


Saleem Ashkar, 
Beethoven

Dopo il primo doppio CD
contenente le Sonate n. 3, 5,
14 “Al chiaro di luna” e 30,
Saleem Ashkar prosegue la
registrazione dell’integra-
le delle Sonate con la n. 6, 23
e 32. Un monumentale pro-
getto che si concluderà nel
2019, in modo che tutte le
Sonate siano disponibili nel
2020, 250° anniversario del-
la nascita del compositore.
Beethoven rappresenta da
sempre un punto centrale
dell’interesse di Ashkar.
Con sue musiche debuttò
su Decca alcuni anni fa
(Concerti n. 1 e n. 4 per pia-
noforte e orchestra).
L’incisione delle Sonate ar-
riva dopo numerose per-
formance del ciclo comple-
to in pubblico: 5 solo nel
corso dell’ultima stagione,
tuttora in essere a Berlino,
Duisburg e Praga, e altre
previste per le prossime
stagioni nelle maggiori cit-
tà europee.
www.universalmusic.it

Juri Dal Dan Trio feat.
Francesco Bearzatti
Immaginario Blues

Esce per Artesuono l’album
Immaginario Blues, regi-
strato e prodotto da Juri

Dal Dan e Stefano Amerio:
una raccolta di sette com-
posizioni del pianista friu-
lano. Il filo conduttore del
progetto è l’immaginario
blues, un’essenza che in
questo disco non viene ri-
proposta nella sua essenza
nativa: un sodalizio tra ar-
tista e produttore con
un’ospite d’eccezione.
www.artesuono.it

Maurizio Pollini, Debussy
Preludes II

In occasione del 100° anni-
versario del compositore
francese, Maurizio Pollini
completa il ciclo dei Prelu-
di di Debussy con la regi-
strazione del Libro II, 18
anni dopo il Libro I che
rappresenta tutt’ora un’in-
cisione di assoluto riferi-
mento.
L’album è completato con
‘En blanc et noir’ che rap-
presenta un evento specia-
le per il Maestro che suona
con suo figlio Daniele, raf-
finato pianista e composi-
tore.
www.universalmusic.it

Stefano Bagnoli, Rimbaud

Rimbaud è il nuovo album
di Stefano Bagnoli. 
Pur non essendo il suo pri-
mo da leader, il disco è il
primo registrato in com-
pleta solitudine. 

SI tratta inoltre a tutti gli ef-
fetti dell’esordio a suo nome
per la Tǔk Music di Paolo
Fresu e l’uscita è prevista
per il 9 marzo 2018. 
Bagnoli è già presente nel
roster dell’etichetta come
componente del Devil
Quartet con il quale ha pub-
blicato due album, Deserti-
co nel 2013 e Carpe Diem,
uscito a febbraio del 2018, e
come membro del trio di
Dino Rubino e del suo pro-
getto del 2012 dedicato a
Miriam Makeba e intitolato
Zenzi.
Nell’album Bagnoli non si
limita alla sola batteria ma
si cimenta con pianoforte,
tastiere, vibrafono, con-
trabbasso ed elettronica. 
Unica concessione è il ca-
meo di Umberto Petrin che
nel brano finale ‘Rimbaud
Reprise’ recita una frase del
poeta che tende a racchiu-
dere la malinconica sereni-
tà della vita: “ho teso corde
da campanile a campanile,
ghirlande da finestra a fi-
nestra, catene d’oro da stel-
la a stella, e danzo”. L’al-
bum è un omaggio che è
quasi una biografia in mu-
sica: Bagnoli prende spun-
to da alcune suggestioni
suscitate dalle emozioni ri-
cavate dalla lettura delle
sue opere e dei numerosi
saggi che lo riguardano, e
anche da alcuni avveni-
menti chiave nella vita del
grande artista francese. Il ri-
tratto che ne deriva è ap-
passionato e coinvolgente.
Quella di Rimbaud è una fi-
gura che può benissimo es-
sere paragonata a grandi
del jazz come Charlie Par-
ker, Thelonious Monk e Lo-
uis Armstrong, o anche, per
l’intenso ma breve passag-
gio in questo mondo, a Bix
Beiderbecke e Jimmy Blan-
ton.
www.tukmusic.com

Saint Saens: Il Carnevale
degli animali
I grandi pianisti Martha
Argerich e Nelson Freire

propongono in questo im-
perdibile disco audiophile
un’inarrivabile interpreta-
zione del celebre Carneva-
le degli animali di Camille
Saint-Saëns, al quale fanno
da corona Ferdinand e Lit-
tle Sad Sound di Alan Ri-
dout e Tier Gebete di Frie-
der Meschwitz. Tra gli altri

interpreti spiccano i nomi
del violinista Gidon Kre-
mer, della pianista Elena
Bashkirova e del contrab-
bassista Alois Posch.
«Tutto appare meraviglio-
samente chiaro e traspa-
rente. I ritmi sono sempre
molto brillanti. Di volta in
volta i solisti sfoderano tut-
to il loro virtuosismo o ri-
velano la loro delicata can-
tabilità. Per esempio, la Ar-
gerich e Freire eseguono
Pianistes con oltraggiosa
studiatezza, esasperando
la ritmica dei loro pianoforti
fino a farli uscire di sincro-
nia, per riportarli infine in-
sieme clamorosamente nel-
la Coda. Il flauto di Irena
Grafenauer cinguetta gio-
iosamente in Volieres. Il cla-
rinettista Eduard Brunner
imita il verso del cuculo
come se si trovasse al centro
di un fitto bosco. Solo di
rado ho sentito suonarlo
con un tono così solitario.»
(Classical.net).
www.analogphonic.com. 

Claudio Fasoli, Samadhi
Quintet, Haiku Time
Se c’è un artista in grado di
sorprenderci ogni volta
questo è proprio Claudio
Fasoli. Questa volta l’ispi-
razione viene presa dal Sol
levante in particolare dagli
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HAIKU, poemi giapponesi
di sole 27 sillabe (o morae)
i cui codici hanno suggeri-
to una brevità nei temi mu-
sicali esposti, nella lun-
ghezza dei titoli e finanche

in alcuni interventi im-
provvisativi. L’idea è quel-
la di condensare e compri-
mere nel minor spazio so-
noro possibile dei messag-
gi, delle emozioni. Una car-
riera al servizio dell’arte
dei suoni ha indicato a Fa-
soli la strada più efficace e
meno dispendiosa, per es-
sere comunicativo in ma-
niera diretta, efficace, po-
tente, senza fronzoli e so-

prattutto “vera”. Haiku
time si prospetta dunque
come l’ennesimo straordi-
nario episodio di un artista
che ha scritto alcune delle
pagine più significative del
jazz italiano ed Europeo in-
sieme ad artisti del calibro
di Henri Texier, Mick Goo-
drick, Lee Konitz, Jean-
François Jenny Clark, Aldo
Romano, Kenny Wheeler,
Bill Elgart, Manfred Schoof,
Michel Pilz, Palle Daniel-
sson, Tony Oxley. Come
non dimenticare poi che in-
sieme a Franco D’Andrea,
Giovanni Tommaso e Bru-
no Biriaco ha fondato I PE-
RIGEO...
www.abeatrecords.com

G. Sollima & Enrico 
Melozzi, 100 Cellos Live
I “100 Cellos” sono un for-
midabile ensemble fondato
nel 2012 da Giovanni Solli-
ma e Enrico Melozzi che
raccoglie violoncellisti da
tutto il mondo.

L’incredibile successo otte-
nuto dopo la prima esibi-
zione al Teatro Valli di

Roma li porta negli anni
successivi a Milano (Trien-
nale, Piazza del Duomo,
Piazza Scala, Giardini “Fal-
cone e Borsellino”), Buda-
pest (Piazza della Catte-
drale), Torino (Teatro Regio,
nel 25° della Caduta del
Muro di Berlino), Ravenna
Festival e Lucca Classica.
L’album “100 Cellos Live”
raccoglie il meglio di questi
concerti realizzati tra il 2013
e il 2017 con un repertorio
entusiasmante che va da
brani classici di Bach, Han-

del, Beethoven a indimen-
ticabili canzoni rock di Da-
vid Bowie, Prince, Pink
Floyd con arrangiamenti
realizzati appositamente
per questo incredibile grup-
po. Il CD di chiude con
una bellissima bonus track:
un incalzante Fandango
composto da Giovanni Sol-
lima.
www.universalmusic.it

Jorg Demus, 
Debussy Complete Piano
Works

In occasione delle cele-
brazioni del 100° anniver-
sario
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dalla scomparsa del gran-
de compositore francese
Claude Debussy, il pros-
simo 25 marzo,Musica
Viva ristampa l’integrale
delle opere per pianoforte
solo
eseguite dal celebre pia-
nista Jorg Demus, non più
disponibili sul mercato di-
scografico da molti anni,
splendidamente rimaste-
rizzate con una raffinata
nuova veste grafica ed un
esauriente libretto dispo-
nibile in QR code.
www.egeamusic.com

Jacintha, 
Fire & Rain

Il primo album di Jacintha
dal 2007 presenta una fa-
volosa selezione di suc-
cessi dal repertorio di Ja-
mes Taylor.
Il primo album vocale po-
polare di Jacintha rappre-
senta un sorprendente
cambiamento di ritmo ri-
spetto ai precedenti: mol-
ti dei migliori musicisti
di LA associati a James
Taylor durante la sua lun-
ga e stellare carriera ap-
paiono in questo album:
Lee Sklar (basso), Russ
Kunkel (batteria), Jim Cox
(tastiere e attualmente in
tour con JT) e Dean Parks
(chitarra acustica e at-
tualmente in tour con JT). 
Tutti i brani sono arran-
giati da Tim Pierce (Va-
nessa Use Me e Vanessa
When The Levee Breaks),
che suona anche la chitar-
ra acustica in diversi bra-
ni. 
L’intero album è registra-
to al 100% in puro stile
analogico presso gli Hen-
son Studios di Hollywood,
precedentemente cono-

sciuti come A & M (la lo-
cation originale degli stu-
di cinematografici di
Charlie Chaplin). 
Nel 1999, A & M Records
fu venduta alla Universal
Music. Successivamente
la sede dello studio, in-
cluse tutte le strutture e le
attrezzature dello studio
di registrazione, è stata
acquistata dalla Jim Hen-
son Company. 
Henson Recording Stu-
dios è stato fondato nel
2000 e continua l’eredità
di competenza tecnica e
servizio eccellente fonda-
to da A & M. L’album è
tracciato su un nastro ana-
logico multitraccia da 2
pollici che gira a 30 ips e
un nastro misto fino a 1/4
di pollice che gira a 30
ips. 
Tutto il tracciamento e il
missaggio sono fatti al
Sunset Sound dall’inge-
gnere e coproduttore Mi-
chael C. Ross. L’album è
stato masterizzato e tutto
il vinile tagliato da Bernie
Grundman al Bernie
Grundman Mastering, uti-
lizzando il master da 1/4
pollici 30 ips. 
Groove Note Records

Jethro Tull, 
Heavy Horses 

In uscita il 20 aprile, l’edi-
zione dell’LP per il 40°
anniversario remixato da
Steven Wilson: il 2018 se-
gna infatti 50 anni da
quando il gruppo folk-
rock progressista Jethro
Tull balzò sulla scena mu-

sicale. 
Per dare il via a questo en-
tusiasmante anniversario,
Rhino presenta questa edi-
zione del 40 ° anniversario
di Heavy Horses in vinile
LP. 
Al momento del rilascio,
Heavy Horses è stato un
album dei primi 20 su en-
trambe le sponde del-
l’Atlantico. 
Il successo commerciale è
stato ugualmente rag-
giunto con lodi critiche
per le melodie, la stru-
mentazione e il flauto
d’autore di Anderson.
Parlophone Records

Paul Weller, 
Saturns Pattern

Paul Weller ha appena an-
nunciato che il suo nuovo
album uscirà l’11 maggio
con Parlophone Records.
‘Saturns Pattern’ è il pri-
mo album in studio di
Wellers in tre anni e ha an-
che realizzato un video
per “White Sky”, la prima
traccia dell’album.
Parlophone Records

Matteo Bortone, 
Claroscuro

In uscita il 30 marzo il
nuovo lavoro di Matteo
Bortone per CAM Jazz:
votato Miglior Nuovo Ta-
lento al Top Jazz 2015 di

Musica Jazz, Matteo Bor-
tone, trentacinquenne
contrabbassista di Otran-
to, cresciuto musicalmen-
te a Parigi e ora residente
a Roma, è alla sua terza
uscita discografica, la pri-
ma prodotta dalla presti-
giosa CAM Jazz.
I suoi dischi precedenti
“Travelers” (Zone di Mu-
sica, 2013) e “Time Ima-
ges” (Auand, 2015) hanno
ottenuto ottimi riscontri
di pubblico e critica in
Francia e in Italia come
dimostrano i numerosi ri-
conoscimenti:
(Jazzit Likes It, Révéla-
tion Jazzman, Découverte
Jazz News, 4 étoiles Jazz-
man). 
Come compositore, Mat-
teo ha contribuito anche
nei dischi di Alessandro
Lanzoni (“Dark Flavour”
e “Seldom” CAM Jazz
2013 e 2014), Roberto Gat-
to (“Now”, ABEAT 2017)
e Stefano Carbonelli
(“Morphé”, CAM Jazz
2018). Bortone è uno dei
contrabbassisti più ri-
chiesti anche come side-
man, partecipando in nu-
merose formazioni in Ita-
lia e Francia: 
il quintetto di Ada Mon-
tellanico, il trio di Greg
Burk, il quintetto di Man-
lio Maresca, il trio di Oli-
via Trummer, il sestetto
Abhra di Julien Pon-
tvianne, il trio di Chri-
stophe Imbs oltre alle già
citate band di Roberto
Gatto, Alessandro Lanzo-
ni e Stefano Carbonelli.
Questo terzo lavoro di-
scografico da leader, vede
un cambio di rotta deci-
sivo dal punto di vista
della formazione e del
suono rispetto ai due al-
bum precedenti, incisi in-
sieme al suo quartetto
franco/italiano ‘Trave-
lers’.
Nel nuovo disco infatti,
Bortone è alla guida di un
trio tutto italiano insie-
me a Enrico Zanisi al pia-
noforte e Stefano Tam-
borrino alla batteria.
www.camjazz.com
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ICalibro 35 sono un orgoglio italiano, anche se l’Italia
(quasi) non lo sa. I loro dischi sono ascoltati dal Bil-
derberg della musica che conta, campionati da Jay-Z in

Magna Carta Holy Grail, da Dr. Dre. in Compton, da Da-
mon Albarn con i Child of Lov…. Tommaso Colliva pro-
duce delle star internazionali come i Muse e ha lavorato
anche con i Franz Ferdinand, PJ Harvey ha voluto Enri-
co Negriolli nel suo ultimo album, The Hope Six Demo-
lition Project. Insomma, sono un autentico super gruppo,
uno dei pochi che traccia il sentiero e non lo segue. Sono
nati a Milano, nel 2007, per ren-
dere omaggio alle colonne so-
nore dei poliziotteschi italiani
degli Anni Settanta, firmate da
musicisti come Ennio Morri-
cone, Luis Bacalov, Piero Umi-
liani, Franco Micalizzi, Ar-
mando Trovajoli, Piero Piccio-
ni… artisti oggetto di culto dal
Giappone agli Stati Uniti, ma
quasi dimenticati – con l’ecce-
zione di Morricone - nel Bel-
paese dalla memoria corta. Sin
dal primo album, Calibro 35
(2008), hanno affiancato alle
rivisitazioni delle loro musiche
preferite delle composizioni
originali che, progressivamen-
te, hanno finito per superare
come numero le cover. Colon-
ne sonore immaginarie che fa-
cevano comunque pensare a
sparatorie e inseguimenti su
Alfa Romeo tirate al massimo,
ma con il tempo hanno ampliato di molto i loro interessi.
Una musica cinematica per natura si è così arricchita con
le contaminazioni del funk-jazz, della psichedelia e della
fusion, mettendo in evidenza un gusto unico per le sonorità
vintage, recuperate per essere elaborate senza porsi limi-
ti di sorta. Il chitarrista Massimo Martellotta ama gli stru-
menti instabili e difficili da suonare e in Decade si è an-
che divertito ad applicare all’organo un wah wah, come
se fosse il filtro di un synth. Enrico Gabrielli suona il sax
tenore, il flauto traverso e il clarinetto, oltre al pianoforte
Steinway e un Clavinet Hohner degli Anni Sessanta, quel-
lo che ci faceva impazzire nei dischi di Stevie Wonder. Il
batterista Fabio Rondanini suona una Ludwig degli Anni
Sessanta, e per ArchiZoom ha usato delle bacchette da su-
shi. Il bassista Luca Cavina non usa strumenti vintage, ma
il suo Epiphone Jack Casady suona antico anche se è mo-
derno. Per la prima volta sono presenti i musicisti del-
l’ensemble Metallo su Carta, con i loro violini, violoncel-
li, trombe, tromboni, sax baritono e clarinetto basso. Con
gli undici inediti di Decade i Calibro 35 possono quindi

sperimentare nuove possibilità espressive, e considerarli
soltanto musicisti di genere è sempre più limitativo. Ma
è come dire che Alfred Hitchcock era un regista di gialli
e i Beatles scrivevano canzonette: è vero ma non è tutto.
Anche i Calibro 35 sono unici, come il produttore Tommaso
Colliva, il loro George Martin, che è riuscito a gestire tut-
to questo ben di Dio pur avendo solo cinque giorni a di-
sposizione. A differenza di quanto accadeva in precedenza,
hanno scritto quasi tutto prima di entrare in studio. Le re-
gistrazioni sono state effettuate come una volta, tutti in-

sieme nella stessa stanza, usan-
do un microfonaggio minima-
le. Il risultato è una musica
complessa come l’architettura
improbabile o impossibile raf-
figurata in copertina, eppure
suona facile. In America questo
disco lo stanno studiando nei
piani alti, mentre in Italia i Ca-
libro 35 non sono nessuno, ri-
spetto alla popolarità delle stel-
line sanremesi. Forse per que-
sta ingiustizia la recensione
usa toni entusiasti che non ab-
biamo riservato neppure a Bob
Dylan. Vediamo di rimediare
trovandogli un difetto. La scel-
ta di realizzare una musica
esclusivamente strumentale
può rivelarsi un limite, anche in
Decade ogni tanto sembra di
essere arrivati al momento giu-
sto per l’entrata di una voce,
magari alla Shirley Bassey, che

invece non arriva. Comunque, applausi in sala.

Abbiamo ascoltato la versione limited, realizzata in uno
spettacolare vinile trasparente. Non c’è il codice per il dow-
nload ma nella confezione è indicato l’indirizzo mail cui
richiederlo. Decade è un album estremamente interessante
dal punto di vista dei suoni, un caleidoscopio di timbri-
che vintage e sonorità inusuali ma il piacere d’ascolto, po-
tenzialmente notevole, è limitato da una dinamica poco più
che sufficiente. 
DISCRETO

LP Record Kicks RKX 058 LP

IL DISCO DEL MESE

CALIBRO 35
“DECADE”
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DEJOHNETTE, GRENADIER,
MEDESKI, SCOFIELD

“Hudson”
MOTEMA MTA-CD-228

Settantacinque primavere non sono
sufficienti a spegnere l’entusiasmo e
l’energia mostrate da Jack DeJohnet-
te nel tuffarsi nella musica dei tur-
bolenti anni Sessanta. In compagnia
di maestri del calibro di Larry Gre-
nadier al contrabbasso, John Medeski
al pianoforte e John Scofield alla chi-
tarra, il band leader dà vita ad un su-
per gruppo dai perfetti equilibri di-
namico-formali in un disco dal titolo
Hudson (pubblicato dalla label MO-
TEMA). Ispirato agli scenari monta-
ni dell’omonima area geografica, Jack
DeJohnette rilegge alcune strutture
dalla matrice Folk, Rock, Blues, a di-
mostrazione di un mai sopito legame
con queste forme musicali. L’album
tuttavia non è da considerarsi un re-
make di maniera, bensì una sugge-
stiva full immersion nel passato, im-
preziosito dalla maestria di quattro
protagonisti della scena jazzistica sta-
tunitense. A partire da Lay Lady Lay in-
nervata da un vibrante reggae e A Hard
Rain’s A-Gonna Fall di Bob Dylan al-
l’immancabile Woodstock by Joni Mit-
chell ci si ritrova fra due note leggende
della musica dei Sessanta/Settanta.
Inoltrandosi, poi, oltre ad alcune
composizioni a firma di DeJohnette,
si scopre Up On Cripple Creek della
premiata ditta Robbie Robertson &
The Band, nonché una coinvolgente
rivisitazione di Wait Until Tomorrow
di Jimi Hendrix risalente all ‘album
Axis: Bold As Love. Cosa aggiunge-
re… il disco si ascolta con grande pia-
cere, sia per la padronanza tecnica dei
suoi attori, sia per il repertorio che, per
chi non ne avesse conoscenza, rap-
presenta una ghiotta occasione per ap-
profondire l’inossidabile bellezza di
quelle strutture appartenenti alla sto-
ria della Pop Music.

Qualità artistica 8,5  
Qualità tecnica 8,5

Archiviata l’esperienza del doppio
quartetto dell’ album Inner Sounds
(2016), Claudio Fasoli si addentra, uti-
lizzando un organico a cinque voci,
fra le sfumate metafore del puro liri-
smo. L’assioma, fra la forma poetica
giapponese in tre versi “haiku” e la
musicale metrica del nostro sonetto,
rappresenta in Haiku Time una mera
sintesi del tempo. Fortemente ispira-
to da questa sintesi, Fasoli prova a tra-
sfondere in musica l’essenza del pro-
prio credo compositivo, svelando in
Haiku Time un percorso denso di
una permeante creatività e una coin-
volgente emotività. Il disco, che può
considerarsi molto vicino alla forma
del concept album, si struttura in
undici tracce in cui il tema iniziale in-
dica la strada da seguire nel dipanarsi
dell’intero brano. L’ermetismo sopra
citato si coglie anche nella relativa bre-
vità delle performance, negli scarni ti-
toli, nel suo asciutto manifestarsi col-
lettivo. Michael Gassmann alla trom-
ba e flicorno, Michelangelo Decorato
al pianoforte, Andrea Lamacchia al
contrabbasso e Marco Zanoli alla bat-
teria compongono, con Claudio Fasoli
al tenore e al soprano, un combo di
estrema raffinatezza che predilige un
afflato d’assieme a discapito del puro
individualismo virtuosistico. Ne de-
riva che Haiku Time propone un’ar-
chitettura musicale ricolma di un’in-
timistica espressività sferzata da una
misurata vivacità ritmica, in grado di
alternare pieni sonori a pause rifles-
sive che rendono il disco tanto vario,
quanto diretto nel suo svelarsi. Il la-
voro, dunque, racchiude tutta l’ori-
ginalità della scrittura di Fasoli che, at-
traverso i suoi stati d’ animo, colpisce
l’immaginazione di chi ne sappia co-
gliere ogni sussurro.

Qualità artistica 9 
Qualità tecnica 9

CLAUDIO FASOLI SAMADHI
QUINTET

“Haiku Time”
ABEAT RECORDS ABJZ 178

GREGORY PORTER
“Nat King Cole & Me”

BLUE NOTE B002739502

Giunto al quinto lavoro a proprio
nome, Gregory Porter omaggia, in
questo disco edito dalla prestigiosa
BLUE NOTE, Nat King Cole (icona
degli anni d’oro del Jazz a stelle e stri-
sce) con un album dalla prevalente ci-
fra american popular song. Voce ba-
ritonale dal timbro caldo e flessuoso,
Porter affronta il repertorio del can-
tante di Montgomery con misurata li-
bertà espressiva, lasciandosi andare in
rare occasioni a interpretazioni di-
stanti dalla originaria matrice. In Nat
King Cole & Me l’Orchestra di Vin-
ce Mendoza connota il tutto con un
amarcord un tantino di maniera, ep-
pure Gregory Porter riesce, con le sue
indubbie doti canore che ne fanno un
protagonista assoluto dell’attuale sce-
na internazionale, a donare a molte
delle performance proposte nel sup-
porto CD-AUDIO Deluxe un perso-
nale patos che permette il dolce e ca-
rezzevole svelarsi di alcune strutture
molto care al maestro Nat King Cole.
Immergendosi nel susseguirsi delle
quindici tracce, da Mona Lisa a Smile,
da Nature Boy a L-O-V-E, da Quizas,
Quizas, Quizas a When Love Was King
(già presente nel primo lavoro del can-
tante di Sacramento), si resta ammi-
rati per il modo con cui la dinamica
voce di Porter asseconda le struggenti
melodie di alcune fra le più note
canzoni del songbook statunitense.
Una ventata di Swing (vedi Ballerina)
e sobria eleganza (vedi I Wonder Who
My Daddy Is) racchiudono la somma
di un tributo tanto coerente, quanto
raffinato. Abbandonate le ruvidità
Soul e R & B, l’artista californiano mo-
stra in questo disco il suo legame con
la tradizione della canzone popolare
americana, riaffrescando, seppur in as-
senza di una mera originalità, l’arte di
“Nat”.

Qualità artistica 8  
Qualità tecnica 8
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Beth Hart & Joe Bonamassa “Black Cof-
fee” “LP + download Provogue Records

PRD75441- 2

Su FDS 265 abbiamo fatto l’elogio del soul più
nero che c’è, ascoltando Sharon Jones e Ma-
vis Staples, ma non abbiamo mai pensato che
alcuni generi musicali siano preclusi ai bian-
chi. Il razzismo è stupido, ma il razzismo al
contrario lo è altrettanto. Non hanno nulla da
invidiare a chicchessia jazzisti pallidissimi
come Chet Baker, Bill Evans e Joe Zawinul, e
anche una Beth Hart può permettersi di can-
tare il R&B senza complessi di sorta. In Black
Coffee rende omaggio a LaVern Baker (Saved,
Soul on Fire), Tina Turner (Black Coffee) Ella
Fitzgerald (Lullaby of the leaves), Etta James
(Damn Your Eyes)… Nella storia della mu-
sica difficilmente avrà lo stesso spazio di que-
ste icone, tutto sommato stiamo parlando di
un disco di cover e gli originali rimangono tali,
ma la scelta di un repertorio tanto importan-
te – che in Italia non conosce quasi nessuno,
ma lasciamo stare - non la imbarazza per nien-
te. Beth Hart è una donna che lavora duro, non
ha tempo per certe fisime da artista fragile, e
come grinta quasi se la gioca con Tina ed Etta,
scusate se è poco, perdoniamola se è bianca...
Abbiamo iniziato parlando di Beth per gala-
teo, ma come vedete il disco è accreditato a un
duo. In vetta a una band coi fiocchi c’è quel-
la forza della natura che risponde al nome di
Joe Bonamassa. Un chitarrista straordinario
che spesso non riesce a controllare la sua vo-
glia di strafare ma, mettendosi al servizio di
questo scricciolo canterino si limita un po’,
pensando più al risultato finale che alla gio-
ia di suonare. Non arriviamo a dire che è di-
sciplinato, violenterebbe la sua natura, ma si
fa apprezzare come non mai. Ad esempio in
Sitting on the Top of the World, che arriva
dal repertorio di Howlin’ Wolf, mentre Joy non
è una pagina di gloriosa storia ingiallita, è pro-
prio il recente pezzo di Lucinda Williams.
Un’altra bianca che conosce il blues, e si è me-
ritata l’unanime consenso della critica. Quel-
lo che Beth Hart e Joe Bonamassa ottengono
a fatica, forse perché sono più interessati alla
musica che alla cronaca, e se la tirano poco.

Registrato a Las Vegas in cinque giorni, di-
sponibile anche in una versione limitata in vi-
nile rosso, è un album piuttosto dinamico: DR
12, grasso che cola in questi tempi. Il suono
però è decisamente aggressivo, e quindi “re-
spira” meno di quello che sarebbe lecito
aspettarsi da un DR così positivo. Ma quan-
do Beth e Joe si sono rivolti al produttore su-
dafricano Kevin “Caveman Shirley”, sapevano
che Black Coffee avrebbe suonato grezzo ed
essenziale come piace a lui. 
DISCRETO/BUONO

Dopo anni di dischi mediocri e involuti,
Made in Italy (2016) ha finalmente invertito
la rotta che conduceva con decisione a Viale
del Tramonto. Un concept-album che narra
una piccola storia di provincia, quella di
Riko, l’alter ego di Ligabue se non avesse avu-
to successo come cantautore. Non raccon-
tandola in prima persona ma come osserva-
tore, il rocker di Correggio si è permesso più
di una licenza musicale, rispetto ai suoi stan-
dard piuttosto rigidi, permettendosi di suo-
nare un po’ black (Mi chiamano tutti Riko)
e persino spectoriano (nel senso di Phil Spec-
tor: È venerdì, non mi rompete i coglioni). Da
poche settimane l’album è diventato l’omo-
nimo film di inaspettato successo che descri-
ve l’Italia di oggi, meno riuscito delle due pel-
licole precedenti (“Radiofreccia” e “Da zero
a dieci”) ma comunque sincero, meno retori-
co del previsto e assai poco consolatorio. De-
scrive una coppia in crisi e le vicende di quat-
tro amici: Carnevale si butta nel Po e se ne va,
rimasto disoccupato Riko lo imita ma fallisce
anche come suicida, sopravvive e guarda
avanti. Meglio così, altrimenti la storia sem-
brerebbe scritta da Yukio Mishima. La Co-
lonna Sonora riprende diverse canzoni del-
l’album originale, aggiunge qualche brano “in-
ternazionale” di Simple Minds (Waterfront),
Psychedelic Furs (Heaven) e Waterboys (The
Whole of the Moon) e alcuni strumentali che
accompagnano le scene del film, oltre al-
l’inedito Francoforte. Non male ma neppure
niente di davvero essenziale, senza il supporto
delle immagini. Meno riuscito dell’interpre-
tazione di Kasia Smutniak, la moglie di Riko.
La scelta del Grande Capo Estiqaatsi sarebbe
quella di lasciare la colonna sonora sugli scaf-
fali, dunque, e di andare a riscoprire il Made
in Italy del 2016.

Tecnicamente i brani strumentali aggiunti per
esigenze cinematografiche non sono niente
male, anzi, si fanno ascoltare senza particolari
emozioni ma anche senza fastidi uditivi. Tut-
t’altro trattamento è riservato ai pezzi rock: sia-
mo in piena Loudness War, la musica è com-
pressa e bidimensionale, il suono piccolo e
poco ossigenato. Il giudizio complessivo è una
media fra la bontà degli strumentali e le can-
zoni asfittiche. 
DISCRETO

Ligabue e Artisti Vari “Made in Italy- Co-
lonna sonora originale” CD Zoo Aper-

to/Warner Original Soundtrack

Glen Hansard “Between Two Shores” LP
+ Download Plateau Records Anti-7556-1

C’è stato un momento in cui tutto quello che
veniva dall’Irlanda sapeva di magico, come
il cielo della canzone di Massimo Bubola. For-
se perché quello irlandese era l’unico popo-
lo povero del Nord, e faceva simpatia come
gli indiani dei film western, perennemente
sconfitti, come sono stati per decenni gli in-
dipendentisti che odiavano Londra. E poi c’era
la musica, a confermare la simpatia, anzi, l’am-
mirazione: Van Morrison, The Pogues, My
Bloody Valentine, U2, Sinead O’Connor, Wa-
terboys, The Chieftains... A partire dagli
Anni Novanta l’Irlanda si è stancata di esse-
re blues trasformandosi in una Tigre Celtica,
oltre che in un paradiso fiscale delle multi-
nazionali. La foto sulla copertina del nuovo
album di Glen Hansard è però particolar-
mente intensa, evoca la Grande Carestia più
che l’Impero della Ryan Air. Glen è diventa-
to famoso con The Commitments di Alan Par-
ker, poi ha saputo camminare sulle sue gam-
be guadagnandosi la stima di Springsteen e
Eddie Vedder, per il quale ha aperto i recen-
ti concerti italiani. Il palco è il suo ambiente
ideale, ma anche su disco se la cava benissi-
mo, se non si pretendono le novità che il suo
classic rock non può offrire. Le canzoni di Bet-
ween Two Shores, che hanno come sfondo
una crisi sentimentale, sono state registrate nel
2015 al Loft di Chicago, la casa dei Wilco, e poi
sono state momentaneamente archiviate.
Hansard ha riscritto i testi e ci presenta il suo
disco meno irlandese e più americano, fra Van
Morrison e Stones acustici. Che erano ingle-
si ma suonavano musica nera, come è noto.
Niente di nuovo sotto il sole, ma rimane un
bel panorama, con il folk-rock che si mesco-
la con i fiati della miglior tradizione black. 

Registrazione di sostanza che bada al sodo,
forse troppo, come è tipico dei lavori registrati
al The Loft di Chicago. Il vinile colorato del-
la limited edition lascia apprezzare con una
certa facilità tutti i dettagli, peccato che la di-
namica non sia un granché e appiattisca il suo-
no nei momenti più affollati. 
DISCRETO/BUONO
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Calexico “The Thread that Keeps Us” 2 LP
+ Download City Slang Slang50138LTD

C’erano una volta i Giant Sands di Howe
Gelb, con la sezione ritmica formata da John
Convertino e Joey Burns. Che nel 1996, qua-
si per gioco, hanno formato i Calexico, pren-
dendo il nome dalla città californiana al con-
fine con il Messico, di fronte a Mexicali.
Considerato che sono di Tucson, Arizona, il
nome della band rappresenta una scelta filo-
sofica ben precisa, indica una proposta mu-
sicale che vuole costruire un ponte fra la mu-
sica americana delle radici e il peperoncino
piccante e i fiati mariachi del paese centroa-
mericano. Il gioco è riuscito così bene che i Ca-
lexico ci hanno messo poco a diventare una
cosa molto più grande dei Giant Sand, e John
e Joey sono usciti dal gruppo. Sono passati
vent’anni e la band ha progressivamente ab-
bandonato i toni del divertissement per rea-
lizzare dischi meno colorati, persino foschi,
come The Thread that Keeps Us, con le sue
storie che sembrano uscite da un romanzo
senza speranza di Cormac McCarthy. Anzi no,
un filo di ottimismo rimane, arriva la fine del
mondo ma almeno la si affronta in compagnia
(End of the World with You). La cupezza di
fondo è stata accolta con favore dalla critica
statunitense più impegnata, che ha salutato
con favore l’evoluzione del loro rock, che non
descrive più le atmosfere del deserto e dei
grandi spazi, ma il deserto culturale portato
da Trump. Cosa accadrà se fra Calexico e Me-
xicali verrà costruito un muro? Musicalmen-
te non possiamo però nascondere una certa
nostalgia per i dischi in cui erano riconosci-
bili al primo istante ma, come il loro amico Vi-
nicio Capossela, non amano cullarsi sugli al-
lori, preferendo mettersi in discussione. Vi-
nicio aveva riassunto così il loro percorso: “Se-
guire la strada per Calexico in tutti questi anni
è stato come seguire il cammino della polve-
re, una polvere che si prende i riflessi del me-
tallo cromato e della frontiera.”

La limited edition in vinile comprende un se-
condo disco con la bellezza di sette inediti.
Caldamente consigliata perché sono tutt’al-
tro che riempitivi. La copertina apribile è cu-
ratissima nella grafica e nel materiale, come
le buste interne. Un piacere da maneggiare e
da guardare, ma tecnicamente il suono non è
granché. La dinamica è accettabile (DR 10) ma
il suono è opaco e impreciso: se avete sub-
woofer o super tweeter rimarranno disoccu-
pati. 
SUFFICIENTE/DISCRETO

Pharrell Williams è stato spesso criticato per
eccesso di leggerezza. Non è sanzionabile, per
fortuna, e con tormentoni come Happy, Blur-
red Lines e Get Lucky ha dimostrato che si
può essere leggeri senza essere banali.
N.E.R.D. è uno dei suoi progetti più impor-
tanti, anche se discograficamente lo ha tenu-
to in naftalina dal 2010, l’anno di Nothing. Per
No One Ever Really Dies, che è poi l’acro-
nimo del gruppo, non solo ritrova i sodali
Chad Hugo e Shay Haley, ma mette insieme
un dream-team dell’hip-hop e della black mu-
sic contemporanea, da Frank Ocean a Ken-
drick Lamar, da Rihanna a Andrè 3000, e poi
Gucci Mane, Wale, Thundercat, Future,
M.I.A… Sorpresa: non è un party album, qual-
che pezzo si può ballare ed è così accattivante
da far venire l’esaurimento a qualsiasi rapper
italiano, ma rispetto alle attese è stralunato e
un po’ bizzarro, obliquo e sfuggente. Ma vo-
leva essere così, una specie di fratello gemello,
più scuro di carnagione, del nuovo album dei
Calexico. Cupo all’ombra di Trump: “Ab-
biamo quel pazzo nella stanza dei bottoni, e
la polizia spara ai cittadini di colore disarmati.
Ho nascosto questa storia sotto una veste gio-
iosa perché volevo essere sicuro che il mes-
saggio arrivasse a tutti”. Pharrell si riferisce
a Don’t Don’t Do It, sull’assassinio di Keith
Lamont Scott da parte di un poliziotto nero.
Chi se lo sarebbe mai aspettato, un album così
politicizzato? Dopo aver ospitato tanti fratelli
e star della negritudine consapevole, l’album
si conclude con Lifting You e l’ospite più inat-
teso, quello che ha strappato a Pharrell lo scet-
tro di Re Mida del pop: Ed Sheeran, proprio
lui, scelto dal Principe Harry per suonare al
matrimonio del decennio con la bella Meghan.
Ed Sheeran. Perché la polizia è violenta e
Trump non è figo come Obama, ma anche i
rapper tengono famiglia. 

La produzione di Pharrell è perfetta, per que-
sto tipo di album, la ritmica è essenziale e
quindi giustamente in evidenza, ma senza ec-
cessi, così non copre le voci e le scarni parti
strumentali. La dinamica non è la virtù prin-
cipale di No One Ever Really Dies, ma la
compressione non è fastidiosa e la musica ri-
mane vitale, l’energia non risulta compro-
messa. 
DISCRETO/BUONO

N.E.R.D. “No One Ever Really Dies” CD
Columbia/Sony 19075801902

Justin Timberlake “Man of the Woods” 
2 LP+ Download Rca Records 

19075- 81321-1

Ha iniziato a esibirsi adolescente per il Mic-
key Mouse Club, ma da grande ha recitato la
parte del folk-singer in “A proposito di Da-
vis” dei fratelli Cohen e lo abbiamo appena
visto ne “La ruota delle meraviglie” di Woo-
dy Allen. Il suo nuovo album era attesissimo,
dopo il notevole The 20/20 Experience (2013)
che ci aveva consegnato un artista-intratte-
nitore come ormai non se ne vedono più. Man
of the Woods poteva essere l’album della de-
finitiva consacrazione come musicista pop di
qualità ed è un progetto ambizioso: vuole co-
niugare la tradizione dei cowboy con la ca-
micia in flanella e la musica da ballo, riassunto
nello slogan “Americana with 808”. La TR 808
è stata la prima drum machine della Roland.
Così fra gli ospiti troviamo Timbaland, Alicia
Keys, Danja e i Neptunes di Pharrell Williams,
ma anche un protagonista del nuovo country
come Chris Stapleton (Say Something). La
musica di Man of the Woods rappresenta
quello che è importante per Timberlake,
oggi: il Tennessee nel quale è nato e dove con-
vivono Memphis e Nashville, e la sua fami-
glia. Ogni tanto ascoltiamo le voci della mo-
glie e del figlio, cosa che ha infastidito qual-
che ascoltatore, ma non è certo questo il pro-
blema di Man of the Woods. Musicalmente,
anche a causa della durata eccessiva, 16 trac-
ce per 65 minuti di musica, assistiamo ad un
mezzo fallimento più che ad un mezzo suc-
cesso. In sostanza non si capisce dove vada a
parare, anche il pezzo con Alicia Keys, Mor-
ning Light, gira a vuoto, si lascia dimentica-
re in fretta. Apprezziamo comunque le buo-
ne intenzioni di Justin, e aspettiamo la sua ri-
vincita. Due giorni dopo l’uscita dell’album
si è esibito nell’Halftime del Super Bowl di
Minneapolis, il concerto più visto dell’anno.
In un quarto d’ora ha suonato la sua musica
ma ha anche trovato il tempo per celebrare
Prince. Probabilmente si è già accorto di
aver fallito il bersaglio.

Le produzioni di Justin Timberlake sono
sempre curate, anche in questo caso: il vini-
le, doppio, non è un 180 grammi ma è ven-
duto al prezzo di un singolo ed è stampato
bene. Il foglio con i crediti si trasforma in un
poster, per la gioia di chi odia i caratteri lilli-
puziani dei CD. Tecnicamente è un album ac-
cettabile, considerato che si tratta di una
produzione nata per fare grandi numeri. La
dinamica è adeguata, i suoni definiti, la voce
non è troppo sparata in avanti. 
DISCRETO/BUONO



I titoli disponibili 
sul mercato

Parte seconda: 
Analogue Productions -
USA

Prosegue in questo nume-
ro la trattazione dei titoli su
mastro magnetico con sei
titoli sui dodici disponibi-
li, recentemente pubblicati
da Analogue Productions
USA.
Tra essi troverete alcune
pagine di musica classica di
grandissimo livello artisti-
co e di straordinario livel-
lo tecnico tratte dal catalo-
go RCA Living Stereo. 
Le registrazioni RCA sono
state effettuate dalla fine
degli anni ‘50 ai primi anni
‘60 ovvero “l’Età dell’Oro”
come sapientemente ha de-
finito questo lasso tempo-
rale il Dott. Rama nel suo li-
bro “I Dischi dell’Età del-
l’Oro” (Ed. Voltaire – anno
1994).
A mio avviso, e di molta
parte della comunità au-
diofila, si tratta di registra-
zioni tuttora insuperate dal
punto di vista tecnico. Tra-
scurando di descrivere nei
particolari tale tecnica, 
vista l’abbondante biblio-
grafia in merito, vorrei solo
far riflettere il lettore su
come, alla luce delle non
entusiasmanti registrazioni
orchestrali attuali (per uti-
lizzare un eufemismo), si
possa a ragione affermare
che, in questo campo, oltre
50 anni siano trascorsi “inu-
tilmente”.
Potrebbe sembrare un’af-
fermazione troppo azzar-
data e perentoria ma vi ba-
sterà ascoltare uno di que-
sti nastri per rendervi con-
to di come tutti i parametri
concorrano a renderle tut-
tora insuperate.
Parlo di sensazione dello
spazio reale, di tridimen-
sionalità e corretta colloca-
zione spaziale, di micro-

dinamica dove tutti gli stru-
menti, anche nei passaggi a
più basso livello, sono per-
fettamente intelligibili, di
assoluta mancanza di com-
pressione. E qui mi fermo
per non infierire oltre.
Ricordo inoltre, repetita iu-
vant, come tutti i nastri
Analogue Productions ab-
biano le seguenti caratteri-
stiche:
- trasferimento diretto da
una copia del master a ½
pollice in limitati batch di
produzione
- velocità del nastro 15 ips
(38 cm/sec) con segnale
registrato su 2 tracce
- nastro da ¼ di pollice
della migliore produzione
attuale (tipicamente Re-
cording the Masters
SM900) su bobina metal
personalizzata da 10,5”
- equalizzazione IEC
- utilizzo di macchine Am-
pex Tape Machine modifi-
cate
- nastro fornito non riav-
volto per limitare l’effetto
copia
- confezionamento in lus-
suosi box appositamente
studiati e personalizzati.
Come già puntualizzato in
precedenza, nelle schede
che seguono troverete un
commento tecnico solo nel
caso abbia potuto ascoltare
personalmente il nastro/ti-
tolo in condizioni control-
late.

Hope 
Hugh Masekela
Etichetta originale: 
Triloka
Anno di registrazione:
1993

Note introduttive di 
Analogue Productions:
Da lungo tempo disco di-
mostrativo audiofilo per
eccellenza, Hope metterà a
dura prova le doti dina-
miche del vostro impianto
di riproduzione come ra-

ramente altre registrazioni
saprebbero fare. Hugh Ma-
sekela, lo straordinario
trombettista sudamerica-
no, ha messo assieme un
gruppo di sette strumenti-
sti e registrato questo gran-
de evento dal vivo al Blues
Alley di
Washin-
g t o n
D.C. Le
canzoni
coprono
un perio-
do di
q u a s i
c i n q u e
decenni
e offrono
un tour
guidato
informa-
le sulla
vita di
Masekela. Le canzoni sono
oneste ed essenziali e, per
quanto riguarda il suono,
WOW!

Note FDS:
La sorte ha voluto che
Hugh Masekela sia morto
proprio in questi giorni
mentre scrivo queste brevi
note sul suo lavoro più fa-
moso, HOPE. Con lui se ne
va anche un pezzo di storia
come sempre accade quan-
do un grande ci lascia. Re-
gistrato dal vivo al Blues
Alley Washington DC dal
30 Luglio al 1 Agosto del
1993, HOPE è un vero e
proprio evento musicale
che non esito a definire
unico per qualità artistica,
tecnica e per quello “stato
di grazia” di cui è pervasa
l’intera sessione.
Le sonorità afro-jazz dei
vari brani sono coinvol-
genti, ammalianti, ritmica-
mente stimolanti. Fiati, per-
cussioni e basso sono al
servizio di Masekela; lo as-
secondano, lo incalzano, lo
trascinano. Ogni nota è
pura gioia!
L’ascolto del master analo-

gico originale è rivelatore;
ora capisco molte cose che
con l’ascolto dell’LP erano
solo in parte emerse. I pa-
rametri dinamici sono ec-
celsi, l’effetto live è palpa-
bile ed assai migliore della
pur bellissima versione su

due LP a
45 giri; il
s e n s o
della rit-
mica, il
t i m i n g
corretto,
quel sen-
so di na-
turalez-
za pur
n e l l a
estrema
dinami-
ca ren-
d o n o
l’ascolto

coinvolgente ed appagante.
Per chi come me ha avuto
la fortuna di poter ascolta-
re Hugh Masekela dal vivo
trarrà un’immensa gioia
nell’ascolto del master di
Hope; un’occasione per
fare un tuffo nel passato
tanto nostalgico quanto
magico.
Le due bobine contengono
ben 66 minuti di musica
(siamo al limite fisico della
capienza del supporto);
molti i brani in più rispet-
to alla versione su 2 vinili a
45 giri (al momento non
più in stampa) ed uno in
meno rispetto alla versione
su 2 vinili a 33 giri pubbli-
cata in questi giorni sempre
a cura della Analogue Pro-
ductions.

Janis Ian 
Breaking Silence
Etichetta originale: 
Morgan Creek Music
Group
Anno di registrazione:
1992

Note introduttive di 
Analogue Productions:
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In Breaking Silence, la voce
di Janis è nella sua più
pura e più vitale forma di
sempre. Le tracce sono sta-
te registrate il più possibi-
le dal ‘vivo’ senza però
suonare retrò. Questa regi-
strazione full analogue del
1992, apprezzata tanto per
il talento dell’artista (trop-
po di rado apprezzata),
quanto per la sua dinamica
di regi-
strazio-
ne, suo-
na in
m o d o
assoluta-
m e n t e
fantasti-
co. La ri-
p r o d u -
zione del
n a s t r o
offre una
f e d e l t à
cristalli-
na alle
gamme di frequenza più
alte e più basse.
Le tracce sono state regi-
strate al Nightingale Studio
su uno Studer 820, a 16
tracce, 30 IPS, senza dolby,
utilizzando un nastro Am-
pex 499. L’album è stato mi-
xato allo Studio Bill Schnee
con un Ampex ATR da
1/2”, a 30 IPS, senza dolby,
su un nastro Ampex 499.
Prodotto, ingegnerizzato e
mixato da Jeff Balding.

Note FDS:
Janis Ian è una cantante e
cantautrice nata a New
York con alle spalle oltre 20

album. 
Alcuni ricorderanno la sua
canzone “At Seventeen”
composta nel 1973 a soli 22
anni e che ha riscosso un
successo internazionale di-
ventando un vero e proprio
evergreen.
Uno dei suoi album, Brea-
king Silence, è assunto alla
notorietà in campo audio-
filo in quanto particolar-

m e n t e
riuscito
sotto il
p r o f i l o
tecnico.
Si tratta
di una
registra-
z i o n e
analogi-
ca di
g r a n d e
q u a l i t à
effettua-
ta nel
1992 in

piena era digitale. Pubbli-
cato prima su LP 33 giri poi
su 2 LP a 45 giri, sempre
con vinile pesante, Analo-
gue Productions non si è la-
sciata scappare l’occasio-
ne di proporlo anche su
nastro magnetico, memore
del successo delle prece-
denti uscite e certa di in-
contrare il favore degli au-
diofili a stelle e strisce e non
solo.

Rickie Lee Jones 
It’s Like This
Etichetta originale: 
Artemis Records

Anno di registrazione:
2000

Note introduttive di Ana-
logue Productions:
Non c’è vocalist dai tempi
di Billie Holiday che sia
riuscita a far sua una can-
zone così come l’eclettica
Rickie. It’s Like This, con-
tiene standard, soul tune
anni ‘70 ed anche un lucido
jazz-rock, interpretato con
la sua inconfondibile voce
farcita qua e là da gridoli-
ni infantili. In una vena
molto simile a quella di
Pop Pop
del 1991,
la Jones
mette in-
s i e m e
una rac-
colta di
canzoni
che at-
traversa-
no il 20°
secolo ed
imprime
loro una
connota-
z i o n e
quasi eterea, fragile, un mix
di Diana Krall e Bjork men-
tre sorseggiano caffè per
tutta la notte. Prodotto da
Bruce Brody (che ha an-
che collaborato con Maria
McKee e Bette Midler), que-
sto album è davvero una
vetrina per una vocalist di-
namica; la sua voce è on-
deggiante, sale e scende
come uno scafo lontano in
mare. Diversi artisti degni
di nota fanno parte dell’al-

bum partecipandovi in
modo molto discreto come
Joe Jackson, Ben Folds,
John Pizzarelli e Taj Mahal;
ognuno di questi fornisce
una sottile linea di basso o
di armonia vocale, stando
attento a non calpestare le
delicate linee vocali della
Jones. Originariamente
pubblicato nel 2000.

Note FDS:
Conosco Rickie Lee Jones
grazie ad un paio dei suoi
album più famosi tra i qua-
li “POP POP”, il quale gode

di ottima
fama tra
il pubbli-
co au-
diofilo, e
che ho
ascoltato
più volte
n e l l e
versioni
sia a 33
che a 45
giri. Lo
r i tengo
sia musi-
calmente

che tecnicamente un bel-
lissimo album.
Per commentare la parte ar-
tistica di questo “It’s Like
This” lascio volentieri la
parola a Michel Framer che,
in relazione all’uscita di al-
cuni anni fa su doppio 45
giri, scriveva:
”Questo amabile set di co-
ver intimamente arrangia-
to e meticolosamente regi-
strato è esattamente il tipo
di album semi-oscuro che
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necessita di una rimaste-
rizzazione completamente
analogica… Il suono su-
perbamente naturale pro-
dotto da questo disco giu-
stifica i sacrifici e soldi spe-
si per acquistare il vostro
impianto di riproduzione
audio. Regolate il volume e
Miss Jones vi accompa-
gnerà nello studio di regi-
strazione per un recital a
voi riservato… gustateve-
lo”.
Circa la registrazione non
ho trovato nulla che ne at-
testasse con assoluta cer-
tezza la natura analogica;
l’uscita su nastro ne è però
una implicita conferma.

Ottorino Respighi
Pines of Rome
Fountains of Rome
Fritz Reiner & Chicago
Symphony
Etichetta originale: 
RCA Living Stereo
Anno di registrazione:
1959

Note introduttive di Ana-
logue Productions:
Ricerca-
t i ss imo
titolo su
LP della
L i v i n g
S t e r e o
RCA in
s t a m p a
Shaded
Dog: le
p r e s t a -
zioni e le
sonorità
in queste
due pa-
gine mu-
sicali sono da punteggio
10/10. Diretto dal direttore
d’orchestra Fritz Reiner e
interpretato dalla Chicago
Symphony Orchestra, que-
sto è un album che non si
può non avere: le dinami-
che sono mostruose! Qua-
lunque altra registrazione
di tono poetico di Respighi
abbiate acquistato di re-
cente, DOVETE ASSOLU-
TAMENTE possedere que-
sta. Fin dai primi anni ‘60 è
stato lo standard con cui

tutti gli altri sono stati giu-
dicati, e in termini sia di
suono che di prestazioni,
non è mai stato superato.
La Marcia dei Pini, nel fi-
nale, è semplicemente in-
credibile: grancassa tonan-
te, piatti e gong vibranti, ot-
toni “ruggenti”. Nessuno
da allora ha realizzato qual-
cosa che abbia la stessa
combinazione di entusia-
smo e disciplina.

Note FDS:
I Pini e le Fontane di Roma
fanno parte del cosiddetto
“Trittico Romano”, che
comprende anche le Feste
Romane, e sono certamen-
te le pagine più conosciute
ed eseguite del repertorio
del compositore Ottorino
Respighi. Bolognese di na-
scita, poi trasferitosi a
Roma all’età di 34 anni,
musicologo, direttore d’or-
chestra e compositore, è
conosciuto dagli audiofili
anche per altre sue com-
posizioni quali le “Antiche
arie e danze per liuto”, le
“Impressioni Brasiliane” e
le “Vetrate di chiesa” pagi-

ne pro-
p o s t e c i
nel seco-
lo scorso
su eti-
chette di
assoluto
v a l o r e
q u a l i
Mercury
L i v i n g
Presence
e Refe-
rence Re-
cordings. 
I Pini di

Roma sono la mia pagina
preferita del trittico Roma-
no; difficile non restarne
affascinati.
Per questa edizione di Rei-
ner concordo con quanto
scritto da più parti rite-
nendola una delle migliori
in assoluto; non solo dal
punto di vista artistico, ma
anche da quello tecnico.
Solo ascoltando il nastro
master ci si rende piena-
mente conto di cosa i tec-
nici RCA siano riusciti ad

ottenere con 7 microfoni
sapientemente posiziona-
ti. 
L’ascolto dei “Pini della
via Appia” è rivelatore:
sarà sufficiente ascoltare la
parte iniziale per capire a
quale livello di articolazio-
ne in bassa frequenza si
riesca ad arrivare. Il nastro
ci ripropone, finalmente in
modo intelligibile, un pas-
saggio che da sempre è ri-
masto in parte nascosto tra
i solchi vinilici. L’incedere
crescente dell’esercito ro-
mano verso il colle del
Campidoglio viene tra-
scritto in musica coinvol-
gendo anche la ritmica per-
cussiva dei timpani; bello,
ma quasi impossibile da
riprodurre correttamente,
visto il sovrapporsi degli
strumenti a bassa frequen-
za ed i limiti fisici dei si-
stemi braccio/testina.
Per il nastro magnetico non
è così, ora ci è tutto più
chiaro ed è possibile capire,
finalmente, la partitura di
Respighi in tutta la sua
complessa trama. Il finale è
un continuo crescendo, en-
tusiasmante che, su sup-
porto magnetico, è capace
(almeno per chi scrive) di
scatenare un effetto “pelle
d’oca” tanto più grande
quanto più alto è il livello
di ascolto!
Un 10 e lode a Reiner e alla
sua Chicago Symphony, ai
tecnici RCA e a quelli Ana-
logue Productions.

Nicolai Rimsky-Korsakov
Scheherazade
Fritz Reiner & Chicago
Symphony
Etichetta originale: 
RCA Living Stereo
Anno di registra-
zione: 1960

Note introduttive
di Analogue Pro-
ductions:
Il gioiello della co-
rona Living Stereo.
L’incanto vi attende
al suo interno! Fritz
Reiner e la Chicago
Symphony traspor-

tano l’ascoltatore, sul tap-
peto magico del suono Li-
ving Stereo, sino alla miti-
ca Arabia ed alla Cina, gui-
dati da due dei più grandi
maestri orchestrali della
Russia.
Questo, come il Respighi, è
considerato una delle mi-
gliori registrazioni di Rei-
ner, la Chicago Symphony
Orchestra e il gruppo di
RCA. Un album dalle pre-
stazioni morbide e sensua-
li: il suono è in grado di
stordire con la chiarezza
della sua definizione e l’in-
tensità del suo “climax”.

Note FDS:
Scheherazade e Fritz Reiner
con la Chicago Symphony,
forse (e ripeto, forse) non la
migliore interpretazione di
tutti i tempi ma, senza dub-
bio di smentita, una delle
migliori in assoluto! 
I tempi sono serrati, i fiati
e le percussioni concorrono
in modo decisivo a rende-
re trascinanti ed affasci-
nanti il primo e il quarto
movimento.
Siamo di fronte ad un con-
nubio artistico/tecnico ma-
gico.
Probabilmente la migliore
registrazione del duo Mohr
– Leyton.
Pubblicato negli ultimi anni
in edizioni audiofile sia
dalla “defunta” Classic Re-
cords (anche su 4 LP 45
giri stampati su singolo
lato) che da Analogue Pro-
ductions (anche nella ver-
sione su 2 LP a 45 giri e su
SACD ibrido).
Questo nastro? Il punto di
arrivo per qualsiasi ascolto,
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in modo categorico e pe-
rentorio.
Chi non restasse affascina-
to da tanta bellezza do-
vrebbe farsi un piccolo esa-
me di coscienza e cercarne
le cause.
Da sempre un mio riferi-
mento sia per il piacere
personale di ascoltare tan-
ta bellezza, sia per “rifarmi
le orecchie” quando neces-
sario (e, ascoltando alcune
catene audio, ciò capita
non proprio di rado), ma
anche per testare le capaci-
tà dinamiche e tridimen-
sionali degli impianti di ri-
produzione audio.
Grazie al nastro magnetico
si entra nella Chicago Or-
chestra Hall, si è sul palco
del direttore d’orchestra e,
più che mai, si è in grado di
“vedere” l’orchestra in tut-
to il suo organico.
Trasparenza, dettaglio, di-
namica, tridimensionalità,
non manca proprio nulla a
questa registrazione. Gli
strumenti a corda sono
splendidi, i fiati sono pura
energia.
Chapeau!

The Power of Orchestra
Mussorgsky 
A Night on Bare Mountain
& Pictures at an Exhibition
Leibowitz & The Royal
Philharmonic Orchestra
Etichetta originale: 
RCA Living Stereo

Anno di registrazione:
1962

Note introduttive di Ana-
logue Productions:
Registrato al Kingsway
Hall a cura dell’ingegnere
del suono Kenneth Wilkin-
son, questo album mette in-
sieme Pictures At An Exhi-
bition di Mussorgsky con
Night On Bare Mountain. È
stato a lungo considerato
tra i più grandi album mai
realizza-
ti. Forse
la cosa
più sor-
prenden-
te di Po-
wer of
the Or-
chestra
sono le
dinami-
che sen-
za sfor-
zo, re-
censite e
l o d a t e
fin dalla
pubblicazione della prima
stampa con etichetta RCA
Shaded Dog. 
Si passa dai tenui pizzica-
ti di corde al WHAM!
CRASH! SLAM! di un pie-
no orchestrale, senza un
minimo di preavviso. Sono
le tipiche dinamiche che
fermano il cuore e fanno
sobbalzare sulla poltrona.
The Power of The Orche-
stra - non c’è mai stato ti-

tolo più appropriato. Ha la
trasparenza, l’ariosità ed il
bagliore di una piuma.
Nuance, un palcoscenico
olografico, emozione da
non perdere – questa regi-
strazione ha tutto. Un vero
riferimento. Potente, dav-
vero. Originariamente re-
gistrato nel 1962.

Note FDS:
Una delle mie registrazioni
preferite.

Probabil-
m e n t e
per il
c o n n u -
bio tra i
due bra-
ni scelti e
la gran-
dissima
registra-
zione.
Il pro-
gramma
che com-
p r e n d e
“ U n a
N o t t e

Sul Monte Calvo” ed “I
Quadri da un Esposizio-
ne” è esplosivo.
Molto interessante è il ta-
glio che imprime il Maestro
Leibowitz a “A Night on
Bare Mountain” con tempi
decisamente veloci ed una
orchestrazione che vorrei
definire un po’ meno “sin-
fonica” di quella canonica,
proprio per questo con un
suo fascino.

“Pictures at an Exhibition”
è ritenuta una delle mi-
gliori interpretazioni mai
fornite e, personalmente,
concordo con questo giu-
dizio.
Il lavoro di trasferimento
dai nastri master a queste
copie è notevole.
Conosco benissimo queste
esecuzioni avendole ascol-
tate, probabilmente, decine
di volte su LP (sia origina-
li che ristampe a 33 e 45
giri); una delle mie prime
scelte per i consigli ad ami-
ci e clienti che vogliono
entrare nel modo della mu-
sica classica e per chi vuo-
le emozionarsi con il pro-
prio impianto audio.
Devo ammettere che
l’ascolto su nastro cambia il
mio già altissimo voto al-
zandolo, per quanto possi-
bile, ulteriormente.
Grandissima dinamica ma,
nel contempo, naturale,
mai compressa ed intelle-
gibile anche nei grandi pie-
ni orchestrali dove, perso-
nalmente, tendo ad au-
mentare sempre di più il
volume di ascolto riuscen-
do a catapultarmi letteral-
mente nella sala di regi-
strazione. 
I nastri si ascoltano tutti
d’un fiato, restando lette-
ralmente inchiodati alla se-
dia, affascinati e deliziati.
Ancora un “bravo” ed un
“grazie” a chi ha reso pos-
sibile tutto ciò.

91Novita ̀audioFile musicali ▼ FDS 267



21 marzo Pisa,
Teatro Verdi,
Gonzalo Rubalcaba

Gonzalo Rubalcaba è un
pianista, percussionista e
compositore cubano, con-
siderato una delle stelle
del jazz mondiale: con 15
nomination ai Grammy
Awards (vincitore nel 2002
- con Jay Newland e Char-
lie Haden alla produzione
- con l’album “Nocturne”
come Best Latin Jazz Al-
bum) e collaborazioni con
i più grandi jazzisti (da
Dizzy Gillespie a Herbie
Hancock a Richard Gallia-
no a Ron Carter, solo per ci-
tarne alcuni).
Il suo repertorio artistico
non ha mai smesso di evol-
versi andando a toccare le
sonorità afro-cubane, le
ballate tradizionali cubane
e messicane, i boleri e le
opere classiche cubane. Ha
da sempre sfidato le tradi-
zionali classificazioni mu-
sicali per trasformare con la
sua musica la routine quo-
tidiana in bellezza. Dow-
nbeat ha scritto che “Ru-
balcaba ha la capacità di
rendere semplice quello
che è molto complicato”.

23 marzo Terni,
Auditorium Gazzoli,
Tingvall Trio

“Le canzoni sono sempre
un principio per noi. Con
quest’album ho provato a
comporre in un modo che
ci indichi nuove direzioni.”
Queste le parole di Martin
Tingvall, pianista e leader
del Tingvall Trio (fondato
insieme Omar Rodriguez
Calvo e Jürgen Spiegel),
riguardo il loro ultimo di-
sco “Cirklar” che presen-
teranno a Terni il 23 marzo
2018: questa volta il fulcro
è la musica, non il trio.
Ogni pezzo è una sfida,
un gioco, un dramma che
gira in circolo finché non si
esaurisce.

26 marzo Genova,
Teatro Carlo Felice,
Yefim Bronfman

Il virtuosismo poderoso di
Yefim Bronfman ha lascia-
to l’impronta perfino su
uno scrittore come Philip
Roth, che lo ha citato nel
romanzo La macchia uma-
na. Il pianista americano di
origine russa occupa da
oltre quarant’ anni la scena
musicale internazionale,
segnalandosi soprattutto
come interprete del reper-
torio più virtuosistico e
moderno. Il programma
scelto per il ritorno al Quar-
tetto rispecchia questa na-
tura soprattutto negli
esplosivi Trois mouve-
ments de “Pétrouchka” di
Stravinskij, considerati una
delle vette più impervie di
tutta la letteratura piani-
stica. Altrettanto virtuosi-
stici, seppure in termini
diversi ed espressivi, sono
l’Humoreske op. 20 e l’
Arabesque op. 18 di Schu-

mann e la Suite bergama-
sque di Debussy: Claude
Debussy, Suite bergama-
sque, Robert Schumann,
Arabesque in Do maggio-
re op. 18, Robert Schu-
mann, Humoreske in si be-
molle maggiore op. 20,
Igor’ Stravinskij, Tre Mo-
vimenti da Petruska.

26 marzo Milano, 
Teatro alla Scala,
Seong-Jin Cho

Yuri Temirkanov, ospite
della Filarmonica della Sca-
la sin dagli inizi dell’atti-
vità dell’orchestra scalige-
ra, dirige il concerto di lu-
nedì 26 marzo 2018. Il di-
rettore russo manca in Sta-
gione dal 2005, allora ave-
va diretto la Sesta Sinfonia,
inaugurando invece la Sta-
gione straordinaria Disco-
very nel 2015 agli Arcim-
boldi con la Quarta di Ciaj-
kovsky e l’Italiana di Men-
delssohn. Al debutto il ven-
tiduenne Seong-Jin Cho:
vincitore nel 2015 del Con-
corso Chopin di Varsavia,
e terzo posto al Ciajkovsky
di Mosca a soli 17 anni. Per
l’ occasione verrà eseguito
il seguente programma: S.
Rachmaninov, Concerto n.
3 in re min. op. 30 per pf. e
orchestra, P. I. Ciajkovsky,
Sinfonia n. 5 in mi minore
op. 64.

26, 28, 30 marzo Roma,
Auditorium Parco della
Musica-Sala S. Cecilia,
Mikko Franck
L’Orchestra e il Coro si av-
valgono della presenza di
un Direttore Ospite Princi-
pale: il finlandese Mikko

Franck, classe 1979, uno
dei direttori più importan-
ti della sua generazione, af-
fermatosi a livello interna-
zionale sui palcoscenici sin-
fonici e operistici. 

Il M° Mikko Franck, alla
guida del Coro e dell’ Or-
chestra dell’ Accademia
Nazionale di Santa Cecilia,
per il seguente program-
ma: Richard Wagner, Der
fliegende Holländer.

28 marzo Torino,
Conservatorio G. Verdi,
Quartetto di Cremona

Ritorna a Torino il Quar-
tetto di Cremona, una del-
le realtà cameristiche più
interessanti a livello inter-
nazionale. 
Nel 2017 il Quartetto di
Cremona ha terminato la
pubblicazione dell’inte-
grale dei Quartetti di Bee-
thoven, che fin dal primo
volume ha suscitato gran-
de interesse e apprezza-
mento da parte della criti-
ca, ottenendo 5 stelle dal
BBC Music Magazine e da
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The Strad, la nomina a Di-
sco Star del mese dalla ri-
vista tedesca Fonoforum, il
Supersonic Award della ri-
vista tedesca Pizzicato e la
nomination all’Internatio-
nal Musical Award 2015
per la musica da camera.
Recentemente il Quartetto
di Cremona si è aggiudi-
cato anche il premio ECHO
Klassik 2017. Il programma
proposto è il seguente: F. J.
Haydn, Quartetto in sol
maggiore op. 77 n. 1 Hob.
III n. 81, F. Schubert, Quar-
tetto in sol maggiore op.
161 D. 887.

3, 4, 5 aprile Roma,
Auditorium Parco della
Musica, Sala S. Cecilia,
Bob Dylan

Torna nel nostro paese Bob
Dylan, che mancava dai
palcoscenici Italiani dal
2015. Tre anni densi di av-
venimenti per il cantauto-
re americano che lo hanno
visto pubblicare 3 album
(“Fallen Angels” nel 2016,
“Triplicate” e l’appena
uscito “Trouble No More”
nel 2017), essere insignito
della Medal of Freedom
da Obama e soprattutto
aggiudicarsi il Premio No-
bel per la Letteratura nel
2016, onore mai conferito
prima ad un musicista. Il
tour partirà da Roma con
un triplo appuntamento
all’Auditorium Parco della
Musica, prodotto dalla
Fondazione Musica per
Roma in collaborazione
con The Base.

6 aprile Terni,
Auditorium Gazzoli,
Greg Koch & the Koch-
Marshall Trio

Il Greg Koch & the Koch-
Marshall Trio è un gruppo
formato dal chitarrista
americano Greg Koch, da
suo figlio Dylan alla batte-
ria e da Toby Lee Marshall
all’organo Hammond B3. Il
cuore di questo trio batte a
ritmo di blues, ma le com-
posizioni originali di Koch
sono un amalgama di rock,
funk, jazz e country, arric-
chito da improvvisazioni
dinamiche e da un groove
potente, che capace di ge-
nerare forte empatia con
l’ascoltatore – grazie alla
sua incisiva base ritmica –
sfocia in trascinante coin-
volgimento.

6, 7 aprile Verona,
Teatro Filarmonico,
Olli Mustonen

Il concerto sarà cucito su
misura per il virtuosismo
poliedrico di Olli Musto-
nen, artista finlandese che
si esibirà nella duplice ve-
ste di direttore e pianista. Il
Teatro Filarmonico di Ve-
rona, con protagonista il
Pianista e Direttore Olli
Mustonen, propone il se-
guente programma: Lud-
wig van Beethoven, Co-

riolano, Ouverture op. 62,
Wolfgang Amadeus Mo-
zart, Concerto per piano-
forte e orchestra in do mag-
giore K 503, Ralph Vau-
ghan Williams, Toward the
Unknown Region, Paul
Hindemith, Metamorfosi
sinfoniche su temi di Carl
Maria von Weber.

7 aprile Roma,
Auditorium Parco della
Musica – Sala Petrassi,
Trilok Gurtu & Arké
String Quartet
special guest
Enrico Rava

Trilok Gurtu & Arké String
Quartet presentano il nuo-
vo progetto Across. Inten-
sità ritmica, improvvisa-
zione e virtuosismo con-
densati in programma che
farà emergere la forza del
canto e del ritmo, cardini
espressivi della tradizione
musicale indiana e medi-
terranea. La straordinaria
varietà ritmica di Trilok
Gurtu e il suono del quar-
tetto d’archi classico rivi-
sitato dagli Arké String
Quartet saranno affiancati
dalla tromba di Enrico
Rava.

13 aprile Palermo,
Teatro Massimo,
I Puritani

I puritani e i cavalieri, più
noto con il titolo breve I pu-
ritani, è un’opera seria in
tre atti di Vincenzo Bellini
su libretto di Carlo Pepoli,
tratto dal dramma storico
di Jacques-François Ance-
lot e Joseph Xavier Bonifa-
ce (noto col nome di Sain-
tine), Têtes rondes et Ca-

valiers.
Direttore Jader Bignamini,
regia, scene e costumi, Pier-
luigi Pier’Alli.
11

13 aprile Roma,
Teatro Villa Torlonia,
14 aprile Milano,
Teatro Dal Verme,
15 aprile Verona,
Teatro SS. Trinità,
16 aprile Torino,
Circolo dei Lettori,
Antonija Pacek

Alcuni la chiamano grande
musica per il cinema, altri
la chiamano neoclassica,
altri ancora ritengono che
necessiti di parole per es-
sere interpretata. Aldilà di
ogni etichetta e classifica-
zione, le composizioni
scritte ed eseguite da An-
tonija Pacek, romantica con
un debole per il minimali-
smo, si collegano sicura-
mente alle emozioni più
profonde dell’ascoltatore.
Ad aprile, per la prima
volta in Italia, sarà possibile
condividerle dal vivo per-
ché arriva per un tour di
quattro date la pianista de-
finita dalla stampa tedesca
“la risposta femminile a
Ludovico Einaudi” e “bel-
la come un gioiello radio-
so” con concerti che parti-
ranno da Roma 13 apri-
le(Teatro di Villa Torlonia),
per toccare Milano (Teatro
Dal Verme, 14 aprile), Ve-
rona (Teatro SS. Trinità, 15
aprile) e Torino (Circolo
dei lettori, 16 aprile). 
Cresciuta in Croazia, lau-
reata in Inghilterra (Cam-
bridge) e operativa in Au-
stria (Vienna), Antonija –
che ha sentito il pianoforte
come il suo strumento più
intimo fin da piccola – ha
pubblicato due album dei
quali proporrà nei suoi
concerti italiani una sele-
zione accurata. Il primo,



Soul Colours (2014), un di-
stillato della ricerca di tut-
ta l’esperienza vissuta che
esprime in forma imme-
diata e veritiera la sua ani-
ma, è stato al quarto posto
in classifica sulla chart clas-
sica di iTunes in Germania,
e l’unico, nella top 50, ad
essere stato composto da
un’artista femminile. Il più
recente, Life Stories, pub-
blicato nel giugno 2017, è
una vera e propria cele-
brazione alla vita in tutte le
sue complessità e intensità:
un lavoro che colpisce in
profondità modulando i
sentimenti del fruitore, ri-
colmo di idee meraviglio-
se e mai scontate che in al-
cuni tratti può rimandare
addirittura allo stile ny-
maniano. Un intreccio
compositivo, quello a cui si
ispira e che produce Anto-
nija, che segna l’eterno con-
flitto tra le grandi perdite e
i viaggi della felicità, at-
traversando itinerari di
amore e gioia vitale. Il
modo in cui tocca i tasti del
pianoforte è particolar-
mente sognante, più vicino
al pop fine rispetto alla
musica classica, condito
dalla piacevole facilità e
scorrevolezza in un’atmo-
sfera che produce un senso
di indiscusso benessere.
Compositrice dall’età di
sei anni (il suo primo bra-
no Tamed Courage è rac-
colto nel suo primo album),
Antonija Pacek spinge le
sue creazioni ogni volta
più lontano, senza la pre-
tesa di rivolgersi ad una
nicchia perché, nonostante
la complessità strutturale,
la sua musica arriva diret-
tamente, indistintamente
ed emotivamente a tutte le
generazioni.

14 aprile Piacenza,
Teatro Municipale,
Markus Poschner
In occasione del concerto di
chiusura della stagione
2017/18 il Teatro Munici-
pale di Piacenza avrà il
piacere di ospitare il di-
rettore Markus Poschner e
l’Orchestra della Svizzera

italiana. Per l’ occasione
eseguirà il seguente pro-
gramma: Franz Schubert,
Sinfonia n. 8 in Si minore D
759 Incompiuta, Anton
Bruckner, Sinfonia n. 4 in
mi bemolle maggiore WAB
104 “Romantica”.

15 aprile Firenze,
Teatro del Maggio Musi-
cale Fiorentino,
Zubin Mehta 

Il Maestro Zubin Mehta,
alla direzione dell’Orche-
stra del Maggio Musicale
Fiorentino, si esibirà con il
seguente programma: Igor’
Stravinskij, Circus polka,
per un giovane elefante -
Sinfonia in tre movimenti,
Pëtr Il’ic Ciajkovskij, Sin-
fonia n. 5 in mi minore, op.
64.

15 aprile Parma,
Teatro Regio,
Katia e Marielle Labèque

Katia e Marielle Labèque
hanno suonato con i Berli-

ner Philharmoniker, la Sin-
fonieorchester des Bayeri-
schen Rundfunks, le Or-
chestre Sinfoniche di Bo-
ston, Chicago e Cleveland,
i Wiener Philharmoniker
e la Filarmonica della Sca-
la. Hanno collaborato con
compositori come Lucia-
no Berio, Pierre Boulez e
Olivier Messiaen e con di-
rettori quali Pappano, Prê-
tre, Mehta. Per l’ occasione
viene proposto il seguente
programma:
GEORGE GERSHWIN, Tre
preludi per pianoforte (ar-
rangiamento per due pia-
noforti di Irwin Kostal),
PHILIP GLASS, Quattro
movimenti per due piano-
forti, LEONARD BER-
NSTEIN, West Side Story.
Symphonic dances and
songs (arrangiamento per
due pianoforti e percus-
sioni di Irwin Kostal).

16 aprile Milano,
Conservatorio G. Verdi,
Sa Chen 

La pianista Sa Chen, de-
scritta da Classic FM “una
degli interpreti più bril-
lanti della sua generazio-
ne”, proporrà al pubblico
delle Serate Musicali, per il
ciclo “Il Genio è Donna”,
un recital pianistico com-
pletamente dedicato a DE-
BUSSY.

17 aprile Roma,
Aula Magna Sapienza
Università di Roma,
Jordi Savall
Jordi Savall, figura ecce-
zionale nel panorama mu-

sicale attuale, con Hespè-
rion XXI, in Stagione per l’
Istituzione Universitaria
dei Concerti col seguente
programma: 

Le musiche ottomane del
Libro della Scienza della
Musica di Dimitrie Cante-
mir in dialogo con le tra-
dizioni armene, greche e
sefardite. Prima romana,
con il supporto del Depar-
tament de Cultura de la
Generalitat de Catalunya e
l’Institut Ramon Llull.

18, 19 aprile Venezia,
Teatro La Fenice,
Trio di Parma

Il complesso da camera
TRIO DI PARMA è uno
dei protagonisti della Sta-
gione 2018 per l’ Associa-
zione Musikàmera di Ve-
nezia. Del grande Maestro
di Bonn, Ludwig Van Bee-
thoven, verranno eseguiti I
Trii per violino, violoncel-
lo e pianoforte:
Ludwig van Beethoven,
Trio op. 38, Ludwig van
Beethoven, Trio in re mag-
giore – Trascrizione della
Sinfonia n. 2.
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