"DOLCE VITA JAZZ FESTIVAL"

SCHEDE ARTISTI
 

MAGGIO

29 MAGGIO - La Palma Club - ore 21.30

GIANMARIA TESTA “LA CANZONE E IL JAZZ”

Biglietto 15 euro

Formazione

Gianmaria Testa, chitarre e voce 

Enrico Rava, tromba e flicorno 

Roberto Gatto, batteria 

Rita Marcotulli, pianoforte 

Enzo Pietropaoli,  contrabbasso 

Piero Ponzo, clarinetto e sax.

Sebbene se ne discostino in più occasioni, per le molteplici influenze che le caratterizzano e per le più recenti partecipazioni a progetti musicali di varia estrazione, le composizioni di Gian Maria Testa possono a buon diritto rientrare nel cantautorato. Per il ruolo che testi e musica, intrecciandosi continuamente, vi rivestono in chiave emotiva ed espressiva ancor prima che strettamente musicale. Vicino a certa sensibilità francese, per molti versi sua patria d’adozione, Testa non smette mai di confrontarsi con generi musicali anche molto distanti tra loro: ed una conferma la si è avuta proprio di recente quando l’artista cuneese ha preso parte alla registrazione di un paio di brani nell’ultimo caleidoscopico lavoro della pianista Rita Marcotulli. «Non sono un jazzista, ma mi piace lavorare con musicisti jazz per il senso della libertà che sanno infondere alle loro esecuzioni», ha dichiarato qualche tempo fa, ed infatti è da tempo ormai che Testa, nei suoi flirt, musicali ha inserito anche quello con la musica d’estrazione afro-americana. Oltre alla collaborazione con la Marcotulli, un altro jazzista  con cui Testa ha dato vita a numerose attività concertistiche è Paolo Fresu, che lo scorso anno insieme al suo PAF Trio lo ospitò, proprio nella 1° edizione del Dolce Vita Jazz Festival, per un omaggio a Leo Ferrè. Arte grafica, letteratura, musica sono alcuni degli elementi estetici che contraddistinguono la produzione di Testa, nelle liriche sempre connotata anche da un forte impegno sociale ed una profonda passione civile. Vividi ritratti di una società alla quale Testa non risparmia la sua critica, a tratti capace di mutarsi in denuncia sebbene sempre accompagnata da una sensibilità musicale in grado di smussarne i furori e far rientrare l’invettiva nell’alveo, a lui più consono, dell’arte.  

30 MAGGIO - La Palma Club - ore 21.30

RAVA - FRESU QUINTET

Biglietto 20 euro e 15 euro - posti numerati


Enrico Rava - tromba e flicorno 

Paolo Fresu - tromba e flicorno 

Andrea Pozza - pianoforte 

Enzo Pietropaoli - contrabbasso 

Fabrizio Sferra - batteria

Suonano entrambi la tromba e il flicorno, hanno entrambi la Francia come patria d’adozione, hanno in comune una vera e propria adorazione per il Miles Davis acustico degli anni 50 e 60  e da qualche anno, ormai, sono alla guida di un atipico quintetto conosciuto ed apprezzato in tutta Europa. Enrico Rava e Paolo Fresu hanno però strade diverse alle loro spalle, oltre che una generazione di differenza: il primo volle vivere l’esperienza di rottura che nel mondo del jazz (e non solo) si stava verificando negli Stati Uniti durante la seconda metà degli anni sessanta, vivere a contatto e collaborare con gli artefici del movimento free che in quegli anni scuoteva i cuori e le menti degli appassionati; il secondo, invece, ha preferito studiare sui dischi (di Miles innanzitutto), non disdegnare esperienze al fianco di Ornella Vanoni e venire a contatto con realtà musicali di matrice europea di cui fosse evidente anche il connotato etnico. Ma le differenze non si fermano al background formativo; Rava e Fresu presentano anche due stili trombettistici quasi antitetici, e che forse proprio per questo riescono a non eludersi, ma ad essere complementari l’uno dell’altro ed intrecciarsi fittamente rendendo possibile una front-line altrimenti ridondante. Dove Rava è aggressivo ed usa un fraseggio più frastagliato, Fresu predilige invece il lirismo e la sensualità di un linguaggio in cui note lunghe ed effetti di legato possano garantire maggiore evidenza alla melodia. Il quintetto è ormai ben rodato, ha al suo attivo due registrazioni che negli ultimi anni hanno voluto rendere omaggio a Chet Baker prima (“Shades of Chet),  ed a Miles Davis poi con il primo volume delle apparizioni live al festival di Montrèal. Completato da  Stefano Bollani al piano, alla cui inventiva ed al cui funambolismo ritmico fa da contrappeso una ormai acquisita vena compositiva testimoniata dall’album solista “Le Fleurs Bleues”, e da una sezione ritmica nata jazzisticamente insieme nel 1975 con il Trio di Roma (Enzo Pietropaoli al contrabbasso e Roberto Gatto alla batteria), la band si presenta come una formazione in grado di garantire una forte espressività.
31 MAGGIO - La Palma Club - ore 21.30

AHMAD JAMAL TRIO

Biglietto 20 euro e 10 euro - posti numerati


Ahmad Jamal - pianoforte

James Cammack - contrabbasso

Idris Muhammad - batteria

Da sempre attivo nella formula del trio, Ahmad Jamal è ormai considerato tra i musicisti che più hanno saputo dare una forma all’evoluzione della storia del jazz. Considerando sempre il trio come una sorta di piccola orchestra, Jamal non ha soltanto saputo ottenere un suono coeso all’interno della band ma è sempre stato in grado di conferire al contrabbasso ed alla batteria dei propri ruoli peculiari. Rendendoli partecipi del processo creativo e lasciando loro ampi spazi di inserimento all’interno di complesse, ancorché eleganti, tessiture armoniche. Strutture queste ultime che gli hanno consegnato un posto di rilievo a fianco di quei musicisti che allo spazio, ancor più che al tempo, hanno sempre prestato attenzione. Lo stesso Miles Davis, a lui vicino per senso del lirismo, non gli ha lesinato complimenti nella sua autobiografia. Confermandone l’apprezzamento con l’inserimento, nei suoi album degli anni 50, di standards precedentemente incisi dal pianista chicagoano o addirittura brani da lui composti come “Poinciana” e Ahamd’s Blues”. L’uso disinvolto della mano sinistra, non limitato ad una funzione di accompagnamento contrappuntistico, ma capace di contribuire con fluidità allo sviluppo melodico delle frasi è un’altra caratteristica del panismo di Jamal. Così come l’uso fortemente dinamico dell’elemento timbrico, assecondato da una non comune sensibilità estetica. Jamal non richiede ai suoi partners un comportamento dialettico, tipico ad esempio dei trii di Bill Evans; punta maggiormente sull’impatto che una più studiata progettualità riesce ad imprimere al discorso musicale. La sua capacità di scrittura e la compostezza formale dei suoi brani lo hanno quindi reso un autore celebre del panorama afro-americano, tanto che non suona eccessivo considerare molti dei suoi temi alla stregua di quelli già inseriti, dalla storia, nella tradizione degli standards. 

GIUGNO

1 GIUGNO - La Palma Club - ore 21.30

JOHN SCOFIELD  BAND "ÜBERJAM" 

Biglietto 15 euro


John Scofield - chitarra

Andy Hess - basso

Avi Bortnick - chitarra, samplers

Adam Deitch - batteria

E’ stato un chitarrista trasversale sin dai suoi esordi da leader, alla fine degli anni settanta; poi, al rientro di Miles Davis sulle scene nel 1981, John Scofield ebbe il suo battesimo ufficiale come chitarrista capace di sintetizzare un fraseggio jazzistico con effetti e scelte timbriche che gli consentivano di traghettare la tradizione di uno strumento speso negletto nel mondo del jazz verso i nascenti lidi del rock e del funk. Ed è stato proprio questo connubio a formarne il proprio marchio di fabbrica, insieme ad uno stile strumentale da molti definito “pianistico”, per quello spiccato senso ritmico e percussivo utile anche a limare i troppi eroismi di cui, ai tempi, lo strumento era  foriero. E’ quindi il filone del jazz-rock a vederlo impegnato maggiormente, anche dopo l’euforia che gli anni settanta avevano dedicato a questo genere ibrido; a testimonianza di come Scofield abbia fatto caso a sé anche in quel contesto, non rimanendo ancorato al cliché allora in voga del virtuosismo a tutti i costi, ma infarcendo le proprie composizioni ed esibizioni con la sintesi dei molteplici chitarristi rhythm’blues ascoltati in gioventù. Non sono mancati neanche i momenti in cui il chitarrista dell’Ohio ha saputo flirtare con i contesti vicini al mainstream jazzistico più avveduto: ascoltarlo infatti in un paio di registrazioni-tributo effettuate a nome di John Henderson, come “So Near So Far” dedicato a Miles Davis e “Quiet Now: Lovesome Thing”, rende bene l’idea di un chitarrista pronto a mettere al servizio del gruppo il proprio talento improvvisativo e la propria capacità di tessitura armonica. Poi nel 1998, ampiamente annunciato, avvenne l’incontro con il trio Medeski Martin & Wood con il quale Scofield incise “A Go Go”, una rilettura di temi che abbracciava un po’ tutto il panorama minore della musica popolare americana; come al solito un disco controverso, ricco di spunti innovativi e sostenuto da un senso del groove di cui i tre musicisti della downtown newyorkese sono da tempo i principali esponenti. Una strada che sembra portare dritta al recente “Uberjam”, in cui alle tastiere è ancora una volta presente il folletto John Medesky e la cui formazione base continua a fare da contro altare al contemporaneo progetto ScoLoHoFo, ultimo nato del lungo sodalizio con il batterista Al Foster ed il contrabbassista Dave Holland. 

2 GIUGNO - La Palma Club - ore 21.30

LES ITALIENS

Biglietto 10 euro


Al Di Puccio - percussioni

Alessandro Fabbri - batteria

Francesca Taranto - basso elettrico, voce

Stefano Onorati - tastiere

Luca Gelli - chitarra acustica

Manu’ Parrini - violino

Luca Marianini - tromba

Niko Gori  - clarinetto

Simone Santini
- sassofoni

Marco Bini – sassofoni

Qualcuno se ne glorierà dicendo che in fondo non siamo troppo sciovinisti, qualcun altro invece se ne rammaricherà perché, come sovente accaduto negli ultimi anni, molte realtà musicali nate nel nostro paese e con esso intimamente legate sono state apprezzate e riconosciute prima altrove. In Francia, tanto per mettere ancora qualche elemento di discordia tra i polemizzanti di casa nostra. Questa volta è il caso de Les Italiens, un collettivo interamente toscano (e quindi italianissimo, almeno sotto certi aspetti) che con la forza del gioco ed il vigore sanguigno della terra di provenienza cerca di mettere in comunicazione svariati ed eterogenei registri linguistici e musicali. La composizione dell’organico fa già i primi passi in questa direzione, proponendosi come un’orchestra per la varietà e l’assemblamento delle voci, ma non riconoscendo di fatto la composizione più ortodossa: una tromba, un clarinetto, un violino, una anomala sezione di ance composta da un sassofono tenore, un alto, un soprano ed un sopranino ed una sezione ritmica in cui spiccano due bassi. Un ensemble coloristico dunque, votato più alla ricchezza ed alla varietà timbrica che ad un tipico impatto orchestrale. Il repertorio naturalmente fa il resto: un repertorio che sembra un inno al miglior divertissement musicale, all’interno del quale non manca un certo background jazzistico, una connotazione schiettamente popolare (italiana e non, andando a ripescare influenze di tango come brani storicamente connotati come “Bella Ciao”), qualche accenno etnico, un’attenzione alla forma canzone. Un melting-pot dal sapore artigiano dunque, al quale non sfugge anche una certa vena ludica che si estrinseca in quel naturale compendio musicale, troppo spesso dimenticato, che è il ballo. Non una ricerca del nuovo a tutti i costi dunque, ma più probabilmente una messa a punto di tanti rivoli e componenti musicali presenti nel passato e nel presente di ognuno di noi che, con fantasia e umorismo, tentano di essere riportati all’attenzione.

3 GIUGNO - La Palma Club - ore 21.30

UMBERTO SANGIOVANNI & DAUNIAORCHESTRA

Biglietto 8 euro


Umberto Sangiovanni - pianoforte

Rossella Ruini - voce

Edoardo Bignozzi - chitarra

Francesco Puglisi - contrabbasso

Massimo d'Agostino - batteria

Marcello Fiorini – fisarmonica

La musica del sud con influenze etno-jazz. Le parole delle canzoni popolari Daune dei primi del '900 rimusicate in chiave contemporanea. Un nuovo progetto musicale che nasce dal linguaggio del dialetto Foggiano per incontrarsi con la canzone d'autore. Il nucleo di questo gruppo è il quartetto (chitarra, contrabbasso,pianoforte e batteria) attorno al quale, e seconda le esigenze, ruotano altri musicisti(voce, percussioni, fisarmonica,c larinetto) sino a raggiungere un organico da piccola orchestra. Le composizioni sono tutte scritte da Umberto Sangiovanni  (autore di musiche per il cinema e televisione), nato a Foggia e produttore nonchè pianista della DauniaOrchestra che ha riunito attorno al progetto musicisti provenienti da diverse esperienze professionali cercando di sviluppare un suono personale ed unico, a metà strada fra il jazz e la musica popolare, fra Petrucciani e i cantori del Gargano. Nel concerto si eseguiranno alcuni brani del prossimo lavoro discografico prodotto da Rai Trade di cui è prevista la pubblicazione nell'autunno 2003.   

4 GIUGNO - La Palma Club - ore 21.30
SERATE INTERNAZIONALI – ADA MONTELLANICO "SUONI MODULANTI"

Biglietto 8 euro


Ada Montellanico - voce

Max Ionata - sassofoni

Giovanni Ceccarelli - piano

Piero Leveratto - contrabbasso

Lorenzo Tucci - batteria

Cantante mediterranea, capace di interpretazioni intense e ricche di sfumature, Ada Montellanico è unanimemente riconosciuta artista di estrema, raffinata sensibilità. Il suo repertorio si è di volta in volta soffermato su zone diverse del canto jazz. Dapprima, sugli standards americani, affrontati con rara originalità e con costante attenzione al rapporto espressivo testo-musica. Poi sul "song book" di Luigi Tenco, cui nel 1996 la Montellanico ha dedicato un riuscitissimo CD registrato per la Philology ("L'Altro Tenco"). E' a partire da questo Cd che l'universo interpretativo comincia ad imporsi come uno dei più ispirati del panorama jazzistico italiano. "Ma l'amore no" registrato nel 1997 con il trio di Enrico Pieranunzi, Lee Konitz ed Enrico Rava, guests, offre un'immagine ancora più definitiva e preziosa di un talento vocale in grado di spaziare con disinvoltura dallo scat più dinamico e trascinante ad atmosfere impregnate di un caldo, sognante intimismo. Nel 2000 incide "Zorongo" insieme ad un rinomato chitarrista classico, Arturo Tallini, cimentandosi con successo sulla rielaborazione di canzoni popolari del '500 spagnolo. Nel 2002 esce l'ultimo lavoro discografico "Suoni Modulanti" dove l'interazione tra testo e musica si fa ancora più intenso nella proposta di un repertorio completamente originale, formato da brani di sua composizione e di importanti autori che hanno scritto per lei come Enrico Pieranunzi, Massimo Nunzi, Daniele Luttazzi. Per diversi anni si è esibita insieme a importanti formazioni cameristiche come il quartetto di sassofoni Ialsax di Gianni Oddi,  il Kammerton Vocal Ensemble, gruppo  vocale a cappella e con il Blue Note Ensemble, formazione classica diretta da Marcello Faneschi, con cui ha affrontato il repertorio di Gershwin. La sua attività è intensa anche all'estero, specialmente in Francia e in Olanda. Ha partecipato alla XXII esibizione del Premio Tenco risultando tra le migliori interpreti del 1997, esibendosi in trio con Pieranunzi e Rava nella serata finale del Premio, trasmessa da RAI 2. Nel 1999 ha vinto il Premio Montefortino come una delle artiste più importanti del panorama italiano. Tra le collaborazioni: Enrico Pieranunzi, Enrico Rava, Massimo Urbani, Renato Sellani, Roberto Gatto, Maurizio Giammarco, Mario Raja, Massimo Faraò, Jimmy Cobb,Lee Konitz, Walter Booker, Nat Adderley, Ben Sidran, Gary Bartz, George Cables, Alberth Hath, Jesse Davis, etc.

5 GIUGNO - La Palma Club - ore 21.30

PAOLO BELLINATI – STEVE SWALLOW  DUO

Biglietto 10 euro

Paulo Bellinati - chitarra

Steve Swallow - basso elettrico

Non è arrivato subito agli onori dei palcoscenici mondiali Paulo Bellinati, ma deve aver fatto un gran bell’apprendistato l’ormai cinquantatreenne chitarrista brasiliano, se qualche anno fa ricevette un apprezzamento di tal genere da uno dei maestri, ed al tempo stesso degli innovatori, della musica brasiliana, Antonio Carlos Jobim: «Ha una tecnica felicissima - disse il padre della bossa nova - i suoi arrangiamenti sono di una lucidità trasparente e le sue composizioni testimoniano il talento di un artista maturo, capace di realizzare una difficilissima commistione: quella tra le strutture della musica classica e gli idiomi della musica pop». Ed è infatti proprio da questi due registri musicali che Bellinati è partito, studiando a fondo la composizione accademica e la tecnica della chitarra classica per poi metterle al servizio di una necessità espressiva che coprisse orizzonti più vasti. Riuscendo a creare un personale equilibrio stilistico che gli permettesse di dare rigore formale al vastissimo panorama del folklore brasiliano, fatto di lundu, choro, bolero, modinha, a loro volta filtrati dalla conoscenza di forme musicali più moderne quali il jazz, il samba e la bossa nova. Ed è del 1997 l’ultimo incontro discografico di Bellinati con quest’ultimo genere musicale, che ancora oggi viene identificato all’interno della scena jazzistica come quello di più chiara matrice afro-brasiliana. Insieme alla cantante mezzo-soprano Monica Salmaso, Bellinati ha infatti inciso per la prima volta integralmente quel corpus musicale che nel 1962 Vinicius de Moraes e Baden Powell misero su con l’intenzione di “svecchiare” il canzoniere brasiliano e che da allora viene conosciuto come Afro-Sambas. Riuscendo a svincolare la formula del duo voce e chitarra dal cliché che vuole la seconda come mero accompagnamento della prima, all’interno di una struttura quasi cameristica. Quest’ultimo incontro, con il ben noto bassista Steve Swallow, non rappresenta altro che un naturale snodo artistico per entrambi i musicisti; la contabilità delle linee di basso del musicista americano, ormai da tempo anche eclettico compositore al fianco della compagna Carla Bley, rappresentano infatti un sincretico complemento alla sensibilità melodica di Bellinati; nonché la possibilità di contribuire al dialogo musicale tra i due con la suadente ritmicità di Steve Swallow.

6 GIUGNO - La Palma Club - ore 21.30

SERATA WWF LAZIO

Biglietto 8 euro

ore 21,30/22,15 -  U.S.Z  

Gigi Pezzi - sassofono  

Andrea Pagani - tastiere 

Francesco Redig De Campos  basso 

Alfredo Agli - batteria 

ore 22,30/24,00 - MEDIA RES 

Gianni Savelli - sassofoni e flauti 

Aldo Bassi - tromba e flicorno 

Stefano Lestini - pianoforte 

Francesco Puglisi - contrabasso 

Marco Rovinelli - batteria 

Sergio Quarta - percussioni

7  GIUGNO - La Palma Club - ore 21.30

KLEZROYM

Biglietto 10 euro

Gabriele Coen - sassofono soprano e clarinetto

Andrea Pandolfo - tromba e flicorno

Pasquale Laino - sax alto e baritono 

Riccardo Manzi - chitarra, buzuki, voce, darabukka 

Marco Camboni - contrabbasso 

Leonardo Cesari - batteria

Eva Coen - voce
Il progetto musicale dei KlezRoym, a partire dalla riscoperta del patrimonio musicale ebraico, ambisce a proporre un continuo lavoro di contaminazione  fra  le  diverse culture musicali (jazz, musica classica ed etnica) da cui provengono i singoli musicisti del gruppo, non limitandosi alla sola tradizione europea - askenazita, ma rivolgendo il loro interesse anche alla musica delle comunità ebraiche dell'area mediterranea: dalla Spagna alla  Grecia, dalla Libia al Marocco.

Sono stati segnalati tra i migliori gruppi italiani dell'anno dal prestigioso referendum TOP JAZZ '97, organizzato dalla rivista "Musica Jazz" ed hanno inciso quattro dischi "KlezRoym" (1998), "Scenì" (2000) e "Yankele nel ghetto" (2002) per l'etichetta CNI (Compagnia Nuove Indye). Dopo aver venduto oltre 10.000 copie ed effettuato oltre 300 concerti in Italia e all'estero, presentano il loro quarto disco intitolato “Klezroym” uscito in questi giorni nella collana Sconfini pubblicata da ELLEU. La compilation comprende  alcuni brani dei precedenti tre dischi dei Klezroym editi dalla Cni più le sigle della trasmissione televisiva di raitre DOVE OSANO LE QUAGLIE con Marco Presta e Antonello Dose (quelli del ruggito del coniglio), trasmissione della seconda serata del sabato sera che sta riscuotendo un notevole successo e in cui i Klezroym sono il gruppo stabile. 

8 GIUGNO  - La Palma Club - ore 21.30

MARIO RAJA  BIG BANG 

Biglietto 10 euro


Mario Raja - sax tenore, arrangiamenti

Daniele Tittarelli - sax alto, soprano

Marco Conti - sax tenore

Rossano Emili - sax baritono, clarinetto

Giampaolo Casati - tromba

Claudio Corvini - tromba

Roberto Rossi - trombone, conchiglie

Marcello Rosa - trombone

Enrico Bracco - chitarra

Piero Leveratto - contrabbasso 

Pietro Lussu - pianoforte

Lorenzo Tucci - batteria

“Big Bang” (con la “g”) è una delle formazioni più note del jazz italiano, ed è un’orchestra che combina il linguaggio delle big bands con l’improvvisazione, utilizzando approccio spiccatamente jazzistico, quasi da piccolo gruppo. La “Mario Raja Big Bang” è un’ensemble attivo nel 1988 sotto la guida del sassofonista, arrangiatore e compositore Mario Raja. Hanno fatto parte della band nel corso degli anni alcuni fra i protagonisti del nuovo jazz. Fra questi Paolo Fresu, Marco Tamburini, Flavio Boltro, Danilo Terenzi, Gabriele Mirabassi, Maurizio Giammarco, Roberto Gatto, Alfred Kramer, Danilo Rea, Pietro Tonolo, Stefano Di Battista, Enzo Pietropaoli, Rita Marcotulli, Furio Di Castri, Chiara Civello, Gavino Murgia. La formazione attuale comprende un mix molto interessante di “nuovi talenti” e di “vecchie glorie”, per assicurare un risultato musicale di grande effetto e presa sul pubblico. L’orchestra proporrà una serie di brani dal repertorio dai suoi CD. In particolare le rivisitazioni del CD “Ellington” (premio “Musica e Dischi” nel ‘94), di quello su Herbie Nichols (di prossima uscita) e le composizioni originali di “12 storie”. A questo repertorio, che è il punto di partenza per improvvisazioni anche molto avventurose, l’orchestra affianca solitamente in concerto dei momenti musicali arrangiati estemporaneamente o completamente improvvisati.
9 GIUGNO - La Palma Club - ore 21.30

ARCHIE SHEPP “JUST IN TIME QUARTET”

Biglietto 15 euro

Archie Shepp - sassofoni

Massimo Faraò
 - pianoforte

Wayne Dockey
- contrabbasso

Bobby Duham – batteria

Musicista, autore teatrale, cantante ed attivista militante. Nonché indefesso ricercatore delle proprie radici africane all’interno della cultura americana e suo instancabile promotore. Questo è stato Archie Shepp, per almeno un paio di decenni: gli anni sessanta in cui è nato e si è affermato artisticamente, ed il decennio successivo in cui ad una sempre più matura attenzione verso gli aspetti socio-culturali ha anche affiancato l’attività pedagogica all’interno della University of Buffalo prima, ed alla Massachusetts University poi. Figlio d’arte, cresciuto con un padre suonatore di banjo a metà strada tra le figure parallele del songster e del bluesman ed una madre che al fianco del latte non gli faceva mancare il nutrimento di gospel e spitual, Shepp si trovò a maturare la propria personalità e la propria visione artistica proprio all’alba di quel decennio (i sessanta) che intendeva rovesciare un certo conformismo che rischiava di diffondersi all’interno della musica jazz. Dopo la laurea in Letteratura e Arte Drammatica nel 1959, fu l’incontro con l’allora piuttosto attivo contrabbassista Buell Neidlinger a portare Shepp per la prima volta in sala d’incisione. Neidlinger, a quel tempo, ruotava intorno ai maggiori protagonisti della scena avanguardistica che stava formandosi e che avrebbe messo a soqquadro l’intera scena afro-americana nel giro di qualche anno: e proprio con uno dei principali e più avanzati esponenti di quel movimento, ancora in nuce, Shepp si trovò a fare il proprio esordio nelle due facciate di “The World of Cecil Taylor”. Fatto il primo passo Shepp mise subito in luce la propria versatilità intervenendo sia come musicista che come attore nella commedia sperimentale di Jack Gelber sul mondo della droga, “The Connection”, messa in scena da quelli del Living Theatre. Rintracciare modelli ispiratori nel fraseggio febbrile di Shepp non è mai stato compito agevole, tanto che la stessa critica ha fatto nei suoi confronti sforzi mai compiuti per altri nel descriverne le peculiarità: Coltrane nei frammenti melodici spezzati o nella incontenibilità di certe emissioni sonore, Rollins o Stitt per la robustezza del linguaggio o echi di Ben Webster nel calore di certi passaggi sono elementi sì rintracciabili, ma forse semplicemente ineludibili in quanto parte fondante di una tradizione di riferimento. 

10 GIUGNO - La Palma Club - ore 21.30

NICOLA ARIGLIANO QUARTET

Biglietto 15 euro

Nicola  Arigliano - voce

Giampaolo  Ascolese - batteria

Antonello  Vannucchi - pianoforte

Elio Tatti - contrabbasso

Nicola Arigliano nasce nel 1923 a Squinzano, in provincia di Lecce. Il suo repertorio va dallo swing italiano ed americano degli anni Trenta, Quaranta, Cinquanta e Sessanta a tutta una serie di canzoni parlate (le «macchiette» come le chiama lui, tipiche del suo personaggio). Nicola Arigliano è probabilmente il simbolo del jazz vocale in Italia. 

Ama definirsi "il cantante che non canta", nel senso che non è sicuramente dotato di una voce melodrammatica tipica di moltissimi cantanti, anzi a lui piace interpretare le canzoni, non da cantante ma da strumentista, un po' come faceva Chet Baker, di cui era peraltro amico e con cui c'era una stima reciproca. Nicola Arigliano, con il suo cd «I sing ancora», ha vinto nel 1996 il Premio Tenco, davanti ad artisti del calibro di Mina, Ornella Vanoni, Ivano Fossati, Gino Paoli e Adriano Celentano. Da allora sono usciti altri quattro CD: «Nu' ritratto...» della Onyx, «Italian crooner to the americans» della Philology, e gli ultimi due live editi dalla Nun Entertainment che hanno riscosso un grandissimo successo di vendite e di critica e hanno riportato alla ribalta il personaggio: «Go man!» (2001), in cui interpreta famosi brani italiani, da «I sing ammore» a «Maramao perché sei morto», e «My name is Pasquale» (2003) dove è possibile ritrovare alcuni dei migliori standard americani come «Georgia On My Mind» e «Sing, sing, sing», sempre accompagnato da nomi illustri del panorama del jazz italiano. Con Nicola Arigliano suonano: 

GIAMPAOLO ASCOLESE, batterista e percussionista che ha circa trenta anni di esperienza con tantissimi musicisti di jazz americani tra cui Chet Baker, Lee Konitz,con alle spalle l’incisione di circa 50 tra c.d. ed album, di cui tre come leader di progetti.

ANTONELLO VANNUCCHI , che è stato per circa 35 anni il pianista titolare dell’orchestra della Rai di Roma, oltre ad essere stato il pianista di fiducia di innumerevoli jazzisti americani in tour in Italia.

ELIO TATTI contrabbassista che ,dopo anni di esperienze nella musica classica, ha esordito nel campo del jazz in maniera brillante, collaborando con veterani del jazz italiano quali Puccio Sboto, Marcello Rosa, Cicci Santucci, Antonello Vannucchi, Romano Mussolini.

11 E 12 GIUGNO - La Palma Club - ore 21.30

NNENNA FREELON QUINTET

Biglietto 15 euro

Nnenna Freelon  - voce

Brandon McCune - pianoforte

Beverly Botsford - percussioni

Wayne Batchelor - contrabbasso

Woodrow Williams - batteria

"...if you want good entertainment and very hip music, check out Nnenna Freelon." - Aretha Franklin

Nnenna Freelon nasce a Cambridge, nel Massachuttes, e si diploma presso il Simmons College di Boston. In seguito si trasferisce a Durham, iniziando la propria carriera professionale nella amministrazione ospedaliera prima di diventare una cantante professionista. Viene infatti scoperta come musicista nel 1990 al The Southern Arts Federation Jazz Forum di Atlanta, dove si esibisce con Ellis Marsalis e la formazione Jazzmobile di David Bailey, ottenendo immediatamente la possibilità di firmare un contratto con la Columbia Records. Intanto la popolarità della vocalist si diffonde al grande pubblico aprendo i concerti di Ray Charles e Al Jarreau. Dopo tre lavori discografici per la Columbia inizia la collaborazione, nel 1996 con la Concord, con la quale registrerà due album. Sebbene nella sue prime registrazioni risenta molto dell’influenza della cantante Sarah Vaughan, nei lavori successivi sono evidenti i richiami alle sonorità proprie di Ella Fitzgerald e Shirley Horn. Oggi lo stile di Nnenna rivela una particolare predilezione per la musica di Wayne Shorter e di tutti i maggiori compositori jazz. Nnenna Freelon attraversa un momento di grande successo; dopo aver conquistato per due volte il primo posto su Billboard Jazz Chart ed aver guadagnato varie nomination per il Grammy, ha ricevuto il Billie Holiday Award dalla Academie du Jazz francese e l’importante Trailblazer Award dall’associazione International Women in Jazz. La Freelon è inoltre apparsa anche di recente come attrice, accanto a Mel Gibson, nel film “What Women Want”, di cui è anche interprete della colonna sonora. In seguito alla doppia nomination al Grammy per il suo precedente CD “Soulcall”, Nnenna è tornata a registrare in studio il suo settimo album “Tales of Wonder” (2002), un tributo alla musica di Stevie Wonder.

13 GIUGNO - La Palma Club - ore 21.30

ACUSTIMANTICO

Biglietto 10 euro

Raffaella Misiti, voce 

Marcello Duranti, sassofoni, clarinetto 

Stefano Scamozza, chitarra, musiche 

Paolo Graziani, contrabbasso 

Alessandro Marzi, batteria 

Danilo Selvaggi, testi 

Andrea D’Amico, suono

Gli Acustimantico sono un quintetto di Roma, già alla sua seconda prova, che presenta un'eccezionale attenzione alla canzone d’autore, al jazz e ai richiami tradizionali dell'intera area mediterranea, balcanici, andalusi, greci. Le musiche, firmate per lo più dal chitarrista Stefano Scamozza, sono caratterizzate da contaminazioni della musica popolare "colta" in un viaggio di ricerca che si muove dall'Italia attraverso i Balcani, fino all'India. Molto attivi on stage, con centinaia di concerti negli ultimi quattro anni, alla Féte de la Musique di Berlino, manifestazione internazionale con gruppi provenienti da tutto il mondo, sono stati per il secondo anno di seguito, l'unico gruppo italiano invitato ed hanno riscosso un grande successo. Quest’anno sono risultati i veri trionfatori della quattordicesima edizione del festival Premio Città di Recanati aggiudicandosi il premio della critica. La "piccola orchestra" romana, nata nel 1999, presenta un concerto completamente acustico in assenza totale di amplificazione. I due album all’attivo, Acustimantico (1999) e La bella stagione (2002), entrambi autoprodotti, sono il frutto di un’accurata ricerca. Gli Acustimantico incarnano una concezione letteraria, colta della musica. Canzoni originali, musica mediterranea, connubio tra musica e testi, suggestioni sonore e narrazione letteraria, per superare le frontiere stilistiche e culturali, perché l'arte accomuna, inventa e oltrepassa tutte le barriere. Canzoni in viaggio attraverso una musica corporea e sognante, ricercata ma al tempo stesso semplice, immediata, "popolare".
14 e 15 GIUGNO - La Palma Club - ore 21.30

AIRES TANGO

Biglietto 15 euro

Javier Girotto - sassofoni

Michele Rabbia - percussioni

Marco Siniscalco - basso

Alessandro Gwis - pianoforte

Il gruppo nasce nel ‘94 da un idea del sassofonista e compositore argentino Javier Girotto, che ispirandosi alle proprie radici musicali e fondendole con le modalità espressive tipiche del Jazz crea un terreno musicale nuovo. Facendo esplicito riferimento alla musica del grande Astor Piazzolla, gli Aires Tango arrivano ad un repertorio di musica originale in progressiva evoluzione, sia per la natura improvvisativa che per il continuo ricambio del materiale musicale. Dal 98 in poi gli Aires Tango partecipano a un grande numero di Festival musicali in tutta la penisola e cominciano una serie di collaborazioni dal vivo con vari solisti, tra cui Paolo Fresu, Enrico Rava, Gianni Coscia, Antonello Salis e Peppe Servillo degli Avion Travel. Molto ricca la loro produzione discografica. Nel settembre 2002 è uscito il loro settimo CD "Aniversario", registrato in Sofia (Bulgaria) con la Bulgarian Symphony Orchestra, che marca il traguardo di 8 anni di vita di Aires Tango. La musica degli Aires Tango rispecchia fedelmente i tratti della melodia tangueira e dell improvvisazione jazzistica. Il risultato è una sorta di Tango trattato, dalle caratteristiche spiccatamente latine per le melodie ed i ritmi che lo animano, ma meno vincolato dai canoni del Tango tradizionale e perciò terreno fertile per un improvvisazione d'ispirazione Jazz; in questo modo gli Aires giungono a una musica di notevole libertà espressiva e di grande fascino, nella quale gli echi del passato si fondono con le istanze del linguaggio musicale più moderno.

16 e 17 GIUGNO - La Palma Club - ore 21.30

PICCOLA ORCHESTRA AVION TRAVEL

Biglietto 20 euro e 15 euro - posti numerati

Peppe Servillo - voce

Mimmo Ciaramella - batteria

Fausto Mesolella - chitarra

MarioTronco - tastiere

Peppe D’Argenzio - sassofono

Ferruccio Spinetti - contrabbasso
E' appena uscito il nuovo album della Piccola Orchestra Avion Travel che si intitola "Poco mossi gli altri bacini", frutto della collaborazione della band con il produttore Pasquale Minieri (che ha firmato negli ultimi anni lavori con diversi artisti tra cui Lucio Battisti, Claudio Baglioni e Vinicio Capossela). L'album contiene per la prima volta anche voci femminili: Peppe Servillo duetta con Elisa e Caterina Caselli. "Piccolo Tormento", uno dei brani contenuti nel nuovo album, è anche la canzone principale della colonna sonora del film di Mimmo Calopresti "La felicità non costa niente" nelle sale cinematografiche da fine gennaio 2003. La prima formazione del gruppo di Caserta, vincitore tre anni fa della 50a edizione del "Festival di Sanremo", risale al 1980. Dopo un esordio decisamente rock e un passaggio attraverso il pop nella seconda metà degli anni ottanta, la Piccola Orchestra approda allo stile "Avion Travel" con l'album "Bellosguardo", pubblicato nel 1992. Nel 1993 arriva, a seguito dell'incontro con Caterina Caselli e del contratto con la Sugar, l'album "Opplà", che coglie un grande consenso di critica. Nell'ottobre del 1995 pubblicano l'album "Finalmente Fiori" che consacra una realtà artistica della Piccola Orchestra e viene definito dalla critica: "59 minuti di magia sonora". L'esigenza di muoversi creativamente li porta alla scoperta di nuovi territori espressivi: nasce così "La guerra vista dalla luna", operina musicale in un atto nella quale viene coinvolto Fabrizio Bentivoglio. Al Festival di Sanremo del 1998 la Piccola Orchestra presenta nella sezione "Big" la canzone "Dormi e sogna", che ha fatto guadagnare agli Avion Travel il prestigioso Premio della Critica e della Giuria di Qualità (presieduta dal compositore inglese Michael Nyman) come migliore musica e migliore arrangiamento. Nel gennaio del 1999 viene pubblicato l'album "Cirano" firmato dal produttore Arto Lindsay, genio brasiliano-newyorkese con all'attivo collaborazioni con David Byrne, Ryuichi Sakamoto, Caetano Veloso e Marisa Monte. Nel dicembre 2000 pubblicano l'album "Storie d'amore": un omaggio alla canzone italiana e più in generale alla musica evergreen degli anni Sessanta.

18 GIUGNO - La Palma Club - ore 21.30

INDACO

Biglietto 12 euro

Rodolfo Maltese, chitarre, flicorno

Mario Pio Mancini, bouzuki, violino elettrico

Arnaldo Vacca, tamburi a cornice, percussioni

Pierluigi Calderoni, batteria

Carlo Mezzanotte, tastiere, pianoforte

Luca Barberini, basso

Gabriella Aiello, voce

Gli Indaco sono una band di eccellenti musicisti che svolgono un percorso di ricerca e sperimentazione che fonde sapientemente la musica etnica con la new age, passando per il jazz. Nascono nella primavera del 1997, partendo da una precedente formazione acustica che comprendeva Rodolfo Maltese (storico chitarrista del Banco), il percussionista Arnaldo Vacca e il bouzukista Mario Pio Mancini in una ricerca tra l’etnico e la new age, con qualche influenza dall’Estremo Oriente. Quando a questi si aggiungono Carlo Mezzanotte (tastiere), Luca Barberini (basso) e Pierluigi Calderoni (batteria), con le loro influenze rock e progressive, il sound raggiunge una potenza da grande palco, e il gruppo inizia una lunga serie di concerti in tutte le parti d’Italia. L’unione della musica mediterranea con la sonorità compatta e trascinante del rock ha successo: il primo CD, "Vento del deserto" (il manifesto CD 013) esce alla fine del ’97, seguìto dopo poco più di un anno da "Amorgos" (il manifesto CD 037), e nell’estate 2000 dal live "Spezie" (il manifesto CD 057). La loro musica è articolata in atmosfere etniche ed in altre più rock, con influssi che spaziano dalla musica mediorientale al jazz. Questo deriva dall'esperienza che i componenti del gruppo hanno maturato sin dagli anni 70, fino ad una recente contaminazione con le più moderne sonorità della musica world, ambient e dub. Negli ultimi anni hanno collaborato con loro sia dal vivo che in studio affermati artisti internazionali: Lester Bowie (già con David Bowie, e fondatore dell'Art Ensamble of Chicago), Snowy White (già chitarrista dei Pink Floyd e di  Roger Waters) Fiona Davidson affermata arpista scozzese, Mauro Pagani ex PFM, Andrea Parodi già voce dei Tazenda, Enzo Gragnaniello, Tony Esposito, Francesco di Giacomo e Vittorio Nocenti del Banco, Antonello Salis, Mario Rivera degli Agricantus, ed altri.

19 GIUGNO - La Palma Club - ore 21.30

ERIC TRUFFAZ

Biglietto 15 euro

Erik Truffaz - tromba

Marcello Giuliani  - basso

Patrick Muller - piano & fender rhodes

Marc Erbetta – batteria
Una nuova concezione del jazz è quella che propone Erik Truffaz, il geniale trombettista francese che miscela sapientemente jazz, electro-acustic fusion, ritmi dance e sonorità elettroniche.  Truffaz nasce nel 1960 ed inizia ad esibirsi ad otto anni con l'orchestra del padre. L'incontro con il jazz e il pop arriva nel 1970, a soli dieci anni, durante l'ascolto dei concerti al Montreux Jazz Festival. Poco tempo più tardi l'ascolto di "Bitches Brew" di Miles Davis illumina il percorso di Truffaz, dandogli la convinzione che la tromba jazz possa inserirsi a pieno titolo anche in un contesto rock. Inizialmente, non appena conclusi i suoi studi al Conservatoire de Chambéry, Truffaz si profila come un eccellente strumentista sulla linea di Chet Baker, Kenny Dorham, Booker Little, Kenny Wheeler e Miles Davis. "Nina Valeris", album di debutto di Truffaz del 1994, e il debutto presso la Blue Note, "Out Of A Dream" (1997) sono caratterizzati ancora da una certa portata tradizionale. Il cambiamento di Truffaz avviene con i due successivi album "The Dawn" (1998) e "Bending New Corners" (1999), a partire dai quali l'Artista inzizierà ad avventurarsi su inesplorati terreni sonori, ispirandosi largamente alla musica elettronica.
20 GIUGNO - La Palma Club - ore 21.30

FESTA DELLA MUSICA

Serata dedicata agli studenti della scuola di musica  Saint Luis Music Center

21 GIUGNO - La Palma Club - ore 21.30

FESTA DELLA MUSICA
Serata dedicata agli studenti della scuola di musica Saint Luis Music Center

22 GIUGNO - La Palma Club - ore 21.30

FESTA DELLA MUSICA
Serata dedicata agli studenti della scuola di musica CIAC  

23 GIUGNO - La Palma Club - ore 21.30

BIZART TRIO

Biglietto 8 euro

Francesco Bearzatti - sax, clarinetto

Emmanuel Bex - organo, electronics

Aldo Romano - batteria

Il Bizart Trio, formazione italo-francese capitanata dal sassofonista e clarinettista Francesco Bearzatti, è frutto della permanenza parigina del musicista friulano e della sua attività con lo storico batterista Aldo Romano, nel cui attuale quintetto figura anche il terzo membro, l'organista Emmanuel Bex. I tre hanno inciso assieme nell'ultimo disco del drummer transalpino e in quell'occasione è nata l'idea di associarsi in questa nuova avventura, già sfociata nella registrazione di un disco “VIRUS” appena pubblicato per l'etichetta italiana Auand Records. La musica del trio è un jazz notturno, urbano e nebbioso come si addice alla città nella quale è stato concepito; precisione metronomica e predilezione melodica per una proposta intergenerazionale e trasversale. I brani originali sono quasi tutti a firma del leader che si alterna al sax tenore, strumento del quale è ormai uno dei migliori strumentisti con un suono asprigno e una grinta e fantasia assolutamente personali, sax soprano e clarinetto (ripreso da poco con risultati sbalorditivi). Merito della freschezza del Bizart Trio è anche di Bex che va oltre le soluzioni scontate dell'Hammond, utilizzando elettronica e voce per donare al sound generale effetti stranianti che lo rendono intrigante. Pur movendosi su strutture note (ballad, bop, latin, funk) i tre sanno evitare di adagiarcisi e fanno scartare continuamente i percorsi con veri e propri sussulti. Un gran bel gruppo che suona quello che dovrebbe essere il jazz moderno: una musica sintetica, nel senso della capacità di contenere molteplici esperienze in un discorso chiaro e coerente. 

24 GIUGNO - La Palma Club - ore 21.30

TERRY CALLIER

Biglietto 10 euro

Terry Collier - chitarra acustica, voce
Dave Barnard - basso
Chris Kibble - keyboard 
Gary Plumley - sassofoni, flauto 
Bosco DeOliveira - batteria, percussioni 

Quella di Terry Callier, una leggenda del folk nero americano, è una carriera quarantennale nel mondo della musica. Debutta negli anni ’60 nella natia Chicago, per la locale etichetta Prestige. Il primo lavoro discografico, THE NEW FOLK SOUND OF TERRY CALLIER è del 1964: una miscela di radici folk e soul, cantate con una voce profonda e con testi mistici e visionari. I dischi successivi, i capolavori OCCASIONAL RAIN e WHAT COLOUR IS LOVE, escono solo nei primi anni ’70, dopo una lunga pausa di inattività (tra la fine degli anni 70 e gli 80). viene riscoperto da Eddie Piller e Gilles Peterson (fondatori della Acid Jazz Records e Talkin Loud), grazie ai quali la sua carriera ha una svolta perentoria diventando uno dei protagonisti in assoluto del movimento musicale Acid Jazz degli anni ‘90, con migliaia di dischi venduti e concerti sold-out in tutto il mondo. Tuttora rimane un punto di riferimento fondamentale per molte nuove generazioni musicali r&b, soul, nu jazz e folk-rock. Ne sono la testimonianza le varie collaborazioni con molti giovani artisti di successo contemporanei come Beth Orton e Koop ma soprattutto il nuovo recentissimo album firmato da Terry Callier - SPEAK YOUR PIECE (MrBongo/Family affair) - il quale offre delle modernissime gemme Jazz Soul, contraddistinte dalla sua voce incredibilmente cristallina e prodotte da 4Hero e Bluey degli Incognito. L'album in questione vede anche la presenza eccezionale di Paul Weller, per il quale Terry Callier rappresenta un vero e proprio idolo.

25 GIUGNO - La Palma Club - ore 21.30

ANTONIO FARAO’ QUARTET

Biglietto 8 euro

Antonio Faraò - pianoforte

Bob Bonisolo - sassofoni

Gianluca Renzi - contrabbasso

Dejan Terzic - batteria 

Antonio Faraò, che presenta il suo nuovo CD “FAR OUT” (Cam Jazz), è considerato dalla critica europea uno dei più interessanti pianisti jazz dell'ultima generazione. Nasce a Roma nel 1965 in una famiglia dalle radici musicali ben salde. Il padre, appassionato di jazz, lo introduce fin da giovane all'ascolto di Benny Goodman, Count Basie e Duke Ellington, trasmettendogli un gusto per lo swing che resterà intatto anche negli anni successivi, diventando elemento peculiare del suo modo di comporre. Faraò si distingue fin da ragazzo per uno spiccato interesse verso la musica nero-americana d'avanguardia.

Se i suoi primi modelli di riferimento sono McCoy Tyner e Herbie Hancock, successivamente Faraò scoprirà Bill Evans. La carriera solistica di Antonio Faraò è ricca di successi sin dal principio. Si ricorda la vittoria, ottenuta nella categoria "Nuovi Talenti", al referendum indetto dalla rivista "Musica Jazz" (1991) e la chiamata a numerosi festival internazionali nei quali ha potuto suonare a fianco dei maggiori maestri del jazz contemporaneo, tra cui ricordiamo Franco Ambrosetti, Daniel Humair, Gary Bartz, Lee Konitz, Steve Grossman, Tony Scott, Chico Freeman, Miroslav Vitous, John Abercrombie, Richard Galliano e, tra i protagonisti della musica leggera, la grande Mina. A suggellare un percorso musicale di per sé straordinario, nel 1998 arriva il più prestigioso dei riconoscimenti: il primo premio al "Concorso Internazionale Piano Jazz Martial Solal", indetto dalla Città di Parigi ogni 10 anni. Un evento che ha lanciato Faraò ancora più intensamente nei circuiti europei della musica contemporanea, e lo ha portato ad incidere, dopo alcuni dischi prodotti in Italia, due album da leader per l'importante etichetta tedesca Enja Records.
26 GIUGNO - La Palma Club - ore 21.30

FONTELLA BASS & THE VOICES OF ST. LOUIS

Biglietto 10 euro

Fontella Bass - voce e piano

Clifford Dubose - tastiere e voce

Howard Stroman - basso e voce

Curtis Fondren - batteria

Dwayne D. Bosman - sassofoni

Tracy Mitchell - voce
Fontella nasce a St. Louis, Missouri, il 3 luglio del 1940 dalla famosa cantante gospel Martha Bass e si nutrì delle forti tradizioni gospel della sua famiglia e della sua comunità. Trascorre l'infanzia con la nonna che le insegna a cantare, l'abitua al rapporto con il pubblico e incoraggia la sua grande passione per il pianoforte. A cinque anni iniziò con le prime esibizioni in pubblico, suonando alle celebrazioni funebri. A nove anni iniziò ad accompagnare la madre e la nonna in tournèè attraverso gli Stati Uniti. Fontella debutta alla fine degli anni ‘50 con il St. Louis Gospel - Blues Show. All’inizio degli anni ‘60 entra a far parte della band del cantante di soul Little Milton ed è la pianista nell’orchestra di Oliver Sain. Successivamente viene notata da Ike Turner, che le produce due 45 giri. 

Firmato un contratto con l’etichetta Chess, registra due duetti con Bobby Mc Clure che scalano le classifiche americane di rhythm and blues, ai quali fa seguito lo straordinario successo del singolo Rescue me, che la lancia nella carriera internazionale e le permette di vincere il "disco d'oro". Sposatasi con il trombettista Lester Bowie, negli anni ‘70 si trasferisce in Europa, dove partecipa col marito alla registrazione di due album dell’Art Ensemble of Chicago. Tornata negli Stati Uniti, si dedica principalmente alla crescita dei figli abbandonando la sua carriera prima di tornare interamente al gospel. Da alcuni anni infatti Fontella Bass è tornata alle sue radici, portando in giro per il mondo, con la sua voce calda e possente, uno spettacolo di gospel e spirituals assieme a The Voices of Saint Louis, un gruppo di giovani musicisti di talento da lei “scoperti” e cresciuti musicalmente. Un gospel vissuto non solo come una professione, bensì come un atto di fede e come un messaggio di fratellanza e di pace da comunicare al mondo.

27 GIUGNO - La Palma Club - ore 21.30

ZAPPATISTAS

Biglietto 10 euro
John Etheridge - chitarre

Steve Lodder - keyboards

Annie Whitehead - trombone

Teena Lyle - percussioni

Ben Castle [Simon Bates] - sassofoni, flauti

Paul Jayasinha - tromba

Rob Statham - basso

Mike Bradley - batteria
La formazione prende vita per volere del Nottinghamshire County Council, quando John Etheridge fu avvicinato da Dave Groome per costituire una band per una speciale apparizione al festival di Newark per l'ottobre del 1998. Fu così che John contatta Steve Lodder per scegliere insieme una selezione di musiche di Frank Zappa  e costitiure un gruppo con ANNIE WHITEHEAD al trombone, TEENA LYLE alle  percussioni, SIMON BATES al sax tenore, PAUL JAYASINHA alla tromba, DUDLEY PHILLIPS al basso e MIKE BRADLEY alla batteria. L'entusiasmo ed il successo della performance li convince a mantenere il gruppo per futuri concerti e quando Geoff Amos si offre come agente i musicisti sono pronti per affrontare un lungo tour. E' il 1975 giacché il chitarrista inglese John Etheridge incontra il vero successo di pubblico, quando sostituisce Allan Holdsworth nella storica formazione jazz-fusion Soft Machine e con la quale rimarrà fino allo scioglimento avvenuto alla fine degli anni 70. Quasi simultaneamente, nel 1976, Etheridge si unisce per un tour alla formazione del celeberrimo violinista jazz Stephane Grappelli. Per un periodo di tempo questi due impegni paralleli rivelano la grande versatilità del musicista. Nel 1981 lascia il quartetto di Grappelli e nei successivi anni, fino ad oggi le sue collaborazioni sono continuate con artisti del calibro di Barney Kessel, Didier Lockwood, Nils Pedersen, Gordon Beck, Herb Ellis, Mundell Lowe, Dick Heckstall-Smith, Vic Juris, Miroslav Vitous, Birelli Lagrene, Dizzy Gillespie, Tony Williams, Yehudi Menuhin, Pat Metheny, Andy Summers e Nigel Kennedy.
28 GIUGNO - La Palma Club - ore 21.30

QUINTORIGO

Biglietto 20 euro e 15 euro - posti numerati


John De Leo - voce 

Andrea Costa - violino 

Gionata Costa - violoncello 

Stefano Ricci - contrabbasso 

Valentino Bianchi - sax
Quintorigo è una band originaria dell'Emilia Romagna, la regione dei talenti della musica italiana. Il loro eclettico stile compositivo ha forti inclinazioni sperimentali e produce suoni che sintetizzano la storia del jazz e della musica classica proiettandosi verso il pop di fine millennio. Strumenti da sempre di proprietà della musica classica vengono "sfruttati" per creare sonorità distorte: in questa formula è racchiusa l'originalità del gruppo che si inserisce come elemento di rottura nell'attuale panorama musicale italiano. La voce del cantante, John De Leo, si distingue per una versatilità inimitabile e ricorda quella di alcuni grandi della musica da Bobby McFerrin a Demetrio Stratos o James Brown. Dopo una lunga esperienza dal vivo, i Quintorigo si sono classificati al 1° posto dell' Accademia della Canzone di Sanremo 1998 e da allora hanno ricevuto numerosi e gratificanti riconoscimenti: Vincitori del Premio della Critica e dalla Giuria di Qualità al Festival di Sanremo 1999. Nello stesso anno hanno partecipato al Premio Recanati e il loro album ROSPO ha ottenuto il Premio Tenco come migliore opera prima, mentre il referendum della rivista Musica & Dischi li segnala come miglior gruppo rivelazione del panorama pop italiano. Il 15 settembre 2000 è uscito il secondo album GRIGIO. Segue un’intensa attività dal vivo e una nuova partecipazione a Sanremo, nel 2001, con “Bentivoglio Angelina” che vince il premio per il miglior arrangiamento. Per arrivare al terzo album bisogna aspettare altri due anni: IN CATTIVITA’ è uscito nel marzo 2003. La bravura tecnica, l'innovazione stilistica, la commistione dei generi e il grande coinvolgimento del pubblico fanno di ogni concerto dei Quintorigo un'occasione imperdibile.

29 GIUGNO - La Palma Club - ore 21.30

ROSALIA DE SOUZA

Biglietto 10 euro

Rosalia De Souza - voce

Giorgio Vendola - contrabbasso 

Gaetano Partipillo - flauto e sassofono 

Mirko Signorile 
- pianoforte

Vincenzo Bardaro - batteria

Nata a Rio De Janeiro il 4 luglio 1966, nel quartiere di Nilopolis, famoso per la scuola di samba Beija-Flor, Rosalia De Souza è l'ultima felice scoperta di Nicola Conte, noto dj, produttore e jazzista tra i più autorevoli sulla scena lounge. Approdata in Italia nel 1989, si esibisce nei più importanti jazz club con artisti connazionali come Alvaro dos Santos e Ney Coutinho. Ma solo grazie all'incontro, nel 1994, con Nicola Conte, la cantante diventa la protagonista della nuova bossa. Rosalia De Souza che è cresciuta nell'atmosfera della musica brasiliana d'autore, sente infatti ad un certo punto il desiderio di proporre in modi nuovi questa musica e l'occasione nasce proprio dall'incontro con il mago del remix. Insieme trovano la giusta chiave per mescolare l'elettronica e la bossanova. Nasce l'album di debutto da solista "Garota Moderna", che contiene rifacimenti di brani classici della musica brasiliana (tra cui Caetano Veloso e Vinicius De Moraes) ma anche nuove composizioni con testi di Rosalia e musiche ed arrangiamenti dello stesso Nicola Conte.

30 GIUGNO - La Palma Club - ore 21.30

DOCTOR 3

Biglietto 10 euro

Danilo Rea - pianoforte

Enzo Pietropaoli - contrabbasso

Fabrizio Sferra -batteria

Nato nel 1997, il trio è composto da tre protagonisti del jazz italiano ed europeo legati da una lunga reciproca frequentazione. Dopo il primo disco, "Tales of Doctor 3", che ha vinto il referendum di Musica Jazz come miglior prodotto italiano dell'anno, il gruppo si è guadagnato il premio della critica specializzata quale migliore formazione italiana del 1999, anno del suo secondo lavoro, "The song remains the same". "Bambini forever" è il  nuovo album dei Doctor 3 e il restare "bambini", nei molti significati del termine, si riferisce qui alla musica, invocata come medicina per l'anima, ma è anche un appello alla preservazione della propria istintività, che da sempre è il segno stilistico distintivo del trio. Nulla è precostituito, tutto si dipana partendo da un clima, presentato, sviluppato grazie all'improvvisazione, approfondito, inaspettatamente poi modificato - durante il percorso tutto può cambiare, poiché il dialogo serrato tra i tre musicisti è imprevedibile ed estremamente fecondo. Il clima di questo terzo album, dunque, nasce dai Beatles, presenti con molti brani - un vero leit-motiv compositivo - e si sviluppa attraverso i Red Hot Chili Peppers, Wayne Shorter, Pat Metheny, Fabrizio De André e Sting. 

Nonostante la presenza cospicua di autori e riferimenti al pop, questo è un album assolutamente jazz: jazz come il linguaggio, così personale, dei Doctor 3, che dimostra di essere maturato al punto da poter rileggere davvero ogni genere musicale.

LUGLIO

1 LUGLIO - La Palma Club - ore 21.30

ENRICO RAVA “PIANOLESS”

Biglietto 20 euro e 15 euro - posti numerati

Enrico Rava - tromba, flicorno

Javier Girotto - sassofoni

Ares Tavolazzi
- contrabbasso

Fabrizio Sferra
- batteria

Enrico Rava, uno dei musicisti più interessanti del panorama jazzistico internazionale, torna con un particolarissimo disco interamente arrangiato da lui e realizzato in quartetto. Accanto a lui Javier Girotto, Ares Tavolazzi e Fabrizio Sferra.

Dalle note di copertina di PHILIPPE CARLES Redattore Capo di Jazz Magazine (Parigi), aprile 2003. " ‘I jazzisti italiani suonano con slancio' rispondeva recentemente (aprile 2003), e senza dubbio in modo un po' affrettato, la compositrice-direttore d'orchestra Maria Schneider a una domanda posta dalla rivista Downbeat. Eppure questa figlia delle pianure del Minnesota non aveva ancora potuto ascoltare questa registrazione che Rava ha appena effettuato alla testa di una quartetto senza piano né chitarra, strumentalmente paragonabile a quello di Ornette Coleman-Don Cherry e, soprattutto, di Gerry Mulligan (tanto più che anche Javier Girotto suona il sax baritono) con Chet Baker, ma che dalle prime battute impone, o piuttosto introduce-insinua la sua particolarità, quasi la sua ambiguità: in alcuni momenti "Full of Life" è impregnato di una languidezza tutta latina.  Dalle immagini quasi immobili, in un modo "più che lento", da Moonlight in Vermont al prevedibilmente rapido brano che da il titolo a questo disco, tutti i tempi sembrano essere vissuti con un che di distanza.  Distacco che comunica qualche nostalgia?  Voglia di offrire il trampolino più flessibile ad una vasta gamma di lirismi?  Omaggio appena simulato ai più irresistibili melodisti del bebop e dei suoi derivati (dal "pianoless quartet" di Mulligan a varie personalità della West Coast…)?  Ma anche, più profondamente e insidiosamente, questo ricordo del cantabile che risale ad opere particolarmente "distese" di Chet Baker, Lester Young, e di altri grandi improvvisatori, eleganti virtuosi, al limite del dandismo, che sapevano prendere i loro tempi e swingare sui quei tempo meno sinonimi di velocità ed esecuzione. C'è, in tutto il disco, un misto di distanza e di familiarità, di apparente disinvoltura e d'intimità affettuosa, deliziosamente evidente nell'iniziale Recuerdos, composta dal trombettista e che ricorderà certamente ai fan di Rava le soavità prosaiche dei Lavori Casalinghi registrati in passato (con un'altra orchestra senza piano, Roswell Rudd, Jean-François, Jenny-Clark e Aldo Romano).  Invece Mystère di Rava, oscillante tra una suspense ovattata e fremiti ed esplosioni acide, illustra a meraviglia la diversità delle fasi e delle esperienze jazzistiche attraversate-vissute dal trombettista nel corso della sua carriera transoceanica, così come l'eccezionale varietà di amori e di influenze musicali, ma non soltanto, che egli accetta allegramente. "Full of Life" certo; e come un armonioso patchwork di tutti questi momenti e tracce di una vita che vengono arricchite dalle tonalità precise e preziose delle ance di Girotto, delle corde adatte (e, in un simile contesto orchestrale, tanto più essenziali) di Ares Tavolazzi e del canto dei tamburi intonato da Fabrizio Sferra. Un'opera di Rava apparentemente semplice (come la vita?) e letteralmente incantevole".
2 LUGLIO - La Palma Club - ore 21.30

"PORTRAIT OF A LADY"  OMAGGIO A  JONI MITCHELL

Biglietto 15 euro

Maria Pia De Vito - voce

Danilo Rea - pianoforte

Enzo Pietropaoli - contrabbasso

Roberto Gatto – batteria

Joni Mitchell, cantante e compositrice di culto per musicisti di ogni genere, pittrice di talento, ha sempre accolto nel suo mondo espressivo generi e linguaggi diversi, utilizzandoli spontaneamente, facendone  colori sulla sua personalissima tavolozza. La sua vastissima produzione, in 35 anni sulla scena, va dai tempi di Woodstock, Crosby, Stills & Nash, James Taylor ad oggi. L'influenza progressivamente crescente del jazz ha in molti casi profondamente operato sulle sue procedure compositive. Dalle sue  collaborazioni con  musicisti  quali Charlie Mingus, Wayne Shorter, Jaco Pastorius, Herbie Hancock  sono nate pagine musicali  di grandissima originalità e raffinatezza; brani che lei stessa definisce (nelle note di copertina di "Mingus") come  "audio paintings". Quadri in cui la parola e i suoi ritmi costituiscono l'ossatura dell' invenzione melodica. Il concerto è dedicato a lei. "Portrait of a lady" è percorrere con grande leggerezza il percorso jazzistico interno alla sua musica. Un progetto ambizioso e difficile perché va a toccare corde "sacre" della storiografia della più intelligente musica popolare moderna. Una sorta di scommessa che, guarda caso, solo un gruppo di jazzisti, decisamente qualificati e professionali possono accettare. In gioco, sensibilità, poesia e profonda capacità di muoversi osmoticamente nel grande mare della musica contemporanea, per omaggiare l'immensa classe di una dei grandi "numeri uno" della musica moderna.

3 LUGLIO - La Palma Club - ore 21.30

ENRICO PIERANUNZI plays MORRICONE

Biglietto 10 euro


Enrico Pieranunzi - pianoforte

Marc Johnson - contrabbasso

Joey Baron - batteria

"Sorpreso. Molto sorpreso, ammirato ed euforico per le positive esecuzioni dove i pezzi originali, ritrovati e rispettati, hanno una fisionomia nuova e la sapiente interpretazione jazzistica non distrugge i pezzi ma li valorizza." Così si è espresso Ennio Morricone dopo aver ascoltato il CD della CamJazz che Enrico Pieranunzi insieme a Marc Johnson e Joey Baron gli hanno dedicato. Ed infatti il titolo di questo disco, dove troviamo 10 brani di Morricone completamente reinterpretati dal trio, si chiama semplicemente "Pieranunzi Johnson Baron play Morricone". Questo trio, che i tre protagonisti considerano fisso pur se condizionato dalla distanza e dagli impegni dei singoli, nasce circa vent'anni fa quando Enrico Pieranunzi incrocia il proprio raffinatissimo pianoforte con gli strumenti di due giovani maestri: il contrabbasso di Marc Johnson, che fu l'ultimo collaboratore del sublime pianista Bill Evans, e la batteria di Joey Baron, a proprio agio con tutte le avanguardie. 

Per Pieranunzi, che ha qui anche arrangiato tutte le composizioni di Ennio Morricone, si tratta di un curioso tuffo nel passato: negli anni '70 e '80, il pianista romano ha partecipato proprio alla realizzazione di diverse colonne di Morricone. Forse anche per questo il disco non presenta le solite atmosfere morriconiane; il pianista ha recuperato i temi di film meno battuti, recenti come "Jona che visse nella balena" di Faenza e "Stanno tutti bene" di Tornatore, o più lontani come "Addio fratello crudele" di Patroni Griffi e "La voglia matta" di Salce. Accomuna le varie composizioni una fluida qualità collettiva, che gli estimatori del trio gli riconoscono anche quando interpreta i più battuti standard americani, e un peculiare gusto introspettivo, palpabilissimo perfino nelle esecuzioni più vivaci ritmicamente. Ma al di là dell'occasione "tematica", la musica dei tre fuoriclasse va goduta per quello che è: una palmare dimostrazione di come si possa fare jazz pienamente contemporaneo pur rimanendo amorevolmente allacciati alla gloriosa tradizione del trio pianistico. 

4 LUGLIO - La Palma Club - ore 21.30

FRESU - DE VITO – TOWNER

Biglietto 15 euro

Paolo Fresu - tromba, flicorno

Maria Pia De Vito - voce

Ralph Towner - chitarre

5 LUGLIO - La Palma Club - ore 21.30
MERCEDES SOSA

35 euro e 20 euro - posti numerati

Mercedes Sosa
 - voce

Nicolas Brizuela - chitarra e voce

Popi Spatocco - pianoforte e tastiere

Carlos Genoni - basso e voce

Ruben Lobo - batteria e percussioni

Mercedes Sosa nasce a San Miguel de Tucumàn il 9 luglio 1935, e per un curioso scherzo del destino pochi giorni prima, a causa di un incidente aereo avvenuto in Colombia, l'Argentina perde il suo più grande cantante di tango, Carlos Gardel. La prima apparizione sulla scena musicale folk argentina avviene in modo piuttosto insolito. A metà degli anni '60 a Mendoza, dove a quei tempi viveva, fonda insieme al marito, al musicista Manuel Oscar Matus e al poeta Armando Tejada Gomez il Movimiento del Nuevo Cancionero, rinnovando così tutte le espressioni artistiche legate alle tradizioni popolari del tempo. E' in quella occasione che registra l'album di debutto, Canciones con Fundamento. Nell'autunno 1966 realizza Yo no canto por cantar, il suo primo album con la Polygram ed inizia la sua collaborazione con la casa discografica che durerà ben 33 anni. 

Nell' aprile '67, dopo aver inciso il secondo e il terzo album, Hermano e Para Cantarle a mi Gente, inizia a girare in tutto il mondo: canta a Lisbona, Miami, Roma, Varsavia, Leningrado, Kislovo,Sochi, Gagri, Bakù e Tiflis e durante il tour incontra Ariel Ramirez, l'autore di Misa Criolla che le chiede di fare da solista nel lavoro Mujeres Argentinas. Accetta e partecipa alla registrazione dell'album nel 1969, subito dopo la realizzazione di Con Sabor a Mercedes Sosa. Nello stesso tempo la sua musica di denuncia inizia a rivelarsi scomoda per il governo militare del suo Paese e per questo subisce frequenti censure nelle radio ufficiali. Nel 1970 Mercedes Sosa è protagonista di un'esperienza cinematografica; prende parte infatti al film El Santo de la Espada di Leopoldo Torre Nilsson, basato sulla storia del Generale Josè de San Martìn, considerato il padre della nazione Argentina. Incide altri due album molto importanti per la sua carriera: El grido de la tierra e Navidad con Mercedes Sosa, che contengono, tra le altre, le tracce Canciòn con todos, Cuando tenga la tierra e La navidad de Juanito Laguna. L'anno successivo realizza due opere antologiche dal titolo: La voz de Mercedes Sosa e Homenaje a Violeta Parra.

Torna al cinema ed interpreta la parte dell'eroina peruviana Juana Azurduy nel film Guemes (La tierra en armas) sempre diretto da Leopoldo Torre Nilsson.

E' il 1972 quando, nonostante i duri attacchi alla sua arte imposti dalle autorità militari, lancia Hasta la victoria, un disco di orientamento politico e sociale. Partecipa come voce solista a Cantata Sudamericana, un'eccellente lavoro di Ariel Ramirez cone testi di Felix Luna. Mercedes Sosa e Traigo un pueblo en mi voz, escono nel 1973 mentre l'Argentina sembra tornare alla democrazia.

Nell'agosto '76, dopo un nuovo blitz militare, viene pubblicato Mercedes Sosa che include canzoni di Victor Jara e Pablo Neruda (Cile), Alicia Maguina (Perù) e Ignacio Villa (Cuba).

L'anno successivo M.Sosa, rende omaggio al più grande artista argentino realizzando Mercedes Sosa interpreta a Atahualpa Yupanqui. Intanto la situazione politica si deteriora, la Giunta Militare attua una politica di repressione che si conclude con l'orrore dei 'desaparecidos' (oltre 30.000 persone scomparse). Nel 1979 realizza Serenata para la tierra de uno che, in mezzo a tanta violenza, vuole comunque celebrare la vita. La situazione diventa intollerabile: dopo essere stata imprigionata durante un concerto tenuto nella città di La Plata, Mercedes Sosa è costretta all'esilio, inizialmente a Parigi e l'anno successivo, nel 1980 a Madrid, dove si stabilisce, lontana dalla sua terra e dalla sua famiglia. Il 18 febbraio 1982 finalmente torna ad esibirsi per un pubblico argentino, tenendo una dozzina di concerti al Teatro dell'Opera di Buenos Aires accompagnata da alcuni dei più famosi musicisti locali, in parte di formazione rock, come Leòn Gieco e Charly Garcìa. Il suo rientro è considerato da molti di buon auspicio per l'Argentina, tuttavia il paese assiste ancora una volta ad un triste evento: il governo militare coinvolge infatti la nazione nella guerra delle Falkland, ma la sconfitta, nel giugno dello stesso anno, pone fine alla dittatura. Il ritorno alla democrazia coincide con il successo discografico del live Mercedes Sosa en Argentina dallo Stadio Ferro Carril Oeste. Lo spettacolo diventerà poi parte del documentario a lei dedicato, dal titolo Como un Pàjaro libre ­ che darà il nome ad un omonimo album. La sua immagine, dopo anni di morte e silenzio, diventa il simbolo della vita, sia per i fan di sempre che per le nuove generazioni.

Ristabilitasi nella casa di Buenos Aires, M. Sosa riprende a tenere concerti all'estero; si esibisce tra gli altri al Lincoln Centre e al Carnegie Hall di New York. Nel 1984 realizza Serà posible el sur? Nello stesso anno partecipa allo spettacolo Corazòn americano, con Milton Nascimento e Leòn Gieco, che ha luogo allo stadio Velez Sarfield di Buenos Aires.

Nella stagione successiva si aggiungono due titoli importanti alla carriera discografica; l'album Vengo a ofrecer mi corazòn, ricco di collaborazioni con compositori argentini, che include le tracce omonime di Fito Pàes, Razòn de vivir e Madre de madres di Vìctor Heredia, Entre a mi pago sin Golpear di Carlos Carabajal e Pablo Raùl Trullenque, Cancìon para Carito di Antonio Tarragò Ros e Leòn Gieco. E' una fase particolarmente intensa della carriera di Mercedes Sosa: nella prima metà del 1986, partecipa ad una lunga tournèe in Europa, negli Stati Uniti e in Brasile. Nonostante gli impegni, in quegli anni riesce ad incidere Mercedes Sosa '86 e Mercedes Sosa '87. A Buenos Aires, nel 1988, durante il ciclo di concerti "Los grandes en vivo", M. Sosa lancia Amigos mìos, una compilation a più mani, nella quale compaiono brani di Milton Nascimento, Pablo Milanès, Teresa Parodi, Charly Garcìa, Fito Pàez e Raimundo Fagner. Nel giugno '89, M. Sosa, riceve la medaglia dell'Ordine del Cavaliere delle Arti e della Letteratura, consegnatole dal Ministro della Cultura Francese. Tra il 1990 e il 1991 escono due nuovi album: Mercedes Sosa en vivo en Europa e De mì, entrambe registrazioni dal vivo dei concerti tenuti in quegli anni in Europa e in Brasile. Nel 1992, le viene conferita la carica di cittadino onorario della città di Buenos Aires, nel Salone d'Oro del Conciglio. Prima della fine dell’anno, torna negli Stati Uniti dove viene nominata ospite onorario del Texas e Houston, dal Sindaco e dal Governatore di Stato. Nel '93 partecipa alla colonna sonora del film Convivencia, duettando con Pablo Milanès e Roberto Goyeneche, uno dei più grandi cantanti di tango e incide l'album Sino. A novembre, sulla scia di un successo inarrestabile, esce la compilation Mercedes Sosa, 30 anos, un disco che raggiunge i vertici nelle classifiche delle vendite; stessa sorte, l'anno successivo toccherà a Gestos de amor, che diventa Disco di Platino. Alla fine del '94 esce l'album Mercedes Sosa-Oro, una compilation di 17 brani registrati tra il 1969 e il 1994 che la consacra definitivamente come la più grande artista popolare del paese. Nel settembre '96 esce l'album Escondido en mi paìs, la cui presentazione avviene a Buenos Aires al Teatro dell'Opera. Nel marzo '97, Mercedes Sosa rappresenta l'America Latina e le isole caraibiche, in veste di Vice Presidente della Commissione per la stesura della Carta della Terra: il convegno stila un documento per la Tutela dell' Ambiente equivalente alla Carta dei Diritti Umani.

Intanto, lavora alacremente alla realizzazione dell'album atteso da lungo tempo Alta fidelidad-Mercedes Sosa canta a Charly Garcìa che esce quello stesso anno.

Sul finire dell'anno, lo stato di salute dell'artista peggiora: più volte in pericolo di vita, si ristabilisce solo dopo mesi di sofferenza, al termine dei quali realizza un nuovo album, non a caso intitolato Al Despertar che riceverà poi il Premio Gardel come Disco dell'Anno. 

Nel 1995 riceve: il Premio CAMU-UNESCO, accordatole dal Consiglio Musicale Argentino e dal Segretario Regionale per l¹America Latina e per le Isole Caraibiche; il Premio UNIFEM a carico delle Nazioni Unite, per il suo impegno in difesa dei diritti delle donne; il Konex Platinum 1995 come Miglior Cantante Folk ed il Diamond Konex come Miglior Artista popolare del decennio. E' stata inoltre inclusa nella raccolta Global Divas dalla Conferenza delle Donne che fa capo all¹Ufficio Generale delle Nazioni Unite. Il disco, che contiene la canzone Gracias a la vida, riunisce alcune delle più importanti cantanti di tutti i tempi: Edith Piaf, Marlene Dietrich, Amalia Rodrigues, Lucha Reyes, Miriam Makeba, Celiana Gonzàlez, Marian Anderson, Aretha Franklin, Elis Regina, Maria Bethania, Gal Costa e Celia Cruz. Nel luglio 1996, a Porto Alegre, in Brasile, il Governo del Rio Grande le consegna la Medaglia Simoes Lopes Neto, per i meriti artistici e personali consacrati all¹unione dei popoli. Nell’ottobre dello stesso anno riceve il Premio CIM-UNESCO 1996, consegnatole dal Consiglio Internazionale della Musica dipendente dall'UNESCO. Questa onorificenza viene solitamente conferita a musicisti o enti musicali che hanno contribuito a promuovere la musica come strumento di comprensione tra le persone, cooperazione tra le nazioni od altre finalità sancite nella Carta delle Nazioni Unite e nell¹atto costitutivo dell'UNESCO.  Nel caso specifico il Consiglio ha dichiarato: "La Giuria ha ritenuto conferire a Mercedes Sosa questo premio, non solo per la brillante carriera, ma soprattutto per gli alti valori etici e morali dimostrati negli anni bui della storia argentina e per il costante impegno nella difesa dei diritti umani". Alcuni giorni prima, presso il Consolato Argentino a New York, M.Sosa riceve il Diploma ad Honorem dal Consiglio Inter Americano per la Musica e dalla Organizaciòn de Estados Americanos (OEA).

Il 9 dicembre 1996, al Congresso Nazionale, i membri rappresentanti del suo paese le tributano il titolo di personalità culturale della nazione che ha agito in difesa della musica popolare argentina.
6 LUGLIO - La Palma Club - ore 21.30

MICHAEL NYMAN BAND 

Biglietto 30 euro e 20 euro - posti numerati

Ian Humphries

violino

Catherine Thompson
violino

Katherine Musker
viola

Anthony Hinnigan
violoncello

David Roach

sassofoni

Simon Haram

sassofoni

Andrew Findon

sax , flauto, ottavino

Nigel Gomm

tromba

David Lee

corno francese

Nigel Barr

trombone

Martin Elliott

basso elettrico

Michael Nyman

pianoforte

Nyman (Londra, 23 marzo 1944) compie studi musicali di tipo tradizionale alla Royal Academy of Music e al King’s College di Londra, dove incontra maestri del calibro  di Alan Bush e Thurston Dart, illustre musicologo dell’English Baroque, che gli fa conoscere la musica barocca inglese. Un’esperienza musicale di grande importanza per il suo futuro, che gli permette di familiarizzare con la scrittura contrappuntistica. 

Quando Nyman termina i suoi studi negli anni sessanta, in Europa il panorama musicale contemporaneo è dominato dalla Scuola di Darmstadt e da compositori come Boulez, Stockhausen, accreditati rappresentanti di quell’ortodossia musicale dalla quale Nyman prende ben presto le distanze. Nel 1964 abbandona l’attività compositiva, preferendo lavorare come musicologo e come critico: cura la pubblicazione di musiche di Purcell e Handel, colleziona musica folclorica rumena e più tardi inizia a scrivere per diversi giornali, tra cui The Listener, New Statesman e in particolare The Spectator, dove in una recensione di The Great Digest di Cornelius Cardew nel 1968 conia il termine "minimalismo”. Nel 1974 pubblica Experimental Music: John Cage and Beyond, ancora oggi un testo di riferimento per chi voglia conoscere l’estetica di Cage e l’influenza che il suo pensiero ha esercitato su tutta una generazione di compositori.

L’ascolto di Come Out di Steve Reich, trasmesso nel 1968 dalla BBC, gli apre nuovi orizzonti e comincia a rinascere in lui l’interesse per la composizione. Nel 1968 scrive il libretto per Down by the Greenwood Side, dramma pastorale composto da  Harrison Birtwistle. E sarà proprio Birtwistle, divenuto Direttore Musicale del National Theatre di Londra, che nel 1976 gli commissiona l’arrangiamento di alcune canzoni veneziane del  XVIII^ secolo per una produzione de Il Campiello di Goldoni. Nyman mette insieme un'eccentrica banda di strada di strumenti medievali - ribecche, tromboni, ciannamelle, banjo, grancassa e sassofono soprano: era la band acustica più rumorosa che Nyman potesse immaginare. È solo al termine della produzione de Il Campiello che Nyman diventa "accidentalmente" un compositore: come molti altri compositori (Steve Reich, Philip Glass, Louis Andriessen) e come tanti musicisti jazz o popular, Nyman scrive prima di tutto per la sua Band, per tenere insieme un gruppo di musicisti interessati, come lui, ad abbattere le barriere tra colto e popular. Il primo pezzo che scrive appositamente per  la “Campiello Band” è In Re Don Giovanni, una particolarissima rielaborazione di 16 battute estratte dall’opera di Mozart. Negli anni ’80 la “Campiello Band” si trasforma in “Michael Nyman Band”, cominciando ad utilizzare anche l'amplificazione del suono. È questa l’officina nella quale Nyman forgia il suo stile compositivo, fatto di robuste melodie, ritmi flessibili ma decisi. Se i lavori scritti per la Michael Nyman Band rappresentano la parte principale della sua produzione, va ricordato che Nyman ha scritto musica per diversi tipi di ensemble, inclusi quelli di stampo più classico come l’orchestra sinfonica, il coro a cappella e il quartetto  d’archi.  Ha composto anche alcune opere teatrali - tra cui The Man who Mistook his Wife for a Hat (1986), lavoro ispirato al caso clinico studiato da Oliver Sacks - e musiche di scena per le coreografie di Siobhan Davies, Shobana Jeyasingh, Lucinda Childs, Karine Saporta e Stephen Petronio. La notorietà presso il grande pubblico la raggiunge come compositore di musiche da film: tra il 1976 e il 1991 collabora con Peter Greenaway a 11 film, tra cui The Cook, The Thief, His Wife and Her Lover (1989) e  Prospero’s Books (1990). Negli anni successivi incontra altri registi quali Jane Campion (The Piano, 1992), Volker Schlöndorff (The Ogre, 1996), Neil Jordan (The End of the Affair, 1999) e Michael Winterbottom (Wonderland, 1999). Ha inoltre collaborato con Damon Albarn per la musica di Ravenous (1998) di Antonia Bird. 

L’incredibile versatilità compositiva di Nyman è poi testimoniata da altre opere come  Yamamoto Perpetuo musica scritta per una sfilata dello stilista Yohij Yamamoto, o ancora da MGV (1993) partitura scritta appositamente per l’inaugurazione di un collegamento ferroviario ad alta velocità o da Enemy Zero (1996) colonna sonora di un computer-game. In Nyman questa capacità di “sentire” la particolare circostanza si unisce ad un talento per la rielaborazione che lo accomuna ai compositori barocchi: Concerto for Harpsichord and Strings (1995) per esempio sviluppa alcune idee già incontrate in The Convertibility of Lute Strings e in Tango for Tim; il terzo Quartetto per archi è già presente a livello embrionale nella partitura scritta nel 1996 per il film di Christopher Hampton, Carrington.

Tra i più recenti lavori scritti su commissione ricordiamo: Cycle of Disquietude (1997/98) per il One Hundred Days Festival di Lisbona; Strong on Oaks, Strong on the Causes of Oaks (1997) per la English Sinfonia; Drowning by Numbers per la Chamber Orchestra, commissionata dal London Mozart Players. 

Nel dicembre 1999, a Londra,  è andato in scena per la prima volta The Commissar Vanishes, opera multimediale basata sul libro di David King dedicato alla manipolazione dei documenti fotografici in epoca stalinista. La prima della sua ultima opera, Facing Goya, ha debuttato il 3 agosto 2000 a Santiago de Compostela in Spagna. 

Nyman sta ora lavorando a Shane, opera che si ispira allo studio neurologico di un pittore affetto dalla sindrome di Tourette. L’autore del libretto è Christopher Rawlence, con il quale Nyman aveva già collaborato per The Man Who mistook his Wife for a Hat.
In ogni occasione Nyman si è rivelato un compositore eminentemente concreto. Sicuramente non gli appartiene l’immagine del compositore dolorosamente chiuso nella sua torre d’avorio, lontano dalla realtà e costantemente immerso in astratte speculazioni. Piuttosto ha sempre rivelato una straordinaria disponibilità alla collaborazione, uno spiccato senso dell’humour, una fertile e ricercata immaginazione ed una innata capacità a rapportarsi con pubblici anche molto diversi. 
7 LUGLIO - La Palma Club - ore 21.30

GONZALO RUBALCABA QUARTET feat. DAVID SANCHEZ

Biglietto 20 euro e 15 euro - posti numerati

Gonzalo Rubalcaba - pianoforte

David Sanchez - sassofoni

Armando Golaq - contrabbasso

Ignacio Berroa - batteria

Gonzalo Rubalcaba rappresenta una delle più importanti figure del jazz AfroCubano. E' un pianista straordinariamente versatile, capace di prendere pezzi della tradizione di Cuba e del jazz tradizionale americano e trasformarli in una miscela fresca e attuale.

Nasce il 27 maggio 1963, in una famiglia "musicale" all'Havana, suo padre Guillermo è pianista e leader dei Charanga Rubalcaba, suo nonno Jacobo è compositore. A 8 anni inizia i suoi studi in pianoforte, diplomandosi poi in Composizione presso l' Institute of Fine Arts in Havana. Negli ultimi 15 anni Rubalcaba e' stato ascoltato con quartetti e quintetti di musicisti cubani, in qualche modo derivati dal suo settetto Grupo Proyecto, ma ha partecipato anche a tour e registrazioni con personaggi come Charlie Haden, Paul Motian, John Patitucci, Ron Carter, Jack DeJohnette, Joe Lovano, Michael Brecker. 

Rubalcaba trascende le distinzioni di generi ed e' autore di un jazz moderno ed ispirato, che non rinuncia al virtuosismo ma che e' anche capace di una interiore spontaneità. 

Nel suo tour estivo è accompagnato da un'altra figura di rilievo, il sassofonista portoricano David Sanchez. Scoperto nel 1990 da Dizzy Gillespie, suona a fianco delle più importanti e conosciute stars del jazz ed è considerato tra i migliori dieci sassofonisti tenori dal Down Beat Reader’s Poll. Il suo potente sound e la sua molteplice melodia e la sua articolazione ritmica, lo rendono uno dei sassofonisti più significativi della nuova generazione. Tra le sue collaborazioni: Kenny Barron, Jimmy Heath, Jerome Richardson, Hank Jones, Ray Drummond, McCoy Tyner, Elvin Jones, Ray Brown, Chucho Valdes.
8 e 9 LUGLIO - La Palma Club - ore 21.30

DEE DEE BRIDGEWATER SEXTET

Biglietto 25 euro e 15 euro - posti numerati


Dee Dee Bridgewater - voce

Thierry Eliez  - piano, hammond

Minino Garay - percussioni

Louis Winsberg - chitarra

Ira Coleman - contrabbasso

Hans Van Oosterhout - batteria

Uno straordinario talento vocale, unito ad una tecnica ineccepibile e ad uno spiccato senso dello spettacolo, affinato sui palcoscenici dei più grandi teatri musicali del mondo, fanno di lei una fuoriclasse assoluta

Sua madre è una grande ammiratrice di cantanti quali Ella Fitzgerald e Sarah Vaughan. Suo padre è un insegnante di musica che annovera tra i suoi alunni Booker Little, Charles Lloyd e George Coleman. Suona egli stesso la tromba durante i mesi estivi nella band di Dinah Washington. Perciò non deve meravigliare che Dee Dee colga la prima occasione per salire sulla scena e cantare dal vivo.

E, la prima occasione arriva nel 1969, quando Dee Dee si trova in tournée con la "University of Illinois Big Band" in quella che a quei tempi era l'Unione Sovietica. L'anno seguente si trasferisce a New York, dove il marito di allora, Cecil Bridgewater, ha ottenuto un ingaggio presso il leggendario pianista Horace Silver. Mentre Cecil lavora per Silver, Dee Dee diviene la cantante leader della "Thad Jones - Mel Lewis Band", un ingaggio che le darà la possibilità di trovarsi in contatto con grandi nomi del jazz come Sonny Rollins, Dizzy Gillespie, Dexter Gordon, Max Roach e così via. Dee Dee ha un grande talento non soltanto come cantante jazz, ma anche come attrice. Viene applaudita in molti musicals, prima a Broadway, poi a Tokyo, Londra, Los Angeles e Parigi. Per la sua interpretazione di Gilda, la strega buona del sud, in "The Wiz" le viene conferito il premio Tony e per "Lady Day" viene nominata come migliore attrice per il Laurence Oliver Preis. Interpreta ruoli di primo piano in musical quali "Sophisticated Ladies", "Cosmopolitan Greetings", "Black Ballad", "Carmen Jazz" e "Cabaret". Negli stralci di tempo in cui non recita Dee Dee è sempre in tournée, soprattutto in Europa (e qui più frequentemente a Parigi), dove riscuote un grande successo. Con album come "Live in Paris" (1987), nomination per il Grammy, "Victim of Love" (1989), che include un duetto con Ray Charles, e "In Montreaux" (1990) Dee Dee Bridgewater riesce a raggiunge anche un pubblico relativamente giovane, un fatto piuttosto insolito per un cantante jazz. Con i tre successivi album si rafforza la sua fama di grande cantante. In "Keeping Tradition" Dee Dee interpreta alcuni dei famosi brani 'simbolo' del jazz e altri famosi dal "Great American Songbook". Le viene conferito nel Dicembre del 1992 il "Django d'Or" per la sua attività con il trio francese con Thierry Eliez (pianoforte), Hein Van De Geyn (contrabbasso) e André Ceccarelli (batteria).

Fanno parte del trio che vince il Grammy per il successivo album "Love and Peace: A Tribute to Horace Silver", i fratelli Belmondo (Stéphane alla tromba e Lionel al sassofono), la leggenda jazz Jimmy Smith all'organo e naturalmente il maestro stesso, Horace Silver. Questo nuovo album che contiene 13 composizioni di Silver, da lui scritte ex-novo per Dee Dee, è un vero e proprio gioiello, che vince il premio "Billie Holiday" e ottiene la nomination per il Grammy. I concerti dal vivo di quest'album si tengono in tutto il mondo, dal Carnegie hall di New York fino all'Olympia Theatre di Parigi; e dovunque vengono accolti con grande entusiasmo di pubblico. La più rischiosa impresa, intrapresa coraggiosamente da Dee Dee, è rappresentata dal terzo album. Con "Dear Ella" infatti la Bridgewater esprime il proprio tributo alla 'First Lady del Jazz'. Nei suoi successivi impegni, a partire dal duo, passando poi per il quartetto e la big band, fino all'orchestra sinfonica, Bridgewater interpreta 12 brani, divenuti immortali attraverso la voce di Ella Fitzgerald. La canzone che da' titolo all'album "Dear Ella" è una composizione di Kenny Burrell in ricordo dell'eccezionale cantante. Il brano viene interpretato da Dee Dee e Burrell in un duetto che ricorda quelli leggendari di Ella con il chitarrista Joe Pass degli anni settanta. La predilizione di Dee Dee per il jazz la mette in contatto con una grande quantità di strumentalisti, la cui carriera era legata strettamente con quella della Fitzgerald: il pianista Lou Levy, il chitarrista Kenny Burrell, il batterista Grady Tate, il vibrafonista Milt Jackson, il trombonista Slide Hampton e il contrabbassista Ray Brown, che non solo era stato sposato con Ella, dal 1947 al 1953, ma che fu anche sua guida musicale. Tra questi grandi nomi c'è anche quello di Cecil Bridgewater trombettista, arrangiatore e direttore della big-band. Attraverso la sua elegante personalità musicale Dee Dee Bridgewater riesce a liberarsi dell'ombra di Ella Fitzgerald e a dare nuove tonalità a quelle canzoni che in eterno rimarranno legate al nome della "First lady del Jazz".

Durante la prima presentazione del programma dal vivo con il trio di Ray Brown e la WDR Big Band, nel novembre del 1997, Dee Dee riceve moltissimi applausi e 'Standing Ovantion', in molte rinomate sale quali il Concertgebouw ad Amsterdam o nella Großen Festspielhaus di Salisburgo. L'ultimo lavoro di Dee Dee Bridgewater, This Is New (Verve 2002), è interamente dedicato alla musica del compositore tedesco Kurt Weill. 

Weill fu un grande musicista tedesco che visse tra il 1900 e il 1950 e si affermò come brillante autore teatrale. Un professionista impegnato anche sul piano civile. In Germania collaborò con Bertold Brecht il quale scrisse vari libretti musicati da Weill (l'Opera da tre soldi, Happy End...). Poi andò prima a Parigi e poi, nel 1935, negli Stati Uniti. Lì incontrò Ira Gershwin che gli fornì testi memorabili come Lady In The Dark (da un libretto di Moss Hart) che sbancò Broadway con 777 repliche.
10 LUGLIO - La Palma Club - ore 21.30

BRAD MELDHAU TRIO

Biglietto 25 euro e 15 euro - posti numerati

Brad Meldhau - pianoforte

Larry Grenadier - contrabbasso

Jorge Rossy - batteria

Nessuno come questo giovane e schivo pianista bianco,  negli ultimi anni, ha rivoluzionato il mondo del pianismo jazz. Nessuno come lui  riesce a condensare in un unico, inimitabile  stile, la raffinatezza armonica di Bill Evans, la ricerca introspettiva di Lennie Tristano, la coralità della polifonia, frutto dell'assidua frequentazione della musica di Bach, e la creatività ispirata di Keith Jarrett. La sua tecnica è formidabile, la sua "sinistra concertante", non si limita al puro accompagnamento, ma  offre costantemente un vero e proprio dialogo con la linea melodica principale, creando spunti sempre nuovi che poi prendono vita propria e danno un senso polifonico alla composizione. Brad comincia con gli studi classici, prendendo lezioni di piano a soli sei anni. Solo più tardi, dopo gli studi con pianisti famosi come Fred Hersch e Kenny Werner, si dedica completamente al jazz. Il suo vero lancio nel mondo del jazz internazionale arriva con il tour mondiale come membro del quartetto di Joshua Redman, con cui registra MoodSwing.

Subito dopo, nel 1995, il suo album debutto per la Warner dal titolo appunto Introducing Brad Melhdau, viene osannato dal Chicago Tribune, nel febbraio del 1997 arriva il secondo album The Art Of the Trio, Volume One, che ottiene un immediato consenso dalla critica dopo la sua presentazione al Village Vanguard di New York, il club che diventerà un po' la seconda casa di Brad. In questo periodo gli studi classici permeano profondamente il suo stile, come lui stesso ammette, parlando di Young Werther (una composizione del suo primo album). "Volevo allontanarmi - afferma Melhdau - dalla solita melodia a una nota con l'accordo che la sottolinea e ho cercato di esplorare le relazioni fra molte note differenti che si muovono indipendentemente. L'intera composizione è basata  su quattro note in configurazioni differenti. L'idea di generare un'intera composizione partendo da pochissimo materiale tematico mi attrae moltissimo, sulla scia dei grandi compositori classici come Beethoven e Brahms". Altre influenze riscontrabili nella filosofia musicale di Melhdau variano da Schubert e Schumann a McCoy Tyner e Hancock, fino a Davis e Coltrane. Nel 1998 arrivano Live At The Village Vanguard: The Art Of The Trio, Volume Two e Songs: The Art Of the trio, Volume Three. Quest'ultimo lavoro è stato apprezzatissimo dalla critica, per la sua estrema modernità, specialmente nei riferimenti inusuali al rock,  nelle cover "River Man" di Nick Drake e "Exit Music (for a Film)" dei Radiohead, e per la naturalezza con cui Brad passa dal jazz tradizionale alla musica contemporanea. Nel quinto album Elegiac Cycle, del 1999 per la Warner, Melhdau si confronta da solo a solo con il suo strumento: tutte creazioni per piano solo, dalla risonanza quasi spirituale, intrise della limpidezza classica, ma dense di suggestioni ed emozioni. Nell'ultimo album The Art Of The Trio: Back At The Vanguard, Melhdau ritorna, insieme ai suoi fedeli compagni d'avventura, Larry Grenadier e Jorge Rossy,  alla configurazione del trio. Piccola curiosità, il suo brano "Blame It On My Youth" fa parte della colonna sonora dell'ultimo capolavoro di  Stanley Kubrick, "Eyes Wide Shut".
11 LUGLIO - Auditorium Parco della Musica - ore 21

WAYNE SHORTER “ACOUSTIC QUARTET” 

Biglietto 28 euro e 18 euro - posti numerati

John Patitucci - contrabbasso

Danilo Perez  - pianoforte

Brian Blade - batteria

Nato a Newark, nel New Jersey, il 25 agosto 1933, Wayne Shorter è uno dei sassofonisti jazz più apprezzati nel panorama musicale contemporaneo. La sua prima apparizione in pubblico risale al 1955 nel mitico locale "Birdland", dove suona al fianco del grande John Coltrane. Ben presto attira l’attenzione dei critici e del pubblico. Nel 1959 entra stabilmente a far parte dei Jazz Messengers di Art Blakey e nel 1964 si unisce a Herbie Hancock, Ron Carter e Tony Williams nel secondo grande quintetto di Miles Davis, che segnò nella storia del jazz una tappa straordinariamente innovativa. Nel 1970, fonda insieme a Joe Zawinul e al bassista cecoslovacco Mirolsav Vitous, i Weather Report, una pietra miliare nella storia del jazz-rock e la collaborazione tra Shorter e Zawinul si protrarrà fino al 1985. Nel frattempo continua ad avere collaborazioni con musicisti di rilievo mondiale, quali Jaco Pastorius, Herbie Hancock, Milton Nascimento e molti altri. Grazie alla sua carriera come solista e all’esperienza maturata insieme a questo famoso gruppo Shorter contribuisce alla definizione di un nuovo ibrido musicale, ispirato a una varietà di forme, dal jazz al rock alla musica classica a quella elettronica. Nel 1974 esce il suo primo grande album da solista intitolato Native Dancer. Incide poi anche dischi con grandi star del pop come Joni Mitchell e Steely Dan. Shorter è stato vincitore di moltissimi premi. Basti ricordare tre Grammy e la vittoria per 15 anni consecutivi del referendum annuale di Downbeat come miglior sassofonista soprano.
11 LUGLIO - La Palma Club - ore 21.30

EL NEGRO AND ROBBY  AT THE THIRD WORLD WAR

(la timba no es como ayer)

Horacio "El Negro" Hernandez - batteria

Robby Ameen - batteria

John Beasley - Keyboard

Carlitos del Puerto - basso

Pedro Martinez - percussioni, voce

Yosvany Terry - sassofoni

Brian Lynch - tromba

Christopher Sawyer - vocalist

Denise De La Cruz – vocalist

12 LUGLIO - Auditorium Parco della Musica - ore 21

ART ENSEMBLE OF CHICAGO  

Biglietto 28 euro e 18 euro - posti numerati


Roscoe Mitchell
 sax, flauti, percussioni

Malachi Favors
 contrabbasso, percussioni

Famoùdou Don Moye, batteria, percussioni

Joseph Jarman
, sax, flauti, percussioni

La storia del gruppo inizia in Chicago, dove ha origine. Il gruppo era composto da Roscoe Mitchell (sassofoni), Joseph Jarman (sassofoni), Lester Bowie (tromba), Malachi Favors (contrabbasso) e Phillip Wilson (batteria). Roscoe Mitchell e Joseph Jarman, avevano collaborato con la Experimental Band diretta da Muhal Richard Abrams, la quale suonava una musica assolutamente diversa dal resto del jazz.

Roscoe Mitchell, il quale assegnò il nome al gruppo, aveva inciso il suo primo disco nel 1966 col nome di “Sounds”; era il tempo dove a Chicago si faceva una musica diversa, che teneva conto di quello che avveniva a New York e di quello che nasceva a New Orleans. Il gruppo si forma nel 1965 nell’Association for the Advancement of Creative Musicians, ancora attiva oggi come centro musicale e soprattutto come scuola nel settore nero di Chicago, del South Side. La prima registrazione fatta dal gruppo e del 1967, raccoglie l’esposizione di quattro temi, realizzata da Roscoe Mitchell, (alto, soprano, clarinetto, e flauto), Lester Bowie (tromba e flicorno), Malachi Favors Maghostut (contrabbasso) e Phillip Wilson, (batterista) il quale lascia il gruppo nel 1968. Questa registrazione permette di capire su quali basi lavorasse il gruppo, niente canzoni, come nel jazz di allora, né materiali folklorici e nemmeno complesse organizzazioni originali, creando un gioco di strumenti basati sull’improvvisazione.

Il primo disco del quartetto è intitolato Numbers 1 And 2 pubblicato sotto il nome di Lester Bowie, il secondo Old /Quartet a nome di Mitchell, il terzo Congliptious finalmente con la denominazione di Roscoe Mitchell Art Ensemble. Congliptious è un disco assai particolare che rende più compiutamente l’immagine della nuova estetica. Da una parte c’è una suite costruita su Old con la sua rivisitazione acuta, partecipata ed affettuosa del primo jazz di New Orleans e dall’altro il modernissimo Congliptious. Si trovano anche tre inusuali assoli non accompagnati, che proprio i musicisti di Chicago suggeriscono da qui in avanti a jazzman d’avanguardia e di ricerca di tutto il mondo.

Nel maggio del 1969 l’Art Ensemble venne invitato in Francia, per annunciare il quartetto in concerto l’organizzatore specificò “Of Chicago”, e il nome divenne definitivo con la pubblicazione dei primi dischi realizzati a Parigi per l’etichetta BYG Actuel. La prima produzione stupiva fin dalla distribuzione degli strumenti: Lester Bowie tromba, flicorno, tamburo basso o grancassa, corno di bue, corno per segnalazioni marine e percussioni, Roscoe Mitchell sassofoni soprano, contralto e basso, clarinetto, flauto, fischietti, sirena, campane, e percussioni, Joseph Jarman sassofoni sopranino, soprano, contralto e tenore, clarinetto, oboe, flauto, pianoforte, clavicembalo, chitarra e percussione, Malachi Favors contrabbasso, basso elettrico, tamburo di legno africano, banjo e zither (la cetra austriaca).Questo lavoro viene intitolato “A Jackson In Your House”. Sul fronte campeggia la sigla dall’A.A.C.M. e per la prima volta vi viene affermata la base estetica fondamentale del gruppo: “Great Black Music”.

Ciò che interessava ai quattro musicisti era da una parte la sfida alla modernità musicale, dall’altra l’affermazione di una contemporaneità forte e di un uguale rispetto di tutta la musica nera americana, come pensiero che rivalutava forme ritenute di consueto minori.

Nella primavera del 1970 all’Art Ensemble si aggiungono altri artisti, e nella registrazione fatta nello stesso anno “Certains Blacks” si rende omaggio alla cultura popolare nera. La formazione cambia definitivamente, come testimonia il disco Phase One in cui debutta il nuovo componente dell’Art Ensemble, il batterista Don Moye. L’Arte Ensemble Of Chicago suona il 13 agosto al festival internazionale di Chateauvallon ottenendo uno strepitoso successo e iniziando finalmente ad influenzare critici e musicisti europei.

Il lavoro intitolato Bon Voyage, si rivela sorprendente e spiazzante perché vi si aggiunge un elemento inaspettato, quello visivo. Il gruppo utilizza un’infinità di strumenti (circa 50), in scena inoltre il gruppo agiva con complesse e talvolta ironiche e divertenti pantomime gestuali, spesso precedute da una breve meditazione collettiva. La controcultura francese per altro adottò presto i musicisti dell’Art Ensemble, che collaborarono ad un disco del cantautore Alfred Panou e al singolare album della poetessa e cantante Brigitte Fontaine. Il 1972 segna il ritorno del gruppo negli Stati Uniti e la definitiva affermazione in patria. La prima apparizione ad un festival americano succede il 9 settembre 1972 al Blues and Jazz Festival d’Ann Arbor nel Michigan. Nel luglio del 1974 l’Art Ensemble partecipa al Festival di Montreaux, nella stessa stagione arriva in Italia, suscitando reazioni contrastanti. Si dovette aspettare la fine degli anni’70, con un trionfale concerto ad Alassio e poi con il festival di Pisa e Firenze per valutare i cinque tra i maggiori jazzman della nostra epoca.

La produzione discografica s’interrompe e ricomincia solo nel 1978 con l’etichetta ECM, il primo lavoro e Nice Guys, un capolavoro. La strumentazione e più lieve e rarefatta del consueto, ma la gran sorpresa fu un raggae - musica che allora incontrava il primo successo mondiale -.Nella copertina, una foto che li riprende al tavolino di un bar di Trastevere a Roma, diviene famosa e viene adottata a lungo per i manifesti dei loro concerti. Il pezzo di chiusura contiene una serie di suites che mettono in ordine sia il concetto di Great Black Music sia quello di Ancient to the Future che è il secondo slogan dell’Art Ensemble. Nel marzo 1987 nasce un disco che apre quella che potremmo chiamare la fase attuale dall’Art Ensemble, dove viene significato il passaggio tra la musica come era e quella come è, simboleggiato dalle due frasi coniate dell’Art Ensemble: “Great Black Music” e “ From ancien to the future “, sorta di manifesto rivendicativo dell’affettività dei neri americani offerto da Ellington ai primi giorni della sua carriera.

Gli anni Novanta portano a numerose ed eccellenti tournée, come anche a diverse produzioni discografiche , nello stesso periodo avviene il distacco del gruppo di Joseph Jarman. La nuova situazione si caratterizza con uno sguardo più approfondita sulle musiche caraibiche, con una  sublimazione magica del reggae.

Dopo la scomparsa di Lester Bowie (avvenuta l'8 novembre 1999) è rientrato il  sassofonista Joseph Jarman che aveva lasciato il gruppo nel 1993.

13 LUGLIO - La Palma Club - ore 21.30

AL DI MEOLA

20 euro e 15 euro - posti numerati

Al Di Meola - chitarra

Mario Parmisano - pianoforte

Gumbi Ortiz - percussioni

……………   -  basso

Ernie Adams - batteria
Al Di Meola nasce nel 1954 nel New Jersey, e cresce ascoltando la musica dei Beatles, Elvis Presley, e dei Ventures. La batteria è il suo primo strumento, ma all'età di otto anni decide che la sua vera passione è la chitarra. Il suo maestro gli faceva suonare jazz e bossa nova cosicché mi ritrovavo padrone di tecniche che i miei amici non potevano capire. Crescendo trova delle difficoltà nell'esprimersi con il suo strumento perché come ricorda lui stesso " ...se in quegli anni non suonavi alla maniera di Clapton, Hendrix o Page non eri visto di buon occhio. Così non sono mai stato accettato dal gruppo musicale della scuola di Bergenfield (il college dove era iscritto) perché i componenti non sapevano cosa farsene del mio stile... Inoltre il mio maestro Bob Aslanian mi faceva suonare jazz e bossa nova cosicché mi ritrovavo padrone di tecniche che i miei amici non potevano capire. Il mio stile non aveva proprio niente a che vedere con quello che suonavano...."Nel 1971 si iscrive al Berklee School of Music di Boston e nel 1974 riceve la chiamata di Chick Corea che lo vuole per una prova a New York. Al ricorda " Non ci potevo credere, era come un sogno che stava divenendo realtà. In 10 minuti feci le valige, e partii per New York per non rivedere mai più il mio appartamento a Boston." Dopo un fine settimana di prove con la band, Return to Forever, Al Di Meola fa il suo debutto alla Carnegie Hall e la sera seguente suonerà ad Atlanta di fronte ad una platea di 40.000 persone. Insieme a Corea alle tastiere, Stanley Clarke al basso, Lenny White alla batteria incide tre album di successo, fra i quali "No mistery" vincitore di un premio Grammy, ma nel 1976 la band si scioglie. Inizia così la carriera solista di Di Meola. Una carriera costellata di successi. Da questo momento incide sei album per la Columbia Records, sviluppando il suo percorso su due direttrici principali, quella di chitarrista elettrico fusion e quella di musicista acustico, desideroso di esplorare orizzonti musicali provenienti da culture diverse. Si esibisce dal 1979 al 1983 in trio acustico con John McLaughlin e Paco De Lucia. Nel 1998 incide "The Infinite Destre”  (Telarc) che venderà più di 100.000 copie e staziona nella Billboard's Contemporary Jazz Chart per più di tre mesi. Di Meola ha vinto anche importanti premi fra i quali, per ben tre volte, quello di miglior chitarrista acustico e due volte quello di miglior chitarrista jazz della rivista Guitar Player Magazine.

14 - La Palma Club - ore 21.30

JOE LOVANO “Viva Caruso” 

20 euro e 15 euro - posti numerati
Joe Lovano, sassofono tenore

Bill Drewes, clarinetto

Judi Silvano, voce e flauto

Gil Goldstein, piano e fisarmonica 

Ed Schuller, contrabbasso

Carmen Castaldi, batteria

I critici ed i lettori della rivista americana Down Beat lo hanno votato lo scorso anno per la terza volta come musicista dell’anno. Non e’ il primo riconoscimento che gli addetti ai lavori tributano a Lovano, che in realta’ negli ultimi dieci anni ha fatto incetta di premi in tutto il mondo ed in varie categorie: per il miglior disco, per il miglior assolo, come miglior sassofonista. 

Lovano è indubbiamente uno dei maggiori leaders del jazz moderno, difatti, al contrario di tanti suoi colleghi non esita a rimettersi in discussione cercando sempre nuovi progetti sonori. In questa ottica, il suo ultimo lavoro “Viva Caruso” (Blu Note 2002) sembra quasi avere un sapore classico. Ascoltando i brani si nota come il gruppo, nel più puro spirito d’improvvisazione tipico nel jazz, usa le melodie popolari come punto di partenza per le invezioni musicali dei singoli componenti, creando non solo degli improvvisi inusitati assoli, ma anche uno straordinario suono di ensamble che risponde perfettamente al particolare momento. Chiamare “Viva Caruso” un ritorno alle origini sembra riduttivo, per quanto Lovano e ed altri elementi del gruppo siano di origine italiana, anche se il tono caldo e coinvolgente del sassofonista sembra quasi andare a riscoprire gli istinti e le origini di radici non lontane, la Street Band crea qualcosa di universale e personale.

 “Viva Caruso” è un omaggio al grande tenore italiano Enrico Caruso ed alla musica popolare italiana, alle melodie festose, ai canti di strada che il cantante partenopeo seppe magnificamente immortalare con la sua voce possente ed appassionata. Attraverso una splendida reinterpretazione in chiave jazz di brani storici quali “O sole mio”, “Santa Lucia”, “Tarantella sincera” e così via, Lovano riscopre le sue origini italo-americane e non rischia mai di diventare banale. 

Lovano è nato a Cleveland, Ohio, nel 1952 e cominciò a suonare il sax alto da ragazzino. Il padre, Tony, detto ‘’Big T’’, era infatti un musicista importante della sua citta’, un sassofonista tenore della vecchia scuola. Joe crebbe ascoltando dischi e concerti, fino alle prime esperienze professionali negli organ combo che suonavano blues e soul. Si perfeziono’ alla famosa Berklee School di Boston, dove conobbe alcuni studenti che sarebbero diventati suoi futuri colleghi come John Scofield, Bill Frisell e Kenny Werner. Dopo la scuola, il suo primo ingaggio professionale fu con l’organista Lonnie Smith, che lo portò a New York per collaborare al suo disco d’esordio. Seguirono, negli anni successivi, dei tour con le big band di Woody Herman e quella di Mel Lewis, le quali, negli anni ’80 e ’90, erano le migliori sulla piazza, e contribuirono non poco a far maturare Lovano, che nel frattempo era passato al sax tenore. Terminata quella esperienza, seguirono altri due collaborazioni fondamentali: il quartetto di John Scofield ed il trio con Bill Frisell e Paul Motian. Solo dopo anni di gavetta e di collaborazioni con altri artisti del calibro di Carla Bley, Charlie Haden, Ornette Coleman ed altri nomi eccellenti, per Lovano arriva il momento di dare il via ad una carriera da leader. Una carriera che si e’ svolta soprattutto sotto l’etichetta Blue Note, per la quale Lovano ha prodotto una bellissima serie di dischi, tutti diversi per formula ed organico: dal duo con Gonzalo Rubalcaba ai numerosi trii, dai quartetti fino alla grande orchestra arrangiata e diretta da Gunther Schuller. 
15 LUGLIO - La Palma Club - ore 21.30

DAVE DOUGLAS QUINTET + JOHN ABERCROMBIE QUARTET

Biglietto 15 euro

Dave Douglas Quintet 

Dave Douglas - tromba

Rick Margitza  - sassofono

Uri Caine - pianoforte

James Genus - contrabbasso 

Clarence Penn 
- batteria

Nato a Montclair nel New Jersey nel 1963, cresce nell'area di New York. Dave Douglas comincia a suonare il pianoforte a 5 anni e il trombone a 5 e solo due anni più tardi la tromba. Studia jazz e armonia classica al liceo e durante un soggiorno a Barcellona in Spagna, nel 1978 inizia a suonare musica improvvisata. Dal 1981 al 1983, Douglas studia a Boston alla Berklee School of Music e presso il New England Conservatory. Ritiene di avere subito l'influenza delle tante musiche ascoltate dalla raccolta di dischi dei genitori e dei fratelli maggiori, spaziando da Wagner, Beethoven,  Beatles e Jackson Five,  Billie Holiday, Fletcher Henderson, Thelantins Monk, Cecie Taylor e altri ancora. 

Douglas si trasferisce a New York nel 1984. Dopo aver lavorato principalmente con formazioni jazz e funky, mentre si stava laureando in musica, nel 1987 comincia a girare in tour con vari artisti tra cui Horace Silver, Vincent Herring, John Zorn, Tim Berne, Myra Meford, Don Byron, Mark Dresser.  Vincitore di vari concorsi promossi tra i lettori di riviste musicali è apparso per tre anni consecutivi tra i talenti meritevoli di maggiore fama per Down Beat. Come strumentista, continua ad esibirsi con John Zorn Masada, il Myra Melford Quintet, il Kenny Werner Quintet. Inoltre compone e co- dirige il quintetto New ad Used con Kernit Driscoll, Mark Feldman, Andy Laster e Tom Rainer. Il gruppo ha inciso due CD per Knitting Factory Works. In più, Dave Douglas lavora anche con altre formazioni: Dave Douglas String Group, Dave DouglasTiny Bell Trio. 

Nel 1993 fonda lo String Quintet chiamando con sé virtuosi del nuovo jazz come Mark Feldman, Erik Friedlander, Mark Dresser e Michael Sarin. Un progetto impegnativo inteso a coniugare musica colta da camera, improvvisazione e tradizione klezmer. Douglas, insieme ai vari ensemble, gira il mondo senza sosta, suonando nei maggiori festival jazz e di new music dagli USA al Canada, dalla Gran Bretagna all'Irlanda,a tutta l'Europa centrale e a tutta la Scandinavia. Tra i più recenti lavori discografici troviamo Leap of Faith, su Arabesque Recordings, Soul on Soul: celebrating Mary Lou Williams, registrato per RCA, e Witness, insieme a Tom Waits e Yuka Honda. Nel novembre 1998 insieme al virtuoso di oud, il libanese Rabih Abou-Khalil ed al clarinettista francese Louis Sclavis partecipa al "New Jazz Meeting," in Germania e compie un tour insieme al Clusone Trio (Michael Moore, Ernst Reijseger, and Han Bennink) 

Nel 2001 il Vooruit Culture Center di Ghent, in Belgio gli commissiona una composizione per Ictus, l'ensemble di musica contemporanea da camera. Il risultato 'Flemish Primitives' viene eseguita a Ghent nel Marzo 2002. The Infinite, il recente lavoro discografico, 2002, segna il debutto del Dave Douglas New Quintet formato da Uri Caine al fender rhodes, Chris Potter al sax tenore, James Genus al basso e Clarence Penn alla batteria. Una miriade di progetti paralleli, portati avanti con il medesimo grado d'abnegazione e contraddistinti ognuno da una propria specificità nell'ambito della musica creativa contemporanea, sono lo specchio in cui si riflette il genio artistico del trombettista e compositore Dave Douglas.
John Abercrombie Quartet 

John Abercrombie - chitarre

Marc Feldman - violino 

Marc Johnson
 - contrabbasso

Joey Baron - batteria

John Abercrombie può essere considerato uno dei musicisti che hanno rivoluzionato profondamente la tradizione jazzistica. Come altri suoi colleghi della stessa generazione tra cui John McLaughlin, Larry Coryell, Philip Catherine e Steve Khan, attraverso le continue sperimentazioni di contaminazione del jazz con altri generi musicali, in particolare il rock, e l'utilizzo di effetti eletttronici, ha contribuito ad innestare nuova linfa vitale nella musica jazz. Solista raffinato, Abercrombie nasce nel 1944 a Port Chester, nello Stato di New York. Studia alla Berklee School of Music di Boston e dopo aver suonato in band studentesche, gli viene offerto un contratto dall'organista Johnny "Hammond" Smith per un tour molto impegnativo. Durante lo stesso periodo incontra i fratelli Brecker e formano i Dreams, uno dei primi gruppi rappresentanti la scena del jazz-rock. Il batterista Billy Cobham andrà a completare il quartetto. Negli anni Settanta suona con l'orchestra di Gil Evans, Gato Barbieri, Chico Hamilton e con Enrico Rava. Di lì a poco al Montreux Festival, Abercrombie conosce il produttore  Manfred Eicher che lo invita a registrare il suo primo album per la ECM, “Timeless” con Jan Hammer e Jack DeJohnette che riceverà unanimi consensi dalla critica. Dopo varie produzioni discografiche per la ECM ed una serie di prestigiose collaborazioni con artisti del calibro di Dave Holland, Ralph Towner, Charles Lloyd e Peter Erskine, registra il lavoro “Cat'n' Mouse” (2002 Ecm Records) insieme al violinista Mark Feldman, figura di spicco della scena newyorkese, Marc Johnson, noto per essere stato uno degli ultimi collaboratori di Bill Evans, e uno dei più fantasiosi batteristi attualmente in circolazione, Joey Baron, la formazione con la quale si presenta al Dolce Vita Jazz Festival.

16 LUGLIO - La Palma Club - ore 21.30

SEPTETO ROBERTO RODRIGUEZ  

Biglietto 10 euro

Roberto Rodriguez  - percussioni

David Krakauer
 - clarinetto

Marcus Rojas - tuba

Mary Wooten - violoncello

Sam Bardfeld - violino 

Ted Reichman  - fisarmonica 

Brad Jones - contrabbasso
Il batterista e percussionista Roberto Rodriguez è la scoperta del dolce Vita Jazz festival, la vera sorpresa dell'estate. Nasce a Cuba ed inizia a studiare musica fino dall'età di 8 anni partendo dallo studio di violino, piano e tromba al Cubanacan Conservatory of Music. Inizia a suonare ad 11 anni. Cresce quindi all'Havana sotto l'infuenza della musica e delle tradizioni sia cubane sia ebraiche, per la presenza di molti immigrati dell'est europa che negli anni '30 e '40 si rifugiarono a Cuba. Ma è a Miami che Roberto assorbe in modo più serio tale cultura, iniziando a suonare nei matrimoni e nelle celebrazioni tipiche e lavorando per un lungo periodo con una compagnia teatrale Yiddish. La sua famiglia si rifugia infatti a Miami sul finire degli anni '60 e Roberto frequenterà l'Università di Maiami con un major nello studio della musica e del jazz. Suo padre, Roberto Luis Rodriguez - trombettista, arrangiatore ed insegnante - è stato il suo più grande mentore. Nonostante Rodriguez abbia avuto una vita lavorativa molto piena, suonando tra gli altri con Julio Iglesias, Miami Sound Machine, Joe Jackson and Marc Ribot y Los Cubanos Postizos, ha continuato ad immaginare un collegamento tra la musica cubana e la musica klezmer. Finalmente trova la sua occasione attraverso l'etichetta Tzadik di John Zorn, che porta avanti musica ebraica, jazz e avanguardia. E' stato Zorn a suggerire il progetto al clarinettista David Krakauer. Nasce così l'album "El Danzon de Moises" (2001), una miscela ipnotica di salsa cubana e melodie tradizionali ebraiche. Roberto ha suonato con molti grandi musicisti, tra i quali: Joe Jackson, L.Subramaniam, John Zorn, Paul Simon, Miami Sound Machine, T-Bone Bernett, Julio Iglesias, Ruben Blades, Larry Coryell, Israel "Cachao" Lopez, Paquito D'Rivera, Randy Brecker, Jorge Dalto, Dave Liebman, Kim Karnes, Celia Cruz, Phoebe Snow, Dianne Shure, Lester Bowie, Wadada Leo Smith, and others.

17 e 18 LUGLIO - La Palma Club - ore 21.30

JOHN ZORN "ELECTRIC MASADA"

Biglietto 25 euro e 15 euro - posti numerati

John Zorn 

sassofoni, clarinetto

Marc Ribot

chitarre

Trevor Dunn

basso

Jamie Saft

piano, organo

Cyro Baptista

percussioni

Kenny Wollesen
batteria
Classe 1954, sassofonista, formazione musicale nella scena sperimentale anni 70 della sua New York, molteplici progetti a suo nome (Naked City, Painkiller e Masada), una etichetta discografica per sé e per gli altri, un gran numero di incisioni. Musica sul limite del jazz , sperimentazione senza confini , il “klezmer” della sua origine ebraica rivisitato, numerosi e dichiarati omaggi ad alcuni fondamentali modelli: Anthony Braxton, Ornette Coleman Ennio Morricone e la musica da film. Ascoltando il suo “Spillane” del 1987 si ha l’impressione di non riuscire a “fermare” le note di un brano appena introdotto perché ne comincia già un altro, e la musica (o meglio i brevi inserti sonori…) tocca temi che abbracciano la musica di un intera epoca, che il musicista ha evidentemente assorbito come una spugna. Proprio nelle note introduttive a questo lavoro, John Zorn in qualche modo si dichiara: ama le colonne sonore dei “cartoons”, ha un debole per la cultura giapponese e per Arnold Schoenberg, adora destrutturare e ricomporre in un ideale “collage” temi conosciuti, specialmente del cinema “noir” (ma anche di Ennio Morricone).

In Masada, poi, l’alternarsi di brani di tradizione ebraica con brevi tracce più sperimentali ed “aggressive”, rese magnificamente da artisti come Dave Douglas e Joey Baron, mostra con evidenza la voglia di rompere le barriere e la convinzione che il “compositore” è oggi qualcosa di diverso. Una finestra che si apre sul mondo intero, senza confini, dove gli “stili” non hanno più ragion d’essere.
19 LUGLIO  - Auditorium Parco Della Musica - Ore 21
ORNETTE COLEMAN TRIO

Biglietto 40 euro e 30 euro - posti numerati

Ornette Coleman - sassofono

Denardo Coleman - batteria

Charnett Moffet
 - contrabbasso

Ha da poco superato i 70 anni, Ornette Coleman (1930), ma non ha certo perso lo spirito che ha sempre animato la sua ricerca musicale. Un autentico "rivoluzionario" del jazz, vicino alle istanze della sua gente e profondamente cosciente di quanto la storia abbia consegnato anche nelle mani di artisti come lui l'eredità dell'orgoglio afro-americano.  Le sue teorie sulla musica "armolodica" (difficilmente definibili in poco spazio) divisero a suo tempo gli ascoltatori, i critici e gli stessi musicisti fra chi elogiava la sua ricerca e chi considerava la sua musica sostanzialmente ininfluente e cervellotica. I suoi esordi, in un periodo in cui anche Coltrane e Cecil Taylor si facevano sentire, furono comunque dirompenti soprattutto grazie a lavori come "The Shape of jazz to come", "Free Jazz" e "Beauty is a rare thing", incisi in un solo anno (fra il '60 ed il '61) insieme a varie altre cose.  Instancabilmente alla ricerca di nuove soluzioni per comunicare quanto aveva dentro di sé, Ornette si circondava di grandi (lo sarebbero diventati) musicisti come Don Cherry e Charlie Haden e non smetteva di imparare, abbandonando talvolta il sax per il violino e la tromba. Alternando musica acustica ed elettrica, e scegliendo soluzioni stilistiche sempre sorprendenti, Ornette trova la migliore espressione del suo strumento nello spazio vuoto, con silenzi riempiti da note blues ispirate e profonde e da improvvise tirate "free" con una ritmica che sa quando mettere la sordina e quando decollare su tempi più sostenuti. La colonna sonora è un altro dei contesti in cui meglio può esprimersi la sua visionarietà, e se la immaginifica "Chappaqua Suite" del '65 fu colpevolmente accantonata da un regista poco coraggioso, quella musica non fece che anticipare quanto sarebbe arrivato un po' di anni dopo con le indimenticabili stravolgenti note di commento  al "Pasto Nudo" rivisitato da David Cronenberg. Tra i suoi dischi più recenti, nota di merito per "Tone Dialing" del 1995 con dissonanze e suoni "fuori tempo" a creare un caleidoscopio musicale inimitabile.

Raramente un uomo è in grado di modificare il nostro modo di sentire la musica, ma sicuramente questo è il caso di Ornette Coleman.

Sin dalla fine degli anni '50, quando irrompe sulla scena jazz di New York con il suo leggendario ingaggio al Five Spot, Coleman ha indicato al mondo una nuova via nell'ascolto della musica. Le sue idee musicali rivoluzionarie sono state controverse, ma oggi il suo enorme contributo alla musica moderna è riconosciuto in tutto il mondo.

Coleman nacque a Fort Worth, in Texas nel 1930 e imparò da solo a suonare il sassofono e a leggere la musica all'età di 14 anni. Un anno più tardi egli formò la sua prima band. Attraversando un'esistenza turbolenta a Forth Worth a causa della segregazione razziale e della povertà, decise di partire all'età di 19 anni. Durante gli anni '50 a Los Angeles, le sue idee musicali così controverse non gli permettevano di avere frequenti concerti, tuttavia riuscì a riunire attorno a sé un gruppo di musicisti che condivideva i suoi concetti musicali: i trombettisti Don Cherry e Bobby Bradford, i batteristi Ed Blackwell e Billy Higgins, e il contrabbassista Charlie haden.

Nel 1958, con l'uscita del suo primo album Something Else, fu immediatamente chiaro che Coleman aveva inaugurato una nuova era nella storia del jazz. Questa musica, priva delle convenzioni prevalenti sull'armonia, il ritmo e la melodia, spesso chiamata "free jazz", trasformò la forma dell'arte musicale. Coleman chiamò questo concetto Harmolodics. Dal 1959 fino a tutti gli anni '60, Coleman realizzo più di cinquanta dischi acclamati dalla critica per le etichette Atlantic e Blue Note, la maggior parte dei quali vengono attualmente riconosciuti come classici del jazz. Nei primi anni '70, Ornette viaggiò attraverso il Marocco e la Nigeria, suonando con i musicisti locali ed reinterpretando le complessità melodiche e ritmiche della loro musica sulla base dell'approccio Harmolodic. Nel 1975, cercando il suono più pieno per i suoi scritti, Coleman costituì un nuovo ensemble chiamato Prime Time, che includeva chitarre, batterie e contrabbassi. Nella decade successiva, nuove sorprese inclusi gli album straordinari come Song X col chitarrista Pat Mtheny e Virgin Beauty con Jerry Garcia. Negli anni '90 realizzo ancora grandi opere come la prima di Architecture in Motion, il primo balletto Harmolodic di Ornette, così come le colonne sonore dei film Naked Lunch e Philadelphia. Con l'entrata della etichetta Harmolodic nella Polygram, Ornette fu coinvolto sempre più intensamente in nuove registrazioni come Tone Dialing, Sound Museum, e Colors. Nel 1997, il New York City Lincoln Center presentò la musica di Ornette Coleman in tutte le sue forme nell'arco di 4 giorni, incluso il concerto con la New York Philharmonic Orchestra diretta da Kurt Masur, Skies of America.

Coleman ha ottenuto incredibili e prestigiosissimi riconoscimenti per il suo lavoro, inclusa una laurea ad honorem dall'Università della Pensylvania, dal California Institute of the Arts, e dal Boston Conservatory. Nel 1994 fu insignito del MacArthur Fellowship Award e nel 1997 fu ammesso nell'American Academy of Arts and Letters. Nel 2001 Ornette Coleman ha ricevuto dal governo giapponese il prestigiosissimo Praemium Imperiale.
19  LUGLIO - La Palma Club - ore 21.30
PAOLO DI SABATINO TRIO special guest DAVE SAMUELS

Biglietto 10 euro

Paolo Di Sabatino - pianoforte

Dave Samuels - vibrafono

Marco Siniscalco - basso

Gaetano Fasano - batteria e percussioni

Paolo Di Sabatino è uno dei migliori talenti che il jazz italiano possa vantare. Nato a Teramo trentadue anni fa, e diplomatosi in Musica Jazz presso il Conservatorio di Bari, in pochi anni ha raggiunto la piena maturità artistica e la propria dimensione musicale. E' recente l'uscita del suo nuovo album intitolato semplicemente "Paolo di Sabatino" (il manifesto cd 2002) che rappresenta una sorta di autoritratto. La particolare attenzione all'universo latino che dall'Argentina passa per il Brasile ed approda a Cuba, non fa dimenticare la freschezza melodica tipica della musica mediterranea, punto di riferimento imprescindibile per il musicista. L'attività di sideman al fianco di importanti solisti ha portato Di Sabatino a collaborare con Paolo Fresu, Nicola Arigliano, Lee Konitz, Massimo Urbani, Giulio Capiozzo, Rosario Giuliani, Gegè Telesforo, Enrico Rava, Maurizio Giammarco, John Patitucci, Horacio El Negro Hernandez, Bob Mintzer. Special guest il vibrafonista Dave Samuels, un innovatore nel portare i vibrafoni e marimba nella musica contemporanea. Samuels ha dimostrato la propria versatilità ed il suo approccio creativo in tutto il mondo; si è infatti esibito e ha registrato a fianco di grandi nomi del jazz come Oscar Peterson, Gerry Mulligan, Chet Baker, Stan Getz ed anche diversi artisti quali Frank Zappa, Bruce Ornsby e Pink Floyd.
20 LUGLIO - La Palma Club - ore 21.30

JOE JACKSON

Biglietto 30 euro e 15 euro - posti numerati

Joe Jackson è nato a Burton on Trent, Inghiterra, l'11 agosto 1955. A 11 anni comincia a suonare il violino, ma poco dopo passa al pianoforte svariando tra Beethoven, i Beatles e gli standard del jazz. I primi concerti sono proprio con la National Youth Jazz Orchestra; qualche anno più tardi ottiene una borsa di studio dalla London Royal Academy of Music. Con un gruppo chiamato Arms and Legs incide due singoli mentre la sera lavora come pianista al Playboy Club di Portsmouth. Nel 1979 la A&M lo mette sotto contratto, e pubblica il suo primo album, LOOK SHARP. La risposta del pubblico e della critica è buona, e Jackson diventa uno dei nomi di punta della new wave inglese: rapidamente vengono pubblicati I'M THE MAN e BEAT CRAZY, dischi che svariano dal rock al reggae, con incursioni nella musica latina e nel jazz. Proprio al jazz delle big bands è dedicato il successivo JUMPIN' JIVE, omaggio a Louis Jordan, Duke Ellington ed altri suoi idoli. E' il preludio al suo capolavoro, NIGHT AND DAY (1982), uno dei dischi più newyorchesi di sempre (realizzato per di più da un inglese) col quale rompe definitivamente con la new wave e rinuncia orgogliosamente alla chitarra. Con tale disco eclettico e raffinato, sembra aspirare al ruolo di compositore "adulto" e intellettuale: tuttavia il successivo BODY AND SOUL si rivela discontinuo e pretenzioso, nonostante qualche pezzo di successo. Nel 1986 arriva pertanto un parziale ritorno al rock, con BIG WORLD (tre facciate di vinile con canzoni nuove registrate dal vivo - al pubblico era stato chiesto di stare in silenzio). Ma da questo momento quella di Jackson diventa una sorta di gimkana tra i generi, che finisce per confondere i suoi stessi fans: nel 1987 esce WILL POWER, disco di musica strumentale con ambizioni classiche; nel 1988 è la volta della colonna sonora di TUCKER, che lo riconsegna al genere "big band". Nonostante il ritorno al pop dal 1989 al 1991, è chiaro che Jackson ha perso gran parte del seguito ottenuto nei primi anni '80. La cosa non sembra turbarlo: nel 1994 in occasione di NIGHT MUSIC dichiara l'addio (che si rivelerà solo temporaneo) alla musica pop. Nel 1997 cambia casa discografica, firmando un contratto - non a caso - con un'etichetta specializzata in musica classica. Coerentemente, dopo HEAVEN AND HELL, pubblica la sua SYMPHONY N.1. Ma dopo l'uscita di un libro intitolato "A cure for gravity", torna a scegliere la versatilità. Esce così il live SUMMER IN THE CITY, un ritorno al vecchio repertorio pop-rock, registrato con due dei suoi collaboratori più antichi (il bassista Graham Maby e il batterista Gary Burke). Qualche mese ed ecco l'uscita di NIGHT AND DAY II, ritorno sugli stessi luoghi del suo disco capolavoro, ma con una nuova mentalità: pop e rock si uniscono a musica classica ed etnica. La mossa successiva è la più sorprendente di tutte, dato il carattere inquieto del personaggio: in concomitanza con il venticinquennale delle registrazioni del disco di debutto, Jackson riassembla il quartetto degli esordi (Graham Maby, Gary Sanford e Dave Houghton) per un disco di inediti, "Volume IV", e un nuovo tour internazionale.

21 e 22 LUGLIO - La Palma Club - ore 21.30

JOSHUA REDMAN “ ELASTIC BAND “

Biglietto 25 euro e 15 euro - posti numerati

Joshua Redman - sassofoni

Sam Yahel - tastiere / hammond

Jeff Ballard - batteria

Il trentaquattrenne Joshua Redman, considerato un vero "fenomeno" in quanto a talento e tecnica - con una carriera fulminante e riconoscimenti prestigiosi - si presenta con un trio particolare in cui, oltre a sax e batteria troviamo, anziché un prevedibile contrabbasso, l'organo Hammond, segno della volontà di muoversi su terreni nuovi. Un progetto che si basa sul nuovo lavoro discografico di Redman “Elastic” ( Warner Brothers 2002).

L’essenza di  “Elastic”  potrebbe essere riassunta nell’espressione New sound, old spirit .

Dopo un decennio vissuto come uno dei più prominenti e profondi sassofonisti del mondo del jazz e bandleader di gruppi acustici, Redman aggiunge toni freschi e tensioni innovative in ciò che ama chiamare «qualcosa di elettrico, basato su incisioni» del suo nuovo, brillante trio. "Questo progetto mi frullava in testa già da quando iniziai a fare musica seriamente, forse già da quando iniziai con le tournee e le incisioni come primo strumento", spiega Redman. Il processo ha permesso a Redman di scoprire una voce d'insieme nuova e vibrante per la sua musica. Dopo aver sperimentato configurazioni più ampie, con chitarre, bassi e tastiere, Redman ha trovato i suoi partner ideali in Sam Yahel, la cui bravura e destrezza al pianoforte e all'organo ne hanno fatto un'«ounderground sensation» newyorkese alla fine degli anni novanta, e in Brian Blade, batterista di spicco sia jazz sia pop che già aveva fatto il suo effetto in seno ad una precedente band di Redman. Elastic offre un equilibrio di eloquenza e di esplorazione che i fedeli ascoltatori di Redman si attendono, in una forma e con un'espressione che non può che allargare questa cerchia di fan e rafforzare la posizione di Redman in testa alle classifiche degli artisti contemporanei. 

22 LUGLIO - Auditorium Parco della Musica - ore 21

KEITH JARRETT TRIO

Keith Jarrett - piano

Gary Peacock - contrabbasso

Jack DeJohnette - batteria
23 LUGLIO - La Palma Club - ore 21.30

TOM HARRELL

Biglietto 12 euro

Tom Harrell, tromba
Jimmy Greene, sassofono
Aaron Okegwo, pianoforte
Ugonna Okegwo, contrabbasso
Quincy Davis, batteria

Tom Harrell, trombettista e compositore americano, nasce nel 1946 in Illinois, trasferendosi ben presto nella zona della Baia di San Francisco. Suona la tromba sin dall'età di otto anni, mostrando una straordinaria precocità, anche nell'improvvisazione, "dove sembrava non ci fossero regole", e sin dai 13 anni suona professionalmente jazz in gruppi della Bay area, in jam sessions con Dewey Redman e Eddie Henderson.

Dopo la laurea a Stanford, nel 1969, con una tesi in composizione musicale, si dedica allo studio dell'arrangiamento con Tony Baker. Le sue prime importanti collaborazioni musicali iniziarono allora, con le big bands di Stan Kenton e Woody Herman, oltre che con alcune formazioni di latin-jazz come Atzeca o Malo (guidato da Jorge Santana, fratello di Carlos Santana) . Particolarmente importante fu il periodo passato con Horace Silver (dal 1973 al 1977) col quale incise 5 albums, da lui indicato come fondamentale nella sua maturazione come strumentista e compositore. Dopo avere lasciato Silver nel 1977 si stabilisce a NYC, dove lavora con Gerry Mulligan, Bill Evans (partecipando all'ultimo disco di Evans, "We will meet again") Mel Lewis, Charlie Haden e Lee Konitz. E nel 1983 inizia un lungo sodalizio con Phil Woods, nel cui quintetto rimarrà sino al 1989. Fu dopo quella esperienza che Harrell inizò a dirigere propri gruppi con importanti collaboratori (Motian, Lovano, Berg, Liebman, Scofield etc..) ed a registrare splendidi album spesso premiati dai critici (Form, Stories, Sail Away, Visions, Passages, Upswing ). Dall'album Labyrinth in poi i suoi lavori discografici sono imperniati su formazioni più estese fino ad arrivare alla big band utilizzata nell'ultimo CD dal titolo "Time's Mirror" (nominato per il Grammy award), dove Harrell mostra le qualità di compositore, esperto arrangiatore e raffinato trombettista .

Le sue composizioni sono state eseguite da altri musicisti quali Kenny Barron, Jim Hall e Joe Lovano, e le sue composizioni orchestrali dalle maggiori Orchestre jazz, come la Vanguard Jazz Orchestra. Il magazine "Newsweek" lo ha definito "Il maestro della melodia"; Down Beat, la principale rivista americana di jazz, ininterrottamente, dal 1977 lo elegge tra le migliori trombe per il suo linguaggio improvvisativo di assoluto prim'ordine in un connubio unico tra lirismo, padronanza armonica e tecnica strumentale, e dal 1995 anche tra i compositori; Harrell inoltre ha vinto il premio della French Academy of jazz ed il premio Danese Jazzpar; i suoi dischi hanno vinto peer tre volte i premi della critica della rivista Jazztimes; "The art of rhythm" è stato eletto miglior disco jazz del 1998 dalla rivista "Entertainment weekly".
24 LUGLIO - La Palma Club ore 21.30

SERVILLO - GIROTTO - MANGALAVITE

Peppe Servillo - voce

Javier Girotto - sassofoni

Natalio Mangalavite - pianoforte
25 LUGLIO - La Palma Club - ore 21.30

PAOLO FRESU "SCORES: MUSIC FOR A MOVIE"

Biglietto 20 euro e 10 euro - posti numerati

Paolo Fresu, tromba, flicorno 

Diederick Wissels, pianoforte

Furio di Castri, contrabbasso

Dhafer Youssef, oud, voce

Federico Sanesi, percussioni

Alborada String Quartet

Il progetto "Scores: Music for a Movie" prevede l'esecuzione di musiche tratte dal film "ILARIA ALPI il più crudele dei giorni" uscito lo scorso marzo, e tratte dall'ultimo disco di Paolo Fresu (Cam Jazz - 2003), che contiene anche le musiche di un altro film, "L'Isola". Due colonne sonore scritte per due diversi film nell'arco di un anno.

Nel presentare questo disco Paolo Fresu ha detto: "Uno dei miei grandi sogni è sempre stato scrivere musica su commissione. Uno dei grandi amori il cinema: comporre per accompagnare le immagini è dunque per me sempre un momento magico e straordinario! Perché trovo che la scrittura appare diversa nel momento in cui si relaziona con una storia, con i suoi personaggi, i colori ed i profumi impalpabili che dallo schermo raggiungono e colpiscono l'immaginario e l'immaginazione di ognuno. Mi rendo conto che se la musica è una sola i linguaggi dell'arte sono accomunati da quell'urgenza espressiva atta a comunicare e a sottolineare sensazioni emotive. Ecco. Il cinema è tutto questo. E se l'immagine rafforza o cambia il senso di una melodia questa, a sua volta, può modificarne profondamente il percorso rubando o donandogli qualcosa di nuovo"

Di questa collaborazione il regista del film "Ilaria Alpi, il più crudele dei giorni" Ferdinando Vicentini Orgnani ha detto: "..Avevo sempre immaginato una musica "itinerante", capace di unire sonorità e atmosfere, di suggerire contaminazioni e rapporti sottili tra popolazioni e culture. La musica di Paolo Fresu contiene molti di questi elementi ed altre cose ancora. Il risultato di questa collaborazione è una colonna sonora molto inusuale, forse "troppo sofisticata" (secondo i produttori). Per me rimane una delle cose più riuscite del film."

Paolo Fresu è uno dei più grandi artisti italiani, ha registrato oltre duecento dischi di cui una trentina a proprio nome ed altri con collaborazioni internazionali (etichette Francesi, Tedesche, Giapponesi, Spagnole, Olandesi, Svizzere, Canadesi), spesso collaborando con progetti 'misti' come Jazz-Musica etnica, World Music, Musica contemporanea, Musica leggera, Musica antica, ecc.. collaborando tra gli altri con M. Nyman, E. Parker, Farafina, O. Vanoni, Alice, T. Gurtu, G. Schüller, ecc.

26 LUGLIO - La Palma Club - ore 21.30
RACHEL Z TRIO

Rachel Z - piano

Ann Harston- bass

Bobby Rae- drums

Rachel has great harmonies and really swings at the piano! - Chick Corea 

Questa eccezionale giovane pianista newyorkese, vincitrice già di un grammy come miglior Jazzista contemporanea, si è guadagnata un ruolo importante sulla scena jazz sviluppando un suo stile personale che le ha portato notevoli riconoscimenti della critica internazionale. La sua grande versatilità, l’ha portata a collaborare con grandi artisti non solo in ambito jazzistico. Così Peter Gabriel che l' ha voluta come tastierista nella sua band per il tour mondiale 2002-2003. Rachel Z nasce a Manhattan, (il suo vero cognome è Nicolazzo). Sua madre è una cantante lirica cosicché Rachel inizia ad esercitare la sua voce all'età di due anni ed a sette inizia a suonare il pianoforte.  A 15 anni fa parte di una band di cover di Joni Mitchel e Steely Dan e scopre il jazz ascoltando Miles Davis, mentre frequenta un corso estivo alla Berklee School of Music di Boston. Si diploma al Conservatorio del New England, dove studia con Joanne Brackeen e suona in concerto con molti artisti dell'area di Boston come George Garzone, Miroslav Vitous e Bob Moses. Ma, il momento culminante per la carriera di Rachel giunge all'inizio degli anni 90' quando entra a far parte degli Steps Ahead. Cambia il suo nome in Rachel Z ed iniziano collaborazioni con Al DiMeola (Kiss My Axe), Larry Coryell, Special EFX, e Angela Bofill, Wayne Shorter. Il suo disco d'esordio da solista "A Room of One's Own", firmato nel 1996, con l'etichetta discografica NYC di Mike Mainieri, contiene una serie di composizioni dedicate alle tante artiste femminili che hanno giocato un ruolo importante nella sua vita.

La carriera di Rachel Z procede di gran passo. E' appena uscito il suo ultimo album solista "Moon at the Window" contenente rinterpretazioni originali dei brani di Joni Mitchell.  L'accompagnano in tour la bassista Miriam Sullivan e la batterista Miller, alle quali è legata musicalmente da diversi anni.

27 LUGLIO - La Palma Club - ore 21.30

URI CAINE “BEDROCK”

Biglietto 10 euro

Uri Caine - Fender Rhodes, sintetizzatori

Tim Lefevbre - bajo, samples

Zach Danziger - batteria, samples
E' il geniale alchimista capace di navigare sulle rotte dell'innovazione ripartendo dal passato prossimo del grande jazz come da quello più remoto della musica classica, attraversando generi, stili e epoche. La cifra artistica di Uri Caine si sviluppa intorno a una sorta di biosintesi tra passato e futuro che produce una nuova e rara linfa nuova per l'albero del jazz. Tra i capiscuola della generazione di musicisti bianchi che stanno rimescolando le carte un po' usurate del jazz, Caine si colloca in una dimensione stilistica di grande interesse per la vitalità creativa del jazz. Dopo aver esplorato le infinite potenzialità di trasformazione e rimescolato le sonorità di giganti della classica come Bach, Mahler, Wagner e Schumann, il pianista di Philadelphia presenta il progetto BedRock (Winter & Winter - Germania - 2001 - distr. EDEL) sondando il terreno delle nuove tendenze tra musica improvvisata e moderni ritmi dance e hip hop.

Qualcuno ha definito questo Bedrock Trio, un lavoro di orientamento drum & bass, una specie di viaggio nelle stratificazioni epocali del groove, che rimanda agli albori del jazz-rock, al funk anni ’70 e ai migliori lavori nel genere di Herbie Hancock.
28 LUGLIO - La Palma Club - ore 21.30

MARIANA DE MORÃES

Mariana De Moraes, voce

Sergio Farias, chitarra 

Sidney Rodrigues, chitarra

Silvano Michelino, percussioni

Probabilmente non conoscerete Mariana, eppure il suo cognome vi dirà qualcosa… infatti, suo nonno, è niente meno che il grande Vinicius de Moraes, il "poeta-diplomatico" della bossa-nova, complice di Tom Jobim e João Gilberto. E' dire poco se, sin dalla più tenera età, quest'altra ragazza d'Ipanema ha nuotato in un mare di musica, così come la sua amica d'infanzia Bebel Gilberto. Ma, ancora prima della musica, cioè durante l'adolescenza, è il talento precoce di Mariana come attrice che la fa conoscere al pubblico brasiliano: dal 1984, sei film; cinque spettacoli teatrali e, come è naturale nel suo paese, dei ruoli importanti in molte telenovelas. Nel '95, finalmente, decide di lavorare con la musica. Numerosi concerti in Brasile con prestigiosi partners: Maria Bethânia, Toquinho, Luiz Melodia, Moreno Veloso. Due album: il primo, un concerto del '98 con Elton Medeiros - un padrino del samba - e Zé Renato, migliore concerto dell'anno nel '99; nel 2000, il primo CD in studio registrato negli Stati Uniti con il pianista Guilherme Vergueiro e il chitarrista Carlos Dos Santos, dove Mariana interpreta Tom Jobim, Joao Donato, Paulinho Da Viola, e, naturalmente, Vinicius De Moraes. Mariana de Moraes pesca nella miniera di perle della bossa-nova (compreso qualche testo inedito del nonno), e non ha uguali per resuscitare dei vecchi samba di Rio de Janeiro. Mariana si distingue per una dolcezza e una seduzione che si riflettono, anche, nelle preziose interpretazioni dei suoi padrini Caetano Veloso e Gilberto Gil. Mariana è accompagnata da 3 grandi musicisti brasiliani. Alle chitarre Sergio Farias, già collaboratore di "Quartetto em Si" e del gruppo storico MPB4, e Sidney Rodrigues che, tra  gli altri, ha lavorato con Maria Creuza e Marcia Maria; alle percussioni Silvano Michelino, ormai noto per i suoi concerti con Bia, e arrangiatore di Henry Salvador. Un delicato momento d'emozione…

29 LUGLIO - La Palma Club - ore 21.30

ELVIN JONES JAZZ MACHINE

Biglietto 30 euro e 15 euro - posti numerati

Elvin Jones - batteria

Anthony Wonsey  - pianoforte

Gerald Cannon 
- contrabbasso

Mark Shim - sassofoni

Delfeayo Marsalis  - trombone

Una carriera straordinaria quella di Elvin Jones, un gigante nella storia delle percussioni. Ideando e perfezionando la sua originale tecnica "poliritmica", ha rivoluzionato il jazz drumming, elevando il ritmo ad una dignità pari a quella della melodia. L'uomo che ha influenzato il modo di fare e di ascoltare musica di un'intera generazione, conosciuto in anni recenti come leader della Elvin Jones Jazz Machine, gruppo con cui è in tournée, si impose all'attenzione generale grazie alla sua collaborazione con John Coltrane, come membro del leggendario quartetto degli anni '60, insieme a McCoy Tyner e Jimmy Garrison.  

Elvin Ray Jones è nato il 9 settembre 1927 a Pontiac, nel Michigan, ultimo di dieci figli. Suo padre, ispettore della General Motors, cantava come basso nel coro della chiesa Battista di cui era diacono. La musica era in pieno rigoglio in casa Jones. Il fratello Hank è uno dei più raffinati pianisti jazz, mentre il fratello Thad divenne un trombettista e flicornista di successo, arrangiatore e band leader. All'età di tredici anni, intenzionato a diventare batterista, Elvin si esercitava dalle otto alle dieci ore al giorno. Non andava da nessuna parte senza le bacchette in tasca ed era capace di battere ritmi su ogni superficie. Le prime influenze che Elvin ama citare vanno da Kenny Clarke, Max Roach e Jo Jones fino ai batteristi da parata e ai corpi di percussioni della Legione Americana.  

Il suo primo incarico da professionista lo ebbe al Grand River Street, dove le cose andarono bene finché il capo non se la filò con i soldi, la vigilia di Natale. Poi Elvin cominciò a frequentare il Blue Bird Inn, dove a volte gli veniva chiesto di esibirsi. Rifiutava sempre, pensando che "fosse da presuntuosi suonare con quei musicisti perché erano i più grandi che conoscessi". Poi, ingaggiato da Billy Mitchell, per tre anni accompagnò, nelle serate al club, star come il leggendario Charlie Parker, Sonny Stitt, Wardell Grey e, per sei mesi, Miles Davis. Nel lungo elenco di musicisti con cui Elvin suonò in quel periodo compaiono anche Tommy Flanagan, Pepper Adams, Barry Harris, Kenny Burrell, Milt Jackson, Lou Hayes e Yusef Lateef.  

Elvin raggiunse New York per partecipare a un'audizione: Benny Goodman cercava elementi per la sua nuova band. Finì invece nel gruppo di Charles Mingus e, negli anni seguenti, sviluppò il suo stile con Bud Powell, Miles Davis, il quintetto di Pepper Adams-Donald Byrd, Art Farmer e J.J.Johnson. Ebbe anche le sue prime esperienze al fianco del tenorista di Davis, quel John Coltrane che stava guadagnando sempre più notorietà. 

Dopo aver lasciato Miles nel '60, Coltrane, che era in tour a San Francisco con il suo nuovo gruppo, decise di tornare in volo a New York per cercare Elvin. Fu così che Elvin si unì ad uno dei più celebrati sodalizi del jazz, contribuendo alla scrittura di uno dei capitoli più controversi, influenti e importanti della storia di questa musica. Fra le trionfali incisioni del superbo quartetto, A Love Supreme e Coltrane Live at the Village Vanguard. 

Nel marzo '66 Elvin lascia Coltrane. Dopo un breve tour europeo con la band di Duke Ellington, torna a New York per intraprendere la sua carriera da leader, con una serie di innovativi trii piano-less con Joe Farrell al tenore, alto e flauto, e, tra i bassisti, ora Jimmy Garrison, ora Bill Wood, Charlie Haden, Wilbur Little.  

Sempre nel '66, sposa Keiko, incontrata a Nagasaki, in Giappone. Keiko è diventata partner di Elvin in ogni senso: oltre a dargli ispirazione, è anche compositrice e arrangiatrice, e pure il suo manager personale. Elvin ha eseguito e inciso molti dei suoi lavori, tra cui Mr. Jones, Shinjitsu, Zange.  

Elvin lo si può ascoltare in più di 500 incisioni. Ha anche vissuto una parentesi hollywoodiana, nel '71, per apparire nelle vesti di Job Cain nel film della Paramount "Zachariah". Il suo lavoro lo porta in giro per diversi mesi l'anno. "Suonare non è qualcosa che faccio di notte; è la mia funzione nella vita", dice Elvin.

30 LUGLIO – La Palma Club - ore 21,30

MIMMO LOCASCIULLI - GREG COHEN DUO

Mimmo Locasciulli - pianoforte, voce

Greg Cohen - contrabbasso
30 LUGLIO - Auditorium Parco della Musica - ore 21

KRONOS QUARTET 

Biglietto 28 euro e 18 euro - posti numerati

David Harrington - violino

John Sherba - violino

Hank Dutt - viola 

Jennifer Culp - violoncello

Sin dalla sua fondazione nel 1973, Il Kronos Quartet è emerso come una voce particolarmente importante ed originale nella musica del nostro tempo. Combinando la sua particolare visione musicale con una straordinaria dedizione alla sperimentazione, il Kronos ha raccolto una quantità di composizioni ineguagliabili nella loro varietà e libertà di espressione e in questo processo ha catturato l'attenzione del pubblico di tutto il mondo.

Più di 400 composizioni sono state scritte o arrangiate per il Kronos, e il loro vasto repertorio spazia da Shostakovich, Webern, Bartok e Ives ad Astor Piazzolla, John Cage, Raymond Scott e Howlin' Wolf. Oltre a collaborare attivamente con artisti del valore di Terry Riley e H.M. Gorecki, il Kronos Quartet commissiona lavori ai compositori più innovativi della loro generazione e scopre miniere di ricchezze in Zimbabwe, Polonia, Australia, Giappone, Argentina e Azerbaijan. Attualmente il Kronos lavora con molti compositori tra cui John Adams, Franghiz Ali-Zadeh, Diamanda Galas, Osvaldo Golijov, Ben Johnston, Steven Mackey, Akira Nishimura, Gabriela Ortiz, P.Q. Phan, Steve Reich, Somei Satoh, Peteris Vasks e Guo Wenjing.

Il Kronos partecipa annualmente alle stagioni concertistiche di San Francisco, Los Angeles e New York e tiene una media di oltre cento concerti l'anno in teatri, club e festival jazz in tutti gli Stati Uniti, Canada, Europa, Giappone, Sud America, Nuova Zelanda, Hong Kong e Australia. Nelle ultime tournée il Kronos si è esibito al Concertgebouw di Amsterdam, Kennedy Center, Montreux Jazz Festival, Brooklyn Academy of Music, Tchaikovsky Hall di Mosca, Sidney Opera House, Tanglewood, Royal Festival Hall di Londra, Teatro Colón di Buenos Aires, La Scala di Milano, Théâtre de la Ville di Parigi e l'Orchestra Hall di Chicago.

Il Kronos Quartet incide in esclusiva per la ELEKTRA NONESUCH il cui catalogo include "Kronos Quartet – 25 Years" (1998), "Kronos Quartet performs Alfred Schnittke: The Complete String Quartets (1998) che ha ricevuto una nomina per il Grammy come Best Classical Album e Best Chamber Music Performance, "John's Book of Alleged Dances/Gnarly Buttons" di John Adams (1998), "Early Music (Lachrymae Antiquae)" (1997), che ha ricevuto una nomina per il Grammy come Best Chamber Music Performance, "Ghost Opera" di Tan Dun (1997), "The Dreams and Prayers of Isaac the Blind (1997) di Osvaldo Golijov, "Howl, U.S.A." (1996), "Released 1985-1995" (1995), "Kronos Quartet Performs Philip Glass" (1995), "Night Prayers" (1994), "All The Rage" di Bob Ostertag (1993), "At the grave of Richard Wagner" (1993), "Piano and String Quartet" di Morton Feldman (1993), "String Quartets No.1 and 2" di Henryk M. Gorecki (1993), "Pieces of Africa" (1992), "Already It Is Dusk" (1991) di Henryk M. Gorecki, "Five tango Sensations" (1991) di Astor Piazzolla, "Hunting: Gathering" (1991) di Kevin Volans, "String Quartet" (1991) di Witold Lutoslawski, "Black Angels" (1990) che ha ottenuto la Grammy nomination come Best Chamber Music Performance, "Salome Dance for Peace" (1989) che ha ottenuto la Grammy Nomination come Best Contemporary Composition, "Different Trains" (1989) che ha ricevuto il Grammy Award come Best Contemporary Composition, "Winter Was Hard" (1988), "White Man Sleep" (1987) che ha ricevuto la Grammy Nomination come Best Chamber Music Performance e "Kronos Quartet" (1986).
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