti provenienti dagli archivi Sony,
tra cui la Rapsodia di Brahms in mi bemolle maggiore op.
119 n. 4 e il Piccolo Pastore di Debussy. I recital coprono
quasi tutta la sua carriera alla RCA e Columbia, senza di-
menticare alcune performance leggendarie: sono inclusi,
infatti, il concerto storico del 25 aprile 1943 con Toscanini,
il recital del 1953 che celebrava il XXV anniversario del
suo debutto discografico americano e il “Concerto del Se-
colo” del 1976, che segnava l’ottantacinquesimo anno di
attività della Carnegie Hall. La seconda parte del cofa-
netto racconta la storia di Horowitz alla Carnegie Hall at-
traverso la “Collezione Privata” di recital, a partire dal
1945, quando Horowitz dà mandato alla Carnegie Hall

Recording Company di
registrare tutti i suoi re-
cital presso la sede. In-
fine, Vladimir Horowitz
Live At Carnegie Hall
include un DVD con la
prima assoluta del fa-
moso concerto televi-
sivo “ Horowitz in
televisione”. Il concerto non è stato più visto dopo la sua
ultima messa in onda sulla CBS nel 1968. L’elegante sca-
tola, una replica in scala della Carnegie Hall, comprende
un libro con copertina rigida di 180 pagine con note det-
tagliate della pluriennale attività di Vladimir Horowitz e
il suo rapporto speciale con la Carnegie Hall, una storia
della prestigiosa sala, le brochure dei concerti e una in-
troduzione alle registrazioni inedite della collezione pri-
vata di Horowitz.

Vladimir Horowitz Live At Carnegie Hall
42 cd Sony DDD 548417

Alla fine del 1940, i pionieri tecnici di registrazione della
Decca perfezionarono una nuova serie di tecnologie mi-
crofoniche che, per la prima volta, permettevano la per-
fetta udibilità dell’intera gamma di frequenze, coniando
il termine full frequency range recording. 
Fu una grande rivoluzione nella qualità del suono, che
segnò di fatto l’inizio dell’era dell’alta fedeltà. Perfezio-
nato con la nascita dello stereo a metà degli anni ‘50, il
Full Frequency Stereophonic Sound della Decca divenne un
marchio mondiale di eccellenza sonora e il principio del
periodo d’oro della musica classica registrata. 

The Analogue Years
presenta una panora-
mica di 50 album in
53 CD, con copertine
originali delle celebri
registrazioni interna-
zionali nate dalla casa
discografica londi-
nese in epoca pre-di-
gitale.

Decca Sound Vol. 2 - The Analogue Years
54 LP analogici Decca 4785437 in edizione limitata



Primo album concerto
di Lang Lang con l’eti-
chetta Sony, che unisce
il mondo delle grandi
star internazionali
della musica: Lang
Lang, Sir Simon Rattle
e la Berlin Philharmo-

nic Orchestra. L’uscita di questa attesissima registrazione è
sicuramente uno degli eventi musicali più importanti di
quest’anno: registrato presso la Philharmonie di Berlino,
l’album presenta due pietre miliari della letteratura piani-
stica del XX secolo: il Concerto per pianoforte N. 3 di Pro-
kofiev, e il Concerto N. 2 di Bartók, probabilmente il pezzo
più tecnicamente impegnativo mai scritto per pianoforte e
orchestra, il tutto ben confezionato in un cofanetto deluxe
che include un DVD, prodotto dalla premiata ditta BFMI (
Bernhard Fleischer Moving Images) e diretto da Christian
Berger. Questo docufilm offre una panoramica esclusiva nei
processi che normalmente rimangono nascosti ai più: la
preparazione dei musicisti, le registrazioni presso la Phil-
harmonie di Berlino e l’impegno profuso dai tecnici per ot-
tenere sempre il miglior suono possibile, così come la fase
di post-produzione.
Sir Simon Rattle non ha mai smentito le voci secondo le

quali sarà lui al comando della London Symphony Orche-
stra, quando Valery Gergiev si dimetterà nel 2017, lasciando
la Filarmonica di Berlino prima del previsto: egli, infatti,
giunse a Berlino nel 1999 e sarebbe dovuto rimanere fino al
2018 (gli anni passano velocemente nel mondo inebriante
dell’haute conduire…). Così ogni sua ottimistica aspettativa
assume ora un nuovo significato, poiché il suo ritorno in
Gran Bretagna - dove si è fatto le ossa con la Bournemouth
Symphony Orchestra e la Liverpool Philharmonic e ha tra-
sformato la City of Birmingham Symphony Orchestra - sarà
un bene non solo per la London Symphony Orchestra, ma
per la musica in generale. Rattle è una di quelle rare figure
artistiche che fa notizia, e con i Berliner Philarmoniker rea-
lizza quel tipo di performance esplosiva che caratterizza il
suo stile, in sinergia con Lang Lang che cattura l’orecchio
con la sua lettura appariscente del Concerto per pianoforte
N. 3 di Prokofiev, presente nel suo repertorio fin dall’ado-
lescenza. Il ritmo vivace e fragoroso imposto da Rattle e
Lang Lang si sovrappone all’iniziale circospetta prudenza
del Concerto per pianoforte N. 2 di Bartok. I due concerti si
rivolgono a un pubblico più giovane e più vasto, ed è con
questa onorevole mission in mente che vengono messi a di-
sposizione sia il CD che il DVD con le immagini delle prove
di Prokofiev. Difficile resistere all’energia, al brio e alla spet-
tacolarità offerti da questo imperdibile album.
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Lang Lang, Sir Simon Rattle: Prokofiev 3 & Bartók 2
Bartók: Piano Concerto No. 2, BB 101, Sz. 95
Prokofiev: Piano Concerto No. 3 in C major, Op. 26
Lang Lang (pianoforte) Berlin Philharmonic Orchestra, Sir Simon Rattle
CD + DVD Sony 88883732262

Claudio Abbado è uno dei conduttori più enigmatici an-
cora in attività: una specie di manager il cui furor giovanile
sembra essere stato sostituito dalla pura pignoleria. Fortu-
natamente anche Rossini era ossessivo tanto quanto Ab-
bado (arrivò al punto di dettare la distanza esatta che
doveva intercorrere tra i musicisti e i loro leggii!); entrambi
prodigano un’attenzione quasi maniacale verso i dettagli
del fraseggio, del ritmo e delle dinamiche. Se le Opere di
Rossini sono tornate a fare la parte del leone nei programmi
dei più grandi teatri lirici del mondo, si deve anche (certo
non solo!) alla dedizione di Abbado nei confronti del
grande compositore di Pesaro. Dedizione messa a frutto
con numerose incisioni, con le più grandi orchestre e i più
grandi cantanti, incisioni diventate giustamente leggenda-
rie e qui raccolte in questo cofanetto. La Cenerentola, Il Bar-
biere di Siviglia (il primo inciso da Abbado), L’Italiana in
Algeri, Il Viaggio a Reims: ognuna di queste opere, qui con-
tenute, è un riferimento assoluto secondo i più grandi cri-
tici musicali del mondo, e a ragione: Abbado è
irraggiungibile (anche) in Rossini. Si tratta di quattro regi-
strazioni eccezionali, ottimamente cantate e ben registrate,
che si chiudono con un bonus disc di Ouverture, registrato
con la Chamber Orchestra of Europe, che costituisce una
pietra angolare di tutte le registrazioni di Rossini. Queste le
opere, in breve: Il Barbiere di Siviglia (Prey, Berganza, Alva,
Dara); Hermann Prey è un Figaro caldo e amabile, e Teresa

Berganza un’acclamata
Rosina. Un cast di sup-
porto forte e la London
Symphony in forma ec-
cellente fanno di questa
performance una gioia
dall’inizio alla fine.
La Cenerentola (Berganza,
Guglielmi, Zannini, Alva,
Capecchi); Abbado ha
merito di aver svelato al mondo quale grande opera è que-
sta, che alcuni intenditori sostengono essere addirittura mi-
gliore del Barbiere. La Berganza è straordinaria nel suo
ruolo, e non fa rimpiangere la superlativa Frederica von
Stade.
L’italiana in Algeri (Baltsa, Raimondi, Dara, Lopardo, Pace,
Gonda, Corbelli); Agnes Baltsa non ha mai fatto una regi-
strazione migliore. Sebbene il confronto con l’incompara-
bile Marilyn Horne fosse difficile, la Baltsa riesce a fare suo
il ruolo, rappresentando il calore e la sensualità di Isabella
in maniera totalmente convincente.
Il viaggio a Reims (Ricciarelli, Valentini Terrani, Cuberli, Ga-
sdia, Araiza, Gimenez, Nucci, Raimondi, Ramey, Dara); la
grande scoperta di Rossini dei tempi moderni. Abbado
mise insieme un cast all-starper questa prima registrazione,
un pezzo che non può mancare nella vostra collezione.

Rossini: Il barbiere di Siviglia; La Cenerentola; L’Italiana in Algeri; Il viaggio a Reims
Claudio Abbado
9 CD Deutsche Grammophon



The Band “Live at the Academy
of Music 1971/The Rock of Ages
Concerts” 4CD+DVD Capitol Re-
cords

L’importanza dell’album d’esordio
di The Band, Music from Big
Pink, è paragonabile al primo
disco dei Velvet Underground. Se
Lou Reed e John Cale hanno in-
ventato il rock per adulti, Robbie
Robertson, Richard Manuel, Rick
Danko, Levon Helm, Garth Hud-
son hanno praticamente inventato

il genere Americana. Musica suo-
nata da adulti, anche questa, ma
molto diversi da quelli che fre-
quentavano la Factory di Warhol:
uomini barbuti e baffuti che vesti-
vano come quaccheri, suonando
canzoni ruvide e senza lustrini che
sapevano essere profonde – come
la straordinaria The Weight – e no-
stalgiche come l’inno “sudista”
The Night They Drove the Dixie
Down. In Italia sono ricordati per
lo più come il gruppo prediletto di
Bob Dylan e, anche se è limitativo,

dovrebbe bastare per far scattare
l’allarme rosso in ogni appassio-
nato di musica che si rispetti. Ma
The Band è stata molto di più, e
Martin Scorsese ci ha anche girato
un film-concerto da par suo, The
Last Waltz. “L’Ultimo Valzer” è il
live della Band più spettacolare,
con un parterre di ospiti da far ve-
nire l’acquolina in bocca a Prahlad
Jani, lo yogi indiano che sostiene di
aver vissuto per 70 anni senza
mangiare e bere: Joni Mitchell, Neil
Young, Bob Dylan, Van Morrison,
The Staples, Dr. John, Eric Clapton,
Muddy Waters… I concerti all’Aca-
demy di New York sono però lo
stato dell’arte della band, ne col-
gono l’essenza, e notoriamente
Rock of Ages, registrato nelle
quattro serate che vanno dal 27 al
31 dicembre 1971, è fra i grandi ti-
toli live della storia del rock. Rob-
bie Robertson ha voluto a tutti i
costi che venisse pubblicato questo
cofanetto che ne è il naturale am-
pliamento, riproponendo il mate-
riale già edito ed integrandolo con
l’intero concerto di Capodanno,
con Bob Dylan e i fiati di Allen
Toussaint, maestro del suono di
New Orleans. Ci stancheremo mai
di ascoltare I Shall Be Released?

I vecchi nastri sono stati rivisitati da
Bob Clearmountain, per precisa scelta
di Robbie Robertson, e il mastering è
stato effettuato negli studi di Bernie
Grundman. C’è anche un DVD audio
per chi ama il multicanale. Si è fatto
tutto il possibile per arrivare a un
buon risultato sonoro, ma non aspet-
tatevi miracoli. DISCRETO

IL DISCO DEL MESE
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IL COFANETTO DI NATALE
È dicembre, la rubrica “Il disco del mese” per l’occasione diventa “Il cofanetto di Natale”. La Festa delle
Feste in tempi di crisi non assomiglia a quella di soli pochi anni fa, ma regalare o regalarsi musica ri-
mane comunque una buona azione. Vi proponiamo pertanto dei cofanetti che sono due gioielli della mu-
sica bianca (The Band) e nera (Sly and The Family Stone), caratterizzati anche da un notevole rapporto
qualità/prezzo, se consideriamo il numero dei dischi e i bei volumi fotografici che li accompagnano. Se
si vuole risparmiare, comunque, quello della Band è disponibile anche in versione doppio cd per una quin-
dicina di euro, e continua a dispensare grande musica e grande cultura.



Sly and the Family Stone “Higher!”,
4cd Epic/Legacy 88697536657

Non ci sono dubbi: fra i grandi della
musica Sly Stone è il più sottovalu-
tato. Eppure fra la fine degli Anni
Sessanta ed i primi Anni Settanta era
un dominatore della scena mon-
diale, vendeva milioni di dischi e
conquistava il Festival di Woodstock
con inni come Higher e Dance to
the Music, imponendosi anche
come immagine con il suo gruppo
interrazziale, mescolando musica
nera e rock psichedelico con tale
successo che anche la Motown cercò
di adeguarsi, trasformando il pop-
soul dei Temptations in una musica
molto più selvaggia. Si potrebbe
anche sostenere che è stato Sly ad in-
ventare il funk, ma qui ci fermiamo:
è un titolo che deve condividere con
James Brown e George Clinton, dif-
ficile stabilire chi abbia tagliato il
traguardo per primo. E poi non è
una corsa! Se amate i Blues Brothers,
sappiate comunque che la celebre
introduzione fiatistica che annun-
ciava l’arrivo di Jake e Elwood sul
palco è ancora musica di Sly, I Can’t

Turn You Loose. Purtroppo il No-
stro è entrato in una terribile spirale
di eccessi, uscendone peggio di
molti altri artisti, distruggendo la
sua carriera. Un paio di anni fa si
diffuse la notizia che Sly Stone era
diventato un senza-tetto, peraltro
smentita. Meglio non approfondire.
Da approfondire c’è la sua musica,
che in questo cofanetto è proposta in
porzioni - 77 tracce, di cui 17 inedite
- da grande abbuffata, partendo dal-
l’epoca pre-Family e dando spazio
anche alla strepitosa esibizione al-
l’Isola di Wight. Sly Stone ha co-
struito uno dei pilastri più solidi
della black-music, diffondendo
un’energia inversamente proporzio-
nale alla sua fragilità personale. Di
singoli irresistibili come Everyday
People si è perso lo stampo. 

È stato fatto un buon lavoro, con queste
registrazioni, raramente capita di chie-
derci chissà come suonerebbe il disco
nero. Fra live, successi milionari e chic-
che inedite, la qualità sonora è piuttosto
discontinua ma sicuramente superiore
alle aspettative. DISCRETO/BUONO
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“È bello essere Re”, secondo il Mel
Brooks de “La pazza storia del
mondo”. Anche essere Paul
McCartney non è male. Così, se de-
cidi di cantare l’American Son-
gbook facendo il Sinatra, ti affidi al
gruppo di Diana Krall e ne esce un
confettino in bianco e nero come il
delizioso Kisses on the Bottom. E
se decidi di cambiare marcia, la-
sciando la limousine per una spor-
tiva, non c’è mal di schiena che
tenga: se è New, qualcosa di nuovo
ci deve essere. Così si è rivolto al
produttore di Amy Winehouse,
Mark Ronson, a quello di Adele,
Paul Epworth, a Ethan Johns e, per
non sbagliare, ha fatto poker con
un produttore dal cognome che fa
venire i brividi: Giles Martin, il fi-
glio di quel George che, se non
c’era lui, i Beatles sarebbero stati
un’altra cosa. Quattro produttori
potrebbero far pensare ad un disco
sin troppo vario, privo di un’iden-
tità ben precisa, ma così non è. Gra-
zie ad un Paul quasi in stato di
grazia, che ci regala uno dei suoi
lavori migliori in assoluto, capace
di asprezze alla moda (Save Us)
ma anche di lasciarsi andare alla
nostalgia, ricordando i giorni pre-
beatlesiani, quando lui e John Len-
non erano due sconosciuti che
passavano il tempo nei negozi di
dischi (Early Days). Sempre con
classe, si tratti di giocare coi sinte-
tizzatori, la chitarra acustica od il
pianoforte (Scared). È un album
assai meno nostalgico, comunque,
dell’ultimo Jonathan Wilson. 

Il vinile viene pubblicato alcune setti-
mane dopo il cd, così ci siamo “accon-
tentati” di quest’ultimo. Che fa il suo
lavoro con dignità, anche se sappiamo
che purtroppo il suono moderno è iper-
compresso e sporco, e New vuole es-
sere un album del 2013. In definitiva:
buona la musica, mediocre la tecnica.
SUFFICIENTE/DISCRETO
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Paul McCartney, “New”
MPL/Concord/Universal

Dunque non si erano mai sciolti, i
Mazzy Star, hanno continuato a
produrre musica. Così si evince
dalle loro stringate interviste, ma i
diciassette anni che separano Sea-
sons of Your Day da Among My
Swan rimangono difficili da com-
mentare… A differenza della loro
musica, che è proprio il dream-pop
che ricordavamo, intatto, domi-
nato dalla bellissima voce di Hope
Sandoval e dalla strumentazione
efficacissima di David Roback. Nei
suoi dischi solisti, e pure nelle tante
collaborazioni (Chemical Brothers,
Air, Massive Attack…) la Sandoval
ha sempre lasciato il segno, affasci-
nando sempre e comunque con la
sensualità oscura che l’ha spesso
fatta paragonare a Nico, la Musa di
Andy Warhol e Velvet Under-
ground. Ma è solo in coppia con
Roback, ce ne accorgiamo ascol-
tando il nuovo album, che rende al
massimo. È come se diciassette
anni non fossero mai passati, il
ritmo è sempre tranquillo – che
“pop sognante” sarebbe, altri-
menti? – ma la musica ha quel piz-
zico di magia sufficiente per tenere
alla larga la noia. La sostanza c’è,
come dimostra anche Spoon, un
brano che ci piace citare perché
contiene probabilmente l’ultima
incisione chitarristica di un mae-
stro del folk anglosassone come il
mitico Bert Jansch, morto nel 2011.
Che splendido commiato.

Anche la qualità sonora, per fortuna,
ci porta indietro nel tempo, quando
non c’era la loudness war: è molto ca-
ratterizzata per essere sognante – so-
prattutto la voce della Sandoval –, un
po’ imprecisa ma gradevole. Niente di
straordinario, ma almeno le canzoni si
ascoltano senza costringerci ad abbas-
sare il volume. BUONO

Mazzy Star “Seasons of Your
Day” Fontana Rhymes003

Trent Reznor, il Signor Nine Inch
Nails, è celebre per la sua musica
industriale ed i testi autodistrut-
tivi, che gli hanno fatto conquistare
un soprannome da personaggio
Marvel, Mister Self Distruct, oltre
alla venerazione di musicisti e
ascoltatori esigenti. Opere gran-
diose e terrificanti come The Dow-
nward Spiral e The Fragile sono
così ambiziose da apparire dante-
sche. Un esempio? Hurt, una delle
canzoni più significative degli ul-
timi decenni, anche nella splen-
dida interpretazione di Johnny
Cash. Ultimamente Reznor si è
tranquillizzato, ha fatto qualche
colonna sonora –vincendo l’Oscar
con “The Social Network”- e oggi
si conferma un grande manipola-
tore di suoni. La sua musica si è
fatta meno oscura, contraddicendo
un titolo tremendo che allude ai
tagli di prova che si provoca il sui-
cida, le “hesitation wounds”, ed il
rumorismo industriale ha lasciato
posto ad un’elettronica techno-
funk che sa di Anni Ottanta e di
Prince. È il disco dei Nine Inch
Nails più facile che abbiamo mai
ascoltato, anche se l’intervento di
Lindsay Buckingham dei Fleet-
wood Mac è più una provocazione
che una promessa di facile ascolto:
i NIN sarebbero inquietanti anche
se suonassero la Canzone dei Puffi.
Trent Reznor non assomiglia a
Gargamella, ma i suoi dischi più
riusciti hanno segnato un’epoca,
mentre Hesitation Marks lascia
ammirati, nella sua perfezione for-
male, ma sembra destinato a farsi
dimenticare piuttosto in fretta. 

Nella sontuosa confezione, la copertina
apribile contiene due ellepì da 180
grammi, c’è anche il cd. Che è già un
discreto sentire, considerato il genere
“elettronica scura e malata” dei NIN,
anche se i suoni ci appaiono un po’
troppo “lontani”, se li confrontiamo –
ad esempio – con quelli amichevol-
mente vintage dell’ultimo album dei
Depeche Mode. Il vinile è meno com-
presso del cd, incluso come bonus, ri-
sultando complessivamente più facile
da ascoltare. DISCRETO/BUONO.

Nine Inch Nails “Hesitation
Marks” 2LP+CD halo
28v/3744922

In questi giorni è stato ristampato
Siberia (1984) in edizione deluxe,
vinile più cd. Un’ottima occasione
per riscoprire uno dei lavori più
importanti della new-wave ita-
liana, capace di evocare la solitu-
dine e l’elettronica dal ritmo
marziale dei Joy Division senza
troppi complessi. Un capolavoro,
nel suo genere, dominato dalla
voce baritonale di Miro Sassolini.
Ma già allora le canzoni erano di
Federico Fiumani, che da anni
porta avanti l’esperienza Dia-
framma con un seguito di culto che
ha pochi uguali, per fedeltà. Preso
nel Vortice non ha le ambizioni di
Siberia ma se si ama il rock d’au-
tore può essere persino più inte-
ressante, nella sua sincerità
estrema. Il Fiumani di oggi non si
mette in posa, riflette la nostalgia
per un mondo dimenticato come la
musica di Television e Subway
Sect, con testi acuti e sarcastici
(L’Uomo di Sfiducia) che non tro-
verete altrove: L’Amore è un
Ospedale. C’è anche un omaggio
agli amati/odiati Litfiba, con i
quali i Diaframma hanno domi-
nato la scena fiorentina degli Anni
Ottanta: Ottovolante (Una can-
zone per Piero Pelù). La voce di
Federico è agli antipodi dello spet-
tacolare birignao di Pelù, non ne
ha il fiato e il carisma. Ma è anche
più credibile, come la semplicità
della musica dei Diaframma, che a
momenti sembra diventata troppo
cantautorale ma in un attimo si
apre ai bellissimi spazi rock dise-
gnati dalla sua Fender. Ad esempio
nella notevole Ho formato un
gruppo, con un cameo di Max Col-
lini degli Offlaga Disco Pax. 

Le canzoni sono tutt’altro che banali,
ma sono costruite con la semplicità del
tempo che fu, chitarra, basso e batteria.
Tecnicamente la musica se ne avvan-
taggia e, anche se Fiumani non ha
avuto a disposizione i mezzi delle pro-
duzioni internazionali che vi propo-
niamo in queste pagine, è almeno allo
stesso livello. DISCRETO

Diaframma “Preso nel Vortice”
Diaframma Records Dia 13.29 CD
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Sakamoto si è dapprima innamo-
rato di Debussy, poi dei Beatles, dei
Rolling Stones e dei Kraftwerk. Ri-
manendo sempre felicemente “al-
trove”, inafferrabile. Suonando
colto quando sei pronto per il pop,
cantabile quando ti aspetti un
album classico. Un artista grande e
modesto, capace di omaggiare
splendidamente la musica altrui,
ad esempio quella di Antonio Car-
los Jobim in Casa. Le sue colonne
sonore per Bertolucci e Almodovar
ne hanno ravvivato la popolarità
anche in Italia, non raggiungendo
però la visibilità dei tempi belli,
quelli della collaborazione con
David Sylvian. Così questo Three
esce quasi in silenzio, non se ne sa
praticamente nulla. Si diceva che
avesse composto della musica per
ricordare il dramma di Fukushima,
e fra le tracce ce n’è una datata
2013, di una dolcezza tristissima e
pensosa, Still Life in A. Forse è
questa. Il resto del programma è
una rivisitazione dei suoi temi più
o meno noti, a partire dall’imman-
cabile Merry Christmas Mr La-
wrence, e poi L’ultimo
Imperatore, Tacchi a Spillo,
Tango, Nostalgia… gli fanno com-
pagnia il violoncello di un fedelis-
simo come Jacques Morelenbaum
e il violino di Judy Kang. Approc-
cio classico, minimale, acustico, si-
curamente più vicino a Debussy
che agli Stones. In passato ha rea-
lizzato dischi simili, ad esempio
1996, ma quella di Three rimane –
perdonate la retorica, ma quando
ci vuole ci vuole – pura poesia so-
nora.

La strumentazione è classica - piano,
violino e violoncello - ma il missaggio
è da musica pop, si è privilegiato l’ef-
fetto presenza a discapito dell’am-
bienza. Una scelta discutibile, ma
Three rimane un disco godibile anche
su un impianto serio, nonostante un
pianoforte troppo esile. BUONO

Ryuichi Sakamoto “Three” Decca
Records 3736645

Se ne era accordo già Kurt Cobain
che i Pearl Jam non erano davvero
una band “alternativa”, inne-
stando una polemica che ha fatto
sussultare la scena grunge di Seat-
tle. Nel precedente Backspacer
c’era persino qualche traccia di
pop e, avvicinandosi alla soglia dei
Cinquanta, tutto faceva pensare ad
un ulteriore passo avanti dei Pearl
Jam verso la “normalizzazione”, e
invece no. Sia chiaro, non è un
album che cerca di dire qualcosa di
nuovo, come ha tentato esplicita-
mente di fare l’ultimo McCartney,
si avvicina piuttosto a un concetto
springsteeniano del rock: la ripeti-
zione degli stessi suoni e delle
stesse atmosfere, ma proposti con
grinta e professionalità estrema, in
attesa del prossimo tour. Anche
per Vedder e compagni l’incontro
con i fan ormai è predominante ri-
spetto alla discografia, ma Li-
ghtning Bolt non è un album di
rock’n’roll come tanti, la produ-
zione di Brendan O’Brien è parti-
colarmente graffiante e la voce di
Eddie Vedder, pur meno messia-
nica di un tempo, è ancora capace
di fare la differenza. Non c’è più
l’emozione e l’entusiasmo di chi è
certo di poter cambiare il mondo,
la maturità ha i suoi inconvenienti,
ma l’album cresce ascolto dopo
ascolto, lasciandoci con la certezza
che è difficile trovare un amico che
ci faccia compagnia con l’energia
di Eddie.

I Pearl Jam sono sempre stati sosteni-
tori del disco nero, anche quando la di-
fesa del vinile era una battaglia
romantica, di quelle che sembrano
perse in partenza. La copertina è spet-
tacolare, apribile, ci sono persino gli
adesivi e… volete sapere del suono?
Grintosissimo, ma è l’album dei Pearl
Jam che suona peggio in assoluto,
troppo compresso. INSUFFI-
CIENTE/SUFFICIENTE. 

Pearl Jam “Lightning Bolt” LP
Monkeywrench/Republic 374936-
9

È passata una vita da quando Ry
Cooder ha pubblicato Show Time,
era il 1978, ma finalmente abbiamo
tra le mani un nuovo live ufficiale.
È stato registrato nello stesso lo-
cale, il Great American Music Hall
di San Francisco, il trentun agosto
e il primo settembre 2011, accom-
pagnato dai Corridos Famosos,
gente fidata come il vocalist Terry
Evans, il fisarmonicista Flaco Jime-
nez, il bravissimo figlio Joachim
alle percussioni… e poi c’è la
Banda Juvenil, composta da una
decina di fiatisti messicani…
C’erano tutti gli ingredienti per un
album spettacolare, e così è. Per
precisa scelta: Ry è diventato una
delle voci più considerate della
protesta contro Wall Street e l’ul-
timo album – pubblicato dopo
queste registrazioni – è stato un vo-
lantino sonoro contro Mitt Rom-
ney e i Repubblicani, e in
particolare i Tea Party. Ma un con-
certo è soprattutto una festa e Ry
ha deliberatamente scelto di omet-
tere i brani più politicizzati e con-
troversi della sua produzione
recente, lasciando che a parlare
fosse soprattutto la musica. Ed ef-
fettivamente parla benissimo da
sola, il livello strumentale è – a dir
poco – impeccabile. Un disco con
poca politica, ma c’è comunque
spazio per il ritorno di Jesse James
dall’aldilà (El Corrido de Jesse
James) per sparare ai banchieri e
ben due cover sono di Woody Gu-
thrie, Do Re Mi e Vigilante Man,
graffianti e ruvide. Un live su-
perbo, dunque, anche se prefe-
riamo l’esprit de finesse del live del
‘78.

Qualità sonora sicuramente nella
media ma inferiore alle aspettative,
anche considerato il costo quasi audio-
phile della versione in vinile, un dop-
pio 180 grammi. Il suono è abbastanza
rifinito e luminoso, ma è anche piutto-
sto compresso, risultando più piatto di
quello che ci aspettavamo. C’è anche il
cd come bonus. DISCRETO 

Ry Cooder And Corridos Famosos
“Live in San Francisco” 2LP+CD
Nonesuch/Perro Verde 534585-1

Il suo album d’esordio, Gentle
Spirit, ci ha conquistato al primo
ascolto, facendoci sentire bene
come non è più capace di fare la
musica moderna. Un disco che ci
lasciava con un sorriso alla Virna
Lisi dipinto in faccia, come certe
strade della Sardegna che sem-
brano finte tanto sono belle, come
una mozzarella di bufala gustata
dopo aver scoperto la differenza di
sapore fra i wurstel bianchi di Mo-
naco e le Salsicce di Norimberga.
La musica di Wilson profumava di
California, quella immaginaria e
fantastica di Joni Mitchell, Crosby,
Stillls e Nash, Jackson Browne. Si è
parlato di rinascita del sound di
Laurel Canyon, anche se Jonathan
da qualche anno vive altrove. Fan-
fare non conquista d’istinto come
Gentle Spirit, la semplicità e l’im-
mediatezza hanno lasciato il posto
ad un lavoro molto più stratificato
e complesso, è talmente ricco di
suoni e di visioni da sfiorare il
prog, i Floyd degli Anni Settanta
fanno spesso capolino. E’ deriva-
tivo, e molto, ma rispetto ad altri
citazionisti – ad esempio Lenny
Kravitz – il suo percorso musicale
è infinitamente meno prevedibile,
anche perché gli piace giocare.
Così, se certe parti vocali vi ricor-
dano Crosby e Nash, è perché sono
davvero loro a cantare, ma l’omag-
gio al grande jazzista Cecil Taylor,
nel brano omonimo, è “solo” una
bellissima ballata folk. L’ascolto ci
lascia ansiosi di vivere presto una
nuova avventura, anche se questa
dura la bellezza di 78 minuti. 

Le canzoni sono state registrate con un
Rexox A 80 analogico e mixate con un
Ampex ATR 102. Non solo la musica
è quella dei dischi di una volta, ma
anche la sonorità. Non ci sono quindi
le ruvidezze degli ellepì di Cooder e
NIN, ma il suono non è preciso e na-
turale come nell’album d’esordio,
mancano anche i bassi più profondi. Il
vinile colorato suona sempre peggio di
quello nero, statisticamente, quello di
Fanfare è di uno spettacolare tur-
chese. C’è il cd come bonus. BUONO

Jonathan Wilson “Fanfare”
2LP+CD Bella Union Records



15 dicembre Bolzano, 
Waltherhaus
16 dicembre Vipiteno
(BZ), Teatro Comunale
17 dicembre Lagundo
(BZ), 
Thalguterhausconcerti 
The Original USA Go-
spel Singers & Band

I gospel sono diventati
un classico del periodo
natalizio. Puntualmente,
anche quest’anno gli
Original USA Gospel
Singers tornano in pro-
vincia, sull’onda del suc-
cesso degli anni scorsi,
trasmettendo la carica
emotiva e spirituale con
voci straordinarie, ener-
gia e simpatia conta-
giosa. La formazione più
apprezzata di questo ge-
nere musicale ha sempre
entusiasmato il pubblico
in tutto il mondo. Ogni
anno migliaia di persone
vedono il loro spetta-
colo, sempre nuovo e
sempre pieno di mes-
saggi per l’anima. Lo
show mozzafiato è pieno
di energia e spirito. Il
pubblico, contagiato dal-
l’energia, non riesce a
stare fermo sulle pol-
trone. Il repertorio con-
tiene i brani tradizionali
e più conosciuti come Jo-
shua Fit the Battle, Nobody
knows, Sometimes I feel
like a motherless child, Go
down Moses, Hail Mary,
Down by the Riverside, Oh
happy Day, Swing Low
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Rassegna di concerti ed eventi di tutti i generi musicali per lasciare, una volta tanto,
l’impianto spento. O, quantomeno, in stand-by...

sweet Chariot, I Got Shoes,
Go tell it on the Mountain,
His Eyes on the Sparrow, I
will sing Hallelujah e tanti
altri. Il gruppo è di
nuovo in tour in Europa,
dopo grandi successi e
tantissimi teatri sold out.
The Original USA Go-
spel Singers hanno can-
tato per il Papa durante
un concerto di natale nel
Vaticano. 
Il gruppo afroamericano
è composto di 9 cantanti
con live band. Lo show
rispecchia in modo
molto simpatico e reale il
feeling della cultura
black gospel. Tutti i can-
tanti e musicisti hanno il
diploma del conservato-
rio e offrono una serata
musicale ad altissima
qualità e con tutto ciò

che solo la musica go-
spel può trasmettere in
questo modo: emozione,
religione e la pura gioia
di vita. L’intenzione
degli USA Gospel Sin-
gers è passo per passo,
serata per serata, di
unire l’umanità con la
forza e l’energia che
viene emessa durante
ogni concerto. È molto
importante anche la par-
tecipazione del pub-
blico. Con tutte queste
emozioni ogni spettatore
si ricorderà dell’evento

per tanto tempo. Nella
cultura afroamericana le
comunità sono dotate di
un forte legame che a
ogni membro offre pro-
tezione e casa, indipen-
dentemente da
professione, eredità o
stile di vita personale. Al
di là di questo legame
c’è un tipo di consangui-
neità con tutti i fratelli e
sorelle di pelle scura.
Trasmettono il lascito
dei loro antenati con
molto rispetto e confi-
denza. Ogni concerto
degli USA Gospel Sin-
gers è un evento vivace e
intenso. Esuberanza e
danza sono una parte
naturale dell’espressione
di questo tipo di musica
trasmesso da entusiasmo
infettivo e avido.

14, 16, 17 dicembre,
Roma, Accademia Na-
zionale Santa Cecilia
Antonio Pappano
Radu Lupu
Britten, Sinfonia da Re-
quiem
Mozart, Concerto per
pianoforte n. 23 K 488
Brahms, Sinfonia n. 1

Il rigore tecnico e il
suono brillante del
grande pianista rumeno
Radu Lupu per il con-
certo in la maggiore K
488, una delle perle del
meraviglioso corpus dei
concerti pianistici di Mo-

zart. In apertura Pap-
pano ripropone un’altra
composizione di Benja-
min Britten: la Sinfonia

da Requiem, scritta nel
1939 su commissione del
British Council per cele-
brare i 2600 anni della
dinastia Imperiale giap-
ponese. La scelta di un
titolo legato alla liturgia
cristiana dei defunti fu
visto come estrema-
mente offensivo dal go-
verno giapponese che
rifiutò la composizione;
Britten la dedicò quindi
alla memoria dei suoi
genitori, anche se non
possiamo non conside-
rare quanto questo
pezzo sia al tempo stesso
un monito alle violenze
della guerra. Nella se-
conda parte del concerto
la Prima monumentale
sinfonia di Brahms.

18 e 22 dicembre, Torino,
Teatro Regio
Gala Verdi
Gianandrea Noseda, di-
rettore

A un ammiratore che lo
aveva definito “grande
musicista” dopo una re-
cita di Falstaff a Roma
nel 1893, Giuseppe Verdi



aveva risposto: «No, no,
lasci andare il grande
musicista, io sono un
uomo di teatro». Defini-
zione perfetta anche in
questo caso, perché la
musica di Verdi è teatro,
sempre. Il Gala Verdi è
offerto dagli Amici del
Regio nell’ambito delle
iniziative rivolte a dare
un nuovo impulso alle
attività del Teatro. 
In scena, sotto la guida
del Direttore musicale
Gianandrea Noseda, un
quartetto di grandi soli-
sti indissolubilmente le-
gati al nome di Verdi:
Barbara Frittoli, indi-

menticabile protagonista
dei principali ruoli ver-
diani nei più importanti
teatri del mondo che de-
buttò, a soli 22 anni, a Fi-
renze, proprio nel ruolo
di Ines nel Trovatore ac-
canto a Luciano Pava-
rotti e con la direzione di
Zubin Mehta. Marianne
Cornetti è un mezzoso-
prano americano che ha
cantato Amneris, Azu-
cena ed Eboli con i più
grandi direttori del pa-
norama lirico internazio-
nale. C’è tanto Verdi
anche nel repertorio del
tenore Marcelo Álvarez,
all’apice di una straordi-
naria carriera: nelle ul-
time stagioni è stato
applaudito interprete di
Un ballo in maschera,

Aida, Il trovatore, La forza
del destino e della Messa
da Requiem. 
Difficile scrivere il nome
di Leo Nucci e non pen-
sare immediatamente a
Rigoletto o a Miller, ma
sono tantissimi i ruoli
verdiani nel repertorio
del baritono. Il pro-
gramma del Gala pre-
senta le arie e le scene
corali più conosciute di
tre titoli verdiani: Mac-

beth (da Shakespeare, au-
tore amatissimo da
Verdi) del 1847, con il
coro delle streghe, i bal-
labili, il duetto del primo
atto tra Macbeth e la
Lady, il coro dei profu-
ghi scozzesi «Patria op-
pressa», e l’aria di
Macbeth «Pietà, rispetto
e amore»; Il trovatore del
1853, con «Tacea la notte
placida», il coro degli
zingari (dove anche le
incudini diventano stru-
menti musicali), l’aria di
Azucena «Stride la
vampa» nonché «Di
quella pira» l’aria di
Manrico, vero banco di
prova per tutti i grandi
tenori; e Aida del 1871,
con le famosissime ro-
manze di Aida «Ritorna
vincitor», di Radames
«Se quel guerrier io
fossi» e con la gran scena
finale del secondo atto.

20 dicembre, Roma, 
Auditorium Parco della
Musica
The Big Bubbling Band
Franco Micalizzi diret-
tore

E’ uno dei compositori
più amati da Quentin Ta-
rantino, che ne ha usato
le musiche per due film
(“Grindhouse” e il re-
cente “Django Unchai-
ned”). Maestro
indiscusso della pulp
music, Franco Micalizzi
torna in grande stile e
pubblica un’autobiogra-
fia, un nuovo disco,
“Miele”, che presenterà
in anteprima all’Audito-
rium. 
Il nuovo disco del com-
positore romano è fatto
di dodici brani di di-
versa impronta, dove
Micalizzi mescola i co-
dici, divertendosi a
spiazzare l’ascoltatore,
sempre in bilico fra lan-
guidezza, passionalità e
muscolosità musicale. Il
tutto pervaso dal funk e
dal jazz di cui la sua
scrittura è ricca. 
Le intersezioni dei fiati,
la compattezza ritmica,
la varietà degli arrangia-
menti, gli ammiccamenti
alle grandi orchestre sta-
tunitensi conferiscono a
“Miele” un carattere che
conferma ancora una
volta la poliedricità di

un musicista infaticabile,
sempre proiettato verso
il futuro. 
A testimonianza di tutto
questo, in contempora-
nea all’uscita discogra-

fica, la pubblicazione
della sua autobiografia
C’est la vie d’artiste, un
libro che assolve brillan-
temente il difficile com-
pito di mettere ordine
tra i ricordi di un’esi-
stenza vissuta attraverso
le immagini e i suoni di
mezzo secolo di storia.
In un viaggio che s’in-
treccia con alcuni degli
avvenimenti più signifi-
cativi degli ultimi de-
cenni.

21 dicembre, Roma, 
Auditorium Parco della
Musica
The Pace Sisters

Storico gruppo di gospel
americano, le sorelle
Pace rappresentano la
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vera tradizione in una
serie di successi in co-
stante espansione in una
formula musicale che
non perde mai la propria
magia e magneticità.

Brani di forte tensione
emotiva, sound bril-
lante, notevole senso del
ritmo e un repertorio
assai variegato dal tradi-
tional al contemporary,
l’espressione del talento
di ogni singola artista.
Esse provengono da un
solido background di ta-
lenti in una famiglia di
musicisti, cantanti e pre-
dicatori e già nei primi
anni ‘70 hanno conqui-
stato la fama come Best
Traditional Female Go-
spel Group. 
Piacevoli da ascoltare,
pulite nell’orchestra-
zione ed essenziali negli
arrangiamenti, per dare
risalto alle singole voci
stupende e impreziosite
soprattutto negli inter-
venti corali. 

23 dicembre Roma, 
Auditorium Parco della
Musica 
Fiorella Mannoia

Il 23 dicembre, all’Audi-
torium Parco della Mu-
sica di Roma, Fiorella
Mannoia presenterà in
concerto non solo gli un-
dici brani che ha incluso
in A Te, l’album uscito il
29 ottobre, ma anche
altri brani del repertorio
di Lucio Dalla per un

evento straordinario in-
teramente dedicato al
cantautore bolognese.
Non poteva che intito-
larsi A Te l’omaggio che
Fiorella Mannoia ha vo-
luto dedicare al grande
cantautore. Un nuovo,
importante progetto che
nasce dal desiderio di
Fiorella di ricordare un
artista che ha lasciato un
segno indelebile nella
storia della musica ita-
liana, ma soprattutto un
amico, una persona a cui
era legata da anni da un
rapporto profondo di
stima e affetto reciproci.
Una persona che ha mar-
cato il suo percorso arti-
stico e personale che ha
fortemente influenzato il
suo modo di esprimersi.
Per la serata-evento Fio-
rella Mannoia sarà ac-
compagnata sul palco
dai 30 elementi dell’Or-
chestra Sesto Armonico,
alla cui direzione si al-
terneranno i Maestri
Peppe Vessicchio, Pippo
Caruso, Stefano Zavat-
toni, Marcello Sirignano
e Paolo Buonvino e dalla

sua band composta da
Carlo Di Francesco, pro-
duttore dell’album, alle
percussioni, Davide Aru
alla chitarra, Fabio Val-
demarin al pianoforte,
Luca Visigalli al basso e
Diego Corradin alla bat-
teria.

21 e 22 dicembre, 
Napoli, Teatro di San
Carlo
Nicola Luisotti, diret-
tore

Ludwig van Beethoven,
Sinfonia n.2 in re mag-
giore op.36
Pëtr Il’ič Čajkovskij, Sin-
fonia n.4 in fa minore
op.36
Natale in musica al San
Carlo con un concerto
diretto dal Maestro Ni-

cola Luisotti. Toscano,
classe 1961, già alla
guida dell’Opera di San
Francisco, Luisotti è
stato nominato nel feb-
braio 2012 direttore mu-
sicale del Teatro San
Carlo. Direttore ospite
principale della Tokyo
Symphony Orchestra,
dal 2002, data del suo

debutto sulla scena in-
ternazionale, Luisotti
continua a suscitare l’en-
tusiastico consenso di
critica e pubblico. Il suo
impegno nella direzione
d’orchestra lo ha portato
alla guida dei più presti-
giosi complessi sinfonici
del mondo: dall’Accade-
mia Nazionale di Santa
Cecilia ai Berliner Phi-
larmoniker, dalla Filar-
monica di Amburgo alla
NHK Symphony Orche-
stra.

27 dicembre la Prima, re-
pliche 28, 29 dicembre, 3,
4, 5 gennaio 2014, Ge-
nova, Teatro Carlo Felice
Otello
Dramma lirico in quattro
atti su libretto di Arrigo
Boito. Musica di Giu-
seppe Verdi.
Orchestra e Coro del
Teatro Carlo Felice
Andrea Battistoni, diret-
tore

Una delle caratteristiche
più sorprendenti di
Verdi è la sua capacità
ininterrotta di rinnovarsi
di opera in opera fino al-
l’età più tarda. Otello
andò in scena alla Scala
il 5 febbraio 1887,
quando il compositore
aveva settantaquattro
anni. E fu, per l’enne-
sima volta, una sorpresa.
Stimolato dall’amatis-
simo Shakespeare, Verdi



concepì una partitura
trascinante, fluida, soste-
nuta da un’orchestra
densa e ricca, tanto che il
primo pubblico e i primi
recensori parlarono di
una concessione di Verdi
alla moda wagneriana
allora dominante. 
In realtà Verdi, con
Otello, raggiungeva il
culmine del rinnova-
mento ottocentesco della
tradizione operistica ita-
liana, una scelta consa-
pevole e volontaria che
rappresenta, forse, il
tratto costante del suo
lavoro fin dagli esordi. 
Il tutto su figure dram-
maturgiche che rara-
mente il teatro d’opera
ha visto così plastiche: i
personaggi shakespea-
riani di Otello, Desde-
mona e Jago, attorno ai
quali ruota la tragica vi-
cenda, rielaborati dal
magistrale libretto del
musicista-scrittore Ar-
rigo Boito, non sono fi-
gure convenzionali,
maschere teatrali, sim-
boli. 
Sono uomini e donne in
carne e ossa vittime dei
loro stessi sentimenti in-
controllabili (la malva-
gità di Jago, la gelosia di
Otello, l’ingenuità di De-
sdemona). La musica di

Verdi si lascia guidare
dalla forza viscerale di
questi caratteri a tutto
tondo e assume accenti
davanti ai quali lo stesso
compositore sentì di
poter difficilmente an-
dare oltre. 
E la carriera di Verdi
come compositore serio,
tragico, non a caso fini-
sce con Otello. Dopo,
non sarebbe potuto che
seguire il silenzio o una
commedia. Per fortuna
Verdi scelse la seconda
via e abbiamo Falstaff.

20 gennaio Trieste, 
Politeama Rossetti
Glenn Miller Orchestra

In The Miller Mood è lo
spettacolo che vedrà
protagonista la Glenn
Miller Orchestra, l’en-
semble jazz più impor-
tante del mondo, che
trasporterà il pubblico
indietro nel tempo, di-

rettamente nell’età dello
swing. Il mito di Glen
Miller, fondatore nel
1938 dell’omonima or-
chestra e scomparso con
il suo aereo nel 1944 sul
canale della Manica,
mentre andava a portare
la sua musica ai soldati
dell’esercito alleato sul
fronte francese, rivivrà
con questo spettacolo

che riporterà a nuova
vita la sua leggendaria
musica. L’orchestra, di-
retta da Will Salden e
composta da eccellenti
musicisti, riproporrà alla
perfezione il sound
dell’epoca, grazie anche
alla partecipazione sul
palco della cantante
Ellen Bliek e dei Moon-
light Serenaders, piccolo
gruppo corale che ag-
giungerà ulteriore fa-

scino allo spettacolo. A
fare il resto ci pense-
ranno le armonie pro-
prie della swing era, che
porteranno l’immagina-
zione del pubblico a rivi-
vere romantiche scene
d’amore in perfetto stile
anni ’40, in quello che
vuole essere un tributo
ai grandi direttori d’or-
chestra che resero indi-
menticabile quell’epoca
musicale. 
A comporre la scaletta
dello show i grandi clas-
sici del genere come Mo-
onlight Serenade, A
String Of Pearls, Little
Brown Jug, Pennsylva-
nia 6-5000, In The Mood,
Somewhere Over The
Rainbow.

17 gennaio 2014 Roma,
Auditorium Parco della
Musica
Vincent Peirani
fisarmonica

Vincent Peirani è un gio-
vane fisarmonicista che,
sulle orme del pioniere
Richard Galliano, conti-
nua giorno dopo giorno
ad allargare gli orizzonti
di questo strumento. 
Il suo concerto in solo è
un’esperienza accatti-
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vante e piena di sor-
prese. 
Attraverso le sue com-
posizioni e l’improvvisa-
zione, offre una visione
cosmopolita del jazz mo-
derno, senza dimenti-
care di rendere omaggio,
con grande eleganza e
formidabile virtuosismo,
ad alcuni dei suoi mae-
stri tra cui Duke Ellin-
gton, Thelonious Monk e
Miles Davis. Peirani ha
iniziato a studiare la fi-
sarmonica in ambito
classico; successiva-
mente è stato il primo fi-
sarmonicista a entrare
nella classe di Jazz del
conservatorio di Parigi,
raccogliendo tra il 1994 e
il 1998 numerose onorifi-
cenze a livello interna-
zionale. 
Nel 2003 ha ottenuto
come riconoscimento il
primo premio del “Con-
cours National de Jazz
de la Défense” per il suo
progetto in duo con Vin-
cent Le Quang. 
Tra le sue collaborazioni
spiccano musicisti jazz
come Bruno Chevillon,
Manu Codjia, Denis
Colin, Médéric Colli-
gnon, Vincent Courtois,
Lars Danielsson, Tho-
mas de Pourquery, Mi-
nino Garay, Renaud
Garcia Fons, Yaron Her-

man, Humair, Youn Sun
Nah, Dominique Pifa-
rély, Michel Portal, Louis
Sclavis, Henri Texier, Ulf
Wakenius; ma sono
molte anche le liason
professionali con i prota-
gonisti della chanson
françoise, della world
music e della musica
classica come Roberto
Alagna, Le Cirque des
Mirages, Mireille De-
lunsch, Kiko Ruiz, Lau-
rent Korcia, Lansana
Kouyaté, Art Mengo,
André Minvielle, Quai
n°5, François Salque,
Sansévérino, Cheikh Ti-
diane Seck, Les Yeux
Noirs. 
In parallelo a tutte que-
ste collaborazioni, il fi-
sarmonicista ha portato
avanti i suoi progetti: il
solo dal titolo L’ébrui-
teur; il duo con Vincent
Lê Quang da cui è nato
l’album Gunung Sebatu
del 2009; l’altro duo con
François Salque con il
quale ha pubblicato il
disco EST nel febbraio
2011; Living Being, quin-
tetto rock elettrico con
Émile Parisien, Yoan
Serra, Tony Paeleman e
Julien Herné, e Séjalan
quintetto pop-world co-
diretto insieme alla can-
tante franco-indonesiana
Serena Fisseau.

Teatro Colosseo Torino
T. 011 6698034
011 6505195
www.teatrocolosseo.it

Teatro della Luna
T. 02 488577516
www.teatrodellaluna.com

Politeama Genovese
T. 010 8393589
www.politeamagenovese.it

Teatro Olimpico
T. 06.32.65.991
teatroolimpico.it

Nuovo Teatro Verdi - Monte-
catini Terme
T. 0572 78903
www.teatroverdimontecatini.it

Teatro Regio Di Parma
T. 0521 039393
teatroregioparma.it

Teatro Carlo Felice
www.carlofelice.it
T. 010 53811

Teatro delle Muse
T. 071 207841 
www.teatrodellemuse.org

Barclays Teatro Nazionale
T. 02 00640888
www.teatronazionale.it

Teatro Regio Torino
T. 011 881 5557
www.teatroregio.torino.it

Orion Club
T. 06 8901 3645 
www.orionliveclub.com

Teatro Manzoni Bologna
T. 051 261303
www.auditoriumanzoni.it

Politeama Rossetti
T. 040 359 3511
www.ilrossetti.it

Teatro degli Arcimboldi
T. 02 641142200
www.teatroarcimboldi.it

Teatro Europauditorium Bolo-
gna
T. 051 372540
www.teatroeuropa.it

Teatro Duse Bologna
T. 051 231836
www.teatrodusebologna.it

Teatro Corso Mestre
T. 041 986722
www.mestrecityplex.it

Teatro del Giglio
T. 0583 465320
www.teatrodelgiglio.it

Pordenone Palasport
Info 800-101040
T. 0434 224411
www.azalea.it

Auditorium Lingotto G. Agnelli
T. 011 6313721
www.lingottomusica.it

Auditorium Parco della Mu-
sica
Infoline 06 80241281 - Bi-
glietteria 892982 
(servizio a pagamento)
www.auditorium.com

Teatro alla Scala
Infoline 02 72003744
www.teatroallascala.org

Auditorium Conciliazione
T. 06 684391
www.auditoriumconciliazione.it

Atlantico Live 
(ex Palacisalfa)
Infoline 06 5915727
www.atlanticoroma.it

Vidia Club
Info: 0547 662211
349 1914005
335 6251500
www.vidiaclub.com

Unipol Arena
051 75 87 58
www.unipolarena.it

Estragon Club
Infoline 051 323490
www.estragon.it

Hiroshima Mon Amour
T. 011 3176636
www.hiroshimamonamour.org

Black Out Rock Club
T. 06 2415047
www.blackoutrockclub.com

Teatro Auditorium 
Manzoni Bologna
T. 051 6569672
www.auditoriumanzoni.it

Gran Teatro Geox
Info Live 049 8078685 – bi-
glietteria 0490994614
www.granteatrogeox.com
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JOHN ABERCROMBIE 
QUARTET

“39 Steps” - ECM 2334

Il sessantanovenne maestro della chitarra
jazz d’oltreoceano John Abercrombie mo-
stra, in questo elegante lavoro dal titolo
“39 Steps”, ancora una volta la sua indub-
bia abilità nel proporre produzioni disco-
grafiche di notevole spessore jazzistico.
Accompagnato in questo ennesimo pro-
getto dal suo attuale alter ego Marc Co-
pland al piano, dal solido groove di Drew
Gress al contrabbasso e dal fascinoso
drummin’ di Joey Baron alla batteria, il
chitarrista statunitense tesse le fila di un
disco dal contenuto tanto coinvolgente,
quanto raffinato. La lunga e duratura col-
laborazione con il pianista Marc Copland,
iniziata negli anni ‘70/’80 e intensificata
dai ’90 in poi con la realizzazione di al-
cune significative opere in duo, in trio con
Kenny Wheeler e in quartetto con il sas-
sofonista Dave Liebman e il batterista
Billy Hart, si conferma appieno in questa
recente esperienza con il suo nuovo
“Quartet”. La sezione ritmica, formata
dalla coppia di autentici talenti del calibro
di Drew Gress e Joey Baron, ha permesso
la realizzazione di un lavoro che si lascia
ascoltare tutto d’un fiato e con estremo in-
teresse. Il repertorio, su cui si muovono in
modo egregio i quattro talentuosi prota-
gonisti, si articola nei meandri delle am-
bientazioni modern jazz, di cui la maggior
parte delle composizioni è a firma di
Abercrombie, due di Copland, una scatu-
rita dalla più totale e libera improvvisa-
zione e la rivisitazione del datato standard
“Melancholy Baby”. Via via che ci si ad-
dentra nel fluire delle dieci tracce, ci si
rende sempre più partecipi della musica
offerta dal band leader e dai suoi partner,
immergendosi in una sequenza di atmo-
sfere che piacciono per il loro delicato svi-
luppo armonico, per il loro tratto lirico,
per la disarmante facilità del come ven-
gano impreziosite da espressioni di gran
classe che non inciampano in virtuosismi
fini a se stessi. A partire dall’ammaliante
andamento di “Vertigo” al trascinante in-
cedere della successiva “LST”, dalla can-
tabilità del tema di “Greenstreet” alla
completa destrutturazione della già citata
composizione di Hernie Burnett, “39
Steps” è un lavoro che lascia ammirati per
la freschezza dei suoi contorni melodici e
la compostezza delle fasi solistiche, en-
trambi assolutamente rivolte al buon
gusto estetico e alla realizzazione di un
percorso tanto coerente, quanto grade-
vole. 

L’album, prodotto da Manfred Eicher e regi-
strato presso “Avatar Studio” di New York
nell’aprile 2013, propone una riproduzione
audio un tantino velata che, ahimè, non pone
completamente in risalto l’escursione dina-
mico-timbrica dei singoli, meglio assecondata
dalla ricostruzione dell’ampia scena sonora .
Qualità artistica 8,5 Qualità tecnica 8

La pianista Carla Bley, il sassofonista
Andy Sheppard e il bassista Steve Swal-
low sono i protagonisti di questo interes-
santissimo lavoro dal titolo “Trios”.
L’album, edito di recente dalla ECM del
patron Manfred Eicher, apre un ampio
squarcio sulla sensibilità compositiva
della pianista statunitense, regalando una
toccante rivisitazione in trio di strutture a
propria firma che affascinano per la loro
distaccata e naturale eleganza. Il tenore e
il soprano di Andy Sheppard donano
emozioni a piene mani con un eloquio lin-
guistico di grande classe e un timbro dal-
l’intensa coloritura, mentre
l’inconfondibile suono del basso elettrico
di Steve Swallow offre un sostegno rit-
mico e una straordinaria poeticità for-
male, in grado di esaltare la scrittura e il
sofisticato tocco pianistico di Carla Bley.
Per questo nello scoprire il succedersi dei
brani scelti per confezionare “Trios” ci si
imbatte in un immediato e palpabile coin-
volgimento emotivo che attrae, ipnotizza
e rapisce con una voluttuosa liricità d’in-
dubbia bellezza. In tal senso, la traccia
d’apertura “Utviklingssang” mostra il ser-
rato procedere in trio ricolmo di quella
permeante descrittività che trova nel ca-
lore del lessico di Andy Sheppard la sua
massima espressione. Le composizioni,
originariamente scritte per formazioni al-
largate di tipo orchestrale, rivivono in
questa dimensione minimalistica una
connotazione tanto essenziale, quanto raf-
finata nel proprio manifestarsi. La succes-
siva “Vashkar” si apre con
un’introduzione del basso di Swallow e si
distende in seguito nell’ispanico pianismo
di Carla Bley che, lascia ancor più stupe-
fatti, nella lunga suite di “Les Trois Lagons
(d’après Henri Matisse)” dedicata al tratto
post-impressionistico del grande pittore
francese. A seguire, anche nelle restanti
tracce del disco “Wildlife” e “The Girl Who
Cried Champagne” si perpetua la triparti-
zione estetica che vede i sassofoni di
Andy Sheppard delineare sinuose linee
melodiche, il pianoforte di Carla Bley di-
stillare note dalla cristallina purezza e il
basso di Steve Swallow costruire uno
sfondo ritmico su cui imbastire trame e
orditi di grande classe. In conclusione,
“Trios” è un lavoro che racchiude in sé la
conclamata padronanza linguistica di tre
fuoriclasse del jazz contemporaneo e la
conosciuta e amatissima vena creativa di
una fra le più amate compositrici del ‘900
qual è Carla Bley.

La ripresa audio di questa nuova produzione di
Carla Bley apporta un valore aggiunto ad un
lavoro già di per sé di gran pregio: l’ottima ri-
produzione dello spettro dinamico-timbrico dei
singoli e d’assieme viene distribuito in uno
stage decisamente ampio e profondo.
Qualità artistica 9 Qualità tecnica 9,5

Il fuoriclasse statunitense del basso elet-
trico Steve Swallow, autentica icona del
jazz contemporaneo e indiscusso maestro
del suo strumento dagli anni ’70 in poi, ri-
torna al suo affezionato pubblico con un
nuovo lavoro per l’etichetta XtraWATT, in
cui sono presenti alcuni nomi già inclusi
nel prestigioso catalogo della tedesca
ECM. Con “Into The Woodwork” Steve
Swallow conferma appieno la sua fama di
fine strumentista ed eccelso compositore,
in un lavoro che si snoda in dodici strut-
ture a propria firma. Il quintetto, che si av-
vale della preziosa collaborazione di
Carla Bley all’organo (per altro anche
compagna di vita di Swallow), di Chris
Cheek al sax tenore, di Steve Cardenas
alla chitarra elettrica e di Jorge Rossi alla
batteria, permette al band leader di pro-
porre un percorso tanto raffinato quanto
coinvolgente nel suo originale fluire. In
apertura l’intimistica “Sad Old Candle” in-
troduce una sequenza di composizioni
dalla fascinosa architettura che mette in
risalto l’estrema cura degli sfondi armo-
nici e i delicati contorni melodici. A se-
guire la suadente titletrack con il suo
ammaliante andamento ritmico e la poe-
tica “From Whom It May Concern (for Paul
Haines)”, in cui l’assolo di Chris Cheek al
tenore e il successivo di Steve Cardenas
alla chitarra connotano il brano di una ra-
refatta atmosfera dall’avvolgente bellezza
formale. Così l’album scivola via, brano
dopo brano, in un magico susseguirsi di
esposizioni tematiche e convincenti
spunti solistici, che rivelano i perfetti equi-
libri di un progetto di ampio respiro per
una formazione dalla velata articolazione
minimalista. Poi, in “Back In Action” si fa
largo l’ampio e variegato drummin’ di
Jorge Rossi con la sua conosciuta arte per-
cussiva, mentre in “Exit Stage Left” si può
apprezzare l’inconfondibile marchio di
fabbrica della cifra stilistica e il suono del
basso di Steve Swallow. Fra gli altri brani
proposti nel disco, si segnalano i garbati
contrappunti e le fasi corali in “Unnatural
Causes”, la peculiare veste blues di “The
Butler Did It” e la struggente liricità della
ballad “Never Know”, a dimostrazione di
un itinerario decisamente vario e coe-
rente. Pertanto, “Into The Woodwork” è un
lavoro in cui il buon gusto estetico e il raf-
finato dialogo fra i cinque protagonisti
impegnati favoriscono la realizzazione di
un nuovo capitolo discografico di uno dei
maggiori protagonisti del jazz dei nostri
giorni.

La registrazione di questo coinvolgente lavoro,
avvenuta nel novembre del 2011, mostra una
luminosa riproduzione dello spettro dinamico,
supportata dall’apprezzabile ricostruzione
della orizzontalità, verticalità e profondità del-
l’immagine sonora.
Qualità artistica 8,5 Qualità tecnica 8,5

Il sassofonista salentino Raffaele Casa-
rano, affiancato nell’occasione dal piani-
sta Mirco Signorile, dal contrabbassista
Enzo Bardoscia e dal batterista Marcello
Nisi, propone in questo “Noè” (secondo
album per la TUK MUSIC di Paolo
Fresu), un percorso intriso di poetici ri-
ferimenti che spaziano dal verbo tipica-
mente jazzistico alla tradizione musicale
più squisitamente mediterranea. Un bel
lavoro, questo “Noè”, in cui la vena crea-
tiva di Raffaele Casarano si fonde alla
perfezione con lo spirito di gruppo, snoc-
ciolato (traccia dopo traccia) dalla piccola
formazione “Locomotive Quartet”. I
quattro protagonisti, sfoggiando una
conclamata e convincente espressività
formale di gruppo, peraltro collaudata e
consolidata con il suonare insieme da
circa dieci anni, si scorge nelle sinuose e
carezzevoli ambientazioni proposte nel
disco. Pertanto, in stridente contrasto con
il precedente lavoro “Argento” del 2010
(caratterizzato dal prorompente uso del-
l’elettronica), “Noè” (termine ebraico che
vuol dire quiete, silenzio) si dipana in
una moltitudine di soffuse coloriture am-
brate e tenui sfumature chiaroscurali,
con un naturale susseguirsi di atmosfere
dalla connotazione onirica. In tal senso, il
lavoro si articola in otto strutture a firma
dei vari componenti del quartetto, fra le
quali lasciano decisamente il segno l’ini-
ziale “Oriental Food”, “Gaia” di Bardoscia
e “Legend” di Casarano. A queste vale la
pena aggiungere il toccante richiamo al-
l’amato Sud della nostra Penisola, con la
rivisitazione in ballad della canzone tra-
dizionale pugliese “Lu Rusciu De Lu
Mare”, affidata nella seconda versione
alla voce di Giuliano Sangiorgi. Inoltre,
Il lavoro si fregia anche di alcune nota-
zioni letterarie e accenni alla quotidiana
attualità che trovano un significativo
omaggio nella dedica al poeta Vittorio
Bodini nella suadente (Ballata per Bodini)
e nella doverosa e sentita dedica dell’in-
tero disco alla giovanissima “Melissa
Bassi”, tragicamente uccisa nell’attentato
di Brindisi, avvenuto in concomitanza
con l’ultimo giorno delle sessioni di regi-
strazione.

La ripresa audio di questo lavoro è di apprez-
zabile fattura: lo scintillio timbrico dei singoli
strumenti e la discreta dislocazione degli
stessi nello stage ne facilitano il cogliersi dei
sussurri e delle sfumate coloriture musicali.
Qualità artistica 8 Qualità tecnica 8

CARLA BLEY, ANDY SHEPPARD,
STEVE SWALLOW

“Trios”
ECM 2287

STEVE SWALLOW QUINTET
“Into the Woodwork”
XtraWatt/13 279 8380

RAFFAELE CASARANO
“Noè”

TUK MUSIC CD 177





L’intrigante e originale power trio che
presenta questa brillante opera prima,
edita di recente dall’etichetta RARE
NOISE RECORDS, si fonda esclusiva-
mente sulla libera interazione e la fiam-
meggiante espressività del tenor
sassofonista Ivo Perelman, del bassista
Joe Morris e del batterista Balazs Pandi.
La diversa provenienza geografica dei
tre musicisti che prendono parte al la-
voro (rispettivamente originari del Bra-
sile, degli Stati Uniti e dell’Ungheria)
permette alla piccola formazione d’in-
trecciare le proprie esperienze in un mix
di linguaggi che trova la naturale risul-
tante nella più sfrenata e incontaminata
improvvisazione. Per questo, “One” può
considerarsi senza alcun dubbio un pro-
getto dalla peculiare matrice free, in cui
la creatività dei singoli sfocia di volta in
volta nell’imprevedibile manifestarsi
delle strutture incluse nel disco. A tal
proposito, la completa assenza di schemi
precostituiti o riferimenti stilistici facilita
il fluire di una diffusa e incontrollata
energia che, dalla traccia d’apertura
“Freedom” di chiaro stampo ayleriano
alla meditativa e riflessiva “What Love
Can Lead To”, propone un lessico dalle
forti coloriture musicali in un rincorrersi
di primi piani solistici che, attraverso una
ragguardevole intesa d’assieme, conflui-
scono in un incandescente magma so-
noro. A seguire, ci si ritrova al cospetto
di “To Remember What Never Existed”
dalla iniziale connotazione swingante
che si trasforma via via in un travolgente
vortice collettivo, “One” titletrack inon-
data dalla possanza formale del tenore di
Ivo Perelman, “Universal Truth” impre-
ziosita dall’irrefrenabile torrenzialità per-
cussiva di Balazs Pandi e la conclusiva
“Stigma” originale suite dalle molteplici
accezioni formali. Pertanto, quest’opera
prima di Ivo Perelman, Joe Morris e Ba-
lazs Pandi, nata quasi per caso e forte-
mente voluta dal prolifico sassofonista
brasiliano, mostra a chiare lettere la con-
vincente empatia che intercorre fra i tre
protagonisti coinvolti, ponendo le basi
per una collaborazione dai futuri svi-
luppi.

L’ascolto di questa produzione RARE
NOISE RECORDS ha evidenziato qualche
lieve défaillance sonica: alla prorompente ri-
produzione delle robuste escursioni timbriche
d’assieme non corrisponde un’adeguata scena
sonora che risulta decisamente sottodimen-
sionata.
Qualità artistica 8 Qualità tecnica 7,5 

Il felice e duraturo connubio artistico, che
intercorre da alcuni anni fra la pianista
Stefania Tallini e l’etichetta ALFA
MUSIC, giunge con questo nuovo lavoro
dal titolo “Viceversa” al suo settimo capi-
tolo. L’album, che si fregia della signifi-
cativa collaborazione del cantante,
chitarrista e compositore brasiliano
Guinga, annovera anche la partecipa-
zione del clarinettista Corrado Giuffredi
(noto nel vasto panorama della musica
classica e crossover), a completamento di
un trio dallo spiccato senso ritmico e
dalle accattivanti sinuosità melodiche. La
talentuosa solista romana, grazie alla
propria padronanza tecnico-strumentale
e alla sua versatilità stilistica, imprezio-
sisce da par suo le architetture armoni-
che delle composizioni a propria firma,
realizzando i giusti equilibri per un con-
vincente interplay con i partner coinvolti.
Nel brano d’apertura che dà il titolo al
disco, Stefania Tallini propone un origi-
nale duo di pianoforte con se stessa, esal-
tando la giocosità della propria cifra
stilistica. Guinga, dal suo canto, esprime
in “Duke” e nel brano di chiusura “Mãe
Do Mar” (entrambi a firma della band
leader) quella malinconica espressività
vocale che appartiene alla tradizione po-
polare del suo Paese d’origine. Ed è pro-
prio nelle quattro strutture a firma del
compositore sudamericano (“Dà o Pè.
loro”, “Di Menor”, “Breve, Nò’ Na Gar-
ganta” e “Cheio De Dedos”) che il piani-
smo della Tallini mostra quella personale
fantasia espressiva in grado di amma-
liare, sedurre e rapire l’attenzione con un
vortice di note dal fluire percussivo e in-
tenso. Di contro, nei brani di sua compo-
sizione in cui dialoga con Corrado
Giuffredi, le atmosfere si ammantano di
una delicatezza e una struggenza non
comuni (vedi “Didala e Chittò” e “Soli-
tango”) con un eloquio tanto sussurrato,
quanto elegante, quale sintesi fra musica
popolare ed euro-colta. Pertanto, “Vice-
versa” è un lavoro che dichiara senza
mezzi termini l’amore di Stefania Tallini
per la sua musica, assolutamente ricolma
delle contaminazioni latine e del suo fare
jazz a tutto tondo.

La ripresa audio di questa produzione ALFA
MUSIC risulta decisamente coerente al suo
contenuto artistico. Alla buona riproduzione
della dinamica timbrica dei singoli si deve ag-
giungere la corretta e ben dimensionata rico-
struzione dello stage.
Qualità artistica 8,5 Qualità tecnica 8,5

Antonio Zambrini e Rita Marcotulli
danno vita, in questo ammiccante lavoro
dall’emblematico titolo “La conversa-
zione”, ad un duo pianistico di forte in-
tensità emotiva ed espressiva, che li vede
amabilmente dialogare fra loro senza
mai offuscare la personale impronta sti-
listica. L’incontro pianistico, fondato in
prevalenza sul target compositivo di An-
tonio Zambrini, viene arricchito da al-
cune note strutture tratte dal songbook
del Jazz-Latin, ma soprattutto dal raffi-
nato e variegato pianismo di Rita Mar-
cotulli che mostra la sua innata
propensione verso una musica scevra da
schemi o barriere precostituite. Dotati
entrambi di una spiccata sensibilità for-
male e una rilevante creatività nella scrit-
tura, Antonio Zambrini e Rita Marcotulli
condividono la scena sonora con un pia-
nismo ricolmo di una concreta duttilità
estetica che punta diretta a trasmettere il
proprio dialogo, ovvero, prende alla let-
tera il modello della “conversazione” a
due. Già dalle prime note del brano
d’apertura “Beatriz” di Edu Lobo e Chico
Buarque de Hollanda s’intuisce il per-
corso battuto dalla coppia di pianisti che,
senza indugio alcuno, veleggia verso
tranquilli approdi armonico-melodici.
Nel fluire delle dieci tracce dell’album si
distinguono fra le altre: “Garrincha” di
Zambrini per la sua ariosità tematica, “La
strada” in solo piano della Marcotulli per
la sua esuberanza dinamico-ritmica, la
poetica suadenza di “Melampo” e la can-
tabilità popolare di “Passato di Verdura”
(ambedue a firma di Zambrini) e le con-
clusive “Giant Steps” di John Coltrane in
una versione intimistica in solo di Anto-
nio Zambrini e “Canto triste” della pre-
miata ditta Edu Lobo & Vinicius De
Moraes, eseguita in duo con una strug-
gente e palpabile emotività estetica.
Dunque, questo lavoro dalla indubbia li-
ricità espressiva e dal contenuto musi-
cale “tout court” pone, all’attenzione dei
numerosi appassionati del jazz e non
solo, il fare musica di due pianisti e com-
positori dagli ampi orizzonti, fra i più ap-
prezzati del nostro vasto panorama
musicale.

La ripresa audio di questo serrato dialogo pia-
nistico, che vede Rita Marcotulli (on r. c.) e
Antonio Zambrini (on l. c.), riproduce in
modo tanto dinamico, quanto realistico, i sus-
surri chiaroscurali e gli slanci linguistici del
pianismo dei due entusiastici protagonisti del
lavoro.
Qualità artistica 8 Qualità tecnica 8,5

PERELMAN, MORRIS, PANDI
“One”

RARE NOISE RECORDS RNR 034 

STEFANIA TALLINI
“Viceversa”

ALFAMUSIC AFM CD 164

ANTONIO ZAMBRINI & RITA
MARCOTULLI

“La conversazione”
ABEAT RECORDS AB JZ 126

OPERAZIONE
“SCEGLI

L’EDICOLA!!!”

STANCO 
DI CERCARE 

LA TUA RIVISTA
IN EDICOLA?
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