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JAZZ PAGES

PAO LO F R E S U Francesco Cataldo Verrina e Marco Manunta

“...1l musicista sardo-logodurese ripropone, tramite la sua etichetta Tuk Music, alcuni dei

suoi titoli di successo su vinile colorato da 180g in edizioni limitate per collezionisti ...”

PAOLO FRESU: L'UOMO, L'ARTISTA

er un ragazzo nato e cresciuto a

Berchidda, paese dell'interno della

Sardegna, nel pieno dell'adolescenza
alla fine degli anni '70, anche solo concepire
I'idea di dedicare la propria vita alla musica,
per di pil jazz, poteva sembrare quanto-
meno velleitario. E poco importava se i propri
genitori, contadini e pastori nella selvaggia
terra del Logudoro, desiderassero per il
proprio figlio I'affrancamento dalla difficile vita
dell'allevatore, da realizzarsi mercé I'acqui-
sizione di un mestiere in una scuola tecnica.
L'economia chiusa e povera della selvaggia
Sardegna avrebbe ben presto messo il giovane
Paolo Fresu davanti ad una difficile scelta:
seguire le orme dei genitori 0 emigrare verso
migliori prospettive lavorative.

Per questo, & difficile decidere
se stupisca di piu il fatto che
la fiamma della passione per
il jazz abbia potuto divampare
in un giovane il cui unico stimolo
musicale era il juke-box del
bar di paese o che questo
ragazzo sia riuscito a svinco-
larsi dai lacci che lo legavano
alla realta limitante e prosaica
della sua terra natale e abbia
spiccato il volo, diventando
uno degli artisti pil completi
e intriganti del panorama musi-
cale italiano.
Il giovane Paolo Fresu divide
il suo tempo tra I'Istituto Tecnico
Industriale G.M. Angioy di
Sassari, presso il quale si diplo-
mera come perito elettrotec-
nico, e il Conservatorio Luigi
Canepa, dove iniziera ad
approfondire lo studio della
tromba iniziato a Berchidda
nella locale banda musicale.
Il jazz diventa subito una
passione totalizzante e travol-
gente. Non solo assorbe tutto
il tempo e tutte le energie del
trombettista di Berchidda, ma causa insanabili
contrasti con i suoi insegnanti, a causa dei
quali si sposta a Cagliari dove trova terreno
pil fertile per la sua passione.

Ben presto anche il capoluogo sardo si rivela
troppo stretto, e Fresu attraversa il mare, per
frequentare numerosi seminari e stage a
Siena e in altre citta con musicisti italiani ed
esteri di vaglia. Durante uno di questi stage
fa amicizia con altri quattro musicisti, come
lui italiani, giovani e talentuosi, con cui crea
un sodalizio che dura tutt'ora: Roberto Cipelli,
Tino Tracanna, Attilio Zanchi ed Ettore Fiora-
vanti.

I primi dischi del quintetto per la Splasc(H)
Records segnano un'era per il jazz italiano
ed europeo. Negli otto album prodotti dall'en-
semble per I'etichetta italiana si assiste a
una crescita artistica dei cinque musicisti, ma

38 AUDIOPHILE SOUND N.176 www.audiofilemusic.com

soprattutto del leader, che raggiunge un
primo picco con Live In Montpellier, ma che
gia con Ossi di Seppia mostra I'allargamento
della visuale artistica di Fresu, per il quale
gli stilemi del jazz tradizionale, per lui inizial-
mente un riferimento a cui ambire, comin-
ciano gia a diventare stretti.

Il desiderio di ampliare i propri orizzonti arti-
stici, d'altra parte, Fresu lo mostra nell'e-
voluzione dei programmi delle successive
versioni del festival musicale Time In Jazz,
che organizza a Berchidda ogni estate dal 1988.
Da un festival prettamente jazz che si fregiava
di nomi quali Bruno Tommaso e Roberto
Gatto, Time In Jazz € diventato un festival
di musica senza confini, che ospita musici-
sti di tutti i generi da tutto il mondo, favo-
rendo collaborazioni creative di grande
suggestione.

In piti di trent'anni di carriera, la verve crea-
tiva di Fresu si & estrinsecata in collabora-
zioni con artisti provenienti dalle pil svariate
esperienze musicali: da realta locali come I'Or-
chestra Jazz della Sardegna, al contrabbas-
sista Furio di Castri, spesso in compagnia del
pianista/fisarmonicista Antonello Salis nel
trio PAF, al pianista Uri Caine, alla grande
cantante Ornella Vanoni, ma anche John
Taylor, Omar Sosa e Nguyén L€, solo per
citarne alcuni.

I due titoli dettagliati nel presente articolo
sono emblematici della vastita dell'opera di
Paolo Fresu, che spazia ormai in maniera
rilevante anche nell'area ‘colta’;, come mostrato
in modo esemplare dal recente Altissima
Luce - Laudario di Cortona, realizzato in
collaborazione col fisarmonicista Daniele di
Bonaventura con il validissimo supporto
dell'Orchestra da Camera di Perugia e del
gruppo vocale Armonioso Incanto. In defi-
nitiva, assistiamo alla completa realizzazione
artistica di un musicista che abbatte qualun-
que confine culturale e di genere (musicale),
mantenendo come unica distinzione quella
tra la musica bella e quella brutta, tra qualita
€ consumo.

Non stupisce che a tanta passione e dedi-
zione per il bello corrisponda in Paolo Fresu,



“...a livello umano dimostra una
grandissima umilta e apertura

verso il prossimo, che lo porta a
instaurare col suo pubblico una
comunicazione e un'empatia

che abbattono ogni barriera...
Contribuisce forse a cio anche il
grande rispetto che Fresu ha sempre
mostrato per I'Uomo, il suo grande
amore per la sua terra natale...”

a livello umano, una grandissima umilta e aper-
tura verso il prossimo, che lo porta a instau-
rare col suo pubblico una comunicazione e
un'empatia che abbattono ogni barriera.
Contribuisce forse a ci0 anche il grande
rispetto che Fresu ha sempre mostrato per
I'Uomo, il suo grande amore per la sua terra
natale, alla quale torna ogni volta che puo,
nonostante i suoi mille impegni e le esigenze
della sua intensa attivita professionale che
lo costringono a dividersi tra Bologna e Parigi,
e quello ancora pil grande per la sua fami-
glia di origine.

Forse & proprio questa la chiave della gran-
dezza dell'artista Fresu: il fatto di non perdere
mai di vista le sue origini e il suo percorso
di maturazione umana ed artistica. Il Paolo
Fresu che incanta lo stadio gremito di Santiago
del Cile interpretando mirabilmente Te
Recuerdo Amanda di Victor Jara mentre
ventimila persone cantano in piedi con lui &
lo stesso che, incontrando un giovanissimo
trombettista per le strade di Perugia durante
Umbria Jazz 2019, improvvisa con lui una
sessione in mezzo ai passanti. Fresu attinge
a una tale riserva di emotivita e passione che
non ¢ possibile vedere una fine, né un rallen-
tamento alla sua copiosa produzione artistica.

PAOLO FRESU E OMAR SOSA: EROS
(LP TUK 501)

Recensione artistica

A quattro anni dalla pubblicazione di Alma,
Paolo Fresu rinnova il sodalizio con il piani-
sta cubano Omar Sosa. Eros € un concept-
album il cui motivo ispiratore sembra essere
‘I'amore’ nelle sue espressioni molteplici; il
tutto traslato e filtrato attraverso il linguag-

gio dei suoni e la sensualita della musica.
Entrambi i titolari del progetto portano a
corredo le loro composizioni originali, fatta
eccezione per la rilettura di due cover. Da
un insieme di frammenti creativi, ben assem-
blati e legati fra loro da un invisibile fil rouge,
scaturisce un disco di grande atmosfera; la
rinnovata fusione a caldo fra il trombettista
sardo e il pianista cubano Omar Sosa sembra
trovare inedita linfa vitale in un ambiente piu
corale e maggiormente condiviso con altri arti-
sti, i quali contribuiscono a dare notevole spes-
sore all'opera; non vanno sottovalutati gli
apporti del brasiliano Jaques Morelenbaum
al violoncello e della cantante belga, ma di
padre tunisino e madre egiziana, Natasha Atlas
protagonista nell'iniziale Teardrop dei Massive
Attack, interpretata con una grazia sopraf-
fina e con un tono quasi arcaico, nella sensua-
lissima My Soul, My Spirit, di cui & coautrice,
nonché in What Lies Ahead firmata Peter
Gabriel e dal figlio Isaac. Il Quartetto Albo-
rada, ossia Anton Berovski e Sonia Peana al
violino, Nico Ciricugno alla viola e Piero
Salvatori al violoncello, senza eccedere nei
barocchismi, aggiunge un forte senso di liri-
cita e di ampiezza alla scena sonora. L'in-
tera session si srotola piacevole come sospinta
da un carezzevole vento di leggerezza dell'es-
sere, sottesa da un levigato tappeto elettronico
che avvicina I'album anche ai gusti dei cultori
del jazz non propriamente ortodosso.
Paolo Fresu, all'indomani della pubblica-
zione, ebbe subito modo di precisare: “Questo,
forse, € il mio disco meno jazz di tutti”. Si
puo aggiungere, pero, che Eros possegga del
jazz la medesima estetica formale e la voglia
di indagare I'essenza dei suoni in profon-
dita. E oltremodo difficile chiudere un lavoro
cosi in recinto mentale, culturale e di genere;
come risulterebbero limitanti le definizioni di
world-music, etno-jazz et similia; persino

I'idea di ‘third stream’ potrebbe apparire
bizzarra.

Eros sfugge a ogni catalogazione, poiché
teso a declinare le molteplici componenti
ritmico-melodiche attraverso un filtro di
natura non solo musicale, ma anche cultu-
rale, individuale, collettiva, spirituale e reli-
giosa, dove un misto di poesia e sensualita
sonora creano un'inedita dimensione di
scostamento spazio-temporale rispetto all'e-
lemento materiale del vissuto quotidiano;
un perfetto ‘altrove’ che travalica la condi-
zione fisica. Il tema dell'eros diventa una
forma d'arte contemporanea sull'asse italo-
caraibico: Paolo Fresu decanta la bellezza dell'a-
more con il suo tratto regale, dividendosi
fra tromba e flicorno, mentre Omar Sosa gli
spiana il cammino con le tastiere, gli effetti,
la voce e le percussioni; I'utilizzo che entrambi
fanno dell'elettronica & di contorno, non c'e
mai eccessivo tecnologismo. Tredici brani
disegnati sul filo della contaminazione sonora,
tra cui svettano la gia citata Teardrop, capo-
lavoro trip hop, rimodulato in un afflato tra
jazz mediterraneo e sonorita del Sud del
mondo, nel quale la cantante magrebina
Natacha Atlas supera se stessa. Brezza del
Verano si caratterizza come un caleidosco-
pio di voci che si fonde in tutt'uno fatto di
molteplici espressioni che procedono all'u-
nisono, dove il fraseggio di Fresu, per alcuni
tratti, riprende gli archetipi del jazz in contra-
sto con la progressione classicheggiante
degli archi. Ya Habibi nasce da un evidente
sincretismo sonoro, dove i due protagonisti
addensano elementi diversi con la sapienza
di un demiurgo. What Lies Ahead viene resti-
tuito al mondo degli uomini in una forma quasi
volatile. L'album si sostanzia in una multi-
dimensione, che incrocia il sogno e la realta,
il mistero e la luce, il tangibile ed il trascen-
dente, in un empireo sonoro polisensoriale
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fatto di vibrazioni, posizioni, movimenti e
variazioni, ossia una rappresentazione di
come |'eros viene percepito dall'immagina-
rio collettivo. In particolare My Soul, My
Spirit trasforma la musica in tensione emotiva
riuscendo a bypassare la condizione fisica
e a smaterializzarsi per diventare pura essenza
dello spirito. In Sensuousness elettronica e
strumenti classici si compenetrano, trovando
una sorta di break-even-point in cui esaltare
al massimo I'emotivita e la poetica del plot
narrativo.

Il doppio album non riporta i titoli sulle quat-
tro facciate che vengono distinte dai colori
e da un simbolo, una semantica primitiva che
lascia spazio a varie interpretazioni. Carat-
teristico, quello che potremmo indicare come
il quarto lato, segnato da un unico titolo di
breve durata, Why e da una lunga ghost-track,
Kypris. 1l risultato finale € un riuscito crogiolo
di note ricco di ingredienti, in un perfetto equi-
librio melodicoarmonico, teso su un tappeto
ritmico dai vividi colori, dove percussioni, suoni,
voci ed effetti sono tenuti insieme mirabil-
mente dal binomio Fresu-Sosa e dall'ap-
porto fattivo di tutti i contribuenti. Un disco
che segue le coordinate di quella che possiamo
definire ‘musica contemporanea’ nell'acce-
zione pil larga del termine. Registrato (ad
eccezione di My Soul, My Spirit realizzato al
Mazeeka Studio di Rio De Janeiro il 18 agosto
2015), all'ArteSuono Studio di Cavalicco in
provincia di Udine, dal 15 al 19 giugno del
2015, con il supporto tecnico di Stefano
Amerio, una sorta di dodicesimo uomo in
campo, per usare una metafora calcistica,
Eros & un doppio album in vinile di pregio, ripro-
posto in una splendida ‘red edition’ audiofila
€ con una suggestiva confezione grafica, tipica
dei lavori della Tuk Music. La citazione della
poetessa Saffo, riportata all'interno del folder
¢ forse la migliore sintesi dei contenuti dell'al-
bum: “Eros che scioglie le membra, mi scuote
nuovamente, dolceamara invincibile belva”. Fran-
cesco Cataldo Verrina

Recensione tecnica

Inusualmente, la disamina tecnica di questo
disco inizia con I'analisi dei materiali e della
confezione. Si, perché si tratta di un disco
da collezione realizzato seguendo scelte non
comuni, per cui questi aspetti hanno una certa
importanza.

La copertina gatefold & in uno spesso cartone,
la stampa € a colori vivaci e l'interno riporta

informazioni tecniche rilevanti, insieme a
due belle foto dei titolari dell'album, una
citazione della poetessa greca Saffo e due
poesie di provenienza nordafricana decli-
nate in inglese e arabo: fonti di ispirazione
per la composizione di questa opera in
musica.

1l vinile & di buon spessore (180g) e di un
bel rosso rubino. La cosa ha una doppia
valenza: collezionistica ma soprattutto tecnica.
Come molti sanno, il nero del vinile tradi-
zionale ¢ ottenuto mischiando alla pasta di
vinile polvere di grafite. Cio determina un
aumento dell'attrito e quindi del rumore di
strisciamento di cui vinili di altro colore
soffrono meno. Inoltre, il colore rosso &
garanzia del fatto che sia stato usato vinile
vergine. Il vinile riciclato, che soffre della
presenza di piccolissime bolle nell'impasto
che durante la lettura si spaccano producendo
degli ineliminabili click all'ascolto, & ovvia-
mente nero, date le elevate quantita prodotte
in questo colore. Il vinile colorato, se la
pasta & di qualita, garantisce una durata
maggiore del disco stesso e un ascolto pil
piacevole.

Detto questo, bisogna ammettere che il
vinile usato per I'ascolto non & silenziosis-
simo (non al livello di un vinile bianco Clas-
sic Records), ma il fatto € probabilmente da
ascrivere piu alla presenza di residui di
distaccante che a difetti del vinile. Purtroppo
non c'era a portata di mano una macchina
lavadischi per ripulire il solco dallo sporco.
Passiamo al suono... Considerando che ci
troviamo davanti a una registrazione multi-
traccia con sovraincisioni (per quanto Fresu
sia un eccelso musicista, non € in grado di
suonare tromba e flicorno contemporanea-
mente...) e non trascurabili apporti elettro-
nici, ci troviamo davanti a un suono
fondamentalmente sano. La tromba di Fresu
€ preminente, avanti sulla sinistra, rispetto
al pianoforte di Sosa, che tende a occupare
una grande area del palcoscenico sonoro
verso la destra, ma pare pilu delocalizzato e
pil distante. Allo stesso tempo, le percus-
sioni sono ben presenti, piuttosto centrate
con quelle gravi che correttamente costi-
tuiscono la spina dorsale *fisica’ dei brani e
quelle pit acute che riempiono I'aria di suoni
cristallini. Gli archi sono ben dettagliati ma
non fastidiosi, anch'essi pil arretrati della
tromba di Fresu. Molto bello il timbro del violon-
cello di Morelebaum. La voce di Natacha
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Atlas, laddove presente, € in primo piano,
cesellata mirabilmente nelle sue ricche armo-
niche.

La ricostruzione tridimensionale del palco-
scenico sonoro difetta un po' di profondita,
credo sia l'effetto dell'overdubbing che
mischia e copre I'ambienza delle singole
parti, o forse il fatto che, trattandosi di una
registrazione da studio, si sia tentato di
supplire alla mancanza di una reale ambienza
con riverberi vari. E comunque un peccato
veniale perché ci troviamo davanti a un
suono grande, avvolgente e coinvolgente, con
grande dinamica e un equilibrio timbrico
che predilige i registri gravi. Nella media la
risoluzione del dettaglio: ne godono alcuni
strumenti (archi, voce), meno altri.
In definitiva: un disco che emozionera 'ascol-
tatore non solo per il contenuto musicale di
primissimo livello, ma anche per un suono
vivido, dinamico e coinvolgente. Brava Tuk
Music! Marco Manunta

ORNELLA VANONI: ARGILLA

Paolo Fresu: tromba, flugelhorn,
effetti

(LP TUK 502)

Recensione artistica

Nella sua riedizione in doppio vinile 180 gr.
trasparente, numerato a mano e ristampato
per il mercato audiofilo dalla Tuk Music Relo-
ded, il primo dell'etichetta satellite della Tuk
Music di Paolo Fresu dedicato alle ristampe
e distribuito dalla Warner Music, I'album
Argilla di Ornella Vanoni. Si tratta di una
piccola chicca per cultori vecchi e nuovi della
musica di alta qualita e di una delle voci pil
belle e intense della canzone italiana. Un album
senza tempo, svincolato dalla dimensione
spazio-temprale dei prodotti deperibili usa
e getta, un'opera fatta per durare, al di la
del fugace passaggio delle stagioni musi-
cali, delle mode e delle tendenze.



Ogni brano € una piccola storia a sé. Argilla
€ gia un un classico, un capolavoro nella
struttura ritmico-armonico, in cui la duttile
vocalita della Vanoni & impreziosita e magni-
ficata da un tappeto di note, ricco di sfuma-
ture, dove la ricchezza di suoni crea un
variopinto affresco sonoro con i colori cangianti
delle musiche dell'anima. Un universo morbido,
quasi elastico, che si conforma come I'argilla
ad immagine e somiglianza della protagoni-
sta, adattandosi perfettamente alle notevoli
doti espressive della donna e dell'artista nella
sua ricerca interiore: “Sembra fatta di argilla
questa malinconia che si asciuga in fondo al
cuore e che non vuole andare via”. Ornella
Vanoni incontra e interpreta, con la consueta
capacita di legare insieme e di trasformare
in un costrutto canoro coerente, i piti dispa-
rati temi di rinomati compositori del jazz e
della musica internazionale.

Un nutrito ensemble di musicisti di rango
crea un humus sonoro del tutto inedito e di
elevato livello rispetto al normale andamento
delle canzoni melodiche, che, nell'album,
sono ravvivate e rivitalizzate da una forte
corrente di linfa creativa. Paolo Fresu (tromba,

flicorno, effetti), Nguyén Lé (chitarra elettrica,
sinth di chitarra), Roberto Cipelli (pianoforte),
Tino Tracanna (sax soprano), Attilio Zanchi
(contrabbasso), Ettore Fioravanti (batteria)
e Natalio Mangalavite (pianoforte) intessono
sublimi trame sonore su cui si staglia con passo
regale la voce di Ornella, la cui forza inter-
pretativa attribuisce nuovi connotati formali
e sostanziali a quattordici classici oculatamente
scelti per il progetto nel vasto song-book
d'autore italiano e mondiale. Argilla, pur
nella sua varieta tematica, assume il carat-
tere di un concept spalmato sul disco come
un viaggio a tappe, nonché le sembianze di
un imponente albero musicale dai tanti rami,
ma sviluppato su un unico terreno di coltura.
Registrato al Logic Studio e pubblicato per
la prima volta nell'ottobre del 1997, I'album,
che non ha perso un minimo di attualita, si
dipana tra ballate, latin-pop, atmosfere jazzy
e carioca, con reinterpretazioni di standard
quali Every Time We Say Goodbye di Cole
Porter e I Get Along Without You Very Well
di Hoagy Carmichael, canzoni di Carlinhos
Brown come la title-track Argilla (Argila),
una poesia in musica, e l'iniziale Viaggerai

(Mares De Ti), che fornisce subito le coor-
dinate da seguire e |'orientamento della
bussola sonora, Buontempo di Ivano Fossati,
tra i momenti pill vivaci e immediati dell'al-
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bum, con un arrangiamento del tutto nuovo
rispetto all'originale, Sant’Allegria (Bem Leve)
di Marisa Monte, seguita a ruota dell'im-
mortale melodia napoletana di Nu' Quarto 'E
Luna; Lunamante (Bang Zoom), una caden-
zata ballata soul di Bobby McFerrin riadat-
tata in italiano, la struggente Sorry Seems
To Be The Hardest Word di Elton John,
Bugiardo e Incosciente, un classico di Mina
composto da Paolo Limiti, e due brani
realizzati dalla Vanoni insieme a Roberto
Carlos, Se Fosse Vero (Voce Nao Sabe) e
Naufragio (Seu Corpo). Un disco che si
nutre delle vibrazioni di un universo esterno
quasi surreale nel suo tocco poetico e dei
battiti della natura dalle tante sfaccetta-
ture, ma esalta il desiderio del viaggio
introspettivo per poi donarsi al mondo
esterno con il canto e la musica attraverso
un crogiolo di emozioni. Le parole della
poetessa Alda Merini, riportate all'interno
del folder, sono alquanto eloquenti: “a
volte succedono cose strane, un incontro,
un sospiro, un alito di vento che suggeri-
sce nuove avventure della mente e del
cuore. Il resto arriva da solo, nell'intimita
dei misteri del mondo.”

Fuori catalogo da anni Argilla viene presen-
tato in una veste grafica completamente
rinnovata e con una scelta pit accurata delle
fotografie originali di Fabrizio Ferri; per I'oc-
casione ¢ stato effettuato un ottimo lavoro
di remastering da Stefano Amerio allo studio

ArteSuono di Cavalicco (UD) che gli confe-
risce una dimensione di contemporaneita
ancora pil marcata. Disponibile anche in
digitale per il download e su CD.
Francesco Cataldo Verrina

Recensione tecnica

Un doppio vinile trasparente! Decisamente
un articolo per collezionisti, ancor piu per la
splendida confezione in gatefold dalla grafica
minimale ma azzeccata. Vinile trasparente signi-
fica basso fruscio di tracciamento e maggiore
risoluzione, oltre che maggiore durata del disco.
A voler essere pignoli, si sarebbe apprez-
zato I'uso di rivestimenti delle tasche di
cartoncino in carta di riso o altro materiale
a basso attrito e antistatico. Ma nel complesso
non ci si puo proprio lamentare, né del vinile,
né della confezione.

Argilla € un disco piu affollato della metro
di Milano all'ora di punta. Per cui: ensemble
spesso numerosi, sonorita complesse, impa-
sti impegnativi e dettagli difficili da resti-
tuire in modo fedele. Bisogna ammettere, a
onore del tecnico del suono, che gli sforzi profusi
nella produzione di questo album hanno
sortito un ottimo risultato. Infatti, anche nei
brani pil ‘affollati’, i vari strumenti rimangono
bene separati tra loro, in genere in leggero
secondo piano rispetto alla voce della Vanoni,
tranne quando & necessario evidenziare uno
strumento solista 0 quando I'ensemble ¢ di
ridotte dimensioni.
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In generale il suono puo essere definito friz-
zante ed estremamente vivace, con una
leggera predilezione per i suoni acuti (ma questa
affermazione non sia fuorviante, la gamma
bassa ¢ presente, profonda e potente) e una
dinamica minimamente addomesticata dalle
esigenze di stampa su vinile. Dunque, timbrica
sana che aiuta a caratterizzare i molti stru-
menti e che pennella accuratamente il timbro
della voce della Vanoni.

Come detto, la dinamica & eccellente e sotto-
linea ottimamente l'interpretazione della
cantante, ma anche quella dei vari stru-
mentisti, specialmente chitarre, pianoforte e
percussioni.

1l dettaglio & abbondante e contribuisce alla
restituzione di una immagine sonora molto
realistica. Ascoltate il rumore dei tasti della
fisarmonica di Antonello Salis in Nu' Quarto
'E Luna per convincervene.

Come per Eros, se volessimo trovare un
difetto, sia pur lieve, in questo disco, potremmo
additare la profondita della scena sonora. I
palcoscenico € in effetti ampio, ma non altret-
tanto profondo e ci comunica una sensa-
zione di ‘affollamento’ della scena. Ho
comunque la sensazione che impianti di un
certo pregio, di potenza adeguata e con
diffusori di ampie volumetrie correttamente
posizionati in un ambiente ben trattato potreb-
bero far cambiare idea anche su questo
punto.

In definitiva, Argilla € un disco impegnativo
per l'impianto, ma che ha tutte le potenzia-
lita per restituire un ascolto emozionante
con il giusto impianto, grazie a un suono
molto vivace, dinamico, ricco di armoniche
e di dettagli, anche a basso livello. Se volete
godere appieno di questo album, lavate i
dischi con una buona macchina lavadischi
prima del primo ascolto. Marco Manunta

DISCOGRAFIA

PAOLO FRESU / OMAR SOSA

Eros

feat. Natacha Atlas, Jaques Morelebaum
Reg: 2015

LP Tuk Music TUK501 (2 LP). 180gr.
Vinile a pasta rossa. Edizione limitata

ORNELLA VANONI

Argilla

Reg: 1997

LP Tuk Music Reloaded TUK502 (2LP). 180g
Vinile a pasta trasparente. Edizione limitata
www.tukmusic.com



JAZZ, BLUES, ROCK, POP...

and Jack DeJohnette

Reg: 1968

ristampa

Resonance Records HCD 2019 (2CD)
CD fisico: www.resonancerecords.com
D/load & Stream CD Res 16/44.1:
www.qobuz.com/it-it

ASCOLTATO PER LA REVIEW: STREAM 16/44

ASCOLTA L’ALBUM SU
QOBUZ ITALY www.qobuz.com/it-it

giudizio artistico: ECCEZIONALE

In seguito al mio articolo su ‘Perché
Qobuz?’ che appare alle pagine 26-27 di
questo numero, ho deciso di prendere in
considerazione, seppur fugacemente, tre
dei quattro album apparsi negli ultimi anni
a cura della Resonance e che presentano
registrazioni inedite di Bill Evans.

In realta esiste anche un quinto CD che
raccoglie il ‘best’ delle altre registrazioni
inedite citate (su CD Resonance HCD 2019
e su Qobuz Italy).

La mia opinione personale & oramai nota:
Evans e stato uno dei pitiimportanti musi-
cisti jazz dello scorso secolo: ha lasciato
una eredita musicale (e spirituale) che ha
pochi confronti. Dico spirituale perché il suo
approccio alla musica & sempre stato
umile, senza protagonismi; un modo di
suonare dove piuttosto che delle note in
pit per mostrare inutili tecnicismi si prefe-
risce la pausa, il meditato silenzio intro-
spettivo. Pur ben consapevole delle
possibilita tecniche, Evans ha sempre
preferito una visione ‘democratica’ della
musica che lasciava spazio all'interplay
con il bassista, di cui la storia ci ha lasciato
i quattro capolavori con Scott La Faro.
Andatevi a vedere il DVD Time Remem-
bered sulla vita del Maestro: e poi veni-
temi a raccontare che non vi siete
commossi di fronte alle toccanti memorie
di Paul Motian, della fidanzata di Scott La
Faro, della nipote di Evans...

La vita del nostro non € stata facile, costel-
lata da una serie di accadimenti davvero
funesti (la morte in un incidente di La Faro,
il suicidio della fidanzata, quello dell'ado-
rato fratello) e temo che sia ben compren-
sibile l'aiuto che Evans richiese alla droga...
ma chi siamo noi per giudicare?!?

E cominciamo con il primo inedito Some
Other Time (2CD) registrato nel 1968 in
occasione del viaggio in Europa di Evans
accompagnato per l'occasione dall'inva-
dente Eddie Gomez e da Jack DeJohnette
che rimarra con Evans solamente sei mesi:
il trio si esibisce a Montreux (al Jazz Festi-
val) da cui sara tratto un album (eccezio-
nale, come sempre...).

Il trio poi si sposta verso il Nord e nella
Foresta Nera incontra uno studio di regi-
strazione rilassato e discreto: in pochi
giorni nascera questo capolavoro univer-
sale che ogni appassionato di musica
dovrebbe avere.

Evans & in piena forma, I'atmosfera dello
studio lo conforta, DeJohnette & sempre
discreto e a tratti scompare proprio: gia,
dei 21 brani presenti (alcuni ripetuti) alcuni
sono registrati a solo e altri in compagnia
solo del ficcanaso di Gomez, ma la maggior
parte sono in trio.

Vi chiederete come mai ce 'abbia tanto con
il bassista portoricano: beh, ascoltate gli
interventi veramente un poco troppo inva-
sivi e, a tratti, anche ripetitivi: tutta un'al-
tra musica (letteralmente) rispetto al genio
di La Faro...

Inutile elencare gli standard presenti,
sempre interpretati con quella fantasia
rilassata, quella ‘quiete dinamica’ che il
Maestro sapeva infondere a ogni sua
esecuzione; una capacita di giocare con
la tastiera che aveva pochi uguali all'e-
poca, ma sempre resa al servizio della
musica e non della mera tecnica esecutiva
che pervade uno nutrito stuolo di emuli che
tentano di meravigliare il pubblico con
interpretazioni funamboliche, ma che non
lasciano poco o niente allo spirito dell'a-
scoltatore, se non a tratti un certo fasti-
dio per le ‘troppe note’ riprodotte...
Presenti due versioni di Baubles, Bagles...,
una in trio e una con il solo basso: ecce-
zionali, nonostante la presenza del porto-
ricano il cui processo di espansione egoica
¢ stato ben difficile da mettere a freno da
parte di Evans, ahime... Riccardo Mozzi

giudizio tecnico:

Avevo gia il CD doppio, il relativo file rippato
e anche una rara versione a 192 kHz.
Per quanto riguarda la qualita tecnica &
da rimarcare un'ottima ripresa, molto
curata nel dettaglio e che restituisce un
equilibrio tonale perfetto, con il piano
reso in modo eccellente su tutta la sua
gamma di frequenze; ottima la dina-
mica e la ricostruzione scenica; la
versione in streaming Qobuz & davvero
eccellente, sicuramente superiore al CD
fisico e quello rippato e si deve sotto-
mettere ai punti al solo file in alta riso-
luzione, soprattutto per quanto riguarda
la naturalezza di emissione e I'aria che
circonda gli strumenti.

Lo abbiamo gia detto, ma preferiamo
ripeterlo per il lettore pil frettoloso:
album indispensabile.. Riccardo Mozzi

Di seguito, le altre due recensioni di
Evans... Riccardo Mozzi

JAZZ

BILL EVANS
Another Time: The
Hilversum Concert
With Eddie Gomez &
Jack DeJohnette

Bill Evans feat.
Eddie Gomez,

Jack DeJohnette

Reg: Live. 1968
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giudizio artistico: ECCEZIONALE

Il trio poi si sposta al Nord dell'Europa ed
€ in Olanda impegnato in questo concerto
all'Hilversum Stadio, concerto ottimamente
ripreso dallo staff di registrazione; un solo
CD per questo Another Time che
comprende nove standard resi in modo
sublime dal trio che pochi giorni prima
aveva gia registrato il suo magistero negli
studi della Foresta Nera.

Anche in questo caso l'incontenibile esube-
ranza, a tratti disordinata, di Eddie Gomez
disturbano un poco, ma a compensare il
tutto troviamo il sublime tocco del Maestro
che ricompone le estemporaneita dell'in-
vadente bassista, strappandone con garbo
le attenzioni e i protagonismi da prima
donna. Se non ci fosse stato Evans il
povero Gomez sarebbe ancora a fare i
cartoni...

In Nardis troviamo un assolo un poco
troppo prolungato di DeJohnette, proba-
bilmente abituato a interventi di questo tipo

che i tenoristi con cui aveva suonato in
precedenza gli concedevano: il pianismo
di Evans, probabilmente, aveva bisogno
di un contrappunto un poco diverso e non
cosi muscolare. Chiude l'album Five conte-
nente alcune dotte citazioni di Evans
espresse in modo parossistico e che confer-
mano l'assoluta padronanza dei mezzi
tecnici a disposizione. Riccardo Mozzi

giudizio tecnico:

La qualita tecnica &, se possibile, forse
anche superiore a quanto ascoltabile dalla
ripresa in studio di Some Other Time, a
conferma della bravura dei tecnici che
hanno curato la ripresa dal vivo. Riccardo
Mozzi

JAZZ

BILL EVANS

Live At Art D'Lugoff's
Top Of The Gate

Bill Evans

Reg: Live. 1969
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giudizio artistico: ECCEZIONALE

E passiamo a Live At Art D'Lugoff's Top Of
The Gate che vede l'ingresso in pianta
stabile di Marty Morrel alla batteria; Gomez
era gia con Evans da un paio di anni, ma
ancora (siamo nel 1969) non aveva dato
libero sfogo al suo virtuosismo esibizioni-
stico e inutile. Il risultato rimane di eccel-
lente livello, seppur Evans appaia un poco
costretto dalla troppa fisicita’ dei due part-
ner, del tutto inadatta alla spiritualita piani-

K‘ASCOLTA L’ALBUM SU
QOBUZ ITALY”
www.qobuz.com/it-it
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NUOVE USCITE & RISTAMPE

giudizio tecnico:

La ripresa dal vivo comprende due serate,
raccolte poi (sempre a cura della Reso-
nance Records) in un doppio CD.

La qualita tecnica & solamente sufficiente:
costrettissima la dinamica e con una esten-
sione tonale citofonica il pianoforte.
Peccato, perche dal punto di vista storico
i concerti presentano brani che non
saranno presentati molte altre volte dal
Trio.

Indispensabili tutti e tre questi album di
Evans... Riccardo Mozzi

SouL

BOZ SCAGGS
Boz Scaggs
Reg: 1969
ristampa

LP audiophile

Speakers Corner /
Atlantic 19166

LP fisico: www.soun-
dandmusic.com

AUDIOPHILE sound
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ASCOLTATO PER LA REVIEW: LP fisico

ASCOLTA L’ALBUM SU
QOBUZ ITALY www.qobuz.com/it-it

giudizio artistico: ECCEZIONALE

Si dice che quest'album abbia venduto
poco, quando usci nel 1969: appena
20.000 copie. Inezie, al tempo (oggi
farebbero la felicita di qualsiasi artista).
Ed e difficile pensare che un simile capo-
lavoro sia passato quasi inosservato,
ma tanti erano gli album di valore in
quegli anni, che forse il pubblico era sin
troppo distratto.

Pazienza. Boz Scaggs si sarebbe rifatto
negli anni a venire. Ascoltandolo adesso,
questo lavoro di Scaggs, ci si accorge
di quanto il suo stile fosse gia piena-
mente consolidato e il suo mix sedu-
cente di blue-eyed soul, rn’b e blues fosse
gia maturo.

Non mancano neppure le perle e le
curiosita. Troviamo, infatti, un imberbe
(ma gia bravissimo), Duane Allman (che
di li a poco avrebbe spiccato il volo con
gli Allman Brothers Band) nella bella
Loan Me A Dime, alla presenza della
leggendaria Muscle Shoals Rhythm
Section (noti per aver reso grandiosi i
lavori di artisti come Aretha Franklin,
Wilson Pickett, Percy Sledge, gli Stones,
Dylan e Paul Simon).

Scaggs proveniva dalla Steve Miller Band
ed era gia un eccellente chitarrista, in
cerca di notorieta come cantante e
songwriter, alle prese con un incerto
secondo album, ma che sulla lunga
distanza suona come un piccolo capo-

lavoro. Simone Bardazzi

giudizio tecnico: ECCEZIONALE

D ® @& O
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Ci sono molti ottimi motivi per non lasciarsi
sfuggire questa bella ristampa Speakers
Corner. In primo luogo, si tratta di una
riedizione curatissima e ben suonante (e
in tempi di pessimi vinili € davvero una
buona notizia). In secondo luogo, si tratta
della ristampa della versione editata nel
1976 da Tom Perry presso i celebri Sound
City di Los Angeles, che si faceva carico
di ripulire alcune imprecisioni nel mix origi-
nale del 1969, dando nuova luce a un
lavoro che aveva avuto esiti incerti, forse
anche per un mix poco efficace. A molti
lettori di Audiophile sound, non sara sfug-
gito l'importanza del fatto che I'album in
questione sia inciso presso i leggendari
Muscle Shoals Sound Studios, che videro
aggirarsi nei propri spazi musicisti come
gli Stones, Dylan, i Lynyrd Skynyrd, ma
anche Leon Russell, Paul Simon e, pit
recentemente, i Black Keys. Un sound
che ha fatto storia, fatto di macchine
analogiche e di un band residente, tutto
orientata sui fiati e sul soul. Alla consolle,
assieme a Boz Scaggs, come produttore
artistico sedeva Jann Wenner, che
avrebbe fondato la rivista Rolling Stone.
Ci vuole qualcos'altro, per ribadire I'im-
portanza di questo lavoro? Dobbiamo per
forza aggiungere che l'album puo vantare
un profilo d'ascolto cristallino e bilancia-
tissimo, con una buona risposta in termini
di dinamica? Simone Bardazzi

JAZZ

CHARLES MINGUS
At Antibes

Reg: 1960. Live
ristampa

LP audiophile
Speakers Corner /
Atlantic SD 2-3001 (2
LP)
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ASCOLTA L’ALBUM SU
QOBUZ ITALY www.qobuz.com/it-it

giudizio artistico: ECCEZIONALE

E una storia un pizzico travagliata, quella
del presente At Antibes, del geniale Char-
les Mingus. Pubblicato originariamente
dalla BYG nel 1975 in Giappone (in un
solo LP, con alcuni brani in meno), con il
titolo di Charles Mingus Live With Eric
Dolphy, fu ristampato con tutti i crismi
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dell'ufficialita dall'Atlantic, in doppio LP,
soltanto nel 1976. Si tratta di un'esibi-
zione della formazione di Mingus senza
pianoforte presso il festival jazz di Anti-
bes, nel 1960. In verita, il piano fa la sua
comparsa, ma in un solo brano, con in
veste di special guest nientemeno che
Bud Powell. L'album & un pezzo di storia
e consta di 71 minuti di musica davvero
rimarchevoli, con un Mingus in piena
forma, accompagnato da musicisti straor-
dinari, fra i quali spiccano i nomi di Eric
Dolphy e Booker Ervin. L'intero concerto
& davvero mozzafiato ed emozionante,
caratterizzato da un interplay ‘stellare’.
La ristampa Speakers Corner & fedele nel
formato e, come sempre, di qualita inec-
cepibile anche dal punto di vista grafico.
Simone Bardazzi

giudizio tecnico: OTTIMO-ECCEZIONALE
D ® @& @
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Non possiamo definire, senz'altro, Live At
Antibes un'opera audiophile nel senso pit
stretto del termine. Non si tratta di un'in-
cisione realizzata per questo scopo e
presumibilmente la ripresa live non fu
effettuata a scopi di pubblicazione. Non
di meno, il sound di questo doppio LP
risulta vivo, fresco, emozionante, anche
se ruvido e scarno. La disposizione del
soundstage non é realistica e caratteriz-
zata dai fiati posti ai lati estremi del pano-
rama stereofonico, la batteria suona fin
troppo in profondita di campo, e infine il
contrabbasso & meno presente di quanto
vorremmo. Detto questo, vuoi per la cura
con la quale e stata realizzata questa
ristampa, vuoi per la straordinaria bellezza
della dinamica del live originario, Mingus
At Antibes ci fa battere forte il cuore,
anche in termini di passione audiofila.
Qui, infatti, pur in maniera precaria, ritro-
viamo quegli elementi di naturalezza e di
complessita strumentale che amiamo e,
pit di una volta, cerchiamo in ogni inci-
sione. Simone Bardazzi

JAZZ

ELVIN JONES
Midnight Walk
Reg: 1966
ristampa

LP audiophile

AUDIOPHILE sound

e & Speakers Corner /

Atlantic 1485
LP fisico: www.soun-
dandmusic.com
D/load & Stream CD Res 16/44.1:
www.qobuz.com/it-it
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giudizio artistico: ECCEZIONALE

Molto probabilmente, Elvin Jones & stato
il batterista pitl importante sotto contratto
all'Atlantic, quasi sicuramente fu il pit
influente e quello che ebbe in sorte di
suonare in piti album. L'importanza del suo
stile fra i batteristi, assieme a quello di
Max Roach e pochi altri & fuori discus-
sione. Midnight Walk & un album che cele-
brava Jones anche come band leader.
Per molti & un album minore, ma ascol-
tando la qualita delle esecuzioni e la raffi-
natezza degli arrangiamenti ci pare di
ascoltare un lavoro tutt'altro che di
seconda o terza fila, ma un'opera di rilievo.
Ad accompagnare Elvin Jones, ci sono
musicisti di tutto rispetto come Thad Jones
alla tromba, Hank Mobley al sax tenore,
l'incredibile Dollar Brand al pianoforte (si
ascolti il brano Tintiyana per farsi un'i-
dea) e molti altri, che aggiungono valore
a un disco imprescindibile (soprattutto in
questa bella edizione) per chi ami il jazz.
Simone Bardazzi

giudizio tecnico: OTTIMO-ECCEZIONALE
D ® © @
4/5 4/5 4/5  4/5

Per molti, 'accoppiata Arif Mardin e Tom
Dowd é sinonimo di grandi dischi jazz
targati Atlantic. Il primo, produttore arti-
stico navigatissimo, di origini turche (cosi
come lo era il boss dell'Atlantic Ertegun),
il secondo produttore e sperimentatore,
fu il primo a utilizzare un registratore
Ampex a otto tracce, bruciando tutti sul
tempo. Elvin Jones e i suoi musicisti pote-
rono contare su due persone di valore
per la realizzazione del presente Midnight
Walk. Lo si capisce, fin dalle prime note,
che questa incisione € stata fatta secondo
tutti i crismi della qualita del tempo. Come
molti lavori dell'Atlantic coevi, si tratta di
un eccellente album jazz, capace di scio-
rinare dettaglio, dinamica e bilanciamento
tali da solleticare le fantasie di ogni buon
audiofilo. Non & qualita fine a se stessa,
ma fedelta del suono piegata alla comples-
sita della musica jazz nei suoi anni migliori,
quando il binomio dinamica/interplay era
una condizione necessaria per far funzio-
nare la macchina del groove su vinile e
quando la sensibilita esecutiva di un batte-
rista doveva essere ben riprodotta dal
dettaglio. Questi, e molti altri aspetti, emer-
gono dalla presente edizione Speakers
Corner, che rende obsoleta e da dimentica
la buona edizione in CD della Rhino di qual-
che annetto fa. Simone Bardazzi
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Sette corde per sette composizioni, che
raccontano le radici culturali e musicali di
un artista. Potrebbe essere riassunto cosi
Comunque sia del chitarrista toscano
Fabrizio Bai. Il ‘sapore’ e il ‘colore’ antico
(ma straordinariamente contemporaneo)
della chitarra classica a 7 corde si rivela
incredibilmente efficace nel mix di jazz e
mediterraneita che si dipana lungo la
scaletta di questo riuscito lavoro. Bai &
un ottimo esecutore e un compositore
attento alle radici, vuoi che siano tratte da
musiche vicine, nel bacino mediterraneo,
oppure vengano d'Oltreoceano, dal Brasile
all'Argentina, oppure dagli States.
Accompagnato in punta di piedi da
Raffaele Toninelli al contrabbasso ed
Emanuele Pellegrini alla batteria, Bai ha
modo di intessere trame jazz e dipanare
stili e tecniche eterogenee, che fanno di
Comunque sia un'opera leggera, ma
densa di contenuti, scorrevole e, al
contempo, intensa. Simone Bardazzi

giudizio tecnico: OTIMO-ECCEZIONALE
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Non € facile far convivere in un registra-
zione la corda piti grave di una chitarra
classica a 7 corde e il contrabbasso. Nel

jazz entrambi sono strumenti a pizzico e
le frequenze (senza considerare timpano
e grancassa) se hon vengono ben control-

JAZZ, BLUES,

ROCK, PORP...

JAZZ/BRASILE
LARA CAVALLI MONTEIRO

Italo Baiana

Reg: 2019

nuova uscita
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giudizio artistico: ECCEZIONALE

Brasile e un pizzico saudade, per un
album dal suono bahiano, dalle sfuma-
ture passionali e intimiste. Una scaletta,
senz'altro, di grande fascino grazie la
presenza di molti brani di Caetano Veloso
e uno di Milton Nascimento. Gli altri
brani, invece, sono farina del sacco di
David Beltran Soto Chero, chitarrista e
arrangiatore sopraffino, di origini peru-
viane, assieme alla voce e la straordi-
naria sensibilita artistica di Lara Cavalli
Monteiro, che trasporta I'ascoltatore in
una musica fatta di sfumature, inter-
pretazione e cuore. Brani scorrevoli,
quelli scritti da Lara e David, che non

sfigurano a fianco di quelli dei succitati
maestri. La scelta, infatti, di mantenere
un'atmosfera acustica, arricchita da
trombone, percussioni, clarinetto basso
e marimba rende l'intera scaletta orga-
nica ed emozionante, vuoi per le tante
complesse soluzioni strumentali, vuoi
per la bellezza dei brani. Una continuita
di suoni e di emozioni che fara la felicita

di molti appassionati di musica brasi-

liana e non solo. Simone Bardazzi

giudizio tecnico: ECCEZIONALE
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Ci troviamo di fronte a un a vera e

propria ripresa live in diretta, realizzata
presso la Hall della Fondazione Musi-
cale Masiero e Centanin. Si tratta di un
ambiente non grandissimo, di uso
comune e promiscuo, quindi non trat-
tato. Quello che si pud ascoltare nel CD
€ quindi la fedele registrazione di un
evento sonoro, senza post master e
senza alcun genere di missaggio in post-
produzione. Cotto e mangiato, in pratica.
E in questo genere di lavori, Lincetto &
uno fra i migliori sulla piazza, se non
I'unico, in grado di offrirci una simile

late, possono tendere a sovrapporsi o
semplicemente pestarsi i piedi. Qui - nel
lavoro di Bai - il controllo & doppio: da un
lato Bai, Pellegrini e Toninelli lavorano di
fino sugli arrangiamenti, dall'altro la ripresa
ha elaborato un soundstage ben definito
nella distribuzione. Il resto del successo
della buona riuscita di questo profilo di
ascolto & tutto merito di un misurato equi-
librio in termini di bilanciamento. Le note
gravi, infatti, suonano ben articolate, i
medi strutturati e gli acuti fin troppo netti.
Anche la dinamica ¢ di ottimo livello,
perfettamente in grado di restituire, in un

contesto improntato al realismo senza
troppi artifizi, il buon interplay dei tre arti-
sti. Simone Bardazzi

JAZZ

FRANK SINATRA
My Way

Reg: 1969

ristampa

Reprise Records
7599-27049-2

CD fisico: www.warnermusic.it
D/load & Stream CD Res 16/44.1:
www.qobuz.com/it-it

ASCOLTATO PER LA REVIEW: STREAM 16/44
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magia per le orecchie. Per la cronaca e
per i nerd della registrazione (come il
sottoscritto), Lincetto ha impiegato una
consolle analogica Neve Portico, Mase-
lec e Millennia Media. Soundstage e
dinamica sono la fedele restituzione di
quanto eseguito, il dettaglio scava
nella profondita delle sfumature e il
bilanciamento & equilibratissimo.
Quando si scrive di alta fedelta, si
dovrebbe evitare di scrivere 'si ha I'im-
pressione di avere in musicisti in
salotto’, per descrivere la bonta di una
registrazione. Non credo di averlo mai
fatto, ma quando ci vuole, ci vuole...
Simone Bardazzi

ASCOLTAL’ALBUM SU
QOBUZ ITALY www.qobuz.com/it-it

giudizio artistico: OTTIMO-ECCEZIONALE

Si dice che i classici non solo non muoiono
mai, ma che sono sempre evergreen. E
questo disco, uscito nel 1969, all'apice
della maturita artistica di Frank Sinatra
rappresenta ancora oggi un mainstone
di cui non si puo fare a meno. Perché in
questo album c'é tutta la filosofia non solo
musicale, ma anche esistenziale, del
grande artista di Hoboken, a cominciare
dallimmortale title track nella quale si &
riconosciuta pil di una generazione. Ma

3 EURO
senza CD

3,90 euro
CONCD

CON OGNINUMERO BRANO MASTER IN HI RES
DA SCARICARE GRATIS!!!

www.audiofilemusic.com N.176 AUDIOPHILE SOUND 49
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dietro a questo successo epocale c'& anche
la figura del produttore, direttore d'or-
chestra e arrangiatore Don Costa, con il
quale Sinatra diede vita a un sodalizio
artistico e d'amicizia che & sconfinato nella
leggenda. Oltre a My Way, ci sono altri
undici classici rivisti attraverso ‘The Voice',
a cominciare da Yesterday dei Beatles
(ascoltate come l'arrangiamento con gli
archi fatto da Don Costa la trasfiguri in un
atto di dolente dolcezza) e Mrs.Robinson
di Simon & Garfunkel, che viene trasfor-
mata in una ballata che ricorda tanto Duke
Ellington e la sua orchestra. Da ascoltare
fino allo sfinimento. Andrea Bedetti

giudizio tecnico: BUONO-OTTIMO

D ® @

4 3 4 4
1l lavoro di presa del suono, curato alla
produzione oltre che da Don Costa anche
da Sonny Burke, & stato preservato in
sede di rimasterizzazione digitale. Certo,
la voce di Frank Sinatra domina incon-
trastata rispetto alla massa orchestrale
(e da cio il giudizio inferiore per ciod che
riguarda I'equilibrio tonale), ma & anche
vero che la dinamica ha un'effervescenza
capace di stregare anche l'audiofilo pit
smaliziato, visto che non cede a un'enfasi
fuori posto. Ottimi anche gli altri due para-
metri. Andrea Bedetti

BLUES

GRANT GREEN
Born to Be Blue
Reg: 1962

nuova uscita
Blue Note CM A92
CD fisico: www.wamermusic.it
D/load & Stream CD Res 16/44.1:
www.qobuz.com/it-it

ASCOLTATO PER LA REVIEW: STREAM 16/44

ASCOLTA L’ALBUM SU
QOBUZ ITALY www.qobuz.com/it-it

giudizio artistico: OTTIMO-ECCEZIONALE
Born To Be Blue fu registrato il 1962 ma
pubblicato, misteriosamente, solo venti-
tré anni dopo. La musica & una fusione di
stili: su di una solida base hard-bop
poggiano il funk, il groove, il modale. La
sonorita risultante & molto variegata e
vivace ma mai scoordinata o pacchiana.
Anzi la fluidita del fraseggio di Green e la
sua creativita legano insieme tutti gli stili,
dando la possibilita a ognuno di espri-
mersi liberamente. Quebec, al sax tenore,
naviga in un territorio ritmico e armonico
che gli & di grande ispirazione.

In Born to Be Blue non c'€ un brano che
sia qualitativamente inferiore a un altro.
Ed &€ una grande riconferma per Grant

Green, ottimamente supportato Sonny
Clark al piano, Sam Jones al contrabbasso
e Louis Hayes alla batteria. Antonio Scan-
ferlato

giudizio tecnico: BUONO-OTTIMO

D ® & O
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La differenza fra CD e file WAV 16 bit 44.1
kHz in streaming non €& scioccante ma
notevole. Sembra quasi di ascoltare in
HD tanto & grande la fluidita, la stabilita
e la rifinitura dei suoni in streaming.
Dinamica buona, ma non abbastanza da
rappresentare piano e batteria. Il para-
metro pil felice € la timbrica, perché &
assente qualsiasi tipo di colorazione o di
opacita.
La pulizia generale presenta all'ascoltatore
il contrabbasso articolato e senza riso-
nanze, i piatti della batteria luminosi e
materici. Il soundstage € quello cui Van
Gelder ci ha abituato: batteria da un lato,
pianoforte dall'altro e cosi via. Non vi &
abbondanza di dettaglio, come i migliori
file HD mi hanno abituato, ma non odo
carenze di sorta. Antonio Scanferlato

ROCK
J. GEILS BAND
The J. Geils Band
Reg: 1970
ristampa

LP audiophil
Speakers Corner / Atlantic SD8275
LP fisico: www.soundandmusic.com

ASCOLTATO PER LA REVIEW: LP fisico

ASCOLTAL’ALBUM SU
JUNO www.juno.co.uk

giudizio artistico: BUONO

Prima di raggiungere il successo commer-
ciale e una notorieta planetaria con album
come Freeze frame oil singolo Centerfold,
dei primi anni Ottanta, la J.Geils Band era
gia molto popolare nel suo paese, soprat-
tutto dal vivo, e poteva vantare al proprio
attivo un buon numero di LP, alcuni dei
quali eccellenti. Questo & il primissimo ed
& del 1970.

Capitanato dal cantante Peter Wolf e dal
chitarrista J.Geils, il gruppo di Boston si
presenta con un lavoro solidissimo che,
miscelando blues, rock stradaiolo, R'n'B,
soul e ballate, ¢ il prototipo della pub-
rock band. Sebbene all'esordio su disco,
il sestetto non mostra cedimenti, anzi,
svela un affiatamento e una coesione da
rocker di lungo corso, con anni di palco-
scenico alle spalle. Siamo lontani dal rock
da FM, o da MTV, quello che qui si ascolta
& roba forte, sanguigna e abbastanza
originale per quei tempi; dura ma non

50 AUDIOPHILE SOUND N.176 www.audiofilemusic.com

troppo, molto nera, persino funky, alleg-
gerita in certi momenti dalle belle tastiere,
I'organo in particolare, puo ricordare di
certo gli Stones - a cui la J. Geils Band
fece da supporter nel tour italiano dell'Ot-
tantadue, quello della finale del Mundial,
Italia 3- Germania 1 - ma mantiene una
sua spiccata personalita che la rende rico-
noscibile. Wolf si mostra front-man trasci-
nante, assolutamente maturo,
perfettamente assecondato dalle chitarre
e da una sezione ritmica effervescente.
Sugli scudi i pezzi piu blues, quelli dove
compare I'armonica a duettare con 'Ham-
mond. Piero Grassano

giudizio tecnico: OTTIMO
D ® @ @
4 4 4

Disco dal suono deciso e corposo, il primo
lavoro della J.Geils Band presenta un'ot-
tima registrazione gia in origine, nel solco
degli album rock meglio riusciti di inizio
anni Settanta.

Molto colorato, fresco e frizzante, dinamico
e ben definito, privo di quegli ottundi-
menti, quei tagli alle estremita che inizia-
vano proprio allora a essere di moda in
certi studi americani, ha un suono vivace
e piacevole. Il palcoscenico, assai popo-
lato e denso, mostra la bella voce in primo
piano, contornata da strumenti e stru-
mentini sempre ben descritti e ben distri-
buiti, anche in profondita. La sensazione
di carnosa rugosita dell'opera & perfetta-
mente restituita da questa ristampa su
LP, che ci appare rigorosa e perfetta-
mente risolta, senza appesantire il master
originale gonfiando, enfatizzando o
sottraendo, mantenendosi assolutamente
neutrale e limitando il proprio intervento
a una riproposizione che renda il tutto pit
trasparente e armonicamente rifinito,
grazie, innanzitutto, a un materiale vini-
lico totalmente silenzioso. Piero Grassano

JAZZ

LAURA
AVANZOLINI
Sings Bacharach
Reg: 2018

nuova uscita
Dodicilune / Koiné KNE 035

CD fisico: www.dodicilune.it

D/load & Stream CD Res 16/44.1:
www.qobuz.com/it-it

ASCOLTATO PER LA REVIEW: CD fisico

ASCOLTA L’ALBUM SU
QOBUZ ITALY www.qobuz.com/it-it

giudizio artistico: BUONO-OTTIMO
L'universalita di una musica si basa anche

su come puo essere valorizzata e resa
attraverso molteplici arrangiamenti e
trascrizioni. E questo vale non solo per i
grandi classici del passato, ma anche per
opere del repertorio contemporaneo,
come possono esserlo le canzoni e i brani
composti da Burt Bacharach, che sono
stati in seguito riproposti da artiste come
Dionne Warwick, Aretha Franklin e Barbra
Streisand. Proseguendo su questa linea
interpretativa, con mille varianti e sfuma-
ture, si pone la voce della giovane
cantante jazz Laura Avanzolini, che ha
voluto rendere omaggio all'arte creativa
del musicista di Kansas City che lo scorso
anno ha superato i novant'anni d'eta. Lo
ha fatto avvalendosi di sei strumentisti in
grado di assecondarla e di guidarla nei
meandri di capolavori come Anyone Who
Had A Heart, Close To You, The Look Of
Love, Wives And Lovers, That's What
Friends Are For, fino agli immancabili Il
Never Fall In Love Again e Raindrops
Keep Fallin' On My Head.

Quella di Laura Avanzolini € una voce
calda che si presta molto bene, ricca di
inflessioni capaci di esaltare al meglio le
linee melodiche di brani che hanno fatto
la storia della musica americana. Andrea
Bedetti

giudizio tecnico: BUONO-OTIMO
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Tutti i parametri sono pili che buoni con
una dinamica che rende giustizia alla voce,
cosi come agli strumenti musicali, il tutto
ottimamente miscelato da un equilibrio
tonale rispettoso dell'una come degli altri.
Andrea Bedetti

JAZZ

LUCIA MINETTI
Heart / Strings
Reg: 2019

nuova uscita
Velut Luna CVLD 318
CD fisico: www.velutluna.it

D/load & Stream CD Res 16/44.1:
www.qobuz.com/it-it

ASCOLTATO PER LA REVIEW: CD fisico

ASCOLTA L’ALBUM SU
QOBUZ ITALY www.qobuz.com/it-it

giudizio artistico: OTTIMO

Archi, voce e cuore sono gli ingredienti
principali di questa piccola perla che ci
arriva dal catalogo Velut Luna. Un'atmo-
sfera raccolta e un sound naturale, sono
la comnice ideale per la voce di Lucia Minetti
e il quartetto d'archi Echos. I brani sono
tutti composti da Oscar del Barba, che si



€ cimentato in arrangiamenti per archi e
nella realizzazione di partiture affascinanti,
mentre i testi sono curati da Stefano Borto-
lussi e altri poeti. Lucia Minetti, si conferma
ancora una volta un'interprete versatile e
d'eccezione, capace di confezionare un
album delicato e intimista. Musica, voce,
arrangiamenti, interpretazione e liriche
sono quindi di grande raffinatezza, pur
non inficiando il risultato finale, che risulta
scorrevole, godibile e piacevole. Non si
tratta di pagine facili. La posta in gioco -
a livello di contenuti - € molto alta, ma
sono proprio le capacita interpretative
della Minetti e di scrittura di del Barba a
rendere Heart / Strings un lavoro riuscito
e felice. Simone Bardazzi

giudizio tecnico: ECCEZIONALE

> ® @ @
5 5 5 5

Il suono raccolto e composto degli Area
Magister (luogo degli studio di registra-
zione di Marco Lincetto), unitamente a
una vaga severita della ripresa live in
studio, fanno di questa registrazione un'ot-
timo ascolto per gli audiofili piti incalliti. Qui
si respira, infatti, 'aria di un genuino reali-
smo sonoro, I'atmosfera di una vera ripresa
live in studio, priva di fronzoli e artifizi.
Anche se la voce della Minetti & legger-
mente proiettata in avanti, il soundstage
risulta autenticamente naturale. Un sound
pit semplice a dirsi che a farsi e che cela
i segreti della sua riusciti nell'esperienza,
pit che nella scelta delle attrezzature
adeguate. Note gravi ben articolate, medi
strutturatissimi, alti cristallini e delicati

JAZZ, BLUES,

caratterizzano l'intero profilo d'ascolto che
si distingue per una cura dei singoli detta-
gli e di ogni piccola sfumatura esecutiva.
La compressione risulta quasi assente,
mentre l'apertura ai lati e in profondita
offre un adeguato senso di respiro a un
ambiente raccolto, ma decisamente effi-
cace. Simone Bardazzi

JAZZ

MARTA ARPINI
Forest Light

Reg: 2019

nuova uscita
Challenge CR 73491
CD fisico: www.challengerecords.com
D/load & StreamHi Res 24/96;
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ASCOLTATO PER LA REVIEW: STREAM HR24/96

ASCOLTA L’ALBUM SU
QOBUZ ITALY www.qobuz.com/it-it

giudizio artistico: OTTIMO

Una sorta di tenerezza mi avvolge ascol-
tando Marta Arpini. Lei non usa la voce in
modo olimpico come molte, troppe,
cantanti oggi fanno, finendo per somi-
gliarsi tutte. Lei no, lei &€ come se si
lasciasse andare a una narrazione spon-
tanea, dal flusso delicato e carezzevole
ma pur sempre intonatissima. Io credo,
anzi, che non tutti possano cantare le sue
canzoni. I suoi testi sono poesie delicate,
dall'aura intima e mai démodé.

La musica sui cui poggia, delicata e vola-
tile, la voce di Marta & eseguita dalla band
olandese dei Forest Light. Il genere musi-
cale & un crossover molto raffinato e colto.

ROCK, PORP...

Esplicito o in filigrana il jazz & molto
presente in ogni composizione. La bravura
tecnica di ogni componente € semplice-
mente mirabile e funzionale alla levatura
artistica di Marta. Che dire... largo ai
giovani di valore, finalmente! Antonio
Scanferlato

giudizio tecnico: OTTIMO

D ® @
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Un HD dal suono satinato e non traslucido
come spesso siamo abituati ad ascoltare.
Cosa cambia? Beh, nulla tranne qualche
sfumatura.
Dinamicamente non & esplosivo, anche
quando il batterista picchia duro. Tranne
rari exploit 'album non richiede grandi
escursioni agli altoparlanti. Timbricamente
¢ corretto quasi fino al rigore. Il palco-
scenico virtuale vede ben posizionati
tutti i musicisti, ben separati fra loro
con la voce perfettamente al centro. Il
dettaglio non € da primato ma rifinisce
bene ogni suono e ogni nuance. Anto-
nio Scanferlato

POP/ROCI

ME VS MYSELF
Mictlan

Reg: 2019

nuova uscita

Panidea

CD fisico:
www.amazon.com
D/load & Stream CD Res 16/44.1:
www.qobuz.com/it-it

ASCOLTATO PER LA REVIEW: STREAM 16/44.1

ASCOLTAL’ALBUM SU
QOBUZ ITALY www.qobuz.com/it-it

giudizio artistico: OTTIMO

Giorgio Pinardi, in arte Me vs Myself,
giovane e coraggioso cantante/speri-
mentatore milanese, si presenta con un
nuovo intrigante lavoro, che porta avanti
il discorso iniziato nel 2015 con il bel disco
d'esordio Yggdrasill. Un percorso sonoro
dalla narrazione complessa, stratificata,
non facilissima da decifrare, in cui I'arti-
sta crea atmosfere e paesaggi dall'atmo-
sfera tenebrosa e affascinante, con l'ausilio
della sola voce e poche, misurate, elabo-
razioni elettroniche.

Pinardi & un ricercatore, sperimenta e
indaga tutto cio che pud uscire dalle corde
vocali, dal diaframma, dal torace o dal
cranio stesso, in un intricato gioco ricco di
spunti creativi che lo accomuna a grandi
come Demetrio Stratos, per il rigore e 'au-
dacia, o Bobby McFerrin, per le capacita
improwvisative e la leggerezza interpre-
tativa che rende il tutto pit fluido ed
emozionante.

Gli otto brani che compongono il CD
trasportano in un mondo magico, surreale,
assai suggestivo, che trova le sue radici
nella tradizione araba e nei monti della
Sardegna, nell'antico Oriente e nel Sud-
America pil arcaico o nelle praterie dei
nativi americani, creando un solido ponte
sonoro che unisce storia e culture diffe-
renti attraverso soluzioni originali, dotate
di una spiccata personalita.

Certo, il fatto che sia un'opera per sola
voce puo intimorire ma, e qui sta il bello,
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appena parte il primo pezzo ci si accorge
che quello che si sta ascoltando e tutt'al-
tro rispetto a cio che ci si aspettava. E si
temeva. Il cantante costruisce un palco-
scenico multi tonale zeppo di chiaroscuri,
in cui i vocalizzi si possono trasformare in
tamburi dalla profondita e dal punch inim-
maginabili, a disegnare ritmiche tribali
dalle quali emergono, magari, foreste
inesplorate, mostri dell'anima o sfuggenti,
saettanti, suoni animaleschi. In un paio di
tracce I'atmosfera si capovolge, toccando
paesaggi urbani modernissimi o risuo-
nando come i sitar dell'India mitologica,
miscelati con I'elettronica piti cool.
Mictian ha il grande pregio di non ripetersi,
l'ascolto € incentivato dal continuo succe-
dersi di temi e trovate spiazzanti che non
lasciano un attimo di respiro e rendono il
lavoro consigliabile, senza tema, a tutti
coloro che non si accontentano del solito,
comodo, ma poco emozionante, main-
stream e cercano qualcosa che li porti
oltre, su territori ancora inesplorati e e
pieni di incognite che, in questo caso, si
rivelano bellissime sorprese. Piero Gras-
sano

giudizio tecnico: OTTIMO-ECCEZIONALE
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Co- arrangiato, registrato, mixato e maste-
rizzato da Paolo Novelli, presso il Panidea
Studio di Alessandria, Mictlansi rivela opera
di grande precisione, volta a mettere in luce
le mille sfaccettature che le atmosfere
create da Pinardi propongono.
Le voci e i suoni da esse creati sono meti-
colosamente riprodotti attraverso un
suggestivo gioco di contrasti e sfasa-
menti che portano a un bell'effetto cine-
matografico tridimensionale, che
rapiscono l'ascoltatore e lo immergono
totalmente nei paesaggi costruiti dall'ar-
tista.
Non si cerchi, quindi, il classico sound-
stage audiophile a cui si & abituati e ci
si lasci trasportare nel mondo astratto
in cui I'artista desidera immergerci. L'ef-
fetto dinamico, in certi momenti, € real-
mente imponente; i vocal-drum, di cui
si diceva pili su, fanno tremare il pavi-
mento e sobbalzare sulla poltrona, per
realismo e botta. Ogni minimo particolare
¢ riprodotto con estrema cura e si lascia
cogliere senza alcuna fatica, facendo
risplendere l'intricato e coraggioso lavoro
di ricerca dell'autore .
Il disco & disponibile solo in versione digi-
tale, su CD in streaming e in download, su
tutte le piattaforme pili conosciute. Non
fatevelo scappare... Piero Grassano

SOUL / FUNK
MILES DAVIS
Rubberband
Reg: 1985
nuova uscita
Rhino (2 LP)

CD & LP fisico: www.warnermusic.com
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ASCOLTATO PER LA REVIEW: STREAM HR 24/96

ASCOLTA L’ALBUM SU
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giudizio artistico: OTTIMO

Un album di inediti di Miles Davis? Oh si!
Ben undici brani registrati nel 1985, abban-
donati di schianto in un cassetto dallo
stesso trombettista, quando comincio a
lavorare a Tutu (LP Warner Bros. Records
- 1-25490), con il giovane e talentuoso
Marcus Miller.

Comprendo perfettamente cosa provi chi
abbia ascoltato Rubberband avendo
ancora Kind Of Blue nella testa. Del resto
non si pud non accettare il cambio di dire-
zione artistica di uno dei piti grandi genii
del '900 solo per nostalgia.

La prestazione del ‘divino’, a parte i quat-
tro brani iniziali, conserva la qualita di
sempre: il suo sound, i suoi fraseggi la
sua creativita sono unici, nonostante la
band, tutta elettronica, questa volta non
sia di livello adeguato. Antonio Scanferlato

giudizio tecnico: SUFFICIENTE-BUONO
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Ascoltato in 24/96. Chi volesse farsi un'i-
dea del suono delle elettroniche anni '80
con Rubberband ci riesce benissimo. Ho
ragione di credere che la sua origine sia
digitale, anche perché tutti i suoni risultano
asciutti, poveri di armoniche e piuttosto
compressi ma pulitissimi. La fatica d'ascolto
pero, incredibilmente, € nulla.
La dinamica & molto limitata. Gli strumenti
elettronici mancano di corpo ma non le
vodi e la tromba. La scena acustica € quella
creata artificialmente in laboratorio: iperfo-
calizzata ma asfittica. Il dettaglio € carente
in generale, manca di armoniche per
quanto riguarda ancora la tromba e le
vodi. Antonio Scanferlato

JAZZ

PORTICO
QUARTET
Memory Streams

Reg: 2018

nuova uscita

Gondwana GONDCD 034

CD fisico: www.gondwanarecords.com
D/load & StreamHi Res 24/48;
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ASCOLTA L’ALBUM SU
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giudizio artistico: OTTIMO
Indubbiamente, quello portato avanti dal
gruppo britannico Portico Quartet & un
jazz assai particolare, altrimenti non
avrebbe suscitato I'interesse nei loro
confronti da parte di Peter Gabriel, peren-
nemente alla ricerca di forme di musica che
si possano coniugare con il concetto di
World. Si, perché il jazz-rock di questi
quattro giovani artisti rappresenta una
continua contaminazione, pil 0 meno
circonstanziata, con generi che abbrac-
ciano ritmi e melodie provenienti da varie
parti del mondo. Come appunto succede
nel loro recentissimo album Memory
Streams in cui riescono a far convivere i
Radiohead con Steve Reich e I'ambient
music di Brian Eno, le cui sonorita vengono
poi assorbite come un buco nero dall'uso
originale e geniale dei sax da parte di Jacky
Wyllie, al quale fa da contraltare I'hang, un
particolarissimo e recentissimo strumento
a percussione nato in Svizzera. Musica
ipnotica, trascinante e logorante nella sua
coinvolgente ripetitivita (I'ascolto di un
brano come Gradient, in tal senso, € a dir
poco paradigmatico). Andrea Bedetti

giudizio tecnico: OTIMO
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Non & semplice assemblare strumenti
acustici con sonorita ricercate e particolari
date dagli electronics, ma indubbiamente
il risultato finale & stato piti che buono,
tenuto conto che I'equilibrio tra gli uni e
gli altri & efficace. Ottima anche la rico-
struzione spaziale dell'evento sonoro, con
una dislocazione squisitamente materica
degli strumenti. L'ascolto in Hi-Res 24/48
evidenzia una differenza maggiore nel
parametro dell'equilibrio tonale, poiché i
suoni dati dagli electronics risultano essere
maggiormente omogenei e distinti da quelli
degli strumenti acustici.Andrea Bedetti

JAZZ
WALLACE
RONEY

Blue Dawn -

Blue Nights

Reg: 2018

nuova uscita
HighNote HCD 7318
CD fisico: www.jazzdepot.com

D/load & StreamHi Res 24/44;
CD Res 16/44.1: www.qobuz.com/it-it

ASCOLTATO PER LA REVIEW: STREAM HR24/44

ASCOLTAL’ALBUM SU
QOBUZ ITALY www.qobuz.com/it-it

giudizio artistico: OTTIMO

Ci sara un motivo per il quale all'inizio degli
anni Novanta Miles Davis volle sul palco
di Montreux accanto a sé un Wallace
Roney, a quel tempo ancora giovane, per
duettare con le trombe. E ci sara un altro
motivo per il quale dopo la scomparsa di
Davis, i componenti del suo quintetto,
ossia gente come Herbie Hancock, Wayne
Shorter, Ron Carter e Tony Williams, chie-
sero a Roney di suonare la tromba nell'al-
bum commemorativo A Tribute To Miles
(uscito nel 1994). Ora, dopo aver superato
i sessant'anni, l'artista di Filadelfia & un
preciso punto di riferimento nell'attuale
panorama jazz attuale e questa nuova
registrazione ne & una perfetta testimo-
nianza, in nome di un hard bop che non
ha mai voluto rinnegare. Il bello & che per
registrare questo nuovo lavoro, ricco di
otto densi brani, Roney ha voluto con sé
una band di sbarbatelli, visto che il pit
anziano & il pianista Oscar Williams II (31
anni), mentre il bassista Paul Cuffari ha 20
anni, il sassofonista Emilio Modeste 19
anni e suo nipote, il batterista Kojo Odu
Roney, solo 15! Troppo giovani? Beh,
ascoltate e poi mi sapete dire... Andrea
Bedetti

giudizio tecnico: BUONO-OTIMO
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Registrato presso gli Van Gelder Recor-
ding Studios. L'omogeneita timbrica di
tutti gli strumenti € ottima, cosi come la
dinamica, che vanta una veloce energia.
Anche il dettaglio € ragguardevole, con
una presenza materica degli strumenti.
L'ascolto effettuato in Hi-Res 24/44.1 non
modifica a livello tecnico quanto sopra
espresso, se non un leggero migliora-
mento della dinamica. Andrea Bedetti

FUSION
WEATHER
REPORT

Live in Tokyo
Reg: 1972
ristampa

LP audiophile
Speakers Corner/ CBS SQPJ 12.13 XR (2 LP)
LP fisico: www.soundandmusic.com

ASCOLTATO PER LA REVIEW: LP fisico
ASCOLTA L’ALBUM SU

QOBUZ ITALY www.qobuz.com/it-it
giudizio artistico: OTTIMO

Uscito per il solo mercato giapponese nel



1972, Live in Tokyo &, a tutti gli effetti, il
terzo album dei Weather Report che, nel
disco precedente (I Sing The Body Elec-
tric ), avevano pubblicato una parte delle
registrazioni, pesantemente manipolate,
sulla seconda facciata del Long Playing.
In questi due vinili ', invece, tutto quello
che la band ha saputo esprimere su quel
palco giapponese e, soprattutto, in quei
primi anni, con quella che era la formazione
originale: Wayne Shorter ai sax, Joe Zawi-
nul alle tastiere, Miroslav Vitous al basso,
Eric Gravatt alla batteria e Dom Um Romao
alle percussioni.

L'influenza del Davis pil elettrico & ancora
ben presente e la musica che questi solchi
ci restituiscono viaggia su binari sbilenchi
che toccano free-jazz, funky, rock e world
music, in un continuum emozionale trasci-
nante, spontaneo e senza la caratterizza-
zione, il marchio, che i Report si sarebbero
datla in seguito.

Tempi stretti, passaggi velocissimi spruz-
zati di effetti elettronici, un flusso di
coscienza inarrestabile e pulsante che
attraversa ogni tipo d'atmosfera, passando
dai solo piano ai momenti piti caotici e
scatenati, sono limpronta di questo lavoro,

JAZZ, BLUES,

di certo tra i piu belli tra quelli pubblicati
dalla formazione americana.

Per anni ricercato e bramato dai fan del
gruppo, di difficilissima reperibilita in Occi-
dente sino alla prima stampa europea (in
CD) del 1997, Live In Tokyo & finalmente
disponibile nel suo formato originale e, lo
vedremo, come non si era mai sentito
prima. Piero Grassano

giudizio tecnico: OTTIMO
E%/ o 7

4 4 4 5
Partendo da una registrazione live che
si presume gia in origine eccellente,
ché i giapponesi hanno sempre saputo
come fare i dischi, la Speakers Corner
ci restituisce un prodotto a prova di
bomba, per qualita audio e non.
II materiale silenziosissimo sul quale
sono stampati i due LP, infatti, favo-
risce la fruizione di un lavoro cosi ben
fatto e ne lascia apprezzare senza
fatica ogni minimo particolare, rifini-
tura armonica e dinamica comprese.
Il palcoscenico & dilatato, spazioso, ben
esteso in profondita e con un'ottima
scansione dei piani sonori. I musicisti

ROCK, PORP...

e i loro strumenti sono ben descritti e
luminosi, disposti su un fondale blu
notte.

Confrontato con varie edizioni digitali,
disponibili in versione solida o liquida,
questo album & letteralmente un altro

pianeta, per il dettaglio e per la defi-
nizione, per il realismo e per la natu-
ralezza, applausi inclusi, che lo
caratterizzano e lo rendono tutt'altro
rispetto agli equivalenti. Piero Grassano

| Weather Report nel 1981
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REVIEWS  MUSICA CLASSICA...
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Abbiamo ascoltato gli album nei seguenti formati:
CD, SACD, UHQCD, LP AUDIOPHILE, LP non-audiophile, DVD, BLU-RAY, DOWNLOAD, STREAMING...

ALBINONI

12 Cantate per
soprano e

contralto op. 4
Silvia Frigato, Elena
Biscuola; L'Arte

dell’Arco

Reg: 2016

ristampa

Brilliant Classics 95600 (2 dischi)

CD fisico: www.ducalemusic.it
D/load & Stream CDRes 16/44.1:
www.qobuz.com/it-it
ASCOLTATO PER LA REVIEW: CD fisico
ASCOLTA L’ALBUM SU
QOBUZ ITALY www.qobuz.com/it-it
giudizio artistico: OTTIMO
Passato alla storia della musica per una
sola opera (che peraltro non &€ nemmeno
sua, visto che il celeberrimo Adagio in Sol
minore & integralmente opera del musi-
cologo romano Remo Giazotto), Tomaso
Albinoni € autore di una cospicua produ-
zione, comprendente tra le altre cose una
vasta messe di raccolte strumentali e una
cinquantina di opere teatrali, che atten-
dono ancora una riscoperta seria.
In attesa di tempi migliori, la Brilliant Clas-
sics presenta un succoso cofanetto doppio,
che riunisce le Dodlici cantate per soprano
o contralto e basso continuo nell'inter-
pretazione di Silvia Frigato ed Elena
Biscuola, accompagnate dal basso conti-
nuo dell'ensemble L'Arte dell'Arco rappre-
sentato dal violoncellista Francesco
Galligioni e dal clavicembalista Roberto
Loreggian, quattro artisti di grande talento
che si pongono ai vertici di questo affa-
scinante repertorio. Come si legge nelle
esaurienti note di copertina firmate da
Federico Lanzellotti, queste opere, pubbli-
cate nel 1702 dall'editore veneziano
Giuseppe Sala, caddero nell'oblio per
molto tempo, perché il potente stampa-
tore olandese Estienne Rogier aveva
presentato in precedenza come opera
quarta una raccolta non autorizzata di
sonate da chiesa per violino e basso conti-
nuo, che conobbe una notevole diffusione
sia ad Amsterdam sia a Londra - i princi-
pali centri dell'editoria musica dell'epoca
- di fatto oscurando le dodici cantate, che
vennero riscoperte solo all'inizio del secolo
scorso da quell'instancabile cercatore di
tesori che fu Richard Dent. Oggi di questa
raccolta si & conservata solo una copia,

custodita nel Fitzwilliam Museum di
Cambridge, oltre ad alcune copie mano-
scritte di cantate singole. Sotto il profilo
strutturale, si tratta di opere piuttosto
brevi per gli standard dell'epoca, compo-
ste nella maggior parte dei casi da una
doppia alternanza di arie dal carattere
contrastante, i cui testi poetici esplorano
tutte le sfumature del sentimento
amoroso, spaziando dal composto dolore
per un sentimento non corrisposto alla
lacerante tristezza per il distacco e la lonta-
nanza. Per riportare a piena vita queste
opere & necessario che gli interpreti siano
in grado di valorizzare anche le pili piccole
nuances espressive, compiendo un vero
e proprio scavo nella psicologia dei perso-
naggi, pastori e ninfe di un microcosmo
bucolico sospeso al di fuori del tempo, i
cui struggimenti trovano pero spesso
un'eco nell'anima degli ascoltatori pit
sensibili e dall'animo poetico. Si noti bene:
non si tratta mai di un sentimentalismo
effimero e privo di profondita, ma di un
vagheggiamento verso una suprema
armonia dell'anima che - per una ragione
o per l'altra - non viene mai raggiunta
pienamente, un modo di sentire che
presenta, agli occhi e al cuore di chi le sa
(o vuole) cogliere, sorprendenti analogie
con le aspirazioni di molti uomini e donne
del nostro tempo. Sotto questo aspetto
le due cantanti sanno cogliere molto bene
questi aneliti, dimostrando una commo-
vente partecipazione emotiva nella valo-
rizzazione del testo, anche grazie a una
intensa e struggente musicalita. In questo
modo - e grazie alla fattiva partecipazione
di Galligioni e Loreggian - queste cantate
non appaiono pill come un genere irri-
mediabilmente legato alla favolosa epoca
arcadica, ma una parte importante della
cultura barocca, nella quale la musica
andava a braccetto con I'arte e la poesia,
puntando verso una bellezza ideale. Un
titolo veramente apprezzabile. Giovanni
Tasso

giudizio tecnico: OTTIMO
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Anche la qualita sonora si colloca su livelli
decisamente buoni. In particolare, il palco-
scenico sonoro appare dimensionato in
maniera adeguato, intimo senza essere
troppo angusto, con una collocazione
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molto naturale del cantante rispetto ai
due strumenti del basso continuo. Sostan-
zialmente sullo stesso piano si pone
I'escursione dinamica, che si fa apprezzare
soprattutto in mille sfumature di piano e
di pianissimo, che contribuiscono a esal-
tare l'intensa espressivita delle due
cantanti. La ripresa sonora restituisce
molto bene le sfumature timbriche sia
delle voci sia degli strumenti e una riso-
luzione dei dettagli piti che soddisfacente.
Anche in questo caso ci troviamo di fronte
a un disco assai positivo. Giovanni Tasso

BACH C.P.E
Musica per sola
tastiera: vol. 38

Lavori giovanili
Miklés Spanyi, clavi-
cembalo

Reg: 2017

ristampa

BIS 2337

CD fisico: www.ducalemusic.it

D/load & Stream HiRes 24/96,

CDRes 16/44: www.qobuz.com/it-it
ASCOLTATOPER LA REVIEW: STREAM HR24/96

ASCOLTA L’ALBUM SU
QOBUZ ITALY www.qobuz.com/it-it

giudizio artistico: OTTIMO

Si sta orami avviando a conclusione ['in-
finita registrazione integrale delle compo-
sizioni per sola tastiera di Carl Philipp
Emanuel Bach, effettuata dal clavicem-
balista ungherese Miklés Spanyi per la
svedese BIS. Questo trentottesimo volume
presenta alcuni lavori giovanili del secon-
dogenito del sommo Kantor, con Miklos
Spanyi che ha voluto presentare un
programma basato su brevi movimenti
di danza e altre miniature, capaci di offrire
interessanti spunti sugli anni formativi del
compositore. Cosi, abbiamo pezzi inseriti
anonimamente nel secondo Klavierbii-
chlein fiir Asnna Magdalena Bach, quando
Carl Philipp Emanuel viveva ancora nella
casa paterna di Lipsia, senza contare
alcuni brani che sono stati identificati
come opera del secondogenito di Bach
solo di recente.

1l disco si conclude con le Variazioni in
Sol maggiore su un minuetto di Locatelli,
composto nel 1735 quando Carl Philipp
Emanuel aveva 21 anni. L'interpretazione
e l'impegno che Miklés Spanyi ha riposto
in questa integrale, cosi come in questo

trentottesimo disco, & pari solo a quella
che Scott Ross ripose nella sua leggendaria
incisione integrale delle 555 Sonate di
Scarlatti, al punto che I'artista ungherese
avrebbe tutti i diritti di affermare che Carl
Philipp Emanuel c'est moi! Andrea Bedetti

giudizio tecnico: OTTIMO-ECCEZIONALE
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La presa del suono agevola la preziosita
artistica della registrazione. Il clavicembalo
viene reso ottimamente, grazie a una
dinamica corposa e a un dettaglio assai
materico, mentre lo strumento viene scol-
pito al centro dei diffusori a un'apprezza-
bile profondita. In formato Hi-Res 24/96
anche il soundstage ne trova giovamento,
con una maggiore precisione che fissa
meglio lo strumento in profondita. Andrea
Bedetti

BACH, JS

Sonate e Partite

per violino non
accompagnato BWV
1001-1006

Emil Telmanyi,

violino (archetto Vega)

Reg: 1953, 1954

ristampa

LP audiophile

Analogphonic / Decca 43126 (3 LP)

LP fisico: www.analogphonic.com
ASCOLTATO PER LA REVIEW: LP fisico
giudizio artistico: SUFFICIENTE-BUONO
Nel lontano 1953 quando Telmanyi incise
questi LP nessuno sapeva granché sugli
strumenti d'epoca e quindi ecco la ragione
per il stranissimo archetto ‘Vega’ sulla
fotografia del box. Un archetto con corde
di budella molte spesse e un tallone che
veniva regolato con il pollice che permet-
teva al musicista di eseguire, tra l'altre
cose, uno stop quadruplo. Usando un
vibrato molto leggero, questo crea spesso
delle tessiture trasparenti e dei trilli molto
precisi, ma dall'altra parte manca quel-
I'attacco netto, il tutto esasperato dai
tempi un po' lenti e anche l'intonazione di
Telmanyi che non & sempre a punto. Cosi,
nella Chaconne della Partita in Re minore,
dove Telmanyi sembra aver allentato la
corda, l'inizio & decisamente timido, i tempi
sono lenti, lo strumenti non riesce a proiet-
tare la musica e l'archeggiatura & debole.



MUSICA CLASSICA

Comungque ci sono dei suoni ed effetti
interessanti e per questo motivo penso
che gli aficionados del violino vorranno
avere questo disco a tutti i costi. Bella la
confezione. Rob Pennock

giudizio tecnico: BUONO
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Per quanto riguarda il suono, gli LP sono
in un'altra classe rispetto ai CD Testament
prodotti del 2003: i registri alti sono piu
dolci, c'é piu corpo e una maggiore
presenza; in pil I'acustica dei West
Hampstead Studios a Londra € stata rispet-
tata. Non sono riuscito a trovare un LP
originale; per chi fosse interessato, qual-
che mese fa un set fu venduto per 1,000
euro ma so che un set & stato venduto
anche per 5,000 euro. Rob Pennock

BRAHMS
Sinfonia n. 1
Cleveland
Orchestra, George

Szell, dir.

Reg: 1957
ristampa

LP audiophile

AUDIOPHILE sound
ECCEZIONALE

Speakers Corner / Epic
BC1010
LP fisico: www.speakerscornerrecords.com

ASCOLTATO PER LA REVIEW: LP fisico

ASCOLTAL’ALBUM SU
youTube

giudizio artistico: ECCEZIONALE

George Szell & stato uno dei piti grandi
direttori di Brahms. Qui, con l'orchestra
che con Szell divento una delle piti grandi
a livello mondiale, ci da una lettura stre-
pitosa della Prima, dove I'Introduzione &
veloce, gli accordi incisivi e i timpani netti.
Szell inoltre spinge in avanti osservando
tutti gli sforzandi e non ha paura di rilas-
sarsi nel secondo soggetto. L'Andante
sostenuto € eloquente - infatti, i fiati non
hanno mai suonato meglio, con un tono
lussuoso. Nell'Allegretto con le sue tessi-
ture leggere, i ritmi sono precisi e il Trio
€ suonato a tempo. Non sorprendera che
il finale & una tour de force piena di ener-
gia e virtuosita... penso che sara difficile
sentire di meglio. Rob Pennock

giudizio tecnico: BUONO-OTTIMO
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Ascoltato in LP
Questa registrazione del 1957 non va
confusa con quella del 1966 che usci su
etichetta British Columbia. Per un
confronto, un LP Epic prima etichetta &
stato usato. Essendo solid-state il disco

Speakers Corner € leggermente pitl in
avanti con una maggiore chiarezza, che
significa che i timpani si sentono molto
meglio. Tutt'e due i dischi catturano il
suono leggero degli archi della Cleveland
Orchestra e il timbro ben riconoscibile dei
fiati, anche se il suono dell'originale & pit
valvolare. Nessuna ristampa pud miglio-
rare il suono dei corni che sembrano essere
in un'acustica diversa: un problema
comune a molti dei primi LP stereo. Nono-
stante tutto, questo disco dovrebbe essere
una prima scelta per tutti gli amanti di
Brahms. Rob Pennock

BEETHOVEN
Le Sinfonie
Wiener
Philharmoniker;

Andris Nelsons, dir.
Reg: 2017-2019
nuova uscita

Deutsche Grammophon 0289 483 7071 (6 CD)

CD fisico: www.deutschegrammophon.com
D/load & Stream HiRes 24/96,

CDRes 16/44: www.qobuz.com/it-it
ASCOLTATO PER LA REVIEW: STREAM HR 24/96

ASCOLTA L’ALBUM SU
QOBUZ ITALY www.qobuz.com/it-it

giudizio artistico: BUONO-OTTIMO

Il direttore lettone Andris Nelsons (€ nato
nella capitale Riga nel 1978) si &€ messo
in luce negli ultimi anni per la lucidita, la
freschezza e la trasparenza delle sue
letture, al punto che, dopo essere diven-
tato direttore stabile della Boston
Symphony Orchestra, la Deutsche Gram-
mophon ha voluto averlo nella sua scude-
ria e per la quale il direttore lettone ha
dato vita dapprima alla registrazione inte-
grale delle sinfonie di Shostakovich e, da
poco pubblicata, all'integrale delle sinfo-
nie beethoveniane, quest'ultima con i
Wiener Philharmoniker.

A un primo ascolto si ha quasi l'impres-
sione che Nelson abbia voluto affrontare
il corpus beethoveniano con un senso di
timoroso distacco, che puo essere scam-
biato per un approccio anonimo, ma poi
riascoltandolo si comprende come la sua
lettura sia invece votata a una dimen-
sione che rasenta il ‘teatro da camera’,
sebbene dall'alto dei suoi quasi due metri
domini I'imponente massa orchestrale
viennese.

Cosi, invece di lavorare sulle masse
timbriche, sui volumi sonori, Nelson privi-
legia le sfumature, gli equilibri, attra-
verso i quali esalta le continue tensioni
e i drammi che si celano in queste pagine
immortali. Andrea Bedetti

giudizio tecnico: SUFFICIENTE-BUONO
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La presa del suono complessivamente &
poco piti che discreta. La dinamica non &
energica e il palcoscenico sonoro &
alquanto ristretto e manca di profondita.
Il dettaglio e I'equilibrio tonale peccano di
messa a fuoco e distinzione timbrica tra
le sezioni. La situazione migliora, anche
solo di poco, con un ascolto in Hi Res
24/96 e a trarne i maggiori benefici & il
parametro dell'equilibrio tonale, con le
sezioni orchestrali che risultano essere
meno impastate e piu distinte in occa-
sione del tutti e nei passaggi in ff e fff.
Andrea Bedetti

BEETHOVEN
Egmont,
Musiche di scena
complete
Breuer, Hunger-
Biihler; Helsinki

Baroque Orchestra, Apo Hakkinen, dir
Reg: Live. 2018-2019

nuova uscita

Ondine ODE 1331-2

CD fisico: www.ducalemusic.it

D/load & Stream HiRes 24/96,

CDRes 16/44: www.qobuz.com/it-it
ASCOLTATO PER LA REVIEW: CD fisico

ASCOLTA L’ALBUM SU
QOBUZ ITALY www.qobuz.com/it-it

giudizio artistico: BUONO-OTTIMO

Ecco un'ottima occasione per ascoltare
nella loro integralita le musiche di scena
composte da Beethoven nellautunno 1809
per la tragedia Egmont di Goethe, di cui
solo la celeberrima ouverture si & conqui-
stata un posto durevole nelle stagioni
concertistiche, e vanta ovviamente una
discografia sterminata. Ma la partitura
beethoveniana comprende anche altri
nove brani: i due Lieder di Cldrchen, un

commovente Larghetto per la morte della
protagonista femminile, quattro inter-
mezzi, un melologo e la finale Sieges-
symphonie, *Sinfonia di vittoria’, che lo
stesso Goethe prescrisse per la chiusa
della tragedia, in cui Egmont prima di
essere decapitato esorta eroicamente il
popolo olandese a combattere contro I'op-
pressione spagnola.

Tra le edizioni discografiche complete
ricordo quella pionieristica di Scherchen,
seguito poi da Karajan, Szell, e in tempia
noi pit vicini da Claudio Abbado con i Berli-
ner Philharmoniker, un'edizione arricchita
dalla presenza del grande Bruno Ganz. E
ora la volta del giovane Apo Hakkinen,
classe 1976, formatosi come clavicemba-
lista sotto la guida di Bob van Asperen e
Pierre Hantai e gia da anni attivo anche
come direttore operistico in ambito
barocco. Questo CD, frutto di esecuzioni
pubbliche svoltesi a cavallo del capodanno
2019 nella sala dei concerti del Musiikki-
talo (centro musicale) di Helsinki, lo vede
sul podio della Helsinki Baroque Orche-
stra, un complesso assai affiatato che
suona su strumenti d'epoca - ma si trat-
tera verosimilmente di copie moderne - ed
esibisce sonorita pulitissime e variopinte,
seppure un po' asettiche specie negli archi,
che ovviamente non praticano il vibrato,
anche se l'intonazione & di prim'ordine.
Hakkinen dirige con una chiarezza e un
gusto non sempre cosi evidenti tra quanti
militano tra le file della HIP, ovvero ‘Histo-
rically Informed Performance’: i suoi tempi
sono ben scelti e, nell'ouverture, si nota
un'ammirevole sensibilita per le dinamiche
(pianissimi eterei dei legni, crescendo
appaganti, picchi adeguati) e persino per
il valore drammatico delle pause, sempre
tenute un po' pili a lungo di quanto ci si
aspetterebbe, si da creare una tensione
insolita nelle esecuzioni di questo genere,

ﬂASCOLTA L’ALBUM SU
QOBUZ ITALY”
www.qobuz.coml/it-it
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NUOVE USCITE & RISTAMPE

perlopili abbastanza spicce. Non manca
neppure qualche rubato inedito, come i
respiri nella transizione al secondo tema,
forse addirittura eccessivi, ma che in un
panorama dominato da uno spesso malin-
teso oggettivismo suonano come una
piacevole sorpresa.

Nei due Lieder di Cldrchen si disimpegna
con onore il soprano Elisabeth Breuer,
mentre I'attore Robert Hunger-Biihler
declama con buona professionalita i testi
goethiani inseriti tra i vari numeri della
partitura (anche se siamo lontanissimi
dalla prova formidabile di Ganz nella regi-
strazione di Abbado). Maurizio Giani

giudizio tecnico: OTTIMO-ECCEZIONALE
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L'immagine & adeguatamente retrocessa,
con ottima risoluzione dinamica. Registro
acuto ben definito, registro medio aperto
e neutro. La voce della Breuer e del reci-
tante & ben proiettata.
Per essere un live il pubblico & talmente
silenzioso che si ha I'impressione di
ascoltare una registrazione in studio.
Maurizio Giani
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in Do magg. per pf,
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orchestra op.56
Trio in Re magg.
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Trio Rachmaninov; Amadeus Adriatic
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Non & facile capire cosa abbia impedito
al Triplo Concerto op. 56 di Beethoven
non solo di entrare stabilmente nel grande
repertorio concertistico, ma anche di poter
contare su una discografia ampia e quali-
ficata come quella di cui godono i capo-
lavori orchestrali del Titano di Bonn.
Sicuramente questo fatto non puo essere
attribuito al suo livello artistico che, se da
un lato guarda ancora alle opere concer-
tanti composte negli ultimi anni del XVIII
secolo, dall'altro dimostra una grande
personalita sia nel trattamento delle tre

parti solistiche sia nello sviluppo tema-
tico. Certo, al confronto dello stile forte-
mente innovativo dei quasi contemporanei
Quarto Concerto per pianoforte op. 58 e
- soprattutto - dell'Eroica non si avverte
la stessa carica innovativa e il prepotente
desiderio di esprimere se stesso al mondo
che emerge da questi capolavori immor-
tali, ma i motivi di interesse non mancano
di certo, a partire dal monumentale Alle-
groiniziale, la cui durata sfiora i 18 minuti.
Con ogni probabilita, il ruolo relativamente
marginale del Triplo Concerto si spiega con
l'obiettiva difficolta di mettere insieme tre
solisti di eccelso livello e un'orchestra e un
direttore di grande personalita e - sotto
I'aspetto discografico - con I'obbligo di
dover fare i conti con un ineludibile convi-
tato di pietra rappresentato dalla leggen-
daria edizione pubblicata dalla EMI che
vide protagonisti David Oistrakh, Mstislav
Rostropovich e Sviatoslav Richter accom-
pagnati dai Berliner Philharmoniker diretti
da Herbert von Karajan, una registrazione
effettuata a Berlino un bel giorno di
settembre del 1969 (esattamente mezzo
secolo fa), ma tuttora considerata di inav-
vicinabile riferimento per l'impressionante
carisma dimostrato da tutti e quattro i
protagonisti.

Date queste premesse, hon possiamo che
accogliere con grande interesse questa
nuova versione live realizzata per la Velut
Luna dal Trio Rachmaninov con la
Amadeus Adriatic Orchestra diretta da
Stefano Sacher. Come noto, Marco
Lincetto, tecnico del suono e proprietario
dell'etichetta padovana, nutre una
condivisibile idiosincrasia per le regi-
strazioni effettuate con centinaia di
interventi di editing, che rendono diffi-
cile esprimere correttamente il fluire
del discorso musicale che si percepisce
in un concerto dal vivo. Ovviamente,
per raggiungere questo risultato bisogna
avere musicisti dotati di una spiccata
personalita e completamente padroni del
lavoro che eseguono, due caratteristiche
che in ambito discografico si trovano
sempre pit raramente. I tre solisti intrec-
ciano un discorso fitto e vigoroso, dove
ogni strumento emerge in maniera equi-
librata, senza mettere mai in secondo
piano dli altri, sfoggiando una naturalezza
di eloquio che contribuisce a rendere
l'ascolto molto attraente. Questa spon-
taneita esalta la grandiosita del primo
movimento, sottolinea i toni intimistici del
Largo centrale senza scadere in insulse
svenevolezze di maniera e corona la sbri-
gliata vitalita del Rondo alla polacca
conclusivo, nel quale emerge a tratti 'om-
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bra del buon papa Haydn. Nel complesso,
si tratta di una bellissima edizione, che
ho avuto modo e piacere di ascoltare con
attenzione pili volte, impreziosita dalla
vivida ripresa live. Il programma viene
completato dal celebre Trio “"Degli spiriti”,
uno dei brani piti emblematici della produ-
zione cameristica del secondo periodo
beethoveniano, di cui i componenti del
Trio Rachmaninov ci offrono una lettura
giustamente tesa e ricca di slancio, come
si puo notare gia nell'Allegro vivace e con
brio iniziale. Nel successivo Largo assai
non si puod che apprezzare la tensione
con cui viene condotto il discorso musi-
cale, che negli oltre 11 minuti di durata
non conosce pause € momenti di stan-
chezza, un risultato davvero ragguarde-
vole in quello che é ritenuto un banco di
prova molto impegnativo per gli ensem-
ble cameristici. L'opera si chiude con un
Prestodai toni sbrigliati e vivaci, nel quale
il Trio Rachmaninov pud mettere in luce
non solo la sua coesione d'insieme, ma
anche un virtuosismo impeccabile e privo
di eccessi. Davvero bravi! Giovanni Tasso
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Per quanto la registrazione sia stata effet-
tuata in due luoghi diversi, la qualita
sonora si pone in entrambi i casi su livelli
molto alti e si rivela perfettamente adatta
a due opere dalle caratteristiche molto
diverse tra loro come un concerto con
orchestra e un trio.

Pit1 in particolare, il parametro piu apprez-
zabile & sicuramente il palcoscenico
sonoro, che appare dimensionato in
maniera ideale in entrambe le opere,
intimo senza essere claustrofobico per il
trio e ampio senza essere dispersivo per
il concerto. Per il concerto i tre strumenti
solisti appaiono proiettati in maniera
molto realistica rispetto all'orchestra,
che a sua volta ha un'immagine chiara
e ben definita tra i diversi gruppi stru-
mentali. Su livelli eccellenti si pongono
anche gli altri parametri, con un'escur-
sione sonora ampia che privilegia
soprattutto i pianissimo, una risoluzione
dei dettagli ricca e precisa, che consente
di percepire gli innumerevoli preziosismi
delle due partiture e un equilibrio tonale
che mette in evidenza tutte le sfumature

strumentali. Giovanni Tasso
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Op. 10/1,inLa
minore Op. 10/2,

in Do diesis minore

Op. 10/4
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Bénédiction de Dieu

dans la Solitude S173/3

Sei Canti polacchi S480

Consolations (Pensées poétiques) S172
Grandes Etudes in

La bemolle S137/9,

Fa minore S137/10
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Mariam Batsashvili, pianista ventiseenne
dalla Georgia, presenta un programma
difficile di lavori conosciuti e un po' meno
conosciuti di due giganti dell'era roman-
tica. Inizia con Bénédiction di Liszt, ma
rispetto ad Alfred Brendel (su Philips), per
esempio, la Batsashvili € un po' troppo
veloce e letterale. Nelle mani di Brendel
invece Bénédiction, con tempi rilassati,
diventa una canzone estatica di consola-
zione: é ricca di rubato e infinite varia-
zioni tonali, dinamiche e ritmiche. Con la
Batsashvili gli arpeggi nelle prime sezioni
passano quasi inosservati; nella seconda
sezione il fraseggio € prosaico e l'appari-
zione del tema di apertura manca di spiri-
tualita. In conclusione, manca la maesta
di Brendel.

A questo punto potresti pensare che la
Batsashvili avrebbe adottato dei tempi
velodi in tutto il recital, ma nelle Etudes
l'op.10/1 manca vita, il n.2 & fin troppo
lento, nel n.4manca l'attacco. L'Etude in
La bemolle va meglio ma non pit di tanto,
mentre quella in Fa minore presenta alcuni
crudi effetti della mano sinistra che non
€ aiutato dall'avversione della pianista al
pedale sostenuto - peraltro un approccio
molto moderno. Tutto sommato, non & un
ascolto piacevole.

I Ganti polacchidi Liszt sono eseguiti abba-
stanza bene ma anche qui ci sono
momenti in cui il fraseggio non & granché
& |'attacco ritmico manca di sottilita. Nelle
Consolationsil Lento placido & inaccetta-
bilmente zuccheroso e potrei citare un
lunghissimo elenco di pianisti che hanno
eseguito queste miniature in modo
migliore. In conclusione, non si puo parlare
nemmeno di un'ottima pianista e per
questo non riesce a ritenere |'attenzione
dell'ascoltatore. Rob Pennock
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Apparentemente, la Batsashvili suona un
pianoforte a coda Yamaha il quale, sul
CD in ambedue i location (la Jesus-Chri-
stus-Kirche, Berlino e il BBC Maida Vale
Studio 1, Londra), in un bilanciamento
complessivo in avanti, sembra tonalmente
povero con acuti stranamente cristallini,
e mentre si potrebbe attribuire molto di
questo alla pianista e i limiti del formato
16/44 del CD, questo ¢ il tipo di suono che
si ascoltava nei tempi prima dell'alta riso-
luzione. La stessa cosa si puo dire dell'a-
custica, oppure, la mancanza di acustica;
inoltre, poco spettacolare la gamma dina-
mica. In conclusione, mi dispiace dirlo,
si tratta di un'altro esempio di un major
che ¢ totalmente incapace di raggiun-
gere la stessa qualita delle etichette pit
piccole indipendenti quali la Hyperion,
Channel Classics o Pentatone. Rob
Pennock
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Retronyms di Carlos Cipa potrebbe essere
descritto come un ‘minimalismo rifles-
sivo’ per un piccolo gruppo di musicisti,
una musica infusa di elementi jazz, film,
elettronica e easy-listening. Cipa fa uso
di combinazioni insolite di strumenti come
pianoforti a coda e preparato, trombone
basso e clarinetto, euphonium, celeste e
synth... che producono suoni esotici e
liquidi che lo permettono di apportare
una varieta alla sua musica che altrimenti
potrebbe sembrare ripetitivo (per esem-
pio, I'inizio di Senna'’s Joy ha un'idée fixe
ritmata che influisce molte delle altre
tracce) e a volte Cipa inserisce dei
passaggi brevi dove il volume aumenta
e questo varia la temperatura emotiva. Al
contrario di alcuni compositori che fanno
fatica a integrare un suono sintetico e
elettronico con strumenti piti tradizionali,
Cipa sembra avere una comprensione
istintiva delle capacita espressive di tutte
le forze musicali che usa e cosi non si ha
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Manfred Honeck, dir.
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Nell'ultimo decennio Manfred Honeck
ha trasformato la Pittsburgh Symphony
in un'orchestra di qualita mondiale e
su questo album lui e l'orchestra danno
una lettura molto coinvolgente della
pit grande sinfonia di Bruckner.
Nell'apertura del Feierlich Misterioso,
eseguito con tempi non affrettati,
Honeck aderisce scrupolosamente ai
valori delle note e questo crea un alto
livello di definizione ritmica molto inso-
lito: come spiega Honeck nelle note
del booklet, lui interpreta questo movi-
mento come una marcia. I ritenutie i
cambiamenti dei tempi per il Langsa-
mer non sono forzati e cosi il movi-
mento in avanti non vien mai perduto.
La magnifica registrazione vi permette
anche di sentire come Honeck scolpi-
sce le linee strumentali e come crea
dei climax massicci ben strutturati. II
suo approccio & pill analitico di quello
di un Giulini o di un Jochum, ma &
ugualmente coinvolgente.
Muovendosi risolutamente in avanti, lo
Scherzo mescola in modo dilettevole
la trasparenza mendelssohniana con

forza, peso e attacco nei passaggi in
forte. Honeck si rilassa un po' in quello
che si potrebbe chiamare un Trio dove
usa pil rubato e variazioni di tempi,
ma sempre entro dei limiti ben definiti.
A 27:46 minuti, I'Adagio & misurato:
per Honeck questo movimento & basato
sull'Agnus Dei della Messa. Sentiamo
una struttura sfaccettata e favolosa-
mente costruita, dove ogni sezione
scorre una nell'altra senza interruzioni
che lascia spazio alla musica di ‘parlare’.
Anche se altri interpreti hanno trovato
un significato piu profondo in questa
musica, non c'e dubbio che pochi sono
riusciti a uguagliare I'autorita di Honeck
e la grandeur che riesce a imprimere
nella musica.

In conclusione, una grande Nona, che
permane nella memoria... Rob Pennock
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Registrato live in casa dell'orchestra
usando un vasto schieramento di
microfoni omni e spot. Il file originale
in DSD256 € stato convertito in vari
formati PCM, compreso DXD e DSD512,
che costituisce un grande migliora-
mento rispetto al DSD64 che ¢é la
versione normalmente offerta dalla
Reference Recordings.

Confrontando il DSD512 e il 256 nello
Scherzoall'inizio con un bilanciamento
complessivo abbastanza ravvicinato,
l'acustica leggermente troppo spaziosa
delle sale e ancora piu vividamente
ricreata (si riesce addirittura a contare
il tempo di riverbero!) in DSD512. C'e
un eccezionale senso di profondita e i
fiati non suonano come se fossero
amplificati e quando l'intera orchestra

mai l'impressione che si stia ascoltando
una pastiche.

I mondi sonori di Cipa sono messi insieme
magnificamente e giustapposti in modo
tale che Senna's Joy con i suoi tanti stru-
menti contrasta con l'apertura curiosa-
mente distorta della fanfara del trombone
e i tre pezzi che seguono con un unico
musicista o trio con modulazioni di nastro
o elettroniche, mentre il paon in conclu-
sione - con pianoforte a coda e tromba e
comincia con una versione non distorta
della fanfara - chiude il lavoro con una
dolce malinconia; infatti, in tutto I'album
c'é un senso di introspezione sobria.
Concerti live di quest'opera saranno rari

visto il tipo di strumentazione adoperato,
quindi consiglio I'acquisto del disco per
un ascolto in casa di questa musica piena
di misteri. Rob Pennock
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In termini di suono, al primo ascolto mi
sembrava che fosse derivato da un master
digitale a bassa risoluzione e i file in
24/44.1 che mi furono forniti hanno
confermato cio che pensavo. Non capi-
sco perché non & stato scelto 24/192,
dato anche il tipo di musica. Un risoluzione
alta avrebbe prodotto un soundstage piti
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entra, l'impatto & ancora piti grande
sulla versione in piul alta risoluzione,
dove il suono ti spinge indietro sulla
tua sedia. Per ascoltare un suono di
ottoni cosi eccitante bisogna tornare
indietro agli anni Sessanta.
Nell'Adagio il tono degli archi ha un
lustro molto analogico e di nuovo il
DSD512 € pil veritiero e la timbrica di
tutti gli strumenti & riprodotta in modo
migliore. In termini assoluti, la chia-
rezza e la definizione sono buone e
molto simili alla registrazione della Refe-
rence Recordings dei poemi sinfonici
di Richard Strauss sempre con gli stessi
interpreti in DSD64, ma qui il peso del
suono e la gamma dinamica sono in
un'altra classe.

Come nel caso dell'album Virtuosi-
smo di Feng in DSD512 (Channel
Classics), quello che abbiamo qui
& un suono digitale che & diventato
‘maggiorenne’ che produce qual-
cosa che puo essere confrontato
con gli LP Decca, Mercury e Lyrita
e suggerisco che tutti i bruckne-
riani e audiofili ascoltassero questa
uscita della Reference Recordings.
Rob Pennock

vivo. L'equilibrio complessivo & parecchio
in avanti, ma manca profondita e cosi gli
strumenti tardizionalli e le elettroniche
sembrano essere messi in fila e in pile, un
po' come si faceva nei primi LP dei Beatles.
C'e un po' di variazione per quanto
riguarda la prospettiva, ma I'effetto
complessivo & decisamente bi-dimensio-
nale.

Nel caso di tutto il materiale a bassa riso-
luzione, i timbri strumentali vengano
realizzati solo parzialmente. Rispetto all'a-
custica, non esiste... ma dato che & stao
il compostiore stesso a produrre I'album,
possiamo solo immaginare che questo &
intenzionale. Rob Pennock
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“CONCERT
PERCUSSION
FOR
ORCHESTRA”
Musiche di

John Cage, Henry
Cowell, Lou Harri-
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son,
Amadeo Roldan, William Russell
Manhattan Percussion Ensemble,

John Cage, Paul Price, dir.
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Nel 1961 un album con musiche per
percussioni di compositori generalmente
consderati tra gli enfants terribles della
musica contemporanea sarebbe sembrato
particolarmente sfidante. Ma quello che
sorprende di piti & il fatto che i pezzi risal-
gono agli anni Trenta e Quaranta e cio che
ascolti € una serie di soundstage sonori
con i soliti tamburi,m gong e simili, in pit
un assortimento di campanelli, un
pianforte a coda e uno preparato in
Amores di Cage.

1 Two Ritmicas di Amadeo Roldan hanno
una forza eccezionale e come i pezzi di
William Russell sono fortemente influen-
zati da ritmi di danza sudamericani ed
europei e ci si meraviglia volta dopo volta
dell'inventivita e genialita dei suoni che
pervengono dagli altoparlanti. Rob
Pennock
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Non sono riuscito a trovare edizioni per
fare il confronto, ma nonostante cio in
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termini assoluti ci troviamo davanti un
soundstage ampio e profondo. Il timbro
di ogni strumento & molto ben riprodotto
equindi si sentono le bacchette colpire i
tamburi, i campanelli e gong e il pianoforte
a coda nelle Three Dance Movements di
Russell hanno molto corpo. La gamma
dinamica non & particolarmente estesa e
alcuni strumenti rimangono confinati negli
altoparlanti, una cosa non insolito per
molte registrazioni americane di quell'e-
poca.

Da dire, comunque, che il suono, come
il programma musicale, & molto coinvol-
gente. Rob Pennock

ELGAR

Sea Pictures Op.37
CHAUSSON
Poeme de I'amour
et de la mer Op.19
JONCIERES

La Mer (world premiere recording)

Marie-Nicole Lemieux, mezzo sop;
Orchestre National Bordeaux Aquitaine,
Paul Daniel, dir.
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Nella mia recensione della pubblicazione
delle Sinfonie di Bernstein dirette da
Pappano qualche numero fa, avevo notato
che in quell'occasione la voce di Marie-
Nicole Lemieux sembrava un po' rozza e
qui in questo disco il suo ampio vibrato
tende a volte a oscillare con un'intonazione
non sempre perfetta; comunque per
quanto riguarda l'interpretazione qui
siamo su un altro livello.

Nei Sea Pictures di Elgar i tempi sono tutti
misurati e questo da alla Lemieux il tempo
per imprimere un certo senso di malin-
conia pacata nelle parole. Comunque,
nella Sea Slumber Song e Sabbath
Morning At Sea la linea viene pressoché
disintegrata, i ritardandi in Where The
Corals Lie sembrano forzati. In The Swim-
mer Paul Daniel sembra dirigere con un
desiderio di sbrigare tutto il prima possi-
bile e il Si acuto nel climax sembra venire
da un'altra voce. Ma nonostante queste
problematiche, il canto della Lemieux &
stimolante e memorabile.

1l Poéme de lamour et de la mer di Chaus-
son dipinge I'amore e la sua perdita in
modo languido, forse un po' troppoin La
Mort de I'amour dove l'introduzione si
frantuma, ma la Lemieux imprime nelle
parole molto significato e Daniel si dimo-
stra un accompagnatore empatico. Certo,
confrontandola con la grande Janet Baker,
& chiaro che quest'ultima ha dato
maggiore espressione a queste pagine
(con Barbirolli e Previn), ma la Lemieux
non & del tutto eclissata.

Infine, La Mer di Victorin Joncieres compo-
sto di quattro movimenti piuttosto oscuri.
La Tempete offre un contrasto violento -
un misto fra Berlioz e Wagner - e apre
con La Calme, movimento corale, dove il
coro di Bordeaux si fa apprezzare con il
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loro canto idiomatico. Da parte sua, si
vede che la Lemieux si trova pill a suo agio
con partiture piti operistiche e la sua
versione del finale irrisolto & adeguata-
mente ambigua. Rob Pennock
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1l suono € abbastanza buono. Con un'a-
custica riverberante, gli esecutori sono
posizionati a media distanza, I'immagine
ha profondita e il bilanciamento interno
& ben gestito in modo che i fiati non si
perdono nei climax. La Lemieux ¢ legger-
mente troppo prominente ma dall'avvento
dello stereo questo & sempre stato il caso
con i musicisti principali e quindi non
dovrebbe essere una sorpresa.
Chiarezza e definizione sono adeguati ma
non si riesce a sentire le bacchette quando
colpiscono i timpani e la grancassa. Gli
ottoni potrebbero essere pili incisivi e il
tono degli archi manca corpo - meglio
comunque sul download in 24/96 - ma
probabilmente questo & anche dovuto
alla qualita dell'esecuzione dei musicisti.
Poi c'¢ l'inevitabile problema che c'& con
tutti i CD low-res e cioé che i timbri stru-
mentali e vocali non sembrano veritieri
ma anche il download in 24/96 non e del
tutto entusiasmante. Adeguata la dina-
mica. Rob Pennock
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El primer viaje
alrededor del
mundo
Euskal

Barrokensemble; Enrike Solinis, dir.
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Juan Sebastian Elcano, nato a Getaria nel
1486 e morto nell'Oceano Pacifico nel
1526, & stato un esploratore spagnolo
originario dei Paesi Baschi, membro e
comandante della spedizione del porto-
ghese Ferdinando Magellano, che sosti-
tui alla sua morte, divenendo cosi il primo
europeo a circumnavigare il mondo. La
sua figura viene cosi impiegata simboli-
camente dal direttore Enrike Solinis per
effettuare un viaggio nel mare della
musica suonata per |'appunto ai tempi di
Elcano, con i membri del Donostiako
Orfeoi Gaztea eta Txikia e dell'Euskal

Barrokensemble. Nei due dischi inclusi
nell'elegante e informatissimo libro dell'A-
lia Vox, oltre a esempi di musica basca del
XVI secolo, vi sono anche brani di musica
araba e indonesiana. Ne viene fuori uno
spicchio epocale, reso bene sia dalle voci,
sia dagli strumenti (sono privilegiati gli
strumenti ad arco), anche se piti di due
ore e mezza di musica lontana dalla sensi-
bilita attuale alla lunga pili apparire ripe-
titiva con un ascolto non attento. Andrea
Bedetti

giudizio tecnico: OTTIMO
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La presa del suono di Jordi Gil & vera-
mente valida, con una dinamica che rende
giustizia alle voci soliste e corali e agli
strumenti grazie alla velocita e alla natu-
ralezza che la contraddistingue. Il sound-
stage ¢ ben distribuito e riesce a ricostruire
i numerosi interpreti sia in profondita che
in altezza; inoltre il dettaglio € sempre
materico, palpabile, cosi come I'equilibrio
tonale, sempre perfettamente distingui-
bile nei vari registri tra voci e strumenti.
Andrea Bedetti
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Londra 1735 circa, Georg Friedrich Handel
scrive una raccolta di sei composizioni
destinate a diventare un must della lette-
ratura barocca per organo e orchestra: i
sei Concerti op.4 nei quali traspare in
modo particolarmente evidente un inso-
lito carattere mondano assunto dell'or-
gano. Da depositario delle ascese interiori
o delle esaltazioni spirituali dettate da
secoli di servizio ecclesiastico diviene, in
questi sei Concerti, I'emulo del brillante
clavicembalo settecentesco, strumento
col quale potrebbe anzi scambiarsi,
secondo l'alternativa proposta nelle prime
edizioni.

Furono Concerti questi che certamente
impressionarono i contemporanei dell'au-
tore il quale amava suonarli di persona con
grande capacita di improvvisare inte-
grandone il testo. La loro principale
funzione era quella di intrattenere piace-
volmente il pubblico durante gli intervalli



degli Oratori da rappresentare al Covent
Garden.

Li troviamo qui riproposti in una trascrizione
per organo solo curata dallo stesso inter-
prete, Massimo Gabba, che in curriculum
ha la registrazione di oltre 20 CD molti di
cui basati sull'arte della trascrizione.
Un'arte, quella della trascrizione organi-
stica, che affonda le sue origini nel Rina-
scimento sviluppandosi poi nei secoli a
venire come possibilita di fruizione di grandi
opere orchestrali anche da chi non aveva
la possibilita di frequentare le sale da
concerto. Un'arte sapiente quella della
trascrizione, che impone al curatore e all'in-
terprete scelte spesso non facili, in cui al
primo spetta la capacita di restituire un
texture bilanciata e intelligibile dal punto
di vista armonico e melodico, al secondo
una grande capacita di adattamento al
fine di offrire una rilettura piacevole e
fedele in sempre nuova veste a seconda
dello strumento utilizzato.

Massimo Gabba ha scelto per registrare
queste sue trascrizioni un organo dal colore
tipicamente italico, un Mascioni del 1942
che si rivela, sotto le sue dita, di grande
piacevolezza. Italo Scavino

giudizio tecnico: BUONO
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Come spesso accade, ottenere una efficace
parametrizzazione di dinamica, traspa-
renza e spazialita, registrando un organo
& impresa ardua. Le componenti che
giocano sono molte e spesso si rischia di
dover cercare una ‘via di mezzo’ per otte-
nere un risultato soddisfacente. Massimo
Gabba per questo CD, oltre che revisore
e interprete all'organo, si produce anche
come ingegnere del suono ottenendo un
risultato bilanciato. Nessuno dei parame-
tri di analisi eccelle ma anche nessuno
scende sotto il limite di tollerabilita impo-
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sto anche da apparati di riproduzione
intransigenti.

Il libretto di taglio divulgativo, curato
ancora dallo stesso Gabba, non riporta
purtroppo informazioni per quanto
riguarda microfonazione e apparati per
editing & mastering che permettano di
ricostruire la catena tecnica utilizzata in
questo lavoro discografico. Italo Scavino

HONEGGER
Sinfonia n. 2

per archi e tromba
MENDELSSOHN
Le Ebridi

NICOLAI

Le allegri comare di
Windsor

Fritz Wesenigk, trumpet;
Berliner Philharmoniker,

Herbert von Karajan, dir.
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Le letture di Karajan delle Sinfonie nn. 2
e 3 di Honegger sono giustamente consi-
derate dei classici. Dall'apertura intro-
spettiva fino agli accordi finali il suo senso
dell'andatura della musica e il timing nella
Seconda sono ‘infallibili’, con ogni cambia-
mento di umore e velocita integrato nel
tutto complessivo; le linee melodiche sono
finemente scolpite, I'attacco ritmico inci-
sivo e il livello di intensita eccezionale. In
piu, gli archi dei Berliner suonano in modo
magnifico. I brani in abbinamento non
sono allo stesso livello: La grotta di Fingal

di Mendelssohn manca emozione e il brano
di Nicolai manca di charme. Quindi il voto
di “eccezionale’ vale per la Sinfonia. Rob
Pennock

giudizio tecnico: OTTIMO
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Per il confronto, per la Sinfonia, ho usato
Karajan: The Complete Recordings on DG
and Decca su CD. Abbastanza buone, ma
il livello complessivo & pit basso e il tono
degli archi & ovviamente di bassa risolu-
zione in confronto all'LP originale, mentre
I'edizione HDTT suonato in formato
nativo &€ molto pill vivo, i timbri stru-
mentali meglio conservate, gli acuti pit
estesi e i bassi meglio definiti... si i musi-
cisti dei Berliner Philharmoniker pren-
dono vita davanti a te. Per il confronto
per gli abbinamento ho usato Karajan:
The Complete Orchestral Recordings
1946-1984 su CD EML. Anche qui, come
c'era da aspettarsi, I'edizione HDTT e di
un'altra classe. Rob Pennock
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Sebbene il suo cognome faccia pensare il
contrario, Giovanni Girolamo Kapsberger
€ stato un notevole compositore vene-
ziano di origine tedesca del XVII secolo.
Tra i suoi meriti vi & quello di aver saputo
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valorizzare uno strumento affascinante e
'ingombrante’ come la tiorba (o chitar-
rone, com'era chiamato all'epoca) trasfor-
mandola da semplice accompagnamento
per i cantanti a strumento solista a sé
stante, dedicandogli sia opere teoriche
relative alla sua tecnica esecutiva, sia
raccolte compositive. In tal senso, il tior-
bista e liutista svedese Jonas Nordberg
ha voluto presentare di Kapsberger in
questa registrazione per la BIS il Libro
primo d'intavolatura (pubblicato a Vene-
zZia nel 1604) e il Libro quarto d'intavola-
tura (edito a Roma nel 1640), che
presentano toccate drammatiche e impe-
tuose, passacaglie semplici e movimenti
di danza ritmicamente raffinati capaci di
presentare I'universo musicale che
Kapsberger ha saputo donare a questo
strumento. Poi ci ha pensato Jonas Nord-
berg a completare il tutto, con una lettura
appassionata e docile, coinvolgente e ricer-
cata, dimostrando che la tiorba non ha
nulla da invidiare al piu conosciuto e
apprezzato liuto in fatto di canto e di
eloquio. Andrea Bedetti

giudizio tecnico: OTTIMO
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La tiorba, una copia di Tieffenbrucker ripro-
dotta da Lars Jonsson nel 1998, si presenta
nel palcoscenico sonoro a una discreta
profondita, con lo strumento ottimamente
dettagliato e contraddistinto da una dina-
mica velocissima. Le cose cambiano, e
considerevolmente, grazie all'ascolto effet-
tuato in Hi-Res con la musica liquida in
24/192, visto che tutti i parametri ne bene-
ficiano: la dinamica & ancora pitl veloce e
con una notevole naturalezza (gli armo-
nici sono pili corretti e con un decadimento
ottimale), il soundstage presenta spazial-
mente la tiorba in modo ancora pili corretto
nella messa a fuoco; inoltre, sia I'equilibrio
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tonale, sia il dettaglio assumono connotati
piul squisitamente audiofili, il primo con
un rispetto ottimale tra i registri e il secondo
con una matericita piti conclamata ed effi-
cace. Andrea Bedetti

MAHLER
Sinfonia n. 1
Minnesota
Orchestra,

Osmo Vanska, dir.
Reg: Live. 2018
nuova uscita

BIS 2346

SACD: www.ducalemusic.it

D/load & Stream HiRes 24/96,

CD Res 16/44.1: www.qobuz.com/it-it
ASCOLTATO PER LA REVIEW: SACD fisico

ASCOLTA L’ALBUM SU
QOBUZ ITALY www.qobuz.com/it-it

giudizio artistico: OTTIMO

Osmo Vanska aggiunge un altro tassello
al suo ciclo mahleriano con la Minnesota
Orchestra, di cui & direttore stabile dal
2003. Le precedenti registrazioni (Seconda,
Quinta e Sesta Sinfonia) sono state accolte
dalla critica con grandi elogi, e dopo
l'ascolto di questo CD non ho esitazioni
nell'unirmi al plauso: un'esecuzione di
grande valore, frutto, lo si avverte, di un
lungo studio della partitura, suonata in
modo esemplare e curata nei dettagli pit
periferici. Una curiosita: non € universal-
mente noto che la Minnesota Orchestra,
oggi complesso di primo piano nella vita
musicale degli Stati Uniti, fu protagonista
nel lontano 1940, quando ancora si chia-
mava Minneapolis Symphony Orchestra,
della prima incisione commerciale del
Titano; e a dirigerla fu allora un nome
leggendario nella storia dell'interpreta-
zione mahleriana, Dimitri Mitropoulos
(rimasterizzata da Membran e Naxos).
Aggiungero che in seguito I'orchestra aveva
registrato la sinfonia solo in un‘altra occa-
sione, con Edo de Waart sul podio, nel
1989 (Virgin), una performance ottima sul
piano strettamente strumentale, ma molto
pili asciutta e lineare di questa; e che in
quasi ottant'anni di vita discografica, grazie
alla crescita esponenziale della fama di
Mahler, quest'opera amatissima ha
raggiuntotocca con la presente registra-
zione quota 282.

Ci si puo chiedere se fosse ancora possi-
bile dire ancora qualcosa di nuovo affron-
tandola; ma Vanska, sempre attento nel
mettere in rilievo anche le pieghe piti ripo-
ste della composizione, ci riesce. Ha un
senso infallibile per le proporzioni e i
rapporti tra i vari movimenti della sinfonia,
€ un concertatore di meticolosita estrema,
e nel rispetto della partitura finisce per

offrirci esperienze inconsuete. Per quanto
mi riguarda, non ricordo altre esecuzioni
che pareggino il tono di incantevole deli-
catezza sprigionato dai violoncelli all'at-
tacco del tema principale nel primo
movimento, quasi sottovoce e come in un
sommesso canticchiare (eppure la parti-
tura parla chiaro: Mahler prescrive pianis-
simo e aggiunge l'indicazione “sehr zart”,
ovvero ‘con molta tenerezza"), oppure le
uscite di volgarita inedita degli ottoni
durante i passi bandistici della Marcia fune-
bre; alla fine della quale, poi, Vanska
sembra riecheggiare il rubato di Bruno
Walter nel far distillare all'oboe con respiri
accorati la sua malinconica melodia.
Quanto al finale, I'attacco & di una preci-
sione diabolica (mai sentite cosi nitide tutte
le note a incastro sgranate dagli archi nelle
battute introduttive), e tutto il brano &
condotto in genere con l'energia e il pathos
necessari (alla fine dell'esposizione del
primo tema la resa dei ruggiti degli ottoni
regge il confronto con le sonorita stravin-
skijane cavate da Solti nella sua celebre
incisione con la Chicago Symphony). In
un solo caso la temperatura espressiva &
rimasta al di sotto delle mie aspettative,
cioé nell'apoteosi del secondo tema prima
della coda trionfale, vicina alla - almeno per
i miei gusti - sin troppo controllata versione
di Abbado; ma qui la rovente interpreta-
zione di Bernstein con il Concertgebouw
(DG) fa storia a sé, e tutte le altre, temo,
debbono contentarsi della piazza d'onore.
A conti fatti, un dischetto da raccomandare
sia ai cultori del sinfonista boemo sia a chi
volesse accostarsi per la prima volta al
suo capolavoro giovanile. Maurizio Giani

giudizio tecnico: ECCEZIONALE
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Registrazione spaziosa, dettagliatissima,
con risoluzione dinamica di prim'ordine ed
equilibrio tonale pressoché ideale. La linea
dei bassi € molto ben proiettata (all'inizio
della sinfonia, dove il La & suonato da tutti
gli archi in armonici meno il gruppo infe-
riore dei contrabbassi, la nota reale di
questi ultimi si avverte distintamente); nel
palcoscenico sonoro le sezioni dei legni e
degli ottoni risultano adeguatamente retro-
cesse rispetto agli archi, con un effetto di
massima naturalezza. Maurizio Giani

MENDELSSOHN
Concerti per violino in
Re minore,

in Mi minore

Viktoria Mullova,
violino;

Academy of
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Viktoria Mullova & essenzialmente una
violinista moderna, nel senso che ha una
tecnica meravigliosa e tutto cio che fa &
di buon gusto. Quindi, nel primo movi-
mento del Concerto in Mi minore, suona
con tempi fluidi e il suo tono & sempre ben
focalizzato. A volte introduce dei cambia-
menti di tempo non indicati in partitura,
la gamma dinamica é ragionevolmente
estesa e ci sono delle nuance timbriche.
Comunque, se ci rivolgiamo a Arthur
Grumiaux nel 1972, anche questo su
Philips, con lo stesso abbinamento, le linee
melodiche sono finemente legate con un
bel rubato e un approccio ai tempi ancora
piti fluido. Inoltre, Grumiaux & accompa-
gnato dalla New Philharmonia Orchestra
e non un'orchestra da camera - I'Academy
of St. Martin-in-the-Fields - con molto
meno potenza. Stiamo confrontando, in
effetti, il genio e 'eccellenza e la stessa cosa
si puo dire del Concerto in Re minore. Rob
Pennock

giudizio tecnico: SUFFICIENTE-BUONO
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Sarebbe ingiusto aspettarsi troppo da una
registrazione digitale del 1990, ma detto
cio, qui il bilanciamento complessivo &
parecchio buono: la Mullova non & troppo
dominante e la chiarezza e la definizione
vanno bene anche se non sono spettaco-
lari (a causa anche all'eco). Il tono della
Mullova € abbastanza ricco anche se gli
registri alti sono - stranamente - un po'
smorti. Il grande problema & il luogo di
registrazione (non nominato), il quale dato
il tempo di riverbero, potrebbe essere un
fienile o qualcosa di simile: I'orchestra
galleggia a media distanza ed essendo
una versione prima dell'era dell'alta riso-
luzione, i musicisti sono sospesi in un vuoto
digitale e non in un'acustica veritiera. Ho
confrontato I'LP con un CD originale Philips
e I'LP riproduce davvero in modo migliore
i timbri strumentali ed & superiore sotto
ogni aspetto, anche se il Lato 1 ha il run
off piu corto che abbia mai visto, che
avrebbe potuto creare delle distorsioni.
Rob Pennock

PROKOFIEV
Sinfonia
Concertante

Op. 125
RACHMANINOV
Vocalise Op. 34 No.
14 *

Mstislav Rostropo-
vich, violoncello; Alexander Dedyukhin,
piano;*

Royal Philharmonic Orchestra,

Malcolm Sargent, dir.

Reg: 1957. Vocalise: Mono.
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La Sinfonia Concertante di Prokofiev,
elegiacamente autunnale - basato, con
cambiamenti sostanziali, sul suo Concerto
per violoncello - fu dedicata a Rostropo-
vich e in questo album ascoltiamo la prima
registrazione all'ovest. La scelta di Malcolm
Sargent (non fra i massimi direttori d'or-
chestra) sembra strana ed & certamente
eclissato, assieme alla Royal Philharmonic
orchestra, da Sanderling al capo dei
Philharmoniker di Leningrado su un LP
mono pre-Melodiya. Comunque, I'esito qui
€ ottimo con un'eloquente lettura della
partitura. Bisogna certamente sottolineare
la parte di Rostropovich, il quale con la
sua tecnica eccezionale da vita a questa
musica e, come in Vocalise, ha una
comprensione profonda della malinconia
quintessenzialmente russa che pervade
ogni battitura. Rob Pennock

giudizio tecnico: OTTIMO
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Queste performance apparirono per la
prima volta in mono (ALP1640, in Inghil-
terra) e il Prokofiev usci in stereo a medio
prezzo sui label Concert Classics e
Seraphim. Di queste ultime edizioni, non
sono riuscito a reperirle per un confronto
e quindi ho usato un download 24/96 della
Warner Classics il quale era molto buono
con un bilanciamento a media distanza,
una buona focalizzazione e chiarezza e un
violoncello con molto corpo. Con il tran-
sfer HDTT (che chiaramente deriva dai
master tape) suonato in formato nativo,
si sente che l'acustica di Abbey Road € pili
tangibile e i timbri strumentali - compreso
il pianoforte di Dedyukhin - sono catturati



meglio e si riesce perfino a sentire I'ar-
chetto di Rostropovich quando colpisce le
corde. Tutto sommato, con HDTT i musi-
cisti sono pia veritieri. Rob Pennock

RACHMANINOV
“Destination
Rachmaninov -
Arrival”

Concerti per pf.

nn.le3

Daniil Trifonov, pianoforte;

The Philadelphia Orchestra,

Yannick Nézet-Séguin, dir.

Reg: 2016-2019. Live: Concerto n.3
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Il viaggio di Trifonov tra i quattro concerti
di Rachmaninov giunge a conclusione con
questa incisione, che presenta il primo e
il terzo registrati dal vivo con Yannick
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Nézet-Séguin alla testa della Philadelphia
Orchestra, dopo che nel precedente disco
il giovane virtuoso russo aveva affrontato
il secondo e il quarto. E quanto Trifonov
aveva gia evidenziato nella prima inci-
sione, ossia di allontanare questi concerti
pianistici dal solco della mera dimensione
virtuosistica, viene ulteriormente rimar-
cato in questa seconda incisione.

Nel segno di un'inquietudine che dalla
sfera musicale si pone in quella esisten-
ziale, Trifonov mostra all'ascoltatore un
Rachmaninov meno nostalgico e piu
vittima dell'amarezza, in quanto sa di
appartenere a un mondo, quello dell'Ot-
tocento, che non esiste pit. Cosi i quat-
tro concerti per pianoforte, sotto le dita di
Trifonov, si trasformano in un viaggio
ideale verso un'epoca irraggiungibile, atto
d'amore e di disperata solitudine che il
pianista russo restituisce in tutta la sua
drammaticita. Certo, questo viaggio viene
reso ancora piu avvincente dal lucido
accompagnamento di Nézet-Séguin che
trasforma la compagine statunitense in
un gigantesco sismografo emotivo. Andrea
Bedetti

giudizio tecnico: BUONO
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In linea di massima il risultato & buono, ma
nulla di pit. La dinamica € migliore nel
concerto dal vivo (il Concerto n. 3), ma e
anche meno definita nel dettaglio, cosi
come il soundstage. Inoltre, nella ripresa
da studio l'orchestra risulta fastidiosa-
mente troppo arretrata. Anche qui le cose
migliorano, ma non in modo clamoroso,
attraverso l'ascolto in Hi-Res 24/96, nel
senso che la definizione del suono, soprat-
tutto quello orchestrale, & piu scolpito,
grazie a un dettaglio pili scontornato, e per
via di un rapporto spaziale tra pianoforte
e orchestra piu corretto, anche se non
ideale. Andrea Bedetti
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Eduardo e Cristina
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Scrivere un'opera in quattro e quattr'otto
non & mai stato uno scherzo, nemmeno
per compositori noti per la loro prodigiosa
rapidita come Georg Friedrich Handel e
Gioachino Rossini. All'inizio del 1819, dopo
un'estenuante stagione che lo aveva visto
impegnato tra Napoli e Roma, Rossini si
trovo nella necessita di scrivere in tempi
strettissimi un'opera nuova per il Teatro
San Benedetto di Venezia. Per portare a
termine questa nuova impresa, il grande
pesarese si trovo cosi costretto a riciclare
musica che aveva gia presentato con
grande successo ma che - come ebbe a
scrivere all'impresario veneziano - il
pubblico della Serenissima non conosceva
ancora. Per il soggetto decise di fare ricorso
all'opera di Stefano Pavesi, Edoardo e
Cristina, che era stata rappresentata a
Napoli circa dieci anni prima e non era
mai stata ripresa, e per il libretto Leone
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Andrea Tottola e il marchese Gherardo
Bevilacqua Aldobrandini - che in prece-
denza avevano gia collaborato egregia-
mente con Rossini nel Mosé in Egitto e
nell'Adina - realizzarono un adattamento
del libretto originale del livornese Giovanni
Schmidt. Da questa corsa frenetica ebbe
origine Eduardo e Cristina, un centone (o
pasticcio) che sui suoi 26 numeri ne conta
ben 19 adattati da altre opere, per la preci-
sione Ricciardo e Zoraide, Adelaide di
Borgogna ed Ermione. L'opera venne
rappresentata con un notevole successo
il 24 aprile del 1819, di fronte a un pubblico
numeroso ed entusiasta, che dimostro di
apprezzare molto sia la vicenda sia la
musica. A proposito dell' Eduardo e Cristina,
Stendhal narra nella sua Vita di Rossini
un gustoso aneddoto - con ogni probabi-
lita inventato di sana pianta - in base al
quale alla premiére veneziana avrebbe
assistito anche un mercante napoletano,
che avrebbe cantato dalla platea tutte le
arie ‘prese in prestito’ dalle opere che erano
state messe in scena nella sua citta, susci-
tando l'ilarita del pubblico e facendo
comprensibilmente imbufalire Iimpresario.
La vicenda ruota intorno al classico amore
tormentato, tra Eduardo, generale dell'e-
sercito svedese, e Cristina, figlia del re di
Svezia Carlo, dal cui matrimonio celebrato
in gran segreto & nato il piccolo Gustavo.
Ignaro di questo, il re concede sua figlia
in sposa al principe Giacomo, proprio
mentre Eduardo torna trionfalmente vinci-
tore (ricordate il Radames dell'Aida?) dalla
guerra. La scoperta del bambino fa preci-
pitare rapidamente la situazione: Cristina
ammette di essere la madre di Gustavo,
senza pero svelare l'identita del padre.
Accorso in soccorso dell'amata, Eduardo
viene incarcerato con Cristina, alla quale
peraltro Giacomo (da vero principe
azzurro) conferma generosamente la
proposta di matrimonio, offrendosi anche
di riconoscere Gustavo (un risvolto tutt'al-
tro che frequente in ambito operistico).
Come prevedibile, Cristina rifiuta l'offerta,
rimanendo fedele come scoglio al suo
adorato marito, che viene nel frattempo
fatto fuggire da un suo fidatissimo amico,
il capitano Atlei. Non appena libero,
Eduardo respinge vittoriosamente un'in-
cursione delle truppe russe, dopo di che
si presenta di fronte al re, pronto ad accet-
tare il suo destino. Ovviamente, di fronte
a questa situazione non pud mancare
I'happy end, con il sovrano che da la sua
benedizione ai due sposi, tra il tripudio
generale degli svedesi.

Se l'intreccio € sicuramente convenzio-
nale e del tutto prevedibile, la musica &

fresca e briosa nella migliore tradizione
rossiniana, con qualche spunto dramma-
tico che crea un azzeccato gioco di luci e
di ombre, in grado di garantire un ascolto
estremamente gradevole anche oggi, a
due secoli esatti dalla prima rappresenta-
zione. Questa nuova edizione pubblicata
dalla Naxos € stata ripresa dal vivo al festi-
val tedesco Rossini in Wildbach, una rasse-
gnainaugurata nel 1989, che ha messo in
scena un gran numero di opere del compo-
sitore pesarese, contribuendo in maniera
molto significativa alla riscoperta di molti
lavori poco noti come Eduardo e Cristina,
che - per la cronaca - era gia stata eseguita
in quella rassegna nel 1997. Tra i prota-
gonisti si mettono in luce Silvia Dalla
Benetta, che con il suo luminosissimo
timbro sopranile delinea una deliziosa
Cristina, sposa devota sia nella gioia sia nei
momenti pit difficili, che si mette in grande
evidenza con la bellissima aria del secondo
atto “Ah no, non fu riposo”, e Laura Polve-
relli, che nel ruolo en travesti di Eduardo
esprime I'espressivita che vorremmo
sempre ascoltare in tutte le opere di
Rossini, passando dai momenti pit virili
(“D'un potente nemico... Vinsi, ché fui
d'eroi”), ai delicati passaggi amorosi (“Deh,
quel pianto raffrena... In que’ soavi
sguardi”) e alla nobilta con cui si presenta
davanti al suo monarca, pronto ad accet-
tare ogni punizione. Tra gli altri cantanti si
fa apprezzare soprattutto Kenneth Tarver,
tenore in possesso di un'eccellente tecnica
e di un timbro chiaro e brillante, che veste
i panni di un Carlo del tutto convincente sia
nel rigore sia nella letizia conclusiva, ai quali
si aggiungono due validi comprimari come
il basso Baurzhan Anderzhanov (Giacomo)
e il tenore Xiang Xu (Atlei).

Il Camerata Bach Choir Poznan e i
Virtuosi Brunensis fanno egregiamente
la loro parte sotto la scintillante
bacchetta di Gianluigi Gelmetti, diret-
tore rossiniano di lungo corso, fin dalla
memorabile Gazza ladra registrata per
la Sony negli anni Novanta, che enfatizza
in maniera ideale il sicuro incedere
teatrale di questa gradevolissima opera,
che nel catalogo della Naxos va ad
aggiungersi ad altre tre opere registrate
a Wildbach, Ricciardo e Zoraide (2013,
José Miguel Pérez Sierra), Bianca e
Falliero (2015, Antonino Fogliani) e
Demetrio e Polibio (2016, Luciano
Acocella), per la grande gioia di tutti i
rossiniani.

Buone le note di copertina firmate da Char-
les Jernigan, mentre il libretto italiano &
disponibile nel sito web della Naxos.
Giovanni Tasso
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Per essere una registrazione live, non &
davvero facile ottenere una qualita sonora
migliore. Per la verita, non si tratta di un'o-
pera in scena, ma di un'esecuzione in
forma di concerto, che non prevede parti-
colari movimenti di scena e altre richieste
registiche che potrebbero pregiudicare
seriamente un corretto bilanciamento
dellimmagine sonora, per cui possiamo
apprezzare un palcoscenico sonoro ampio
e ben definito, nel quale i cantanti, il coro
el'orchestra appaiono collocati in maniera
molto verosimile. L'ampiezza dell'imma-
gine sonora non appare per nulla disper-
siva, ma contribuisce a dare ariosita
all'opera, garantendone un ascolto vera-
mente gradevole. Su livelli molto alti si
pone anche I'escursione dinamica, con i
fortissimo del coro dell'orchestra resi in
maniera godibile e perfettamente bilanciati.
Un gradino piti in basso cono invece gli altri
due parametri, con un equilibrio tonale
che va molto bene sulle voci dei protago-
nisti e un po' meno con i legni dell'orche-
stra e una risoluzione dei dettagli, che non
sempre riesce a cogliere i preziosismi della
partitura rossiniana. Giovanni Tasso
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La sinfonia la piti conosciuta di Shostako-
vich ha molte versioni in disco con delle
performance classiche di Ancerl, Barbi-
rolli, Bernstein, Maravinsky, per citare solo
alcuni nomi... la mia scelta, pero, cadrebbe
sulla versione di Previn. Nel primo movi-
mento il tempo di base & giusto e ogni
cambiamento & completamente naturale,
i climax potenti e intensi. Lo Scherzo &
spiritoso, i ritmi puntati e I'Adagio lento &
intenso con un bellissimo fraseggio. II
Finale & un vero Presto con una sezione
centrale massiccia e ‘cantata’ proprio come
deve essere e la Coda & un tour de force

eccitante con timpani che si schiantano.
L'esecuzione dei musicisti peraltro & magni-
fica in tutto il pezzo. Rob Pennock

giudizio tecnico: ECCEZIONALE
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La registrazione fu realizzata per la RCA alla
Walthamstow Assembly Hall di Londra
nell'agosto del 1965 da il grande inge-
gnere della Decca, James Lock: non & una
sorpresa quindi che il suono € splendido.
Per il confronto mi sono rivolto a un'LP
americano prima etichetta ‘White Dog’,
LSC 2866 (c'& anche un CD RCA “Naviga-
tor” ma non & ascoltabile). Quando &
suonato in formato nativo, 'HDTT ritiene
il bilanciamento complessivo dell'originale.
I timbri strumentali sono quasi vividi come
I'LP con ottoni ruspanti, fiati piangenti,
archi setosi e percussioni netti, anche se
manca un po' di corpo. In modo cruciale,
l'acustica originale € rimasta e questo da
un senso di spazio analogico intorno ai
musicisti ed & difficile pensare che la
Sony/BMG potesse uguagliare questo
remastering. Rob Pennock

STRAUSS,
RICHARD
Symphonia
Domestica

Cleveland Orche-
stra, George Szell,
dir.

Reg: 1964
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Solo un megalomane come Richard
Strauss avrebbe potuto scrivere Ein
Heldenleben e poi cinque anni pitl tardi
scrivere questa ‘quasi-sinfonia’ distesa che
documenta il suo rapporto con la sua fami-
glia, di cui quasi nessuno €& interessato.
Come Also sprach Zarathustra, una perfor-
mance convincente deve tenere insieme
gli elementi disparati - e a volte vacui - e
Szell e la sua orchestra riescono a fare
proprio questo. Szell conduce i suoi orche-
strali senza nessuno sforzo tra i temi dedi-
cati al marito, moglie e figli, lo Scherzo,
I'Adagio e il Finale piuttosto esagerato,
con fiati vividamente caratterizzati, ottoni
potenti e archi raffinati. Come nel recente



LP Speakers Corner dedicato alla Prima
di Brahms, e difficile immaginare una
versione migliore di questa. Rob Pennock

giudizio tecnico: OTTIMO
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Per il confronto ho usato un'LP americano
prima etichetta ‘2-Eye’: sull'LP Speakers
Corner il bilanciamento complessivo &
spostato in avanti, ma questo non & inso-
lito con remastering di registrazioni a stato
solido. Gli archi e i timpani adesso hanno
pili corpo e tutta l'orchestra ha piti peso,
impatto e presenza, anche se ['originale ha
pili vivacita. Su tutti e due gli LP la chia-
rezza e la definizione sono buone anche
se non spettacolari. Nessuno dei due ha
una gamma dinamica estesa, ma questo
& dovuto ai master tape. Rob Pennock

TCHAIKOVSKY
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“Pathétique”
Berliner
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Kirill Petrenko, dir.
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Questo € il primo album dei Berliner
Philharmoniker con il nuovo Direttore prin-
cipale, Kirill Petrenko, e mentre ascoltavo
l'introduzione al primo movimento, non
riuscivo a fare almeno che di pensare a
Evgheny Mravinsky e la sua performance

MUSICA CLASSICA

del 1982 dove i timing (a parte il Valzer)
sono qausi identici a quelli di Petrenko).
Mravinsky era il pit grande direttore di
Tchaikovsky del secolo scorso: capiva alla
perfezione la sentimentalita maudita di
Tchaikovsky e i cambiamenti di tempi non
indicati e il fraseggio. Sono cose che
Petrenko capisce bene e usa rubato, piccoli
cambiamenti di velocita, tessiture raffi-
natamente equilibrate e riesce a far
suonare i suoi musicisti in un modo tipi-
camente russo. II primo accordo dell'Al-
legro principale, come Mravinsky, & come
un colpo di fucile con tempi veloci senza
fermarlo di creare un climax intenso nella
sezione dello sviluppo.

1l Valzer in 5/4 scorre in modo elegante,
tinto di malinconia e si nota le inflessioni
sottili di ritmo e il controllo delle micro-
dinamiche. La Marcia non € esuberante:
ha una certa tranquillita e poi una forza
voluttuosa nelle pagine finali. Nel finale
sublime Adagio lamentoso Petrenko crea
un paesaggio sonoro molto triste. Nel
climax del secondo soggetto sembrava, a
primo ascolto, che il legger accelerando era
fuori posto, ma al secondo ascolto ci si
rende conto che questo € in sintonia con
la concezione un po' delirante dell'appa-
rizione finale del secondo soggetto. Il tono
austero degli archi comunque e il pizzi-
cato dei contrabbassi nella Coda sono
splendidi. Tutto sommato, una grande
Pathétique. Rob Pennock
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Quando scegli I'opzione per i download
sul sito BPO, hai accesso a tutte le opzioni
Hi Res fino a 24/192/WAV, ed € questo che
ho usato per il confronto poiché non &
compresso. L'LP - trasferito da un master
24/192 - & offerto in una bella confezione
numerata con un libretto di 20 pagine e

anche un codice per il download in alta
definizione.

Su LP e su download il bilanciamento
complessivo & a media distanza, con un
bel senso di profondita. Il fagotto solo in
apertura dimostra che il bilanciamento
interno € molto buono senza enfasi. Ma
I'LP crea meglio i timbri strumentali e gli
archi hanno piu corpo. Nei passaggi in
tutti ogni sezione rimane chiaramente
udibile e gli ottoni riescono a forare anche
se i climax massicci nello svilippo del primo
movimento e la Marcia, i timpani mancano
di quell'ultimo pezzetto di realismo. L'LP
comunque ha pit potenza e presenza.
L'acustica della Philharmonie & catturata
bene su tutti e due i formati, ma c'e piu
spazio intorno all'orchestra sul vinile e
la gamma dinamica & buona, non spet-
tacolare, ma in ogni modo questa € la
migliore registrazione che abbia mai
ascoltato in casa dei Berliner e si... la
versione LP & quella da acquistare. Rob
Pennock
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“Telemann's
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Elephant House
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La compagine cameristica Elephant House
Quartet, protagonista di questa registra-

zione, ha voluto intitolarla Telemann's
Garden, invitando, per cosi dire, gli ascol-
tatori a fare una passeggiata nella musica
del grande compositore barocco tedesco
come se fosse un vasto e in parte
inesplorato giardino fiorito. Accosta-
mento non certo strampalato, visto che
il musicista di Magdeburgo fu un appas-
sionato floricultore.

Quindi, i brani qui presentati, che spazia
da brani di fantasie solistiche per violino,
flauto e clavicembalo a una sonata per
viola da gamba e basso continuo, un trio
sonata per violino, flauto dolce e basso
continuo, una suite per violino, flauto e
basso continuo, vogliono essere dei
bouquet musicali deliziosamente offerti
grazie a un'interpretazione raffinata e filo-
logicamente avveduta da parte dei quat-
trointerpreti dell'Elephant House Quartet
(Bolette Roed al flauto diritto, Aureliusz
Golicski al violino, Reiko Ichise alla viola
da gamba e Allan Rasmussen al clavi-
cembalo), che firmano il loro debutto con
l'etichetta olandese. Andrea Bedetti

giudizio tecnico: OTTIMO-ECCEZIONALE
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La dinamica € oltremodo naturale ed ener-
gica, con i quattro interpreti ricostruiti
adeguatamente nel soundstage. Inoltre,
la messa a fuoco degli strumenti & molto
buona, cosi come la resa timbrica nell'e-
quilibrio tonale. Le cose migliorano ulte-
riormente grazie alla musica liquida, in
quanto in Hi Res 24/96 il palcoscenico
sonoro nel quale si vengono a trovare i
quattro strumenti & ancora piu profondo
e meglio definito, anche grazie al detta-
glio (la quantita di nero aumenta) e alla
dinamica, che permette una maggiore
ricchezza di sfumature timbriche. Andrea
Bedetti
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sto tecnico, non me me vogliano i

lettori tecnicamente meno informati
per la terminologia un po' criptica; per chi
volesse dei chiarimenti puo scrivere in reda-
zione (editore@audiophileosound.it). Ormai
anche i piu disinformati audiofili sanno che il
fattore pili importante di limitazione delle presta-
zioni di un DAC e il jitter, cioé la variabilita a
breve termine (da periodo a periodo) del clock
con sui si temporizza il circuito di conversione.
Molti progettisti, allo scopo di limitare il jitter,
usano (e reclamizzano a gran voce) oscillatori
al quarzo di altissima stabilita, spesso realiz-
zati con complessi circuiti a sintesi di frequenza,
denoninati ‘femtoclock’, per il fatti che il valor
medio del jitter (che € una misura di tempo)
¢ al di sotto del picosecondo, cioé nel domi-
nio dei femtosecondi (un femtoscecondo & 10-
15 secondi, cioé zero virgola quattordici zeri e
poi un uno!). I migliori femtoclock vantano un
jitter dell'ordine delle decine di femtosecondi,
mentre un oscillatore al quarzo normale non
scende in genere sotto qualche picosecondo.
La domanda che ci poniamo €: ha senso usare
questi clock? La risposta non € banale. Distin-
guiamo prima di tutto tra oscillatori usati all'in-
terno di un apparecchio di conversione e
generatori esterni di clock.
Nel primo caso (il piu favorevole), i fattori che
influenzano il jitter di un oscillatore sono tre:
il rumore dell'alimentazione, il rumore accop-
piato al circuito di clock per via induttiva o
capacitiva e tramite la massa comune da altri
circuiti e la quantita e tipologia delle porte logi-
che attraversate dal clock nel suo percorso
dall'oscillatore al DAC.
Il rumore dell'alimentazione puo essere ridotto
con appositi regolatori di tensione a bassis-
simo rumore, che pero devono essere usati non
solo per il circuito generatore del clock, ma anche
per tutti i circuiti che il clock attraversa nel suo
cammino €, in definitiva, anche per la parte digi-
tale del chip di conversione. Piu basso € il
rumore di alimentazione, minore sara la modu-
lazione di fase da esso prodotta sul clock.
Ovviamente, se iniettiamo del rumore sulla
traccia di un clock altrimenti perfetto, vanifi-
cheremo la sua purezza. Per questo motivo, il
clock dovrebbe essere generato ed utilizzato

remetto che questo articolo & piutto-

una sorta di ‘isola silenziosa’ del circuito stam-
pato, schermato da altri circuiti tramite piani
di massa ed eventualmente coperto da schermi
in materiale ferromagnetico elettricamente
collegati a una massa ‘robusta’. In effetti, pero,
c'€ un modo pili semplice per ottenere un
effetto schermante ‘virtuale’ efficace e meno
impegnativo dal punto di vista topologico del
PCB: I'utilizzo di linee ad impedenza control-
lata (adattamento di impedenza). Alle frequenze

“...nei DAC un fattore
importante da
considerare e il jitter...”

degli attuali clock, infatti, anche pochi centi-
metri di traccia su PCB diventano una piccola
antenna, che trasmette e, soprattutto, riceve.
Se dimensioniamo questa antenna in modo
che sia accordata proprio sulla frequenza del
clock, ottimizzeremo il trasferimento del clock
stesso dalla sorgente all'utilizzatore e mini-
mizzeremo gli effetti dei segnali di disturbo
che, in genere, non hanno la stessa frequenza
del clock e per i quali, dunque, la ‘traccia-
antenna’ non & accordata ed ha quindi una
ridotta sensibilita alla ricezione. Questo metodo
e reso piu difficile dal fatto che nei sistemi
audio usiamo in genere due clock differenti, uno
multiplo di 44.1kHz ed uno multiplo di 48kHz.
Bisognerebbe dunque portare ciascun clock
dall'oscillatore al chip di conversione con la

FEMTOCLOCK O NON FEMTOCLOCK? Marco Manunta

Marco Manunta cerca di rispondere a questo dilemma...

sua taccia di lunghezza ‘adattata’ ed effettuare
la commutazione proprio a ridosso del chip di
conversione.

C'é poi la delicata questione della qualita delle
porte logiche che il clock attraversa nel suo
cammino dal generatore al chip ci conversione.
Nel migliore dei casi, c'& un multiplexer a due
ingressi e una uscita, a volte buffer e flip-flop
perché il clock deve servire zone (detti domini
di clock) di circuito che richiedono clock diffe-
renti. Ogni circuito logico & basato su compo-
sizioni di porte logiche fondamentali che
commutano alla frequenza del clock. L'istante
preciso di commutazione & di fondamentale
importanza: anticiparlo o ritardarlo anche di
minime frazioni di picosecondo significa intro-
durre jitter. Se le porte logiche fossero ideali
ed avessero un tempo di commutazione nullo,
il problema non si porrebbe. Purtroppo, pero,
ogni porta logica impega un tempo finito per
commutare. Se in questo tempo del rumore
(anche lo stesso rumore termico del semicon-
duttore di cui le porte sono costituite) si sovrap-
pone al segnale del clock, I'istante effettivo di
commutazione si discosta da quello ideale:
abbiamo jitter.

C'e€ modo di limitare questo problema? Beh, a
parte sottoraffreddare il cricuito (ma poi sorgono
altri problemi) per limitare il rumore termico e
ridurre per quanto possibile il rumore di alimen-
tazione delle porte logiche (vedere pili sopra),
bisogna usare logiche ultra-veloci con ingressi
a trigger di Schmitt (un circuito che rende I'in-
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gresso delle porte meno sensibile al rumore),
ma la cosa migliore € limitare al massimo il
numero di porte logiche che il clock & costretto
ad attraversare.

Questo per quanto riguarda i clock utilizzati all'in-
terno di un DAC. Molti costruttori, comunque,
scelgono di usare clock di qualita buona ma
non eccelsa (di costo molto pit ridotto dei
femtoclock, parliamo di un rapporto 100:1) e
di dotare il DAC di un ingresso per un clock
esterno, da generare tramite un apposito appa-
recchio chiamato "generatore di clock". E qui
il discorso si fa ancora pil spinoso. Si, perché
trasportare un clock con jitter di 70fs su un
cavo coassiale, attraverso due accoppiamenti
BNC e tra due domini di alimentazioni distinti
le cui due masse tendenzialmente flottano
I'una rispetto all'altra, non € uno scherzo. Inol-
tre, spesso i generatori di clock offrono non il
master clock, cioé quel clock a frequenza
elevata (fino a 1152 volte la frequenza di
campionamento del CD) che temporizza tutti
i ciruciti del DAC, bensi il cosiddetto word
clock, che in genere & 44.1kHz o 48kHz, e dal
quale il circuito di ricezione dell'ingresso clock
del DAC deve ricavare il master clock. Esso lo
ricava tramite un circuito chiamato PLL (Phase
Locked Loop, anello ad aggancio di fase) che
usa un oscillatore controllato in tensione ed
un rivelatore di fase (concettualmente analogo
al discriminatore FM di una radio!) che produce
il segnale di controllo che comanda detto oscil-
latore. Anche il piu raffinato PLL, seppure in
grado di offrire valori di jitter molto bassi, &
caratterizzato da una curva di rumore di fase
in funzione della deviazione in frequenza non
monotonica. Cioé: per bassi ‘errori’ in frequenza
il jitter & basso, ma puo crescere in un certo
intervallo con I'errore in frequenza, mentre la
curva di rumore di fase di un oscillatore puro
al quarzo genericamente cala monotonica-
mente all'aumentare dell'errore in frequenza.
Criptico? Un poco, lo ammetto, ma il concetto
e che a fronte di un valore di jitter anche piut-

tosto basso, quando usiamo un PLL abbiamo
un jitter piu ‘fastidioso’ che non con un oscil-
latore vero e proprio.

Se poi consideriamo che il clock, nel suo
percorso dal generatore al DAC deve attra-
versare, al minimo e nell'ordine: un buffer/driver,
un separatore galvanico (spesso un trasfor-
matore), un ricevitore, un PLL e un multi-
plexer, capiamo bene che mantenere basso il
jitter con una siffatta configurazione & impresa
ardua. Ma la cosa ha senso se, nonostante tutte
le difficolta, il clock in partenza & talmente
buono che, anche una volta ‘peggiorato’ dal
lungo tragitto, all'arrivo € ancora migliore dei
clock interni al DAC.

Un'ultima domanda dobbiamo pero farcela:
supponendo di utilizzare un ottimo femtoclock
all'interno di un DAC, curando maniacalmente
tutti gli accorgimenti sopra descritti per tenere
il jitter al minimo, sentiremo realmente sensi-
bili miglioramenti nel suono?

“..molti costruttori
usano un clock buono
ma non eccelso...”

La risposta €: forse si, forse no. Infatti, non
dobbiamo dimenticare che qualunque regi-
strazione digitale nasce da un front-end analo-
gico convertito in digitale tramite un ADC, per
il quale valgono (ancora pili che per un DAC)
gli stessi discorsi sulla qualita del clock e sul
suo jitter.

Se I'ADC utilizzato ha clock caratterizzati da un
Jjitter di 50ps, per esempio, tale jitter rimarra
‘scritto” nei campioni del segnale convertito,
e a niente servira riconvertire il segnale in
analogico usando un DAC con clock a bassis-
simo jitter, ad esempio da 50fs, perché il jitter
€ una grandezza additiva e alla fine ascolte-
remo un segnale caratterizzato da jitter di
circa 50,05ps... Marco Manunta
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TESTINA Shure V-15 MR vincenzo Frateto

ra il 1971 quando ho ascoltato per la

prima volta il mio primo LP - nel senso

di comprato da me - con l'impianto
di mio padre: per la cronaca era Trilogy di Emer-
son, Lake and Palmer. La testina era una
Empire, non ricordo quale modello. Da quel
momento mi sono ammalato di hi-fi, e di
vinile... e lo sono ancora, 48 anni dopo.
In quegli anni, i primi Settanta, la ‘battaglia’
per il dominio - quantitativo e qualitativo - del
vasto mercato delle testine era combattuta tra
MM: ADC, Empire, Shure e Stanton/Picke-
ring. Gli altri nomi non avevano la stessa
diffusione. L'unica MC che si trovava nei negozi
era la Ortofon, ma i suoi cultori erano in
numero decisamente limitato. La battaglia
ando avanti alcuni anni fino a che mamma Shure
non introdusse nel 1973 la V-15 III. Non era
una semplice evoluzione della MK-II, peral-
tro gia ben quotata. Dal punto di vista sia
delle prestazioni meccaniche, sia del suono
€ stata una rivoluzione. Non ricordo nessuna
pubblicazione, nessun negozio di hi-fi, nessun
audiofilo che non fosse convinto che la III fosse
la migliore testina esistente. Anche chi usava
altro, non osava esprimere nessuna opinione
contraria.
Cinque anni dopo la Shure tenta un'altra rivo-
luzione, tramite l'introduzione dello ‘spazzo-
lino smorzatore’, & presentata la V-15 IV. In
effetti lo spazzolino dava dei vantaggi reali (e
udibili), almeno in presenza di dischi ondu-
lati. Tuttavia la III rimase disponibile. La
produzione della IV invece fu praticamente inter-
rotta con la presentazione della V-15 V nel 1982
(solo quattro anni dopo la sua nascita).
Ma la storia del ‘top’ Shure non termina qui.
Nello stesso anno e introdotta la V-15 V-MR
dove ‘MR’ sta per ‘Micro Ridge’, che & il profilo
super-ellittico del taglio del diamante. Contem-
poraneamente fu introdotto uno stilo a profilo
MR per la V-15-1II che quindi continuava a essere
disponibile, contrariamente a quanto successe
per la 1V la cui produzione termino per esau-
rimento delle parti. Infine |'ultima delle V-15,
la V-15 Vx MR, lanciata nel 1996, che visse
fino al 2005, anno della definitiva cessazione
della produzione delle Shure top, I'ormai mitica
serie V-15.
Io sono molto fortunato e dispongo di una V-
15 Vx MR dotata di stilo originale e in perfetta

forma. Ebbene sono arrivato alcuni anni fa a
possedere tutte insieme 42 testine, tra le
quali molte costose o costosissime MC, giap-
ponesi e non. So bene che non si tratta di un
record (c'€ chi ne ha abbondantemente piu
di 100) ma ho indubbiamente maturato una
certa esperienza su questo fondamentale
componente di ogni vinyl set-up: al momento
ne ho solo una quindicina, tra le quali - natu-
ralmente - anche alcune MC.

II motivo per cui ho ritenuto di dedicare questo
scritto alla mitica V-15 V & perchg, senza se
€ senza ma - a mio parere naturalmente - rappre-
senta anche oggi un riferimento assoluto un
po' in tutto. Dalla risposta in frequenza perfet-
tamente piatta (con il giusto carico elettrico),
alla capacita di tracciamento, all'insieme delle
sue caratteristiche sonore, dinamica inclusa,
almeno con lo stilo xMR.

Insomma se mi fa piacere oppure se ho biso-
gno per la mia attivita di sapere come é
inciso un disco e se lo stesso presenta carat-
teristiche proprie che lo allontanano dalla
neutralita, uso la mia V-15 V. In questo, tra
parentesi, sono in buona compagnia.
Un ingegnere giapponese della Sony incon-
trato durante un CES degli anni d'oro, mi ha
riferito che la sua azienda ha iniziato a usare

“...MR sta per Micro Ridge:
il profilo super-ellittico del
taglio del diamante...”

questa testina per controllare le lacche di
prova delle ristampe del proprio vinile da
quando ha acquisito la CBS e il suo stermi-
nato catalogo. La Biblioteca del Congresso

USA (forse la pitl grande e completa al mondo)
- come mi raccontava il mio amico Simon York
che gli ha fornito i propri giradischi anni fa -
usava solo Shure V-15 V.

Come notate uso il passato perche dopo tanti
anni non so piti quale ¢ la situazione attuale:
dopotutto noi audiofili attempati ci sentiamo
tutti un po' orfani della serie V-15.
Concludo sottolineando due cose:
1. la giapponese Jico produce eccellenti stili
di ricambio compatibili per le V-15 (anche
con stilo in zaffiro e diamante a taglio Shibata,
se volete) e quindi potete continuare a usare
le vostre V-15;

2. quando ascolto per conto di Auidophile
sound una testina, verifico sempre le sue
prestazioni rispetto alla mia V-15 V xMR.
Vincenzo Fratello
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ELECTRIC LIGHT ORCHESTRA
OUT OF THE BLUE  andrea sedetti

ra le band pop che hanno strizzato

I'occhio alla musica classica, o quan-

tomeno all'utilizzo di strumenti
dichiaratamente classici, vi & sicuramente
I'Electric Light Orchestra, fondata nel 1970
dal multistrumentista Jeffrey Lynne, dal
cantante Roy Wood e dal batterista Bev
Bevan. Fin dal suo nome, la band inglese
volle far intendere che il suo stile si sarebbe
richiamato a un'orchestra ‘classica’, tanto
e vero che nel periodo di maggior successo,
che si puo fissare tra il 1974 e il 1982,
ebbe fino a otto componenti, due dei quali,
Mik Kaminski e Hugh McDowell, suona-
rono rispettivamente il violino e il violon-
cello, oltre alla presenza dello stesso Jeffrey
Lynne e Richard Tandy impegnati alle tastiere
(una soluzione strumentale, questa, privile-
giata anche dai Supertramp, anche se in chiave
maggiormente ritmica e non melodica). Oltre
ai componenti gia nominati, nella seconda
meta degli anni Settanta, fecero parte dell'ELO
anche il bassista Kelly Groucutt e, nel caso
dell'album di cui andremo a parlare, il violon-
cellista Melvyn Gale.
L'album in questione, Out Of The Blue, fu
il settimo della loro produzione e usci il 3
ottobre 1977, dopo essere stato registrato
tra il maggio e I'agosto dello stesso anno
presso i Musicland Studios di Monaco di
Baviera (voluti da Giorgio Moroder) e pubbli-
cato dalla Jet Records. Artefice del progetto,
comprendente diciassette canzoni (era
ovviamente un doppio LP), sia per quanto
riguarda i testi, sia per quanto concerne
le musiche e la debita produzione, fu Jeffrey
Lynne, vero e proprio deus ex machina
della band inglese.
Come racconto lui stesso, Jeff Lynne butto
giu l'intero lavoro in meno di quattro setti-
mane dopo un'improvvisa esplosione di
creativita mentre si trovava nel suo chalet
sulle Alpi svizzere. Il terzo lato del doppio
LP consisteva in una lunga suite suddi-
visa in quattro parti intitolata Concerto For
A Rainy Day. Gli effetti meteorologici
presenti nella registrazione di questa
suite, vale a dire una pioggia martellante,
furono reali e catturati da Lynne durante
il periodo di registrazione nella metro-
poli tedesca.

Out Of The Blue é stato uno dei primi
album pop a fare un ampio uso del cosid-
detto vocoder (un apparecchio composto
da una serie di filtri in grado di distorcere
e modificare le voci), contribuendo a diffon-
derlo. Se all'epoca in cui usci, la critica si
divise tra coloro che apprezzarono questo
lavoro discografico e quelli che invece ne
sostennero la sua debolezza, in quanto
contrassegnato unicamente da un'accatti-
vante melodiosita, a distanza di piu di
quarant'anni le pecche che riguardano Out
Of The Blue sono indubbiamente aumen-
tate a dismisura.

Il problema principale (e questo vale non
solo per questo album) & dato dal fatto
che I'Electric Light Orchestra cerco senza
riuscirci di fondere sonorita pop con ritmi
e armonie che rimandavano ad atmosfere
barocche (sull'onda di un'altra band del
tempo, quella olandese degli Ekseption,
che coniugava rock e Bach, come si puo
vedere su YouTube mentre eseguono dal
vivo nel 1973 la celeberrima Toccata e
Fuga in Re minore, da loro rivista:

“...un pastrocchio di cui il
trascorrere del tempo ha
mostrato le sue pecche...”

https://www.youtube.com/watch?v=T71MIJE
GIRA). Il fatto e che se la band olandese
fu quantomeno rispettosa nei confronti del
sommo Kantor, le scelte barocche (con
tanto di violini e violoncelli laccati in rosso
o in giallo) da parte dell'Electric Light
Orchestra rappresentarono solo un espe-
diente per rendere piu zuccherose le loro
melodie (se non mi credete date un'oc-
chiata alla loro versione live di Wild West
Hero, ossia la canzone che chiudeva Out
Of The Blue, con tutti i componenti della
band vestiti da cowboy, compresi coloro che
suonano il violoncello e il violino, in un
terrificante mix tra country sound e rimandi
barocchi, con tanto di pistolettate finali:
https://www.youtube.com/watch?v=S8Qn7x

0OG8nk, oppure il video ufficiale di Mr. Blue
Sky, la canzone che invece chiudeva la
suite del terzo lato, con voci in falsetto

che si sovrappongono e fugato vocale alla
Bach (sic!): https: // www. youtube.
com/watch?v=aQUIA8Hcv4s). Infine, se
volete farvi veramente del male, affrontate
se avete il coraggio I'ascolto di Sweet Talkin'
Woman, terzo brano del prima lato del
doppio LP incriminato, tra svolazzamenti
barocchi, interventi del vocoder, ritornelli
melensi e voci in falsetto in un trionfo di
melassa: https: //www. youtube. com
/watch?v=7v2r_VnmL6A.

Ora, alla luce di quanto scritto, si deve
solo immaginare il coacervo di voci, voco-
der, archi, strumenti elettrici, tastiere e
percussioni varie dal punto di vista tecnico
della registrazione, che fu effettuata negli
studi di Monaco di Baviera da Reinhold
Mack, anche se spesso si firmava solo come
Mack, il quale & stato anche l'ingegnere del
suono di fiducia di Freddie Mercury e di cinque
album dei Queen.

Sebbene Mack abbia effettuato delle vali-
dissime registrazioni, Out Of The Blue fu
invece una delle peggiori, soprattutto per
quello che riguarda il lavoro di editing,
altrimenti non si potrebbe spiegare il pessimo
risultato che si riscontra nell'equilibrio
tonale quando intervengono gli strumenti
ad arco, i quali per essere udibili vengono
praticamente sbattuti in faccia all'ascolta-
tore mentre strumenti elettrificati e percus-
sioni restano troppo arretrati. Da cio &
facilmente comprensibile come il palcosce-
nico sonoro sia stato falsato, con una rico-
struzione inverosimile, proprio per avvantaggiare
gli strumenti acustici, senza contare lo squili-
brio causato dalla presenza del vocoder (il
quale gia tende a invadere fastidiosamente
per via della sua gamma bassa).
Insomma, un pastrocchio di cui il trascor-
rere del tempo ha inevitabilmente mostrato
le pecche e le tante debolezze. Andrea
Bedetti

Electric Light Orchestra: Out of the Blue.
LP Jet Records JT-LA823-L2 (1977)
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FRANCO AMBROSETTI

QUINTET:

I_O ng WaveS Francesco Cataldo Verrina

ong Waves del Franco Amabrosetti

Quintet & uno splendido album di

autentico jazz, che coniuga passato e
presente, guardando al futuro.
Ambrosetti € un capitano di lungo corso che
da piu di una decina di lustri alterna la sua
attivita di jazzista a quella di imprenditore,
avendo diretto per anni il Gruppo Industriale
Ambrosetti, azienda che produce ruote in
acciaio per veicoli e carrelli d'atterraggio per
aerei. Trombettista e flicornista di vaglia,
classe 1941, ha spesso condiviso in passato
la sua passione (o attivita) musicale con il
padre Flavio, sassofonista che gli aveva
trasferito I'amore per il jazz sin da piccolo.
Molto rispettato sulla scena europea e mondiale
con recensioni lusinghiere anche da parte di
rinomati critici americani, Franco Ambrosetti
ha all'attivo quasi una trentina di album
come band-leader e svariate partecipazioni
a progetti all-stars. Tra le sue collaborazioni
pil significative ci sono nomi importanti
come Dexter Gordon, Cannonball Adderley,
Michael Brecker, Mike Stern, Kenny Barron,
Tommy Flanagan, Dave Holland e Phil Woods.
Lusinghiera fu una dichiarazione di Miles
Davis in un'intervista del 1987: “C'e un buon
trombettista nella band di George Gruntz
che ho ascoltato al Berlin Jazz Festival. Lui
sa davvero suonare. Se dovessi scegliere un
trombettista, sceglierei lui. Non sceglierei
Wynton (Marsalis), né sceglierei Freddie
(Hubbard) e Woody Shaw € morto. Quindi
sceglierei lui. Lui puo suonare qualsiasi cosa.
Mi piace.”
Oggi, all'eta di 78 anni, Ambrosetti non ha
per niente esaurito la vena compositiva e
creativa; dalla sua fluida penna di autore
evergreen sono germogliate alcune piccole
gemma contenute in questo album come
I'opener Milonga, un brano dal sapore argen-
tino, una flessuosa ballata dall'incedere
cadenzato ed elegante; la stessa Silli's Long
Wave & una composizione profonda e raffi-
nata, a tratti imprevedibile e con una strut-
tura non convenzionale. Il trombettista di
Lugano e sostenuto nel progetto da quattro

autorevoli esponenti del jazz mondiale: John
Scofield alla chitarra, Uri Caine al piano,
Scott Colley al basso e Jack DeJohnette alla
batteria. Nell'album si respira un'atmosfera
molto coesa e rilassata, caratterizzata da un
forte senso di altruismo e collegialita, dove
tutti gli attori sulla scena sono connessi quasi
in maniera telepatica.

Ambrosotti gioca da protagonista, ma inter
pares, sviluppando un tono pulito e raffi-
nato e liberando nell'aria un inteso lirismo,
mentre tutti i collaboratori pur mantenendo
una spiccata personalita musicale, diven-
tano propedeutici alle finalita del band leader.
Scofield secerne dalle sue stringhe un suono
vivido e pungente al contempo, mentre i
suoi assoli diventano quasi nuove propaggini
sonore sviluppate sui suggerimenti del ‘capo’;
dal canto suo, Caine & sempre attento allo
sviluppo narrativo dei sodali, muovendosi in
una dimensione fortemente creativa. Anche
DeJohnette trova il suo momento di gloria,
specie in Try Again, quando, dopo la ripro-

“..coniuga passato e
presente, guardando al

”

futuro...

posizione del tema principale, offre un trat-
tato di batteria da alta accademia del jazz
moderno. Tra i brani pil incisivi e riusciti
dell'album c'e la classica Old Folks, una
ballata che esalta le caratteristiche dell'in-
tero ensemble. Ambrosetti tira fuori dal
mantice un concentrato di passione e dolcezza,
mentre Scofield s'inserisce con vibrante liri-
cita, facendo da raccordo agli assoli del trom-
bettista. Da segnalare una versione rigenerata
di On Green Dolphin Street, quasi restituita
a nuova vita. Silli's Waltz si snoda flessuosa
su tappeto ritmico spalmato sull'asfalto
rovente di una citta californiana; I'anda-
mento meditativo della tromba ed il fraseg-
gio molto spaziato ricordano proprio il Miles
Davis del periodo cool. La conclusiva One For
The Kids, lo dice il titolo stesso, € un trastullo

mid-range giocato tra funk e swing e con aria
infantile, quasi divertita, da tutta la band.
Long Waves, pubblicato nell'estate del 2109
per l'etichetta svizzera Unit Records ¢ il
ventottesimo album come leader di un arti-
sta che ha ancora tanto da raccontare, la cui
verve creativa, nonostante il dato anagrafico,
risulta costantemente in divenire, attraverso
un tono caldo e brunito, linee che sprigio-
nano suggestioni circolari dalla vorticosa
bellezza, un orecchio teso al movimento e
all'espansione sonora, e un pregevole senso
di swing. La lucidita espositiva e composi-
tiva del trombettista di Lugano e il valore
aggiunto di una band stellare fanno di questo
disco un momento di massima espressione
del jazz mainstream del terzo millennio, dove
la tradizione costituisce una base di partenza
per guardare in avanti senza fughe dalla realta,
caotici intrugli ed eccentrici sperimentalismi. Un
album da aggiungere alla vostra short-list.
Consigliatissimo.

Dal punto di vista tecnico, la qualita sonora
€ ottima. II CD presenta una scena abbastanza
aperta e la percezione € quella di un suono
assai realistico proveniente dai singoli stru-
menti nella loro naturale variazione di gamma.
Tutti i brani mostrano una discreta dinamica
e un percorso lineare senza eccessivi picchi
e variazioni tonali. Buono il dettaglio, capace
di favorire la percezione dei singoli strumenti
e il loro posizionamento sul set. Francesco
Cataldo Verrina

DISCOGRAFIA

FRANCO AMBROSETTI QUINTET

Long Waves

CD Unit 4907

www.unitrecords.com
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TITOLI GIA DISPONIBILI

Libretto interno di 4 pagine

ROSSINI OVERTURES
Philharmonia Orchestra, Carlo Maria Giulini
(reel TRRC 002)

Luogo di registrazione: Kingsway Hall, Londra

Date di registrazione: 13, 14 dicembre 1962; 1, 3 aprile 1964
Durata programma musicale: 51 minuti

Pubblicazione originale: LP stereo EMI Columbia SAX 2560

COMMENTO DI PIERRE:

Un giorno Giulini mi disse: “Nella stessa serata in cui diedi un concerto
negli Stati Uniti, Toscanini mi telefono in albergo per dirmi che la perfor-
mance gli era molto piaciuta”. Seduto nel suo studio dietro all'Opera

alla Scala, ricordo ancora i suoi occhi azzurri, profondi, che divennero
particolarmente animati mentre mi raccontava il fatto.

Le sue letture delle Ouverture di Rossini sono diverse da quelle di
Toscanini: sono interpretate in modo pilu flessibile ma non per
questo in modo meno intenso. L'Ouverture Guglielmo Tell ne &
una prova: la fisicita dei tromboni nel Finale vi fara saltare dalla
poltrona.

Anche sull'edizione originale del vinile la resa dinamica & impres-
sionante; e lo & non soltanto per i grandi sbalzi di volume, ma prima
di tutto perché & una delle poche versioni che riesce a bilanciare
quasi alla perfezione i suoni diretti e indiretti durante la ripresa nella
Kingsway Hall. La fisicita dei legni e ottoni, lo spazio intorno a essi,
le nuance micro dinamici, i colori sottilmente vividi, per non tralasciare
il peso sbalorditivo delle percussioni e degli ottoni inferiori... tutto
questo evidenzia la drammatica superiorita dell'autentico nastro master

Prezzi:

La lunghezza del programma musicale determina il numero di
bobine per titolo. Il playing time maximum per i nastri LPR 90 e
di 48 minuti e per i nastri pit performanti, gli SM 900, é di 32” (perché
il nastro é piti spesso e cosi meno metri sulla bobina). Cosi tutti i
titoli che superano i 48 minuti su bobine plastic e 32 minuti su bobine
metal NAB necessitano due bobine per evadere ['ordine.

Soluzione A - Flange plastica:
2 reel-to-reel plastic RMG LPR 90: 199 euro
invece di 222 euro

Soluzione B: Flange metal NAB:
2 reel-to-reel metal NAB SM 900: 252 euro

Libretto interno di 4 pagine

ARTURO BENEDETTI MICHELANGELI

(reel TRRC 001)

Info sulla registrazione:

Luogo di registrazione: Studio n.1, Abbey Road Studios, Londra
Data di registrazione: 7,8,10 March 1957

Durata del master: 48 minuti

Pubblicazione originale: LP stereo EMI HMV ASD 255

COMMENTO DI PIERRE:
Semplicemente uno dei piti grandi dischi della seconda meta del Vente-
simo secolo. La lettura di Michelangeli del Concerto di Ravel, e in

particolare del secondo movimento, non ha uguali nella letteratura
discografica.

La sua interpretazione del Concerto di Rachmaninov non & meno straor-
dinaria: un mix magico di virtuosita e di interiorita raramente incon-
trati in questo meno conosciuto Quarto Concerto.

Il nastro inciso nel 1957 & assai superiore a tutte le edizioni su LP
e CD che ho ascoltato - compreso il nostro proprio LP della ‘The Vinyl
Collection Records’ (LP TVC 002). L'incisione & ben focalizzata ma &
soprattutto la qualita timbrica e la marcata superiorita della ripro-
duzione delle variazioni dinamiche che trasformano la nostra perce-
zione della lettura. Feci sentire il master digitale di quel secondo movimento
durante una recente fiera di Hi-Fidelity: il silenzio nella sala era
sconvolgente, Michelangeli sembrava toccare I'anima di ogni persona
presente.

Prezzi:

La lunghezza del programma musicale determina il numero di bobine
per titolo. Il playing time maximum per i nastri LPR 90 é di 48 minuti
e per i nastri piti performanti, gli SM 900, e di 32” perché il nastro
é pit spesso e cosi meno metri sulla bobina). Cosi tutti i titoli che
superano i 48 minuti su bobine plastic e 32 minuti su bobine metal
NAB necessitano due bobine per evadere I'ordine.

Soluzione A - Flange plastica:
1 reel to reel plastic RMG LPR 90: 199 euro

Soluzione B - Flange metal NAB:
2 reel to reel metal NAB SM 900: 252 euro




TITOLI GIA DISPONIBILI

Libretto interno di 4 pagine

CALLAS SINGS OPERATIC ARIAS
(reel TRRC 003)

Programma musicale:

1. Adriana Lecouvreu: “Ecco - respiro appena... Io son I'umile ancella”
2. Adriana Lecouvreur: “Poveri fiori” (Adriana Lecouvreur)
3. Andrea Chénier: “La mamma morta” (Maddalena)

4. La Wally: “Ebben?... Ne andro lontana” (Wally)

5. Mefistofele: “L'altra notte” (Elena)

6. Il barbiere di Siviglia: “Una voce poco fa” (Rosina)

7. Dinorah, Le pardon de Ploérmel: “Ombre |égére” (Dinorah) -
Cantato in italiano

8. Lakmé: “Ou va la jeune indoue” (Lakmé - Canto delle campane)
9. I Vespri Siciliani, Act 5: “Merce, dilette amiche” (Elena)

Luogo di registrazione: Watford Town Hall, Hertfordshire, UK
Date di registrazione: 17, 20, 21 settembre 1954
Pubblicazione originale: LP mono EMI Columbia 33CX 1231

COMMENTO DI PIERRE BOLDUC:

La maggior parte delle registrazioni mono della EMI realizzate nei
primi anni Cinquanta furono registrate su reel-to reel EMI BTR II (BTR
significa ‘British Tape Recorder”) a 30 pollici per secondo (76cm/s)
e questi nastri della Callas non sono stati un'eccezione.
La velocita di 76cm/s non ha posto problemi. Sempre con I'obbiet-
tivo di produrre copie le piu vicine possibile al master originale, fu
deciso di copiare il master tape alla stessa velocita di 76cm/s su un
nastro di mezzo pollice in modo di non comprimere il segnale come
sarebbe stato il caso duplicandolo a 38cm/s.

Sarete stupiti dall'incredibile purezza del registro alto della Callas e
dalla magia del suo registro medio: senza dubbio una delle piti grandi
registrazioni della Callas, quando la sua voce era al massimo della
sua flessibilita ed estensione. Il suo rendimento di “La mamma
morta” di Giordano e “Una voce poco fa” di Rossini rimangono ancora
oggi riferimenti interpretativi.

Prezzi:

La lunghezza del programma musicale determina il numero di bobine
per titolo. Il playing time maximum per i nastri LPR 90 é di 48 minuti
e per i nastri pit performanti, gli SM 900, € di 32" (perché il nastro
€ pill spesso e cosi meno metri sulla bobina). Cosi tutti i titoli che
superano i 48 minuti su bobine plastic e 32 minuti su bobine metal
NAB necessitano due bobine per evadere I'ordine.

Soluzione A - Flange plastica:
2 reel-to-reel plastic RMG LPR 90: 199 euro
invece di 222 euro

Soluzione B - Flange metal NAB:
2 reel-to-reel metal NAB SM 900: 252 euro

COME ORDINARE I VOSTRI NASTRI

Si puo ordinare tramite email, telefono e posta:
email: editore@audiofilemusic.com
tel: 089 726443, 392-8506715

posta: International Audiophile Recording Ltd, presso Mail Boxes,
Via Posidonia 181, 84128 SALERNO

Per ogni ordine indicare:

- Nome, indirizzo, cod. fiscale (nuova
normativa)

- Titolo

- Soluzione: scegliere Ao B

- Tipo di EQ: NAB o CCIR

Metodo di pagamento:

- Tramite Paypal:

indirizzo Paypal:
editore@audiophilesound.it

- Tramite bonifico:
International Audiophile Recording
ChiantiBanca

Filiale di Montespertoli (FI)

cc 211365

iban IT 44 P 08673 37980 021000211365
ICRAITRRIPO

(attenzione: I'ultimo carattere del codice &
‘zero’)

- Tramite assegno:

Intestazione assegno:

International Audiophile Recording Ltd
Indirizzo di spedizione: International Audiophile
Recording Ltd, presso Mail Boxes, Via Posi-
donia 181, 84128 SALERNO

N.B. Gli ordini saranno evasi normalmente
entro 15 giorni lavorativi dalla data del
ricevimento pagamento.

Non esitare a contattarci per qualsiasi
informazione.

Flange in plastica (sopra) e metallo (sotto)
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