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“Nel fuoco dei Mari dell’Ovest: West Coast and the Spanish Tinge”
SCHEDE ARTISTI
Venerdì 10 maggio

Teatro Olimpico, ore 21

Henry Threadgill & Zooid 
Henry Threadgill (sax, flauti), Jose Davila (trombone, tuba), Liberty Ellman (chitarra), Elliot Kavee (batteria), Christopher Hoffman (violocello)

Nato a Chicago nel 1944, Henry Threadgill nei primi anni Sessanta fu coinvolto nella creazione dell’AACM: da qui nacquero le sue collaborazioni con Joseph Jarman, Roscoe Mitchell e Muhal Richard Abrams. La carriera del multistrumentista nei decenni seguenti fu assai irrequieta ed errabonda: Threadgill partecipò a gruppi rock, blues, gospel, per riemergere infine nel suo elemento naturale, il jazz d’avanguardia. Negli anni Settanta la creazione del trio Air rilanciò le sue quotazioni. Negli ultimi tre decenni ha creato, disfatto e ricombinato innumerevoli gruppi, quasi sempre dall’anomala, a volte bizzarra strumentazione, lasciando emergere una personalità sonora talmente marcata da essere immediatamente riconoscibile pur nella estrema varietà dei materiali che confluiscono nella sua musica: free, bop, marce, musica classica e di consumo. Gli Zooid, in particolare, sono una band che rende elastici i confini tra jazz, musica colta ed etnica, riuscendo a ottenere da una strumentazione jazzisticamente non ortodossa uno swing affilato e dal groove potente.

Henry Threadgill è uno dei principali esponenti di una specifica branca dell’avanguardia jazzistica, quella che privilegia la composizione piuttosto che il peregrinare privo di regole di certo free jazz. Così, mentre la grande onda del free è da ormai molto tempo defluita, lasciando i suoi esponenti alle prese con la riconversione stilistica, la musica di Threadgill ha saputo resistere nel tempo, fedele al suo assunto e sempre capace di trovare un nesso tra la sua bruciante espressività e l’attualità storica.

Trio Bob Mintzer - John Abercrombie - Miroslav Vitous

Bob Mintzer (sax), John Abercrombie (chitarra), Miroslav Vitous (contrabbasso)

Gli standard saranno il terreno d’incontro di queste tre glorie del jazz, le cui carriere si sono spesso sfiorate ma che solo ora per la prima volta calcano assieme i palcoscenici. C’è davvero da aspettarsi parecchio da questi tre veterani che hanno in comune l’essersi fatti largo verso il successo partendo dalla scena newyorkese dei primi anni Settanta e sono comunque tutti e tre singolarmente noti al pubblico di Vicenza Jazz.

Il sassofonista Bob Mintzer (New Rochelle, NY, 1953) è oggi famoso soprattutto per la sua lunga militanza negli Yellowjackets, iniziata nel 1991. Dalla fine degli anni Settanta guida anche gruppi a proprio nome, mentre il suo stile si era in precedenza formato nelle band di Deodato, Tito Puente, Buddy Rich e nella Thad Jones-Mel Lewis Orchestra.

John Abercrombie (Portchester, NY, 1944) è una delle più intense personalità jazzistiche legate alla celeberrima etichetta discografica ECM, che pubblica ininterrottamente i suoi dischi dal 1975 a oggi. La carriera newyorkese di Abercrombie iniziò sotto la guida di Chico Hamilton e Billy Cobham, poi le sue creazioni come leader di piccoli gruppi lo imposero presto come uno dei chitarristi più influenti degli anni Settanta e Ottanta: un certo camerismo jazz, molto in voga all’ECM, lo ha praticamente inventato lui.

Nato a Praga nel 1947, Miroslav Vitous dopo gli esordi europei si trasferisce a New York, dove frequenta Art Farmer, Freddie Hubbard, Bob Brookmeyer, Clark Terry, Chick Corea e Miles Davis. Poi, l’essere stato tra i fondatori dei Weather Report lo catapulta nell’olimpo del jazz-rock: una fama che non si è più levato di dosso, pur essendo un musicista a suo agio nei più vari contesti stilistici, dall’acustico all’elettronica di cui è esperto insuperato.

Sabato 11 maggio

Piazza dei Signori, ore 21

Earth Wind & Fire Experience feat. Al McKay

Al McKay (chitarra), Michael Harris (tromba),

Tim Owens, Claude Woods, Devere Duckett (voce),

Ben Dowling (tastiere), Freddie Flewelen (basso elettrico), Dean Gant (tastiere),

Aaron Haggerty (batteria), David Leach (percussioni),

Stephen Reid (tromba), Justin Kirk (trombone), Ed Wynne (sax)

Lunga e avvincente è la storia degli Earth Wind & Fire, creati dal cantante e polistrumentista Maurice White all’inizio degli anni Settanta.

La vicenda degli EW&F decollò dal 1973, quando entrarono nella band il cantante Philip Bailey e il chitarrista Al McKay. Gli EW&F furono per tutto il resto degli anni Settanta e i primi Ottanta i campioni della musica funk. A renderne incontenibile il successo fu la rigogliosa miscela della loro musica, capace di abbracciare soul, R&B, jazz, fusion, pop, disco: gli EW&F hanno trasformato la black music nella sua interezza in un enorme spettacolo, dalle melodie memorabili, i falsetti sovracuti, le armonie celestiali. La componente ballabile delle loro canzoni li ha resi un modello canonico per la musica dance; non per nulla i loro spettacoli sono sempre stati caratterizzati da un grandioso senso della messa in scena coreografica.

Il 1983 è il punto di svolta della storia della band, che inizia a disgregarsi. Da allora si sono viste varie reunion, che oggi devono fare i conti con la scomparsa di alcuni membri, oltre che con la malattia di Maurice White, che da molto tempo non si esibisce più dal vivo.

Al McKay, che è stato protagonista fondamentale degli anni d’oro degli EW&F (i quali, dopo la sua uscita, non hanno più avuto lo stesso sound), riporta ora in scena il repertorio storico della formazione. McKay (nato a New Orleans nel 1948) prima di legare il proprio nome agli EW&F aveva fato parte delle band di Ike e Tina Turner, Sammy Davis Jr., Isaac Hayes. Durante la sua permanenza negli EW&F tra il 1973 e il 1981, fu artefice del tipico suono della band, nonché autore di diversi brani di enorme successo, come September.
Domenica 12 maggio

Teatro Olimpico, ore 21

The New Gary Burton Quartet

Gary Burton (vibrafono), Julian Lage (chitarra),

Scott Colley (contrabbasso), Antonio Sanchez (batteria)

Pochi musicisti raggiungono gli onori delle cronache del jazz suonando il vibrafono, ma quando ciò accade vuol dire che ci si trova dinnanzi a un artista dalle doti davvero rimarchevoli. Grazie alla sua tecnica superlativa, capace di creare una moltiplicazione delle linee grazie alla tecnica delle “quattro bacchette” (che sembrerebbe a volte impossibile per un solo esecutore), Gary Burton è salito sul podio dei più importanti vibrafonisti della storia del jazz, in compagnia di Lionel Hampton e Milt Jackson.

Gary Burton (classe 1943, originario dell’Indiana) è stato un fenomeno sin da giovane: nel 1961 aveva già un contratto discografico con la RCA e negli anni seguenti fece parte di formazioni tra le più prestigiose dell’epoca, il quintetto di George Shearing e il quartetto di Stan Getz. Successivamente, dedicatosi alla propria carriera da leader, arricchì i propri gruppi chiamando attorno a sé musicisti del calibro di Larry Coryell, John Scofield, Pat Metheny, Ralph Towner, Steve Swallow, Paul Bley. Particolarmente rilevante e duratura è la sua collaborazione con Chick Corea, mentre più occasionali furono gli incontri con Stéphane Grappelli e Keith Jarrett.

Il New Quartet è in attività dal 2010: una band che testimonia una volta di più il grande fiuto di Burton nella scelta dei musicisti, tutti di grandissima qualità. Con questa formazione che il vibrafonista ha inciso l’album Common Ground (2011).

Lunedì 13 maggio

Teatro Comunale di Vicenza, ore 21
Enrico Pieranunzi Trio

Enrico Pieranunzi (pianoforte), Luca Bulgarelli (contrabbasso), Mauro Beggio (batteria)

Enrico Pieranunzi (Roma, 1949) è un pianista dagli ampi orizzonti, attratto dal jazz più puro, dalla musica classica, nonché dalla sovrapposizione di questi due generi. Non ha disdegnato comunque la frequentazione anche con la canzone popolare, rivista in chiave autoriale. Anche limitandoci al Pieranunzi jazzista, il ventaglio delle possibilità espressive pare sterminato: dall’improvvisazione più libera ed estemporanea al lavoro accurato sui temi. Ma in qualunque veste decida di presentarsi, Pieranunzi ha dalla sua parte una tecnica strumentale, una palette timbrica e una lucidità creativa che lo distinguono immediatamente, collocandolo tra i pianisti più significativi usciti dalla scuola post-boppistica.

A conferma della caratura del musicista romano basta ripercorre la sua carriera internazionale, a partire da quel trio con Marc Johnson e Joey Baron che è un vero bolide del jazz moderno alle collaborazioni con Jim Hall, Phil Woods, Chet Baker, Art Farmer, Curtis Fuller, Johnny Griffin, Charlie Haden. A Vicenza sarà sia col suo trio italiano che in solo (“1685: Bach, Haendel, Scarlatti”) e con l’Orchestra del Teatro Olimpico.

We Three

Dave Liebman (sax), Steve Swallow (basso elettrico), Adam Nussbaum (batteria)

L’inizio dell’attività professionale di Dave Liebman fu in un gruppo con Pete La Roca, Chick Corea e Steve Swallow al basso: era il 1969. Anni dopo, sul finire degli anni Settanta, Liebman è già un musicista ampiamente affermato e guida un suo quintetto: alla batteria c’è Adam Nussbaum (e per inciso alla chitarra John Scofield). Il trio We Three è dunque una rimpatriata tra musicisti legati da un’amicizia e da collaborazioni di lunga data: tre giganti del jazz moderno che danno vita a un contesto per certi versi cameristico di jazz straight ahead, tra standard e brani originali (soprattutto di Swallow).

Nella carriera di Liebman (nato a New York nel 1946) figurano anche esperienze significative al fianco di Dave Holland ed Elvin Jones, mentre tra il 1972 e il 1974 fece parte della band elettrica di Miles Davis, partecipando agli album On The Corner, Dark Magus e Get Up With It. Da allora la sua vena creativa, soprattutto come leader, non è mai venuta meno e si è manifestata in un’ampia varietà di stili anche se la sua fama si è comunque consolidata soprattutto per le prove su una tradition in progress.

Steve Swallow, (nato nel 1940 in New Jersey) è stato un pioniere del basso elettrico e ha raggiunto una fama inossidabile grazie al suo sodalizio con Carla Bley; sia con la Bley che in altri contesti è stato più volte in concerto a Vicenza.

Adam Nussbaum (nato nel 1955 in Connecticut) è uno dei batteristi più ambiti del mainstream moderno: dagli anni Settanta a oggi se lo sono conteso Sonny Rollins, John Scofield, Gil Evans, Stan Getz, Eliane Elias e Randy Brecker, Gary Burton, Toots Thielemans, Michael Brecker, John Abercrombie, ma innumerevoli sono le band alle quali ha partecipato, anche in veste di co-leader, come nel caso del quartetto BANN.

Martedì 14 maggio

Teatro Comunale di Vicenza, ore 21
Gianluca Petrella & Giovanni Guidi

“Soupstar”

Gianluca Petrella (trombone), Giovanni Guidi (pianoforte)
Il link tra Gianluca Petrella e Giovanni Guidi è dato dai gruppi di Enrico Rava: entrambi, al momento attuale, fanno parte del quintetto Rava Tribe.

Gianluca Petrella, prima di entrare nell’orbita di Rava, aveva già messo in chiaro di avere una marcia in più rispetto a molti jazzisti, non solo trombonisti, della sua generazione: nato nel 1975 (a Bari), appena maggiorenne vantava già collaborazioni con Roberto Ottaviano e Greg Osby. Prima del 2001, quando si aggiudica il referendum Top Jazz come “migliore nuovo talento”, la sua strada ha già incrociato anche quella di Carla Bley e Steve Coleman. Da allora le collaborazioni si sono succedute in quantità tali da essere difficilmente riassumibili e i premi sono fioccati a ciclo continuo (dal Django d’Or come “migliore talento europeo” nel 2001 al Top Jazz del 2005, questa volta come “migliore musicista dell’anno”; per non dire del Critics Poll della rivista DownBeat, che lo vede vincitore nella categoria “artisti emergenti” nel 2006 e 2007, un traguardo mai prima d’allora raggiunto da un italiano). Ma quel che più conta sono le formazioni man mano ideate da Petrella, che ci hanno fatto conoscere la sua visione eversiva della tradizione trombonistica: dagli Indigo 4 ai Tubolibre e alla Cosmic Band.

Giovanni Guidi appartiene a una generazione più giovane (è nato a Foligno nel 1985) ma, Rava a parte, molte sono le similitudini tra il suo percorso e quello di Petrella, a cominciare da un approccio stilisticamente onnivoro allo strumento con cui, nell’alveo di dell’Ecm sound, sottopone a un completo ripensamento la tradizione jazzistica. Per il resto anche Guidi sta prendendo il largo con le collaborazioni internazionali, la creazione di gruppi a suo nome (sia il quintetto che la Unknown Rebel Band) e vari riconoscimenti (anche lui si è aggiudicato il Top Jazz come “migliore nuovo talento”, nel 2007).

Pharoah Sanders Quartet

“The Creator has a Master Plan”

Pharoah Sanders (sax), William Henderson (pianoforte),

Oliver Hayhurst (contrabbasso), Gene Calderazzo (batteria)

Il faraone dei sassofonisti jazz, per la portata storica della sua carriera e per anagramma del suo nome d’arte (coniato da Sun Ra, che fu suo band leader nei primi anni Sessanta). Ascoltare oggi Pharoah Sanders (il cui vero nome di battesimo è Farrell; nato a Little Rock nel 1940) è come percepire l’eco delle ultime formazioni di John Coltrane. Perché è proprio da lì che prese definitivamente forma il suono sciamanico del tenore di Sanders, come incredibile, secondo sax tenore nel quintetto dell’inarrivabile Trane. Era l’inizio di quell’impennata stilistica che portò il free jazz a tingersi di bagliori mistici, negli ultimi dischi (Ascension, Meditations, Kulu Sé Mama…) e anni di vita di Coltrane. Da quel punto Sanders proseguì collaborando con Alice Coltrane, Don Cherry, la Jazz Composer’s Orchestra ma soprattutto inaugurando una carriera da leader immortalata inizialmente in numerosi album per l’etichetta Impulse!: veri cimeli del periodo d’oro del free jazz. Sul più noto di essi, Karma (1969), apparve il brano The Creator Has A Master Plan, un tema di tale presa da entrare poi nel repertorio di vari altri musicisti, incluso, agli antipodi stilistici, Louis Armstrong.

Oggi, dopo esser transitato anche per le acque del jazz dance, Sanders, senza aver perso la forza graffiante delle sue origini, conserva l’impeto del free riportandolo nell’alveo della tradizione jazzistica afroamericana.

Mercoledì 15 maggio

Teatro Olimpico, ore 21

Orchestra del Teatro Olimpico

dir. Giuseppe Acquaviva
con Enrico Pieranunzi (pianoforte): musiche di Bach e Galuppi

e Pedro Javier González (chitarra): Concierto de Aranjuez di Rodrigo

Quello che vedrà coinvolti l’Orchestra del Teatro Olimpico, Enrico Pieranunzi e Pedro Javier González è un concerto che sulla carta può sembrare molto classico, con un programma che si sposta dalle musiche barocche di Johann Sebastian Bach e Baldassarre Galuppi e quelle già trascoloranti verso il classicismo di Baldassare Galuppi al novecentesco Concierto de Aranjuez del compositore spagnolo Joaquín Rodrigo, uno dei capolavori del repertorio chitarristico di ogni epoca. Ma i due solisti sapranno certamente aprire dei varchi nella pagina scritta, introducendo l’imprevisto dell’improvvisazione e, specie nel caso di Pieranunzi, istituendo un confronto diretto con l’interpretazione jazz.

Ascoltare Enrico Pieranunzi alle prese con Bach e Galuppi è come trovarsi di fronte a una abbagliante trattazione dei due volti della musica occidentale: la composizione e l’improvvisazione. Le pagine barocche sulla tastiera di Pieranunzi suonano molto in direzione del futuro per quanto riguarda il timbro, sostenute come sono da una sonorità e un corpo armonico sontuosi, oltre che da una flessibile legatura delle linee. Insomma, il barocco, qui, si tinge di Sturm und Drang ed è pronto a sfociare nell’improvvisazione senza sfaldamenti del tessuto musicale. Scrittura bachiana e invenzione istantanea pieranunziana si saldano in modo che il passaggio dall’una all’altra è sempre evidente (sottolineato da armonie e procedimenti che avanzano all’improvviso di un paio di secoli) quanto logico e naturale. Ma può anche succedere il contrario, con l’improvvisazione pianistica che fa da preambolo e dalla quale si ricompone di seguito il testo musicale che l’ha originata. 

Nato a Barcellona nel 1962, Pedro Javier González è un chitarrista di estrema versatilità, cosa del resto normale per un musicista dotato di una tecnica talmente sfavillante. Musica classica, jazz ma anche pop sono stili nei quali González si sa calare alla perfezione, come dimostrano le due collaborazioni con Victoria de los Ángeles, B.B. King, John McLaughlin, Pat Metheny, Paco de Lucía, John Williams, Angelo Branduardi… Ma la vera specialità di González è il flamenco, le cui inflessioni stilistiche si percepiscono come una filigrana anche quando è impegnato in repertori di diversa natura.

Non è certo la prima volta che l’Orchestra del Teatro Olimpico collabora col mondo del jazz (ricordiamo almeno i concerti con Enrico Rava, Richard Galliano, Ralph Towner, Lee Konitz, Hiromi, Uri Caine, Fabrizio Bosso) ma qui porta i musicisti Pieranunzi e Gonzales a reinterpretare un repertorio decisamente classico: al di là del celebre concierto di Rodrigo, sarà interessante vedere all’opera l’OTO sul BWV 1056 di Bach, dopo che la stessa orchestra ha appena eseguito i BWV 1054, 1055, 1058 con Andrea Bacchetti.

Giovedì 16 maggio

Teatro Comunale di Vicenza, ore 21

Al Di Meola & Gonzalo Rubalcaba

Al Di Meola (chitarra), Gonzalo Rubalcaba (pianoforte)


Due musicisti capaci, ognuno a modo suo, di infiammare il pubblico e che mai ci si sarebbe aspettati di trovare assieme su un palco, per di più in duo: la collaborazione tra Al Di Meola e Gonzalo Rubalcaba ha tutti i presupposti per essere uno degli eventi di maggior rilievo di questa stagione musicale. Incontratisi in occasione della registrazione del più recente album del chitarrista statunitense, Pursuit of Radical Rhapsody, al quale il pianista cubano ha preso parte come ospite, i due hanno subito trovato l’intesa necessaria per lanciarsi in questa nuova impresa.

Al Di Meola (nato nel 1964 a Jersey City) ha saputo trasportare la leggenda della sua chitarra dagli anni Settanta sino a oggi, interpretando in vari contesti il ruolo a lui congeniale di virtuoso: dagli elettrizzanti esordi jazz-rock con i Return To Forever di Chick Corea alla fusion jazz-latina. Celeberrime sono le sue collaborazioni con Jean-Luc Ponty, Carlos Santana e in trio chitarristico con John McLaughlin e Paco de Lucía. I suoi dischi hanno indelebilmente segnato una delle stagioni più entusiasmanti e popolari del jazz moderno: Land of the Midnight Sun (1976), Elegant Gipsy (1977), Casino (1978), Splendido Hotel (1980), Friday Night in San Francisco (1980).

Gonzalo Rubalcaba (L’Avana, 1963), dopo un lungo apprendistato nell’ambiente della musica cubana, viene ‘scoperto’ da Dizzy Gillespie nel 1985. L’anno seguente Charlie Haden lo introduce nel reame del jazz, inserendolo nel suo trio con Paul Motian e lanciandone così la carriera internazionale. Rubalcaba si impone immediatamente come pianista capace di coniugare l’universo latin e quello afro interpretandone al calor bianco sia gli aspetti più ritmici e viscerali che le atmosfere più liriche, con una tecnica il cui abbagliante virtuosismo non risulta mai invasivo e una raffinatezza di tocco e di sonorità da far invidia ai più celebrati pianisti classici, come già a Vicenza pochi anni fa, quando la parte virtuosistica sembrò davvero lasciare totalmente il campo alla poesia.

Venerdì 17 maggio

Teatro Comunale di Vicenza, ore 21

Mike Stern/Bill Evans Band feat. Tom Kennedy e Dave Weckl
Mike Stern (chitarra), Bill Evans (sax),

Tom Kennedy (basso elettrico), Dave Weckl (batteria)

Mike Stern (nato a Boston nel 1953) appartiene all’ultima generazione di musicisti scoperti da Miles Davis e da lui lanciati verso carriere folgoranti. Dopo due anni di ‘alta formazione’ alla fusion nella band di Billy Cobham, nel 1981 Stern entra nel gruppo elettrico di Davis. La prima serata dal vivo con la band è quella che si ascolta su uno dei titoli fondamentali del periodo, l’album We Want Miles. Questa avventura dura sino al 1983 (con una lunga ripresa nel 1985), poi Stern trasloca nel gruppo di un altro mito del jazz-rock, Jaco Pastorius, prima di decollare definitivamente come leader a sua volta. Stern si è imposto come l’anello di congiunzione tra la chitarra jazz e quella rock, con i suoi assolo modellati sull’improvvisazione degli strumenti a fiato e quel suo pigiare l’acceleratore sulle sonorità sia blues che hard-rock.

Il quartetto dal cast stellare col quale Stern si esibirà a Vicenza porta uno dei format strumentali prediletti dal chitarrista di Boston verso le sue massime conseguenze tecniche ed estetiche. Nella band spiccano le presenze del sassofonista Bill Evans e di Dave Weckl, batterista di culto del genere fusion, il cui sconcertante virtuosismo lo rende impareggiabile anche nel pop e nel rock (George Benson, Chick Corea, Madonna, Simon & Garfunkel…). Quella di Evans è poi una presenza talmente significativa da meritare la co-leadership del gruppo: anche il sassofonista è un rampollo di Miles Davis, col quale suonò durante tutta la prima metà degli primi anni Ottanta, prima di apparire nei gruppi di John McLaughlin, Herbie Hancock, Lee Ritenour e di avviare la propria carriera solistica.

Cimitero Maggiore, ore 24

Ernst Reijseger

“The Face of God”

Ernst Reijseger (violoncello), Harmen Fraanje (pianoforte, organo)
Cuncordu e Tenore de Orosei: Massimo Roych (voche), Mario Siotto (bassu),

Gian Nicola Appeddu (contra), Piero Pala (mesuvoche), Tonino Carta (voche)
La standing ovation tributatagli al termine del concerto d’apertura della scorsa edizione di Vicenza Jazz è certamente il miglior biglietto da visita per Ernst Reijseger, che ora torna come ospite d’onore del festival vicentino, in un contesto e in una collocazione oraria pensati per caricare l’esecuzione del suo The Face of God di tutto il misticismo necessario.

The Face of God affianca brani del repertorio sacro della tradizione sarda alle musiche che il violoncellista olandese ha composto come colonna sonora per due film diretti da Werner Herzog, The White Diamond (Il diamante bianco, 2004) e The Wild Blue Yonder (L'ignoto spazio profondo, 2005), Cave of Forgotten Dreams (2010): opere cinematografiche a dir poco visionarie sulle quali la musica di Reijseger si adagia come un velo magico, contribuendo a creare un effetto ipnotico fuori dal tempo.

Da un lato il virtuosismo di Reijseger, che sorprende per la tecnica alquanto trasgressiva e la capacità di trasformare in poesia anche la sperimentazione sonora, dall’altro le screziature armoniche del canto tradizionale sardo dei Cuncordu e Tenore de Orosei: i contrasti espressivi tra jazz d’avanguardia e musica sacra di origine etnica promettono di sprigionanare un fascino arcano e conturbante.

Sabato 18 maggio

Teatro Olimpico, ore 21

Enrico Rava Quintet

“L.A. Flashback”

Enrico Rava (tromba), Dino Piana (trombone), Julian Oliver Mazzariello (pianoforte),

Dario Deidda (contrabbasso), Amedeo Ariano (batteria)

La personalità di Enrico Rava è a suo modo unica nel saper dar frutti eccellenti sia nel campo dell’avanguardia (specie nella prima parte della sua vita) che della tradizione. 

Negli ultimi anni Rava ha spinto l’acceleratore su alcune situazioni particolarmente raccolte e intimiste (come i duetti con Stefano Bollani, Danilo Rea, Julian Oliver Mazzariello, Giovanni Guidi) come pure su una formazione magniloquente come il Parco della Musica Jazz Lab. Ma in tutto questo elaborare nuove combinazioni musicali, il quintetto rimane l’organico fondamentale dell’attività del trombettista triestino, tanto da assumere innumerevoli varianti per dare sempre nuova linfa alla strumentazione: al Quintet ufficiale nel corso del tempo si sono affiancati l’Under 21, il New Generation, il Rava Tribe, l’US Quintet. Quello che si ascolterà a Vicenza è una nuova incarnazione di questo format: in particolare, l’inserimento in front line di un veterano come il trombonista Dino Piana aiuterà il gruppo a imboccare la strada sonora che porta verso le frasi distese e i ritmi rilassati della West Coast statunitense, dove il suono della tromba era quello di Shorty Rogers, Pete Candoli, Chet Baker e il trombone era quello di Bob Brookmayer.

