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Premessa

Dopo aver “raddoppiato” il libro Jazz Notes con il successivo 
Agenda Jazz i suoi appunti di Jazz Appreciation, l’Autore si presenta 
con una seconda raccolta di recensioni e note su dischi di Jazz italiano. 

Sono altri 80 titoli di album per lo più editati dopo il 2010 mentre 
il precedente volume Il giro del jazz in 80 dischi si soffermava sulle 
tendenze di inizio millennio. Tendenze che ora cominciano a deline-
arsi meglio e che Furfaro ha cercato di enucleare nei capitoli dedicati 
a concetti musicali come Armonia, Melodia, Metro ritmico, psichici 
come Memoria e Mito, geo/filosofici come Magma e Sfera. Arcaica-
mente titolati per marcare il ricorso a fonti anche preesistenti l’avvento 
del jazz. In questo senso il fatto che l’Autore si sia occupato e si occupi 
di altri stili come musica etnica, melodramma, arti visive, lo spinge ad 
analisi abbastanza irrituali rispetto a quelle prettamente specialistiche 
del settore jazzistico.

Gioverà ricordare, di quel libro, oltre alla classificazione del tipo 
di lettura che il.critico musicale può fare di un disco, la originale strut-
tura data ai vari paragrafi e capitoli del volume basata sulle figure 
retoriche. Furfaro infatti vi annota:

La chiamavano musica sincopata, sinonimo di quel jazz così intriso 
fino al collo di sincopi nere, tipiche dell’universo delle musiche po-
polari africane.
Eppure, a ben guardare, la sincope, ovvero lo spostamento del nor-
male accento ritmico da tempo forte a tempo debole che sta a con-
trassegnarne aritmia e irregolarità della cadenza naturale del tempo, 
costituiva già un elemento della metrica classica europea.
Da una definizione del 1695: “lasciando i Grammatici ci volgeremo ra-
gionevolmente ai Medici, de’ quali il vocabolario sincope è peculiare. 
Chiamano eglino Sincope il mancamento precipitoso delle forze, onde 
nascendo il sudore sincoptico e diaforetico ne segue la debolezza del 
polso e la privatione del moto e del tempo”. La natura di alterazione 
ritmico/corporea, secondo l’Historia Musica dell’Angelini Bontempi, 
era pertanto insita nell’accezione europea di figura retorico-musicale.
Oltre alla sincope, si rilevano altre figure cosidette retoriche in qual-
che modo associabili alla musica jazz, guardando ad esposizione del 
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tema, melodizzare, fraseggio e improvvisazione.
Anzitutto la parafrasi, figura di pensiero (come circonlocuzione e pe-
rifrasi, che sta per ri-esporre in altri termini un deviare attraverso un 
percorso alternativo non secondario, uno spostarsi e un ampliamento 
oltre un dato, variabile, canovaccio di partenza. 
Il jazz, per certi versi, è un’arte del parafrasare in musica, del ruotare 
attorno all’idea germinale, del coltivarne lo sviluppo su linee melodi-
che armoniche ritmiche, ma anche attraverso intersezioni e intrecci. Per 
parafrasare una traccia musicale è possibile far uso di altri strumenti 
retorici. Uno stop improvviso, un troncamento del discorso musicale, 
nel finale, o intermedio che preluda ad un assolo, può esser visto quale 
apocope. Un sassofonista baritono che fa il verso agli animali crea una 
onomatopea, che è un richiamo acustico a soggetti o oggetti esisten-
ti diversi ed estranei all’emittente il messaggio comunicativo. Come 
un pianista che percuote la meccanica di un pianoforte a coda e lascia 
all’immaginazione dell’ascoltatore la libertà di pensare cosa quel suono 
evochi. Ancora. Un trombettista che a un certo punto, in pieno climax 
di libertà creativa ed enfasi improvvisativa, omaggi Armstrong con il 
refrain di When The Saints fa ricorso ad una citazione. Un esempio con-
creto lo offre Georges Peréc laddove, scrivendo di free jazz e potenziale 
letterario, ricorda Archie Shepp che rende “omaggio, richiamo o con-
venzione” a The Girl From Ipanema. Ed affianca questa figura retorica 
alla ripetizione e al riff in quanto elemento coesivo di “rientro” e di 
attesa verso nuovi momenti di libertà  interpretativa.
L’iterazione confina con la ripetizione così centrale nella musica mi-
nimale, nel rock, nella techno e in tante musiche popolari, comprese 
quelle di matrice afroamericana.
Da questa prospettiva anche il jazz, a livello stilistico, potrebbe esser 
visto - in antonimia bianco/nero - come risultante dell’azione speci-
fica e combinata di varie figure espressive retorico-musicali. Consi-
derazioni, del resto, non nuove alla musica, se si pensa che nel 1606 
Joachim Burmeister, nel sistemare in tre gruppi le figure retorico-mu-
sicali, vi classificava, oltre alla sincope, la àuxesis (aumento) ovvero 
la riproposizione di un dato tema in un registro più alto con armonia 
consonante, la parresìa (passaggi dissonanti di nota), le iperboli, ovve-
rossia sconfinamenti melodici oltre un dato ambito modale.
Potrebbe sembrare in nuce un manuale di tecnica jazzistica, in verità 
sono concetti scritti quasi mezzo millennio fa all’epoca delle prime 
deportazioni di schiavi nelle Americhe!
E sono poi concetti che ricorrono nel nostro conversare come nella 
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pratica musicale; non a caso il legame fra parola e musica, e perché 
no, l’analogia fra rètori e artisti, oratori e musici, era già stata intravi-
sta da Aristotele e Quintiliano.
Sarà forse irriverente, un contrasto da ossìmoro, accostare Cicerone 
e Charlie Parker, antichità e novecento, classicismo e bebop? Ma il 
jazz, che si prefigge per definizione la sperimentazione e l’apertura a 
nuove frontiere di “ragionamento”, ci spinge a ipotizzare la possibilità 
di utilizzare le categorie della retorica musicale, alcune in particolare, 
per individuarvi, misurarvi quei lineamenti stilistici con cui si espli-
cita il suo modo di essere “eloquente”. E la retorica, al di fuori dello 
stereotipo negativo che la connota come simbolo di artificiosità, se la 
si intende consorella della stilistica quale arte dell’abbellire, del ridon-
dare, accorgimento più che costruzione esteriore, diventa una chiave 
di lettura del duttile gioco degli strumenti e del maneggio di materiali 
musicali a disposizione. È anche grazie a tale operare che il jazz si 
presenta come atto e fatto comunicativo, linguistico, marcatamente 
stilistico. Steve Lacy lo si individua da lontano, per Miles Davis ba-
stano poche note, idem per Coltrane, Evans, Parker. Così gli stili, e i 
jazzisti che, in collettiva assonanza vi si riconoscono, New Orleans, 
Swing, Bop, con sovrapposizioni e detrazioni usi onomatopeici degli 
strumenti (ad esempio nello jungle). Ed il Cool di Lennie Tristano e 
Lee Konitz o il West Coast di Mulligan e di Chet Baker, i quali pure, 
nel definire il proprio suono, disegnarono una cornice stilistica unica 
per esprimere la propria poetica musicale.
Un’interrogazione: tutto ciò è forse pleonastico? Ci si scusi, ma è solo, 
detta con ironia, una domanda retorica.

Oltre a ciò. l’A. rimodula i principi di una Jazz Appreciation in 
Agenda Jazz (CJC, 2018).

In questo caso, il modo di porsi di fronte ai dischi da parte dell’A. 
è consapevole della difficoltà di trasferire i contenuti di un linguaggio 
musicale in linguaggio critico, tradurre frasi musicali in concetti, in 
schizzi descrittivi di situazioni, in un delineare anche letterario oltre 
che musicologico e jazzthetico. Resta da precisare che il.panorama del 
jazz italiano non è ancora del tutto completo con questa fatica. Ci sarà 
una terza puntata?

Francesco Stezzi - Editor C.J.C.
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Prefazione

Il precedente libro Il giro del jazz in 80 dischi era stato una 
piccola Arca di Noè del jazz italiano di inizio millennio nella quale 
avevamo collocato una prima infornata di dischi. Ma a quanto 
pare c’è ancora spazio a disposizione. È il caso di approfittarne 
per inserirvi altre segnalazioni più recenti, in questo volume che 
ne rappresenta il secondo capitolo, limitandole a questo secondo 
decennio che si avvia alla conclusione. Un decennio che, a quan-
to pare, non ha sconvolto il mondo del jazz, almeno per quanto 
visto fino adesso. Ma vale la pena soffermarsi su una parte di 
produzione discografica, assemblando una serie di notazioni.

È un compito complesso perchè costringe a condensare in 
una nota quello che c’è, insomma che si avverte ci sia, dentro 
una pubblicazione, un album.

Si dirá: ma uno che pubblica, un libro o un disco, sa in par-
tenza che si espone.

Il che di per sè può causare, una volta recensiti, un danno 
(in caso di stroncatura) o un  soddisfacente credit curricolare (in 
caso di plauso).

 Un critico letterario raccontava che impiegava almeno sei 
mesi per predisporre una  recensione libraria. E forse neanche 
quelli potrebbero essere sufficienti.

Ma oggi il consumo culturale non tollera più questi tempi slow.
Ed allora è sempre più complicato svolgere il proprio ruolo di 

“notator” ponderato di dischi e ovviamente di artisti che li firma-
no. Non bastano le competenze musicali, ci vorrebbe maggiore 
studio e concentrazione se si vuol correttamente “entrare” nel 
messaggio nella comunicazione che un musicista, un jazzista 

Il jazz è un grido di sofferenza 
ma anche d’amore.

Pino Minafra
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nel caso specifico, trasmette; affinando le conoscenze, le infor-
mazioni sul soggetto e sull’oggetto di cui ci si occupa. 

Cosa che non sempre è possibile nelle redazioni. Special-
mente quando, non limitandosi a riciclare redazionali e wikipe-
dia, ci si preoccupa di sviluppare un giudizio possibilmente auto-
nomo, che vada ad aggiungere un tassello in più a quanto scritto, 
dibattuto, emerso fin a quel momento. 

Il rischio è connesso allo “strumento” di cui il segnalatore 
dispone, che sono le parole, un linguaggio differente rispetto a 
quello musicale. Si tratta di ridurlo in enunciati senza tradire lo 
spirito del disco. Il che è più semplice laddove coi musicisti c’é 
conoscenza diretta, magari grazie a un’intervista, un dopocon-
certo, una corrispondenza, una frequentazione, cosicchè do-
vrebbe risultare tutto più coerente con le intenzioni e le idee del 
musicista. Ma non sempre è così. Spesso c’è da capire il proget-
to del disco senza altri appigli se non il proprio gusto e le proprie 
attitudini a trasfigurare la musica in eloquio o in scrittura. Nella 
introduzione al precedente “Giro del jazz” sono state indicate al-
cune strade che è possibile percorrere per giungere a un giudizio 
corretto. Utilizzando, perchè no! le forme retoriche e il bel dire 
della stilistica, nella convinzione che una certa dose di retorica e 
stilistica musicale siano componenti utili per chi, anche attraver-
so l’uso dei cosidetti tropi o forme retoriche, tenta il trasferimento 
di significato dalle pagine pentagrammate a quelle scritte o, se si 
vuole, dalle note al block notes ma non può bastare.

Certo è un terreno comune, dei due linguaggi, il musicale e 
quello non, che dovrebbe facilitare l’elaborazione e la sintesi cri-
tica per un orientare persuasivo del pubblico all’ascolto. Ma l’o-
pinione di chi recensisce, osserva Claudio Casini, diventa “come 
l’interpretazione musicale, relativa e mutevole”. E il suo ruolo, 
in una fase in cui la rete sollecita i navigatori a recensire libe-
ramente e “dal basso”, risulta sempre più ingabbiato, a rischio 
sbiadimento, e volatilitá.

Per questo si cerca, da chi scrive, di rafforzarlo tramite analisi 
(ad alto tasso di soggettività, con i rischi del caso) aperte ad un 
tipo di lettura intuitiva e “aperta”, all’interno di un proprio quadro 
metodologico generale che privilegia la descrizione sintetica, già 
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a partire dai titoli delle singole schede.
Il critico può creare? Forse no, potrebbe sembrare un pec-

cato di presunzione. Ma può e deve dire la sua liberamente e 
costruirsi un proprio castello di teorie e opinioni, una jazzthetica.

E per questo che, ancora una volta, ci si ritrova a raccogliere 
alcuni recenti scritti e appunti (gli Asterischi) attinenti alla mate-
ria discografica ed a dar loro una cornice più o meno organica. 
Basata nel caso specifico su alcuni termini chiave, per chi scrive, 
nell’ascolto.

Una struttura per concetti in cui articolare il libro in capitoli per 
cercare di individuare, attraverso di essa, delle affinitá fra i dischi 
selezionati.

Quasi fossero, come in un gioco enigmistico, puntini da uni-
re con tratteggio per arrivare a un disegno compiuto, a un Jazz 
Profiling del musicista o del gruppo. Alla visione d’insieme delle 
parti nel tutto.

Ecco:

I
Armonia cioè concordanza di note, accordi, assonanza di 

voci, di differenti corpi vibranti, in relazione simultanea o in suc-
cessione: un concetto fra filosofia, matematica e musica che af-
ferisce a connessione, proporzione, modulazione.

II
Melos ovvero melodia, canto, aria, frase musicale in moto 

coerente ed organizzato.

III
Metron, la metrica può essere riferita al testo, se presente, 

ed al tempo musicale, nella misura della battuta, nell’estensio-
ne, nella divisione, libera o meno, delle battute, con vari accenti 
ritmici.

IV
Mneme, Musa della memoria, il contenere nella mente, e non 

cancellare, i contenuti del passato.
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V
Mythos in origine sta per parola, discorso, enunciazione, rac-

conto. Mitico poi sará sinonimo di antico, tradizionale, autorevo-
le, significativo.

VI
Magma, dall’originario senso di materiale lavico è assunto in 

senso figurato, di sistema complesso, comprensivo, eterogeneo

VII
La sfera è cerchio, spazio circonferente, globo in cui muover-

si. Asse terrestre.

Sono scrigni in cui contenere i dischi seguenti anche se, in 
teoria, ogni lavoro jazzistico può contenerli tutti, tali elementi, 
seppure in dosaggi differenti.

Valuti pure la cosa, il lettore/ ascoltatore. A lui l’ultima parola, 
e la scelta estetica, jazzisticamente parlando, migliore.

A.F.
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Da indi, sì come viene ad orecchia
Dolce armonia da organi

Dante Alighieri, Divina Commedia, 
Paradiso, canto XVII

Capitolo Primo
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1. Signorile, schiusure 

La copertina surreale, con un pianoforte sospeso fra le nuvole, di 
Open Your Sky, del Mirko Signorile Quartet, ingenera l’attesa di un 
“attacco” leggero, romantico.

In realtà l’inciso dell’iniziale Confusion Smell Beauty placa la con-
vulsione ritmica dell’incipit che le percussioni di Cesare Pastanella non 
fanno che amplificare. È uno schiudersi e riaprirsi soffuso, quello del 
pianista barese, un dar sfogo al proprio vigore creativo anche nella se-
conda traccia in scaletta, che è quella che da il titolo al cd. Ed è da lì che 
lo si inquadra, quanto a stile, con le due precedenti produzioni discogra-
fiche, Clessidra (2009) e Magnolia (2012).

Decisivo, a seguire in Tipo Mattia (sincopi a iosa) e nel descrittivo/
poetico Locus, resta il sostegno del contrabbasso di Giorgio Vendola 
nonché della batteria di Fabio Accardi, vere e proprie certezze che com-
pletano la sezione ritmica.

C’è poi una chitarra, qui e nel successivo The Other Side Of Lo-
cus Mood, quella di Fabrizio Savino, ad arricchire lo sfondo armonico 
dell’incisione live. Climax spumeggiante in Pastanella, sempre peral-
tro con il dovuto risalto a quella densità di accordi che è caratteristica 
primaria di Signorile, unitamente alla di lui propensione per una fioritu-
ra improvvisativa coerente, logica, talora quasi automatica.

Accattivanti, in Ariel, alcune linee melodiche, in dialogo ed all’uni-
sono, esposte da tastiera e basso. Ed ecco, nella composizione dedicata 
ad un luogo immaginario, Via Dante 576, il tema più in sintonia con 
la cover: onirico, fiabesco, che rinvia all’inconscio; e, dulcis in fundo, 
Like A Lover, From Italy To The World, A Yellow Painted Melody.

Open Your Sky, che è anche un richiamo al profetizzare di Mandela, 
rende il disco liberatorio: una ricerca autogena che si esplicita in mani-
festarsi jazz1.

Mirko Signorile Quartet
Open Your Sky
Parco della Musica, 2016
cfr. Corriere del Sud 21/1//2017
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2. Carboni, risuonare

A livello di arpa, modernamente intesa, un primo nome che balza in 
mente a chi scrive è quello di Andreas  Vollenweider. 

Ma si è nel vasto campo ricompreso fra New Age e World Music. 
Nei combo’s italiani un possibile riferimento è quello di Genni Tomma-
si degli Etnoclassic, nei quali peraltro la componente classica ed etnica 
ispanica paiono in varie situazioni sovrastare quella jazz. 

La novità della proposta discografica racchiusa nel cd Still Chime 
(Abeat) sta intanto nell’approccio anzitutto jazzistico, anche se non 
solo tale, della musicista sarda Marcella Carboni. 

La sua arpa è poi affiancata da una formazione che vede, oltre alla 
sinuosa voce di Francesca Corrias e alla batteria nervosamente compat-
ta di Francesco D’Auria, il morbido contrabbasso del russo Yuri Go-
loubev e l’armonica eterea dell’ospite Max De Aloe: tutti protesi a fare 
il paio, in termini di melodia e flessuosità, col pizzicato delle corde, 
deputate a “risuonare ancora” come e con gli altri strumenti. 

Una musica di echi, dunque, di linee sonore invisibili appese fra 
Wonder e Carmichael, Ellington e Baden Powell, e brani degli stessi 
interpreti, che creano effetti di delicata suggestione. 

Per un progetto in cui sono equalizzati interventi e ruoli dei mu-
sicisti che partecipano all’album, i quali paiono professare il verbo di 
un jazz sussurrato, di scavo interiore, e di estese latitudini. Anche di 
genere: dove l’arpa, approdata a nuovi mondi ed atmosfere, conferisce 
un proprio proficuo contributo in tal senso.

Still Chime
Marcella Carboni
Abeat, 2014
cfr. Corriere del Sud 17/1/2015



19

3. Gennai/Cosentino, intrecci 

Il chitarrista Filippo Cosentino annovera nel proprio armamenta-
rio sonoro sia chitarra acustica sia elettrica sia, spesso con funzione di 
“basso armonico”, la chitarra baritona. La cantante Federica Gennai, 
come del resto lui stesso, si serve spesso di effettistica, con colori vario-
pinti della timbrica da una parte, dall’altra un ondeggiare fra atmosfere 
mediterranee e climi musicali tipici del jazz contemporaneo europeo.

Vi si ritrovano Avalanche di Leonard Cohen e Footprints di Wayne 
Shorter quasi come due fari del folk-blues e dei ’60s jazzistici a cui 
guardare e riprendere con rispetto e partecipazione. Ma ecco la musi-
ca popolare, affiorare in Tramuntanedda (il chitarrista piemontese ha 
origini siculo-calabre) brano che, ne siamo sicuri, sarà stato fra i più 
apprezzati nei suoi tour estivi fra Centroeuropa ed Asia per l’abile co-
niugare linee melodiche southern con improvvisazioni su base spanish. 
Loneliness è il tema della solitudine “nel cuore della terra” affrontato 
con suadente poesia dalla Gennai. E se No Solution Re Solution è an-
cora un meditare, essenziale e spoglio, che si adagia su reverberi di 
arpeggi come stesi sotto la luce solare e Lullaby in Blue è viaggio intro-
spettivo… bifronte insomma dai due poli, a Baritona e Crescendo, un 
nome un programma, segue Every Moment Is A Gift (SongFor Paola) 
con quello strano sapore di istantaneo come il momento in cui il pezzo è 
nato. Resalio ha un attacco che ricorda Non dire No di Battisti ma è solo 
un’impressione; lo sviluppo prende una piega bluesy che si trasforma 
strada facendo, strato per strato di accordi.

Infine il brano che da il titolo all’album è un rientro in quella confi-
denziale intimità che costituisce la principale cifra stilistica del progetto 
discografico del duo. Meglio dire della Coppia, per sinergia e intreccio, 
musicale e interpersonale 2.

Filippo Cosentino - Federica Gennai
Come Hell Or High Water
Naked Tapes 01, 2017
cfr. A proposito di Jazz 31/5/2017
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4. Betti, metatesto

Un racconto in musica, per grande organico.
Nel primo brano, che dà il titolo all’album, si avvertono “lacerti” 

dalle musiche da King Oliver in poi, risonanze di un passato che riac-
quista nuova linfa in questo inedito percorso narrativo. Si ha la sensa-
zione di un “rito” di trasformazione delle migliori partiture orchestrali 
storiche, da Ellington a Gershwin. Non c’è frammentazione, pur essen-
do frammenti, c’è però espansione segmentale, e fraseggi - il flauto, il 
violino - echi sparsi dal Novecento.

A seguire That Muddy Mirror si basa su una canzone tradizionale 
delle mondine piemontesi, forse il pezzo più gravido di humor, su un 
mood che ricorda alla lontana la Liberation Music Orchestra. In Velvet 
in The Sound of Drums - From Afar il gioco maggiore/minore si ripro-
pone a tratti, ma il senso di “vellutato” vien dato dal tipo di sequenza di 
accordi in crescendo sulla spinta ritmica delle percussioni. 

Particolare il “rientro” finale. In scaletta ecco poi The Paths Of 
Winds.

L’inizio è un bordone continuo, su cui si staglia il melos, quasi pa-
cato, a spezzare quella drammaticità che pareva incombente, per esser 
risommerso da un fiume di suoni il cui estuario è il ... Blues. E il jazz 
degli assoli in dialettica equilibrata fra impro e parti scritte: il pensiero 
“orchestrale” del compositore-band leader, le sue sequenze logiche di 
linguaggio, di “discorso” musicale con a monte un’immagine lettera-
ria o comunque un’idea che segue una esposizione coerente, confluisce 
ancora una volta nel terminal orchestrale. La chiusura, affidata a Thre-
ading The Dark-Eyed Night citazione da Re Lear, rientra nel solco, con 
la band che porta a maturazione un proprio suono distintivo, distinto. 
D’istinto.

Dino Betti Van Der Noot
Ou Sont Les Notes D’Antan?
Stradivarius, 2017
cfr. Musica News 4/2017
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5. Atrío, figurazioni

Buone nuove dal vivaio jazz di casa nostra. A sentire l’album degli 
Atrio, con Rosario Giuliani and Javier Girotto, si percepisce un senso di 
freschezza sonora e un compatto dinamismo nell’interplay che parreb-
be tipico di una band navigata mentre invece trattasi di una formazione 
nata nel 2013.

Ne fanno parte il pianista Gianluca Massetti, il bassista Dario Gia-
covelli, ambedue classe 1990, unitamente al batterista trentunenne Mo-
reno Maugliani.

Nel cd, prodotto da Stefano Mastruzzi Editore per la Saint Louis 
Management, si susseguono brani originali a firma di Massetti (L’ulti-
mo volo, Speranze), Giacovelli (Hope Beyond Mediterranean Sea) e del 
trio (l’iniziale Giuseppe e il finale This Is) nonché di Giuliani (Paese di 
sabbia) e di Girotto (Sol) tutti “esposti” seguendo tracciati armonico/
ritmici ben coordinati attorno ad un comune concept fatto di convergen-
ti interplay, subordinazioni intrecciate, calcolate modulazioni metriche. 
Tutto così  pennellato che ci si scorda di essere di fronte a un live. È poi 
l’applauso del pubblico a riportare alla dimensione di musica dal vivo, 
non da studio, del compact.

C’è scorrevolezza melodica nei temi - si ascolti in proposito anche 
Enjoy The Silence dei Depeche Mode - ed in ciò il rinforzo dei due fiati, 
e del chitarrista Jacopo Schiavo, gioca un ruolo preponderante; carat-
tere, questo, che in diverse occasioni viene posto in second’ordine nel 
jazz contemporaneo. La sperimentazione degli Atrío appare in tal senso 
una ricerca non astratta semmai “atrio” volto a delineare precise figura-
zioni musicali, magari evocando certe atmosfere fusion, fra Lyle Mays 
e Michael Brecker, non senza guardare al popular ed al contemporaneo.

Atrio feat Xavier Girotto-Rosario Giuliani
Live at Auditorium Parco della Musica
Camilla, 2017
cfr. Corriere del Sud 10/11/2017
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6. Benvenuti, dissolvenze 

Il sassofonista toscano Giovanni Benvenuti licenzia Dissolvenze, 
album editato dalla label della Doppia I, tratto dal terzo brano in sca-
letta, da ascoltare per primo per subire l’impressione di un movimento 
sonoro da mdp, una macchina da presa virtuale che cattura e sprigiona 
atmosfere minimali, pallidi chiaroscuri, situazioni di lievità.

Non si tratta in senso stretto di jazz, e neanche di musica “involon-
taria” anche perchè il quartetto d’archi che lo accompagna - Katia Mo-
lig, viola; Andrea Libero Cito, violino; Francesco Pierotti, contrabbasso; 
Andrea Beninati, violoncello (e batteria) - oltre a far da cornice cameri-
stica, lavora in gran parte su partiture date dal compositore per meglio 
esprimersi tramite la procedura di dissolvenza di trame, musicali ed ex-
tramusicali, in altre di varia provenienza, come un D.J. abilissimo nel 
missaggio.  In apertura, ispirata a Thomas Mann, ecco La montagna, di 
impianto classico e di impronta filmica, impostata sul contrasto, portato 
a sintesi, fra il pathos dettato dagli archi e il sereno fluire del soprano. 
Benvenuti, che oltre al quintetto si muove in altri contesti progettuali, in 
duo oltre che con lo stesso Pierotti, col chitarrista Federico Carnevali e 
col Fuel Quartet, saetta poi in Personaggi da fumetto, quelle che sono le 
“frecce” migliori a disposizione del suo arco pardon del suo tenore, e cioè 
un fraseggio jazzistico caratterizzato da un improvvisare garbato anche 
quando lambisce il free e se digrada nelle blue notes. Ancora. In Minore 
ha il “motivo” principale nell’incedere degli archi e del basso e nell’in-
cidere, da parte del sax, lo spazio sonoro con linee di percorsi armonici 
alquanto arditi. Finestre ha un crescendo che irrompe e rompe il clima 
temperato del disco. Ma è solo per poco. Si rientra presto nei binari e si 
chiude con citazione-omaggio per Nino Rota. Infine sia le “ghost” notes, 
diciamo così, di Fantasmi che il monologo del sax di In Solo forniscono 
accurati esempi laboratoriali di confezionatura stilistica3.

Giovanni Benvenuti
Dissolvenze
Improvvisatore Involontario, 2017
cfr. Corriere del Sud 13/02/2018
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7-11.  Asterischi

* Roberto Taufic/Gabriele Mirabassi, Um Brasil diferente, 
Dodicilune, 2014

Un viaggio nel Brasile di Pixinguinha, Guinga, Chico Buarque, 
Baden Powell, De Moraes, dove fioriscono samba cançao, choros, valsa 
brasileira, quello del nordeste, ma anche Rio e saudade bahiana.

Uno straordinario continente sonoro come sorvolato sulle ali di 
due musicisti , un clarinettista e un chitarrista, di impeccabile stile ed 
eleganza, provenienti da mondi fra di loro lontani ma non contrapposti 
anzi disposti allo scambio, alla contaminazione reciproca, per una 
musica, appunto, diferente.

** Luca Pecchia, Mike Melillo, Tri-ana-tone, Notami, 2014
Associamo mentalmente il pianista Mike Melillo o con un trio - 

come quello dello storico disco Bopcentric, della Red, con Massimo 
Moriconi al contrabbasso e Giampaolo Ascolese alla batteria - o in 
“solo” - cosa peraltro riduttiva in quanto il jazzista ha al proprio attivo 
nelle formazioni più disparate. In duo, si fa per dire, ha suonato e inciso 
con Chet Baker.

E in duo si presenta con il chitarrista Luca Pecchia in questo album 
fatto di sperimentazione che va a sposarsi con tecnica e lirismo. 

Il risultato è di pregio, specie se si considera che pianoforte e 
chitarra, strumenti armonicamente “pieni” e, volendo, autosufficienti, 
non sempre risultano perfettamente compatibili.

*** Nello Mallardo, La bellezza dell’essenziale, Dodicilune, 2017
Il tema della bellezza è di gran moda. Se ne dibatte ampiamente nel 

cinema, nell’arte, in filosofia. Gli stessi musicisti si cimentano nella 
definizione di cosa questo termine di valenza estetico possa significare.

Il giovane pianista Nello Mallardo chiarisce subito nel titolo del suo 
disco cosa egli intenda in proposito: La bellezza dell’essenziale.

Applicato al pianoforte questo assunto pare un manifesto contrario 
all’orpello inutile, al barocchismo, alla retorica, in una parola all’Ines-
senziale.

Che in musica, nella sua musica per piano solo, si esprime in un lin-
guaggio “semplice” per meglio dire immediato che discerne, sintetizza 
e lascia trasparire apporti diversi che vanno da Debussy ad Allevi, dal 
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pop al funk, dal contrappunto classico al jazz.
Non c’è, è vero, nessuna nota “inutile” nelle nove composizioni che 

autointerpreta, usando anche armonie pandiatoniche (dal greco tutto 
diatonico) laddove lui reputa opportuno ed... Essenziale. L’album offre 
un caleidoscopio di situazioni distinte, il cui minimo comun denomina-
tore è l’intimitá e l’introspezione.

**** Gianluca Lusi 5et, What’s New?, Caligola, 2014
Il sassofonista propone standard per gli appassionati di bocca buona 

che chiedono al jazz emozioni e sensazioni che non sempre gli altri 
generi sono in grado di assicurare: per la libertà concessa agli inter-
preti, alla loro ispirazione ed abilitá, nel parafrasare in musica temi più 
o meno noti. Talora anche volendo sorprendere, “squarciando la tela” 
alla Luciano Fontana, dove la tela è la trama, l’intelaiatura, la struttura 
convenzionale.

***** XY Quartet, Orbite, Nusica.org, 2017
Odissea nello spazio. Sonoro, anzitutto. Ma anche spazio-spazio. 
Perchè le Orbite che il sassofonista Nicola Fazzini, il vibrafonista 

Savero Tasca, il bassista Alessandro Fedrigo e il batterista Luca Colus-
si, insomma quelli dell’XY Quartet, puntano col loro disco (volante, 
verrebbe da dire) sono quelle dei voli umani attorno ed oltre l’asse ter-
restre decollati sin dagli anni sessanta.

 Un’epopea, col suo apice nella conquista della luna, rivisitata con 
una musica senza vertigini, astrale e astratta, incentrata sui protagonisti.

A partire dal primo cosmonauta, Gagarin (il brano è di Fedrigo che 
scrive anche un pezzo su Rakesh, primo astronauta indiano) lanciato 
con la capsula del Vostok-1 con la sua riserva Titov (di Fazzini). 

Altri sovietici destinatari di singole composizioni, Valentina Tere-
shkova e Vladimir Komarov (di Tasca) e, per parte U.S.A. il mitico 
John Glenn (ancora di Fazzini, che dedica anche un pezzo a Malcom 
Carpenter del Progetto Mercury del 1959).

 Per finire con il “Buzz” Aldrin (Fedrigo) della missione Apollo 11.
Beninteso, le traiettorie dettate dagli strumenti sono di un jazz aper-

to ad altri apporti e si incastrano originalmente nel modello di sistema 
geometrico-musicale che il quartetto si è assegnato. Capace di operare 
il trasfert di quelle immagini avventurose  dentro i propri suoni e di 
ritrasmetterle. Volendo anche via satellite!
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Note
1 Era stato Nelson Mandela a sostenere che “la nostra paura più profonda (...) È la 

nostra luce, non la nostra ombra, a spaventarci di più”, ecco perché occorre tirar fuori 
le nostre capacita’, le risorse interiori, il talento.

2 C’è modo e modo di combinare e disporre corde e corde vocali, nel jazz.
In Musica Nuda Petra Magoni si fa accompagnare da Ferruccio Spinetti al con-

trabbasso. Claudio Lodati non disdegna loop ed elettronica creativa nel seguire la voce 
di Rossella Cangini. Il melodizzare di Patty è armonizzato dalla chitarra di Tuck così 
come il bel canto, fra etno e classica, di Noa trova nella chitarra di Gil Dor una piatta-
forma sonora che è un riferimento più che costante.

3 Dicesi dissolvenza, in cinematografia, l’effetto visivo di graduale scomparsa o 
apparizione dell’immagine. Nell’arte contemporanea Gerhard Richter la teorizza in 
quanto pittura sfocata fino alla dissoluzione della forma mentre dal canto suo Bill Viola 
ne ritrae i profili di mortalitá.

In letteratura sembrano dissolventi le poesie di Edgar Allan Poe a cui si ispirò Lou 
Reed in Vanishing Act. E se in poesia, in genere, rappresenta trame di ricordi, flashback 
ricuciti, lacerti di memorie, in musica è dissolvente lo sfumare evanescente, lo svanire 
fino al silenzio, lo stato di transizione di audio (o video) fino al disappearing.

In Wagner, Debussy, Ravel, Puccini, Stravinskj, Cage, può essere ambiguitá moda-
le o “dissoluzione” armonica. Ma dissolventi possono apparire le ghost notes usate da 
chitarristi, batteristi, sassofonisti.



26



27

In nessun altro ramo
della composizione (un musicista) è obbligato

a fare affidamento al suo istinto musicale
in tutta la sua pienezza

per avere una guida (nel comporre)
quanto in questo (dell’invenzione melodica)

Aaron Copland, Come ascoltare la musica, Garzanti

Capitolo Secondo
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12. Locatelli, hic et nunc

Esordio discografico per il jazzista reggino Giampiero Locatelli con 
Right Away, nel ricco catalogo della Auand.

Nell’album balza agli occhi, nelle note di copertina, il ringrazia-
mento che il pianista fa allo spirito di György Ligeti per l’ispirazione 
attinta nello scoprire le qualitá coloristiche e armoniche nel suono.

La qualcosa rappresenta una buona intro all’ascolto, allo scopo di 
capire in che modo si dispieghi, musicalmente parlando, questa dichia-
razione di principio. 

D’emblée anzi Right Away, nell’immediato, parrebbe trattarsi di 
una certa lucentezza timbrica, vellutata da ricercate ombrositá, unite 
a loro volta a spiccato senso metrico-ritmico e indubbio gusto dell’in-
terplay con Gabriele Evangelista al contrabbasso e Enrico Morello alla 
batteria, omonimo del grande Joe, suo collega di strumento.

Ecco a seguire alcune linee salienti degli otto brani che innervano 
il cd, scritti tutti dallo stesso Locatelli, concertista ma anche, per l’ap-
punto, compositore.

Intanto quello che lo tiene a battesimo, un 5/4 che gioca “di prima” 
sul non costruito, sull’ hic et nunc. Insomma un jazz qui e ora, con 
richiami classici (Inspire Me) ed estrazioni/astrazioni impressioniste 
(From The Last Frame), jazz ballad (Path e Like A Gentle Mood) e 
“concretezze” percussive (Toward Backward), dalla ricorrente propen-
sione all’inerpicarsi e al decelerare (From Afar) ed alle micropolifonie 
della tastiera (Ligeti docet).

L’iniziale Fizzle, Deed Slow, Whistle è  pezzo di presentazione, puro 
jazz in azione, in integrazione/interazione di gruppo, a dire il vero solo 
a tratti slow.  Una soddisfacente prova d’Artista, e d’Autore perfetta-
mente ancorato all’Adesso che è poi dimensione familiare al jazz ed ai 
tanti rivoli nel momento in cui vi confluiscano1. 

Giampiero Locatelli
Right Away
Auand, 2018
cfr. Corriere del Sud 25/02/2018
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13. Cammariere, id/entità

Sergio Cammariere, da Crotone, città di Pitagora, da buon pitago-
rico è portatore di una scuola di pensiero (musicale) alquanto eclettica 
che coinvolge diversi ambiti: cantautorato nazionale e chansonniers, 
musica latina ed etno/mediterranea, jazz, di cui trasuda anche il suo 
pianismo caldo e duttile. Il centro della sua “dottrina” non è tanto il 
numero, né i teoremi, bensì l’Armonia intesa come manifestazione spi-
rituale dell’individuo attraverso la Musica. “Io”, settimo album a sua 
firma, prodotto da JandoMusic e Parco della Musica, con la Grandean-
gelo, è la giusta occasione per fare il punto sulla sua esperienza artistica 
descrivendone la saudade intensa, qua e là velata di ironia, e con essa la 
relativa pratica musicale, nei diversi brani in track list. Un “Io” Armo-
nico intimo eppure da palcoscenico, quello che si rivela, anche grazie ai 
testi di Roberto Kunstler. Per un romantico come lui che duetta disin-
voltamente con Chiara Civello in Io con te o senza te e con Gino Paoli, 
una generazione in più, in Cyrano. Sono una sorta di anamnesi, in note 
e canto, la ritmica Tempo perduto e la suggestiva Via da questo mar: “il 
tempo vola (…) e mi fermo indietro a ricordare / che ho voglia di andar 
via da questo mare”. Non mancano i live della famosa Tutto quello che 
un uomo (terzo posto a Sanremo nel 2003 oltre che Premio della Criti-
ca e quale Migliore Composizione Musicale) e dell’altro gettonato hit 
L’amore non si spiega. Ecco ancora nel disco affiorare contaminazioni 
in Dalla pace del mare lontano mentre lo sguardo in avanti, rivolto al 
futuro, sta soprattutto negli inediti Chi sei, Ti penserò, La giusta cosa, 
Sila. E c’è quel Cantautore piccolino che ha dato il nome al suo primo 
album-raccolta uscito quasi dieci anni fa, nel 2008. Prova che “Io” non 
sta per Ego, e che la semplicità ed umanità di Cammariere restano una 
dote grande quanto una musicalità, la sua, che sull’equilibrato senso 
poetico, unito alla sintesi di più fonti ispirative, basa la forte Id/entitá 
della propria musica2. 

Sergio Cammariere
Io
Jando/Parco della Musica, 2016
cfr. A proposito di Jazz 16/11/2017
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14. Sertango, tracce

Per suonare tango non basta leggere una partitura. Occorre impri-
mere il suono di quella malinconia argentina così diversa dalla saudade 
brasiliana. E neanche basterebbe se non fosse presente quel respiro tan-
ghero che ne rappresenta un elemento quasi biologico di sensuale vitali-
tà e nello stesso tempo di senso virtuale di ritmo intriso di nostalgia del 
presente che ti parla di passato.

Da Piazzolla a seguire il tango ha scoperto di essere una forma fre-
quentabile dal jazz e dai jazzisti. In effetti, assieme alla componente 
autoctona (indios, musica popolare) ed a quella euromelodica latina c’è 
un elemento africano (che parte dalla lontana habanera) che incide an-
che sulla frammentazione particellare della cadenza binaria (come nella 
milonga).

Il quartetto dei Sertango, con Virginio Aiello all’organo hammond 
e al piano, Ivano Biscardi alla fisarmonica, Bruno Aloise alla chitarra e 
Corrado Aloise alla batteria, nell’album parla quell’idioma, ne riprende 
l’afflato emotivo, addirittura ne sceneggia, nel brano che dà il titolo al 
disco, sequenze e ne fotografa luoghi della memoria.

I musicisti, di estrazione classica, e di propensione jazz, interpre-
tano i classici, ma presentano anche inediti, come Fugato, movimenti 
bachiani e improvvisazioni a spirale, o l’introspettiva e toccante Goon 
e la passionale Zarathustra con arrangiamenti elaborati in cui gli stru-
menti dialogano in maniera lieve ed intensa attraverso sonorità oniriche 
ed originali. Poi è la volta di Por una Cabeza, Oblivion e, naturalmente, 
Libertango che Piazzolla, nella sua rivoluzione tanghera, ha trasforma-
to in inni di struggimento dalla terra dei “nostri” Piazzolla, Pugliese, e 
di Cadicamo, origini arbereshe,  che diede testo poetico alla musica di 
Gardel.

Sertango
El Barrio Map Classic, 2016
cfr. Strumenti e Musica Magazine 
Rubrica di Gianluca Bibiani 9/6/2015
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15. Orio, causalità

“Causality Chance Need” è un album fruibile, diretto, vario nei suoi 
due “capitoli”. Lo firma il pianista Francesco Orio col suo trio (Fabio 
Crespiatico al basso, Davide Bussoleni batteria). Dove il giovane piani-
sta/compositore riconnette frammenti melodici armonici ritmici, li strut-
tura in maniera estemporanea, li sviluppa tramite l’improvvisazione (che 
non è casualità ma che ne contiene elementi) con sapienza. Nel brano 
Non mia, due o tre note dell’attacco tematico richiamano lontanamente 
Stella By Starlight; ma è solo un attimo! Da iniziale ciaccona, prende poi 
un direttrice diversa, di piacevole sintesi che ci accompagna senza scos-
se nell’ascolto per 8 minuti e passa. Altrove, come in Lenni, omaggio a 
Tristano, il rapporto causa – il suono – effetto – la sensazione – pare dipa-
narsi, disperdersi nel labirinto di un “ordinato” caos sonoro. Altro brano 
da segnalare: Zeus Bass con il “contrappunto casuale” basso-batteria in 
bella mostra Subito dopo ecco il Secondo Tempo del cd con due distin-
ti richiami, a Gaslini e a Mario Piacentini, quindi una lettura, da parte 
dell’ospite Umberto Petrin, di un testo ispirato a Bill Viola, il videoartista 
statunitense contemporaneo. Si tratta di Oceano senza onde, ispirato ap-
punto a Ocean Without A Shor. Il progetto del trio finora nitido, con trame 
naturalmente scorrevoli, si dimostra bifronte, incombendovi momenti di 
sospensione, combinazioni enigmatiche, dissonanze frutto di una ricerca 
che vuol superare il mainstream. La sua identità musicale in fieri, che si 
era delineata velatamente in JC Peas e LGT, dittico d’apertura in bilico 
fra Coltrane/Coleman e “fuga”, si presenta ben più articolata in quello fi-
nale, Delight (da una frase di un brano di J. Dilla) e Spot 25 (da un’espres-
sione dialettale cremasca). Un jazz da “binomio”, aperto si al presente e 
al passato, che interpreta senza rugosi arretramenti alla tradizione, ma 
che sa guardare “oltre” giacché vuole/deve giocarsi la propria Causality 
Chance: coniugando cornice e contenuti, idee e abilità, intervalli e forme, 
linguaggio e frasi non compiute3.

Francesco Orio
Causality Change Need
Nau Records, 2017
cfr. A Proposito di Jazz 12/11/2017



33

16. Caliri, polifonie

Domenico Caliri è chitarrista che in molti ricorderanno in una delle 
formazioni più applaudite di Enrico Rava come un signor Solista della 
sei corde dalle grandi capacità di fraseggio e di improvvisazione.

Eccolo ora in Camera Lirica, “spogliarsi” in un certo senso del ruo-
lo di chitarrista, per assumere quelli del bandleader di un ensemble in 
una session in cui il musicista si mette in luce sia in quanto compositore 
che arrangiatore, pur imbracciando il suo consueto strumento di sem-
pre. 

La particolarità di “Camera Lirica”, a parte il gioco lessicale che 
porta al cognome Ca/Liri con l’unione di sillabe iniziali dei due ter-
mini, sta nell’unicità di un progetto che prevede, “ una concertazione 
di strumenti e timbri diversi, ‘tredici colori’ dentro un unico quadro” 
per citare lo stesso autore. Sono due componenti, quella cameristica 
e quella lirica, a caratterizzare i brani eseguiti dai 13 musicisti, in un 
continuo cambio di atmosfere, a volte ilari altre volte intime, tra Carla 
Bley e Frank Zappa, da una parte; e dall’altra Stravinsky e la musica 
contemporanea più avanzata. Ovviamente nel suo insieme il prodotto 
va ascritto al jazz, nonostante l’intersecarsi dei vari apporti in un unica, 
polifonica, scatola sonora o meglio camera di musica (ribaltando, in 
tema di giochi linguistici, la definizione musica da camera).

Un disco, peraltro, che dopo aver raccolto i consensi della critica, 
si sta sottoponendo positivamente al vaglio degli appassionati, anch’es-
si attratti dall’originalità progettuale, dalla caratura dei musicisti, dalla 
qualità delle composizioni4.

Domenico Caliri
Camera Lirica
Caligola, 2014
cfr. Musica News 1/2015
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 17. Massa, dislocazioni

Dino Massa, un napoletano a Kansas City. la città del jazz di Bennie 
Moten e Count Basie, Mary Lou Williams e Lester Young. 

Perchè essere lì porta a ridiscutersi.
Cambia l’asset, complessivo del progetto della proposta del prodot-

to. Il pianista oltretutto, in una compagine per 4/5 formata da fuoriclas-
se stranieri, si sottopone anche ad un sacrificio di umiltá sacrificando 
parte del proprio individuale a vantaggio del collettivo.

Galeotto (nel senso dantesco che favorí l’incontro) fu il concerto 
presso la base Nato a Napoli del sassofonista e compositore Cristopher 
Burnett nel 1990.

La prima scintilla artistica nasce allora. Dieci anni dopo tramite 
Facebook il contatto viene ripreso fino ad arrivare nell’aprile 2016 a 
registrare in U.S.A. questo Echoes Of Europe con la ArtistsRecordin-
gCollective.biz, la ARC, label dello stesso Burnett e della flautista Terri 
Anderson.

In Notos Burnett diciamo gioca in casa essendo suo il pezzo, eppure 
non sposta più di tanto il rapporto intuitivo col piano, mantenendo un 
giusto equilibrio d’insieme. 

In Alone, Echos of Europe, Paris (testi della coproduttrice Maria 
Omero) Remembering, brani a firma di Massa, il pianista si muove a 
proprio agio con il chitarrista Charles Gatschet, il bassista Andrew W. 
Stinson e il batterista Clarence Smith. 

In Imagine, dell’ospite Marcus Hampton, trombonista cugino di Lionel 
e nipote di Slide, denota maggiore introspezione rispetto alle figure virtuosi-
stiche di una tastiera pronta a flettersi al rientro graduale in discesa di inten-
sità o in suo aumento. 

Altri ospiti illustri la flautista Freda Proctor e il flicornista Stanton 
Kessler.

Dino Massa
Echoes of Europe
ARC, 2017
cfr. Musica News 1/2018
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18-20.  Asterischi

* Luciano Biondini - Xavier Girotto, Iguazù, NoteSonanti, 2011
Due strumenti, fisarmonica e sax, segnati dal morso dell’improvvi-

sazione, estasi e trance per musica di scavo dal profondo, ricerca ipo-
geica di un Melos dalle forti radici argentine, cascate di note all’unisono 
o parallele ampiamente sopra il pentagramma, sorrette dall’incalzante 
telaio ritmico della fisa,per poi invertire i ruoli quando Jirotto imbraccia 
il baritono. È ancora Revolucion de Tango.

** Anna Garano, Lessness, Dodicilune, 2014
La chitarrista è affiancata, in tre brani, dal collega Marc Ribot, per 

questo lavoro di intensa suggestione e emotività timbrica. Il titolo, 
coniato da Beckett, sta ad indicare lo stato di assenza che la Garano 
modella con tocco quasi carnale delle corde nei levigati arrangiamenti 
e nelle contenute esecuzioni in cui, accanto a traditional ed a proprie 
composizioni, figura anche Hashul di John Zorn. I musicisti al suo fianco 
sono il trombettista Flavio Davanzo, il clarinettista Doug Wieselman e 
la vocalist Anais Tekerian.

*** Fabrizio Bosso, Juan Olivier Mazzariello, Tandem, Verve, 
2014

Rispetto al duo con Antonello Salis (si ascolti in proposito il cd Stunt 
edito da Parco della Musica) il Tandem di Fabrizio Bosso con il pianista 
londinese di nascita ma trapiantato in Italia Juan Olivier Mazzariello, 
sforna una musica più morbida, anche quando la sua tromba “parlante” 
accelera vorticosamente il fraseggio costringendo il walking bass e i 
clusters della tastiera a volute da vertigine.

Il piano abbandona spesso ruoli di accompagnamento per assumere 
parti da prim’attore e tirar fuori alcune qualitá caratteristiche: il 
classicizzare alcuni temi, un pò alla Nina Simone; il cadenzarne altri 
con un altalenante andamento latino, gravitante fra tango e beguine; il 
martellare percussivo di blues e swing; lo strascicare effetti stride.

Dal canto suo Bosso si conferma interprete dotato di forte capacitá 
di sintesi stilistica nell’imbracciare lo strumento che fu di Louis 
Armstrong, Miles Davis, Chet Baker, Lee Morgan.
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Note
1 Un disco, questo di Locatelli, fautore di musica lavorata al momento, congegnato 

nella consapevolezza che “l’istante presente non ritorna mai più (..) così ci si rigenera, 
ci si rinnova” (Taisen Deshimaru). 

2 Lo affiancano, in queste registrazioni effettuate fra Casa del Jazz e Auditorium 
Parco della Musica di Roma, Fabrizio Bosso, Luca Bulgarelli, Amedeo Ariano, Bruno 
Marcozzi, Roberto Taufic, Paulo La Rosa, Ousmani Diaz, Marcello Surace, Francesco 
Puglisi oltre a Paolo Silvestri per gli arrangiamenti orchestrali e dei fiati.

3 È come se la causalità, a livello jazz, volesse stabilire un nesso con la casualità. 
Termini assonanti eppure distinti. Causalità indica il dipendere da una relazione con, 
un legame, una conseguenzialità per quanto indeterminata possa essere. Casualità per 
contro sta per fortuito, non previsto spazio aperto.

4 Il progetto “Camera Lirica” è nato nel 2006 su commissione del Festival Interna-
zionale “Angelica” di Bologna. Ma la registrazione è stata poi effettuata nel 2012, con 
9 partiture, mai eseguite, riprese da Caliri.

Christian Thoma: oboe, english horn, Piero Bittolo Bon:  alto sax, flute, Enrico 
Sartori: Bb clarinet, alto sax., Francesco Bigoni: tenor sax, Bb clarinet, Beppe Scardino: 
baritone sax, bass clarinet, Mirco Rubegni: trumpet, flugehorn, french horn, Glauco 
Benedetti: tuba, Fabio Costantini: el. guitar, Pasquale Mirra: vibraphone, Alfonso San-
timone: piano, synth, Francesco Guerri: cello, Federico Marchesano: electric bass, dou-
ble-bass, Federico Scettri: drums, Domenico Caliri: conduction, composition, el. guitar.



37

Il jazz si manifesta
nell’unicità di un suono che
sarebbe blasfemo giudicare

più o meno buono
con il metron di un’eternità

semplicemente ereditata

Massimo Donà, Filosofia della musica, Bompiani

Capitolo Terzo
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21. Accardi, ecosofia

Chi è portato a pensare che le musiche ideate da un drummer (nel 
caso in ispecie otto brani su dieci, tranne Little Church di Pascoal e Pre-
ludio para Naná di deJohnette) debbano essere nerborute e muscolari 
è smentito in pieno. Anche se Mordente lo è ... la label pugliese che ha 
prodotto il cd. Ed è da sfatare il luogo comune secondo cui la musica 
più vigile sul contesto attorno a noi - cielo, terra, mare, flora, fauna - 
oltre a tanta classica, ed a certo pop impegnato, debba essere in genere 
francescanamente ambient. 

 Eccoli sviscerati in Biodiversity (con in vetrina la chitarra scivolosa 
di Francesco Poeti), A Naturaleza nossa princeza (samba dal fraseggio 
slanciato), Oceans: the whales’ song (ispirata dal canto delle balene), 
Wonderland: let the children play (dove è il contrabbasso di Luca Ale-
manno a dettare l’avvio prima del bell’avvento di sax di Gaetano Partipi-
lo e piano), (S)Heaven can’t wait (dalle frastagliate policromie pianistiche 
di Claudio Filippini)... Accardi pare avvinto da una sorta di ecologia del 
suono, per i riferimenti ideali su cui è fondata, la salvaguardia dell’am-
biente con le sue biodiversitá, lo sviluppo sostenibile, l’energia pulita, la 
tutela del “precious” naturalistico che ci circonda. Prendiamo la delicata 
ballad Scarlett, Scient of woman. Vi si celebra, con sapiente uso alterno di 
soprano-piano-chitarra, il dono della donna di generare la vita mentre nel 
contempo si rimanda all’esteso processo della creazione terrestre.

Altro esempio in Thirty ways to... dove si guarda ai battelli di Gre-
enpeace, con acidi sprazzi postbop e su tempi musicali in 30 quarti 
divisi in tre differenti sezioni a seconda della tipologia ritmica. Si vuol 
dire che ogni composizione evidenzia, oltre a un postulato a monte, un 
preciso ruolo musicale a valle, all’interno di questa Ode Laica all’Ha-
bitat. In jazz.

Fabio Accardi
Precious, 2016
Mordente
cfr. Corriere del Sud, 2018
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22. Trabucco, narrare

In Racconti di una notte di Max Trabucco, è il compositore a met-
tersi in evidenza prima ancora che l’ accreditato strumentista. Il jazzista 
lavora infatti più sui temi e armonie e sul dosaggio degli equilibri che 
non, ad esempio, sull’uso delle spazzole alle quali, nell’immaginario 
visivo dello spettatore jazz, è stato spesso demandato il ruolo di mode-
ratrici del clamore percussivo.

Va da sè che metrica e ritmica sono aspetti connessi del mondo poe-
tico e musicale. Ed il batterista è di norma il depositario della bacchetta 
del “comando” metronomico, quello che scandisce il tempo e, con l’an-
datura, plasma le “sembianze” di un brano, ne traccia la cifra poetica, 
ne misura la profondità espressiva.

Nel progetto di Trabucco è l’Io narrante a condurre l’insieme 
dell’azzeccato organico: pianoforte di Giulio Scaramella, chitarra e oud 
di Zoran Majstorovich e contrabbasso di Simone Serafini a cui si ag-
giungono talora il canto morbido di Rita Bincoletto e le percussioni di 
un secondo ospite, Francesco Clera.

È un sogno di una notte di mezza estate il percorso sonoro in 8 “sta-
zioni” che compie con dreamers che come lui si ritrovano attori in uno 
storytelling di frasi musicali coordinate e acusticamente suadenti, quasi 
fossero concetti tendenti a sensibilizzare un ipotetico uditorio.

Il brano che, a nostro modesto avviso, rappresenta la cartina di torna-
sole del lavoro in questione è il quinto, La danza della luna, dove oud e 
voce danno all’insieme un timbro particolarmente mediterraneo, da mille 
e una nota! Ma in effetti tale affermazione suona alquanto limitativa per-
ché non rende appieno le caleidoscopiche sfaccettature presenti sin dalla 
prima composizione, Notte d’estate, per terminare con una classicheg-
giante L’alba a render palpabile la chiusura del “discorso” intrapreso.

Max Trabucco
Racconti di una notte
Abeat, 2015
cfr. Corriere del Sud 21/4/2016
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23. Brazzale, raccordi

La Lydian Sound Orchestra, creatura musicale di Riccardo Brazza-
le, assorbe molto dai grandi maestri a partire da George Russell, met-
tendoci dentro, e parecchio, di suo. E nel contempo lascia una certa 
libertà interpretativa ad un tridente di fiati (Bonisolo/Cigalini/Emili) e 
uno di ottoni (Carollo/Rossi/Grata) di elevata levatura artistica, circon-
dati da un trio di virtuosi per la ritmica (Paolo Birro, specialista negli 
assist pianistici con Marc Abrams al basso e Mauro Beggio alla batteria 
per la opportuna propulsione): 11 elementi in tutto se si considerano 
gli ospiti Vivian Grillo e il (sestetto) Broken Sword Vocal Ensemble a 
plasmare un mood alquanto unico nel panorama attuale della musica 
d’insieme di ispirazione afroamericana. Dove il playmaker, per usare 
gergo calcistico, comunica a singoli e sezioni gli schemi da attuare sul 
campo colorato di suoni. Ecco. Ci piace approcciarci a quest’oggetto 
rotondo (come un super santos) chiamato disco così, affrontare Cara-
van come di fronte a un contropiede in velocità sostenuta, restare al 
cospetto dell’Ellington di In A Sentimental Mood e Mood Indigo come 
azioni corali che lasciano aperti varchi per l’intuizione, l’improvvisa-
zione, la “classata”.

Brazzale è esperto di leadership creativa applicata al gruppo, buon 
“motivatore” (nel senso di motivi musicali, prima che motivazioni, ri-
ferimento ai vari brani a sua firma) e, soprattutto, musicista in grado di 
produrre emozioni in chi fruisce dello spettacolo.

Che, come nel calcio, anzicché in spazi esterni può esser fruito a casa.
Magari davanti a un pc. Concludendo, il disco della Lydian è un 

piccolo forziere da cui fuoriescono le note di Freedom Day e Half The 
Fun infiocchettate dagli arrangiamenti dello stesso Brazzale. Per una di 
lui ulteriore consacrazione nel mondo dei bandleader italiani e non. Da 
Bacchetta D’Oro. Ovviamente jazzistica, non arbitrale2.

Riccardo Brazzale
Music for Lonely Sound Lydian Sound 

Orchestra - Almar, 2016
cfr. Musica News 5/2016
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24. Branciamore, sottopartiture

Succede, qualche volta, di sentire definire un pianista “evansiano” .
Un attributo, ovviamente riferito al grande Bill Evans, che dovrebbe 

stare ad indicare una particolare concezione armonica e melodica, una 
puntigliosa attenzione alle dinamiche del fraseggio e dll’improvvisa-
zione, di ricorrenti venature classiche, sia nella ripresa di standards che 
in proprie composizioni. In realtà non è semplice sintetizzarne il profilo 
musicale anche se, a quanto pare, chi usa il termine evansiano di fatto 
lo stereotipizza, e quindi da per scontato che quel modo di far musica 
alla Bill Evans, sia qualcosa di radicato nell’idea di jazz a cui ci si può 
evidentemente riferire anche a prescindere da mode e stili jazzistici.

La cosa  è  probabilmente discutibile per la complessità del perso-
naggio. Ed è per questo che lavori che ne vadano ad approfondire la 
poetica e pratica musicale sono i benvenuti. È il caso di Remembering 
B. E., A tribute To Bill Evans, progetto del batterista siciliano Francesco 
Branciamore con il Crossover Ensemble, qui nel ruolo di arrangiatore 
bandleader. Un sestetto classico, dunque, perché l’operazione consta 
nell’approfondire l’anima classica del compianto pianista-compositore, 
autore di brani come Waltz For Debby, Peri’s scope, Two lonely people, 
Time Remembered, Peace piece che trovano spazio nella scaletta dei 
brani dell’album assieme a standard da lui ripresi come Autumn Leaves, 
Oleo e My fooling heart...

È lo stesso Branciamore ad annotare di aver voluto mettere in ri-
lievo l’influenza esercitata su di lui da Chopin, Ravel, Debussy, Satie, 
rinunciando  all’improvvisazione, avendo affidato al gruppo anche parti 
da eseguire “a ricalco”. È una prospettiva, questa, che sfronda il luogo 
comune (musicale) e rende Evans forse meno riconoscibile. È però una 
maniera di riscoprirlo evidenziandone aspetti più riposti, mettendo in 
luce sfumature sottese e forse sottovalutate3. 

Francesco Branciamore
Remembering B. E.
Caligola, 2014
cfr. Musica News 1/2015
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25. Bardaro/Villani. assimilazioni

Villani-Bardaro, una coppia che scoppia, in senso dinamico s’inten-
de. Infatti, a tre anni di distanza da “Unfolding Routes”, rieccola con un 
album che sembra costruito su misura per composizioni firmate dal sasso-
fonista laziale (6) e dal batterista pugliese (3). I quali si presentano inter-
preti “autentici” in un Group che annovera al pianoforte Francesco Villani, 
Giovanni Falzone alla tromba e, in alternanza, rispettivamente a contrab-
basso e basso, Giorgio Vendola e Viz Maurogiovanni. Per una musica da 
ascrivere al contemporary jazz, nel senso anche più lessicalmente stretto 
di attualizzante, con una spiccata propensione export. 

Varie appaiono intanto le cornici stilistiche e ritmico/armoniche dei 
brani, dal funk di Bogo e Wild Banky, alla lirica ballad Square ispirata 
almeno quanto la ternaria Morning Star, al modale di Italian Blur, alla 
pulsante polimetria di Blue Sun che si concentra nel flusso dispari di 
Open The Door, al bop, hard ma non troppo, di Draftorn. Si intrave-
de l’ombra di Herbie Hancock come riferimento a composizioni quali 
Hipster ma è tutta la lezione del jazz moderno e contemporaneo ad es-
sere assimilata dalla formazione, Steve Coleman in primis; e ad essere 
riprodotta con afflato e, appunto, “verve”, di particolare colore e calore 
da musicisti che si dividono lo spazio terra (la sezione ritmica) / aria (i 
due fiati) del suono secondo un piano preordinato alla libera e composi-
ta esposizione/improvvisazione dell’idea/guida attraverso la voce  degli 
strumenti a disposizione. Le perle? Gli assoli al soprano di Bardaro, il 
levigato timbro a volte davisiano di Falzone, la sicurezza granitica di 
Vendola, la capacità cronometri(c)a  di Maurogiovanni, l’energia con-
tenuta di Pierluigi Villani, qualita’ che condivide con il fratello France-
sco, come se quest’ultimo restasse in bilico nel guardare Cedar Walton 
o Mc Coy Tyner, e ritrovarsi, nelle impro e nei tessuti accordali, ad 
essere, jazzisticamente, se stesso4.

Bardaro/Villani
Next Stop
Verve/Universal, 2016
cfr. Corriere del Sud 7/4/2016
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26. Trio Galactus, s-conformazioni

Altra novitá da segnalare, sempre per i tipi di Improvvisatore In-
volontario, lo scoppiettante disco d’esordio del Trio Galactus, al seco-
lo Alessio Alberghini ai sax e flauto, Simone Pederzoli al trombone e 
Giorgio Casadei alle chitarre, che firma composizioni e arrangiamenti: 
un Trio propulsore di spunti figurativi e propulsivo di forte spinta rit-
mica. 

La mente va a certe performances di piccoli gruppi targati Carlo 
Actis Dato, per l’ironia marcata (nella citazione dell’Internazionale, 
per esempio) ed ad una certa icasticitá alla Frank Zappa, con la partico-
laritá del richiamo a supereroi a fumetti Marvel tipo Capitan America, 
Iron Man, La vedova nera e via disegnando, una fantasiositá che rasenta 
talora la fantascienza. 

Galactus è infatti il divoratore di mondi, colui che distrugge pianeti 
come Skrull per assorbirne l’energia vitale. 

Che il trio, da parte sua, metabolizza e ci restituisce in musica cor-
posa e spumosa.

Trio Galactus
Trio Galactus
Improvvisatore Involontario, 13-2-2018
cfr. Corriere del Sud 2/2018
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27-29.  Asterischi

* Emanuele Passerini, Pacho, Our World, Dodicilune, 2018
Dipingere il mondo in musica, i suoi luoghi e i colori, le luci ed om-

bre, i silenzi e, soprattutto, i suoni. Emanuele Passerini, con i suoi sax 
unitamente a flauto balinese di bamboo e mbira africana, ha provato 
nell’impresa con la collaborazione del percussionista Pacho, al secolo 
Alessandro Rossi. Quest’ultimo da parte sua ha messo in campo un set 
percussivo ricchissimo con gong, campane, oggetti, rumoristica, acqua, 
voci e, soprattutto, abilitá e sensibilitá improvvisativa. Ne è venuto fuo-
ri un album di grande godibilitá, diviso in due parti, la prima The Light 
Side con sei brani, la seconda, The Dark Side, con altre quattro compo-
sizioni. Due facce della stessa medaglia, comunque un disco bifronte, 
allegro e misterioso, fresco e notturno.

** Stefano Bagnoli, Rimbaud, Tûk Music, 2018
Un batterista, giá componente del Paolo Fresu Devil Quartet, alle 

prese con un poeta “maledetto” per un album in cui si cimenta anche 
in pianoforte tastiera vibrafono contrabbasso ed elettronica, lasciando 
spazio ad un cameo di Umberto Petrin nel brano finale, Rimbaud Reprise. 
E dove il poeta, e la sua vita breve ma intensa, è di fatto accostata 
a grandi geni del jazz, Parker, Monk, Armstrong, Beiderbecke per il 
superamento del tradizionale linguaggio (poetico) e l’approdo a visioni 
non più ricomposte della propria arte ma di più libera immaginazione.

*** Martino Vercesi, Haiku, Jazzy Records, 2015
Dove metro sta per metrica, in senso poetico. Il chitarrista infatti 

presenta un progetto ispirato all’Haiku, forma breve di componimento 
poetico nato nel Giappone del 17mo secolo, di soli tre versi, avente ad 
oggetto la placida contemplazione della natura e della realtá. Un’espe-
rienza dunque di meditazione oltre che di musica inedita a cui parteci-
pano il contrabbassista Tito Mangialajo e il batterista Roberto Paglieri, 
che dimostra come il jazz possa guardare all’estremo oriente e quanto, 
in termini di tensione, creativitá e concentrazione cerebrale, l’arte e la 
cultura dell’Est possano effettivamente contribuire in positivo alla co-
stante ridefinizione dell’idea di Jazz.
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Note
1 Il batterista Fabio Accardi presenta l’album Precious - in 5et con Gaetano Parti-

pilo al sax, Claudio Filippini al piano, Francesco Poeti alla chitarra e Luca Alemanno al 
basso - il cui titolo non ha parentela con l’omonima song di Esperalda Spalding. 

Il disco di Accardi, non è biomusical, non è cioè basato sui suoni della natura, bensì 
declina un “green jazz” che rimanda a idee di environment, consapevolezza ed ecosofia 
ambientale da parte di chi, osservando fuori dal proprio orticello antropocentrico, si 
interroga sulla saggezza della terra, direbbe Pannikar, e disegna, tramite distinte linee 
musicali, una serie di alvei sonori, inclusivi dell’ascoltatore.

2 Solo dei percorsi molto personali di ascolto possono portare, davanti all’ultimo 
album della Lydian Sound Orchestra dal titolo Music For Lonely Souls (Beloved By 
Nature) ad un azzardato parallelismo fra jazz e calcio. Intanto se esistono, nel mondo 
di Eupalla, essenzialmente due moduli principali nell’organizzazione del gioco, quel-
lo collettivo al servizio dell’allenatore oppure l’altro finalizzato alle invenzioni di uno 
o più fuoriclasse ebbene nel jazz orchestrale accade grossomodo la stessa cosa. Gil 
Evans o Ellington erano dei conductors che impregnavano delle proprie idee fino al 
midollo il sound delle proprie orchestre. Ma non mancano i casi del secondo tipo, e il 
pensiero va al “coach” Dizzy Gillespie con la United Nation Orchestra. 

3 (Carmelo Aglieco,flauto; Gaetano Cristofaro, clarinetto; Christian Bianca, violi-
no; Susy Kimbell, cello; Giuseppe Guarrella, contrabbasso e, last but not the least la 
pianista Marina Gallo, interprete puntuale e garbata degli assoli evansiani)

4 Non si spiegherebbe altrimenti la plaudente accoglienza di riviste come l’ameri-
cana “JazzTimes” che ne sottolinea, in una recensione del 3 aprile, lo sforzo evocativo 
in una genuina performance definita “a joy”. Un entusiasmo che fa il paio con i positivi 
giudizi della stampa di settore italiana tipo “Buscadero” che qualifica il disco “di com-
piuta maturita’” (Ernesto D’Angelo).
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Noi siamo la nostra memoria
noi siano questo museo

chimerico di forme incostanti,
questo mucchio di specchi rotti.

Jorge Luis Borges, Aleph

Capitolo Quarto
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30. Sergio, archetipi

Il pianista Nicola Sergio si avventura in un territorio sonoro nuovo, 
quello di un conterraneo, il calabrese Francesco Cilea, forse il più lirico 
fra i veristi di inizio novecento. In che “modo”? Di certo non facendo 
violenza ai temi delle arie selezionate da “Adriana Lecouvreur” (Anima 
ho stanca, Io son l’umile ancella, Dolcissima effigie), “Arlesiana” (E la 
solita storia, Era un giorno di festa, Vieni con me sui monti) e “Gloria” 
(Pur dolente son io) nella rielaborazione effettuata in chiave jazz. In 
scaletta anche “Leonida”, unico brano originale di Sergio dedicato allo 
scrittore e saggista Repaci, anch’egli palmese come Cilea: genius loci! 
Pensare di sincopare Cilea, swingarne, esotizzarne alcune partiture non 
era idea che potesse venire di primo acchitto; eppure grazie al piani-
sta l’incrocio stilistico è accaduto senza traumi chirurgici, nè semplici 
copia e incolla da un contesto all’altro. In ciò hanno giocato un ruolo 
importante quattro musicisti al suo fianco quasi scelti col lanternino: 
Michael Rosen al sax soprano, Yuriko Kimura al flauto, Stephane Ke-
recki al contrabbasso e Joe Quitzke alla batteria. Quello che risulta e 
risalta, oltre all’aver estratto le linee melodiche principali dell’origina-
le, è l’aver smelodrammatizzato (se ci consentite il termine) lo spirito 
originario del Cilea più vicino a Puccini che a Leoncavallo che è poi 
quello più moderno a cui anche altri si sono approcciati. Altre eredi-
tà dall’operista, talune arditezze armoniche e certe raffinate atmosfere 
che, depurate da un testo a volte ingombrante, paiono paragrafi di un 
songbook. Dunque un caso riuscito di traduzione dalla lirica al jazz che 
si chiude in modo esemplare con una interpretazione al piano di Dolcis-
sima effigie che pare nata oggi. Ma l’ “Adriana Lecouvreur” è un’arzilla 
ultracentenaria, anche se non lo dimostra1!

Nicola Sergio
Cilea mon amour
Nau Records, 2016
cfr. A proposito di Jazz 12/1/2017
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31. Clemente, evocazioni

The Mingus Suite, l’album edito da Dodicilune che il pianista 
Adriano Clemente, con l’Akashmani Ensemble, ha inteso costruire in 7 
movimenti e incentrata sulla struttura blues nella tradizione di Mingus 
ed Ellington. Con Tittarelli e Guidolotti ai sax, Lento e Mario Corvi-
ni agli ottoni, Fassi al piano, Rosciglione e Toninelli al contrabbasso, 
Nunzi alla batteria, Roberto Ottaviano al sax soprano nell’ultimo pezzo, 
la formazione si districa nella gimkana fra “situazioni” parateatrali che 
partono dalla morte sul palco di Mingus. Inner Fires ne è l’apertura pi-
rotecnica, il movimento iniziale a climax variabile seguito da Memories 
Of Duke, ricordi dell’ascolto alla radio di East St. Louis Toodle-Oo che 
fece innamorare Mingus di Duke. Urban Jungle è poi il primo di due 
intermezzi diciamo metropolitani. Ancora echi infantili che scorrono 
in mente in Circus, vari assoli in Blues In Rags, e musica del diavolo 
in Night City Blues. While you are asleep è una ballad ispirata a L’uo-
mo che non dorme mai mentre Last Blues registra un’ampia citazione 
di Goodbye Pork Pie Hat (Theme For Lester Young). In Requiem è 
Dario Rosciglione ad evocare il basso di Mingus, la sua fiondante di-
rompenza, già acceso dai Fuochi Interiori del 1 movimento. Chiudono 
il disco due composizioni, Brown Bear’s Love Waltz e For My Father, 
quest’ultima, come già detto, con intervento di Ottaviano in duo con 
Clemente al pianoforte. Un bonus track che sigilla le “scene” di un la-
voro che riesce a fornire, nel suo insieme, un veritiero jazz portrait del 
mito Charles Mingus2.

Adriano Clemente
The Mingus Suite
Dodicilune, 2016
cfr. A proposito di Jazz 2/7/2016
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32. Forges, preesistenze  

In “Micro Strayhorn”, edito da Musica Cruda, il compositore e vo-
calist milanese fornisce la propria chiave di lettura del misterioso pia-
neta strayhorniano. L’album inizia in tonalità minore, con un’intensa 
interpretazione di Strange Feeling, dalla Perfume Suite, del 1944. Subi-
to dopo è lo scat a risaltare in My Little Brown Book, un leggero swing 
che quasi cozza con il pensoso Your Love Has Faded, tema introdotto 
dal clarino di Emiliano Turazzi, dove si avverte l’apporto della mano 
compositiva del Duca (il trombone di Michele Benvenuti entra poi in 
scena in Johnny Come Lately). A seguire si alternano alcuni brani a 
doppia firma: Just A-Sittin’ And A Rockin’, con l’intervento vocale di 
Maurizio Nobili, a ricreare in microscopio “compattezza ed equilibrio 
che sono propri delle migliori esecuzioni del periodo d’oro”, per citare 
Perini e Volonté; ecco subito dopo Love Came, una raffinata ballad tan-
to sospesamente nostalgica quanto incredibilmente poco nota; e Paris 
Blues, coautore Harold Flender, tema principale dell’omonimo film del 
1961 di Martin Ritt, fra i cui interpreti, con Paul Newman e Sidney Poi-
tier, figurava anche Louis Armstrong. Vibrante la resa di A Flower Is A 
Lovesome Thing, che fu cantato divinamente dalla Fitzgerald, qui con 
il contrabbasso di Lorenzo Serafin, strumentista anche di oud, in bella 
evidenza; altrettanto dicasi per Multicolored Blue, prima denominata 
Violet Blue, pervasa da un senso sommesso di neritudine. Il pezzo finale 
è di Forges. Je suis Aussi Pauvre Q’un Rat D’Eglise è, su Strayhorn, un 
tentativo di ripercorrerne più che la poetica personale, irriproducibile, 
di isolarne in qualche modo particelle della personalità artistica che ha 
generato quella musica cerebrale e coloristica che lo contrassegna, fuori 
dal complesso backstage ellingtoniano in cui se ne ritrovano, a volte 
fusi a volte sparsi, i lineamenti stilistici3.

Francesco Forges
Micro Strayhorn
Musica Cruda, 2016
cfr. A proposito di Jazz 2/7/2016
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33. Tommaso/Marcotulli/Paternesi, sovrapposizioni

Il progetto è una rilettura gershwiniana arricchita da musiche del 
contrabbassista Giovanni Tommaso.

In Standard (ma non sempre) Trio il jazzista, con Rita Marcotulli 
al pianoforte e Alessandro Paternesi alla batteria esegue, del celebre 
songwriter statunitense, composizioni come Oh Lady Be Good, But not 
for me, How long has this been going on, in funzione di “navigatori” 
stilistici.

Da segnalare, fra i brani di Tommaso, Un Italiano a Parigi, per il 
gioco di citazioni ed intersezioni, e Wintertime, omaggio a Umbria Jazz 
Winter (e contraltare invernale di Summertime), per l’abile lavorio di 
archetto sul contrabbasso che anticipa l’originale esposizione del tema 
da parte dalla tastiera, ed il bel crescendo in progressione del drum-
ming.

Che il disco vada oltre la semplice rilettura dell’originale lo si rileva 
anche in Random 5, che decolla da una semplice cellula in cinque note, 
e in Without a theme, dal magistrale interplay e nonchalance improvvi-
sativa su strutture ben articolate, sia armonicamente che ritmicamente. 
E dove l’archetipo dell’Autore di Rhapsody in Blue appare più sfocato. 
Tutto il resto è gioia reinterpretativa, e gusto di attingere al linguaggio 
del vocabolario gershwiniano nel licenziare i modaleggianti Rotating 
Rhythm e S.O.S. .

L’apogeo del compact è, probabilmente, ‘S Wonderful. Qui la Mar-
cotulli miscela Bill Evans e Oscar Peterson in una conca di erosione 
sulle cui pareti risuonano gli iperpiani timbrici della sezione ritmica. 
Siamo al centro dello spazio dimensionale gershwiniano, nel bel mezzo 
di un repertorio che si potrebbe a buon ragione definirsi patrimonio 
immateriale dell’umanitá4.

Tommaso/Marcotulli/Paternesi
Around Gershwin
Parco della Musica, 2017
cfr. Corriere del Sud 16/1/2018
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34. Alessandrini, paesaggi

In Storytellers il sassofonista Simone Alessandrini ha cercato di 
“vestire” memorie sommerse del proprio vissuto con una personale nar-
razione musicale, affollandola di personaggi romaneschi come il sig. 
Adriano aviatore-poeta, Cetto La Mitraglia trombettista costretto a mi-
tragliare i giapponesi nel Pacifico, il gobbo del Quarticciolo, partigiano 
sabotatore dei nazisti, morto a soli 18 anni.

Lo storytelling, a cui partecipano il trombettista Antonello Sorren-
tino, il bassista Riccardo Gola, il batterista Riccardo Gambatesa (con 
il sassofonista Dan Kinzelman in tre brani) traccia, su tale fauna antro-
pologica, un percorso lastricato di presenze di un paesaggio marginale 
ormai scomparso, descritto nel libretto allegato al concept album edito 
da Parco della Musica.

La musica è iridescente, va dal free al new Orleans, come iridati 
sono i Racconti romani a cui Alessandrini, nella sua post-visione, si è 
liberamente ispirato; è nostalgica quando è “ad eco d’immagine” come 
nel brano L’imbroglio del cordoglio in cui si racconta di una veglia 
funebre inscenata per nascondere il furto di un maiale; è lirica laddove 
è dedicata agli amanti delle lettere smarrite, Olga e Nazario; è carica in 
Sor Vincè, quello che fregava agli americani.

Ma gli americani l’hanno avuta vinta. Anche in musica. Lasciando-
ci in ereditá per nipoti e pronipoti swing, blues e jazz5.

Simone Alessandrini
Storytellers
Parco della Musica, 2017
cfr. Corriere del Sud 16/1/2018
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35. Valli, reinvenzioni

Gae Valli, architetto della chitarra, era il titolo, apparso su queste colon-
ne nel lontano 1998, a corredo di una nota sul disco Tre For Chet., dopo il 
precedente PalUdi (Palermo Udine) .  Riecco la sua ultima fatica discografi-
ca incisa per la Jazzy Records, Hallways. Remembering Jim Hall. 

L’effetto è sempre di un buon jazz per chitarra classica fatto da uno stru-
mentista rispettoso dei guru del jazz, prima Baker oggi Hall, suo maestro. 
Per reinvenzione, non ortodossia o passatismo. Il nostro arch. evidenzia un 
fraseggio maturo, ricca varietá di forme, ed è più aperto alla sperimentazio-
ne di combinazioni inconsuete fra strumenti.

Da Hall Valli riprende la scrittura lineare, la capacitá dialogica, l’esten-
sione armonica degli accordi, un volubile range di linee espressive nei cho-
rus, un polimorfo guitar voicing nei “solo”. Tutta sua è la propensione a 
progettare strutture che nel disco vengono costruite con Sandro Gibellini e 
Fulvio Vardabasso alla chitarra, Giovanni Mazzarino al pianoforte, Flavio 
Davanzo alla tromba, Alessandro Turchet al contrabbasso e Aljoša Jerič alla 
batteria. 

Dal repertorio del chitarrista U.S.A. interpreta Waltz New e della di 
lui moglie Jane The Answer is Yes. Fra gli altri brani spiccano per pia-
cevolezza Calypso che pare la reincarnazione di St. Thomas di Rollins 
(che collaborò con Hall) e, per particolaritá, il trio di chitarre in Three 
Brothers, sempre con raro equilibrio psicodinamico fra pensiero, azio-
ne, sensazione e intuizione.

Gaetano Valli
Remembering Jim Hall
Jazzy Records, 2017
cfr. Musica News 1/2018
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36. Balducci/Rabbia/McCandless/Taylor, penombra

C’è un valore aggiunto, nell’album Evansiana registrato dalla label 
pugliese Dodicilune e firmato da Paul McCandless al sax, John Taylor 
al piano, Pierluigi Balducci al basso e Michele Rabbia a batteria e per-
cussioni. È dato dalla presenza di un pianista, che sarebbe di lí a poco 
scomparso, di evidente ascendenza evansiana, il che conferisce ancor 
più al cd il marchio dell’irripetibilitá.

Taylor declina quell’estetica fino in fondo, sia armonicamente che a 
livello improvvisativo, la prosegue idealmente, senza ricalco o citazioni 
fuori luogo. Esemplare in Very Early, accorato in Time Remembered, raf-
finato in B Minor Waltz (For Eliane). La formula del piano trio plus anno-
vera un ulteriore plus/valore in McCandless, il cui suono targato Oregon 
resta unico: nitido e cristallino in Some Other Time, di lucentezza volu-
tamente opaca in Sweet Dulcinea Blue (Wheeler) dove il basso elettrico 
di Balducci si inerpica in assolo anch’esso lirico. Il musicista coratino 
costituisce con Michele Rabbia la coppia giovane del quartetto che van-
ta come caratteristica anche in questa collaborazione intragenerazionale. 
Cosa che nel jazz capita abbastanza ma non è detto riesca sempre a dare 
buoni frutti. E non è questo il caso. Si ascolti l’intro di Blue In Green, in 
particolare la rarefatta atmosfera che i due creano fra gioco di armonici e 
leggeri tocchi percussivi. Quella di Bill Evans é estetica della penombra, 
paragonata a una begonia con le foglie a forma di cuore, basta un minimo 
squarcio di luce inattesa a snaturarla. I due e il quartetto, pienamente con-
centrati anzi convertiti a quel climax, proseguono in Re: Person I Knew e 
Children Play Song, l’omaggio al grande pianista.

Alla sua maniera ma con una propria vis identitaria.

Balducci/Rabbia/McCandless/Taylor
Evansiana
Dodicilune, 2017
cfr. Musica News 4/2017
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37. Moroni /Ionata, plasmazioni

Il progetto dedicato a Stevie Wonder si riannoda al precedente Two 
For Duke, della medesima label. 

In effetti oltre alla comune base del blues, Wonder ha un’anima jazz 
oltre che soul, funky, bluesy nella voce, e negli strumenti che suona, 
tastiera e armonica.  

Non è un caso che un suo vecchio lp del 1962 sia The Jazz Soul Of 
Little Stevie mentre A Tribute To Uncle Ray, dedicato a Ray Charles, 
evidenzi, nella black music, uno dei suoi principali precedenti stilistici. 
È anche noto come Wonder abbia composto Chan’s Song con Herbie 
Hancock e lo abbiano ripreso in tanti quali Hubbard, Rollins, Pepper, 
mcFerrin. Ecco allora diventare quasi naturale, da parte di 

 Moroni e Ionata, la riarmonizzazione in chiave bluesy di Isn’t She 
Lovely, brano ormai presente in tanti manuali di Jazz standard. La stes-
sa The Secret Life Of Plants assume un aspetto più jazzistico grazie alla 
tavolozza di colori utilizzata, ai variopinti registri timbrici, ai virtuosi-
smi comunque funzionali alla traccia melodica da parte dei due musici-
sti. Il sax di Ionata ha grande smalto in Don’t You Worry Bout A Thing, 
a momenti parkeriano, per poi stemperare la vis creativa in leggere frasi 
sonore. Il pianista dal canto suo richiama Oscar Peterson, che è uno dei 
lati di Dado. Un altro è la metronomica cadenza ritmico/percussiva, alla 
McCoy Tyner, oltre ai cambi di tempo ed ai contratempo su una tastiera 
di cui fa intelligente uso tramite pedali, acciaccature stride, accordi po-
licromici, dodecafonismi etc.

La suggestiva You Are The Sunshine Of My Life nelle loro mani si 
plasma in uno swing dal mood ellingtoniano, quai a ribadire la paterni-
tá musicale putativa del Duca. Non mancano I Wish ed una Overjoyed 
un pò alla Brubeck, per un disco che trova nel concerto lo sfogo più 
naturale6.

Moroni-Ionata
Two For Stevie
Jando/Via Veneto Jazz (Millesuoni), 2015
cfr. A Proposito di Jazz 9/3/2017
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38-42.  Asterischi

* Schiaffini/Prati/Gemmo/Armaroli Luc Ferrari Exercises  
d’Improvvisation, Dodicilune, 2018

Un disco su Luc Ferrari edito da Dodicilune rappresenta comunque 
un evento stante l’interesse del compositore francese che fu allievo di 
Messiaen e Honegger riesce sempre a suscitare. La cui produzione mu-
sicale resta ancora difficile da collocare in quanto rifugge da cliché ed 
etichette. L’album in questione, inciso da Giancarlo Schiaffini (trombo-
ne), Walter Prato (cello), Francesca Gemmo (piano) e Sergio Armaroli 
(vibrafono), se non altro perchè prodotto da una label come quella pu-
gliese specializzata in ambito jazz, farebbe propendere per un tale ap-
proccio dei musicisti agli Exercises, visto che gli stessi sono finalizzati 
alla improvvisazione. Il che in parte è vero ma nello stesso tempo non 
può coprire quella che è la Diversitá degli/dagli schemi che l’estetica 
ferrariana presuppone.

Gli Etudes in questione sono marcati in genere dalla ripetitivitá della 
“tonalitá di flusso armonico”, un movimento regolare, a metá fra raga e 
iterazione minimale e anaforica, che regola la base su cui costruire ipo-
tesi di lavoro e sulle quali “jouer” la stretta comunicazione fra i membri 
del gruppo. Ognuno degli Studi, la cui trascrizione risale al 1977, è au-
tonomo e può essere isolato dagli altri. Può avere funzione didattica, di 
divertissement o di lavoro come la versione sinfonizzata che il quartetto 
presenta nel progetto.

** Servillo/Girotto/Mangalavite, Parientes, Sud Music, 2015
Un disco può essere l’approdo di un’esperienza di prove, 

affiatamento, vicinanza, concerti, applausi, successo.
 Questo album è la prova dell’amor artistico che due musicisti 

argentini e una Voce di Interprete italiano stanno dando ad un repertorio 
che è un baule di ricordi, un vassoio di sapori lontani, una bottiglia 
contenente profumi persi traversando l’oceano. “L’uomo ha questo di 
immortale: il ricordo che porta e il ricordo che lascia” (Paola Faccioli). 
Parientes è un insieme di tracce sparse sul sentiero di tango e non solo 
alla ricerca del tempo perduto.
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*** Tiziano Tononi & Southbounds, Trouble No More... All Men 
Are Brothers, Long Song Records, 2017

Agli Allman Brothers il disco-tributo si avvicina più nelle parti 
vocalizzate con la maestria di Marta Raviglia. Altrove risalta appieno la 
sostituzione dei sax al posto di 2 chitarre e un violino in sostituzione del 
sax e fisa invece dell’organo. Una mutazione che non tradisce l’unità 
spirituale della band. Tiziano Tononi è il motore ritmico/propulsivo di 
sempre nel trainare  verso la zona Southbound una formazione fatta 
di eccellenti solisti “d’insieme” come Emanuele Passerini, soprano 
e tenor saxophones, violin, viola; Piero Bittolo Bon, alto sax, bass 
clarinet, flutes; Carmelo Massimo Torre, accordion; Joe Fonsa, acoustic 
e electric bass; Pacho, congas, bongos, perc.; Marta Raviglia, vocals; 
Fabio Treves, Harmonica; Daniele Cavallanti, tenor sax, per un disco 
creativo e reinventivo! In omaggio alla ABB.

**** Giorgio Gaslini, Gaslini Sinfonico 4, Velut Luna, 2014.
Il teorico della musica totale, che coinvolge più linguaggi, in una 

delle ultime produzioni discografiche, una su un totale di un centinaio. 
Un omaggio doveroso al Maestro che ha rappresentato l’anello di 
congiunzione fra musica contemporanea e jazz, portando quest’ultimo 
in fabbriche e centri psichiatrici, scuole e universitá e soprattutto nei 
conservatori.

***** Ferdinando Faraò & Artchipel Orchestra, To Lindsay: 
Omaggio a Lindsay Cooper, Music Center, 2017

Il disco è un tributo a Lindsay Cooper, compositrice, fagottista 
ed oboista inglese degli Henry Cow ma anche militante femminista, 
scomparsa nel 2013. La Cooper aveva gravitato nella stessa area più 
radicale dell’avanguardia inglese collaborando, fra gli altri, con Evan 
Parker e Derek Bailey e finanche con Mike Westbrook nell’album 
dedicato a Rossini. Una musicista  difficilmente collocabile fra classica 
e free, sperimentazione e rock progressivo, musica improvvisata e 
contemporanea, che Ferdinando Faraò con la Artchipel Orchestra 
rivisita featuring Chris Cutler alla batteria e non solo per fornire un 
“assaggio” di brani in repechage.

Il prodotto ė più completo e complesso. Oltre ad Half The Sky, da 
Western Culture, ultimo album degli Henry Cow del 1978, c’è una 
straordinaria interpretazione di England Descending, con quel sol 
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basso del piano che insiste tipo bolero pur nel variare degli accordi 
che preludono alla voce cooperiana di Naima Faraò; a seguire la ballad 
Anno Mirabilis che registra il solo al sax alto di Massimo Falascone che 
fa il paio, quanto a irritualitá, con quello della violinista Eloisa Manera 
in To Lindsay. As She Breathes, con il canto di Giusy Lupis in prima 
linea, ė il brano più suggestivo e toccante mentre in Black Gold è il 
soprano di Rudi Manzoli a mettersi in luce.
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Note
1 Esiste una “giovane scuola italiana” di jazzisti che non si accontenta di rovistare 

nel contemporaneo o nella tradizione afroamericana per definire i propri progetti artisti-
ci. Si tratta di uno stuolo di artisti disposti a fare anche dei salti di genere per individuare 
occasioni non rituali di fare musica. Quelle della lirica, per esempio. Non che sia una 
novità assoluta. Ruggieri, De Aloe, Arrighini, Polga e Marcello Tonolo fra gli altri si 
son cimentati con mostri sacri italiani dell’opera; ed ancora ecco Rava confrontarsi su 
Bizet e Westbrook su Rossini 

2 Se nella dinasty dell’aristocrazia nera del jazz, al ramo bandleader, Ellington è 
il Duca, Mingus è “Baron”. Il contrabbassista di Pithecanthropus Erectus vi si colloca 
come anticipatore, iconoclasta dello stile che unisce passato e presente “in un’innova-
tivo commento musicale, a volte deliberatamente caotico e socialmente provocatorio” 
(Feather). Nel contempo vi si afferma quale architetto di una performance orchestrale, 
intanto molto puntuale e complessa nell’assetto e poi soprattutto carica di valenze an-
che extramusicali. Chiunque ci si approcci non può non fare i conti con tali componenti 
essenziali di Mingus (artistiche, culturali, politiche, organizzativo/musicali) e dei suoi 
eredi e continuatori.

3 Suonava Grieg, William “Swee Pea” detto Billy, Strayhorn, naturalmente. E ri-
sentiva l’influenza di Ravel questo straordinario compositore-autore di liriche nonché 
arrangiatore e pianista il cui destino artistico, per buona parte della carriera, seguì a 
filo doppio quello di Ellington. Storie incrociate che portarono alla stesura di rapsodie 
e suites all’interno delle quali si ritrovano acclamati capolavori come Take The “A” 
Train e Satin Doll. 

Un musicista, oltretutto, la cui fortuna è comunque legata alle interpretazioni di 
Farmer, McPartland, Akiyoshi… anche se resta il solco del Duca quello da scavare per 
riscoprire ancora oggi il talento e la vena creativa dell’ideatore di Lush Life, scritta a 
soli sedici anni. Per questo motivo un disco come questo di Francesco Forges che ne 
ripropone parte del songbook, a poco più di un secolo dalla nascita (Strayhorn è vissuto 
fra il 1915 e il 1967), non può che essere salutato positivamente. 

4 Una ideale macchina del tempo musicale” come osserva Paolo Occhiuto.
5 La musica è arte “rappresentativa”. Può cioè rappresentare, attraverso i suoni, un 

oggetto, una figura viva, un evento. Pensiamo ai canti degli uccelli nella Pastorale di 
Beethoven; o alla composizione Pacific 231 dedicata da Honegger ad una locomotiva 
a vapore; a tante colonne sonore nel cinema o a melodrammi... Il jazz non fa eccezione 
alla regola: può evocare personaggi, riscoprire episodi, sceneggiare ambienti, suggerire 
contesti.

6 Al riguardo Moroni racconta di aver appreso, dal contrabbassista Jimmy Woode, 
con cui ha collaborato, che il Duca apprezzava il talento di Wonder il quale a sua volta 
non poteva non ammirare il grande bandleader.
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Fabrizio Bosso
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Vince Abbracciante con Lisa Manosperti
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Dado Moroni e Max Ionata
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Sertango
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Gianluigi Trovesi
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Alberto La Neve / Fabiana Dota
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Giorgio Gaslini
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Juan Oliver Mazzariello
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Pino Minafra
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Paolo Fresu
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Roberto Ottaviano (al centro, con i JazzArt):
da sinistra l’A., R. Ballerini, F. Gallavotti, A. Adamo
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Luciano Troja e Giancarlo Mazzù
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La comprensione autentica
e interiore (del Mito)
richiede un momento

di entusiasmo, 
di eccezionale tensione

e di straordinaria cooperazione
fra tutte le forze spirituali

che si lascia indietro
ogni calcolo.

K. O. Müller, Prolegomeni a una mitologia scientifica, 1826

Capitolo Quinto
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43. Del Fra, segni 

Quando nel 1989 Riccardo Del Fra realizzò A Sip Of Your Touch, 
primo album tributo a Chet Baker, forse non avrebbe immaginato che 
a distanza di un quarto di secolo si sarebbe ancora ritrovato a calare in 
musica lo spirito sempreverde del grande trombettista.

Ecco ora, edito da Parco della Musica Records, My Chet My Song, 
cd realizzato con Airelle Besson alla tromba, Pierrick Pedron al sax 
alto, Bruno Ruder al piano nonché Deutsches Filmorchester Babelsberg 
con la direzione di Torsten Scholtz.

Ci sono diversi musicisti in attività che hanno collaborato con Chet, 
pensiamo a Nicola Stilo od al compianto Luca Flores, che da lui in vario 
modo hanno attinto o sono stati “segnati”, tanto forte era la sua perso-
nalità artistica quasi come, per contro, altrettanto fragile poteva appa-
rire l’uomo. Per Del Fra verrebbe da pensare ad una sorta di interprete 
autentico del modo di concepire e creare la musica, un jazz, secondo 
Baker, fatto di armonie chiare e scure, timbriche con luci ed ombre, 
cellule melodiche e ritmiche di rara intensità, invenzioni soffuse, respiri 
profondi, “aliti di vento gentile ed ostinato”.

Al Festival di Marciac al rodato 5et del contrabbassista, per un re-
pertorio in cui figurano, fra gli altri, brani come My Funny Valentine, 
But Not For Me, Love For Sale, si è affiancata la Babelsberg Orchestra, 
e il relativo disco ne documenta il relativo apporto in termini di ricchez-
za cromatica e di estensione lirica.

Riccardo Del Fra
My Chet My Song
Parco della Musica, 2015
cfr. Redazione Unical 2/2015
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44. Barbiero, rumori

Partiamo dai miti. Medea, per esempio, ripresa tante volte dal teatro, 
dal cinema, dalle altre arti visive... Dalla musica. Come con Massimo 
Barbiero che le ha intitolato un intero disco, idem per altri personaggi 
dell’antichità, Cassandra, Briseide, Antigone, Nausicaa...(ma il suo im-
maginario di letterati e artisti arriva fino a Kandinsky, a Kierkegaard, a 
Bergman, a Ralph Ellison, a Simone de Beauvoir, denominazione di un 
suo album di solo marimba. Anche questo, con la Splasc(H) Records). 
E giunge dunque a Sisifo l’uomo che sfida gli dei, per la ricerca inte-
riore, e al Sisifo di Camus, per la possibile felicità di scoprire un senso 
nell’esistenza. 

Non solo autore/arrangiatore/ideatore di progetti artistici musicali 
e multimediali  Barbiero potrebbe dirsi un pan-percussionista, che ri-
conduce il beat al mondo naturale dei rumori, dei battiti, sia quelli in 
cui il vento scuote le foglie degli alberi che quelli che gli uomini pro-
ducono con la attività concreta, ludica o lavorativa, tribale o comuni-
taria, affettiva o sociale, anche quella più arcaicamente rozza; suoni in 
grado di stimolare il pensiero e di suscitare movimenti coreutici anche 
improvvisati. Per lui la marimba o il set di percussioni rappresentano i 
collegamenti necessari a dar sfogo a un mondo espressivo in cui conflu-
iscono varie spinte artistiche e culturali, che vanno dalla danza ( per la 
corporeità) alla filosofia (alla ricerca e svisceramento dell’ Io Creativo), 
in una visione in cui l’elemento afro/mediterraneo scopre spesso i suoi 
fianchi in Odwalla. Mentre nell’altra sua formazione, Enten Eller,  pa-
iono prevalere matrici più afroamericane. 

Ed è Sisifo l’album che rivela appieno il profilo musicale di Bar-
biero. Una musica psiche e techne, abile nello scavare e scovare nei 
meandri del Dio Suono1.

Massimo Barbiero
Sisifo
Splasc(h), 2015
cfr. Musica News 6/2015
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45. La Neve/Dota, strati

Secondo disco per il sassofonista paolano Alberto La Neve con la 
vocalist  Fabiana Dota.

L’album è incentrato su Otto Lidenbrock, professore di mineralogia 
di Amburgo, protagonista di Viaggio al centro della terra di Jules Verne.

In proposito La Neve, che ne firma le quattro composizioni, si 
produce in un lavoro “di viaggio”, in superficie e sotto terra, dove le 
strutture portanti sono tipicamente musicali giá in Depart, prima tappa 
del romanzo dovutamente riletto e sonorizzato. È l’incipit, quando si 
rinviene una pergamena in un antico manoscritto in cui è contenuto il 
messaggio cifrato, poi decriptato, per giungere al centro della terra. Lo 
scenario evocato è di cosmicitá fantastica, proteso alla ricerca di un 
mondo perduto in cui la musicista napoletana fa il Virgilio che col canto 
supporta il viaggiatore- esploratore. La neve prosegue infatti, in questo 
secondo compact a proprio nome, il percorso sperimentale giá prece-
dentemente avviato in Nemesi. Si tratta di un autore molto creativo che 
ha fatto proprio il linguaggio jazzistico forbendo attentamente il suono 
del proprio sax e ora si proietta verso universi collaterali, infondendo 
alla pratica ed alla tecnica musicale una poetica alquanto personale, 
frutto di letture emotivamente pregnanti come quella verniana.

Islande, seconda parte del cd, luogo dove è situato il punto d’ingres-
so prima della discesa, e il successivo Sneffels, vulcano tramite il cui 
cratere ci si avventura nelle più profonde viscere della terra fino al mare 
sotterraneo, sono stratificazioni di effetti e loop machine e improvvisa-
zioni che lastricano il tracciato della sfida della coppia di artisti.

Che ha fine con Retour - come dire vertigini della risalita e rientro 
ad Amburgo - movimento finale di una suite che si basa proprio sull’i-
dea del Movimento, in direzione under ground e soprattutto in chiave di 
una più “globale” prospettiva estetica2.

Alberto La Neve
Lidenbrock Concert For Sax and Voice
Manitù Records, 2017
cfr. Corriere del Sud 16/1/2018
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46. Di Rosa, reactions

L’album, in solo pianistico, presenta un’unica opera che si “sfasa”in 
12 cosidette Reactions.

Nella struttura d’insieme affiora una certa affinità con le arti visive, 
le tecniche grafiche nell’uso di forme e colori per il gusto di “rappresen-
tare” spazi e figure, nel definirne i passaggi.

E c’è poi una dichiarata apertura agli effetti elettronici e un recupe-
ro del datato MIDI. In dettaglio le Reactions sono 12 frammenti liberi 
della Composition n.26, questa, si, scritta, non improvvisata.

Si comincia con Variation e Morphing ovvero trasformazione dei li-
neamenti iniziali in quelli del tutto nuovi del punto d’arrivo. La succes-
siva, e suggestiva Phasing è l’attuazione per gradi della cellula sonora 
selezionata attraverso sequenze di tipo minimalista laddove Density, 
giocando su “l’interdipendenza dei vari parametri musicali” (Harrin-
gton), percorre in lungo e largo una tastiera che pare non pesata.

La Reaction n. 4, Spaces, è la più onirica, gravida di silenzi astra-
li. Seguono, appesi/sospesi nel pentagramma, Intervals, in due takes, 
il primo dei quali a momenti si adagia melodicamente liberandosi dal 
senso di tensione che li contrassegna. La n. 6, Tuning, è il ritorno alla 
culla tonale dopo varie scorribande fuori dal seminato. E se nella n. 7, 
Sampling And Loops, sopravviene la techné di una voce metallica che 
comprime le note del pianoforte, in Strings lo strumento ritorna percus-
sione pura. Di Rosa espone poi in Clusters grappoli di note grumose del 
ricorrente sapore monkiano reso contemporaneo che in Textures rivela 
trame di puro tessuto non tappezzeria musicale.

Lo (s)compositore insomma assembla e sfaccetta, anatomizza e ri-
cuce, spostandosi dal concreto all’astratto mosso da un impulso espres-
sivo forte. Verificando dinamicamente come alla azione (compositiva) 
possa corrispondere una reazione (improvvisativa)3.

Rosario di Rosa
Composition and Reactions
Deep Voice, 2017
cfr. A proposito di Jazz, 31/5/2017
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47. Arnesano/Galati/Mirabassi/Paoli/Zanchi, estasi

Il progetto discografico che vede affiancati la cantante Paola Arne-
sano, il clarinettista Gabriele Mirabassi, il pianista Alessandro Galati, il 
contrabbassista Attilio Zanchi e il batterista Walter Paoli. Il quintetto si 
cimenta con destrezza e giusta intensità nel rendere in musica un’Idea, 
quella dell’attesa estatica, della sorpresa incombente, della sospensione 
insostenibilmente leggera. Sembra musica eloquiale quella di L’araba 
Fenice, brano d’apertura, che poi si sviluppa in una dimensione ampia 
di fusion(i) sonore grazie all’ingresso in scena di Mirabassi, canto e 
controcanto, alle accelerazioni dosate del ritmo, alle scale sinuose delle 
tastiere, per un piacevole mainstream, che ricorda certi Metheny/Mays 
d’annata. Chorinando, di Zanchi, denota tinte di saudade latina su tem-
po di samba, con escursioni all’unisono di clarino e voce su filo di lana. 
A seguire, Jody è una ballad della Arnesano, che aveva già firmato il 
primo brano (ma anche “Lella”, una simpatica marcetta “tangueira” con 
gorgheggi e scat) che fa apprezzare – ed è questa, per chi scrive, una 
sorpresa – l’attitudine al verso dell’Autrice/interprete già dall’incipit 
“Cielo è quello che è intorno a te”. Con Cubicq è Galati a sfoderare 
una vena compositiva di prim’ordine, confermata nei successivi Il ru-
more silente dell’Io, e poi Spazi inquieti ed Essenze. Un pianoforte non 
complementare, il suo, che agisce paritariamente nella costruzione del 
sound complessivo. Potrebbe sembrare arduo che musicisti provenienti 
da estrazioni ed esperienze anche diverse si coniughino per declinare un 
tema non specificamente musicale, in fondo filosofico. Eppure, l’amal-
gama si compie. E il Senso, alla fine, si rivela4.

Arnesani/Galati/Mirabassi/Paoli/Zanchi
Sospensiva. L’insostenibile leggerezza 

dell’Estasi, Dodicilune
cfr. A proposito di Jazz, 21/4/2016
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48-49.  Asterischi

  
* Cinzia Tedesco, Verdi’s Mood. From Giuseppe Verdi To Jazz, 

Sony, 2016.
Che i jazzisti si accostino all’opera sta diventando fatto sempre 

meno raro.
La cosa non può che far piacere a quanti avversano gli steccati di 

genere e vedono con favore certi interscambi fra musiche di diversa 
fattura e natura.

Il melodramma italiano, in particolare, sta ricevendo delle 
rigeneranti iniezioni di salute artistica da parte di musicisti di area jazz, 
quasi a smentire coloro che blaterano della “morte” dell’opera.

È il caso della vocalist Cinzia Tedesco che con una formazione 
composta da Stefano Sabatini, al piano e agli arrangiamenti, Giovanna 
Famulari al cello, Luca Pirozzi, al contrabbasso, e Pietro Iodice alla 
battera ha affrontato il repertorio verdiano con tatto e snellezza in un cd 
Sony Classics. 

La vocalist ha effettuato un operazione sulla carta apparentemente 
semplice: trasformare arie ottocentesche come Va pensiero dal Nabucco, 
Tacea la notte da Il Trovatore, Mercè dilette amiche dai Vespri siciliani 
in song, come se Verdi fosse stato un songwriter della Tin Pan Alley. È 
vero, ci sono casi come James Taylor a Sanremo 2018 che ha rivisitato 
La donna è mobile dal Rigoletto alla sua maniera. 

Ma il jazz, scusate, è un’altra cosa. E la tarantina Tedesco ne ha 
raffinato il mood, portando gemme e diamanti del Cigno di Busseto, 
come lei stessa li definisce, in teatro con Maddalena Crippa, e in vari 
concerti per trasfonderne la grandezza ai giovani e nel mondo. Un Verdi 
Vivo, anche se estinto sulle mille lire! Ed è ancora Viva Verdi!

** Elena Ledda, Lantias, S’Ard Music, 2018.
In omaggio alla Sardegna di Isio Saba.
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Note
1Nel volume Massimo Barbiero, Sisifo, la fatica della ricerca, curato da Guido Mi-

chelone e Gian Nissola per le Edizioni del Faro, che contiene saggi di Franco Bergoglio 
e Davide Ielmini ed è impreziosito dalle fotografie di Luca d’Agostino, sono esposte 
cronologicamente, anche con ricorso a note di stampa e di critici specializzati, le rea-
lizzazioni, le attività, le collaborazioni, gli spettacoli, le formazioni, le produzioni che 
hanno visto Barbiero come protagonista della scena jazz nell’ultimo quarto di secolo. 
Ma anche i pensieri, le idee, gli interrogativi, i perché, le aspirazioni di un musicista che 
si rivela con sincerità al proprio pubblico, oltre il personaggio pubblico.

2  L’atmosfera sonora, anche per chi non ha visto film in tema, come quello di Levin 
del 1959, con Pat Boone, o il più recente in 3D di Brevig del 2008, pare modellata con 
cura cinematografica, talora con artigianeria teatrale.

3 Nasce nel solco del precedente già maturo Pop Corn Reflection (NAU) in un 
percorso artistico i cui riferimenti stilistici arrivavano a Steve Reich e Schoemberg.

L’inizio, il Pattern n. 74-serie, è affidato a un beat che pare sospeso fra il Cage più 
“concreto”  e gli Eberhard Weber/Jan Garbarek di The legend of The Seven Dreams.

Rosario Di Rosa è un pianista che si è ormai insediato, a livello stilistico, in un’area 
di confine posta fra minimalismo e jazz, a of meglio delineata dal musicista qui con il 
suo Trio in cui figurano Paolo Dassi al contrabbasso e Riccardo Tosi alla batteria (e 
ambedue si cimentano in live electronics). 

È una prospettiva ma anche una possibilità di ancorare nuove idee per una musica 
di ricerca che non è astrusa dal mondo, nè involuta nell’autocompiacimento. Si può far 
tesoro di alcuni elementi minimalistici, come l’iterazione, e jazzistici, come l’improvvi-
sazione, per licenziare un prodotto per tanti versi godibile, specie per l’attenzione armo-
nica, la leggerezza melodica, la finezza ritmica, anche se ostinata. Ci sono a monte dei 
numina, Steve Reich, Schonberg, il citato Cage del quale è riportata, nelle liner notes, 
la frase emblematica “i can’t understand why people are afraid of New ideas. I’m afraid 
of the old ones”. Il linguaggio di Di Rosa resta personale, originale, aperto alla scoperta 
del nuovo, dopo altre precedenti e felici esperienze discografiche che guardavano più al 
visivo che non alla purezza del linguaggio musicale profferito e professato.

4… “Il piacere si consuma dentro di sè/ lascia un varco aperto e accoglie nudità/ 
Scavando giù è lavico / l’estasi è insostenibile ” cosi intona la vocalist il suo stesso 
testo che dà il sottotitolo all’album. Cellule poetiche, pillole di pensiero sfarinate qua 
e là, a far da coagulo ai suoni che gli strumentisti producono, e che ben si innestano 
nella sequenza dei dieci brani velati da questa sensazione di inclinazione/proiezione …
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Quel che vediamo
in una qualche

occasione non è
la serie compatta

dei particolari (...)
ma solo uno di essi.

Bertrand Russell, L’analisi della mente, Newton

Capitolo Sesto
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50. Abbracciante, syncresis

L’album già per cura grafica, dà l’idea di un prodotto ben pensato, 
non è mera sommatoria di brani, ma compilation più o meno organica, 
sequenza di musiche senza parentela fra loro.

È un compact “compatto” nelle due componenti contenitore/con-
tenuto. Vi si legge, in nota di copertina, che Angelo Mazzoleni, pitto-
re-scultore che firma la cover, è fondatore di  “Nuova Arte Sintetica”. 
Per il disco ha ideato una figura scomposta e riassettata, i cui punti 
riconnessi creano colori, immagini etniche ed apotropaiche, ingabbian-
dovi con forza i segni della propria indagine delle origini del mondo 
fino ai giorni nostri. É un mondo inteso come visione, ma il visionario 
non è più tale, realizza rappresentazioni sincreticamente onnicompren-
sive, paniche, in cui l’occhio artistico si espande si restringe si soffer-
ma si meraviglia. Fin qui “l’involucro”. Ma andiamo al cuore musicale 
dell’album.

Abbracciante dal canto suo tenta di “abbracciare”, esprimersi e 
espandersi come in una presa di coscienza e di ampio respiro dell’arte.

In osmosi espressiva con l’aspetto grafico/figurativo il suo accor-
dion diventa pennello che schizza quadri sonori, Equinozio, Anelito, 
Mistico, Solstizio, Rapsodica; ma anche Danze, Elementi e, natural-
mente, Sincretico.

Sincresi, in musica, è confluenza di più sintassi, mescolate in modo 
che i vari lineamenti si ricompongano in un disegno globale. Non è di 
un genere specifico, semmai trasvola sui generi. Cosa che Abbracciante 
effettua con tranquillo evolversi grazie anche al partecipe supporto di 
Nando Di Modugno alla chitarra e Giorgio Vendola al contrabbasso.

Il trio Alkemia Quartet (Marcello De Francesco, violino; Leo Ga-
daleta, violino; Alfonso Mastrapasqua, viola; Giovanni Astorino; cello) 
completa il tutto con il giusto dosaggio armonico. E alchemico.

Vince Abbracciante
Sincretico
Dodicilune, 2017
cfr. Musica News, 4/2017
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51. Kuku, dis-ordine

Pare musica di carta quella dell’album Kuku, a tratti concreta poi 
minimal infine cyber che si stropiccia fra i suoni elettronici prodotti 
dal batterista Tommaso Rosati, la chitarra multiuso (anche in chiave 
basso) di Martino Rappelli e la voce/velluto alternata al flauto di Sara 
Montagni. 

E non poteva che essere la label Improvvisatore Involontario a 
produrlo. Si avverte peraltro in questa spirale elettro jazz di 8 brani 
un elemento preterintenzionale nel senso che c’è un’idea a monte che 
viene realizzata andando oltre l’intenzione, materializzando in corso 
d’opera quell’ordinata congerie sonora che il disco costruisce.

Un approccio, quello del trio, contemporaneo a tutti gli effetti. I 
cui timbri sono in linea col gusto d’oggi della migliore musica inter-
nazionale.

Per quaranta minuti circa di musica in cui il jazz si sposa all’elet-
tronica, gli echi rock a tracce di Mingus, l’ordine al caos.

Con la scrittura che sconfina spesso e volutamente in disgrafie 
sinusoidali o nel dis-ordine controllato.

Kuku
Kuku
Improvvisatore Involontario, 2017
cfr. Musica News, 4/2017
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52. I giganti della montagna, demoltiplicazioni

Ancora della Doppia I da segnalare il cd Io Sono Tre de I Giganti 
della Montagna al secolo Federico Sconosciuto (violoncello), Lorenzo 
Paesani (pianoforte) e Ferdinando D’Urso (sax ).

Tempo e spazio indeterminati, al limite fra favola e realtà, senso 
pirandelliano di incompiutezza, sono queste alcune componenti rileva-
bili d’ambleu nel lavoro, in cui il gruppo appare Uno e Trino (citazione 
mingusiana da Beneath The Underdog) non altra: musica creativa di 
stampo europeo/free nero/visioni-apparizioni (in qualche cadenza si è 
intravisto un possibile score per Psycho ancora da girare, salvo poi ri-
entrare nell’alveo di consonanze meno drammatiche).

Nella patria del fischiettabile parasanremese questa proposta trina-
cre dimostra come esistano ancora spazi per una musica di identità, di 
riflessione, di inedita sintesi espressiva e stilistica.

Io sono tre (persone) è anche l’incipit di un aforisma di Paulo Co-
elho.

Così la musica del Trio pare variare nell’ascolto, a seconda di chi 
la sfogli.

I giganti della montagna
Io Sono Tre
Improvvisatore Involontario, 2017
cfr. Musica News 4/2017
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53. Tricca, affrancamento 

Moksha, in sanscrito, significa liberazione, emancipazione, af-
francamento dalle limitazioni. E la cosa ci può stare, col jazz, visto 
che anche l’Asia, oltre l’afroamericanità, può rivendicare vicinanze 
con questo tipo di musica. Pensiamo all’improvvisazione della musi-
ca indiana tradizionale. E già nell’intro dell’album, Slow Passacaglia, 
il chitarrista appare slegato da contorni e margini canonici occidentali.

Pulse, l’altro termine del titolo, non c’entra con i Pink Floyd nè 
con Roger Waters. Nessuna parentela rock (semmai la 6 corde pare 
richiamare a volte certa sgorgante limpidezza accordale di Larry 
Coryell). Pulse è il polso, il battito, semplicemente. Seguendolo il 
sestetto si prodiga in una ricerca di gruppo consistente nell’interfac-
ciare linguaggi musicali anche eterogenei nelle 6 composizioni del 
chitarrista (la settima, Lude, è di Vijay Iyer). E se Jhumara Tal pare ri-
echeggiare Suès Changes di Mingus, contrattempi ostinati e comples-
se sincopi contrassegnano in stile Metrics di Steve Coleman il brano 
che da titolo all’album. Che poi, nell’incedere inventivo si allarga, 
scopre spazi nuovi, si diversifica. Empty Sky, ballad legata idealmente 
a Burning in Varanasi, ha un attacco scofieldiano che lascia insinuare, 
come un serpente dal cesto, l’alto sax di Succi, sorretto da vibrafono e 
double bass, musica allo statu nascenti dalle estreme radici est/ovest.

Chango Rebel ha per finire una lenta struttura ciclica con un cre-
scendo che deborda in una caleidoscopica poliritmicità afrocubana, 
con relativa esplosione della sezione ritmica2.

Umberto Tricca
Moksha Pulse
Working Label, 2016
cfr. A proposito di Jazz, 31/3/2017
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54. Arcelli, SituAzioni

Un uomo sul tetto con un ombrello aperto anche se non piove.
Ricorda una ragazza in kimono vista ad una mostra in Olanda. 
Dietro di lui l’arcobaleno, e il cielo immaginato a mò di specchio.
Cristiano Arcelli detta il tema ma non lo svolgimento, invita a 

chiederci che sviluppo possa derivare da quello scenario ristretto, a 
partecipare, seguendo la traccia del suo alto sax, alla ricerca del Dopo, 
attraverso un processo dinamico, quasi interattivo.

I titoli dei brani, da Almost Romantic a Dutch Kimono, da Atomi-
cs a One Canvas On The Mirror, da On The Roof a Some Question 
Some Stars, da Trough The Green Window a Iper Berni, sono il filo 
d’Arianna offerto per l’orientamento. Illumina più di tutti il quadro il 
brano finale, Solitude di Ellington, un quadro che giá in qualche modo 
era parso abbastanza netto. La figura umana, di cui è ignota l’iden-
titá, è l’anonimo sul tetto che scotta, che sconta il suo esser solo, e 
quella “stanza” è in realtá una piazza vuota, senza anime, nè natura o 
tecnologie, nella quale la musica del quintetto con Simone Graziano 
(pf) Stefano Senni (cb) Bernardo Guerra (dr.) Massimiliano Canneto 
(viol.) guida la memoria verso la labile immagine di un’orientale regi-
strata dalla mente.  Quasi romantica. E forse quel tipo sotto l’ombrello 
si è messo al riparo non dalla pioggia ma dal mondo e dalle relazioni, 
aspettando una relazione finalmente autentica. 

Le tegole sarebbero cosí nient’altro che un trampolino da cui poter 
liberare pensieri, fantasie, sogni ad occhi aperti. Ecco. Siamo stati al 
“gioco”, aderendo alla proposta di rileggere lo svolgimento del tema 
datoci da Arcelli & soci. La cui musica è ottima nocchiera per ca-
larsi negli intenti di quanti, come loro, l’ hanno intinta di esperienza 
sensoriale e visiva partendo da una cover che sembra un quadro di 
Magritte. O da una locandina fatta apposta per un remake di un film 
di Renè Clair.

Cristiano Arcelli
Almost romantic
Encore Jazz, 2016
cfr. Musica News 3/2018
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55. De Vito & Burnogualà, radici

Quello delle canzoni moresche è genere vocale formatosi fra la 
Napoli e Roma del sedicesimo secolo, un genere half black avendo 
protagonista “gente nigra”, per lo più schiavi importati in Europa 
dall’Africa durante il Rinascimento. Le canzoni, e le danze moresche, 
per la particolaritá strutturale della relativa musica, furono all’epoca 
riprese da Orlando Di Lasso (1532/1594). Un compositore oltremon-
tano, proveniente dall’attuale Belgio che si spostò in Italia, a Manto-
va, Palermo, Milano, Napoli, Roma per divenirvi maestro di cappella 
a S. Giovanni in Laterano. Per poi tornare nel 1555 ad Anversa, luogo 
di pubblicazione delle  prime opere, ed a Monaco. Autore cosmopo-
lita, tendenzialmente malinconico, il che si riverberá nella sua produ-
zione musicale, Lasso ha per contro un opposto aspetto ironico e gio-
viale. Massimo Privitera lo ha definito “una personalitá affascinante, 
in perenne oscillazione fra una gioiosa corporeitá e una tormentata 
spiritualitá, fra il riso e il pianto” (Enc. Musica, Einaudi). È in tale 
cornice più leggera di comicitá in musica che va collocato il ciclo di 
canzoni moresche come Chichilichi (con il riff Cu cu ru cu, cu cu ru 
cu che sembra antenato di La Paloma) o la ardente Hai, Lucia. Che 
si ritrovano nell’album “moresco” della De Vito, una vocalist che ci 
ha giá abituati a performances scaturite dalla ricerca delle radici nella 
musica mediterranea e afroeuropea, con baricentro posato sulla Cittá 
del Golfo, in questa occasione angolato sul cinquecento. Si è di fronte 
ad un originale esempio di interculturalitá in musica, con la rielabo-
razione, da parte di questo grande musicista fiammingo, di materiali 
melodici, ritmici e poliritmici di derivazione nera; e con una singolare 
risultante nel linguaggio usato, un mix fra il partenopeo e il kanuri, di 
etnia nigero/camerunense. Un album, con invenzioni sospese fra due 
continenti in dondolio fra lo spaziotempo di cinque secoli.

Maria Pia De Vito & Burnogualà
Large Vocal Ensemble, Moresche e altre 

invenzioni, Parco della Musica, 2018
cfr. Musica News, 3/2018
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56-58.  Asterischi

* Stefano Battaglia, Bartleby The Scrivener, Evil Rabbit Re-
cords, 2016.

La Toon Dist di Armsterdam offre in catalogo delle vere e proprie 
chicche per gli appassionati di jazz d’avantgarde con il marchio del 
Coniglio Diabolico. In Bartleby The Scrivener ritroviamo, alla pari col 
pianista Stefano Battaglia, una formazione tutta italiana con Fiorenzo 
Bodrato al contrabbasso, Andrea Massaria alla chitarra e Massimiliano 
Furia alla batteria risultato di un Laboratorio di Siena Jazz. La cifra 
stilistica si caratterizza nell’esplorare un inedito sonoro, ispirato a Mel-
ville, che attraverso i dialoghi istantanei fra gli strumenti determina cli-
max intensi e suggestioni armoniche di estrema rarefazione. 

** Danilo Gallo Dark Trio, Thinking Beats Where Mind Dies, 
Parco della Musica, 2017.

L’eclettico bassista è accompagnato dai due sax di Bearzatti e Bigoni 
e dalla batteria di Jim Clark in questo trasversale album impreziosito da 
un testo curato e letto da Kathya West per un prodotto che guarda con 
sicurezza al mercato discografico europeo ed internazionale3. 

*** Matteo Bortone, ClarOscuro, Cam Jazz, 2018.
Un album che sin dal titolo reca l’idea del contrasto chiar/O/

scuro, dell’antitesi luci/ombre che nella pratica si delinea come 
materiali sonori cangianti ibridi seppure amalgamati in una naturale 
confluenza di consonanze dissonanze e risonanze. È dunque poetica 
di sintesi sintattico-musicale ed improvvisativa quella messa in mostra 
dal contrabbassista Matteo Bortone, giá vincitore del Top Jazz 2015, 
referendum indetto dalla rivista “Musica Jazz”, come Miglior Talento 
italiano. Il lavoro in questione lo colloca in postazione artistica alquanto 
distante rispetto ai due precedenti dischi, Travelers (Zone di musica, 
2013) e Time Images (Auand 2015). Nell’ impresa lo affiancano Enrico 
Zanisi al pianoforte e Stefano Tamborrino alla batteria.
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Note
1 “Nuova Arte Sintetica” è un gruppo-movimento che propone una nuova ricerca 

sperimentale di sintesi e rielaborazione personale, storica e interetnica dei linguaggi arti-
stici espressi dalle varie arti e culture nel tempo al fine della creazione di un’opera d’arte 
globale.

2  Non si pensi a influssi etnici spinti alla Remember Shakti per intenderci. Gli 
strumentisti che lo accompagnano, Achille Succi (sax, clarinetto basso), Giacomo 
Petrucci (sax baritono), Nazareno Caputo (vibrafono), Gabriele Rampi Ungar (con-
trabbasso) e Bernardo Guerra (batteria) producono con lui un magma sonoro che affe-
risce a modalità più di jazz contemporaneo che parajazz o metafolk che dir si voglia.

3 I contrabbassisti sono essenzialmente di tre tipologie: i virtuosi, da Lafaro a 
Gomez a Patitucci;  gli “orchestrali” alla Renaud Garcia Fons; gli sperimentalisti alla 
Eberard Weber, categoria in cui si può annoverare il Felice Del Gaudio del suo ultimo 
album, Desert, editato da Can Can.

Che contiene musica poliglotta e poliforme a dimostrare quanto grandi siano le 
potenzialitá espressive del contrabbasso se guidato da mani esperte anche in loop ed 
elettronica. 

Il deserto di Del Gaudio non è silenzioso, il musicista ne coglie in dieci com-
posizioni diverse anime che vagano in altrettanto differenti mondi sonori, dall’India 
all’Africa. È una distesa arida che non soffre solitudini e su cui soffiano sonoritá che 
ne condividono l’esistenza assieme a Del Gaudio, a Enrico Guerzoni al cello ed al 
pianista Teo Ciavarella.

Non dunque metafora antonioniana di incomunicazione bensí presa diretta 
dell’ambiente tramite le corde di uno strumento, il contrabbasso, capaci di evocare 
gli echi più arcaici e lontani.
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Gli spazi stessi della
nostra integrazione

emozionale si sono estesi.

Eleonora Fiorani, Geografia dell’abitare, Lupetti.

Capitolo Settimo
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59. Sortino, direzioni

La vocalist Francesca Sortino esibisce in Be Free musica afroame-
ricana mista a black music, funky e r. & b. con una modica quantitá di 
elettronica ad arricchire qua e lá la strumentazione acustico-elettrica in 
dotazione. 

La neritudine è anche nei testi, a partire da Good Girl, hip hop che 
la vocalist ha musicato su liriche di Langston Hughes (1902-1967) au-
tore di poemi come Dreams, As I Grew Older, Mother To Son. 

Il nome del prestigioso esponente della Modern American Poetry 
ricompare ancora come autore della parte letteraria di Life Is Fine, Chil-
dren’s  ryme e Let The Rain, musiche della Sortino, quasi a sottolineare 
quanta Harlem o Detroit possano risiedere a volte sull’asse Roma-Bari. 
E quanto cammino il linguaggio del jazz abbia potuto fare nel tem-
po e nello spazio per contagiare in modo così prepotente la cantante 
e il gruppo di musicisti che ne condividono il “verbo”: Pietro Lussu 
(piano), Roberto Rossi (trombone), Alberto Parmegiani (chitarra), Vin-
cenzo Florio e Luca Bulgarelli (basso), Enzo Bacco e Robert Boniso-
lo (sax), Gabriel Lynk, Adelaide Vitelli, Valentina Ruggero, Samantha 
Sessa (voci), Francesco d’Errico (electroacustic). 

Altro poeta “paroliere” prediletto dalla vocalist è l’italo-svizzero 
Cristiano Prunas che firma Let Your Soul Stand Cool e La Nevada, mu-
siche di Gil Evans.

La musica procede liberamente, andante ma non troppo, fra blue 
notes e assaggi di rappante scat, beat costante e ritmica continua, echi 
e reverberi, permeata di un soul secco e morbido, senza sovrappesi e 
orpelli.

Con lo sguardo proteso verso i Grandi Mèntori, il Coltrane di Reso-
lution e l’Hubbard di Little Sunflower (liriche di Al Jarrow), dei dell’O-
limpo della spiritualità nera.

Francesca Sortino
Be Free
A.Ma. Records
cfr. Musica News 1/2018
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60. Federighi, selenia

A modo suo, Luciano Federighi ha superato la dicotomia fra lavo-
ro intellettuale e, diciamo, manuale (sarebbe meglio parlare di voca-
le). Critico e studioso di statura internazionale, conoscitore del mondo 
del blues e del canto nero in genere, egli affianca a questa competenza 
l’altra di musicista, vocalist per l’esattezza. Come dire riapplica nel 
concreto della pratica musicale quelle che sono le conoscenze acqui-
site con la ricerca, lato sensu.

Blues & Moonbeams On The Menu, è un album che ci offre sul 
piatto dell’ascolto un Luciano Federighi tutto da gustare. Nel Trittico 
Blues che ricomprende altri due cd, On The Streets On Lonelyville 
(Push In, 2010) e Forgotten Dreams (Delta Dischi, 2007) questo la-
voro si caratterizza in quanto gravido di sapori in senso stretto, non 
solo metaforicamente musicali, cioè gastronomici. Un disco cioè che 
recupera, il senso della convivialità e del notturno che i raggi lunari, 
Moonbeams, sanno illuminare di blue notes al di là dell’Atlantico.

È un mondo mitico, giá celebrato in Hot Track Lost Tracks, della 
Holly Music di Sorrenti ed Ephrikian, quello che Federighi percorre 
e propone con la sua voce supportato in questo viaggio fra dinerant e 
restaurant, night e café da Michela Lombardi al canto, Mirco Capec-
chi al basso, Andrea Garibaldi al piano, Davide Dal Pozzolo a sax e 
clarinetti, Tiziano Montaresi alla chitarra, Lou Faihlines all’armonica. 
Diavolo di una musica del diavolo! Il blues non sembra messaggio di 
strazio esistenziale o protesta individuale. È un assaporare lirico-audi-
tivo ma anche un riallacciarsi visivo ad uno sfondo immaginario dove 
appaiono Percy Mayfield e Wodehouse, e altre dediche Dinah Wa-
shington e Nat King Cole, fino ad Alec Wilder… insomma un menu 
ricco e lunarmente radioso. Dove l’humour si sposa al soul e lo colora 
di delicatessen, anzitutto musicali.

Luciano Federighi
Blues Moonbeams & On the Menu
Appaloosa, 2013
cfr. Redazione Unical, 12/2013
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61. Castelli, andature

Strano viaggiatore, Marco Castelli, in questo album basato su luo-
ghi visitati e non immaginari. Travels. Attraverso oceani e mari. E non 
da semplice visitor o un musicista in crociera bensì una sorta di an-
tropologo che imbraccia un sassofono anziché un registratore e capta 
quanto lo affascina, di ciò che lo circonda, e lo tramuta in musica jazz. 

L’inizio è a Zanzibar, un suo brano africanamente ritmico e per-
cussivo. Seguito da un medley sulla New Orleans vista rispettivamente 
da Morton (e qui il pianista Alfonso Santimone ne veste l’anima alla 
perfezione) e Waits. Poi Scorribanda, dello stesso Autore, pare cita-
re inizialmente il refrain di Calavrisella (e ci avremmo immaginato 
unhautorized il porto di Gioia Tauro, poco romantico, forse) ma la com-
posizione prende una piega jazzistica non di certo folk, anzi si è forse 
nel momento del disco in cui l’improvvisazione è più nitida e la ritmica 
di Mauro Beggio alla batteria e Andrea Ruggieri alle percussioni con 
Edu Hebling al contrabbasso opera secondo stilemi neroamericani a 
tutto tondo spanish. 

Alfonsina y El Mar di Ramirez è la ballad che spezza l’andatura di 
questo periplo musicale del Nostro. Castelli vi da fondo alla propria 
magistrale ed artigiana sapienza nel caldeggiare nel senso di rendere 
caldo il suono dello strumento in ciò coadiuvato dalle corde basse a far 
da tappeto al tessuto armonico della composizione.  Ancora continente 
nero in Dakar, complessa poliritmia di base e tema tutto melodicamen-
te abbordabile da qualsiasi orecchio musicalmente attento, ornato da 
finezze ed richiami alle tradizioni locali. Molto particolare la sua Xela 
come del resto El Ciego di Manzanero. Fronte del porto su Itaca di que-
sto novello Ulisse, per interpretare un’aria di Giuseppe Verdi (Mercé 
Dilette Amiche dai Vespri Siciliani), incisione avvenuta in quel di Tuni-
si. Così vicina a Busseto. Magie del Jazz! E del Mediterraneo.

Marco Castelli
Porti di mare
Caligola, 2015
cfr. Musica News, 3/2015
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62. Puglia Jazz Factory, ascendenze

African Way, il titolo non inganni, non è un disco etnico. 
È che è ispirato dal tour effettuato dal gruppo in quel continente.
Musicalmente parlando, l’album che Puglia Jazz Factory licenzia 

per Parco della Musica Records potrebbe anche esser definito Afroame-
rican Way perché trattasi di jazz, piacevolmente mainstream, comunque 
musica neroamericana che con l’Africa ha un’ascendenza, certamente, 
anzitutto storica. E storico/geografica se pensiamo che i fenici dalle co-
ste della Siria si insediarono in Apulia ben prima dei Greci. 

Regione che, nell’immaginario odierno, viene vista talora a estive 
tinte afro/mediterranee: “è una terra / d’incroci dritti / come lame arro-
ventate/ da un sole / che le dona / una speciale luce” (Silvana Palazzo, 
Poesie di un’estate, Manni). 

Ma, al di là delle associazioni di idee e rinvio a retaggi, veniamo 
al cd dei jazzisti “featuring” del collettivo PJF. Una selecao levantina 
di eccellenti solisti gemellati in quella FabbricaDiMusica/OfficinaDi-
Suoni che è la Factory. La formazione è invitante: una line up con due 
sassofonisti, Raffaele Casarano e Gaetano Partipilo – esiste tutta una 
letteratura di jazz duets for two saxophones – che insieme rafforzano 
certe caratteristiche di nitidezza “nordica” del proprio strumento; anco-
ra Mirko Signorile, a piano e tastiere, destro nei dosaggi, nei saliscen-
di armonici, e nell’amalgama col resto della sezione ritmica che vede 
Marco Bardoscia a basso e contrabbasso e Fabio Accardi alla batteria, 
forse le componenti più “nere” della formazione per forza e precisione 
percussiva. 

La successione degli otto mani pare seguire un’alternanza forte/pia-
no quasi a metterne in evidenza varietà e variabilità1.

Puglia Jazz Factory
African Way
Parco della Musica, 2016
cfr. A proposito di jazz, 9/4/2016
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63. Cecchetto Core Trio, fusione 

Si respira aria di club, in “Live At Cape Town”, in ognuno dei brani 
registrati due anni fa nel detto Cafè milanese. Già in Nowhere Man, ti-
tolo che ricorda l’Uomo senza luogo beatlesiano. Quello a cui si guarda 
è un mondo di suoni affrancato e libero, così come nella slappante Easy 
Walker, dall’iniziale fraseggio a due fra il basso elettrico di Andrea 
Lombardini e la batteria di Phil Mer; e più avanti la chitarra elettrica a 
far da collante al loro dialogo.

La dimensione di musica in action assume, in That Evening, i con-
torni di una ballad costruita con tavolozza di impressioni del momento 
e colori mutanti.

L’impronta dell’istantaneo è forte in Core Awake dall’improvvi-
sazione permeata di suoni concreti, richiami elettronici, sprazzi cyber, 
affreschi free. Poi rimossi in Daylight, dove l’ispirazione vaga sulle 
ali di un ritmo costante e contemporaneo. Nella successiva Gift, vero 
e proprio inno alla musica, Cecchetto conferma il proprio chitarrismo 
sfrondato, incentrato sulla timbricità dello strumento e sull’attenzione 
armonica di accordi e di sequenze melodiche che vi si posano. Ed è, 
questa, una composizione-Manifesto per il nostro “Roberto Cecchetto 
Experience” per un album che trasuda il calore degli applausi “veri” 
della esibizione dal vivo. Infine Waiting List disegna a tratti uno sce-
nario post Jazz/Rock che di fatto si rivela un laboratorio di fusione nel 
Nucleo (Core, in inglese) di filoni differenti: nota per nota, nota su nota, 
mentre il drumming si fa insistente e insegue a ruota il beat, il battito 
scandito dalle linee di basso; con la sei corde del leader proiettata verso 
innovativi spazi extratonali, extramodali, extraformali, “sitting in his 
nowhere land” pur tenendo fermo il centro di gravità della propria mu-
sica.

Roberto Cecchetto Core Trio
Live At Cape Town
NAU
cfr. A proposito di Jazz, 17/5/2016
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64. Magris, darkness

Praga Magica. Quella notturna di Kafka e dal “leggero essere” di 
Kundera, di Smetana e Lehar, di Damien Rice e Guccini, della Pri-
mavera omonima e di Charta 77, di Hrabal e Dubcek, di Forman e di 
Tornatore, set per Delitti e segreti e location per L’illusionista… ma c’è 
anche una Praga dark, tonalità neroamericana. “Risuonerebbe se la toc-
cassi” scriveva Hikmet in Ore di Praga. Ed il pianista triestino Roberto 
Magris, in trio mitteleuropeo con Frantisek Uhlir al contrabbasso e Ja-
romir Helesic alla batteria, ha in qualche modo applicato in musica quel 
motto poetico nel suo nuovo album. L’acronimo MUH dei tre cognomi 
indica la “paritarità” artistica dei componenti il Trio. Un piccolo grande 
gruppo, dunque, di valorosi alfieri della musica neroamericana che si 
cimenta nel cuore del Vecchio Continente in un jazzbook in cui risuo-
nano appunto diverse forme stilistiche: ecco i blues in Another More 
Blues e Iraqi Blues, di Magris che peraltro firma la metà dei 10 brani 
del compact; del bassista è a seguire il samba Nenazvana; il tema che da 
titolo al cd è una ballad (e qui sarebbe lunga la disquisizione su che tipo 
di jazz trio abbiamo di fronte, se ci sia più Evans o Kuhn, Paul Bley o 
McCoy Tyner. Ancora: umore classico grazie all’arco di Uhlir in From 
Heart To Heart; modale per contro è l’attacco della successiva Song An 
African Child mentre bossata è A Summer’s Kiss, anche questa in pia-
cevole cornice mainstream. In scaletta si ritrovano infine tre standards 
a firma Kern/Robin (In Love In Vain), Pullen (Joycie Girl) e Nichols 
(Third World) in cui i titolati jazzisti sfoderano il meglio del proprio 
repertorio quanto a fantasia, fraseggio, abilità, e soprattutto interplay2. 

Roberto Magris
The Muh Trio: Prague After Dark
Jmood, 2016
cfr. A proposito di Jazz, 27/2/2017
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65. Mazzù/ Troja, consonanze

Registrare a New York fa bene allo spirito … jazzistico di Tasting 
Beauty, del duo formato dal pianista Luciano Troja e dal chitarrista 
Giancarlo Mazzù, inciso in studio a Brooklyn. È produzione a marchio 
Slam ancor più che impregnata del sacro fuoco dell’arte musicale afro-
americana. Ed è quanto si riscontra non solo nel Blues For Giuseppino, 
tanto per fare un esempio, cosa tutto sommato abbastanza naturale in 
un tipo di organico che annovera, nel proprio olimpo, grandi accoppiate 
quali Petrucciani/Hall e Peterson/Pass. Così come nella composizio-
ne d’apertura, quella da cui trae titolo l’album, una sorta di habanera 
carica di consonanze da Nuovo Mondo. È soprattutto in alcune ballad 
– Quando Amavamo l’America – vere e proprie occasioni to taste the 
feeling, che si può gustare l’ interplay jazzistico, seppure frammisto di 
echi colti e popolari, del sodalizio. Si ascolti in proposito Qui, commen-
to in note a un sogno, quasi un film muto, in cui appare sullo sfondo la 
banda di un paesino della Sicilia di Troja, “ponte” ideale sullo Stretto di 
Messina verso la Calabria di Mazzù. Forse l’unico momento, diciamo, 
di concessione dichiarata alle origini, al genius loci. Almeno in appa-
renza. L’anamnesi, nel senso platonico di reminiscenza delle idee, non 
consente, in questa sede, approfondimenti. Ancora, se si guarda a Somi-
glia, brano costruito ed eseguito in 6 misure, l’approccio, l’esecuzione, 
l’interpretazione sono neroamericani. C’è spazio per una dedica sonora 
a Barbara e Blaise, amici newyorkesi, prima di aprirsi alle visioni di 
Natural Wisdom e di Village Flowers e al saettante swing di Fat Mouse 
in Brooklyn. La chiusura è un ritorno a un concerto in Italia, con Caser-
ta, a suggellare il decalogo creativo scritto da due esteti di quel Bello 
Sonoro3.

Mazzù/Troja
Tasting Beauty
Slam Records, 2017
cfr. A proposito di Jazz, 17/5/2016
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66. Zonno, migrazioni 

Su tale solco ecco ora un interessante album di musicisti pugliesi, 
dunque provenienti dalla terra della famiglia Piazzolla, che si cimen-
tano col fado … jazzisticamente trattato. Intendiamoci. Artisti come i 
Madredeus o Dulce Pontes peregrinano fra i festival jazz esportando la 
propria musica in the world.

Ma il risultato è di norma diverso se sono dei jazzisti a reinterpreta-
re. Nel cd Fado Encontra Jazz, intanto, sembrano accorciate, saltando 
l’Atlantico, alcune distanze fra Portogallo e Brasile, grazie alle comu-
ni radici linguistiche. Si ascolti in proposito il samba ‘Barco negro’ di 
Piratini e Ferreira. La “migrazione” del samba oltreatlantico (e ritmi 
carioca) ha avvicinato i due emisferi. Ovviamente il fado conserva la 
sua struttura e il testo, ove presente, ne tradisce, e conferma, la natura 
intimamente poetica. Qui il canto di Lisa Manosperti, coraçâo da Ama-
lia Rodriguez, rende il senso della malinconia quasi bahiana del fado, 
con quell’alone di fato incombente che ne è tratto tipico (‘Fado portu-
guês’, ma soprattutto ‘Canção do mar’, dove Michele Carabba lascia il 
soprano e fa il verso a Gato Barbieri). In una formazione la cui ritmica 
si avvale del contrabbasso di Mike Zonno e della batteria di Gianlivio 
Liberti, c’è da segnalare, fra i 13 brani, O infant di Pessoa e della Pon-
tes, transmutata in una ballad che il pianoforte di Vito Di Modugno ar-
monizza. Cosí come, dopo il frizzante Ferreiro, la Canção Verdes Anos 
di Carlos Paredes, che va a completare il campionario di hits resi celebri 
da Ferrao, Bevinda, Vitorino, Trindade. “Canti di portoghesi – recita 
Pessoa – Sono come barche nel mare/ Vanno da un’anima all’altra/ Col 
rischio di naufragare”4.

Mike Zonno
Fado encontra jazz
Musicartepoesia
cfr. A proposito di Jazz 16/11/2017
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67-70.  Asterischi

* William Tatge pf con Dan Kinzelman sax, Francesco Ponti-
celli cb, Stefano Tamborrino batt. per., Borderlands, Parco della 
Musica, 2015

Borderlands, terre di confine, metaforico e onirico, in cui brani jazz 
(Ergo) contemporanea (Marche trionfale) concreta (In Balance) mo-
dale (come l’attacco di Borderlands) coesistono senza certezze . In co-
pertina un reticolo di filamenti depositati pare spezzato dal lungo errare 
della fantasia attraverso quelle linee demarcanti  

** Michele Francesconi, Laura Avanzolini, Songs, Alfa Music, 
2017

Piano e voce per otto standard. Siamo a livello di jazz nella 
normalità di un great american songbook peraltro allargato a due brani 
pop come Killing Me Softly e Overjoyed. È c’è cura e particolarità di 
arrangiamenti, di armonizzazioni rese più smaglianti dalla limatura del 
suono della tastiera, da una jazz singer il cui canto ė foriero di spunti 
inventivi certamente inusuali.

Il Jazz consente di viaggiare, da Roma agli U.S.A., in modo più 
veloce di un aereo supersonico. E per di più può raggiungere lembi del 
passato senza i rischi di una macchina del tempo. Sulle ali delle giuste 
note.

*** Carmine Ioanna, Solo, Bonsai, 2014
Solo accordeon, ma non troppo, nel senso che in alcuni brani 

sono compagni di viaggio, la tromba di Luca Aquino e il clarinetto di 
Francesco Bearzatti.

Viaggio, certo, anche se dai titoli a parte A Paris, non traspaiono 
nomi di luoghi. Ma si tratta di un viaggio fra le atmosfere talora 
arabeggianti tal’altra jazzistiche, alle volte malinconicamente popolari 
altre volte mosse e vivaci.

Fra i fisarmonicisti di nuova generazione, che sono in Italia diversi 
e qualificati, Ioanna si caratterizza per questa caratteristica di lasciare 
che il suono della fisa vaghi liberamente, etereo ovvero percussivo. On 
the road, per le strade dell’Immaginario.
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Note
1 Del 5et si era apprezzato il precedente album “From The Heel”, del 2012, regi-

strato per la stessa label capitolina; del resto Puglia Jazz Factory era nata l’anno pri-
ma come produzione del Roma Jazz Festival promosso dalla Fondazione Musica Per 
Roma. Una “missione” all’Auditorium Parco della Musica che si era rivelata bene-
augurale anche a livello di apprezzamento generalizzato del relativo disco. In questo 
caso va all’occhio anzi all’orecchio il come la successione degli otto brani paia seguire 
un’alternanza forte/piano nel senso che sono sistemati in modo da metterne in evidenza 
la varietà e variabilità. Ed ancora qui piace pensare alla diversità interna della Puglia, 
alle chiese di Nardò e al mare di Vieste, a Gravina sotterranea ed a Bari vecchia, alla 
cattedrale di Trani e a quella di Ruvo, al Gargano e al Salento, alle Murge e al Tavoliere. 
In fondo il sentire un disco è fatto pure di visioni che afferiscono al personale vissuto di 
ognuno. E questo album si presta a stimolarle. Il jazz lavora sull’inconscio. Socratica-
mente maieutico, può condurre l’ascoltatore verso la riconoscibilità di sé stesso.

2 Il disco sta a dimostrare che il contatto con il jazz non appanna l’identità di una 
capitale il cui fascino, secondo Claudio Magris, rischia di esser cancellato per il contat-
to contagioso con l’occidente. La darkness ci può stare, fa parte di quel contesto. Dove 
vive il jazz, liberatorio e creativo, round midnight anzi più tardi, nei café bohémiens e 
nei jazz club. Magari qualche ora dopo aver ascoltato, nella Casa Municipale praghese, 
un’esecuzione della Sinfonia N. 9 in Mi minore Dal Nuovo Mondo di Dvorjak. Sempre 
a proposito di cultura americana.

3 Da segnalare anche l’album An Italian Tale che Luciano Troja al pianoforte e An-
tonino Cicero al fagotto hanno licenziato per i tipi di Almendra Music, un lavoro libe-
ramente ispirato alle musiche di Giovanni D’Anzi. Non dunque un ripescaggio e trucco 
(conosciamo tanti goliardici imbellettamenti antirughe di brani anni ‘30 che lasciano il 
tempo che trovano) bensì una vera e propria operazione di autoscavo classicojazz tesa 
ad evocare, del padre di Ma l’amore no, Bambina innamorata, Non dimenticar le mie 
parole, l’esprit reincarnato in questa strana (strumentalmente parlando) coppia di pro-
nipoti artistici. Ciò che va rintracciato nelle composizioni di Troja non è la pedissequa 
riproduzione in vitro delle melodie danziane. Sembra un racconto italiano che continua 
di un tempo ed un suo interprete. Conferendo ulteriori titoli di nobiltà ai songwriter di 
casa nostra scovati nei meandri della nostra memoria fonetica.

4 Sugli incontri tra jazz e forme musicali latine esiste un’ampia letteratura. Alla 
popolazione di origine francese della Louisiana va ascritta la musica cajun, con in-
fluenze blues. La brasiliana bossa nova opera sin dagli anni ’50 una trasfusione di pro-
pri cromosomi nel repertorio degli standard jazzistici. Guardando allo spanish tinge 
è notorio il legame fra flamenco e jazz, reso più stretto dalla comune propensione ad 
improvvisare. E come tacere del prolifico incrocio fra tango (con strati di melodia itali-
ca) e jazz, che potrebbe esser simboleggiato dallo storico summit Piazzolla-Mulligan? 
Anche i portoghesi esprimono in note il loro soul con tanto di saudade. Possibile incipit 
discografico: un album del 1990, ‘Dialogues’, edito da Antilles, in cui il contrabbassista 
statunitense Charlie Haden e il chitarrista portoghese Carlos Paredes si confrontano per 
occasionare una combine fra fado e approccio jazz. Prima di allora brani come Coimbra 
(Avril in Portugal) o Lisbon Antigua, che son poi le due città fadiste per eccellenza, 
avevano tenuto vivo il mito Portugal nell’immaginario musicale collettivo, riprese da 
swingers e singers.
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Capitolo Ottavo

Questa cultura (il jazz) di tradizione orale, in op-
posizione a quella scritta della musica classica, 
ha potuto svilupparsi solo grazie alla registra-
zione.

Jean-Claude Tornior, Abrégé d’histoire de l’enregi-
strement, II, “Le Disque”, n.ro spécial “Les Cahiers 
Du Jazz”, N. 10/ 1997, Paris, Presses Universitaires 
de France, 1997.
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Dieci dischi da incorniciare

Per chiudere, si è stilato il seguente elenco di 10 album di jazzisti 
italiani di inizio millennio (2 decennio) da incorniciare, a prescindere 
dal discorso-recensione.

Dischi che, da parte di chi scrive, son tenuti istintivamente sempre 
a portata di mano, per un motivo o per l’altro, e che meglio rappresen-
tano, in questo florilegio, scelte del tutto personali, quelle maturate fino 
a questo momento, e suscettibili sempre di scosse di assestamento e 
possibili variazioni.

Da precisare che l’ordine di successione non indica assegnazione 
di diverso valore o “punteggio” ad ogni disco ma è semplicemente una 
sequenza. Ma è tutto il libro a non voler essere un “Gran Prix”. 

Ecco: 

1. Antonio Faraò, Faraò American Quartet, Jando/Cristal, 2013.

2. Stefano Bollani, Autoscatto, “Musica Jazz”, 4/2010, 22 Publi-
shing.

3. Renzo Ruggieri, Rodolfo Valentino Tango, VAP, 2015.

4. Livio Minafra/Louis Moholo, Born Free, Incipit, 2015 .

5. Giovanni Guidi Trio, City Of Broken Dreams, ECM, 2013.

6. Roberto Ottaviano Quarktet, Sideralis, Dodicilune, 2017.

7. Paolo Fresu - Daniele Di Bonaventura, In Maggiore, ECM, 2015.

8. MinAfric Orchestra, For Mandela, Sud Music, 2017.

9. Luca Aquino, Aqustico vol 2, AeA, 2017.

10. Ensemble FisFüz & Gianluigi Trovesi, Papillons, HGBS, 2012.
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Italian Style

È la libera combinazione, in sintesi dinamica, quant’anche caotica 
o casuale, di più componenti che determina le scoperte, già in campo 
scientifico.

Figurarsi nel jazz!
L’esercizio ricorre fra molti nostri jazzisti che coltivano l’ispirazio-

ne senza rinnegare (non inseguendo) i modelli del passato. Musicisti 
che hanno abiurato ad ogni forma di divismo, per concentrare gli sforzi 
sullo sviluppo di idee e potenzialità, sull’intelligenza espressiva, sullo 
scavo dei suoni del proprio strumento, sul confronto con i partner. 

Il jazz italiano si è fatto adulto. 
E delinea un “Italian Style”.
In tal senso avevamo a dire il vero già fissato su carta tre direttrici 

riscontrate su una prima selezione di 80 dischi.
1) fedeltà alle matrici stilistiche originali del jazz;
2) area creativa e radicale;
3) terza via di Jazz come coagulo di linguaggi (dal folk al minimale 

dalla classica alla fusion dal rock alla contemporanea alle altre arti) e 
mondi diversi.

Sarebbero da aggiungere altri elementi come l’affermarsi di forti 
personalità che vanno ad affiancarsi ai Maestri e alla “generazione di 
mezzo” e una falange di jazz al femminile.

 C’è un ricambio generazionale in corso. Anche delle idee. E dello 
spirito di far musica jazz. A livello di concertistica la pari dignitá con la 
classica ne ha promosso la diffusione in nuovi circuiti. L’innalzamento 
degli standard richiesti a livello di preparazione ė un altro punto a fa-
vore del maggior “peso” del mondo jazzistico all’interno del variegato 
sistema delle arti e nel quadro istituzionale .

Si è anche visto come diverse label straniere ospitino sempre più 
spesso jazzisti di casa nostra. Il che è un ulteriore segnale di avanza-
mento qualitativo oltre che quantitativo delle nostre “scuderie” . 

A livello musicale altre componenti che  risaltano agli occhi (e alle 
orecchie) sono trasversalità, multimedialitá, ricerca, cura del suono. I 
dischi (e i loro naturali eredi sul web) riportati sono ovviamente un 
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campionario predisposto sulla base dei materiali e delle informazioni 
a disposizione. 

Lo si precisa perché in questa sede non si vuol cadere nell’errore 
di restringere i pochi nomi una realtà così composita, anche a livello di 
labels. 

Alcune chiose finali ancora. Una: come nel cantautorato, si stan-
no formando delle “scuole” sia padana che attorno a Siena Jazz che a 
Roma dove opera la St. Louis e non è un discorso solo didattico. Al sud 
specie nella Puglia il Talos Festival raccoglie i seguaci di una musica 
improvvisata abbastanza in dissidio verso l’ortodossia jazzistica. A sud 
di Napoli e nelle isole paiono più permeabili gli influssi del territorio 
vedansi in proposito tante edizioni di Roccella Jazz, Pomigliano Jazz, 
Jazz in Sardegna etc.

Altra cosa: rispetto ad esempio alla Francia il jazz non è qui abba-
stanza istituzionalizzato a parte la crescita delle cattedre nei conser-
vatori. Il ministero della cultura ha “aperto” con un intesa recente alle 
associazioni di musicisti e festival ma affiora sempre il timore  che un 
cambio di consegne a livello politico possa decretare un inversione di 
tendenza. Ma il jazz non ha ideologia e neanche i jazzisti possono dirsi 
lobbies. Cionondimeno è opportuno che possa rivendicare spazi non 
fluttuanti nella rete culturale italiana. È solo così che il rigoglìo che si 
sta avendo potrá rendersi permanente. E in tal modo il jazz italiano con-
serverà meglio l’autorevolezza e dignità acquisita nel tempo.

Per concludere la sensazione ė che, pur nelle differenze fra profili 
musicali e aree d’appartenenza, si stia configurando un Italian Style. 
Come nella moda dove ci sono dei grandi couturiers, i creativi che det-
tano tendenze e dei giovani leoni che irrompono su una scena abbastan-
za affollata. L’Italian Style jazzistico non è accademico, è raffinato e di-
stinto, cerebrale quanto basta, si arricchisce di filoni “espressionisti” e 
“impressionisti”, “realisti” e “surrealisti”, puristi e “terzisti”, romantici 
e “materialisti”, radicali ed “integrati” ha una propria eleganza di base, 
che ne frena la spettacolarizzazione fine a stessa ma che, essa stessa 
l’eleganza, è già di per sè spettacolo. Nei dischi diventa per chi ascolta 
piacevolezza, gusto dell’attenzione verso lo sviluppo musicale, e il suo 
esito. È un Italian Style misurabile come un tracciato ECG i cui valori 
sono monitorati anche dalla produzione discografica.
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Nota sull’Autore

Amedeo Furfaro, giornalista pubblicista (laurea in Scienze Politi-
che, Firenze), nonchè critico e autore/interprete musicale (Berkley Col-
lege of Music, Perugia).

Come formazione post laurea ha seguito vari corsi in diritto e mana-
gement pressa Ceida, Ita, Euroform, In.Put, Intesa Formazione, Publi-
formez, Innova, Università della Calabria Dip. linguistica (formazione 
avanzata), abilitazione commercialista (Università di Salerno), Istituto 
Italo-Africano.

Abilitato all’insegnamento di discipline giuridiche ed economiche 
è stato docente di materie storico/musicali e sulla comunicazione in 4 
corsi di formazione professionale a carattere orchestrale e discografi-
co tenuti dal Centro Jazz Calabria a Cosenza e Catanzaro. Direttore 
responsabile della rivista “Musica News”, collabora attualmente a “A 
proposito di Jazz” (Roma) “Corriere del Sud“ (Crotone).

Accreditato in rassegne e festival in Italia e all’estero, già compo-
nente di giuria in concorsi musicali (Orpheus Award,  Top Jazz, Bar-
gaJazz etc.) ha al proprio attivo vari saggi, articoli apparsi in quotidia-
ni e riviste fra cui “Nerosubianco”, Roma; “Jazz Not Jazz”, Palermo; 
“SuonoSud”, Roma; “Musica Jazz”, Milano; “Sipario”, Milano; “Stru-
menti e musica”, “Periferia”, Cosenza.

Ha tenuto conferenze e prolusioni presso Università della Calabria, 
Accademia Cosentina (di cui è socio), Accademia degli Inculti, Istituto 
Studi Storici, Corso di storia popolare Cosenza, Comune di Catanzaro,  
Comune di Crotone, Comune di Cassano Ionio, Amici Musica Castro-
villari, Comune di Montalto Uffugo, Comune di Laino Borgo, Museo 
Archeologico Provinciale, Potenza, etc.

Ha collaborato al Conservatorio di Vibo Valentia (Conv. Filosofia 
della Musica, Maggio 2012).

È stato membro della Commissione che ha periziato i materiali di 
prima dotazione del Museo Leoncavallo di Montalto Uffugo. È stato 
componente della Commissione per la Toponomastica dell’Amm.ne 
Bruzia su indicazione Istituto per gli Studi Storici. 

In generale l’A. va sviluppando proprie idee su stile, senso e segno 
nel jazz e nella musica; interessato della genesi dell’atto creativo (anche 
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nella critica) scruta i rapporti della musica con altre arti (lirica, cinema, 
grafica, etc..). Altro tema è il linguaggio della critica e la jazz apprecia-
tion e l’estetica del jazz.

Inoltre si occupa di storia della musica e dello spettacolo anche con 
riferimenti al Meridione con approccio interdisciplinare.

Attività saggistica: 
Elementi di legislazione bancaria, Cosenza, Il Gruppo ed., 1979;
Breve viaggio verso la musica popolare calabrese (Cosenza, Pelle-

grini,1980); 
Storia della musica e dei musicisti in Calabria (Cosenza, Periferia 

1987-1997); 
Storia del “Rendano”. Un teatro di tradizione in Calabria (Perife-

ria, 1989), prefazione di Emilio Bianco;
N.d.r.: Trattasi del volume di maggior diffusione internazionale 

dell’Autore: ad es. “...box office and thindeous applause the theater by 
an overflowing public as noted in Storia del Rendano by Amedeo Fur-
faro” Karyl Charna Lynn, Italian Opera Houses and Festivals, 2005.

 La Calabria di Pasolini  (Periferia, 1990) con fra l’altro interviste 
a Laura Betti, Mario Gallo, Giorgio Manacorda; 

Calabresi d’America. Storie di musicisti. Da Antonio Lauro ad Harry 
Warren dalla classica al jazz Viaggio musicale sulle tracce dell’emigra-
zione (Periferia, 1992)  (con saggi su Nistico, Corea, Patitucci, Garzone, 
Granafei, Nick Sisters, Mazza, Lomax Chairetakis, (Periferia, 1992);

Storia dell’orchestra jazz. Lineamenti (Cosenza, Centro Jazz Cala-
bria, 1996);

Jazz in Regia (CJC, 1996 ) (sulla musica nei film di Woody Allen, 
Pasolini, Spike Lee); 

Dizionario dei musicisti calabresi (CJC 1996); 
Pagliacci. Un delitto in musica, prefazione di Ernesto d’Ippolito, 

(Periferia, 2002); 
La riproduzione sonora (CJC, 2004); 
Armando Muti. Tradizioni popolari nel Cosentino (CJC, 2006-

2013), prefazione di John Trumper;
Oralità Scrittura Digitale. Segno e senso nella comunicazione 

(CJC, 2007) (beat generation, black culture, etc.);
I teatri di Cosenza, (CJC, 2008-2009-2012-2013), prefazione di 

Enzo Stancati;
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Versus. Artisti contro (CJC 2012) con scritti su poesia improvvisata, 
eloquenza creativa, etc.; 

N.d.r.: Per questo volume la commissione Cultura del Comune di 
Cosenza ha conferito riconoscimento all’Autore, cfr. Luci accese al ter-
zo piano, Ed. Città di Cosenza

Jazz Notes (CJC 2013);
Quante Calabrie (CJC 2013);
Il giro del jazz in 80 dischi (CJC, 2014);
Ballata Valdese (CJC, 2015);
Brutium Graffiti. Jazz a Cosenza nel ‘900 (CJC, 2015);
La scena nel crimine in Pagliacci di Leoncavallo (CJC, 2017);
Agenda Jazz. Appunti di Jazz Appreciation (CJC, 2018).

Prefazioni e premesse
G. Scarfò, La Calabria nel cinema (Periferia, 1992)
P. Cusato, Anassagora, cd Dream, 1992.
D. Montenegro, Cerco largo, cd.
L. Chiappetta, Contro i mulini a vento (La Sila)
AA.VV., Discostory, ITC Cosentino Rende
G. Olivieri, Noi gli amatoriali, Bios Art Press, 1993.
R. Napolitano, Ruggiero Leoncavallo a Montalto e la complessa 

genesi del melodramma “Pagliacci” (1862-1892), Gnisci, 2006.
V. Segreti, Le bande musicali di Amantea, The Writer, 2015.
FolkoteCalabria, Selezione materiali fonobibliografici dai Fondi 

Luigi Stezzi e Walter Furfaro della Biblioteca-Fonoteca Centro Jazz 
Calabria di Cosenza, CJC, 2008.

C. Misasi, Nicola Misasi tra le righe (Brenner-CJC)

Contributi in volumi a firma di AA.VV.:
Pasolini in Periferia (con Merola, Della Terza, Wilson, Maione) 

saggio su Pasolini e la musica afroamericana, 1992);
G. Michelone, Guida alla storia della musica afroamericana, 

I.S.U., Università Cattolica Milano (I sensi del Jazz);  
The New music from Russia, Atti convegno Noci, Hic et Nunc, 1992; 
Leoncavallo Montalto e il verismo, Accademia degli Inculti-Proget-

to 2000, 1998;
DiscoCinema, ITC Cosentino, CJC, 1998;
Parole e Musica, Orsara Musica (Il musicologo disorganico + par-
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titure Nteddri e Calabrian Girl);
Atti Accademia Cosentina 1995-2000, Pellegrini, La critica musicale in 

Calabria, conferenza del 24 gennaio 1997;
Pasolini incontra la Calabria, in E. Attanasio, (a cura di) Regioni d’Europa, 

una città al cinema, Coop. Nuova Ipotesi, Catanzaro, 1997;
Atti in onore di G. Azzimmaturo, 2007,  Del libero pensiero. Saverio 

Procida e i critici calabresi;
L. Bilotto (a cura di), Cosenza, Atti del Corso di storia popolare;
Tesori musicali. Selezione catalogo 78 giri, Archivio Discografico 

CJC, Cosenza (consulenza);
Timida Creatività, Associazione Promozione Arte, Teramo;
FolkoteCalabria, CJC, 1998;
Warreniana (CJC, 2014), booklet cd.

Musiche originali per:
I valdesi di Calabria (1978), film documentario di Giuseppe Bat-

tendieri.
Per una città antica (1985), diaproiezione di Luigi Cipparrone e 

Francesco De Rose.
Telesio l’innovatore (1990), Teatro Musicale Giovane, opera di Co-

riolano Martirano
Corteo storico per l’incoronazione di Federico II, (1991) metate-

atro.
Processo ai Fratelli Bandiera (1995), Teatrimpegno, regia di G. 

Olivieri, di Moretti.
Piazza dei Valdesi (1999), id., regia di G. Olivieri, di Stancati e 

Bianco.

Attività concertistica (selezione):
Con i Folk Pop, Teatro Rendano, 1974
Con i JazzArt, Teatro Rendano, Teatro Italia, Unical, 1990/91
Circuito ARCI
Concerto “Noel” per chitarra, stagione CJC, 2002
Note Futuriste. Tornare a Itaca, a cura di M. Pasqua
Settimana Cultura Calabrese, Camigliatello
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Ricerche musicali per:
Teatro Stabile di Calabria ricorda Maurizio Barracco, Cosenza, T. 

Morelli, 1990;
Figurazioni d’amore nel Teatro, regia Graziano Olivieri, 1992;
Festa di nozze. Luigi III d’Angiò e Margherita di Savoia, T. Mus. 

Giovane città Cosenza, Unical, 1994;
Anima Rerum. Nicola Misasi fra le righe, docufiction, regia Simona 

Crea, CJC, 2006.

Testi originali per il teatro:
L’ottavo giorno,  opera moderna per parte recitata, orchestra sinfo-

nica, coro e balletto di Giovanni Ephrikian.

Attività musicale:
Come musicista ha collaborato, fra gli altri, con Massimo Urbani e 

Roberto Ottaviano e scritto musiche su testi dei poeti Giorgio Manacor-
da, Cristiana Lauri, Enzo Stancati, Silvana Palazzo.

È stato, nel tempo componente di vari gruppi musicali (The Ca-
verns, Canzoniere Popolare Calabrese, Folk Pop, Quartetto Consentia, 
JazzArt, Att(i)moSphera) alternandosi in vari strumenti a corda (con-
trabasso, chitarre, mandola, cuatro, cavaquinho, armoniche e flauto).

Discografia:
Etnopolis, lp (Dream, Milano), CJC-IRSDD, Jazzart, 1992;
Etnopolis, cd (CJC, Cosenza), JazzArt, 2005, feat Nicola Pisani;
Elegia, cd (CJC, Cosenza), gruppi musicali vari, 2004, feat Nicola 

Puglielli;
Formentera Dream, (Holly Music, Treviso), At(ti)moSphera, 2016, 

anche sulla piattaforma digitale gratuita Soundcloud, feat Maria Rosa-
ria Spizzirri;

Rende, (Holly Music, Treviso), con M. R. Spizzirri;
JazzArt ‘90, (in corso di stampa), feat. Massimo Urbani.

Sigle Radio-Tv:
Alcuni brani (Calabrian Girl, Telesiana, Tata, Nteddri) sono stati uti-

lizzati come sigle di programmi Rai e di emittenti tv private.
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Partecipazioni e produzioni filmiche:
Docufilm Close To. Gente di Talos, di Giuseppe Magrone, Magrone 

Produzioni, Bari 2015.

Attività letteraria:
È autore, sotto pseudonimo, di 6 volumi di corsivi e racconti brevi 

a carattere umoristico, sotto pseudonimo (Ed. La Sila, Musica News):
Corsivi e Cassionovele, 1987;
Corriere della satira, 1990;
Juliassik Park, 1993;
La Bosseide, 1996;
OGM, 2003;
Novellame, 2015.

Attività di promozione culturale: 

Centro Jazz Calabria

Ha fondato nel 1991, con Francesco Stezzi il Centro Jazz Calabria 
e con lui programmato varie attività fra cui: La  Biblioteca Fonoteca 
con uno specifico bagaglio di conoscenze, know how e capacità orga-
nizzative nel settore discografico, intendendo il disco nei vari supporti 
storicamente dati, grazie ad una dotazione di materiali sonori ricchis-
sima.

Il tracciato del lavoro svolto a livello di staff artistico e manageriale è  
intenso ed è articolabile in 26 anni di attività continuativa e instancabile. 
Cronologicamente si ha:

1991 
Si costituisce con atto notarile il Centro Jazz Calabria. Nello sta-

tuto è precisato alla voce d) “la catalogazione ed archivio di edizioni 
musicali e documenti sonori all’interno di un’omonima struttura di bi-
blioteca”. Il primo concerto e dell’O.M. Trio presso lo Sporting Club di 
Mendicino seguito da Enrico Granafei Duo.

1992
Nasce “Musica News”. Il Comitato regionale AMI si insedia al 

CJC. All’Unical parte “Accademia del Jazz”. Ha inizio l’attività di ac-
quisizione dei dischi, 78, 33,45 giri, stereo 8, nastri, l.p.. Il primo con-
ferimento sono donazioni dei compianti Walter Furfaro e Luigi Stezzi. 



131

Altri accessi vengono effettuati a mezzo acquisto e donazioni. Concerti:
Maurizio Giammarco Quartet; Ettore Fioravanti Trio; Roberto Ot-

taviano-Stefano Battaglia; Francesco D’Errico Quartet; Marvin “Smi-
th” Smith-Harvie Swartz-George Garzone N. Intrieri; Pete Malinverni 
Quintet; Giorgio Gaslini; Bruno Tommaso-Pino Minafra; Nicola Pu-
glielli Trio; On The Road Jazz Band.  

1993
La struttura si trasferisce da Mendicino a Cosenza, nei locali di cor-

so Garibaldi. La notizia viene ampiamente riportata dalla stampa locale. 
Esce il cd compilation Warreniana. Concerti:

D’Anna-Pietropaoli-Sferra Trio; Mick Goodrick-Claudio Fasoli-Al-
do Romano Trio; Robert Fripp String Quintet; Scott Henderson-Gary 
Willis-Tribal Tech; Mc Candless Trio; Sonora Art Quartet; Amato Jazz 
Trio; Stefano Sabatini Quartet; Karl Potter-Italiani Em Samba; Herbie 
Goins And The SoulTimers; Tullio de Piscopo Gianni Basso Quartet.

1994
“Calabria” Mensile del Consiglio Regionale della Calabria riporta 

la notizia dell’avvenuto trasferimento della struttura in pieno Centro 
Storico bruzio una struttura nata “per salvare  il disco in quanto mo-
mento di fissazione della realtà effimera della performance musicale” 
ma anche documenti audio in genere con attenzione a voci storiche. 
Concerti:

Mike Stern Trio feat Danny Gottlieb; Kenny Wheeler Quartet; 
Dewey Redman-Rita Marcotulli-Cameron Brown-Leon Parker; Cali-
fornia Guitar Trio; John Mc Laughlin “The Free Spirits” feat Dennis 
Chambers-Joey de Francesco; Vittorino Curci Quartet; Petrin-Caruso 
Duo; Giammarco -Lanzetta Duo; Therra Arsa; Noa &Gil Dor; Tiziana 
Ghiglioni-Attilio Zanchi Group; Lisa Manosperti Quartet; Daniela Pin-
to-Lisa Mattera Duo;Dick Oatts Quartet; Cusato-Stezzi Duo; American 
Songs; Brazilian Sounds.

1995  
In sede di revisione statutaria si dedica l’intero allegato 1 alla strut-

turazione dell’Archivio Discografico in tre articoli (sede, finalità, orga-
ni).

Viene allestita la prima Mostra  discografica, in occasione del cente-
nario della nascita del cinematografo. Si tratta di  DiscoCinema. La mu-
sica da film nel disco, presso il Museo Civico di Rende, 1995. Concerti:

E. Fioravanti quartet; Irio De Paula duet; Nnenna Freelon quar-
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tet; New York Organ Ensemble con Lester Bowie, Don Moye, Amina 
Myers, James Carter, Kelvin Bell, Frank Lacy; Biseo-Marinuzzi Duo; 
Francesco D’Errico movie’s band; Art Ensemble of Soccavo con D.
Sepe; Marco Fumo; Gianni Lenoci Group; Brazilian Soud; J.Cartwig 
Duo; Eric Andersen Solo; Montanelli Duo; M&S. Zafri; Trudy Lynn 
Band; M.Rosini Quintet “La Strada”.

All’Unical si tiene JazzinFilmtest, per i 100 anni del cinema. 

1996
Importante convegno su “La Conservazione dei beni audiovisivi e 

sonori” organizzato presso la Biblioteca Civica di Cosenza con esperti 
e relatori istituzionali. In concomitanza allestita la mostra  dal titolo 
Eurofonografica. Settimana Europea del Disco, per il semestre italiano 
di presidenza del Consiglio dell’Unione Europea. Al CJC corso per mu-
sicisti orchestrali. Concerti:

Brutium Jazz Ensemble; J.Calderazzo Quartet; Luigi De Gregori 
Duo; Trilok Gurtu & Crazy Saints; G.Lenoci; Brazilian Sound; On The 
Road Jazz Band; Willy Murphy Band; N. Puglielli Solo; P.Condorelli- 
S.Montanelli Duo; Eric Andersen Solo; Twin Freaks.

1997
Un notevole lavoro di allestimento produce Discostory. Un secolo 

di riproduzione sonora. Mostra-evento sulla storia del disco dalle ori-
gini ad oggi  (in collaborazione con Biblioteca Nazionale, Cosenza e 
AGIS Delegazione Calabria)

Alla Biblioteca Nazionale vengono presentati anche apparecchi  di 
riproduzione del suono di varie epoche.

Il convegno di presentazione della mostra ottiene un vasto consenso 
di pubblico ed una eco mediatica notevole. 

Trattasi di una novità per la ampiezza degli argomenti trattati e del 
materiale oggetto di esposizione. Concerti:

Kirk Lightsey-Don Moye Trio; Rudy Linka Trio; Pinto Armonium 
Trio; Gegè Telesforo Band; Sonorizzazione “Pulcinella”; Dirk Hamil-
ton; Ruth Gerson Quartet; Terry Lee Hale; R.Fassi, Cinzia Spata Duo; 
S.Montanelli; Bill Smith Quintet.

1998    
Ben tre le iniziative realizzate: 
Il critico Guido Michelone alla Casa delle Culture di Cosenza. Mo-

stra-concerto su  George e Ira  GERSWHIN, Biblioteca Nazionale, Co-



133

senza, 1998, con Stefano Bollani.  
La saga dei V disc (Casa delle Culture, Cosenza)  con Enrico Gaeta 

Omaggio al Verismo, Montalto, collaborazione  Accademia Inculti, con 
L. Romeo. Concerti:

Bill Elgart Trio; Bob Malone; David Massengil; Paolo Fresu Quin-
tet; Vittorino Curci Duo; Stefano Bollani.

Si tiene a Catanzaro il corso di formazione professionale (f.p.) per 
15 musicisti orchestrali.

1999
Allestita e realizzata l’iniziativa dal titolo   
ELLINGTONIA, mostra sul centenario di Duke Ellington, confe-

renza di Enrico Vita, Casa delle Culture, 1999 
Il Bollettino S.I.S.M.A. Società Italiana per lo studio della Musica 

Afroamericana di Roma si occupa dell’archivio discografico del CJC 
nel numero di giugno.

Concerto horror: sonorizzazione live film The Vampyr (Dreyer) con 
Gianni Lenoci al Castello di Cosenza.

Altri concerti:
Nico Morelli; Trio Linka-Hubbard-Veenstra; Luciano Troja; Blue 

skye; Jazz dance; Alexander - Linka - Voglino Trio.

2000
L’anno giubilare  registra due importantissimi allestimenti   
Le sfere del sacro, Mostra dischi musica sacra e convegno, Casa 

delle Culture  MEDIA E GIUBILEO, Mostra presso CURIA ARCIVE-
SCOVILE , Cosenza. Concerti:

A. Montellanico Quartetto; Nico Morelli Trio; Chicago Beau and 
his house Rockers; Diane Schuur and her Trio; Amato Jazz Trio.

2001
Presso  l’Aula Consiliare di Rende si tiene una mostra-concerto 

estremamente importante ed articolata.
IL TESTO NEL CONTESTO. Verdi e il suo tempo nei libretti d’o-

pera, Collaborazione  con Biblioteca Nazionale di Cosenza. 
Concerti:
Duo Aiello-Marino; Simone Zanchini: tango; Al DI Meola; Revol-

ver; Nucci Guerra Duet.
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2002 
Esce il volume La riproduzione sonora, di A. Furfaro. per i tipi del 

CJC, della fonografia. Concerti:
Salvatore Bonafede; Eos; John Arnold Quartet; S. Giacomantonio, 

Etnoclassic (e altri 4 concerti). Al Settembre Rendese, Sax Bus con 
Carlo Actis Dato, concerto su bus di linea in movimento.

2003
È l’anno della nuova strutturazione del CJC decisa con verbale 

d’assemblea del 21 marzo. Si avvia  il Sistema Bibliotecario del CJC 
con due distinti ambiti bibliofonotecari, il primo quello dell’Archivio, 
con materiali di rilevanza nazionale e internazionale, il secondo, la Bi-
blioteca-Fonoteca, con spiccata vocazione alla conservazione di mate-
riali librari e soprattutto audiovisuali attinenti la regione calabrese.   Fra 
le iniziative dell’anno 2003 si ricorda a Lago il 19 agosto la giornata 
celebrativa per il centenario della nascita dell’etnografo Armando Muti. 
Il volume su di lui, scritto da A. Furfaro, prefato dal dialettologo John 
Trumper, uscirà l’anno dopo,  inaugurando la linea editoriale di Bi-
blioteca Fonoteca CJC, che oggi annovera numerosi titoli (v. Catalogo 
allegato).  Il libro, intitolato  Armando Muti. Tradizioni popolari nel 
Cosentino, contiene diversi materiali utilizzati per la  Mostra predispo-
sta per centenario dello stesso Muti.

13 i concerti fra cui:
MOB; Cinzia Eramo; Floriana La Rocca; Lynne Arriale; Duo Pla-

canica- Piraino; D. Massengill.

2004
È l’anno in cui la Regione Calabria, con  DPGR   N. 26  DEL 23 

FEBBRAIO, stabilisce il riconoscimento di interesse locale alla Biblio-
teca Fonoteca del CJC. Si progetta, con verbale sociale del 30.4.2004, 
una Biblioteca Digitale. 

Viene editato  il volume, selezione dei 78 giri del catalogo, dal ti-
tolo TESORI MUSICALI, che da luogo a presentazione e mostra di 
78 giri rari e presentazione Catalogo presso la  Biblioteca Nazionale di 
Cosenza.

Altra iniziativa presso il CJC  Napulitana. Calabresi nel Golfo,  Di-
schi e cimeli calabro-partenopei, CJC e l’avvio del Corso di formazione 
per esperti in discografia e tradizioni popolari (Regione Calabria, Ass.
to F.p.).                 

Nell’ambito del  corso si attuano:



135

Stages  Presso Discoteca di Stato, Roma 
“     Biblioteca Nazionale, Cosenza
Visita guidata presso I.C.C.U. Istituto Centrale per il Catalogo, Roma.
10 i concerti fra cui:
Paul Geremia; Art ensemble of Chicago; Davide Santorsola Trio; Um-

berto Napolitano quartetto; Joe Grushecky; Sesto Senso; Luciana Martire 
duo; E. Furfaro trio; S. Montanelli trio; Stanislao Giacomantonio trio.

2005
Da ricordare la mostra La Canzone napoletana da Vincenzo Valente 

a oggi presso il CJC e la collaborazione alle  Giornate Mozartiane, con 
una Mostra dischi per il  Bicentenario di Mozart, 2005-2006, CJC (con 
produzione di cd).

In dicembre il volume Tesori Musicali, ristampato, è presente al  
Salone Beni Culturali di  Venezia come Catalogo Tesori Musicali, 
Stand Amm.ne Prov.le Cosenza, 2005. Si attua il corso f.p. per esperti 
multimediali. Concerti:

Alex De Grassi, Tabule’, Manada Trio, Nicola Mingo Trio

2006
L’avvio del corso di formazione superiore per esperti in tecnologie 

multimediali confluirà in un film-documentario  prodotto, per la regia 
di Simona Crea, sulla vita dello scrittore Nicola Misasi dal titolo Anima 
Rerum. Si attuano esperienze di Laboratorio Digitale con trattamento 
e restauro del suono e della voce e relativa digitalizzazione. Concerti:

Concerto di Capodanno anno Mozartiano Duomo di Cosenza - 
Collaborazione Festival Leoncavallo (Livio Minafra, Binghillo Blues 
Band, Carlo Actis Dato Over Trio).

2007
Nella giornata di presentazione dei risultati dei corsisti sotto la di-

rezione CJC, il 15 giugno, viene allestita una mostra bibliografica sul  
grande scrittore calabrese presso la Biblioteca Nazionale di Cosenza dal 
titolo MISASIANA.

Si sperimenta, sul sito del Centro Jazz Calabria, con il concerto 
di Marcus Tardelli al Dis Moi di Cosenza, la prima trasmissione in 
streaming di un evento concertistico (v. stampa locale “Il Domani”).

Altri concerti:
Francesco Villani Trio; U. Napolitano; Duende; Solis String Quar-

tet; Preston Reed Karen Tweed.
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2008
Viene presentato al Comune di Cosenza l’innovativo progetto “Juke 

Box Digitale” e la cosa viene riferita dalla stampa locale (“Calabria 
Ora”, 13.7.2008).

Nell’articolo, a firma di Carla Monteforte, dal titolo Nel Centro 
Storico L’Atlantide del Jazz, viene riportato che “questa discoteca è 
seconda solo a quella nazionale di Roma. E attira studiosi da tutto il 
mondo. L’idea di fondo è allestire  una mediateca attraverso una rete 
intranet  che colleghi il Centro (Jazz Calabria) al Comune. Una sorta di 
biblioteca virtuale dove il pubblico  possa facilmente consultare tutto. 
Dai 78 ai 45 giri. Ogni genere”.

Nello stesso anno si conclude una prima fase di catalogazione di di-
schi folk calabresi che confluisce nella pubblicazione FolkoteCalabria,  
denominazione della selezione di dischi folk presenti nella Biblioteca 
Fonoteca per un catalogo Storico della Musica Popolare Calabrese ri-
prodotta.

Raccogliere e custodire pertanto i dischi analogici e favorire il trasfe-
rimento di quanto in essi contenuto in supporti dicitali e infine favorirne 
la fruizione anche approfittando delle opportunità che la rete e le tecnolo-
gie innovative vanno offrendo oramai da diversi anni.  È così che la storia 
della riproduzione audiovisuale  “cambia pelle” e rinasce a nuova vita, 
consentendo a tutti, specie alle nuove generazioni, di fare intanto un tuffo 
nel passato ma soprattutto di riflettere sulla propria storia sonora.

Concerti:
Baba Sissoko; Livio Minafra Duet; Admir Skurtai Group; L’Aura e 

GNU Quartet; Lilly Neill.

2009
Si intensifica l’attività editoriale. 
Fra i concerti: Duo Luca Aquino-F. Villani-Rosellina Guzzo Trio; 

Sanjay-Schirald Trio.

2010 
Parte e si attua per la prima fase il  progetto Digitecal.
All’Universitá della Calabria si tiene ancora il festival “Accademia 

del Jazz” natovi nel 1992. La sede Cjc, interamente rinnovata, viene at-
trezzata in modo hitech per web live music e web cinema. E soprattutto 
per sperimentazioni in materia di comunicazione digitale e trasmissione 
delle informazioni, compresi i contenuti sonori. Concerti:

Mimmo Locasciulli; Larry Franco; Luigi Grechi De Gregori.



137

2011
Digitecal progetto sperimentale di una Fonoteca Digitale Calabre-

se, viene attuato nel corso dell’anno. L’attivitá è consistita in cataloga-
zione, digitalizzazione e messa in rete in formato digitale di un primo 
nucleo di 4000 dischi di pregio a 78 33 e 45 giri. Si realizza una scheda 
catalografica sonora che consente, cliccando un link, di poter ascoltare 
anche a distanza su postazioni remote (altre biblioteche) per intero il 
brano selezionato.

Al Teatro Rendano si tiene il singolare The Musical Ring. Sfida fra 
Jazz Band. Ha successo il ns Talent J Factor.

A S. Agata d’Esaro, nel presentare il volume Cjc Ascoltare le stelle 
di Piero Bellanova, viene dedicato il corso principale della cittadina 
all’illustre psicanalista, che fu medico di Marinetti. In aprile Sergio 
Cammariere è al CJC per il Premio Musica News.

Concerti:
Duo Tolson.Olivieri; Stefania Tallini; Duo Locasciulli; Nuevo Tan-

go Ensamble. In streaming v. “Il Quotidiano” 15-4-2011.

2012
Presentazione a stampa e autoritá del progetto Digitecal, promosso 

dalla RegioneCalabria tramite il FUC con prove di trasmissione e ascol-
to “a distanza” di file discografici digitalizzati.

Partecipazione al Conservatorio di Vibo Valentia “Torrefranca” al 
convegno di filosofia della musica su Rousseau.

Per l’editoria esce l’audiolibro Il Silenzio.

2013
Alla contrabbassista lametina Antonella Mazza è assegnato il Pre-

mio Musica News, dopo altri artisti italiani, Lucio Dalla (2012) Ste-
fania Tallini (2011) Sergio Cammariere (2010) Mimmo Locasciulli 
(2009) L’Aura (2008) Francesco Villani (2007) Livio Minafra (2006).

Fra i musicisti premiati dal 1992 a seguire Fripp, Mc Laughlin, 
Bowie, Gurtu, Lightsey, Bollani, Fresu, Morelli, Schuur, Di Meola, Ar-
nold, Massengill, Grushecki.

Fra i concerti si segnalano quelli del Memorial Isio Saba presso il 
CJC osite Baba Sissoko.

2014
Esce Concertarsi. Manifesto per Liberare la Musica, una serie di 

idee per superare la crisi del settore.
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Si organizza presso la Libreria Ubik di Cosenza la presentazione 
della ristampa di Warreniana, la compilation su Harry Warren prodotta 
nel 1993 (23 musicisti, fra cui il giovanissimo Stefano Di Battista, rein-
terpretano il songwriter di origine calabrese).

2015
Per la Giornata Mondiale del Libro Salotto Letterario nella capita-

le, anche in occasione dei 25 anni del Centro Jazz Calabria.

2016
A Camigliatello il pianista e docente jazz Raffaele Borretti presenta 

il volume CJC Brutium Graffiti all’interno della Settimana della Cultu-
ra Calabrese promossa da Demetrio Guzzardi.

2017
Cristiana Lauri, per Musica News, visita a Nuova Delhi il laborato-

rio di Strumenti musicali indiani di Ajay, sulle orme di Ravi Shankar e 
George Harrison. Due mesi prima eccola a Londra per il resoconto del 
concerto Eric Clapton alla Royal Albert Hall. Continuano i saggi scien-
tifici sulla musica di Lionello Pogliani, Università di Valencia, (Evolu-
zione bocca-orecchio, A.I. propriocezione in Glenn Gould, Amusia in 
Pat Martino. ecc.). 

Al Museo Archeologico di Potenza si presenta il volume La scena 
nel crimine in Pagliacci di Leoncavallo, n. 62 del catalogo CJC.

2018
Esce Agenda Jazz. Appunti di jazz appreciation. 
Mostra sulla satira nel giornalismo post-1968.
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COLLANE
Folklorica

AA.VV. FolkoteCalabria
Teatrica

Amedeo Furfaro
I teatri di Cosenza

Federica Montanelli
I Giganti e Pirandello

Biblioteca-Fonetica
Eleonora Amendola
...No solo cuentos...

Historica
R. Amendola

Scuola e cultura a Cosenza 
fra otto e novecento

Poetica
P. Bellanova

Ascoltare le stelle
S. Palazzo

Il meme è un seme
Le stagioni della mente

Francesco Leonetti

M. Morrone
Ombra di luce
Audiolibri
S. Palazzo
Il silenzio
Scuola

S. Palazzo
Cara prof. Diario di classe

Pocket
C. Lauri

Shangrilharmony
Ut Pictura Poesis

S. Palazzo
Le peonie vivono ancora

Glocale
A. Furfaro

Brutium Graffiti
Ballata valdese

La scena nel crimine
Satira

Cassiodoro
Novellame

I quaderni

musicanews.cosenza@gmail.com
phone: 360.644521

CJC Editore
editor: Francesco Stezzi
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