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			La colonna sonora dell’umanità

			Quale invisibile filo rosso lega Bach e il jazz, la musica medievale e quella popolare delle regioni italiane, la polifonia e il rap, la lirica e le canzoni di Sanremo? 

			Si può rispondere scrivendo un trattato sull’evoluzione della musica (forse il linguaggio più antico dell’umanità), sulla storia dei generi o su come “suonano” le sette note nei cinque continenti. Oppure si possono raccogliere 1001 quesiti su storia, curiosità, nomi, dischi, personaggi, sinfonie e canzoni che dall’alba della civiltà ai nostri giorni hanno composto la colonna sonora del mondo. Come fa questo libro, che propone un viaggio (che non pretende certo di essere esaustivo) attraverso i secoli e i generi, nel tempo e nello spazio, mettendo alla prova la nostra memoria e le nostre conoscenze. 

		
	
			Si comincia con la classica: le origini e la musica degli antichi, le basi della teoria musicale e curiosità come i nomi delle note e chi li ha inventati. Dalla sinfonia al quartetto, dalla polifonia al basso continuo, passando per Bach, Mozart, Beethoven, Vivaldi e gli altri compositori che hanno fatto la storia. Sulle note delle arie più famose, scoprirete piccole grandi rivalità tra soprani e tenori, dalla Callas alla Tebaldi, da Del Monaco a Pavarotti. Senza tralasciare i capolavori del balletto e quelli dei musical di Broadway, per finire con le sperimentazioni e le contaminazioni della musica classica contemporanea.

		


		
			Il nostro viaggio musicale prosegue poi con il jazz e la black music. A partire dai canti di lavoro e dagli spiritual dell’Ottocento che hanno gettato il seme della musica afroamericana, resa eterna da giganti come Louis Armstrong, B.B. King, Billie Holiday e Ella Fitzgerald, fino all’era delle big band: Duke Ellington, Count Basie, Tommy Dorsey, Glenn Miller e tanti altri band leader hanno scritto pagine memorabili del jazz. I loro brani leggendari sono diventati “standard” eseguiti da generazioni di musicisti, fino ai nostri giorni.

		


		
			Ampio spazio è dedicato al grande e variegato contenitore del rock e del pop: non solo le grandi star e le band che hanno fatto la storia, come i Beatles, i Sex Pistols e i Duran Duran, ma anche i pionieri, i festival – da Woodstock all’Isola di Wight. Un vero viaggio, non solo metaforico ma anche geografico: dagli sperimentatori psichedelici sulla West Coast anni Sessanta ai mostri sacri del glam britannico e del krautrock tedesco, fino ai “maledetti” della scena grunge e hip-hop. Grandi successi internazionali, album leggendari, curiosità, segreti e notizie.

		


		
			Alla musica italiana è riservata una sezione speciale, dove trovano spazio le nostre ricchissime tradizioni musicali regionali, la musica popolare, i canti e i balli tipici del nostro Paese, dal canto a tenore sardo alla pizzica, oltre a canzoni diventate iconiche come Funiculì funicolà o Bella Ciao. Imprescindibile una digressione sul Festival di Sanremo, che attraverso i decenni si conferma ancora lo specchio degli stili musicali più amati in Italia. E dopo una carrellata sul cantautorato, con quiz su Luigi Tenco, Fabrizio De André, Francesco De Gregori, Lucio Dalla e tanti altri, un accenno anche ai gruppi e agli interpreti pop della musica nostrana: i Pooh e i Nomadi, gli Area e i CCCP, Milva, Mina, Ornella Vanoni.

		


		
			Siccome la curiosità non conosce confini, andiamo infine a esplorare il nutrito territorio della World Music, gli strumenti musicali più esotici, dell’Africa e dell’Estremo Oriente, le tradizioni etniche dei popoli del mondo, la musica klezmer e quella araba, i tamburi giapponesi e l’opera di Pechino… E poi gli chansonniers francesi e le star della musica etnica, del pop africano e dei ritmi caraibici, dell’Asia sconosciuta e degli angoli remoti d’Europa, con le loro canzoni e i dischi che nel corso dei decenni li hanno resi celebri nei loro Paesi e anche all’estero.




		
			Buona lettura e buon divertimento, quindi, con queste 1001 curiosità da indovinare o scoprire… a ritmo di musica.





		
			Si ringraziano Federica Campanelli, Matteo Liberti, Massimo Manzo, Andrea Minoglio e Giuliana Rotondi per la loro collaborazione nella stesura di alcune sezioni. 





Le domande





		
			La classica

			Strumenti, generi e forme musicali

			1. Orfeo è uno dei personaggi della mitologia greca legati alla musica. Qual era il suo potere?

			A.	Il suono della sua lira faceva innamorare. 

			B.	Il suono della sua lira ammansiva le belve feroci. 

			C.	Il suono della sua lira gli permetteva di parlare con gli animali.

			D.	Il suono della sua lira faceva fuggire i nemici. 

			2. Qual è lo strumento musicale più antico mai trovato? 

			A.	Una lira. 

			B.	Un tamburo. 

			C.	Un flauto. 

			D.	Un violino.

			3. Che cos’è la bùccina?

			A.	Uno strumento a fiato degli antichi Romani. 

			B.	Il corno usato dai Vichinghi. 

			C.	Il tamburo che dava il ritmo ai rematori delle galee antiche. 

			D.	Uno strumento realizzato con una conchiglia. 

			4. Che cos’è l’Epitaffio di Sicilo?

			A.	L’unico brano completo di musica romana giunto fino a noi.

			B.	L’unico brano completo di musica greca giunto fino a noi.

			C.	Un frammento di musica romana.

			D.	Un frammento di musica egizia.

			5. Chi ha inventato i nomi delle note?

			A.	Pitagora.

			B.	Jacopone da Todi.

			C.	Guido d’Arezzo. 

			D.	Rabano Mauro.

			6. Chi ha inventato il metronomo?

			A.	Johann Christian Bach.

			B.	Johann Maelzel.

			C.	Theobald Boehm.

			D.	Dietrich Winkel. 

			7. Perché il pentagramma si chiama così?

			A.	Perché si basa su cinque chiavi.

			B.	Perché è formato da cinque righe. 

			C.	Perché contiene cinque note. 

			D.	Perché è formato da cinque battute.

			8. Che cos’è il temperamento equabile?

			A.	L’accordatura del pianoforte.

			B.	Una tecnica di orchestrazione.

			C.	Una tecnica di accordatura usata dai Greci antichi.

			D.	Il sistema musicale usato oggi in Occidente. 

			9. Chi ha inventato il pianoforte?

			A.	Aldo Manuzio.

			B.	Bartolomeo Cristofori. 

			C.	Antonio Stradivari.

			D.	Domenico Scarlatti.

			10. Che cos’è il canto gregoriano?

			A.	Il canto liturgico della Chiesa bizantina.

			B.	Il canto liturgico introdotto nel Cinquecento da Gregorio XIII.

			C.	Il canto liturgico della Chiesa medievale. 

			D.	Il canto liturgico ufficiale del Vaticano.

			11. Che cosa sono i cori battenti?

			A.	Due cori che cantano alternandosi. 

			B.	Una gara corale diffusa nel Cinquecento. 

			C.	I cori dietro le quinte nelle opere liriche.

			D.	Cori nei quali si batte il tempo con le mani.

			12. Che cos’è l’Ars Nova?

			A.	Lo stile dodecafonico.

			B.	Uno stile del canto gregoriano del Duecento.

			C.	Uno stile polifonico del Trecento. 

			D.	Lo stile sacro imposto dopo il Concilio di Trento.

			13. Che cos’è la polifonia?

			A.	Un canto o una composizione strumentale a due o più voci. 

			B.	Un canto o una composizione strumentale ad almeno tre voci.

			C.	Un canto a una sola voce.

			D.	Un canto per coro. 

			14. Che cos’è il diapason?

			A.	La scala usata dagli antichi Greci.

			B.	Uno strumento che emette una nota, usato per intonare. 

			C.	Una delle corde del violino.

			D.	Il pedale destro del pianoforte. 

			15. Quali strumenti suonano in un quartetto d’archi classico?

			A.	Un violino, una viola, un violoncello e un contrabbasso.

			B.	Tre violini e un violoncello.

			C.	Due violini e due viole. 

			D.	Due violini, una viola e un violoncello. 

			16. Perché la musica da camera si chiama così?

			A.	Perché veniva eseguita nelle sale private dei signori. 

			B.	Perché veniva eseguita dalle “camerate” strumentali.

			C.	Perché veniva eseguita nelle camere da letto.

			D.	Perché veniva eseguita nelle camere acustiche.

			17. Chi ha inventato la “buca” dell’orchestra?

			A.	Giuseppe Verdi.

			B.	Ludwig van Beethoven.

			C.	Wolfgang A. Mozart.

			D.	Richard Wagner. 

			18. Qual è la sinfonia con il maggior numero di esecutori?

			A.	La Nona sinfonia di Beethoven.

			B.	La Patetica di Čajkovskij. 

			C.	L’Ottava sinfonia di Mahler. 

			D.	La Sinfonia Fantastica di Berlioz.

			19. Che cos’è la celesta?

			A.	Uno strumento a fiato.

			B.	Uno strumento a tastiera. 

			C.	Uno strumento a percussione.

			D.	Uno strumento ad arco.

			20. Che cos’è il baryton?

			A.	Uno strumento ad arco antenato del violoncello. 

			B.	Uno strumento a fiato con la stessa estensione della voce di baritono.

			C.	Uno strumento a corda antenato della chitarra.

			D.	Uno strumento a percussione degli antichi Romani.

			21. Che cos’è il MIDI?

			A.	Un tipo di sintetizzatore.

			B.	L’interfaccia digitale per gli strumenti elettronici.

			C.	Il sistema di notazione impiegato nella musica dodecafonica.

			D.	Un tipo di microfono digitale. 

			22. Il valzer è una danza con un ritmo… 

			A.	Binario.

			B.	Quaternario.

			C.	Ternario. 

			D.	Irregolare composto.

			23. Che cos’è il bordone?

			A.	Uno strumento musicale simile alla zampogna.

			B.	Un tipo di accompagnamento musicale. 

			C.	Una tecnica vocale.

			D.	Il manico del contrabbasso.

			24. Che cos’è il basso continuo?

			A.	La parte più grave nella musica barocca. 

			B.	La voce più grave del coro.

			C.	Un tipo di accompagnamento ritmico.

			D.	Uno strumento a corda simile al violoncello.

			25. Che cos’è la ghironda? 

			A.	La sala da musica dei castelli. 

			B.	Una compagnia di giro di musicisti medievali.

			C.	Il coro delle monache nei monasteri.

			D.	Uno strumento musicale medievale. 

			26. Che cos’è la ribeca?

			A.	Uno strumento ad arco usato dai menestrelli. 

			B.	Un’antica danza spagnola.

			C.	La corda più sottile del violino.

			D.	Uno strumento a percussione usato dai giullari.

			27. Quali fra questi strumenti sono “ottoni”?

			A.	Flauto, clarinetto, fagotto.

			B.	Corno francese, trombone, tromba. 

			C.	Piatti, triangolo e vibrafono.

			D.	Viola, violino, violoncello.

			28. Quali fra questi strumenti sono classificati come “legni”?

			A.	Pianoforte, clavicembalo, organo, vibrafono.

			B.	Xilofono, tamburo, marimba, nacchere.

			C.	Tromba, trombone, tuba e corno francese.

			D.	Flauto, clarinetto, oboe e fagotto. 

			29. Che cos’è un canone?

			A.	Una tecnica di composizione contrappuntistica. 

			B.	Una composizione sacra.

			C.	Una tecnica vocale.

			D.	Un canto monodico dei monaci medievali.

			30. Che cos’è l’agogica?

			A.	L’indicazione della tonalità di un brano musicale. 

			B.	La nota di riferimento per l’intonazione dell’orchestra.

			C.	L’insieme delle indicazioni di velocità in una partitura. 

			D.	L’arte degli antichi menestrelli.

			31. Quante corde ha un violino?

			A.	Tre.

			B.	Quattro. 

			C.	Cinque.

			D.	Sei. 

			32. Di che origine è il liuto?

			A.	Araba. 

			B.	Greca.

			C.	Indiana.

			D.	Italiana.

			33. Che cos’è un mottetto?

			A.	Un tipo di opera comica.

			B.	Una breve composizione per pianoforte.

			C.	Un tipo di composizione vocale. 

			D.	Una composizione medievale strumentale.

			34. Che differenza c’è tra corno inglese e corno francese?

			A.	Il corno inglese è un ottone, quello francese un legno.

			B.	Il corno inglese è un legno, quello francese un ottone. 

			C.	Il corno inglese è d’osso, quello francese di legno.

			D.	Il corno inglese è di metallo, quello francese di legno.

			35. Quando è nato il contrabbasso?

			A.	Nel Duecento.

			B.	Nel Cinquecento. 

			C.	Nel Settecento.

			D.	Nell’Ottocento.

			36. Come si chiama la scienza che studia gli strumenti musicali?

			A.	Strumentologia.

			B.	Organistica.

			C.	Organologia. 

			D.	Orchestrologia.

			37. Che cos’è la glass armonica? 

			A.	Una frequenza non udibile dall’uomo.

			B.	Un canto di voce bianche.

			C.	Uno strumento per suonare i bicchieri. 

			D.	La corda più acuta del violino.

			38. Che cos’è il Glockenspiel?

			A.	Uno strumento a percussione in ferro. 

			B.	Uno strumento a percussione in legno.

			C.	Il set di campane dell’orchestra.

			D.	Un piatto della batteria.

			39. La marimba è uno strumento…?

			A.	Ad arco.

			B.	A fiato.

			C.	A percussione.

			D.	A pizzico.

			40. A che cosa serve la chiave di violino?

			A.	Indica la posizione della nota Do sul pentagramma.

			B.	Indica la posizione della nota Fa sul pentagramma.

			C.	Indica la posizione della nota La sul pentagramma.

			D.	Indica la posizione della nota Sol sul pentagramma. 

			41. Che cos’è un intervallo?

			A.	La differenza di altezza tra due note. 

			B.	La distanza tra la prima e l’ultima nota di un brano musicale.

			C.	Un sinonimo di pausa musicale.

			D.	Un accordo di due note.

			42. Che cos’è l’ottava musicale?

			A.	La distanza tra due note con la stessa frequenza. 

			B.	Una sequenza di otto note.

			C.	La distanza tra due note che hanno frequenza una il doppio dell’altra. 

			D.	La distanza tra due note.

			43. Che cos’è la passacaglia?

			A.	Un’antica forma musicale spagnola. 

			B.	Un’antica forma musicale francese. 

			C.	Un’antica forma musicale italiana.

			D.	Un’antica forma musicale tedesca.

			44. Che cos’è il flicorno?

			A.	Un antichissimo strumento a fiato in osso.

			B.	Uno strumento a fiato di ottone inventato nell’Ottocento. 

			C.	Il corno da caccia usato nelle Alpi svizzere.

			D.	Uno strumento a fiato di legno inventato nel Settecento.

			45. Qual è l’altro nome del flauto traverso?

			A.	Flauto di Hertz.

			B.	Flauto di Bach.

			C.	Flauto di Sax.

			D.	Flauto di Boehm. 

			46. Che cos’è il bajan?

			A.	Un tipo di armonica a bocca.

			B.	Un tipo di tamburo.

			C.	Un tipo di fisarmonica. 

			D.	Un tipo di mandolino. 

			47. Che cos’è il serpentone? 

			A.	Uno strumento a fiato rinascimentale. 

			B.	Uno strumento a fiato dell’Ottocento.

			C.	Uno strumento a fiato dell’antica Roma.

			D.	Uno strumento a fiato. 

			48. Da quando esiste il direttore d’orchestra?

			A.	Dal Seicento.

			B.	Dal Settecento.

			C.	Dall’Ottocento. 

			D.	Dal Novecento.

			49. Che cos’è il canto a cappella? 

			A.	Il canto corale improvvisato del jazz.

			B.	Il canto corale senza accompagnamento musicale. 

			C.	Il canto corale eseguito in una cappella. 

			D.	Il canto corale dei monaci medievali.

			50. Quale fu la prima orchestra sinfonica stabile? 

			A.	L’orchestra del principe elettore a Mannheim. 

			B.	L’orchestra del Gewandhaus a Lipsia.

			C.	L’orchestra del principe elettore a Berlino.

			D.	L’orchestra dell’Accademia di Santa Cecilia a Roma.

			I grandi musicisti

			51. Secondo una leggenda, Mozart fu avvelenato. Da chi?

			A.	Dalla moglie Constanze.

			B.	Dal collega Salieri. 

			C.	Dal librettista Da Ponte.

			D.	Da membri della massoneria. 

			52. Che cos’è la “maledizione della Nona”?

			A.	La leggenda secondo cui dopo Beethoven nessuno avrebbe scritto più 	di 9 sinfonie. 

			B.	La leggenda secondo cui Beethoven considerava diabolico l’intervallo 	di nona. 

			C.	La leggenda secondo cui dopo Beethoven nessuno avrebbe scritto più 	di 9 sonate. 

			D.	La leggenda secondo cui Beethoven si uccise perché non riusciva a 	terminare la decima sinfonia.

			53. Perché la Pastorale di Beethoven si chiama così?

			A.	Perché fu scritta in campagna e riproduce i suoni della natura.

			B.	Perché la persona a cui era dedicata possedeva una tenuta.

			C.	Perché esprime con la musica i sentimenti che la natura ispira. 

			D.	Perché è la descrizione in musica della giornata di un pastore.

			54. Con chi si esibiva “in tour” il bambino prodigio Wolfgang Amadeus Mozart?

			A.	Con il padre.

			B.	Con il fratello.

			C.	Con la sorella. 

			D.	Con la madre. 

			55. Chi ha composto Il clavicembalo ben temperato?

			A.	Wolfgang Amadeus Mozart.

			B.	Alessandro Scarlatti.

			C.	Johann Sebastian Bach. 

			D.	Antonio Vivaldi.

			56. Chi ha composto la Piccola serenata notturna?

			A.	Johann Sebastian Bach.

			B.	Antonio Vivaldi.

			C.	Alessandro Scarlatti.

			D.	Wolfgang Amadeus Mozart. 

			57. Chi ha composto le più celebri “polacche” per pianoforte?

			A.	Ludwig van Beethoven.

			B.	Fryderyk Chopin. 

			C.	Robert Schumann.

			D.	Franz Liszt.

			58. Quante sono le cantate sacre di J.S. Bach?

			A.	Circa 1000.

			B.	Circa 200. 

			C.	Circa 600.

			D.	Circa 100.

			59. Quanti figli ebbe J.S. Bach?

			A.	6.

			B.	10.

			C.	15.

			D.	20.

			60. Quante sono le sinfonie di Haydn?

			A.	107. 

			B.	100.

			C.	50.

			D.	9.

			61. Qual è la sinfonia più lunga tra quelle di Beethoven?

			A.	La Sesta.

			B.	La Terza.

			C.	La Quinta.

			D.	La Nona. 

			62. Quante sonate per pianoforte compose Beethoven?

			A.	9.

			B.	32.

			C.	104.

			D.	55.

			63. La sua ultima composizione fu una sinfonia in seguito intitolata Patetica. Chi è?

			A.	Johannes Brahms.

			B.	Pëtr Il’ič Čajkovskij.

			C.	Ludwig van Beethoven.

			D.	Fryderyk Chopin.

			64. Antonio Vivaldi era soprannominato…?

			A.	Il “prete rosso”. 

			B.	Il “prete maledetto”.

			C.	Il “prete musicista”.

			D.	Il “prete delle 4 stagioni”.

			65. Dove nacque Gioachino Rossini?

			A.	A Pescara.

			B.	A Pistoia.

			C.	A Pesaro. 

			D.	A Parma.

			66. Come si chiama l’autore del poema sinfonico La Moldava?

			A.	Béla Bartók.

			B.	Franz Liszt.

			C.	Bedřich Smetana. 

			D.	Leoš Janáček.

			67. Chi è l’autore della sonata Il trillo del diavolo, oggi tra le più celebri composizioni per violino solo?

			A.	Niccolò Paganini.

			B.	Giuseppe Tartini. 

			C.	Antonio Vivaldi.

			D.	Arcangelo Corelli.

			68. Che cos’è il Testamento di Heiligenstadt?

			A.	Il documento con le ultime volontà di Beethoven.

			B.	Il testamento lasciato da J.S. Bach. 

			C.	Una lettera di Beethoven scoperta dopo la sua morte. 

			D.	Il testamento lasciato da W.A. Mozart.

			69. Le lettere del cognome Bach hanno una caratteristica particolare. Quale?

			A.	Formano un tema musicale. 

			B.	Si credeva contenessero una formula magica.

			C.	Contengono un messaggio in codice.

			D.	Hanno un significato religioso.

			70. J.S. Bach compose la sua Offerta musicale su un tema suggerito da un sovrano. Quale?

			A.	Luigi XV di Francia.

			B.	Maria Teresa d’Austria.

			C.	Ferdinando VI di Spagna.

			D.	Federico il Grande, re di Prussia. 

			71. Che cos’è il Gruppo dei Cinque?

			A.	Un gruppo di cinque concerti per pianoforte e orchestra di Mozart, 	accomunati dalla stessa tonalità.

			B.	Un celebre quintetto di fiati attivo nel Settecento a Roma.

			C.	Un gruppo di cinque compositori russi dell’Ottocento. 

			D.	Un gruppo di cinque fratelli musicisti francesi, acclamati nei teatri di 	tutta Europa.

			72. Quale composizione del russo P.I. Čajkovskij prevede veri cannoni e campane nell’organico?

			A.	L’opera La dama di picche.

			B.	L’Ouverture 1812.

			C.	L’opera Evgenij Onegin.

			D.	La sinfonia Patetica. 

			73. Gesualdo da Venosa (1566-1613) fu uno dei più grandi autori di madrigali, ma è celebre per aver commesso un delitto. Quale?

			A.	Un duplice omicidio. 

			B.	Un infanticidio.

			C.	Un attentato al papa.

			D.	L’avvelenamento del padre.

			74. La Marcia nuziale di Felix Mendelssohn Bartholdy (1809-1847) fa parte delle musiche di scena ispirate a una commedia di Shakespeare. Quale?

			A.	Le allegre comari di Windsor.

			B.	La tempesta.

			C.	Sogno di una notte di mezza estate. 

			D.	Il mercante di Venezia. 

			75. Chi ha composto i Quadri di un’esposizione per pianoforte?

			A.	Nikolaj Rimskij-Korsakov.

			B.	Pëtr Il’ič Čajkovskij.

			C.	Maurice Ravel.

			D.	Modest Musorgskij.	 

			76. Fu il più grande violinista del suo tempo, ma quando morì gli fu rifiutato il funerale in chiesa perché considerato eretico. Chi è? 

			A.	Antonio Vivaldi.

			B.	Niccolò Paganini. 

			C.	Eugène Ysaye.

			D.	Henry Blagrove. 

			77. Come è soprannominata l’Ottava sinfonia di Schubert?

			A.	Incompresa.

			B.	Infinita.

			C.	Incompiuta. 

			D.	Immortale.

			78. Chi ha scritto la musica dell’inno nazionale tedesco? 

			A.	Bismarck.

			B.	Haydn. 

			C.	Strauss.

			D.	Un autore anonimo. 

			79. Da quale sinfonia di Beethoven è tratto l’Inno alla gioia, oggi inno dell’Unione Europea? 

			A.	Dalla Quinta.

			B.	Dalla Terza.

			C.	Dalla Nona.

			D.	Dalla Sesta. 

			80. L’inglese Gustav Holst ha composto una suite per orchestra “stellare”. Come si intitola? 

			A.	La Via Lattea.

			B.	I pianeti.

			C.	Dalla Terra alla Luna.

			D.	Le Costellazioni. 

			81. Nel 1868 Gioachino Rossini compose La Corona d’Italia, una fanfara che prevedeva l’uso di uno strumento inventato da poco. Quale?

			A.	Il sassofono.

			B.	Il serpentone.

			C.	Il vibrafono.

			D.	Il sousafono.

			82. Come si chiamava la più nota pianista e compositrice tedesca dell’Ottocento?

			A.	Lili Boulanger.

			B.	Franziska Chopin.

			C.	Clara Wieck.

			D.	Teresa Stolz.

			83. Chi è l’autore della Sinfonia fantastica?

			A.	Franz Schubert.

			B.	Richard Strauss.

			C.	Camille Saint-Saëns.

			D.	Hector Berlioz.

			84. Quali sono gli strumenti solisti nel Concerto triplo di Beethoven?

			A.	Pianoforte, clarinetto e violoncello.

			B.	Violino, viola e violoncello.

			C.	Violino, flauto e violoncello.

			D.	Pianoforte, violino e violoncello. 

			85. Qual era lo strumento a fiato preferito da Mozart? 

			A.	Clarinetto.

			B.	Flauto.

			C.	Tromba.

			D.	Corno. 

			86. Chi ha composto la musica dell’inno nazionale italiano? 

			A.	Goffredo Mameli.

			B.	Giuseppe Verdi.

			C.	Michele Novaro.

			D.	Giuseppe Gabetti.

			87. Chi ha composto I pini di Roma e Le fontane di Roma? 

			A.	Richard Wagner.

			B.	Ottorino Respighi.

			C.	Ennio Morricone.

			D.	Nino Rota.

			88. Chi ha composto la raccolta di lieder Winterreise (Viaggio d’inverno)?

			A.	Franz Schubert.

			B.	Johannes Brahms.

			C.	Ludwig van Beethoven.

			D.	Robert Schumann.

			89. A quale composizione appartengono le note con cui inizia il film di fantascienza di Stanley Kubrick 2001 Odissea nello spazio?

			A.	Richard Strauss.

			B.	Ludwig van Beethoven.

			C.	Johannes Brahms. 

			D.	Johann Strauss.

			90. Fu un virtuoso del pianoforte, amò molte donne, ma verso la fine della sua vita si fece abate. Chi è?

			A.	Fryderyk Chopin.

			B.	Arthur Rubinštejn.

			C.	Ferenc Liszt.

			D.	Ferruccio Busoni.

			91. Di che nazionalità era Chopin?

			A.	Francese.

			B.	Russa.

			C.	Ungherese.

			D.	Polacca.

			92. Qual è l’ultima composizione di Bach?

			A.	Il Requiem.

			B.	L’Arte della fuga.

			C.	L’Offerta musicale.

			D.	L’Oratorio di Natale.

			93. Claude Debussy dedicò una sua composizione alla figlia di tre anni. Quale?

			A.	Prélude à l’après-midi d’un faune.

			B.	Ondine.

			C.	Feux d’artifice. 

			D.	Children’s Corner.

			94. Chi ha composto la Cavalcata delle Valchirie? 

			A.	Richard Strauss.

			B.	Maurice Ravel.

			C.	Richard Wagner.

			D.	Hector Berlioz.

			95. Perché la Sinfonia degli addii, di Haydn, si chiama così?

			A.	Perché fu composta da Haydn prima di lasciare il suo incarico di compositore alla corte del principe Esterházy.

			B.	Perché nell’ultimo movimento i musicisti dell’orchestra lasciano il palco uno alla volta. 

			C.	Perché fu composta per salutare la partenza del principe Esterházy, mecenate di Haydn.

			D.	Perché è l’ultima sinfonia composta da Haydn.

			96. Di chi è la Fuga del gatto? 

			A.	Domenico Scarlatti.

			B.	George F. Haendel.

			C.	Antonio Vivaldi.

			D.	Arcangelo Corelli. 

			97. A chi è attribuito il Dialogo buffo di due gatti?

			A.	Giuseppe Verdi.

			B.	Wolfgang A. Mozart.

			C.	Gaetano Donizetti. 

			D.	Gioacchino Rossini.

			98. Chi ha composto la sinfonia più lunga di tutti i tempi?

			A.	Gustav Mahler.

			B.	Havergal Brian.

			C.	Charles Ives. 

			D.	Anton Bruckner.

			99. Qual è la sinfonia più bella di tutti i tempi, secondo i direttori d’orchestra?

			A.	La Sinfonia n. 3 di Beethoven.

			B.	La Sinfonia n. 9 di Beethoven.

			C.	La Sinfonia n. 41 di Mozart.

			D.	La Sinfonia n. 9 di Mahler.

			100. Di chi è la sinfonia classica più breve mai scritta?

			A.	Rossini.

			B.	Mozart.

			C.	Stamitz.

			D.	Haydn.

			Opera, balletto, musical, star della lirica

			101. Chi sono i “tre tenori”? 

			A.	Bocelli, Domingo, Pavarotti.

			B.	Carreras, Domingo, Pavarotti.

			C.	Carreras, Del Monaco, Pavarotti.

			D.	Domingo, Kraus, Pavarotti.

			102. Chi era la storica rivale di Maria Callas?

			A.	Renata Tebaldi.

			B.	Elisabeth Schwarzkopf.

			C.	Mirella Freni.

			D.	Teresa Berganza.

			103. Chi interpretò Otello nella prima rappresentazione dell’opera di Verdi?

			A.	Enrico Caruso.

			B.	Edoardo Garbin.

			C.	Francesco Tamagno. 

			D.	Mario Del Monaco.

			104. Qual è l’ultima opera composta da Verdi?

			A.	Don Carlos.

			B.	Otello.

			C.	Falstaff.

			D.	Aida.

			105. Da quale opera è tratta l’aria E lucevan le stelle?

			A.	Tosca.

			B.	Traviata.

			C.	Madama Butterfly.

			D.	Turandot. 

			106. Per chi fu composto il Requiem di Giuseppe Verdi?

			A.	Gioacchino Rossini.

			B.	Napoleone III.

			C.	Alessandro Manzoni.

			D.	Nino Bixio.

			107. In quale opera Maria Callas debuttò alla Scala di Milano?

			A.	Norma.

			B.	Lucia di Lammemoor.

			C.	Il trovatore.

			D.	Aida.

			108. A quale genere appartiene Il flauto magico di Mozart?

			A.	Opera buffa.

			B.	Singspiel.

			C.	Operetta.

			D.	Favola musicale.

			109. Chi fondò la celebre compagnia dei Balletti russi, negli anni Dieci del Novecento?

			A.	Nižinskij.

			B.	Djagilev.

			C.	Stravinskij.

			D.	Fokin.

			110. È considerata la “madre della danza contemporanea americana”. Chi è?

			A.	Isadora Duncan.

			B.	Ida Rubinštejn.

			C.	Martha Graham.

			D.	Pina Bausch.

			111. Come morì la ballerina Isadora Duncan?

			A.	Assassinata da un fan geloso.

			B.	Investita da un’automobile.

			C.	Mentre danzava sul palcoscenico.

			D.	Strangolata dalla propria sciarpa. 

			112. Chi era il tenore che cantò con Maria Callas nella Traviata alla Scala, nel 1955? 

			A.	Franco Corelli.

			B.	Giuseppe Di Stefano.

			C.	Mario Del Monaco.

			D.	Jon Vickers.

			113. In quale città è ambientata l’opera di Verdi Rigoletto?

			A.	Parma.

			B.	Milano.

			C.	Verona.

			D.	Mantova. 

			114. Chi è l’autore del musical Joseph and the Amazing Technicolor Dreamcoat?

			A.	George Gershwin.

			B.	Michael Bennett.

			C.	Leonard Bernstein.

			D.	Andrew Lloyd Webber.

			115. Come si intitola la prima opera rock italiana? 

			A.	Viva la gente.

			B.	Orfeo 9.

			C.	Then an Alley.

			D.	Notre Dame de Paris.

			116. Chi è l’autore del musical The Rocky Horror Show? 

			A.	Andrew Lloyd Webber.

			B.	Gli Who.

			C.	Richard O’Brien.

			D.	Brian De Palma.

			117. Che cos’è la Savoy Opera?

			A.	Un genere di operetta inglese.

			B.	Un genere di musical nato a New York.

			C.	Un genere musical a tema erotico.

			D.	Un genere di opera con musiche blues.

			118. Chi ha composto La vedova allegra?

			A.	Franz Lehár.

			B.	Gilbert & Sullivan.

			C.	Frederick Loewe.

			D.	Johann Strauss figlio.

			119. Chi era Farinelli?

			A.	L’impresario di Mozart.

			B.	Il più celebre tenore del Settecento.

			C.	Il più celebre castrato del Settecento.

			D.	Il più celebre basso buffo del Settecento.

			120. Dove è ambientata la Turandot di Puccini?

			A.	Cina.

			B.	Giappone.

			C.	India.

			D.	Persia. 

			121. Nel Don Giovanni, Mozart cita un’altra sua opera. Quale?

			A.	Il ratto dal serraglio.

			B.	Il flauto magico.

			C.	Le nozze di Figaro.

			D.	Così fan tutte.

			122. Da quante opere è composto il ciclo L’anello del Nibelungo?

			A.	Due.

			B.	Tre.

			C.	Quattro. 

			D.	Cinque.

			123. Chi ha composto l’opera Orfeo ed Euridice nel 1762?

			A.	Paisiello.

			B.	Gluck.

			C.	Mozart.

			D.	Sammartini.

			124. Da quale musical è tratta la canzone My Favorite Things?

			A.	Tutti insieme appassionatamente.

			B.	West Side Story.

			C.	Il fantasma dell’opera.

			D.	My Fair Lady.

			125. Chi ha composto il balletto Giselle?

			A.	Camille Saint-Saëns.

			B.	édouard Lalo.

			C.	Hector Berlioz.

			D.	Adolphe-Charles Adam.

			126. Qual è l’argomento del Ballo Excelsior? 

			A.	La celebrazione dei grandi navigatori italiani.

			B.	La celebrazione del progresso scientifico e tecnologico.

			C.	L’anniversario dell’incoronazione di Umberto I.

			D.	La celebrazione dell’Unità d’Italia.

			127. Da quale composizione è tratta la musica della coreografia La morte del cigno?

			A.	Il lago dei cigni di Čajkovskij.

			B.	Il carnevale degli animali di Saint-Säens.

			C.	Tannhäuser di Wagner.

			D.	Sogno di una notte di mezza estate di Mendelssohn.

			128. Quale fu la prima opera composta da Monteverdi?

			A.	L’Arianna.

			B.	Giulio Cesare.

			C.	La clemenza di Tito.

			D.	L’Orfeo.

			129. In quale città è nato il melodramma? 

			A.	Firenze.

			B.	Mantova.

			C.	Venezia.

			D.	Roma.

			130. Quale tra le seguenti è un’operetta italiana? 

			A.	Il paese dei campanelli.

			B.	Al cavallino bianco.

			C.	Orfeo all’inferno. 

			D.	La principessa Ninetta.

			131. Chi è l’autore dell’opera La serva padrona?

			A.	Mozart.

			B.	Paisiello.

			C.	Pergolesi.

			D.	Rossini. 

			132. In quale opera lirica si trova la Danza delle ore?

			A.	La Gioconda di Ponchielli.

			B.	La Cenerentola di Rossini.

			C.	La regina delle fate di Purcell.

			D.	Gli ugonotti di Meyerbeer.

			133. Questa o quella per me pari sono: da che opera di Verdi è tratta quest’aria? 

			A.	La traviata.

			B.	Rigoletto.

			C.	Otello.

			D.	Un ballo in maschera. 

			134. Chi fu la prima interprete della Norma di Bellini?

			A.	Maria Malibran.

			B.	Teresa Stolz.

			C.	Giuditta Pasta.

			D.	Giulia Grisi. 

			135. Chi fu la prima ballerina a interpretare il Bolero di Ravel? 

			A.	Ida Rubinštejn.

			B.	Anna Pavlova.

			C.	Isadora Duncan.

			D.	Carolina Otero.

			136. A quale ballerina il poeta Eugenio Montale dedicò la poesia La danzatrice stanca?

			A.	Luciana Savignano.

			B.	Galina Ulanova. 

			C.	Liliana Cosi.

			D.	Carla Fracci.

			137. Qual è il teatro lirico più grande del mondo?

			A.	Metropolitan Opera House (New York).

			B.	Teatro alla Scala (Milano).

			C.	Teatro Colón (Buenos Aires).

			D.	Sydney Opera House. 

			138. Qual è il più antico teatro lirico italiano ancora in attività?

			A.	Il San Carlo di Napoli.

			B.	Il Massimo di Palermo.

			C.	La Scala di Milano.

			D.	La Fenice di Venezia.

			139. Qual è l’opera lirica più lunga?

			A.	Parsifal.

			B.	I maestri cantori di Norimberga.

			C.	Guglielmo Tell.

			D.	Salomè.

			140. Quante opere ha composto Rossini?

			A.	35.

			B.	22.

			C.	41.

			D.	53.

			141. In quale opera si trova l’aria detta “della regina della Notte”?

			A.	Semiramide.

			B.	Il flauto magico.

			C.	La Valchiria.

			D.	Sogno di una notte di mezza estate.

			142. Qual è stato il costume di scena più costoso di sempre nella storia dell’opera?

			A.	Quello di Teresa Stolz per l’Aida alla Scala di Milano, nel 1872.

			B.	Quello di Katia Ricciarelli per l’Aida alla Royal Opera House di Londra, 	nel 1983.

			C.	Quello di Renata Tebaldi per l’Aida alla Scala di Milano, nel 1950.

			D.	Quello di Adelina Patti per l’Aida al Covent Garden di Londra, nel 1892.

			143. Che cos’è la zarzuela?

			A.	Un tipo di di ballo spagnolo.

			B.	Un tipo di opera spagnola.

			C.	Un tipo di coro spagnolo.

			D.	Un tipo di strumento spagnolo. 

			144. Quale cantante d’opera vendette superò per la prima volta il milione di dischi venduti?

			A.	Beniamino Gigli.

			B.	Maria Callas.

			C.	Enrico Caruso.

			D.	Renata Tebaldi.

			145. Chi è l’autore dell’opera Boris Godunov?

			A.	Modest Musorgskij.

			B.	Nikolaj Rimskij-Korsakov.

			C.	Pëtr Il’ič Čajkovskij. 

			D.	Michail Glinka.

			146. È considerata una delle più grandi ballerine classiche di tutti i tempi e sposò l’ambasciatore di Panama nel Regno Unito. Chi è?

			A.	Margot Fonteyn.

			B.	Ida Rubinštejn.

			C.	Galina Ulanova.

			D.	Majja Pliséckaja.

			147. Chi ha composto Cavalleria rusticana?

			A.	Pietro Mascagni.

			B.	Ruggero Leoncavallo.

			C.	Umberto Giordano.

			D.	Giacomo Puccini.

			148. Con quale opera nel 1778 fu inaugurato il Teatro alla Scala di Milano?

			A.	Lucio Silla di Mozart.

			B.	Il barbiere di Siviglia di Paisiello.

			C.	Catone in Utica di Vivaldi.

			D.	Europa riconosciuta di Salieri.

			149. Chi è il librettista di Le nozze di Figaro, Così fan tutte e Don Giovanni di Mozart?

			A.	Pietro Metastasio.

			B.	Mattia Verazi.

			C.	Lorenzo Da Ponte.

			D.	Giacomo Casanova.

			150. Quante opere ha musicato Giuseppe Verdi? 

			A.	42.

			B.	15.

			C.	28.

			D.	22.

			Il Novecento

			151. Che cos’è la dodecafonia?

			A.	Un metodo di composizione con 12 note.

			B.	Il sistema musicale usato nella musica elettronica.

			C.	Un metodo di composizione usato per le chitarre a 12 corde.

			D.	Un genere di composizione musicale per orchestra moderna.

			152. John Cage nel 1952 compose 4’33, un brano per pianoforte che suscitò grande scandalo. Perché?

			A.	Il brano consiste in un discorso del pianista al pubblico.

			B.	Il brano prevede che il pianista suonasse in piedi.

			C.	Il brano non prevede musica, ma solo silenzio.

			D.	Il brano prevede una grande sveglia appoggiata sul pianoforte.

			153. Quanto dura la più breve composizione di Anton Webern?

			A.	Circa un minuto.

			B.	Circa 3 minuti.

			C.	Circa 45 secondi.

			D.	Circa 5 secondi. 

			154. In quale anno fu eseguita per la prima volta in pubblico La sagra della primavera di Igor’ Stravinskij?

			A.	1913.

			B.	1922.

			C.	1914.

			D.	1924.

			155. Chi ha scritto l’opera atonale Lulu?

			A.	Arnold Schönberg.

			B.	Leoš Janáček.

			C.	Anton Webern.

			D.	Alban Berg.

			156. Un grande violoncellista l’11 novembre 1989 suonò davanti al Muro di Berlino appena abbattuto. Chi era? 

			A.	Mischa Maisky.

			B.	Yo-Yo Ma.

			C.	Mstislav Rostropovič.

			D.	Heinrich Schiff.

			157. Chi è l’unico pianista italiano vincitore del Concorso Chopin di Varsavia?

			A.	Andrea Lucchesini.

			B.	Arturo Benedetti Michelangeli.

			C.	Aldo Ciccolini.

			D.	Maurizio Pollini.

			158. Come si chiamava il direttore d’orchestra di Fantasia di Walt Disney (1940)?

			A.	Leopold Stokowski.

			B.	Leonard Bernstein.

			C.	James Levine.

			D.	Herbert von Karajan.

			159. Di che nazionalità era il pianista Glenn Gould? 

			A.	Inglese.

			B.	Statunitense.

			C.	Australiana.

			D.	Canadese.

			160. Chi diresse il concerto inaugurale della Scala dopo la ricostruzione a seguito dei bombardamenti nella Seconda guerra mondiale?

			A.	Arturo Toscanini.

			B.	Gianandrea Gavazzeni.

			C.	Tullio Serafin.

			D.	Sergiu Celibidache. 

			161. Che cos’è la “musica concreta”?

			A.	Un genere musicale diffuso nei Paesi comunisti. 

			B.	Una corrente della musica contemporanea.

			C.	Un tipo di spettacolo che unisce musica e cinema.

			D.	La musica popolare realizzata con oggetti di uso comune.

			162. Da quale anno si tiene il concerto di Capodanno a Vienna?

			A.	Dal 1920.

			B.	Dal 1939.

			C.	Dal 1945.

			D.	Dal 1952.

			163. Il direttore austriaco Herbert von Karajan ha legato il suo nome a un’orchestra in particolare. Quale?

			A.	Wiener Philharmoniker. 

			B.	Berliner Philharmoniker.

			C.	Orchestra del Concertgebouw di Amsterdam. 

			D.	London Symphony Orchestra. 

			164. Chi ha composto Il volo del calabrone?

			A.	Nikolaj Rimskij-Korsakov.

			B.	Aram Khachaturian.

			C.	Igor’ Stravinskij.

			D.	Béla Bartók.

			165. Che cos’è lo Sprechgesang?

			A.	Uno spettacolo comico dadaista. 

			B.	Una tecnica di recitazione intonata.

			C.	La tecnica di composizione inventata da Schönberg.

			D.	Un altro nome per indicare la dodecafonia.

			166. Chi ha composto le musiche del film Guerre Stellari? 

			A.	Quincy Jones.

			B.	John Williams.

			C.	Hans Zimmer.

			D.	Bernard Herrmann.

			167. Chi ha composto la colonna sonora di Per un pugno di dollari, Il buono, il brutto e il cattivo, C’era una volta il West e di tanti altri “western all’italiana”?

			A.	Nino Rota.

			B.	Riz Ortolani.

			C.	Alan Silvestri. 

			D.	Ennio Morricone.

			168. Chi ha composto Tre pezzi in forma di pera? 

			A.	Erik Satie.

			B.	Claude Debussy.

			C.	Francis Poulenc.

			D.	Darius Milhaud.

			169. Che cos’è Luce?

			A.	Un ciclo di composizioni dodecafoniche di Schönberg.

			B.	Un ciclo di canzoni di Olivier Messiaen.

			C.	Un ciclo di opere di Stockhausen.

			D.	Un ciclo per pianoforte di Stravinskij.

			170. Chi ha composto la colonna sonora del film di Fellini 8½?

			A.	Ennio Morricone.

			B.	Riz Ortolani.

			C.	Nino Rota.

			D.	Nicola Piovani.

			171. Chi ha composto la colonna sonora del film La vita è bella di Roberto Benigni?

			A.	Nicola Piovani.

			B.	Ennio Morricone.

			C.	Nino Rota.

			D.	Riz Ortolani. 

			172. Arnold Schönberg dedicò una composizione alle vittime del Nazismo. Come si intitola?

			A.	Memorial.

			B.	Canto dei fanciulli.

			C.	Requiem Canticles.

			D.	Un sopravvissuto di Varsavia. 

			173. Quale strumento suonava Severino Gazzelloni?

			A.	Pianoforte.

			B.	Violino.

			C.	Flauto.

			D.	Violoncello.

			174. Qual è lo strumento dei due maestri della classica Uto Ughi e Salvatore Accardo? 

			A.	Violino.

			B.	Violoncello.

			C.	Pianoforte. 

			D.	Clarinetto. 

			175. Chi è stato il primo italiano direttore stabile dei Berliner Philharmoniker? 

			A.	Carlo Maria Giulini.

			B.	Claudio Abbado.

			C.	Giuseppe Sinopoli.

			D.	Riccardo Muti.

			176. Chi ha teorizzato i “paesaggi sonori”?

			A.	Pierre Boulez.

			B.	John Cage.

			C.	Raymond Murray Schafer.

			D.	Olivier Messiaen.

			177. Chi ha composto le musiche per lo spettacolo Einstein on the Beach (1976)?

			A.	Terry Riley.

			B.	Philip Glass.

			C.	Michael Nyman.

			D.	Steve Reich.

			178. Chi sono gli autori dell’Opera da tre soldi?

			A.	Bertolt Brecht e Kurt Weill.

			B.	Philip Glass e Robert Wilson.

			C.	Pietro Garinei e Sandro Giovannini.

			D.	Arthur Laurents e Leonard Bernstein. 

			179. Chi ha composto Musica per archi, percussioni e celesta?

			A.	Igor’ Stravinskij.

			B.	Leoš Janáček.

			C.	Steve Reich.

			D.	Béla Bartók.

			180. Che cosa sono i Corsi di Darmstadt?

			A.	Corsi estivi voluti da Hitler nel 1936 per diffondere la musica tedesca.

			B.	Corsi estivi di musica contemporanea che si tengono dal 1946. 

			C.	Corsi estivi tenuti da John Cage negli anni Cinquanta.

			D.	Corsi estivi di musica sperimentale che si tengono dal 1968.

			181. Dove fu composto ed eseguito il Quartetto per la fine del tempo di Messiaen?

			A.	Nel campo di sterminio di Auschwitz.

			B.	In un lager sovietico. 

			C.	In un campo di prigionia tedesco. 

			D.	In una prigione americana. 

			182. Chi ha scritto il manifesto futurista L’arte dei rumori?

			A.	Filippo Tommaso Marinetti.

			B.	Gino Severini.

			C.	Umberto Boccioni.

			D.	Luigi Russolo.

			183. Chi era Ždanov?

			A.	Il responsabile della cultura sotto Stalin.

			B.	Il direttore di tutti i teatri sovietici. 

			C.	Il leader degli artisti dissidenti sovietici. 

			D.	Il commissario all’istruzione sotto Stalin. 

			184. Che cos’è la musica aleatoria?

			A.	Un tipo di musica elettronica composta da un algoritmo.

			B.	Una composizione basata su combinazioni casuali di suoni.

			C.	Un tipo di improvvisazione vocale. 

			D.	Musica sperimentale mai eseguita per la sua complessità. 

			185. Da quando si tiene il Festival di Salisburgo?

			A.	Dal 1948.

			B.	Dal 1889.

			C.	Dal 1920.

			D.	Dal 1950. 

			186. Tenne il suo primo concerto pianistico nel 1900 e l’ultimo nel 1976. Chi è?

			A.	Arthur Rubinštejn.

			B.	Vladimir Horowitz.

			C.	Claudio Arrau.

			D.	Wilhelm Backhaus.

			187. A quale movimento di avanguardia appartiene il compositore Steve Reich?

			A.	Dodecafonia.

			B.	Musica seriale.

			C.	Minimalismo.

			D.	Espressionismo.

			188. Chi è l’autore della Rapsodia in blu?

			A.	Leonard Bernstein.

			B.	George Gershwin.

			C.	Benjamin Britten.

			D.	Aaron Copland.

			189. Chi ha composto la fiaba musicale Pierino e il lupo?

			A.	Dmitrij Šostakovič.

			B.	Igor’ Stravinskij.

			C.	Aram Chačaturian.

			D.	Sergej Prokof’ev.

			190. Un importante compositore del secondo Novecento fu anche architetto. Chi è?

			A.	Karlheinz Stockhausen.

			B.	Salvatore Sciarrino.

			C.	Iannis Xenakis.

			D.	György Ligeti.

			191. Chi è il compositore russo che scrisse una sinfonia sull’assedio di Leningrado?

			A.	Igor’ Stravinskij.

			B.	Dmitrij Šostakovič.

			C.	Aleksandr Mosolov.

			D.	Sergej Prokof’ev. 

			192. La Fanfara per l’uomo comune è una delle musiche americane più famose. Chi ne è l’autore?

			A.	Aaron Copland.

			B.	Leonard Bernstein.

			C.	Charles Ives.

			D.	John Williams.

			193. Chi ha composto il Poema sinfonico per 100 metronomi?

			A.	John Cage.

			B.	Sylvano Bussotti.

			C.	György Ligeti. 

			D.	Terry Riley.

			194. Che cosa sono i “Proms”?

			A.	Una stagione di concerti che si tiene ogni estate a Londra.

			B.	I professori d’orchestra delle orchestre sinfoniche inglesi.

			C.	I pianisti vincitori del Concorso Chopin di Varsavia.

			D.	I concerti all’aperto nei giardini e nei parchi di Vienna.

			195. Mise in musica le lettere dei condannati a morte della Resistenza europea. Chi è? 

			A.	Luciano Berio.

			B.	Luigi Nono.

			C.	Salvatore Sciarrino.

			D.	Luigi Dallapiccola.

			196. Nel 1956 in un incidente aereo a Parigi morì un direttore d’orchestra italiano. Chi era?

			A.	Giuseppe Sinopoli.

			B.	Tullio Serafin.

			C.	Guido Cantelli.

			D.	Carlo Maria Giulini. 

			197. Chi ha composto La guida del giovane all’orchestra?

			A.	Benjamin Britten.

			B.	Nino Rota.

			C.	Sergej Prokof’ev.

			D.	Leonard Bernstein.

			198. Di quale nazionalità è il compositore Arvo Pärt?

			A.	Estone.

			B.	Finlandese.

			C.	Lituano.

			D.	Tedesco.

			199. Chi è il compositore “nazionale” della Finlandia?

			A.	Edvard Grieg.

			B.	Jean Sibelius.

			C.	Esa-Pekka Salonen.

			D.	Jan Garbarek.

			200. Che cos’è la musica modale?

			A.	Una tecnica di composizione atonale.

			B.	Una tecnica di composizione derivata dalla dodecafonia.

			C.	Una tecnica di composizione basata su scale modali.

			D.	Una tecnica composizione basata sul modo di suonare.
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			201. Che cos’è il gospel?

			A.	Una ballata d’amore.

			B.	Un canto religioso.

			C.	Un canto di lavoro.

			D.	Una danza di origine africana.

			202. Chi è stato definito “il padre del jazz”?

			A.	Buddy Bolden.

			B.	W.C. Handy.

			C.	Jelly Roll Morton.

			D.	Louis Armstrong.

			203. Chi erano i nigger minstrels dell’Ottocento?

			A.	Ex schiavi delle piantagioni che si esibivano in spettacoli itineranti.

			B.	Schiavi che allietavano con la musica le serate dei loro padroni.

			C.	Musicisti bianchi che si esibivano truccati da afroamericani.

			D.	Musicisti afroamericani che si esibivano truccati da bianchi.

			204. Che cos’è il “giro di blues”?

			A.	Una sequenza di accordi tipica del blues.

			B.	Una sfida tra musicisti blues.

			C.	Uno stile di canto improvvisato.

			D.	Una tecnica esecutiva della chitarra.

			205. Che cos’è la slide guitar? 

			A.	Il primo tipo di chitarra elettrica, usata nel blues.

			B.	Uno strumento simile al banjo.

			C.	Una tecnica esecutiva della chitarra blues.

			D.	La chitarra a 12 corde. 

			206. Che cos’è lo shout?

			A.	Uno stile di canto religioso degli afroamericani.

			B.	Uno stile di canto del R&B.

			C.	Lo stile di canto di Louis Armstrong.

			D.	Lo stile di canto dei detenuti afroamericani.

			207. Che cosa sono le chain gang songs? 

			A.	Canzoni dei marinai afroamericani.

			B.	Canzoni dei detenuti impiegati in lavori forzati.

			C.	Gospel che si cantavano tenendosi per mano.

			D.	Canzoni blues delle gang afroamericane. 

			208. Quale zona degli Stati Uniti è la “culla del blues”?

			A.	Il Delta del Mississippi.

			B.	Kansas City. 

			C.	La California.

			D.	La Regione dei Grandi Laghi. 

			209. In quale Stato era nato Blind Lemon Jefferson?

			A.	Louisiana.

			B.	California.

			C.	Texas. 

			D.	Mississippi.

			210. Quale fu la prima cantante blues a raggiungere un vasto successo?

			A.	Billie Holiday.

			B.	Bessie Smith.

			C.	Sarah Vaughan.

			D.	Victoria Spivey.

			211. Che cos’erano i race records?

			A.	Le classifiche dei blues più eseguiti nei locali.

			B.	I dischi registrati dagli etnografi europei in America.

			C.	Le incisioni su rullo di spirituals e gospel. 

			D.	I dischi rivolti al mercato degli afroamericani.

			212. Quale fra questi musicisti è considerato il “padre del blues”?

			A.	Louis Armstrong.

			B.	Blind Lemon Jefferson.

			C.	Charley Patton.

			D.	William Christopher Handy.

			213. Che cos’è Crazy Blues?

			A.	Il più famoso spettacolo afroamericano con musiche negli anni Venti.

			B.	La prima canzone blues incisa su disco.

			C.	Il primo musical con attori afroamericani.

			D.	La più famosa orchestra blues degli anni Venti.

			214. A quale sentimento fa riferimento il blue della musica blues?

			A.	Gioia.

			B.	Amore.

			C.	Ribellione.

			D.	Malinconia.

			215. Che genere di musica componeva Scott Joplin?

			A.	Ragtime.

			B.	Boogie-woogie.

			C.	Blues.

			D.	Ballate.

			216. Qual era lo strumento di Jelly Roll Morton?

			A.	Cornetta.

			B.	Trombone.

			C.	Chitarra.

			D.	Tastiera.

			217. Che cosa vuol dire jam session?

			A.	Registrazione in studio.

			B.	Grande orchestra jazz.

			C.	Concerto improvvisato.

			D.	Gara musicale tra jazzisti.

			218. Come si chiamava la jazz band di Louis Armstrong?

			A.	Five Jam.

			B.	Hot Five.

			C.	Armstrong Five.

			D.	Satchmo Band.

			219. Dove nacque il boogie-woogie?

			A.	A Kansas City.

			B.	A New York.

			C.	A Memphis.

			D.	A Chicago.

			220. Quale strumento introdusse nel jazz Sidney Bechet?

			A.	Sax soprano.

			B.	Vibrafono.

			C.	Trombone.

			D.	Clarinetto.

			221. Chi è l’autore di St. Louis Blues?

			A.	Louis Armstrong.

			B.	Kid Ory.

			C.	Jelly Roll Morton.

			D.	W.C. Handy.

			222. Perché lo stile dixieland si chiama così?

			A.	Perché “dixie” era il soprannome delle band di New Orleans.

			B.	Perché “Dixieland” era il soprannome degli Stati Uniti del Sud.

			C.	Perché “Dixieland” era il nome di un famoso locale di New Orleans.

			D.	Perché “dixie” era il nomignolo con cui si indicavano i musicisti creoli.

			223. Dov’era il quartiere di Storyville?

			A.	A Chicago.

			B.	A St. Louis.

			C.	A Kansas City.

			D.	A New Orleans.

			224. Con quale pseudonimo era noto il bluesman Chester Arthur Burnett?

			A.	Hot Guitar.

			B.	Howlin’ Wolf.

			C.	King of Blues.

			D.	Raging Dog.

			225. Qual era lo strumento per cui divenne famoso Sonny Boy Williamson?

			A.	Il banjo.

			B.	La chitarra.

			C.	L’armonica a bocca.

			D.	La batteria.

			226. Di che cosa parla la canzone resa famosa da Billie Holiday Strange Fruit?

			A.	Di una celebre rivolta di afroamericani a St. Louis.

			B.	Dei discendenti degli schiavi.

			C.	Di una ex schiava.

			D.	Del linciaggio di un afroamericano.

			227. Chi è “il padre del Chicago blues”? 

			A.	Muddy Waters. 

			B.	Howlin’ Wolf. 

			C.	Sonny Boy Williamson.

			D.	B.B. King.

			228. Il giovane Louis Armstrong divenne celebre suonando nell’orchestra di…?

			A.	Fletcher Henderson.

			B.	Benny Goodman.

			C.	Duke Ellington.

			D.	King Oliver.

			229. Come si chiamavano i locali dove si vendeva whisky di contrabbando durante il Proibizionismo?

			A.	Juke.

			B.	Speakeasy.

			C.	Jag Bar.

			D.	Music Box. 

			230. Dove nacque la casa discografica Chess Records?

			A.	Detroit.

			B.	New York.

			C.	Kansas City.

			D.	Chicago.

			231. Chi ha scritto Poor Man’s Blues?

			A.	William Dixon.

			B.	Bessie Smith.

			C.	W.C. Handy.

			D.	Charley Patton. 

			232. La sua chitarra elettrica si chiamava Lucille. Chi è?

			A.	Muddy Waters.

			B.	Chuck Berry.

			C.	B. B. King.

			D.	James Brown.

			233. È considerato il più importante armonicista bianco del Chicago Blues e morì a quarantaquattro anni, nel 1987. Come si chiamava?

			A.	Charlie Musselwhite.

			B.	Sonny Boy Williamson.

			C.	Paul Butterfield.

			D.	George “Harmonica” Smith.

			234. Chi fu il pioniere della chitarra elettrica nel blues?

			A.	Muddy Waters.

			B.	Blind Lemon Jefferson.

			C.	T-Bone Walker.

			D.	John Lee Hooker.

			235. Qual era lo strumento di Kid Ory? 

			A.	La tromba.

			B.	Il clarinetto.

			C.	Il sax.

			D.	Il trombone.

			236. Quale cantante blues fu soprannominata “Regina del lamento”? 

			A.	Bessie Smith.

			B.	Mamie Smith.

			C.	Billie Holiday.

			D.	Clara Smith.

			237. Chi era il “King of the Blues”?

			A.	James Brown.

			B.	B.B. King.

			C.	Muddy Waters.

			D.	John Lee Hooker.

			238. Quale cantante ha reso celebre la canzone My Baby Just Cares for Me?

			A.	Nina Simone.

			B.	Billie Holiday. 

			C.	Dee Dee Bridgewater.

			D.	Mamie Smith.

			239. In quale anno uscì Say it Loud – I’m Black and Proud, di James Brown?

			A.	1962.

			B.	1970.

			C.	1965.

			D.	1968.

			240. Nel film The Blues Brothers un celebre cantante soul interpreta un pastore impegnato a cantare un gospel. Chi è?

			A.	Ray Charles.

			B.	James Brown.

			C.	Marvin Gaye.

			D.	Otis Redding.

			241. La chiamarono “la Regina del gospel”. Chi è?

			A.	Mahalia Jackson.

			B.	Bessie Smith.

			C.	Ella Fitzgerald. 

			D.	Aretha Franklin.

			242. Alla cerimonia di insediamento del presidente Barack Obama, nel 2009, si esibì una celebre cantante afroamericana. Quale?

			A.	Tina Turner.

			B.	Beyoncé.

			C.	Aretha Franklin.

			D.	Dee Dee Bridgewater.

			243. Come morì Otis Redding?

			A.	Annegato mentre faceva il bagno nel lago Eire.

			B.	Assassinato da un rapinatore. 

			C.	Precipitando con il suo aereo. 

			D.	In un incidente stradale. 

			244. Chi è l’autore di The Revolution Will Not be Televised?

			A.	James Brown.

			B.	Gil Scott-Heron.

			C.	Marvin Gaye.

			D.	Sam Cooke.

			245. Qual è la storica casa discografica soul con sede a Memphis?

			A.	Columbia Records.

			B.	Stax Records.

			C.	Black Records.

			D.	Spencer Records.

			246. Quanti anni aveva Stevie Wonder quando incise il suo primo disco?

			A.	12.

			B.	22.

			C.	13.

			D.	18.

			247. Come morì Marvin Gaye?

			A.	Ucciso dal padre durante una lite.

			B.	Ucciso in casa da un rapinatore. 

			C.	Investito da un’auto dopo un concerto. 

			D.	Ucciso da un mitomane durante un concerto. 

			248. Chi ha inciso la canzone River Deep Mountain High?

			A.	Stevie Wonder.

			B.	Aretha Franklin.

			C.	James Brown.

			D.	Tina Turner.

			249. Quale interprete nero ha reso celebre Georgia On My Mind?

			A.	Ray Charles.

			B.	James Brown.

			C.	Marvin Gaye.

			D.	Nat King Cole.

			250. La canzone ABC è stata un grande successo negli Stati Uniti. Di chi è?

			A.	James Brown.

			B.	Sam & Dave.

			C.	Smokey Robinson.

			D.	Jackson 5.

			L’era dello swing

			251. Da dove deriva la parola “swing”?

			A.	Dal titolo di uno storico album di Benny Goodman.

			B.	Dal sostantivo inglese “swing”, usato dai batteristi.

			C.	Dal verbo inglese “to swing”, che vuol dire “oscillare”, “dondolare”.

			D.	Dall’aggettivo inglese “swingy”, che vuol dire “ritmato”.

			252. Quale musicista è stato soprannominato “King of swing”?

			A.	Benny Goodman.

			B.	Tommy Dorsey.

			C.	Glenn Miller.

			D.	Fletcher Henderson.

			253. Chi fu il batterista più famoso della big band di Benny Goodman?

			A.	Max Roach.

			B.	Jimmy Crawford.

			C.	Gene Krupa.

			D.	Lionel Hampton.

			254. Dove si trovava il Cotton Club?

			A.	A Chicago.

			B.	A Los Angeles.

			C.	A New York.

			D.	A New Orleans.

			255. In quale città si trova l’Apollo Theatre?

			A.	New York.

			B.	Los Angeles.

			C.	Detroit.

			D.	Chicago.

			256. Il trombonista Tommy Dorsey aveva un fratello musicista: che strumento suonava? 

			A.	Il pianoforte.

			B.	La tromba.

			C.	Il clarinetto.

			D.	Anche lui il trombone.

			257. Chi è Minnie The Moocher?

			A.	La protagonista di una canzone di Cab Calloway.

			B.	La protagonista di un musical di Glenn Miller.

			C.	La cantante protagonista di una suite orchestrale di Duke Ellington.

			D.	La ballerina di un celebre spettacolo del Cotton Cub.

			258. Durante la Seconda guerra mondiale diresse la Army Air Force Band. Chi è?

			A.	Benny Goodman.

			B.	Tommy Dorsey.

			C.	Glenn Miller.

			D.	Duke Ellington. 

			259. Ha diretto la sua big band per cinquant’anni. Chi è?

			A.	Earl Hines.

			B.	Tommy Dorsey.

			C.	Glenn Miller. 

			D.	Count Basie.

			260. A che cosa si riferisce il titolo della canzone Pennsylvania 6-5000?

			A.	È l’indirizzo della Casa Bianca.

			B.	È il numero di telefono di un albergo di New York.

			C.	È il nome di un treno coast-to-coast.

			D.	È il nome di una celebre autostrada americana.

			261. Di che nazionalità era il chitarrista Django Reinhardt? 

			A.	Tedesca.

			B.	Polacca.

			C.	Messicana.

			D.	Francese.

			262. Che cos’è lo “scat”?

			A.	L’attacco di un brano affidato alla batteria.

			B.	Una tecnica di improvvisazione vocale.

			C.	Il parlato ritmato antenato del rap.

			D.	L’assolo della tromba nelle big band.

			263. Qual era lo strumento di Barney Bigard?

			A.	Pianoforte.

			B.	Clarinetto.

			C.	Tromba.

			D.	Contrabbasso.

			264. Era famosa per avere un’estensione vocale di tre ottave. Chi è?

			A.	Sarah Vaughan.

			B.	Billie Holiday.

			C.	Ella Fitzgerald.

			D.	Doris Day.

			265. Chi ha composto lo standard Caravan?

			A.	Count Basie.

			B.	Duke Ellington.

			C.	Cab Calloway.

			D.	Dizzy Gillespie.

			266. Che cos’è “Jazz at the Philarmonic”?

			A.	Un’opera jazz composta da George Gershwin.

			B.	Una serie di concerti jazz organizzati a Los Angeles.

			C.	Un grande successo radiofonico di Ella Fitzgerald.

			D.	Il primo disco inciso da Duke Ellington.

			267. Chi è il grande vibrafonista di Flying Home?

			A.	Milton Jackson.

			B.	Gary Burton.

			C.	Red Norvo.

			D.	Lionel Hampton.

			268. Per quale caratteristica era celebre Al Jolson? 

			A.	Cantava e recitava dipingendosi di nero la faccia.

			B.	Cantava e recitava usando una lingua inventata da lui.

			C.	Cantava e recitava travestito da donna.

			D.	Cantava e recitava indossando una maschera. 

			269. Chi era Jimmy Blanton? 

			A.	Il pioniere del contrabbasso jazz.

			B.	Il pioniere del flicorno jazz.

			C.	Il pioniere del vibrafono jazz.

			D.	Il pioniere del sax contralto jazz.

			270. Che cosa indica la parola inglese “combo” nel mondo del jazz?

			A.	L’insieme di tamburi e piatti della batteria.

			B.	Un’improvvisazione collettiva. 

			C.	Un piccolo gruppo di musicisti.

			D.	Un piccolo ensemble vocale. 

			271. Che cos’erano i V-Disc?

			A.	Dischi a 78 giri destinati ai militari americani nella Seconda guerra 	mondiale. 

			B.	I primi dischi a 45 giri, nati negli anni Cinquanta per gli appassionati 	di jazz europei.

			C.	Dischi che alternavano i discorsi di Roosevelt e Churchill a brani jazz.

			D.	I primi album a 33 giri di jazz, della casa discografica Verve. 

			272. Stravinskij nel 1945 compose Ebony Concerto per un clarinettista jazz. Quale?

			A.	Benny Goodman.

			B.	Jimmy Dorsey.

			C.	Barney Bigard.

			D.	Woody Herman.

			273. Jitterbug Waltz è uno dei rari brani jazz per organo diventati famosi. Chi lo ha composto?

			A.	Duke Ellington.

			B.	Nat King Cole.

			C.	Fats Waller.

			D.	Joe Zawinul.

			274. In quale anno Louis Armstrong incise What a Wonderful World?

			A.	1937.

			B.	1947.

			C.	1957.

			D.	1967.

			275. Che cos’era il lindy hop?

			A.	Il ballo più popolare dell’epoca swing.

			B.	Un ballo riservato ai bianchi negli Stati del Sud.

			C.	Un ballo tradizionale delle Hawaii popolare negli anni Trenta.

			D.	Il primo ballo che si ballava da soli e non in coppia.

			276. Qual era lo strumento di Oscar Pettiford?

			A.	Contrabbasso.

			B.	Pianoforte.

			C.	Sax.

			D.	Batteria. 

			277. Quale tra i seguenti musicisti è considerato uno dei più grandi pianisti swing di colore? 

			A.	Dave Brubeck.

			B.	Earl Hines.

			C.	Billy Eckstine.

			D.	Joe Morello. 

			278. Chi era il pianista che formò il quartetto con Benny Goodman, Gene Krupa e Lionel Hampton?

			A.	Teddy Wilson.

			B.	Earl Hines.

			C.	Fats Waller.

			D.	Art Tatum.

			279. La sua versione di Tiger Rag è uno dei pezzi di bravura del pianismo jazz. Chi è? 

			A.	Fats Waller.

			B.	Duke Ellington.

			C.	Art Tatum.

			D.	John Lewis.

			280. Che cos’è lo “stride”?

			A.	Uno stile pianistico nato sulla East Coast.

			B.	Un tipo di improvvisazione vocale.

			C.	Uno stile pianistico nato sulla West Coast.

			D.	Un tipo di concerto di strada, nato a New York.

			281. Chi era Billy Eckstine? 

			A.	Il pianista dell’orchestra di Glenn Miller.

			B.	Un famoso cantante e band leader.

			C.	Il più celebre batterista dell’orchestra di Count Basie.

			D.	L’impresario discografico più importante degli anni Quaranta. 

			282. Chi erano gli Squadronaires?

			A.	I musicisti senza contratto fisso con una big band.

			B.	La jazz band della RAF.

			C.	Una jazz band nata in Francia dopo la Seconda guerra mondiale.

			D.	I militari americani esentati dal combattere perché musicisti.

			283. Fletcher Henderson aveva una sua jazz band, ma scrisse celebri arrangiamenti per un celebre band leader dell’era swing. Quale?

			A.	Duke Ellington.

			B.	Count Basie.

			C.	Benny Goodman.

			D.	Glenn Miller.

			284. Prima di diventare un famoso direttore d’orchestra jazz, studiò legge. Chi?

			A.	Cab Calloway. 

			B.	Duke Ellington. 

			C.	Benny Goodman.

			D.	Count Basie. 

			285. Chi è l’autore di Moonlight Serenade?

			A.	Bing Crosby.

			B.	Louis Armstrong.

			C.	Nat King Cole.

			D.	Glenn Miller.

			286. La canzone Begin the Beguine diventò un successo grazie alla versione di un celebre clarinettista. Quale tra questi?

			A.	Barney Bigard.

			B.	Artie Shaw.

			C.	Benny Goodman.

			D.	Jimmy Dorsey.

			287. Quale strumento suonava Roy Eldridge?

			A.	Tromba.

			B.	Pianoforte.

			C.	Batteria.

			D.	Sax.

			288. Quale dei fratelli Marx diresse per un certo periodo una big band?

			A.	Harpo.

			B.	Groucho.

			C.	Zeppo. 

			D.	Chico.

			289. Chi era Jimmie Lunceford?

			A.	Un band leader.

			B.	Un produttore discografico.

			C.	Un sassofonista.

			D.	Un cantante.

			290. Quale tra i seguenti musicisti era un sassofonista?

			A.	Kal Winding.

			B.	Shelly Manne.

			C.	Coleman Hawkins.

			D.	Cat Anderson. 

			291. Chi cantava nell’incisione di Blue Skies del 1941, con l’orchestra di Tommy Dorsey?

			A.	Ella Fitzgerald.

			B.	Nat King Cole.

			C.	Bing Crosby.

			D.	Frank Sinatra.

			292. Con chi Ella Fitzgerald cantò una famosa versione di Cheek to Cheek?

			A.	Louis Armstrong.

			B.	Bing Crosby.

			C.	Nat King Cole.

			D.	Billy Eckstine. 

			293. Chi ha composto la canzone Bewitched, Bothered and Bewildered? 

			A.	Richard Rodgers.

			B.	Irving Berlin.

			C.	George Gershwin.

			D.	Charlie Chaplin.

			294. Quanti composizioni ha firmato Duke Ellington?

			A.	Circa 500.

			B.	Meno di 100.

			C.	Più di 1000.

			D.	Circa 200.

			295. Quale tra i seguenti fu un famoso violinista jazz?

			A.	Django Reinhardt.

			B.	Stéphane Grappelli.

			C.	Michel Petrucciani. 

			D.	Ron Carter.

			296. Chi era Irving Berlin?

			A.	Il compositore di celebri standard e musical swing.

			B.	Il più famoso band leader bianco.

			C.	Il paroliere di George Gershwin.

			D.	Il direttore della Carnegie Hall. 

			297. Quali strumenti suonava Clark Terry? 

			A.	Clarinetto e sax.

			B.	Batteria e vibrafono.

			C.	Tromba e flicorno.

			D.	Pianoforte e vibrafono.

			298. Duke Ellington nel 1956 tenne un leggendario concerto a un festival jazz. Dove?

			A.	Newport.

			B.	Montreux.

			C.	Beaulieu. 

			D.	Nizza.

			299. Qual era la caratteristica della big band International Sweethearts of Rhythm? 

			A.	Era formata da musicisti provenienti da diverse nazioni.

			B.	Era formata soltanto da studenti e studentesse dei college. 

			C.	Era formata soltanto da musiciste donne.

			D.	Era formata da bambini e bambine delle scuole medie. 

			300. Quale scrittore americano definì gli anni Venti «The Jazz Era»?

			A.	John Steinbeck.

			B.	Francis Scott Fitzgerald.

			C.	Truman Capote.

			D.	William Faulkner.

			Il jazz moderno

			301. A quale tra questi jazz club di New York si associa la nascita del bebop? 

			A.	Birdland.

			B.	Minton’s Playhouse.

			C.	Blue Note.

			D.	The 74 Club.

			302. Quale jazzista fu soprannominato “Bird”?

			A.	Charles Mingus.

			B.	Lester Young.

			C.	John Coltrane.

			D.	Charlie Parker.

			303. Quale strumento suonava Charlie Christian?

			A.	Pianoforte.

			B.	Chitarra.

			C.	Contrabbasso.

			D.	Batteria.

			304. Chi ha composto Night in Tunisia? 

			A.	Duke Ellington.

			B.	Dizzy Gillespie.

			C.	Charles Mingus.

			D.	Thelonious Monk.

			305. Thelonious Monk compose un celebre brano come omaggio a un collega pianista. Con quale titolo?

			A.	In Walked Bud.

			B.	Ask Me Now.

			C.	Boo Boo’s Birthday.

			D.	Misterioso.

			306. Quando fu fondata la Blue Note Records? 

			A.	1939.

			B.	1942.

			C.	1948.

			D.	1949.

			307. Non vedente, fu uno dei più importanti pianisti del cool jazz degli anni Cinquanta. Di chi stiamo parlando? 

			A.	Bud Powell.

			B.	Lennie Tristano.

			C.	Oscar Peterson.

			D.	John Lewis.

			308. Qual era la formazione che incise lo storico disco Kind of Blue? 

			A.	Miles Davis, John Coltrane, Julian Adderley, Bill Evans, Paul Chambers, Jimmy Cobb.

			B.	Dizzy Gillespie, Sonny Rollins, John Coltrane, John Lewis, Milton Jackson, Max Roach.

			C.	Roy Eldridge, Miles Davis, Dexter Gordon, Percy Heath, Kenny Clarke. 

			D.	Miles Davis, Lee Konitz, Bud Powell, Percy Heath, Philly Joe Jones.

			309. Dove si trova il Ronnie Scott’s Jazz Club?

			A.	A New York.

			B.	A San Francisco.

			C.	A Londra.

			D.	A Edimburgo. 

			310. Qual era il soprannome di Julian Adderley?

			A.	“Cannibal”.

			B.	“Basketball”.

			C.	“Cannonball”.

			D.	“Rocketball”.

			311. Miles Davis realizzòla colonna sonora di un famoso film francese. Quale?

			A.	I 400 colpi.

			B.	Fino all’ultimo respiro.

			C.	La piscina.

			D.	Ascensore per il patibolo.

			312. Nel 1959 registrò una celebre versione vocale dello standard Misty. Chi è?

			A.	Ella Fitzgerald. 

			B.	Sarah Vaughan.

			C.	Billy Eckstine.

			D.	Nat King Cole.

			313. Quale famoso sassofonista suonò per quasi due anni regolarmente sul ponte di Williamsburg a New York? 

			A.	Charlie Parker.

			B.	Archie Shepp.

			C.	John Coltrane.

			D.	Sonny Rollins.

			314. Nel 1952 il pianista John Lewis fondò…?

			A.	Il Modern Jazz Quartet.

			B.	I Weather Report.

			C.	I Jazz Messengers.

			D.	Il John Lewis Quartet.

			315. In quale anno uscì il disco Birth Of The Cool? 

			A.	1953.

			B.	1955.

			C.	1957.

			D.	1959.

			316. Come si chiamava il celebre scrittore che per dieci anni tenne una rubrica di jazz sul quotidiano inglese «Daily Telegraph»?

			A.	Truman Capote.

			B.	Philip Larkin.

			C.	W.H. Auden.

			D.	T.S. Eliot.

			317. Chi è il batterista fondatore dei Jazz Messengers? 

			A.	Connie Kay.

			B.	Max Roach.

			C.	Joe Morello.

			D.	Art Blakey.

			318. Sassofonista “cool” americano, è stato tra i padri della Bossa Nova. Chi è?

			A.	Eric Dolphy.

			B.	Lee Konitz.

			C.	Stan Getz.

			D.	Paul Desmond.

			319. Quale strumento suonava Bob Brookmeyer?

			A.	Sax soprano.

			B.	Trombone.

			C.	Pianoforte.

			D.	Contrabbasso.

			320. Con quale direttore d’orchestra e arrangiatore Miles Davis incise Sketches of Spain?

			A.	Quincy Jones.

			B.	Billy Eckstine.

			C.	Stan Getz.

			D.	Gil Evans.

			321. Qual era lo strumento di Charles Mingus?

			A.	Pianoforte.

			B.	Sax tenore.

			C.	Contrabbasso.

			D.	Batteria.

			322. Un celebre sassofonista fu riscoperto negli anni Ottanta dopo avere recitato in un film francese sul jazz. Chi è?

			A.	Stan Getz.

			B.	Dexter Gordon.

			C.	Jimmy Giuffre.

			D.	Lee Konitz. 

			323. Chi è l’autore di ’Round Midnight?

			A.	Dave Brubeck.

			B.	Miles Davis.

			C.	Charles Mingus.

			D.	Thelonious Monk.

			324. Di chi è l’album Time Out?

			A.	John Lewis.

			B.	Bud Powell.

			C.	Dave Brubeck. 

			D.	Chick Corea.

			325. Quale corrente jazz fu definita “New Thing”? 

			A.	Hard bop.

			B.	Fusion. 

			C.	Jazz elettrico.

			D.	Free jazz.

			326. In quale anno uscì l’album A Love Supreme di John Coltrane?

			A.	1959.

			B.	1961.

			C.	1965.

			D.	1967.

			327. In quale anno uscì l’album di Charles Mingus The Black Saint and the Sinner Lady?

			A.	1957.

			B.	1963.

			C.	1968.

			D.	1970.

			328. Il tastierista Joe Zawinul collaborò in un fondamentale album di Miles Davis del 1970. Quale? 

			A.	In a Silent Way.

			B.	Bitches Brew. 

			C.	Tutu. 

			D.	Kind of Blue. 

			329. Chi fondò la Mahavishnu Orchestra? 

			A.	Wayne Shorter e Jaco Pastorius.

			B.	Herbie Hancock e Joe Zawinul.

			C.	Eric Dolphy e Chick Corea.

			D.	Billy Cobham e John McLaughlin. 

			330. In quale anno uscì l’album di esordio di Jaco Pastorius?

			A.	1968.

			B.	1971.

			C.	1973.

			D.	1976. 

			331. Herbie Hancock si esibì in una serie di celebri concerti a due pianoforti. Con chi?

			A.	Oscar Peterson.

			B.	Joe Zawinul.

			C.	Chick Corea.

			D.	Keith Jarrett.

			332. Di chi è lo storico album live The Köln Concert, del 1975? 

			A.	Keith Jarrett.

			B.	Chick Corea.

			C.	Herbie Hancock.

			D.	Oscar Peterson.

			333. Morì in un incidente automobilistico, ma lasciò il segno nell’hard bop. Chi è?

			A.	Chet Baker.

			B.	Clifford Brown.

			C.	Freddie Hubbard.

			D.	Clark Terry.

			334. La sua interpretazione di My Funny Valentine alla tromba è considerata una delle più belle. Chi è?

			A.	Dizzy Gillespie.

			B.	Miles Davis.

			C.	Chet Baker.

			D.	Clark Terry.

			335. Usò un quadro di Mirò per la copertina di un suo album. Chi è?

			A.	Dave Brubeck.

			B.	John Coltrane.

			C.	Jaco Pastorius.

			D.	Miles Davis.

			336. Qual era lo strumento di Horace Silver?

			A.	Tromba.

			B.	Sax alto.

			C.	Vibrafono.

			D.	Pianoforte.

			337. Importante trombettista, fu ucciso dalla compagna al termine di un concerto nel 1972. Chi è?

			A.	Clark Terry.

			B.	Lee Morgan.

			C.	Freddie Hubbard.

			D.	Carmell Jones.

			338. Shelly Manne è stato uno dei più noti esponenti del West Coast Jazz. Quale strumento suonava? 

			A.	Pianoforte.

			B.	Tromba.

			C.	Sax.

			D.	Batteria.

			339. Da quale anno si tiene il festival Umbria Jazz? 

			A.	1973.

			B.	1969.

			C.	1982.

			D.	1991.

			340. Il pianista americano Frederick Russell Jones nel 1950 si convertì all’Islam e cambiò nome. Come si chiama da allora?

			A.	Abdullah el-Buhaina.

			B.	Talib Dawud.

			C.	Ahmad Jamal.

			D.	Abdul Karim.

			341. Quale strumento suonava Albert Mangelsdorff?

			A.	Tromba.

			B.	Trombone.

			C.	Pianoforte.

			D.	Contrabbasso.

			342. Negli anni Settanta fondò un sestetto con la moglie cantante e violinista. Chi è?

			A.	Steve Lacy.

			B.	Bill Evans.

			C.	Gil Evans.

			D.	Wayne Shorter. 

			343. Chi ha inciso nel 1960 l’album We Insist! Freedom Now Suite?

			A.	Gil Evans.

			B.	Art Blakey.

			C.	Max Roach.

			D.	Ornette Coleman.

			344. Quando è uscito l’album Pat Metheny Group?

			A.	Nel 1973.

			B.	Nel 1978.

			C.	Nel 1982.

			D.	Nel 1985.

			345. Quale strumento suonava Gianni Basso?

			A.	Pianoforte.

			B.	Sassofono.

			C.	Batteria.

			D.	Chitarra.

			346. Qual è lo strumento di Regina Carter? 

			A.	Pianoforte.

			B.	Vibrafono.

			C.	Violino.

			D.	Clarinetto.

			347. Di che nazionalità è Jan Garbarek? 

			A.	Tedesco.

			B.	Canadese.

			C.	Ungherese.

			D.	Norvegese.

			348. Quale strumento suona il tedesco Alexander von Schlippenbach?

			A.	Pianoforte.

			B.	Trombone.

			C.	Flicorno.

			D.	Sassofono.

			349. Chi ha inciso nel 1974 l’album Afro Blue?

			A.	Pat Metheny. 

			B.	Dee Dee Bridgewater.

			C.	Ornette Coleman.

			D.	Cassandra Wilson.

			350. Chi ha inciso l’album I Sing the Body Electric? 

			A.	Weather Report.

			B.	Art Ensemble of Chicago.

			C.	The Gil Evans Orchestra.

			D.	The Jazz Messengers.

			351. Chi ha fondato la “Arkestra”? 

			A.	Sun Ra.

			B.	Pat Metheny.

			C.	Art Blakey.

			D.	Sonny Rollins.

			352. Quale di questi musicisti è stato un membro fondatore dell’Art Ensemble of Chicago?

			A.	Art Blakey.

			B.	Freddie Hubbard.

			C.	Carla Bley.

			D.	Roscoe Mitchell.

			353. Quali sono gli strumenti di Brandford e Wynton Marsalis?

			A.	Sax e tromba.

			B.	Clarinetto e pianoforte.

			C.	Trombone e batteria.

			D.	Pianoforte e chitarra. 

			354. Su quale grande jazzista nel 1988 Clint Eastwood girò un film con Forest Whitaker?

			A.	Miles Davis.

			B.	Louis Armstrong.

			C.	Dexter Gordon.

			D.	Charlie Parker.

			355. Che cos’è M’Boom? 

			A.	Una big band che univa musicisti R&B e jazz.

			B.	Un gruppo di percussionisti messi insieme da Max Roach.

			C.	Un collettivo free jazz guidato da Ornette Coleman.

			D.	Una band di jazz elettrico guidata da Joe Zawinul.

			356. Eric Dolphy è stato un sassofonista, ma anche un importante…?

			A.	Batterista.

			B.	Clarinettista.

			C.	Flautista.

			D.	Bassista.

			357. Quali sono gli strumenti di Enrico Rava? 

			A.	Pianoforte e vibrafono.

			B.	Sax e clarinetto.

			C.	Flauto e trombone.

			D.	Tromba e flicorno.

			358. Chi ha inciso il disco Out of the Cool?

			A.	Gil Evans.

			B.	Art Blakey.

			C.	Max Roach.

			D.	Ornette Coleman.

			359. In quale anno è uscito l’album Heavy Weather dei Weather Report? 

			A.	1973.

			B.	1975.

			C.	1977.

			D.	1979.

			360. Chi ha composto l’opera jazz Escalator over the Hill?

			A.	Gil Evans.

			B.	Carla Bley.

			C.	Sun Ra.

			D.	Quincy Jones. 

			361. Richard Galliano è…?

			A.	Un flautista.

			B.	Un sassofonista.

			C.	Un fisarmonicista.

			D.	Un vibrafonista.

			362. Michel Petrucciani è stato un virtuoso del…?

			A.	Pianoforte.

			B.	Vibrafono.

			C.	Clarinetto.

			D.	Sax alto.

			363. Chi ha inciso il disco Uhuru Afrika / Freedom Africa, uscito nel 1961?

			A.	Manu Dibango.

			B.	Horace Silver. 

			C.	Randy Weston.

			D.	Max Roach.

			364. Quale tra i seguenti jazzisti italiani è un batterista?

			A.	Aldo Romano.

			B.	Paolo Fresu.

			C.	Stefano Bollani.

			D.	Rita Marcotulli.

			365. Chi ha inciso l’album The Shape of Jazz to Come? 

			A.	Ornette Coleman.

			B.	Herbie Hancock.

			C.	John Coltrane.

			D.	Miles Davis.

			366. Chi fu il pianista del primo quintetto di Miles Davis (e “padre” dei block chords)? 

			A.	John Lewis.

			B.	McCoy Tyner. 

			C.	Red Garland.

			D.	Herbie Hancock.

			367. Chi ha composto Waltz for Debby? 

			A.	Miles Davis.

			B.	Dave Brubeck.

			C.	John Lewis.

			D.	Bill Evans.

			368. Chi suona il sax in un celebre trio con Carla Bley e Steve Swallow?

			A.	Ornette Coleman.

			B.	Jimmy Giuffre.

			C.	Paul Desmond.

			D.	Sonny Rollins.

			369. Nel 1964 incise Spiritual Unity. Chi è?

			A.	Albert Ayler.

			B.	Carla Bley.

			C.	Art Blakey. 

			D.	Sun Ra.

			370. Quale tra i seguenti musicisti italiani è stato un importante trombettista negli anni Sessanta e Settanta in Italia? 

			A.	Ellade Bandini.

			B.	Franco Cerri.

			C.	Romano Mussolini. 

			D.	Oscar Valdambrini.

			371. Quale genere suona la band Blood, Sweat and Tears fondata nel 1967?

			A.	Swing.

			B.	Jazz-rock.

			C.	Free jazz.

			D.	Dixieland.

			372. Che musica suonava il New York Art Quartet? 

			A.	Hard bop.

			B.	Cool jazz.

			C.	Free jazz.

			D.	Electro jazz.

			373. È stato (anche) il batterista di Bill Evans e Keith Jarrett e ha innovato lo stile del suo strumento. Chi era? 

			A.	Paul Motian.

			B.	Philly Joe Jones.

			C.	Jimmy Cobb.

			D.	Max Roach.

			374. Il trombettista Don Cherry fece parte di un trio che incise solo tre dischi. Come si chiamava il gruppo musicale?

			A.	Codona.

			B.	Pomona.

			C.	Valona.

			D.	Rinova.

			375. Qual era lo strumento del jazzista italiano Franco Cerri?

			A.	Pianoforte.

			B.	Sassofono.

			C.	Batteria.

			D.	Chitarra. 

			376. Da quale anno si tiene il Festival di Montreux?

			A.	1958.

			B.	1967.

			C.	1973.

			D.	1982.

			377. Negli anni Sessanta un avvocato americano fondò un’etichetta dedicata al jazz d’avanguardia. Come si chiamava la casa discografica? 

			A.	ECM. 

			B.	ESP-Disk’.

			C.	VIC Records.

			D.	PGM Records.

			378. Suonava il sax alto e negli anni Sessanta scontò due condanne per droga nel carcere di San Quintino per droga. Chi è?

			A.	Art Pepper.

			B.	Wayne Shorter.

			C.	Steve Lacy.

			D.	Ornette Coleman.

			379. Di che nazionalità era il pianista Oscar Peterson? 

			A.	Statunitense. 

			B.	Britannica.

			C.	Australiana.

			D.	Canadese.

			380. Palle Mikkelborg è uno dei più importanti trombettisti europei del dopoguerra. Dove è nato?

			A.	In Svezia.

			B.	In Danimarca.

			C.	In Germania.

			D.	In Norvegia.

			381. Qual era lo strumento di Gary Peacock? 

			A.	Pianoforte.

			B.	Trombone.

			C.	Tromba.

			D.	Contrabbasso.

			382. Melba Liston suonava…?

			A.	Il pianoforte.

			B.	Il contrabbasso.

			C.	Il trombone.

			D.	La tromba.

			383. Lo strumento di Ron Carter è…?

			A.	Il pianoforte.

			B.	Il contrabbasso.

			C.	Il trombone.

			D.	La tromba.

			384. Maiden Voyage è un brano (e un album) di…?

			A.	Miles Davis.

			B.	Steve Lacy.

			C.	Keith Jarrett.

			D.	Herbie Hancock. 

			385. Lo strumento di Bill Frisell è…?

			A.	Il piano elettrico.

			B.	Il violino.

			C.	L’organo Hammond.

			D.	La chitarra.

			386. Con quale pianista Chick Corea nel 2010-11 ha inciso in Italia l’album live Orvieto?

			A.	Rita Marcotulli.

			B.	Stefano Bollani.

			C.	Enrico Pieranunzi.

			D.	Franco d’Andrea.

			387. Come si intitola l’ultimo album, postumo, di Miles Davis? 

			A.	Doo-Bop.

			B.	Tutu.

			C.	Aura. 

			D.	Amandla.

			388. Che cos’è il Nu Jazz?

			A.	Un sottogenere di jazz scandinavo.

			B.	Il jazz senza strumenti acustici.

			C.	Una corrente del free jazz.

			D.	Un sottogenere di jazz elettronico. 

			389. Quale tra le seguenti musiciste italiane è una pianista jazz? 

			A.	Silvia Bolognesi.

			B.	Petra Magoni.

			C.	Rita Marcotulli.

			D.	Simona Severini.

			390. Qual è lo strumento di Giorgio Gaslini? 

			A.	Tromba. 

			B.	Chitarra.

			C.	Pianoforte.

			D.	Sax tenore.

			391. Dove è nato l’acid jazz?

			A.	A New York.

			B.	A Berlino.

			C.	A Los Angeles.

			D.	A Londra.

			392. Jon Christensen è stato un importante esponente del jazz nordico. Che strumento suonava? 

			A.	Batteria.

			B.	Contrabbasso.

			C.	Pianoforte.

			D.	Tromba. 

			393. Chi tra i seguenti è stato un contrabbassista bianco noto per aver suonato con Ornette Coleman?

			A.	Marc Ribot.

			B.	Charlie Haden.

			C.	Art Pepper.

			D.	Percy Heath.

			394. Quale strumento suona Dino Saluzzi? 

			A.	Pianoforte.

			B.	Vibrafono.

			C.	Bandoneon.

			D.	Chitarra.

			395. Quale pianista faceva coppia fissa con il chitarrista Franco Cerri?

			A.	Stefano Bollani.

			B.	Dino Siani.

			C.	Enrico Intra.

			D.	Enrico Pieranunzi.

			396. Dove si trova il Village Vanguard?

			A.	A Londra.

			B.	A Los Angeles.

			C.	A Kansas City.

			D.	A New York.

			397. Nel progetto Masada ha fuso la tradizione ebraica con il jazz moderno. Chi è?

			A.	Miles Davis.

			B.	John Zorn.

			C.	Gil Evans.

			D.	Charles Mingus.

			398. Come si chiama il chitarrista jazz che ha inciso diversi dischi con Tom Waits?

			A.	Marc Ribot.

			B.	John McLaughlin.

			C.	Pat Metheny.

			D.	Bill Frisell.

			399. Quale strumento suonava Michael Brecker?

			A.	Tromba.

			B.	Pianoforte.

			C.	Sassofono.

			D.	Batteria.

			400. Ha scritto celebri romanzi giapponesi, ma coltiva anche la passione per il jazz. Chi è?

			A.	Kazuo Ishiguro.

			B.	Kenzaburo Oe.

			C.	Haruki Murakami.

			D.	Banana Yoshimoto.





		
			Rock, pop, folk… e oltre

			Origini e stili

			401. Chi ha usato per primo il termine rock ’n’ roll?

			A.	Elvis Presley.

			B.	Muddy Waters.

			C.	Alan Freed.

			D.	Dewey Phillips. 

			402. Dove si tenne il primo concerto rock?

			A.	A Los Angeles.

			B.	A Kansas City.

			C.	A Cleveland.

			D.	A Detroit.

			403. Chi ha scritto Rock Around The Clock? 

			A.	Elvis Presley.

			B.	Bill Haley.

			C.	Chuck Berry.

			D.	Otis Blackwell.

			404. Quale tra le seguenti è considerata la prima canzone rock’n’ roll?

			A.	Rocket 88.

			B.	Rock Around The Clock.

			C.	See You Later, Alligator.

			D.	Shake, Rattle and Roll.

			405. Che cos’è il rockabilly?

			A.	Il rock “nero” di Chicago negli anni Cinquanta.

			B.	Il rock “bianco” del Sud negli anni Cinquanta.

			C.	La moda seguita dai primi gruppi rock ’n’ roll.

			D.	Una festa dove si suonava rock ’n’ roll.

			406. Che cos’è la surf music? 

			A.	Un movimento musicale rock nato in Canada.

			B.	Il rock dei primi anni Settanta sulla West Coast.

			C.	Un movimento musicale rock nato a Miami.

			D.	Il rock dei primi anni Sessanta sulla West Coast.

			407. In quale anno iniziò la “British Invasion”?

			A.	1958.

			B.	1961.

			C.	1964.

			D.	1967.

			408. Quando si è tenuto il primo festival dell’Isola di Wight? 

			A.	1965.

			B.	1967.

			C.	1968. 

			D.	1969.

			409. Perché il rock psichedelico si chiama così?

			A.	Perché la sua musica è in grado di provocare allucinazioni.

			B.	Perché la sua musica è collegata alle allucinazioni indotte dall’LSD. 

			C.	Perché i concerti erano spettacoli con luci e suoni iperstimolanti. 

			D.	Perché le canzoni erano lunghe e ipnotiche. 

			410. Quale tra questi è considerato il primo festival rock? 

			A.	Woodstock.

			B.	Isola di Wight.

			C.	Monterey.

			D.	California Jam.

			411. Che cosa vuol dire “punk”?

			A.	Teppista.

			B.	Idealista.

			C.	Sporco.

			D.	Violento.

			412. Qual è la città “culla” del grunge? 

			A.	Washington.

			B.	Los Angeles.

			C.	Denver.

			D.	Seattle.

			413. Le Riot Grrrl sono…?

			A.	Un gruppo rock di sole donne nato negli anni Ottanta.

			B.	Un movimento femminista punk rock degli anni Novanta.	 

			C.	Il gruppo rock in cui suonava Courtney Love.

			D.	Il nome dato alle rocker donna negli anni Settanta.

			414. Che cos’è Monsters of Rock? 

			A.	Il titolo di un album dei Black Sabbath. 

			B.	Un documentario di Oliver Stone sulla storia del rock.

			C.	Il più importante festival heavy metal. 

			D.	Una casa discografica specializzata in heavy metal.

			415. Quale città inglese è considerata la “culla del metal”?

			A.	Londra.

			B.	Birmingham.

			C.	Liverpool.

			D.	Manchester. 

			416. Che cos’era in origine il genere hillbilly?

			A.	La musica dei montanari degli Appalachi.

			B.	La musica degli operai di Chicago.

			C.	La musica dei cowboy del West.

			D.	La musica dei detenuti bianchi.

			417. In quale anno uscì il primo numero della rivista americana «Rolling Stone»? 

			A.	1965.

			B.	1966.

			C.	1967.

			D.	1968.

			418. A quale genere, tra questi, appartengono Crosby, Stills, Nash & Young?

			A.	Folk-rock.

			B.	Heavy metal.

			C.	Elettronica.

			D.	Progressive rock.

			419. Qual è la città culla del rock psichedelico? 

			A.	Los Angeles.

			B.	New York.

			C.	Seattle.

			D.	San Francisco. 

			420. Quale sottogenere rock inizia con la Allman Brothers Band? 

			A.	Folk rock.

			B.	Southern rock.

			C.	Glam rock.

			D.	Hardcore. 

			421. Chi ha inventato il twist? 

			A.	Chubby Checker.

			B.	Bill Haley.

			C.	Bo Diddley.

			D.	Chuck Berry.

			422. Che cos’è la new wave? 

			A.	La seconda ondata del rock duro.

			B.	La corrente pop-rock nata dopo il punk. 

			C.	Uno stile di video musicale.

			D.	Un sottogenere della disco music.

			423. Quando è nato il Britpop? 

			A.	A metà degli anni Sessanta.

			B.	A metà degli anni Settanta.

			C.	A metà degli anni Ottanta.

			D.	A metà degli anni Novanta.

			424. In quale anno è uscito American Beauty dei Grateful Dead? 

			A.	1968.

			B.	1970.

			C.	1974.

			D.	1977.

			425. Quale tra i seguenti è considerato da molti il primo album di progressive rock? 

			A.	War Child dei Jethro Tull.

			B.	Emerson, Lake & Palmer degli Emerson, Lake & Palmer. 

			C.	The Least We Can Do Is Wave to Each Other dei Van der Graaf Generator.

			D.	In the Court of The Crimson King dei King Crimson.

			426. Che genere suonavano i Minor Threat?

			A.	Hardcore punk.

			B.	Glam rock.

			C.	Folk rock.

			D.	Reggae. 

			427. Qual è la “patria” del glam rock?

			A.	Gran Bretagna.

			B.	Stati Uniti.

			C.	Australia.

			D.	Germania.

			428. Quale genere suonano gli Einstürzende Neubauten?

			A.	Folk.

			B.	Industrial.

			C.	Hard rock.

			D.	Elettronica.

			429. Chi realizzò il primo “lyric video”? 

			A.	I Beatles.

			B.	Lou Reed.

			C.	Bob Dylan.

			D.	Joan Baez.

			430. I Sex Pistols sono stati tra i padri del punk. Quando si sono formati? 

			A.	Nel 1971.

			B.	Nel 1973.

			C.	Nel 1975.

			D.	Nel 1977.

			431. Che cos’è il rocksteady? 

			A.	Uno degli stili del metal.

			B.	Uno stile rock australiano.

			C.	Il pop asiatico. 

			D.	Lo stile precursore del reggae.

			432. Quale tra i seguenti artisti non partecipò allo storico concerto di Woodstock del 1969? 

			A.	Ravi Shankar.

			B.	Bob Dylan.

			C.	Joan Baez.

			D.	Carlos Santana.

			433. Quale dei seguenti gruppi figura tra i pionieri dell’hard rock?

			A.	Led Zeppelin.

			B.	Genesis.

			C.	Pink Floyd.

			D.	Black Sabbath.

			434. Come si intitola il primo brano rap? 

			A.	The Message.

			B.	Rapper’s Delight.

			C.	King Tim III (Personality Jack).

			D.	Planet Rock.

			435. Chi era il leader e chitarrista dei The Mothers of Invention?

			A.	Ritchie Blackmore.

			B.	David Gilmour.

			C.	Robby Krieger.

			D.	Frank Zappa.

			436. Che cos’è il “Club 27”?

			A.	Un club privato di Londra, frequentato dalle rockstar negli anni Sessanta.

			B.	Un’espressione usata per indicare musicisti rock morti a ventisette anni. 

			C.	Un albergo di New York dove vissero molte rockstar negli anni Sessanta.

			D.	Una marca di whisky amata da rockstar e popstar.

			437. Quando fu lanciata MTV? 

			A.	1978.

			B.	1981.

			C.	1985.

			D.	1987.

			438. Che cos’è lo ska?

			A.	Il ritmo giamaicano all’origine del reggae.

			B.	Un modo di cantare tipico di Bob Marley.

			C.	Il ritornello delle canzoni reggae.

			D.	L’assolo di chitarra nelle canzoni reggae.

			439. Chi è Grandmaster Flash?

			A.	L’autore della canzone Supernatural.

			B.	Uno dei padri della dub music.

			C.	Uno dei padri dell’hip hop.

			D.	Un personaggio immaginario della serie TV The Get Down.

			440. Quale genere è associato al nome dei Massive Attack?

			A.	Heavy metal.

			B.	Funky.

			C.	Reggae. 

			D.	Trip hop.

			441. Qual è la “capitale” del country? 

			A.	Kansas City.

			B.	New Orleans.

			C.	Memphis.

			D.	Nashville.

			442. Dove è nata la musica trap?

			A.	Nel Sud degli Stati Uniti, in Georgia.

			B.	Sulla West Coast, a Los Angeles.

			C.	Sulla East Coast, a New York.

			D.	Sulla West Coast, a San Francisco. 

			443. Quale cantante è stata definita “Regina della disco music”?

			A.	Whitney Houston.

			B.	Gloria Gaynor.

			C.	Grace Jones.

			D.	Donna Summer.

			444. Il gruppo tedesco dei Kraftwerk è stato tra i pionieri…?

			A.	Della musica elettronica “pop”.

			B.	Dell’heavy metal.

			C.	Della disco music.

			D.	Del punk. 

			445. Quando è stato fondato il magazine musicale «Billboard»?

			A.	1894.

			B.	1922.

			C.	1953.

			D.	1963. 

			446. In quale anno si tenne il concerto Live Aid?

			A.	1980.

			B.	1982.

			C.	1985.

			D.	1989.

			447. Che cos’è il Summer Jam?

			A.	Il concerto rock con il maggior numero di spettatori.

			B.	Il festival rock più lungo mai organizzato.

			C.	Il concerto rock con il maggior numero di band.

			D.	Il concerto rock più sfortunato. 

			448. Che cos’è il Laurel Canyon? 

			A.	Il quartiere di San Francisco dove vivevano i beatnik. 

			B.	La località dove si tenne il festival di Woodstock. 

			C.	Il quartiere di Los Angeles dove vivevano le rockstar.

			D.	Il locale dove si ritrovavano i Doors. 

			449. Quale tra i seguenti artisti è considerato il fondatore dell’ambient music? 

			A.	Frank Zappa.

			B.	Brian Eno.

			C.	David Byrne.

			D.	Hector Zazou.

			450. Che cosa accadde al Folk Festival di Newport nel 1965? 

			A.	Bob Dylan suona per la prima volta con una band elettrica.

			B.	Jimi Hendrix distrugge la sua chitarra.

			C.	Joan Baez canta per la prima volta We Shall Overcome. 

			D.	I Rolling Stones debuttano negli Stati Uniti.

			I protagonisti

			451. Che mestiere faceva Elvis Presley prima di diventare una star del rock’n’roll? 

			A.	Cameriere.

			B.	Camionista.

			C.	Falegname.

			D.	Militare.

			452. Chi era Hank Williams? 

			A.	Il primo produttore di rock ’n’ roll.

			B.	Il fondatore della fabbrica di chitarre Gibson.

			C.	Il più influente cantante country.

			D.	Un personaggio immaginario dei fumetti anni Quaranta.

			453. Nel film Ritorno al futuro si cita un famoso pioniere del rock ’n’ roll. Quale?

			A.	Chuck Berry.

			B.	Chick Webb.

			C.	Little Richard.

			D.	Gene Vincent.

			454. In quale anno è uscito il singolo Let’s Twist Again?

			A.	1959.

			B.	1960.

			C.	1961.

			D.	1962.

			455. Chi era Max Yasgur? 

			A.	Il grafico che ideò il poster del festival di Woodstock.

			B.	Il produttore del festival di Woodstock.

			C.	Il regista del film documentario sul festival di Woodstock.

			D.	Il proprietario del terreno su cui si tenne il festival di Woodstock.

			456. Chi è Grace Slick? 

			A.	La cantante e autrice di White Rabbit, dei Jefferson Airplane.

			B.	La ragazza che ispirò ai Beatles Lucy in the Sky with Diamonds.

			C.	La cantante del gruppo psichedelico dei Gong. 

			D.	L’ultima persona a vedere vivo Jim Morrison. 

			457. Chi è stata considerata la “Regina del folk”? 

			A.	Ani Di Franco.

			B.	Joan Baez.

			C.	Aretha Franklin.

			D.	Joni Mitchell.

			458. Come si chiamava la band dei fratelli Brian, Dennis e Carl Wilson?

			A.	Wilson Brothers.

			B.	Pet Shop Boys.

			C.	Beach Boys.

			D.	The Troggs.

			459. Chi è Robert Wyatt?

			A.	Il primo batterista dei Pink Floyd.

			B.	Il bassista dei Jefferson Airplane.

			C.	Il cantante dei Led Zeppelin.

			D.	Il batterista e cantante dei Soft Machine.

			460. Da dove presero il loro nome i Doors?

			A.	Dal titolo di un saggio di Aldous Huxley.

			B.	Dal titolo di un romanzo di Jack Kerouac.

			C.	Da una poesia di Walt Whitman.

			D.	Da una poesia di Dylan Thomas. 

			461. A Woodstock nel 1969 Joe Cocker cantò una canzone dei Beatles. Quale?

			A.	Help!

			B.	Strawberry Fields Forever. 

			C.	With a Little Help from My Friends.

			D.	Yellow Submarine.

			462. Emerson, Lake & Palmer sono tra i capostipiti…?

			A.	Del progressive rock.

			B.	Del folk-rock.

			C.	Del soul bianco.

			D.	Della disco music.

			463. Da dove presero il loro nome i Sex Pistols? 

			A.	Da un locale di New York.

			B.	Da una delle loro canzoni.

			C.	Dal negozio Sex di Londra.

			D.	Dall’epiteto inventato da un critico. 

			464. Quanti album in studio ha inciso Jimi Hendrix? 

			A.	1.

			B.	2.

			C.	3.

			D.	4.

			465. Keith Moon era il batterista…?

			A.	Dei Rolling Stones.

			B.	Dei Jefferson Airplane.

			C.	Dei Grateful Dead.

			D.	Degli Who.

			466. In quale anno è morto Brian Jones? 

			A.	1965.

			B.	1969.

			C.	1973.

			D.	1977.

			467. Chi è Nico dell’album The Velvet Underground & Nico?

			A.	Una cantante irlandese.

			B.	Una cantante tedesca.

			C.	Una cantante francese.

			D.	Una cantante inglese.

			468. Chi è Hilly Kristal?

			A.	Il fondatore del locale di New York CBGB.

			B.	Il fondatore del locale di New York Village Vanguard.

			C.	Il fondatore della casa discografica Virgin Records.

			D.	Il fondatore della casa discografica Asylum Records.

			469. Ziggy Stardust era…?

			A.	Iggy Pop.

			B.	Lou Reed.

			C.	David Bowie.

			D.	David Byrne.

			470. Quale tra i seguenti chitarristi ha fatto parte dei Cream?

			A.	Marc Bolan.

			B.	Eric Clapton.

			C.	Brian May.

			D.	David Gilmour.

			471. In quale gruppo cantava Cass Elliot? 

			A.	Tyrannosaurus Rex.

			B.	Bee Gees. 

			C.	The Mamas & The Papas.

			D.	Gentle Giant.

			472. Chi era Syd Barrett?

			A.	Il primo chitarrista dei Rolling Stones.

			B.	Il fondatore dei Pink Floyd.

			C.	Il primo chitarrista degli Who. 

			D.	Il primo chitarrista dei Led Zeppelin.

			473. Billy Gibbons è…?

			A.	Il chitarrista e cantante dei Grateful Dead.

			B.	Il bassista dei Black Sabbath.

			C.	Il chitarrista e cantante degli ZZ Top.

			D.	Il bassista dei Led Zeppelin.

			474. Quale tra i seguenti musicisti è stato tra i fondatori dei Talking Heads?

			A.	David Byrne.

			B.	Brian Eno.

			C.	Peter Gabriel.

			D.	Hector Zazou.

			475. Di quale gruppo Phil Collins era il batterista?

			A.	Pink Floyd.

			B.	The Who.

			C.	Gentle Giant.

			D.	Genesis.

			476. Patti Smith è stata la compagna di un celebre artista e fotografo americano. Quale?

			A.	Robert Mapplethorpe.

			B.	Dennis Hopper.

			C.	Wynn Bullock.

			D.	Robert Capa.

			477. Chi era il frontman dei Tyrannosaurus Rex?

			A.	Tony Banks. 

			B.	Marc Bolan.

			C.	Rick Wakeman. 

			D.	Ray Davies.

			478. Chi era Brian Epstein? 

			A.	Il regista del film Yellow Submarine.

			B.	L’assassino di John Lennon.

			C.	Il primo manager dei Beatles.

			D.	Il produttore dei dischi dei Pink Floyd.

			479. Di che nazionalità era Leonard Cohen? 

			A.	Britannica.

			B.	Statunitense.

			C.	Australiana.

			D.	Canadese.

			480. Chi era Phil Spector? 

			A.	Uno dei più influenti produttori rock e pop.

			B.	Il manager dei Rolling Stones.

			C.	L’inventore del Festival di Woodstock.

			D.	Il fondatore della Apple Records.

			481. Quale strumento suonava, oltre alla chitarra, il cantante e frontman dei Jethro Tull?

			A.	L’organo hammond.

			B.	Il violoncello.

			C.	Il flauto traverso.

			D.	La tromba.

			482. Perché sui dischi dei Beatles c’è una mela? 

			A.	È un simbolo pacifista voluto da John Lennon.

			B.	Era il simbolo della casa discografica Emi.

			C.	Era il simbolo della Apple Records.

			D.	Era il simbolo della casa discografica Decca.

			483. Qual è l’album d’esordio da solista di Michael Jackson?

			A.	Got to Be There.

			B.	Music & Me.

			C.	Forever, Michael.

			D.	Off the Wall.

			484. Quando si tenne l’ultima esibizione live dei Beatles?

			A.	Nel 1968.

			B.	Nel 1969.

			C.	Nel 1970.

			D.	Nel 1971. 

			485. Che cosa c’era in Abbey Road a Londra?

			A.	La casa di John Lennon.

			B.	Gli uffici della Apple Records.

			C.	Gli studi di registrazione della Emi.

			D.	La casa dell’esoterista Aleister Crowley.

			486. Qual gruppo ha inciso l’album Tarkus?

			A.	Gentle Giant.

			B.	King Crimson.

			C.	Led Zeppelin.

			D.	Emerson, Lake & Palmer.

			487. Chi era Stuart Sutcliffe?

			A.	Il primo batterista dei Rolling Stones.

			B.	Il primo bassista dei Beatles.

			C.	Il primo batterista dei Beatles.

			D.	Il primo bassista dei Rolling Stones. 

			488. I Beatles vennero in tour in Italia una sola volta. In quale anno?

			A.	Nel 1964.

			B.	Nel 1965.

			A.	Nel 1967.

			B.	Nel 1968.

			489. John Bonham era…?

			A.	Il batterista dei Gentle Giant.

			B.	Il batterista degli Yes.

			C.	Il batterista dei Deep Purple.

			D.	Il batterista dei Led Zeppelin.

			490. Chi è il fondatore dei King Crimson? 

			A.	Peter Gabriel.

			B.	Robert Fripp.

			C.	Keith Emerson.

			D.	Richard Palmer.

			491. Chi è considerato “il Padrino del punk”?

			A.	Iggy Pop.

			B.	Sid Vicious. 

			C.	Lou Reed.

			D.	John Holmstrom.

			492. Qual è il simbolo dei Residents?

			A.	Un casco da motociclista. 

			B.	Un cervello.

			C.	Un bulbo oculare.

			D.	Un cuore sanguinante.

			493. Chi è Rick Wakeman?

			A.	Il tastierista degli Emerson, Lake & Palmer.

			B.	Il tastierista dei Gentle Giant.

			C.	Il tastierista dei Pink Floyd.

			D.	Il tastierista degli Yes.

			494. Il cantante Ozzy Osbourne è stato cofondatore e frontman…?

			A.	Dei Black Sabbath.

			B.	Dei Metallica.

			C.	Degli Iron Maiden.

			D.	Dei Manowar. 

			495. Di che nazionalità è Bob Geldof?

			A.	Inglese.

			B.	Canadese.

			C.	Irlandese.

			D.	Australiana.

			496. Chi era il frontman dei Led Zeppelin?

			A.	Robert Plant.

			B.	Roger Daltrey.

			C.	John Paul Jones.

			D.	John Bonham.

			497. Chi erano i fratelli Shulman?

			A.	I fondatori dei Gentle Giant.

			B.	I fondatori degli Yes.

			C.	I fondatori dei Beach Boys.

			D.	I fondatori dei Family.

			498. Come si chiama la band storica di Bruce Springsteen?

			A.	Miami Horns Band.

			B.	Seventh Street Band.

			C.	E Street Band.

			D.	The Sessions Band.

			499. Che genere suonavano i Beastie Boys? 

			A.	Punk.

			B.	Rap.

			C.	Prog.

			D.	Reggae.

			500. I Tangerine Dream sono stati tra i maggiori esponenti…?

			A.	Del krautrock e dalla new age.

			B.	Del rap e della techno.

			C.	Dell’heavy metal e del punk.

			D.	Del pop melodico e della disco music.

			501. In che anno è morto Kurt Cobain?

			A.	1991.

			B.	1992.

			C.	1993.

			D.	1994.

			502. Qual è lo strumento di Manu Katché?

			A.	Basso.

			B.	Batteria.

			C.	Chitarra.

			D.	Tastiera.

			503. Dove è nato Nick Cave?

			A.	In Irlanda.

			B.	In Canada.

			C.	In Nuova Zelanda.

			D.	In Australia.

			504. The Juliet Letters è un album inciso da un quartetto d’archi e un cantante. Quale?

			A.	Bruce Springsteen.

			B.	Elvis Costello.

			C.	Johnny Cash.

			D.	Nick Cave.

			505. Il film Mad Max - Oltre la sfera del tuono (1985) ha come colonna sonora una canzone di Tina Turner diventata una hit. Quale?

			A.	A Fool in Love.

			B.	The Best.

			C.	We Don’t Need Another Hero.

			D.	I Don’t Wanna Fight. 

			506. George Michael è stato il cantante…?

			A.	Degli ABBA.

			B.	Dei Pet Shop Boys.

			C.	Degli Wham!

			D.	Dei Toto.

			507. Da dove viene il nome degli ABBA?

			A.	Dalle iniziali dei componenti.

			B.	Da un gioco di parole (è un palindromo).

			C.	Dal soprannome del fondatore.

			D.	Dal nome di una città immaginaria.

			508. Chi è Angus Young?

			A.	Il chitarrista dei Duran Duran.

			B.	Il chitarrista dei Metallica.

			C.	Il chitarrista degli AC/DC.

			D.	Il chitarrista degli Iron Maiden.

			509. Qual è stata la girl band di maggiore successo degli anni Novanta?

			A.	Destiny’s Child.

			B.	Spice Girls.

			C.	Bananarama.

			D.	Pussycat Dolls.

			510. Chi era Jeff Porcaro? 

			A.	Il batterista dei Tears for Fears.

			B.	Il batterista dei Rage Against the Machine.

			C.	Il batterista dei Toto.

			D.	Il batterista dei Duran Duran.

			511. Di che nazionalità è Joni Mitchell?

			A.	Australiana.

			B.	Britannica.

			C.	Statunitense.

			D.	Canadese.

			512. Quale genere suona Dorothee Pesch?

			A.	Folk-rock.

			B.	Disco music.

			C.	Heavy metal.

			D.	Synth pop.

			513. Il primo concerto italiano dei Nirvana (1989) si tenne in provincia. Dove?

			A.	A Mezzago, in Brianza.

			B.	A Velletri, sui Colli Albani.

			C.	A Sarzana, in Lunigiana.

			D.	Ad Asiago, in Veneto.

			514. In quale anno si sciolsero i Ramones?

			A.	1989.

			B.	1996.

			C.	2000.

			D.	2001.

			515. Di che cosa parla la canzone di Lou Reed Halloween Parade?

			A.	Del Carnevale di New Orleans.

			B.	Delle tradizioni di Halloween.

			C.	Delle morti per droga.

			D.	Delle morti per AIDS.

			516. Chi era il chitarrista di Mick Jagger nel suo “solo-tour” nel 1988?

			A.	Keith Richards.

			B.	Eric Clapton.

			C.	Joe Satriani.

			D.	Phil Palmer.

			517. Di che nazionalità sono i Blind Guardian?

			A.	Svedesi.

			B.	Francesi.

			C.	Inglesi.

			D.	Tedeschi.

			518. Chi interpreta Gesù nella prima versione discografica del musical Jesus Christ Superstar? 

			A.	Ted Neeley.

			B.	Robert Plant.

			C.	Ian Gillan.

			D.	David Coverdale.

			519. Chi è Alice Cooper? 

			A.	Un cantante shock rock.

			B.	Un cantante folk-rock.

			C.	Un cantante easy listening.

			D.	Un cantante reggae.

			520. I Jamiroquai sono un gruppo…?

			A.	Britannico.

			B.	Statunitense.

			C.	Francese.

			D.	Australiano.

			521. In quale anno è morto Bob Marley? 

			A.	1979.

			B.	1981.

			C.	1985.

			D.	1987. 

			522. Qual è la città dei Guns N’ Roses? 

			A.	New York.

			B.	Filadelfia.

			C.	Los Angeles.

			D.	Miami.

			523. I fratelli Gallagher formavano…?

			A.	I Duran Duran.

			B.	Gli Oasis.

			C.	I Cure.

			D.	I Simple Minds.

			524. Nel 2000 vinse il Grammy Award come artista emergente a diciannove anni. Chi è?

			A.	Britney Spears. 

			B.	Beyoncé.

			C.	Christina Aguilera.

			D.	Lady Gaga.

			525. Suzanne Vega nel 1987 raggiunse la notorietà con il singolo…?

			A.	Marlene on the Wall.

			B.	Book of Dreams.

			C.	Luka. 

			D.	Woman on the Tier. 

			526. I Simple Minds sono un gruppo…?

			A.	Scozzese.

			B.	Australiano.

			C.	Neozelandese.

			D.	Sudafricano.

			527. Nel 1982 la performer Laurie Anderson scala le classifiche. Con quale brano?

			A.	Sharkey’s Day.

			B.	Strange Angels.

			C.	Bright Red. 

			D.	O Superman.

			528. Chi ha cantato, negli anni Ottanta, la ballata Time After Time? 

			A.	Cyndi Lauper.

			B.	Elton John. 

			C.	Madonna.

			D.	Boy George.

			529. Perché Madonna si chiama così?

			A.	È un nome d’arte scelto dal suo primo produttore.

			B.	Fa parte del suo nome di battesimo.

			C.	Era il nome di sua madre.

			D.	È un omaggio alla fede cattolica.

			530. Come è morto Jeff Buckley?

			A.	Suicida con un colpo di pistola.

			B.	In un incidente automobilistico in Italia.

			C.	Annegato nel fiume Mississippi.

			D.	Ucciso in battaglia in Iraq. 

			531. In quale anno si è tenuto il concerto dei Pink Floyd in piazza San Marco, a Venezia? 

			A.	1985.

			B.	1989.

			C.	1990.

			D.	1995.

			532. Boy George è stato il cantante…?

			A.	Dei Duran Duran.

			B.	Dei Pet Shop Boys.

			C.	Dei Culture Club.

			D.	Dei Joy Division.

			533. Ian Curtis era…

			A.	Il frontman dei Joy Division.

			B.	Il frontman degli Scritti Politti.

			C.	Il batterista dei Talking Heads.

			D.	Il batterista dei Cure.

			534. Quale sua canzone (adattata) cantò Elton John al funerale di Lady Diana?

			A.	Your Song.

			B.	Tiny Dancer.

			C.	Don’t Let the Sun Go Down on Me.

			D.	Candle in the Wind.

			535. Quando si tenne la prima edizione del Coachella Valley Music and Arts Festival? 

			A.	1989.

			B.	1993.

			C.	1999.

			D.	2003.

			536. I Pearl Jam sono nati a…?

			A.	San Francisco.

			B.	Seattle. 

			C.	Denver.

			D.	Miami.

			537. In quale girl band cantava Beyoncé prima di intraprendere la carriera da solista?

			A.	Spice Girls.

			B.	Atomic Kitten.

			C.	TLC.

			D.	Destiny’s Child.

			538. In che anno è morta Amy Winehouse?

			A.	2011.

			B.	2012.

			C.	2013.

			D.	2014.

			539. Qual è la lingua madre di Björk? 

			A.	Islandese.

			B.	Finlandese.

			C.	Svedese.

			D.	Norvegese.

			540. In quale anno è morto Prince? 

			A.	2009.

			B.	2013.

			C.	2016.

			D.	2019.

			541. Chi è Zack De La Rocha?

			A.	Il co-fondatore degli Aerosmith.

			B.	Il co-fondatore dei Rage Against the Machine.

			C.	Il co-fondatore dei Red Hot Chili Peppers.

			D.	Il co-fondatore dei Creed.

			542. Come si intitola l’album di esordio di Lady Gaga? 

			A.	Born This Way.

			B.	A Star Is Born.

			C.	The Fame.

			D.	Artpop.

			543. Quale tra i seguenti titoli è quello del primo album in studio di Billie Eilish?

			A.	Dont’Smile At Me.

			B.	Happier than Ever.

			C.	When the Party’s Over.

			D.	When We All Fall Asleep, Where Do We Go?

			544. Di quale nazionalità erano i Daft Punk?

			A.	Olandese.

			B.	Belga. 

			C.	Francese.

			D.	Svizzera.

			545. Quanti milioni di dischi ha venduto Mariah Carey? 

			A.	100.

			B.	200.

			C.	300.

			D.	400.

			546. Qual è il nome d’arte di Marshall Mathers?

			A.	Eminem.

			B.	Jay-Z.

			C.	The D.O.C.

			D.	Dr. Dre.

			547. Da dove viene il nome del rapper Stromae?

			A.	Dal cognome della madre.

			B.	Da un gioco di parole. 

			C.	Da un termine slang che vuol dire “duro”. 

			D.	Dal nome di una cittadina del Ruanda.

			548. Che genere musicale suonano i BTS?

			A.	Elettro-rock.

			B.	Indie-pop.

			C.	Britpop.

			D.	K-pop.

			549. Come si intitola il primo album di Adele? 

			A.	20.

			B.	19.

			C.	18.

			D.	21.

			550. Nel 2016 il premio Nobel per la letteratura è stato assegnato a un cantante nordamericano. Chi?

			A.	Leonard Cohen.

			B.	Bob Dylan.

			C.	Lou Reed.

			D.	Paul Simon.

			Dischi e canzoni che hanno fatto storia

			551. In che anno è uscito il singolo That’s All Right, Mama di Elvis Presley? 

			A.	1950.

			B.	1952.

			C.	1954.

			D.	1956.

			552. Di chi è il grande successo Be-Bop-A-Lula?

			A.	Gene Vincent.

			B.	Elvis Presley.

			C.	Buddy Holly.

			D.	Chuck Berry.

			553. Qual è la canzone più famosa di Jerry Lee Lewis? 

			A.	Great Balls of Fire.

			B.	Johnny B. Goode. 

			C.	Dont’ Be Cruel. 

			D.	Blue Suede Shoes. 

			554. Bing Crosby ha inciso nel 1942 una delle canzoni di Natale più vendute di tutti i tempi. Quale?

			A.	All I Want For Christmas is You.

			B.	Jingle Bells.

			C.	Santa Claus Is Coming to Town.

			D.	White Christmas.

			555. Roll Over Beethoven, il “manifesto del R&R” è una canzone di…?

			A.	Elvis Presley.

			B.	Chuck Berry.

			C.	Carl Perkins.

			D.	Little Richard.

			556. La canzone Maybellene è di…?

			A.	Jerry Lee Lewis.

			B.	Little Richard.

			C.	Chuck Berry.

			D.	Elvis Presley.

			557. Di chi è la canzone This Land is Your Land?

			A.	Bob Dylan.

			B.	Woodie Guthrie.

			C.	Jimmie Rodgers.

			D.	Hank Williams. 

			558. Tutti Frutti / I’m Just a Lonely Guy è una canzone di…?

			A.	Elvis Presley.

			B.	Chuck Berry.

			C.	Buddy Holly.

			D.	Little Richard.

			559. In quale anno uscì l’album di Bob Dylan The Times They Are a-Changin’?

			A.	1966.

			B.	1963.

			C.	1964.

			D.	1968.

			560. In quale anno è uscito l’album di Frank Zappa Freak Out?

			A.	1970.

			B.	1964.

			C.	1968.

			D.	1966.

			561. In quale anno uscì l’album Sgt. Pepper’s Lonely Hearts Club Band dei Beatles? 

			A.	1966.

			B.	1967.

			C.	1968.

			D.	1969.

			562. The Piper at The Gates of Dawn: di quale band è questo album di debutto? 

			A.	Pink Floyd.

			B.	Rolling Stones.

			C.	King Crimson.

			D.	Genesis. 

			563. Chi ha composto Mr. Tambourine Man? 

			A.	Joan Baez.

			B.	Neil Young.

			C.	Bob Dylan.

			D.	Joni Mitchell.

			564. Il 19 settembre 1982 nel Central Park di New York si tenne un concerto registrato da un album tra i più amati del decennio. Chi c’era sul palco?

			A.	Art & Garfunkel.

			B.	Bob Dylan e Joan Baez.

			C.	Crosby, Stills, Nash & Young. 

			D.	Joni Mitchell e James Taylor.

			565. Quando è uscito il singolo Whole Lotta Love dei Led Zeppelin? 

			A.	1968.

			B.	1972.

			C.	1969.

			D.	1970.

			566. Perché Like a Rolling Stone fu una svolta per Bob Dylan?

			A.	Fu la prima canzone di Bob Dylan a entrare nella Top Ten americana.

			B.	Segnò il passaggio di Dylan al folk-rock.

			C.	Segnò la fine della collaborazione con Joan Baez.

			D.	Fu la prima canzone di Dylan celebre anche fuori dagli Stati Uniti. 

			567. Quando uscì l’album di esordio di Jackson Browne?

			A.	1968.

			B.	1977.

			C.	1972.

			D.	1969.

			568. In quale LP dei Beatles è contenuta Yellow Submarine?

			A.	Sgt. Pepper’s Lonely Hearts Club Band.

			B.	Magical Mystery Tour.

			C.	Revolver.

			D.	Rubber Soul.

			569. Quale gruppo cantò nel 1964 House of the Rising Sun? 

			A.	The Animals.

			B.	The Beatles.

			C.	Pink Floyd.

			D.	The Rolling Stones.

			570. Di quale album (e di chi) fa parte il brano The Battle of Epping Forest? 

			A.	The Dark Side of the Moon dei Pink Floyd.

			B.	In the Wake of Poseidon dei King Crimson.

			C.	Tales from Topographic Oceans degli Yes.

			D.	Selling England by the Pound dei Genesis.

			571. In quale anno uscì (I Can’t Get No) Satisfaction?

			A.	1963.

			B.	1968.

			C.	1965.

			D.	1966.

			572. Di quale album dei Beatles fa parte Lucy in the Sky with Diamonds?

			A.	Sgt. Pepper’s Lonely Hearts Club Band.

			B.	The Beatles (The White Album). 

			C.	Revolver.

			D.	Abbey Road. 

			573. In quale anno uscì il doppio album degli Who Tommy? 

			A.	1965.

			B.	1973.

			C.	1970.

			D.	1969.

			574. Chi ha inciso la canzone California Dreamin’ nel 1965? 

			A.	Johnny Cash.

			B.	Mamas & Papas.

			C.	The Animals. 

			D.	Eagles. 

			575. Di quale album fa parte Stairway to Heaven dei Led Zeppelin?

			A.	Led Zeppelin.

			B.	Led Zeppelin II.

			C.	Led Zeppelin III.

			D.	Led Zeppelin IV.

			576. A quale genere appartiene l’album Desperado degli Eagles?

			A.	Hard rock.

			B.	Punk rock.

			C.	Country rock.

			D.	Progressive rock.

			577. In quale disco dei Queen è contenuta Bohemian Rhapsody? 

			A.	A Night at the Opera.

			B.	A Day at the Races.

			C.	Queen. 

			D.	News of the World.

			578. Di chi è Proud Mary? 

			A.	Jimi Hendrix.

			B.	Johnny Cash.

			C.	Creedence Clearwater Revival.

			D.	Crosby, Stills, Nash & Young.

			579. Quale tra i seguenti artisti è l’autore dell’album Sweet Baby James?

			A.	James Taylor.

			B.	James Brown.

			C.	James Blunt.

			D.	James Brown.

			580. Qual è l’album “psichedelico” di Donovan? 

			A.	Fairytale.

			B.	Cosmic Wheels.

			C.	Neutronica. 

			D.	Sunshine Superman. 

			581. In che anno è uscito Deep Purple in Rock?

			A.	1973.

			B.	1971.

			C.	1970.

			D.	1972.

			582. Di chi è l’album Synchronicity? 

			A.	The Doors.

			B.	The Police.

			C.	The Clash.

			D.	The Animals.

			583. Chi cantava Y.M.C.A.? 

			A.	Eagles. 

			B.	The Village People. 

			C.	The Mamas & The Papas.

			D.	ABBA. 

			584. In quale anno uscì l’album Thriller di Michael Jackson? 

			A.	1980.

			B.	1981.

			C.	1982. 

			D.	1983. 

			585. Chelsea Hotel #2 di Leonard Cohen fa riferimento a una famosa cantante rock-blues. Quale? 

			A.	Tina Turner.

			B.	Grace Slick.

			C.	Patti Smith. 

			D.	Janis Joplin.

			586. Chi canta la colonna sonora del film La febbre del sabato sera? 

			A.	Bee Gees.

			B.	ABBA.

			C.	Donna Summer. 

			D.	The Village People.

			587. Di quale band è la canzone My Generation? 

			A.	Jefferson Airplane.

			B.	The Who.

			C.	Pink Floyd.

			D.	The Doors.

			588. Chi è l’autrice dell’album Blue, del 1971?

			A.	Joan Baez.

			B.	Janis Joplin.

			C.	Joni Mitchell.

			D.	Jenny Holzer. 

			589. Chi canta (Take a) Walk On The Wild Side? 

			A.	Jimi Hendrix.

			B.	James Taylor.

			C.	Lou Reed.

			D.	David Bowie. 

			590. Chi ha inciso Sweet Emotion?

			A.	Aerosmith.

			B.	Deep Purple.

			C.	Jefferson Airplane. 

			D.	Bee Gees. 

			591. Chi ha composto e interpretato la colonna sonora del film di Wim Wenders Paris, Texas?

			A.	Bob Dylan.

			B.	U2. 

			C.	Cat Stevens.

			D.	Ry Cooder.

			592. In quale album di Bob Marley si trova la canzone I Shot the Sheriff?

			A.	Rasta Revolution.

			B.	Burnin’.

			C.	Exodus. 

			D.	Survival.

			593. In quale album di Neil Young si trova la canzone Heart of Gold? 

			A.	Harvest. 	 

			B.	After the Gold Rush.

			C.	Neil Young.

			D.	Time Fades Away. 

			594. In quale anno è uscito l’album metal Korn? 

			A.	1989.

			B.	1990.

			C.	1993.

			D.	1994.

			595. Aqualung è un album…?

			A.	Dei Pink Floyd. 

			B.	Dei Jethro Tull.

			C.	Dei Nirvana.

			D.	Dei Jefferson Airplane. 

			596. Chi ha disegnato la copertina dell’album The Velvet Underground and Nico?

			A.	Walt Disney.

			B.	Salvador Dalí. 

			C.	Andy Warhol.

			D.	Saul Steinberg.

			597. Come si intitola il primo album di Patti Smith? 

			A.	Horses.

			B.	Wave.

			C.	Radio Ethiopia.

			D.	Easter.

			598. In che anno uscì The Dark Side of the Moon dei Pink Floyd? 

			A.	1990.

			B.	1969.

			C.	1973.

			D.	1980.

			599. Il primo album di The Alan Parson Project è ispirato a un grande poeta e scrittore americano. Quale?

			A.	Herman Melville.

			B.	Walt Whitman.

			C.	Ralph W. Emerson. 

			D.	Edgar A. Poe.

			600. In quale anno uscì Nevermind dei Nirvana?

			A.	1995.

			B.	1994.

			C.	1991.

			D.	1993

			601. Chi ha cantato la più famosa versione della canzone Piece of My Heart? 

			A.	Janis Joplin.

			B.	Joan Baez.

			C.	Patti Smith.

			D.	Grace Slick.

			602. Chi ha inciso per la prima volta la canzone As Tears Go By? 

			A.	Patti Smith.

			B.	Joan Baez.

			C.	Marianne Faithfull.

			D.	Barbra Streisand. 

			603. Nel film tratto dall’album degli Who Quadrophenia recita un famoso cantante ospite. Chi è?

			A.	Mick Jagger. 

			B.	John Lennon.

			C.	Sting.

			D.	David Bowie. 

			604. Come si chiama il primo album di Carlos Santana? 

			A.	The Swing of Delight.

			B.	Love Devotion Surrender.

			C.	Illuminations.

			D.	Blues for Salvador.

			605. Di chi è l’album Before and After Science? 

			A.	Brian Eno.

			B.	David Byrne.

			C.	David Bowie. 

			D.	Peter Gabriel. 

			606. Come si intitola il primo singolo dei Sex Pistols? 

			A.	God Save the Queen. 

			B.	Holidays in the Sun.

			C.	Pretty Vacant.

			D.	Anarchy in the Uk. 

			607. Quale gruppo incise per la prima volta la canzone Roxanne?

			A.	Pink Floyd.

			B.	The Beatles. 

			C.	Genesis.

			D.	The Police.

			608. In che anno è uscita Material Girl di Madonna? 

			A.	1980.

			B.	1985.

			C.	1987.

			D.	1989.

			609. Chi ha pubblicato, nel 1987, l’album Appetite for Destruction?

			A.	AC/DC.

			B.	The Cure.

			C.	Guns N’ Roses.

			D.	Black Sabbath.

			610. Nel 2011 uscì l’album Lulu, una collaborazione tra i Metallica e…? 

			A.	Patti Smith.

			B.	Lou Reed.

			C.	David Bowie.

			D.	Madonna. 

			611. Qual è il secondo album pubblicato da John Lennon, dopo lo scioglimento dei Beatles? 

			A.	Imagine.

			B.	John Lennon / Plastic Ono Band.

			C.	Mind Games.

			D.	Walls and Bridges.

			612. Chi ha inciso la canzone The Robots?

			A.	Popol Vuh.

			B.	Neu!

			C.	Kraftwerk.

			D.	Tangerine Dream.

			613. Chi ha composto We are the World?

			A.	Paul McCartney e Peter Gabriel.

			B.	Michael Jackson e Lionel Richie.

			C.	Rod Stewart e Donna Summer.

			D.	Stevie Wonder e Prince.

			614. In quale album di Patti Smith si trova la canzone People Have the Power? 

			A.	Horses.

			B.	Wave.

			C.	Easter.

			D.	Dream of Life. 

			615. Chi è l’interprete della hit disco I Will Survive?

			A.	Donna Summer. 

			B.	Tina Turner. 

			C.	Gloria Gaynor.

			D.	George Benson.

			616. La canzone del film Flashdance è di…? 

			A.	Prince. 

			B.	Giorgio Moroder. 

			C.	Vangelis. 

			D.	Michael Jackson. 

			617. Quando è uscito l’album Back in Black degli AC/DC? 

			A.	1978.

			B.	1980.

			C.	1990.

			D.	1985.

			618. L’LP Apostrophe (’) è stato il più grande successo commerciale di…? 

			A.	Frank Zappa.

			B.	Led Zeppelin. 

			C.	Jefferson Airplane.

			D.	King Crimson. 

			619. Di chi è la canzone Light My Fire? 

			A.	The Rolling Stones.

			B.	Stevie Wonder.

			C.	José Feliciano.

			D.	The Doors.

			620. Breezin’ è un album di…? 

			A.	George Benson.

			B.	Michael Jackson. 

			C.	Stevie Wonder.

			D.	James Taylor. 

			621. Di chi è l’album Antichrist Superstar?

			A.	Iron Maiden.

			B.	Marilyn Manson.

			C.	Sepultura. 

			D.	Ministry. 

			622. In quale album degli U2 si trova la canzone One?

			A.	Rattle and Hum. 

			B.	The Joshua Tree.

			C.	Pop. 

			D.	Achtung Baby.

			623. Chi ha composto la canzone Nothing Compares 2 U, portata al successo da Sinéad O’Connor? 

			A.	Michael Jackson.

			B.	Prince.

			C.	Bruce Springsteen.

			D.	Patti Smith. 

			624. Chi cantava la hit anni Ottanta Do You Really Want to Hurt Me? 

			A.	Spandau Ballet.

			B.	Culture Club.

			C.	Michael Jackson.

			D.	Duran Duran. 

			625. Sweet Dreams (Are Made of This) è una canzone…?

			A.	Dei Red Hot Chili Peppers.

			B.	Dei Pet Shop Boys.

			C.	Degli Eurythmics.

			D.	Dei Duran Duran.

			626. Chi ha inciso, nel 1988, Talkin’ ’Bout a Revolution? 

			A.	Tracy Chapman.

			B.	Sade.

			C.	Grace Jones.

			D.	Patti Smith. 

			627. Come si intitola il primo album degli U2?

			A.	U2. 

			B.	The Joshua Tree. 

			C.	 Boy.

			D.	One. 

			628. Quali tra i seguenti artisti è co-fondatore e cantante dei Tears for Fears? 

			A.	Roland Orzabal.

			B.	George Quentin.

			C.	Duff McKagan.

			D.	Stephen Duffy.

			629. Qual è l’album che portò al successo Bruce Springsteen? 

			A.	Nebraska.

			B.	Born to Run.

			C.	Tunnel of Love. 

			D.	The Rising.

			630. In quale anno è uscito Sign O’ The Times di Prince? 

			A.	1989.

			B.	1983.

			C.	1988.

			D.	1987.

			631. Ok Computer è un album dei…?

			A.	Simple Minds. 

			B.	Radiohead.

			C.	Supertramp. 

			D.	The Cure. 

			632. Chi ha inciso l’album Californication? 

			A.	Simple Minds.

			B.	Nirvana.

			C.	Red Hot Chili Peppers.

			D.	Guns N’ Roses.

			633. Nel 1985 la cantante Sade incise una famosa hit degli anni Ottanta, per la quale è rimasta celebre. Come si intitola?

			A.	Straight To My Heart. 

			B.	Africa.

			C.	The Sweetest Taboo.

			D.	C’est la ouate. 

			634. Qual è l’album in studio più venduto di Madonna?

			A.	True Blue.

			B.	Like a Prayer.

			C.	Ray of Light. 

			D.	Like a Virgin.

			635. Chi canta My Heart Will Go On nel film Titanic? 

			A.	Cher. 

			B.	Aretha Franklin.

			C.	Adele. 

			D.	Céline Dion. 

			636. Di chi è la canzone Shout, prima in classifica negli USA nel 1984? 

			A.	Tears for Fears.

			B.	Duran Duran.

			C.	Spandau Ballet.

			D.	Pet Shop Boys.

			637. Di chi è il brano Gonna Fly Now, colonna sonora del film Rocky? 

			A.	Vangelis.

			B.	Quincy Jones. 

			C.	Bill Conti.

			D.	Ennio Morricone. 

			638. Africa è una canzone dei…?

			A.	Police.

			B.	Bee Gees.

			C.	Toto.

			D.	Aerosmith.

			639. In quale anno fu pubblicato l’album Dirt, del gruppo grunge Alice in Chains? 

			A.	1987.

			B.	1992.

			C.	1990.

			D.	1989. 

			640. Rage Against the Machine, l’album d’esordio del gruppo omonimo, uscì nel…?

			A.	1990.

			B.	1997.

			C.	1995.

			D.	1992.

			641. Quale tra le seguenti è una canzone di Iggy Pop?

			A.	Killing in the Name.

			B.	The Passenger.

			C.	Satellite of Love.

			D.	Fantastic Voyage.

			642. Quale di queste canzoni fu un grande successo dei Supertramp? 

			A.	Breakfast in America.

			B.	YMCA.

			C.	Stairway to Heaven.

			D.	Family Affair. 

			643. Quando è uscito il primo dei dischi del Buddha Bar? 

			A.	1996.

			B.	1999.

			C.	2000.

			D.	2001.

			644. Superstition è una canzone di…?

			A.	James Brown.

			B.	Aretha Franklin.

			C.	Stevie Wonder.

			D.	Michael Jackson.

			645. Come si intitolava l’album di esordio di Alanis Morissette?

			A.	A.M.

			B.	Alanis.

			C.	Debut.

			D.	Now is Time. 

			646. Quale canzone ha vinto l’Eurovision 2022?

			A.	SloMo. 

			B.	Zitti e buoni.

			C.	Space Man.

			D.	Stefanìa.

			647. Poker Face è una canzone…?

			A.	Di Billie Eilish.

			B.	Di Lady Gaga.

			C.	Di Nick Cave.

			D.	Di Madonna.

			648. I Bring Me the Horizon sono un gruppo…?

			A.	Statunitense. 

			B.	Britannico.

			C.	Australiano.

			D.	Canadese.

			649. Quando si è tenuta la prima edizione dell’Eurovision?

			A.	1966.

			B.	1956.

			C.	1976.

			D.	1986.

			650. Quale tra i seguenti titoli è un album di Billie Eilish?

			A.	What Dreams Are Made Of.

			B.	Breakup With Your Girlfriend, I’m Bored.

			C.	When We All Fall Asleep, Where Do We Go? 

			D.	What If This is All the Love You Ever Get?





		
			Musica italiana

			Le origini 

			651. Roberto Leydi è stato…?

			A.	Un importante compositore di musica folk.

			B.	Colui che ha fondato il movimento folk music revival in Italia.

			C.	Il più importante etnomusicologo italiano.

			D.	Il fondatore del DAMS di Bologna.

			652. Santa Lucia è considerata la “prima canzone italiana”. In quale anno fu composta?

			A.	1848

			B.	1870

			C.	1861

			D.	1884

			653. Il canto a tenore sardo è un canto a…?

			A.	Sei voci.

			B.	Quattro voci.

			C.	Tre voci.

			D.	Cinque voci.

			654. In quale anno è stato fondato il Coro della S.A.T. (Società Alpinisti Tridentini)?

			A.	1872.

			B.	1918.

			C.	1949.

			D.	1926.

			655. Da quale anno si tiene la Notte della taranta?

			A.	2005.

			B.	1968.

			C.	1970.

			D.	1998.

			656. Di quale strumento musicale Stradella, in provincia di Pavia, è stata a lungo uno dei distretti di produzione principali in Italia?

			A.	Ciaramella.

			B.	Fisarmonica.

			C.	Violino.

			D.	Mandolino.

			657. Chi ha composto le Romanze abruzzesi?

			A.	Giovanni Capurro.

			B.	Francesco Paolo Tosti.

			C.	Augusto Rotoli.

			D.	Rocco Pagliara.

			658. “Organetto” è il nome dato nel Centro Italia a quale strumento?

			A.	Fisarmonica diatonica.

			B.	Fisarmonica cromatica.

			C.	Bandoneon.

			D.	Hydraulos.

			659. Chi ha scritto la canzone napoletana Te voglio bene assaje?

			A.	Raffaele Sacco.

			B.	Roberto Murolo.

			C.	Guglielmo Cottrau.

			D.	Francesco Paolo Tosti.

			660. In quale anno fu scritta Funiculì Funiculà?

			A.	1869.

			B.	1915.

			C.	1945.

			D.	1880.

			661. Bella Ciao in origine era…?

			A.	Un canto marinaresco.

			B.	Un canto di lavoro delle mondine.

			C.	Un canto liturgico. 

			D.	Un canto di montagna.

			662. Le launeddas sono uno strumento musicale…?

			A.	A corde.

			B.	A percussione.

			C.	A fiato.

			D.	Ad arco.

			663. Fischia il vento era una canzone in voga tra i partigiani comunisti, la cui melodia deriva da una canzone russa. Quale?

			A.	Ekaterina.

			B.	Katjiuscia.

			C.	Katja.

			D.	Karina.

			664. Come sono detti i cantori che eseguono il repertorio dei “canti del maggio”?

			A.	Maggiolini.

			B.	Majorini.

			C.	Maggerini.

			D.	Majorani.

			665. Nel 1962 fu fondato un gruppo dedicato alla riscoperta del repertorio tradizionale italiano e alle antiche canzoni di protesta. Come si chiamava?

			A.	Bella Italia.

			B.	Orchestra italiana.

			C.	Premiata ditta.

			D.	Nuovo canzoniere italiano.

			666. Chi ha composto Signore delle cime?

			A.	Arturo Zardini.

			B.	Antonio Pedrotti.

			C.	Bepi De Marzi.

			D.	Mario Lanaro.

			667. Il film Il cammino della speranza di Pietro Germi (1950) aveva come colonna sonora dei titoli di testa una celebre canzone popolare siciliana. Quale?

			A.	Ciuri Ciuri.

			B.	Mi votu e mi rivotu.

			C.	Cu ti ludissi.

			D.	Vitti ’na crozza.

			668. Chi fu, nell’Ottocento, il “padre della canzone romanesca”? 

			A.	Giggi Zanazzo.

			B.	Carlo Alberto Salustri.

			C.	Augusto Jandolo.

			D.	Gioachino Belli.

			669. Nel 1907 la casa editrice Ricordi pubblicò la canzone napoletana ’A Vucchella, musicata da Francesco Paolo Tosti. Quale poeta scrisse i versi della canzone?

			A.	Giosuè Carducci.

			B.	Gabriele D’Annunzio.

			C.	Ferdinando Russo.

			D.	Giovanni Pascoli.

			670. Quale gruppo folk nel 1964 suscitò scandalo cantando O Gorizia, tu sei maledetta, una canzone della Prima guerra mondiale? 

			A.	Il Nuovo canzoniere italiano.

			B.	Il Gruppo padano di Piadena.

			C.	La Nuova compagnia di canto popolare.

			D.	I Kunzertu.

			671. Il “capostipite” dei cantastorie catanesi è considerato…? 

			A.	Salvatore Bella.

			B.	Franco Trincale.

			C.	Fortunato Sidoti.

			D.	Orazio Strano.

			672. Secondo alcuni storici, le vicende della regina dei Longobardi Rosmunda ispirò un antico canto popolare dell’Italia settentrionale. Quale?

			A.	Donna lombarda.

			B.	E lei la va in filanda.

			C.	Andemo al comunal.

			D.	Evviva num.

			673. Fior di tomba è una canzone popolare diffusa nel Nord Italia, ma in particolare…?

			A.	In Emilia Romagna.

			B.	In Piemonte.

			C.	In Liguria.

			D.	In Trentino.

			674. Le doti canore del tenore napoletano Enrico Caruso furono notate in quale contesto?

			A.	Mentre si esibiva a un matrimonio.

			B.	Durante un funerale.

			C.	A una festa patronale.

			D.	Mentre cantava in spiaggia con gli amici.

			675. Nel 1975 Eugenio Finardi incise nel suo disco Non gettate alcun oggetto dai finestrini, un’antica canzone di lavoro e di protesta delle mondine rivisitata in chiave rock. Quale?

			A.	Saluteremo il signor padrone.

			B.	Se otto ore son troppo poche.

			C.	La settimana.

			D.	Sentite buona gente.

			676. Come si chiamava il capostipite dei cantastorie napoletani?

			A.	Masaniello.

			B.	Avorniello.

			C.	Velardiniello.

			D.	Chiello.

			677. Nel 1944 Mario e Nicolardi composero una canzone che attinge al repertorio della tammurriata per raccontare una vicenda legata all’occupazione americana di Napoli. Come si intitola?

			A.	Tammurriata delle catene.

			B.	Tammurriata della libertà.

			C.	Tammurriata rossa.

			D.	Tammurriata nera.

			678. I Tazenda sono un gruppo che ha recuperato in chiave moderna la tradizione musicale sarda. Divennero famosi nel 1991 grazie alla collaborazione con un cantautore. Quale?

			A.	Fabrizio De André.

			B.	Eugenio Finardi.

			C.	Pierangelo Bertoli.

			D.	Francesco Guccini.

			679. Che cosa sono i canti “a dispetto”?

			A.	Canzoni caratterizzate da parole difficili da pronunciare, spesso inventate.

			B.	Stornelli “botta e risposta”.

			C.	Canti di protesta.

			D.	Antiche filastrocche per bambini in musica.

			680. Uno dei membri del Quartetto Cetra fu uno studioso di canti dell’emigrazione e di lavoro. Quale?

			A.	Virgilio Savona.

			B.	Felice Chiusano.

			C.	Lucia Mannucci.

			D.	Tata Giacobetti.

			681. Il canto a rampogna è tipico della…?

			A.	Sicilia.

			B.	Sardegna.

			C.	Molise.

			D.	Basilicata.

			682. Il poeta Vito Domenico Palumbo ha rielaborato un antico canto della Grecìa salentina. Come si intitola?

			A.	Matinata.

			B.	Serenata.

			C.	Buona notte.

			D.	Kalimera.

			683. Quale dei seguenti è un canto di lavoro delle mondine?

			A.	A lavorar gh’andèm prima matina.

			B.	A la féra ‘d Sassöl.

			C.	Cime nevose.

			D.	Sciur padrun da li beli braghi bianchi.

			684. Quale di questi è un canto risorgimentale, poi entrato nel repertorio dei canti popolari italiani?

			A.	Or che gioia!

			B.	Delle bombe dei canti.

			C.	Addio mia bella addio.

			D.	Noi anderemo a riposar.

			685. Nel 1968 Paolo Pietrangeli, ispirandosi ad antichi canti operai e di protesta, compose una canzone diventata inno politico del Sessantotto. Come si intitolava?

			A.	Contessa.

			B.	Duchessa.

			C.	Marchesa.

			D.	Baronessa.

			686. Giovanna Daffini, prima di diventare una cantante specializzata del repertorio dei canti di lavoro e popolari, aveva svolto un altro mestiere. Quale?

			A.	Ballerina.

			B.	Lavandaia.

			C.	Attrice.

			D.	Mondina.

			687. Nel 1972 Gigliola Cinquetti incise nell’album Su e giù per le montagne un antico canto popolare alpino. Quale?

			A.	Sul cappello.

			B.	Quel mazzolin di fiori.

			C.	Era una notte che pioveva.

			D.	Stelutis alpinis.

			688. Che cos’è il Ballo di Mantova?

			A.	Una melodia popolare del Seicento.

			B.	Una danza mantovana.

			C.	Il titolo di una raccolta di canti popolari mantovani.

			D.	Una farsa della Commedia dell’Arte.

			689. Il musicista e musicologo napoletano Roberto De Simone ha rielaborato e orchestrato diverse composizioni del teatro popolare partenopeo, tra queste Festa di Piedigrotta. Chi ne è l’autore originale?

			A.	Ettore Petrolini.

			B.	Giovanni Capurro.

			C.	Raffaele Viviani.

			D.	Peppino Villani.

			690. Quale cantastorie è specializzato nel repertorio popolare del Meridione d’Italia? 

			A.	Otello Profazio.

			B.	Sor Capanna.

			C.	Dina Boldrini.

			D.	Giulio Cesare Croce.

			691. La nova gelosia è una canzone napoletana del XVIII secolo, incisa anche da Fabrizio De André nell’album Le nuvole (1990), come omaggio a un grande interprete della canzone napoletana, che l’aveva a sua volta in repertorio. Di chi stiamo parlando?

			A.	Carlo Faiello.

			B.	Enrico Caruso.

			C.	Roberto Murolo.

			D.	Renato Carosone.

			692. Chi incise per primo, nel 1938, la canzone Fiorin Fiorello? 

			A.	Crivel.

			B.	Carlo Buti.

			C.	Gustavo Cacini.

			D.	Alfredo Clerici.

			693. La pipita è uno strumento…?

			A.	Simile alla fisarmonica.

			B.	A fiato.

			C.	A corde.

			D.	Originario del Sudamerica.

			694. Chi fu il primo interprete del brano di propaganda fascista Faccetta nera?

			A.	Carlo Buti.

			B.	Gustavo Cacini.

			C.	Mario Ruccione.

			D.	Giulio Razzi.

			695. Quale di questi generi appartiene soprattutto alla tradizione della canzone romana?

			A.	Ballata.

			B.	Strambotto.

			C.	Stornello.

			D.	Frottola.

			696. Gnanzù! è il primo album in studio di un gruppo folk-moderno nato a Palermo. Quale?

			A.	Qbeta.

			B.	Cantunovu.

			C.	Agricantus.

			D.	Al Qantarah.

			697. Quale tra queste si fregia del primato di “più antica banda musicale d’Italia”?

			A.	Società filarmonica Guido Moretti.

			B.	Banda musicale dell’Esercito italiano.

			C.	Banda musicale del Corpo forestale della Regione siciliana.

			D.	Filarmonica Guglielmo Andreoli.

			698. Che cos’è l’attitu?

			A.	Uno strumento musicale sardo.

			B.	Un canto funebre.

			C.	Un canto popolare comico.

			D.	Una filastrocca per bambini siciliana.

			699. Chi fondò il gruppo Canzoniere Grecanico Salentino?

			A.	Ernesto De Martino.

			B.	Erica Mou.

			C.	Rina Durante.

			D.	Piero Milesi.

			700. Amara terra mia fu rielaborato e inciso nel 1971 da Domenico Modugno. A quale tradizione regionale appartiene questa canzone popolare?

			A.	Puglia.

			B.	Abruzzo.

			C.	Campania.

			D.	Sicilia. 

			I cantautori e le scuole cantautorali

			701. Come si chiama lo storico locale in cui hanno fatto gavetta diversi cantautori romani tra cui De Gregori e Venditti?

			A.	Il Locale.

			B.	Margutta Sound.

			C.	Navona Music.

			D.	Folkstudio.

			702. Nel 1974 De Gregori fece una parodia di una canzone di Fabrizio De André, modificandone anche il titolo. Come si chiamava la sua canzone-parodia?

			A.	Tutti cacammo a stento (originale: Tutti morimmo a stento)

			B.	La cacca di Piero (originale: La guerra di Piero)

			C.	Cacca di un impiegato (originale: Storia di un impiegato)

			D.	Fila la cacca (titolo originale: Fila la lana)

			703. Nel 2015 De Gregori ha dedicato un intero album a un celebre cantautore statunitense, traducendo in italiano alcune sue canzoni. Di quale cantautore si tratta?

			A.	Leonard Cohen.

			B.	Donovan.

			C.	Bob Dylan.

			D.	Bruce Springsteen.

			704. Antonello Venditti raggiunse per la prima volta il primo posto della hit-parade con una canzone nel cui titolo appare un nome di donna. Di quale brano si tratta?

			A.	Lilly.

			B.	Sara.

			C.	Piero e Cinzia.

			D.	Giulia.

			705. Un album di Claudio Baglioni detiene un doppio record: quello di disco più venduto di tutti i tempi in Italia e quello di album rimasto per più settimane consecutive primo in classifica. Di quale album si tratta?

			A.	Questo piccolo grande amore.

			B.	Sabato pomeriggio.

			C.	Strada facendo.

			D.	La vita è adesso.

			706. Rino Gaetano esordì sulla scena musicale con il singolo I love you Marianna (1973), per pubblicare il quale scelse un curioso pseudonimo ispirato a uno dei personaggi del romanzo I pirati della Malesia. Come firmò il 45 giri?

			A.	Kammamuri’s.

			B.	Tremal-Naik’s.

			C.	Sambigliong’s.

			D.	Tanauduriam’s.

			707. Nel 1973 Amedeo Minghi pubblicò il suo primo album (Amedeo Minghi) con l’etichetta discografica Apollo, fondata da un altro celebre cantautore romano. Chi?

			A.	Franco Califano.

			B.	Edoardo Vianello.

			C.	Francesco De Gregori.

			D.	Edoardo De Angelis.

			708. Qualche anno prima di incidere il brano Triangolo (1978), Renato Zero pubblicò un album che rimanda nel titolo a un’altra figura geometrica. Qual è il titolo dell’album?

			A.	Cerchio.

			B.	Quadrato.

			C.	Rettangolo.

			D.	Trapezio.

			709. Nel 1980 un diciannovenne Luca Barbarossa vinse un’importante manifestazione musicale che ha lanciato diversi talenti. Quale?

			A.	Vota la voce.

			B.	Festival del proletariato giovanile.

			C.	Cantagiro.

			D.	Festival di Castrocaro.

			710. La fortunata collaborazione tra i cantautori romani Niccolò Fabi, Max Gazzè e Daniele Silvestri è nata nel 2013. In che occasione?

			A.	Dopo una gita in barca sul lago di Bracciano.

			B.	Dopo un concerto di Sting.

			C.	Dopo un viaggio in Africa.

			D.	Dopo una passeggiata a Porta Portese.

			711. Nel 2019, durante il grande concerto tenuto allo stadio Olimpico di Roma, Ultimo ha duettato con un celebre cantautore romano da lui sempre stimato. Di chi si tratta?

			A.	Antonello Venditti.

			B.	Francesco De Gregori.

			C.	Claudio Baglioni.

			D.	Renato Zero.

			712. Uno dei brani più celebri di Riccardo Cocciante, Margherita, fu scritto assieme a un paroliere di fiducia con cui collaborò più volte, autore di tanti successi della musica italiana. Di chi si tratta?

			A.	Mogol.

			B.	Guido Morra.

			C.	Marco Luberti.

			D.	Cristiano Minellono.

			713. Nel 1979 uscì il terzo album di Gianna Nannini, dal titolo California, sulla cui copertina appariva la Statua della Libertà con in mano, al posto della classica torcia, un oggetto la cui scelta fece molto discutere. Di cosa si trattava?

			A.	Un vibratore.

			B.	Una pistola.

			C.	Un crocefisso.

			D.	Una siringa.

			714. Nel 1994 tre celebri cantautori con stili diversi si riunirono in un tour musicale di grande successo. Chi erano?

			A.	Edoardo Bennato, Piero Pelù, Manuel Agnelli.

			B.	Nino D’Angelo, Antonello Venditti, Umberto Tozzi.

			C.	Pino Daniele, Jovanotti, Eros Ramazzotti.

			D.	Francesco De Gregori, Raf, J-Ax.

			715. Sul palco di Woodstock ’94, organizzato negli USA per celebrare i venticinque anni dal celebre Festival di Woodstock del 1969, tra i vari artisti internazionali c’era anche un cantautore italiano. Chi?

			A.	Claudio Baglioni.

			B.	Zucchero.

			C.	Riccardo Cocciante.

			D.	Luciano Ligabue.

			716. Quale dei seguenti cantautori è stato anche un abile fumettista?

			A.	Rino Gaetano.

			B.	Luigi Tenco.

			C.	Ivan Graziani.

			D.	Alex Baroni.

			717. Il brano Dio è morto di Francesco Guccini fu censurato dalla Rai perché ritenuto blasfemo, ma Radio Vaticana lo trasmise senza problemi. Quale tra i seguenti artisti rifiutò di eseguire la canzone per non incorrere nella censura?

			A.	I Nomadi.

			B.	Equipe 84.

			C.	I Corvi.

			D.	Le Orme.

			718. A quale scrittore s’ispira l’incipit del celebre brano Dio è morto di Francesco Guccini?

			A.	Allen Ginsberg.

			B.	Friedrich Nietzsche.

			C.	Gregory Corso.

			D.	William Blake.

			719. Lucio Dalla mosse i primi passi suonando in un’orchestra emiliana ancora esistente: quale genere suonava?

			A.	Pop.

			B.	Beat.

			C.	Jazz.

			D.	Soul.

			720. 4/3/1943 è la canzone che ha consacrato Lucio Dalla al successo. La sua autrice, Paola Pallottino, non proveniva però dal mondo della musica. Qual era il suo mestiere?

			A.	Etruscologa.

			B.	Epigrafista.

			C.	Illustratrice.

			D.	Latinista.

			721. Quale brano scrisse Lucio Dalla per il debutto di Ron a Sanremo?

			A.	Piazza grande.

			B.	Cara.

			C.	Anna e Marco.

			D.	Occhi di ragazza.

			722. Quale tra questi cantautori prestò il proprio volto a una pubblicità?

			A.	Francesco Guccini.

			B.	Lucio Dalla.

			C.	Pierangelo Bertoli.

			D.	Alfonso Borghi.

			723. Sulla copertina dell’album Eppure soffia di Pierangelo Bertoli compare la sua carta d’identità, ma questa presenta un’anomalia. Quale?

			A.	La foto usata è quella dell’artista da bambino.

			B.	Il cognome è cancellato.

			C.	Non compare il nome Pierangelo.

			D.	La data di nascita è sbagliata.

			724. Per quale gruppo italiano, nel 1990, Bertoli fece un “cameo” trattando il tema delle barriere architettoniche?

			A.	Elio e le Storie Tese.

			B.	Gli Stadio.

			C.	I Tazenda.

			D.	I Nomadi.

			725. Quale tra i seguenti record spetta a Vasco Rossi?

			A.	È il musicista italiano più venduto all’estero.

			B.	Detiene il primato mondiale del concerto con il più alto numero di 	spettatori.

			C.	Detiene il primato italiano del concerto con il più alto numero di spettatori.

			D.	È il musicista italiano con i concerti più lunghi di sempre.

			726. Quale di questi cantautori italiani, pur nato a Genova, non fa parte della cosiddetta “scuola genovese”?

			A.	Bruno Lauzi.

			B.	Ivano Fossati.

			C.	Gino Paoli.

			D.	Luigi Tenco.

			727. Fabrizio De André era anche noto come “Faber”. Da dove proviene questo nomignolo?

			A.	Era il nome di un poeta molto apprezzato dal cantautore.

			B.	Era la marca della bicicletta che usava da bambino.

			C.	Era il nome con cui veniva chiamato da bambino.

			D.	Era una marca di pastelli colorati.

			728. In quale brano di Fabrizio De André è contenuta la citazione dantesca “Poscia, più che ’l dolor poté ’l digiuno”?

			A.	Il fannullone.

			B.	Carlo Martello.

			C.	Il bombarolo.

			D.	Canzone del maggio.

			729. Il cantautore Bruno Lauzi è famoso anche per…?

			A.	Musiche per matrimoni.

			B.	Sigle di trasmissioni radiofoniche.

			C.	Canzoni per bambini.

			D.	Canti di Natale.

			730. Quale canzone di Fabrizio De André è dedicata a Luigi Tenco?

			A.	La ballata dell’amore cieco.

			B.	Amore che vieni, amore che vai.

			C.	La ballata dell’eroe.

			D.	Preghiera in gennaio.

			731. Qual era il titolo della prima versione di Ciao amore, ciao di Luigi Tenco?

			A.	Li vidi tornare.

			B.	Li vidi partire.

			C.	Li vidi morire.

			D.	Li vidi amare.

			732. Quale dei seguenti brani è contraddistinto da un’introduzione strumentale considerata insolitamente lunga per la musica leggera italiana?

			A.	Arrivederci.

			B.	Il nostro concerto.

			C.	Il mio mondo.

			D.	Non mi dire chi sei.

			733. La canzone di Francesco Baccini Genova blues (1990) vede la partecipazione di un importante musicista della scuola cantautorale genovese. Chi?

			A.	Umberto Bindi.

			B.	Bruno Lauzi.

			C.	Fabrizio De André.

			D.	Gino Paoli.

			734. Chi, tra i seguenti cantautori, ha reso celebre il termine dialettale genovese macaia, usandolo in una propria canzone?

			A.	Fabrizio De André.

			B.	Gino Paoli.

			C.	Ivano Fossati.

			D.	Paolo Conte.

			735. Quale artista partenopeo è considerato il primo cantautore italiano?

			A.	Sergio Bruni. 

			B.	Totò.

			C.	Roberto Murolo.

			D.	Armando Gill.

			736. Nel 1958, i tre fratelli Bennato (Edoardo, Eugenio e Giorgio), ancora adolescenti, si unirono in una singolare band. Come si chiamava tale gruppo di enfant prodige?

			A.	Trio Bennato.

			B.	I Tre Pirati.

			C.	I musicanti.

			D.	Bagnoli Boys.

			737. Nel film Operazione San Gennaro (1966) viene citata la canzone vincitrice del Festival della canzone napoletana di quell’anno. Come si intitolava?

			A.	Bella.

			B.	Ce vo’ tiempo.

			C.	Tu saie ’a verità.

			D.	’A pizza.

			738. Come si chiamava la band con la quale fece il suo esordio Roberto Murolo?

			A.	Capri Boys.

			B.	Quartetto Flegreo.

			C.	L’Orchestra napoletana.

			D.	Quartetto Mida.

			739. Chi scrisse le parole della celebre canzone Tu vuo’ fa’ l’americano?

			A.	Renato Carosone.

			B.	Enzo Bonagura.

			C.	Nicola Salerno.

			D.	Ray Martino.

			740. Nel 1979, per poter interpretare una propria canzone in televisione, Pino Daniele dovette cedere alla censura. Come si intitolava il brano “incriminato”?

			A.	Napule è.

			B.	Quando.

			C.	Je so’ pazzo.

			D.	A me me piace ’o blues.

			741. Chi fu il primo cantautore italiano a riempire lo stadio di San Siro a Milano?

			A.	Ligabue.

			B.	Edoardo Bennato.

			C.	Vasco Rossi.

			D.	Pino Daniele.

			742. Quale celebre cantautore fu anche il pianista ufficiale di Mario Merola?

			A.	Nino D’Angelo.

			B.	Edoardo Bennato.

			C.	Gigi D’Alessio.

			D.	Pino Daniele.

			743. Quale cantautore scrisse L’ocona sgangherona, presentata allo Zecchino d’Oro del 1990?

			A.	Fabio Concato.

			B.	Enrico Ruggeri.

			C.	Mauro Lavezzi.

			D.	Pino Daniele.

			744. Chi fu l’esponente più famoso del cosiddetto “Teatro Canzone”?

			A.	Adriano Celentano.

			B.	Fabio Concato.

			C.	Giorgio Gaber.

			D.	Gianni Morandi.

			745. Nel 1958, due famosi cantautori milanesi si unirono in un gruppo chiamato I due corsari, chi erano?

			A.	Giorgio Gaber ed Enzo Jannacci.

			B.	Enzo Jannacci e Adriano Celentano.

			C.	Giorgio Gaber e Adriano Celentano.

			D.	Nanni Svampa e Giorgio Gaber.

			746. In quale album è presente Luci a San Siro, di Roberto Vecchioni?

			A.	Saldi di fine stagione.

			B.	Parabola.

			C.	L’uomo che si gioca il cielo a dadi.

			D.	Samarcanda.

			747. Come si chiamava il locale milanese in cui debuttò Franco Battiato?

			A.	Cab 64.

			B.	Rolling Stone.

			C.	Magnolia.

			D.	Club 02.

			748. Nello scrivere lo struggente brano La sedia di lillà (1979), Alberto Fortis si ispirò a un tragico incidente avvenuto a un suo parente. Chi era?

			A.	Il padre.

			B.	Lo zio.

			C.	Il fratello.

			D.	La madre.

			749. Quale, tra i seguenti cantautori, è considerato uno degli antesignani del punk in Italia?

			A.	Den Harrow.

			B.	Alberto Camerini.

			C.	Franco Battiato.

			D.	Enrico Ruggeri.

			750. Quale tra le seguenti canzoni è considerata da alcuni critici il primo “rap” italiano?

			A.	Gimme Five.

			B.	Fight da faida.

			C.	Prisencolinensinainciusol.

			D.	Voglio una lurida.

			Sanremo è sempre Sanremo 

			751. Chi presentò la prima edizione del Festival di Sanremo, nel 1951?

			A.	Marisa Allasio.

			B.	Fausto Tommei.

			C.	Nunzio Filogamo.

			D.	Armando Pizzo.

			752. Nilla Pizzi, oltre a vincere la prima edizione del Festival con Grazie dei fiori, partecipò ad altre sei edizioni: quanti brani cantò complessivamente nelle sette partecipazioni?

			A.	Sette.

			B.	Ventuno.

			C.	Ventotto.

			D.	Trentuno.

			753. Agli esordi del Festival non erano i cantanti a gareggiare, bensì gli autori, i cui brani venivano abbinati dall’organizzazione ai cantanti stessi. A partire da quale anno fu stabilito che ogni interprete poteva gareggiare con un solo brano?

			A.	1960.

			B.	1964.

			C.	1965.

			D.	1968.

			754. La conduzione del Festival è stata talvolta affidata a cantanti: chi, tra gli artisti seguenti, è riuscito anche a vincerne un’edizione?

			A.	Johnny Dorelli.

			B.	Loretta Goggi.

			C.	Raffaella Carrà.

			D.	Claudio Baglioni.

			755. Nel blu dipinto di blu, conosciuta anche come Volare, fu presentata da Modugno al Festival del 1958 (che vinse): con chi faceva coppia il cantante pugliese?

			A.	Teddy Reno.

			B.	Claudio Villa.

			C.	Gigliola Cinquetti.

			D.	Johnny Dorelli.

			756. A vincere più Festival di Sanremo sono stati due artisti a pari merito, quali?

			A.	Domenico Modugno e Nilla Pizzi.

			B.	Iva Zanicchi e Domenico Modugno.

			C.	Gianni Morandi e Claudio Villa.

			D.	Claudio Villa e Domenico Modugno.

			757. Nel 1961, il pubblico fu infastidito da un particolare gesto di Mina, tanto da relegarla con il voto popolare fuori dal podio. Di che gesto si trattava?

			A.	Le dita sulle tempie.

			B.	Le mani svolazzanti di fronte al petto.

			C.	Le dita che scivolano sulle labbra.

			D.	Le mani dietro la schiena.

			758. Per quale motivo l’esibizione di Gino Paoli del 1961 fece scalpore?

			A.	Per la prima volta un cantante suonò accompagnandosi solo con la chitarra.

			B.	Per la prima volta fu eseguita una canzone in dialetto, in tal caso il 	genovese.

			C.	Per la prima volta un cantante non indossò lo smoking, ma una semplice giacca.

			D.	Per la prima volta un cantante fu accompagnato da una propria band e non dall’orchestra.

			759. Nell’edizione di Sanremo del 1961 Adriano Celentano fece scandalo per un gesto mai visto prima sul palco del Festival. Di cosa si trattava?

			A.	Voltò le spalle al pubblico.

			B.	Fece dondolare i fianchi.

			C.	Inviò baci facendo schioccare le labbra.

			D.	Strizzò l’occhio al pubblico.

			760. Assieme a chi gareggiava Luigi Tenco al Festival di Sanremo del 1967?

			A.	Dalida.

			B.	Dori Ghezzi.

			C.	Nada.

			D.	Iva Zanicchi.

			761. Adriano Celentano partecipò sei volte al Festival di Sanremo vincendone uno e arrivando spesso sul podio. Quale sua canzone fu invece esclusa immediatamente dopo la prima serata?

			A.	Il ragazzo della via Gluck.

			B.	24mila baci.

			C.	Chi non lavora non fa l’amore.

			D.	Canzone.

			762. Nel 1968, Sanremo ospitò un musicista internazionale d’eccezione, chi era?

			A.	Hoagy Carmichael.

			B.	Bing Crosby.

			C.	Louis Armstrong.

			D.	Louis Prima.

			763. Con quale canzone esordì come interprete Lucio Battisti al Festival di Sanremo?

			A.	Non è Francesca.

			B.	Per una lira.

			C.	Un’avventura.

			D.	Acqua azzurra, acqua chiara.

			764. Al Festival del 1969, una cantante ottenne il record di partecipazioni consecutive (ben nove), rimasto imbattuto: di chi si tratta?

			A.	Milva.

			B.	Iva Zanicchi.

			C.	Gabriella Ferri.

			D.	Orietta Berti.

			765. La canzone vincitrice del Festival di Sanremo del 1970 fu Chi non lavora non fa l’amore, cantata da Adriano Celentano in coppia con Claudia Mori. Con quali tra i seguenti aggettivi fu accolta dalla critica?

			A.	“Fresca e rivoluzionaria”.

			B.	“Crumira e reazionaria”.

			C.	“Originale e coraggiosa”.

			D.	“Inascoltabile e sgraziata”.

			766. Cosa accadde di insolito quando Adriano Celentano cantò a Sanremo Chi non lavora non fa l’amore?

			A.	Sul palco irruppe un gruppo di ragazzi in protesta.

			B.	Il cantante sospese il brano per lanciare un messaggio al governo.

			C.	Il cantante interruppe l’orchestra perché non ricordava le parole.

			D.	L’orchestra dimenticò alcune note del brano, costringendo il cantante 	a interrompersi.

			767. Il Festival di quale anno fu ribattezzato “edizione delle meteore sanremesi”?

			A.	1975.

			B.	1973.

			C.	1966.

			D.	1965.

			768. Quale fu il primo gruppo musicale italiano a imporsi a Sanremo, nel 1977?

			A.	Santo California.

			B.	Matia Bazar.

			C.	Corvi.

			D.	Homo Sapiens.

			769. Dal 1977, il Festival della canzone italiana si è tenuto al Teatro Ariston di Sanremo. Dove si era svolto prima di allora?

			A.	Cinema Teatro Centrale di Sanremo.

			B.	Teatro Cavour di Imperia.

			C.	Salone delle feste del casinò di Sanremo.

			D.	Nuovo Mercato dei Fiori di Sanremo.

			770. Chi pronunciò per la prima volta la parola “sesso” in una canzone presentata al Festival di Sanremo?

			A.	Rino Gaetano.

			B.	Mino Reitano.

			C.	Loredana Bertè.

			D.	Mia Martini.

			771. Nel 1980, Roberto Benigni diede scandalo baciando sulla bocca una persona che era con lui sul palco del Festival. Di chi si trattava?

			A.	Olimpia Carlisi.

			B.	Raffaella Carrà.

			C.	Pippo Baudo.

			D.	Nicoletta Braschi.

			772. In quale anno fu introdotto il premio della critica?

			A.	1996.

			B.	1992.

			C.	1982.

			D.	1984.

			773. Qual era il titolo della canzone con cui Vasco Rossi partecipò per la prima volta al Festival?

			A.	Albachiara.

			B.	Vita spericolata.

			C.	Vado al massimo.

			D.	Ogni volta.

			774. Con quale canzone Al Bano e Romina hanno ottenuto la loro unica vittoria al Festival?

			A.	Felicità.

			B.	Ci sarà.

			C.	Nostalgia canaglia.

			D.	Cara terra mia.

			775.Quale canzone portò al primo trionfo di Eros Ramazzotti nella sezione “Nuove proposte”?

			A.	Terra promessa.

			B.	Adesso tu.

			C.	Una storia importante.

			D.	Cuori agitati.

			776. Loredana Bertè esordì a Sanremo nel 1986 con la canzone Re, scritta da Mango. Per quale motivo divenne famosa quell’esibizione?

			A.	La cantante si presentò sul palco totalmente calva.

			B.	La cantante e le coriste si presentarono con una finta pancia gravida.

			C.	All’inizio del secondo ritornello fu fatto salire sul palco un serpente.

			D.	Una scenografia copriva completamente la cantante che non si fece mai 	vedere.

			777. La serata finale del Festival 1987 fu sconvolta da una tragica notizia, annunciata in diretta da Pippo Baudo. Qual era?

			A.	Il suicidio di Primo Levi.

			B.	La morte di Claudio Villa.

			C.	L’alluvione della Valtellina.

			D.	Il disastro dello Space Shuttle Challenger.

			778. L’edizione del 1988 vide la partecipazione di due importanti ospiti britannici. Chi erano?

			A.	Paul McCartney e George Harrison.

			B.	Freddie Mercury e Elton John.

			C.	Mick Jagger e Keith Richards.

			D.	Pete Townsend e Roger Daltrey.

			779. Nell’edizione del 1991, una celebre artista si esibì sul palco sfoggiando un bikini. Chi era?

			A.	Sabrina Salerno.

			B.	Jo Squillo.

			C.	Mietta.

			D.	Loredana Bertè.

			780. Nel 1992, un certo Mario Appignani riuscì a fare irruzione sul palco dichiarando che il Festival era stato truccato. Qual era il suo “nome d’arte”?

			A.	Uomo ragno.

			B.	Cavallo Pazzo.

			C.	Capitan America.

			D.	Olandese Volante.

			781. Qual era il titolo del brano cantato da Madonna nell’edizione di Sanremo 1995?

			A.	Take a Bow.

			B.	Bad Girl.

			C.	Like a Virgin.

			D.	Human Nature.

			782. Sempre nel 1995, fu sventato un tentativo di suicidio in diretta televisiva. Come si chiama l’uomo che tentò di uccidersi?

			A.	Giovanni Barbaro.

			B.	Filippo Rossi.

			C.	Adriano Verde.

			D.	Pino Pagano.

			783. Quale edizione del Festival ha fatto registrare la più alta media di telespettatori secondo i dati Auditel?

			A.	1987.

			B.	1995.

			C.	2008.

			D.	2014.

			784. Quale grande star della musica internazionale ha calcato il palco dell’Ariston nell’edizione del Festival del 1996?

			A.	Bruce Springsteen.

			B.	David Bowie.

			C.	Madonna.

			D.	Mariah Carey.

			785. Quale è stato l’unico partecipante, sia tra gli uomini sia tra le donne, ad aver vinto, nella stessa edizione del Festival, entrambe le categorie in gara, ossia “big” e “nuove proposte”?

			A.	Marco Masini.

			B.	Fabrizio Moro.

			C.	Arisa.

			D.	Annalisa Minetti.

			786. Nel 1999 è stato introdotto al Festival il nuovo premio “Città di Sanremo”, destinato a omaggiare non un singolo brano, ma un’intera carriera artistica. A chi è andato in quella prima occasione?

			A.	Ornella Vanoni.

			B.	Tony Renis.

			C.	Gino Paoli.

			D.	Nilla Pizzi.

			787. La quarantanovesima edizione del Festival (1999) è ricordata anche per le polemiche scatenate dal look osé di una cantante con un perizoma molto “in vista”. Chi lo sfoggiava?

			A.	Loredana Bertè.

			B.	Sabrina Salerno.

			C.	Anna Oxa.

			D.	Syria.

			788. Nell’edizione del 2003, la cantante Alina, presentatasi con il brano Un piccolo amore, è entrata nella storia del Festival per quale motivo?

			A.	Ha cantato la canzone che ha preso meno voti nella storia del Festival.

			B.	È rimasta a seno nudo durante la propria performance.

			C.	È la prima artista transgender sul palco dell’Ariston.

			D.	È stata la più giovane partecipante di tutti i tempi al Festival.

			789. Quale “ritorno al passato” contrassegnò l’edizione del Festival del 2004?

			A.	Fu reintrodotta l’orchestra.

			B.	Fu reintrodotto il televoto.

			C.	Fu reintrodotta l’usanza dei fiori sul palco.

			D.	Fu reintrodotto l’uso del playback.

			790. A chi appartiene il record di “secondi posti” ottenuti al Festival della canzone italiana?

			A.	Al Bano.

			B.	Toto Cutugno.

			C.	Nilla Pizzi.

			D.	Milva.

			791. Nel 2008 il Festival di Sanremo è stato condotto da Pippo Baudo, il presentatore che più di tutti ha legato il proprio nome a tale manifestazione canora, ma quante edizioni, inclusa questa, ha condotto in tutto?

			A.	4.

			B.	5.

			C.	11.

			D.	13.

			792. Nel 2010 il Festival è stato per la prima volta presentato in modalità “solista” da una donna, senza ausilio di co-conduttori o co-conduttrici. Chi è stata tale presentatrice?

			A.	Simona Ventura.

			B.	Maria De Filippi.

			C.	Raffaella Carrà.

			D.	Antonella Clerici.

			793. L’edizione del 2010 registrò, nella serata finale, una vibrante protesta dell’orchestra, che non era d’accordo con la scelta delle tre canzoni finaliste: in che modo si svolse tale protesta?

			A.	Gli orchestrali hanno gettato in aria i loro spartiti.

			B.	Gli orchestrali hanno lasciato una alla volta i loro posti.

			C.	Gli orchestrali hanno intonato un requiem.

			D.	Il direttore d’orchestra, incitato dagli orchestrali, ha spezzato la propria bacchetta.

			794. Il sessantesimo Festival di Sanremo (2010) vide la partecipazione “di diritto” del vincitore di un celebre talent show, quale?

			A.	X Factor.

			B.	The Voice.

			C.	Italia’s Got Talent.

			D.	Amici.

			795. Il Festival del 2013 fu caratterizzato da una novità poi ripetuta una sola volta (l’anno seguente), quale?

			A.	L’esclusione dei gruppi in favore dei cantanti solisti.

			B.	L’obbligo di cantare ogni brano anche in versione inglese.

			C.	L’assegnazione di due premi: uno per le donne e uno per gli uomini.

			D.	La partecipazione di ogni cantante con due brani iniziali.

			796. Nel 2013 il gruppo Elio e le storie tese ottenne il premio della critica Mia Martini (nonché un secondo posto nella classifica finale) con un brano dal titolo La canzone mononota. Su quale nota musicale è costruito tale pezzo?

			A.	Do.

			B.	Mi.

			C.	Fa.

			D.	La.

			797. Nell’edizione del Festival del 2014 il premio “Sergio Bardotti”, istituito l’anno precedente e destinato alla canzone col miglior testo, è andato a un celebre “figlio d’arte”. Chi?

			A.	Filippo Graziani (figlio di Ivan Graziani).

			B.	Cristiano De André (figlio di Fabrizio De André).

			C.	Paolo Jannacci (figlio di Enzo Jannacci).

			D.	Marco Morandi (figlio di Gianni Morandi).

			798. Nel 2020 la cantante Rita Pavone ha stabilito un curioso record nella storia del Festival di Sanremo, quale?

			A.	Quello della canzone con il minor numero di parole.

			B.	Quello della canzone con il maggior numero di parole.

			C.	Quello della cantante più anziana mai esibitasi sul palco dell’Ariston.

			D.	Quello della maggior distanza di tempo intercorsa tra due partecipazioni al Festival.

			799. L’edizione del Festival del 2021, vinta dai Måneskin, è entrata nella storia per quale motivo principale?

			A.	Si è svolta in un teatro diverso dall’Ariston.

			B.	Ha registrato il maggior numero di artisti in gara.

			C.	Si è svolta senza pubblico.

			D.	È stata l’edizione più lunga.

			800. Al Festival del 2022 è stato tributato un omaggio musicale a Fabrizio De André a cui ha partecipato un illustre cantautore italiano mai in gara a Sanremo: di chi si tratta?

			A.	Francesco Guccini.

			B.	Francesco De Gregori.

			C.	Claudio Baglioni.

			D.	Vinicio Capossela.

			801. Gigliola Cinquetti è notoriamente la più giovane vincitrice del Festival, qual è stato invece, tra gli uomini (e considerando tutte le categorie in gara), il più giovane vincitore di sempre?

			A.	Rocco Hunt.

			B.	Fabrizio Moro.

			C.	Leo Gassmann.

			D.	Blanco.

			I grandi interpreti e i gruppi che hanno fatto storia

			802. I Cugini di Campagna divennero famosi con la canzone…?

			A.	Anima mia.

			B.	Anima bella.

			C.	La bomba.

			D.	Noi non ci saremo.

			803. Demetrio Stratos era un cantante di una band degli anni Settanta. Quale?

			A.	Cugini di Campagna.

			B.	Dik Dik.

			C.	Camaleonti.

			D.	Area.

			804. I Pooh vinsero la quarantesima edizione di Sanremo con la canzone…?

			A.	Piccola Katy.

			B.	Uomini soli.

			C.	Pensiero.

			D.	Noi due nel mondo e nell’anima.

			805. Il chitarrista dei CCCP si chiamava…?

			A.	Maurizio Solieri.

			B.	Massimo Zamboni.

			C.	Ricky Portera.

			D.	Dodi Battaglia.

			806. Quale band rese famosa la canzone Auschwitz?

			A.	Equipe 84.

			B.	I Nomadi.

			C.	I Pooh.

			D.	I Negramaro.

			807. Guccini ha paragonato una band italiana di musica leggera ai Beatles. A chi si riferiva?

			A.	Måneskin.

			B.	Quartetto Cetra.

			C.	Neri per caso.

			D.	I Corvi.

			808. Quale band muove i suoi primi passi a Pavia negli anni Ottanta?

			A.	Articolo 31.

			B.	Bluvertigo.

			C.	Gli Afterhours.

			D.	Gli 883.

			809. Quale band ha scritto e interpretato la canzone I cento passi?

			A.	I Modena City Ramblers.

			B.	I Negrita.

			C.	I Subsonica.

			D.	Gli Skiantos.

			810. Dove suonava Roberto Antoni, meglio conosciuto come Freak Antoni?

			A.	Squallor.

			B.	Skiantos.

			C.	Punkreas.

			D.	Almamegretta.

			811. I Sud Sound System sono un gruppo musicale…?

			A.	Romano.

			B.	Pugliese.

			C.	Napoletano.

			D.	Siciliano.

			812. Qual è stato il più grande successo dei New Trolls?

			A.	Apro gli occhi e ti penso.

			B.	Quella carezza della sera.

			C.	Bang bang.

			D.	Pensiero.

			813. Quanti anni durò la band bolognese dei Lùnapop?

			A.	10.

			B.	5.

			C.	3.

			D.	15.

			814. In quale band ha iniziato a cantare Antonella Ruggiero?

			A.	Matia Bazar.

			B.	Tazenda.

			C.	Decibel.

			D.	PFM.

			815. La canzone Noi non ci saremo, interpretata dai Nomadi, fu scritta da un cantautore che adottò lo pseudonimo Pontiak. Chi era?

			A.	Francesco Guccini.

			B.	Lucio Dalla.

			C.	Claudio Lolli.

			D.	Paolo Conte.

			816. I Marlene Kuntz devono il loro nome a…?

			A.	Marlene Dietrich, attrice e cantante tedesca naturalizzata statunitense.

			B.	Marlene Dumas, artista e pittrice sudafricana.

			C.	Marlene Favela, attrice e modella messicana.

			D.	Marlene Font, schermitrice cubana.

			817. Quale band italiana esordì con un album dal titolo Elio Samaga Hukapan Kariyana Turu?

			A.	Gli Squallor.

			B.	Gli Skiantos.

			C.	Elio e le storie tese.

			D.	I Camaleonti.

			818. Nel 2004 gli Afterhours pubblicano il singolo Gioia e rivoluzione, cover dell’omonimo brano del gruppo…?

			A.	Area.

			B.	Teatro degli orrori.

			C.	Subsonica.

			D.	PFM.

			819. Nel 1940, mentre l’Italia entra in guerra, un famoso trio ha grande successo con la canzone Pippo non lo sa. Come si chiamava il gruppo?

			A.	Il trio di Milano.

			B.	Il trio Lescano.

			C.	Il trio Cetra.

			D.	Il trio romano.

			820. Quale di questi gruppi è genovese?

			A.	Albano e Romina.

			B.	Ricchi e Poveri.

			C.	Pooh.

			D.	Litfiba.

			821. Il titolo di una loro canzone riprende quello di un film del regista francese Resnais. Chi sono?

			A.	Baustelle.

			B.	Csi.

			C.	Righeira.

			D.	Timoria.

			822. Un loro singolo si classificò il terzo più venduto del 1985 dopo Una storia importante (Eros Ramazzotti) e Noi ragazzi di oggi (Luis Miguel). Di quale gruppo parliamo?

			A.	Righeira.

			B.	Pooh.

			C.	Tazenda.

			D.	99 posse.

			823. La loro canzone più famosa è Curre curre guaglió. Chi sono? 

			A.	Almamegretta.

			B.	99 Posse.

			C.	Punkreas.

			D.	Banco del Mutuo Soccorso.

			824. Il loro repertorio era costituito da composizioni originali e da rivisitazioni di canzoni dai repertori di Fabrizio De André (da cui è ispirato il loro nome) e di altri autori della musica italiana.

			A.	Consorzio suonatori indipendenti.

			B.	Mercanti di liquore.

			C.	Modà.

			D.	Tre allegri ragazzi morti.

			825. Il loro nome significa “vendetta”. Di quale gruppo si tratta?

			A.	Timoria.

			B.	Skruigners.

			C.	Måneskin.

			D.	Verdena.

			826. Come si chiama il duo che fondò il collettivo hip hop Spaghetti-funk?

			A.	Roy Paci & Aretuska.

			B.	Colle del fomento.

			C.	Articolo 31.

			D.	Tiromancino.

			827. Chi fu l’interprete della canzone Sciur padrun da li beli braghi bianchi?

			A.	Nilla Pizzi.

			B.	Giovanna Daffini.

			C.	Iva Zanicchi.

			D.	Mina.

			828. Rosso di sera bel tempo si spera è un detto ricavato da una canzone interpretata da…?

			A.	Claudio Villa.

			B.	Gigliola Cinquetti.

			C.	Franco Battiato.

			D.	Paolo Conte.

			829. Qual era la giovane cantante che si fece conoscere come “la ragazza del Piper”, celebre club di Roma?

			A.	Patty Pravo.

			B.	Mina.

			C.	Donatella Rettore.

			D.	Romina Power.

			830. Chi è stato il primo interprete napoletano della canzone Malafemmina di Totò?

			A.	Renato Carosone.

			B.	Enrico Caruso.

			C.	Pino Daniele.

			D.	Fausto Leali.

			831. Paolo Conte scrisse Genova per noi (1975), che divenne celebre grazie all’interpretazione di…?

			A.	Matia Bazar.

			B.	De André.

			C.	Bruno Lauzi.

			D.	Gino Paoli.

			832. A dieci anni fondò il suo primo gruppo musicale, che si chiamava “Cobra”. Chi è?

			A.	Ornella Vanoni.

			B.	Antonello Venditti.

			C.	Antonella Ruggero.

			D.	Donatella Rettore.

			833. Come si chiamava il paroliere che ha scritto la maggior parte delle canzoni di Adriano Celentano?

			A.	Gino Santercole.

			B.	Gino Strada.

			C.	Paolo Conte.

			D.	Paolo Poli.

			834. Chi era la “Pantera di Goro”?

			A.	Patty Pravo.

			B.	Mia Martini.

			C.	Milva.

			D.	Iva Zanicchi.

			835. Il primo film al quale questa grande interprete italiana partecipa, è Urlatori alla sbarra (1960), un “musicarello” (un corto musicale, antenato dei videoclip) con protagonisti Adriano Celentano e Lino Banfi.

			A.	Mina.

			B.	Caterina Caselli.

			C.	Rita Pavone.

			D.	Orietta Berti.

			836. Canta al fianco di Ivano Fossati Oh che sarà di Chico Buarque De Hollanda, che diventa uno dei brani più amati del suo repertorio. Chi è?

			A.	Patty Pravo.

			B.	Mietta.

			C.	Elisa.

			D.	Fiorella Mannoia.

			837. Debuttò sulla scena musicale, non ancora diciottenne, con un brano di Ivano Fossati. Come si chiama?

			A.	Anna Oxa.

			B.	Amanda Lear.

			C.	Ornella Vanoni.

			D.	Loredana Bertè.

			838. Nel film La sciantosa (1971), regia di Alfredo Giannetti, accanto ad Anna Magnani recitava un giovane cantante napoletano. Quale? 

			A.	Adriano Celentano.

			B.	Massimo Ranieri.

			C.	Domenico Modugno.

			D.	Franco Califano.

			839. Nel 2007 una sua canzone, Remedios, venne usata come colonna sonora del film Saturno contro. Chi la interpretava?

			A.	Antonella Ruggiero.

			B.	Gabriella Ferri.

			C.	Paola Turci.

			D.	Gigliola Cinquetti.

			840. Dopo alcune esperienze nell’ambito musicale con diversi gruppi, è salita alla ribalta come cantante solista tra il 2009 e il 2010, ottenendo la vittoria alla nona edizione del talent show Amici di Maria De Filippi. Il suo nome è…

			A.	Emma Marrone.

			B.	Mahmood.

			C.	Giusy Ferreri.

			D.	Annalisa.

			841. «Non faccio canzoni yeye ma beat. Yeye è allegro, spensierato, carino, il beat batte in quattro il tempo e vuole la voce arrabbiata». Chi l’ha detto?

			A.	Caterina Caselli.

			B.	Adriano Celentano.

			C.	Patty Pravo.

			D.	Gianni Morandi.

			842. Nel 1979, durante un viaggio in Giamaica, rimase folgorata dalle sonorità reggae. Al ritorno lavorò su questo genere e nacque E la luna bussò, da 

			A.	Mia Martini.

			B.	Loredana Bertè.

			C.	Ivana Spagna.

			D.	Nilla Pizzi.

			843. Era considerato il “cantautore dell’angoscia” per i temi esistenziali delle sue canzoni, come emerge anche dal titolo del suo secondo album, del 1973, Un uomo in crisi: Canzoni di morte. Canzoni di vita. Di chi stiamo parlando?

			A.	Fabrizio De André.

			B.	Claudio Lolli.

			C.	Paolo Pietrangeli.

			D.	Luigi Tenco.

			844. Molti dei testi che lei interpreta sono stati scritti da Giuliano Sangiorgi, frontman dei Negramaro. Chi è?

			A.	Malika Ayane.

			B.	Annalisa.

			C.	Giorgia.

			D.	Elisa.

			845. Negli anni Sessanta era nella stessa casa discografica di Mina, di cui si diceva fosse la rivale. Di quale cantante stiamo parlando?

			A.	Iva Zanicchi.

			B.	Gianni Morandi.

			C.	Giuni Russo.

			D.	Caterina Caselli.

			846. Come si chiama la cantante italiana che ebbe un sodalizio artistico con il francese Charles Aznavour, culminato il 10 gennaio 1978 con un recital all’Olympia di Parigi? 

			A.	Loredana Bertè.

			B.	Mia Martini.

			C.	Gianna Nannini.

			D.	Milva.

			847.Quale celebre cantante iniziò la sua carriera musicale nel 1940 esibendosi negli spettacoli organizzati per le Forze Armate?

			A.	Claudio Villa.

			B.	Cristina Jorio.

			C.	Nilla Pizzi.

			D.	Wilma de Angelis.

			848. Uno dei suoi album più famosi è In vacanza da una vita. Chi è?

			A.	Irene Grandi.

			B.	Vasco Rossi.

			C.	Pino Daniele.

			D.	Loredana Bertè.

			849. Con Ma che musica maestro!, sigla di apertura del programma TV Canzonissima, nel 1970 raggiunse la vetta delle classifiche italiane. Di chi si tratta?

			A.	Heather Parisi.

			B.	Anna Oxa.

			C.	Raffaella Carrà.

			D.	Loretta Goggi.

			850. La sua interpretazione canora più celebre è La partita di pallone. Chi è?

			A.	Rita Pavone.

			B.	Gigliola Cinquetti.

			C.	Edoardo Vianello.

			D.	Jovanotti.

			851. ll suo sogno da giovanissima era quello di fare l’estetista, ma al primo anno di recitazione s’innamorò, ricambiata, del suo professore: il regista Giorgio Strehler. Come si chiama?

			A.	Ornella Vanoni.

			B.	Milva.

			C.	Teresa de Sio.

			D.	Mina.





		
			World music e musiche dal mondo 

			Musiche dal mondo

			852. Quale musicista ha coniato il termine Fourth World Music (“musica del quarto mondo”)?

			A.	Jon Hassell.

			B.	David Byrne.

			C.	Peter Gabriel.

			D.	Fabrizio De André.

			853. Come si chiama l’etichetta discografica di Peter Gabriel, dedicata alla World Music?

			A.	World Wide Records.

			B.	Global World Records.

			C.	Real World Records.

			D.	Fourth World Records.

			854. Che cos’è lo mbalax?

			A.	Un canto tradizionale mongolo.

			B.	Un ballo tradizionale turco.

			C.	Uno strumento musicale simile a un tamburo.

			D.	Un genere musicale senegalese.

			855. Da chi è usato il didgeridoo?

			A.	Aborigeni australiani.

			B.	Maori neozelandesi.

			C.	Tuareg africani.

			D.	Monaci tibetani.

			856. Chi sono i griot?

			A.	Cantastorie africani.

			B.	Sciamani giapponesi.

			C.	Guaritori filippini.

			D.	Vagabondi sudafricani.

			857. Come si chiama il più importante strumento della musica armena?

			A.	Duduk.

			B.	Tuk-tuk.

			C.	Kanun.

			D.	Zurna.

			858. Dove è nato il son?

			A.	Francia.

			B.	Guyana francese.

			C.	Cuba.

			D.	Messico.

			859. Di quale Paese è l’orchestra gamelan?

			A.	Indonesia.

			B.	Australia.

			C.	Giappone.

			D.	Austria.

			860. Di quale Paese è il fado?

			A.	Spagna.

			B.	Portogallo.

			C.	Brasile.

			D.	Messico.

			861. In quale di queste canzoni dei Beatles è stato usato il sitar?

			A.	Norwegian Wood.

			B.	Let it Be.

			C.	Helter Skelter.

			D.	Hey Jude.

			862. Astor Piazzolla suonava…?

			A.	Il bandoneon.

			B.	La fisarmonica.

			C.	L’armonica.

			D.	La chitarra.

			863. Qual è il principale strumento musicale suonato dalle geishe giapponesi?

			A.	I tamburi (taiko).

			B.	Una specie di chitarra (shamisen).

			C.	Le bacchette dell’amore (bachi bachi).

			D.	Il flauto traverso (fue).

			864. Il rebetiko è un genere musicale…?

			A.	Greco.

			B.	Afghano.

			C.	Ucraino.

			D.	Turco.

			865. Di chi è l’album Chansons des mers froides?

			A.	Björk.

			B.	Ryuichi Sakamoto.

			C.	Erik Satie.

			D.	Hector Zazou.

			866. Quale album di Paul Simon è considerato il più legato alla world music?

			A.	Still Crazy After These Years.

			B.	Graceland.

			C.	There Goes Rhymin Simon.

			D.	Stranger To Stranger.

			867. Di che Paese erano i Popol Vuh?

			A.	Messico.

			B.	Perù.

			C.	Germania.

			D.	Guatemala.

			868. Che cos’è la balalaika?

			A.	Uno strumento musicale russo simile al mandolino.

			B.	Un ballo popolare russo.

			C.	Un canto popolare russo.

			D.	Una canzone russa dedicata al primo cane nello spazio.

			869. A quale genere appartiene il cante jondo?

			A.	Fandango.

			B.	Samba.

			C.	Flamenco.

			D.	Jota.

			870. Che cos’è il balafon?

			A.	Uno xilofono africano.

			B.	Un ballo sudamericano.

			C.	Uno strumento a fiato australiano.

			D.	Un tamburo indiano.

			871. Qual è lo strumento tipico della valse musette?

			A.	La cornamusa.

			B.	La fisarmonica.

			C.	Il violino.

			D.	Il sassofono.

			872. Dove è nato il reggaeton?

			A.	Cuba.

			B.	Giamaica.

			C.	Panama e Porto Rico.

			D.	Messico.

			873. Che cosa sono i taiko giapponesi?

			A.	Tamburi di guerra.

			B.	Canti d’amore.

			C.	Poesie molto brevi accompagnate dalla musica.

			D.	Spettacoli teatrali.

			874. Di quale popolo la kora è lo strumento tradizionale?

			A.	Mandingo.

			B.	Masai.

			C.	Tuareg.

			D.	Tutsi.

			875. Con che materiale è fatto il corno alpino?

			A.	Corna di cervo.

			B.	Legno di larice o abete.

			C.	Ottone.

			D.	Avorio.

			876. Chi è considerato l’inventore dell’afrobeat?

			A.	Youssou N’dour.

			B.	James Brown.

			C.	Bob Marley.

			D.	Fela Kuti.

			877. Dove è nato il calypso?

			A.	Trinidad e Tobago.

			B.	Cuba.

			C.	New Orleans.

			D.	Grecia.

			878. La giga è una danza di origini…?

			A.	Irlandesi.

			B.	Svizzere.

			C.	Islandesi.

			D.	Austriache.

			879. Di quale popolo il klezmer è la musica tradizionale?

			A.	Dei rom.

			B.	Dei serbi.

			C.	Dei curdi.

			D.	Degli ebrei ashkenaziti.

			880. Alla tradizione musicale di quale Paese appartengono i mariachi?

			A.	Colombia.

			B.	Messico.

			C.	Bolivia.

			D.	Ecuador.

			881. Il ritmo di fandango è un ritmo…?

			A.	Binario.

			B.	Ternario.

			C.	Quaternario.

			D.	Senario.

			882. La musica bachata è originaria di quale tra i seguenti Paesi?

			A.	Cuba.

			B.	Giamaica.

			C.	Repubblica Dominicana.

			D.	Brasile.

			883. Quale tra questi strumenti si usa per accompagnare il flamenco?

			A.	Scacciapensieri.

			B.	Maracas.

			C.	Tamburello.

			D.	Nacchere.

			884. Quale di questi strumenti è molto popolare in Kazakistan?

			A.	Dombra.

			B.	Kalimba.

			C.	Theremin.

			D.	Flauto di Pan.

			885. La milonga è una danza…?

			A.	Argentina.

			B.	Brasiliana.

			C.	Cubana.

			D.	Spagnola.

			886. L’ukulele è uno strumento musicale di quali isole? 

			A.	Hawaii.

			B.	Galapagos.

			C.	Bahamas.

			D.	Canarie.

			887. Come si chiama il più tipico tamburo africano?

			A.	Bongo.

			B.	Djembe.

			C.	Kalangu.

			D.	Agogo.

			888. Di quale Paese è originario il raï?

			A.	Algeria.

			B.	Francia.

			C.	Egitto.

			D.	India.

			889. Si chiama katajjaq ed è un canto tradizionale “di gola”. Quale popolo lo pratica?

			A.	Inuit dell’Artico.

			B.	Ainu del Giappone.

			C.	Xhosa del Sudafrica.

			D.	Mongoli.

			890. Come si chiama lo strumento nazionale ungherese?

			A.	Arpa.

			B.	Violino.

			C.	Cornamusa.

			D.	Cimbalom.

			891. Che cosa indica il termine raggamuffin?

			A.	Uno slang giovanile giamaicano.

			B.	Un sottogenere della musica reggae.

			C.	Un gruppo musicale di musica reggae.

			D.	Un sottogenere della musica hip hop.

			892. Che cos’è lo shakuhachi giapponese?

			A.	Un flauto di bambù.

			B.	Un tipo di canto.

			C.	Una danza popolare.

			D.	Una specie di mandolino.

			893. Che cos’è l’an-dro?

			A.	Una danza bretone.

			B.	Una danza greca ballata da soli uomini.

			C.	Una ballata irlandese.

			D.	Uno strumento musicale celtico.

			894. Che cos’è lo choro in Brasile?

			A.	Una danza.

			B.	Uno strumento musicale.

			C.	Una musica popolare.

			D.	La parte corale del samba.

			895. In quale Paese è maggiormente diffusa la fisarmonica bayan?

			A.	Cina.

			B.	Russia.

			C.	Argentina.

			D.	Israele.

			896. Come si chiama il flauto di metallo usato nella musica celtica?

			A.	Tin whistle.

			B.	Flauto soprano.

			C.	Flauto dolce.

			D.	Flauto di Pan.

			897. Come si chiama la più grande manifestazione di musica nativa americana?

			A.	Coachella.

			B.	Gathering of Nations.

			C.	Summerfest.

			D.	Womad.

			898. Che cos’è il ravanahatha, uno strumento diffuso in India, Pakistan e Sri Lanka?

			A.	Una specie di tamburo.

			B.	Una specie di violino.

			C.	Una specie di chitarra.

			D.	Una specie di flauto.

			899. Come si chiama il principale strumento nell’Opera di Pechino?

			A.	Guan.

			B.	Jīnghú.

			C.	Xiao.

			D.	Pipa.

			900. Che cosa sono i raga della musica indiana?

			A.	Ritornelli mutuati dal raggamuffin.

			B.	Canti sacri.

			C.	Musicisti bambini.

			D.	Strutture melodiche su cui improvvisare.

			901. Come si chiama lo strumento ad arco più usato nella musica indiana?

			A.	Sitar.

			B.	Sarangi.

			C.	Sarod.

			D.	Bansuri.

			902. Di quale Paese è tipica la musica gnawa?

			A.	Marocco.

			B.	Egitto.

			C.	Australia.

			D.	Perù.

			903. A quale corrente religiosa appartengono i dervisci rotanti?

			A.	Buddismo.

			B.	Sufismo.

			C.	Taoismo.

			D.	Induismo.

			904. Quando si è tenuto il primo festival Womad (World of Music, Arts and Dance)?

			A.	1982.

			B.	1992.

			C.	2002.

			D.	1972.

			905. Che cos’è il sertanejo in Brasile?

			A.	Uno stile musicale.

			B.	Uno strumento.

			C.	Una danza.

			D.	Una gara di canto.

			906. Che cos’è il beiaard?

			A.	Uno strumento per suonare le campane.

			B.	Un carillon usato dagli artisti di strada olandesi.

			C.	Una danza in costume in cui si sbattono gli zoccoli.

			D.	Una preghiera cantata.

			907. In quale Paese si suona la bandura?

			A.	Ucraina.

			B.	Spagna.

			C.	Argentina.

			D.	Brasile.

			908. I reel appartengono alla tradizione musicale di quale Paese?

			A.	Irlanda.

			B.	Francia.

			C.	Germania.

			D.	Russia.

			909. Lo joik è un canto di quale popolo?

			A.	Inuit.

			B.	Sami.

			C.	Maori.

			D.	Mapuche.

			910. Come si chiama lo strumento a corda tipico della musica georgiana?

			A.	Panduri.

			B.	Bouzouki.

			C.	Tambura.

			D.	Dangubica.

			911. In quale arcipelago è nata la pachanga?

			A.	Grandi Antille.

			B.	Azzorre.

			C.	Andamane.

			D.	Aleutine.

			912. Dove è praticato il canto xöömej? 

			A.	Nella regione di Tuva, in Russia.

			B.	In Tibet.

			C.	In Sardegna.

			D.	In Kurdistan.

			913. Quali popoli studiò Frances Densmore, una pioniera dell’etnomusicologia?

			A.	Inuit.

			B.	Nativi americani.

			C.	Indios dell’Amazzonia.

			D.	Quechua.

			914. Dove si canta la paghjella?

			A.	Portogallo.

			B.	Corsica.

			C.	Sardegna.

			D.	Georgia.

			915. Lo sher è un ballo di quale musica?

			A.	Raï.

			B.	Klezmer.

			C.	Blues.

			D.	Jazz.

			916. Come si chiama la musica tradizionale della Corea?

			A.	Gugak.

			B.	K-pop.

			C.	Hōgaku.

			D.	Gangnam.

			917. Che cosa indica la parola turca mehterhâne?

			A.	Uno strumento musicale.

			B.	Le bande militari.

			C.	Un ballo tipico.

			D.	Una forma di preghiera cantata.

			918. Che cosa indica il termine perico ripiao?

			A.	Uno stile di canto portoghese.

			B.	Il samba brasiliano.

			C.	Uno strumento tipico della Repubblica Dominicana.

			D.	Lo stile più antico di merengue.

			919. Chi sono gli azmari?

			A.	Musicisti berberi.

			B.	Cantastorie etiopi.

			C.	Danzatori maghrebini.

			D.	Poeti armeni.

			920. Che cos’è il canto bahajan?

			A.	L’inno ufficiale della Baja California.

			B.	Un ballo carnevalesco tipico di Bahia, in Brasile.

			C.	Un canto devozionale induista.

			D.	Un canto di benvenuto dell’isola di Bali.

			921. Che cos’è il chamamé?

			A.	Una musica e un ballo tradizionale di una zona dell’Argentina.

			B.	Uno strumento musicale.

			C.	Un canto della popolazione guaranì.

			D.	Il segnale convenzionale usato per farsi invitare a ballare il tango.

			922. La parola kroncong indica sia uno strumento sia un genere tradizionale: di quale Paese?

			A.	Indonesia.

			B.	India.

			C.	Vietnam.

			D.	Kazakistan.

			923. Quale brano tra questi è uno sea shanty, cioè un vecchio canto di lavoro marinaresco?

			A.		One White Whale di Laurie Anderson.

			B.		Last Great American Whale di Lou Reed.

			C.		Moby Dick dei Led Zeppelin.

			D.	Wellerman di Nathan Evans.

			924. Auld Lang Syne è un canto tipico di Capodanno. In quale Paese?

			A.	Scozia.

			B.	Danimarca.

			C.	Francia.

			D.	Germania.

			925. Come si chiama il canto del muezzin?

			A.	Mullah.

			B.	Sūra.

			C.	Adhan.

			D.	Ramadan.

			926. Come si chiamano i canti ebraici della tradizione hassidica?

			A.	Nigun.

			B.	Nigutin.

			C.	Klezmorim.

			D.	Mizrahì.

			927. Come si chiama il tipico canto delle regioni alpine di lingua tedesca?

			A.	Alpenlied.

			B.	Jodel.

			C.	Knödel.

			D.	Alpenhorn.

			928. Dove viene prodotta la cosiddetta musica “filmi”?

			A.	Stati Uniti.

			B.	India.

			C.	Cina.

			D.	Italia.

			929. I rwais sono gruppi di musicisti itineranti. A quale popolo appartengono?

			A.	Imazighen (Berberi).

			B.	Sinti.

			C.	Beduini.

			D.	Komi.

			930. Che cos’è il ghuzeng?

			A.	Una chitarra.

			B.	Un violino.

			C.	Un tamburo.

			D.	Una cetra.

			931. Nel 1951 Cliff Hanley compose il testo di un brano per cornamusa diventato l’inno “ufficioso” della Scozia. Come si intitola?

			A.	Scotland My Love.

			B.	Once Upon a Time in Scotland.

			C.	Viva Scotland.

			D.	Scotland the Brave.

			932. Dove ebbe origine la canzone Guantanamera?

			A.	Haiti.

			B.	Cuba.

			C.	Messico.

			D.	Argentina.

			933. In quale Paese la cueca è danza nazionale?

			A.	Perù.

			B.	Messico.

			C.	Cile.

			D.	Nepal.

			934. I rimur sono canti derivati dalle saghe nordiche, tipici di quale Paese? 

			A.	Norvegia.

			B.	Islanda.

			C.	Danimarca.

			D.	Svezia.

			935. Come si chiama il tipico flauto andino a più canne, usato anche dal gruppo cileno Inti-Illimani?

			A.	Flauto araucano.

			B.	Siku.

			C.	Kaval.

			D.	Quena.

			936. Tra gli strumenti utilizzati dagli aborigeni australiani c’è la foglia di quale pianta?

			A.	Acacia.

			B.	Eucalipto.

			C.	Albero del tè.

			D.	Cespuglio degli emù.

			937. Il tasnif è un genere della musica…?

			A.	Iraniana.

			B.	Egiziana.

			C.	Rumena.

			D.	Colombiana.

			938. Il chalga è un genere molto diffuso nei Balcani: in particolare in quale Paese?

			A.	Grecia.

			B.	Turchia.

			C.	Bulgaria.

			D.	Montenegro.

			939. Il saz è uno strumento tradizionale della musica… ?

			A.	Turca.

			B.	Polacca.

			C.	Ungherese.

			D.	Mongola.

			940. Che cos’è il qanun?

			A.	Un organo a canne marocchino.

			B.	Una cetra araba.

			C.	Un flauto indiano.

			D.	Un tamburo nordafricano.

			941. Come si chiama il gruppo bulgaro formatosi nel 2001 che unisce musica sacra e profana di varie parti del mondo, famoso per le sue melodie ipnotiche?

			A.	Dead Can Dance.

			B.	This Mortal Coil.

			C.	Virgin Prunes.

			D.	Irfam.

			942. A che cosa assomiglia il taragot, uno strumento musicale a fiato molto usato nella musica popolare rumena e ungherese?

			A.	Un clarinetto.

			B.	Una cornamusa.

			C.	Un flauto.

			D.	Un sassofono.

			943. Il sirtaki deriva da un ballo tradizionale greco più antico. Quale?

			A.	Hasapiko.

			B.	Pidiktos.

			C.	Serivko.

			D.	Kalamatianos.

			944. Il Musikantenstadl – gara canora dedicata al repertorio tradizionale in lingua tedesca – è stato trasmesso in TV dal 1981 al 2015 in Austria, Germania e Svizzera. Che cosa significa letteralmente il termine?

			A.	La città dei musicisti.

			B.	Il fienile dei musicisti.

			C.	Musica in festa.

			D.	Lo stadio della musica.

			945. In quale Paese si balla e si canta il lavani?

			A.	Brasile.

			B.	India.

			C.	Finlandia.

			D.	Isole Pitcairn.

			946. In Australia, nel 1981 nacque un gruppo di rock etno-gotico molto importante all’interno della World Music. Come si chiama?

			A.	Siouxsie and the Banshees.

			B.	Bad Seeds.

			C.	Dead Can Dance.

			D.	Cocteau Twins.

			947. In Perù è diffuso un genere musicale appartenente alla tradizione quechua preispanica. Quale? 

			A.	Chumaichada.

			B.	Huayno.

			C.	Zamacueca.

			D.	Danza de la Huanca.

			948. Quali oggetti vengono usati per accompagnare la danza Kaşık Havası, diffusa in Turchia e in vari Paesi del Mediterraneo?

			A.	Forchette di ottone.

			B.	Coltelli di ferro.

			C.	Coperchi di alluminio.

			D.	Cucchiai di legno.

			949. Come si chiama il quartetto d’archi che nel 1992 ha inciso Pieces of Africa?

			A.	Takács Quartet.

			B.	Kronos Quartet.

			C.	Emerson Quartet.

			D.	Quartetto Italiano.

			950. Quale tra i seguenti compositori europei del Novecento studiò a fondo il repertorio folclorico balcanico, rielaborandolo poi nelle proprie opere?

			A.	Richard Strauss.

			B.	Béla Bartók.

			C.	Igor’ Stravinskij.

			D.	Claude Debussy.

			951. I taonga pūoro sono gli strumenti tradizionali di quale popolo?

			A.	Aborigeni australiani.

			B.	Maori neozelandesi.

			C.	Huli della Nuova Guinea.

			D.	Pigmei africani.

			Canzoni e interpreti dal mondo 

			952. La vie en rose, in origine, è una canzone di…?

			A.	Marlene Dietrich.

			B.	Ella Fitzgerald.

			C.	Grace Jones.

			D.	Édith Piaf.

			953. A che cosa è dedicata Masque of the Red Death, la trilogia di dischi pubblicata nel 1986 da Diamanda Galás?

			A.	All’AIDS.

			B.	Alla tossicodipendenza.

			C.	Alla malattia mentale.

			D.	Alla guerra.

			954. Come si intitola il primo disco di Tom Waits?

			A.	Blue valentine.

			B.	Swordfishtrombones.

			C.	Closing Time.

			D.	Rain dogs.

			955. Vladimir Vysockij è morto nel…?

			A.	1980.

			B.	1990.

			C.	2000.

			D.	1970.

			956. Qual era il vero nome di Yves Montand?

			A.	Ivo Sali.

			B.	Ivo Livi.

			C.	Livio Monti.

			D.	Bastien Vanaquais.

			957. Charles Aznavour era di origini…?

			A.	Canadesi.

			B.	Armene.

			C.	Kazache.

			D.	Curde.

			958. Di che nazionalità è Dino Saluzzi?

			A.	Francese.

			B.	Italiana.

			C.	Argentina.

			D.	Spagnola.

			959. Di cosa parla la canzone Le plat pays di Jacques Brel?

			A.	Di un piatto tipico di campagna.

			B.	Del Belgio.

			C.	Del gioco del poker.

			D.	Della Francia.

			960. Di quale Paese Umm Kulthum è stata la cantante più famosa di sempre?

			A.	Georgia.

			B.	Egitto.

			C.	Cina.

			D.	Germania.

			961. Que reste-t-il de nos amours? è una canzone di…?

			A.	Charles Aznavour.

			B.	Charles Trenet.

			C.	Léo Ferré.

			D.	George Brassens.

			962. Da chi è stata resa famosa, inizialmente, la canzone Todo cambia?

			A.	Inti-Illimani.

			B.	Cristiano Malgioglio.

			C.	Joan Baez.

			D.	Mercedes Sosa.

			963. Quale cantante portoghese è considerata “la regina del fado”? 

			A.	Marisa dos Reis Nunes.

			B.	Amália Rodrigues.

			C.	Vanessa da Mata.

			D.	Cristina Branco.

			964. Con quale musicista ha collaborato Ali “Farka” Touré per realizzare il disco Talking Timbuktu?

			A.	Peter Gabriel.

			B.	Taj Mahal.

			C.	Ry Cooder.

			D.	Kevin Conneff.

			965. Il gruppo vocale Le mystère des voix bulgares è formato da…?

			A.	Soli uomini.

			B.	Sole donne.

			C.	Voci bianche.

			D.	Bambini.

			966. Dove è nato Goran Bregović?

			A.	Parigi.

			B.	Sarajevo.

			C.	Napoli.

			D.	Belgrado.

			967. Come fu soprannominata Miriam Makeba?

			A.	Mama Africa.

			B.	Black Panther.

			C.	Miss Pata.

			D.	Queen of Africa.

			968. Dove nacque Carlos Gardel, una delle voci più famose del tango argentino?

			A.	Tacuarembó, in Uruguay.

			B.	Medellín, in Colombia.

			C.	Buenos Aires, in Argentina.

			D.	Tolosa, in Francia.

			969. Próxima estación: Esperanza è il secondo album di…

			A.	Alvaro Soler.

			B.	Manu Chao.

			C.	Enrique Iglesias.

			D.	Luis Fonsi.

			970. Day-O è un canto giamaicano reso celebre da…

			A.	Bob Marley.

			B.	Harry Belafonte.

			C.	Julio Iglesias.

			D.	Peter Tosh.

			971. Manu Dibango era nato in…?

			A.	Senegal.

			B.	Camerun.

			C.	Stati Uniti.

			D.	Francia.

			972. Prima di diventare famosa come solista, in quale gruppo cantava Enya?

			A.	U2.

			B.	The Chieftains.

			C.	Clannad.

			D.	Corrs.

			973. Dove è nata Cesária Évora?

			A.	Etiopia.

			B.	Seychelles.

			C.	Capo Verde.

			D.	Madagascar.

			974. Il suo soprannome è “l’uccellino canoro del wassoulou”. Chi è?

			A.	Fatoumata Diawara.

			B.	Aya Nakamura.

			C.	Omou Sangaré.

			D.	Inna Modja.

			975. In quale anno si è formato il gruppo irlandese The Chieftains?

			A.	1973.

			B.	1963.

			C.	1953.

			D.	1983

			976. Il gruppo tradizionale cubano Buena Vista Social Club è nato per iniziativa di chi?

			A.	Il regista Wim Wenders.

			B.	Il musicista Ry Cooder.

			C.	Il giornalista Gianni Minà.

			D.	Fidel Castro in persona.

			977. Da chi è stato prodotto l’album Beautiful Africa della cantante maliana Rokia Traoré?

			A.	Paul Simon.

			B.	Peter Gabriel.

			C.	John Parish.

			D.	Ali Farka Touré.

			978. Di che nazionalità è Tanya Tagaq Gillis?

			A.	Norvegese.

			B.	Canadese.

			C.	Danese.

			D.	Islandese.

			979. Ram Narayan è un virtuoso indiano di quale strumento?

			A.	Vina.

			B.	Sitar.

			C.	Sarangi.

			D.	Tanbura.

			980. Di che Paese sono i Fanfare Ciocarlia?

			A.	Italia.

			B.	Romania.

			C.	Francia.

			D.	Germania.

			981. Da quale dei seguenti Paesi viene il gruppo Adjágas?

			A.	Danimarca.

			B.	Norvegia.

			C.	Islanda.

			D.	Svezia.

			982. Di quale strumento Aleksej Arkhipovskyij è considerato il più grande virtuoso?

			A.	Armonica.

			B.	Fisarmonica.

			C.	Balalaika.

			D.	Violino.

			983. Qual è il Paese di origine di Moonlight Benjamin?

			A.	Haiti.

			B.	Tahiti.

			C.	Cuba.

			D.	Porto Rico.

			984. Lo strumento principe di Alan Stivell è…?

			A.	Cornamusa.

			B.	Arpa celtica.

			C.	Biniou.

			D.	Ghironda.

			985. Quando uscì il primo album di Milton Nascimento?

			A.	1957.

			B.	1967.

			C.	1977.

			D.	1987.

			986. Di quale movimento Violeta Parra è stata una delle principali esponenti?

			A.	Zapatisti.

			B.	Negro matapacos.

			C.	Las madres de Plaza de Mayo.

			D.	Nueva canción chilena.

			987. Da dove vengono i Värttinä?

			A.	Sudafrica.

			B.	Finlandia.

			C.	Svezia.

			D.	Danimarca.

			988. Come si chiama il modo di suonare la chitarra usato dal cantante hawaiano Gabby Pahinui?

			A.	Slack-key guitar.

			B.	Pedal steel guitar.

			C.	Slide guitar.

			D.	Ukulele style.

			989. Di dove sono i Klezmorim, la band che ha dato il via al revival di musica klezmer in tutto il mondo?

			A.	Ungheria.

			B.	Polonia.

			C.	Stati Uniti.

			D.	Israele.

			990. Come si chiama la cantante che è stata ribattezzata “la regina del folklore pashtun?

			A.	Nayyara Noor.

			B.	Zarsanga.

			C.	Nazia Hassan.

			D.	Bacha Zareen.

			991. Zohra Al Fassiya è stata una grande cantante…?

			A.	Spagnola.

			B.	Algerina.

			C.	Israeliana.

			D.	Marocchina.

			992. I Tinariwen sono un gruppo musicale di quale Paese?

			A.	Libia.

			B.	Mali.

			C.	Niger.

			D.	Algeria.

			993. Natacha Atlas è una cantante belga che unisce musica elettronica e musica…?

			A.	Celtica.

			B.	Araba.

			C.	Indiana.

			D.	Africana.

			994. Quale gruppo di musica etno-elettronica hanno fondato Michel Sanchez ed Éric Mouquet?

			A.	Deep Throat.

			B.	Deep Forest.

			C.	Deep Purple.

			D.	Deep Blue.

			995. Nel film Parla con lei di Pedro Almodóvar si esibisce un famoso esponente del “tropicalismo” brasiliano. Chi?

			A.	Tom Zé.

			B.	Caetano Veloso.

			C.	Gilberto Gil.

			D.	Gal Costa.

			996. In quale Paese è stata fondata l’Orchestra Baobab?

			A.	Francia.

			B.	Senegal.

			C.	Camerun.

			D.	Mali.

			997. Di quale Paese è originario il gruppo di canto popolare Encardia?

			A.	Turchia.

			B.	Grecia.

			C.	Italia.

			D.	Spagna.

			998. Dove ha vissuto per più di trent’anni Arne Dørumsgaard, il compositore norvegese che è stato uno dei più grandi collezionisti di musiche del mondo?

			A.	A Marzio, in provincia di Varese.

			B.	Ad Angers, nella Valle della Loira (Francia).

			C.	Alle isole Svalbard.

			D.	A Tahiti.

			999. Come si chiama il primo disco del gruppo russo Huun-Huur-Tu?

			A.	Crazy Horses.

			B.	Wild Horses.

			C.	White Horses.

			D.	60 Horses in My Herd.

			1000. Julio Jaramillo è considerato il più importante cantante di quale Paese?

			A.	Uruguay.

			B.	Messico.

			C.	Ecuador.

			D.	Colombia.

			1001. Immigrés è l’album che ha reso celebre Youssou N’Dour. In che anno uscì?

			A.	2004.

			B.	1974.

			C.	1984.

			D.	1994.





Le risposte





		
			La classica

			Strumenti, generi e forme musicali

			1. Il potere di Orfeo (risposta corretta: B)

			Secondo la mitologia greca, il cantore Orfeo aveva il potere di rendere mansuete le belve feroci, grazie al suono della sua lira. Di questo mito esistono però diverse versioni. La più nota è quella narrata nelle Metamorfosi di Ovidio (I secolo a.C.), dove la lira di Orfeo, capace di soggiogare ogni creatura, compresi gli animali più pericolosi, è un dono di Apollo, dio delle arti e anche della musica. 

			L’impresa più celebre di Orfeo è il viaggio nell’Ade, il regno dei morti secondo i Greci. Da qui cerca di riportare alla vita Euridice, la sua sposa defunta. Dopo aver domato grazie alla sua lira i guardiani infernali Cerbero e Caronte, Orfeo ottiene di poter guidare l’ombra di Euridice fuori dall’Ade, a patto di non voltarsi mai indietro. Ma lungo il cammino il cantore è colto dal dubbio di essere stato ingannato e, spinto dal desiderio di rivedere Euridice, si volta indietro: ma non vedrà altro che la sua sposa tornare per sempre agli inferi. 

			2. Suoni paleolitici (risposta corretta: C)

			Anche se non si sa con certezza quando e come nacque, la musica è stata senz’altro una delle prime forme espressive del genere umano. Quanto agli strumenti per produrla, i più antichi scoperti finora sono due flauti d’osso paleolitici. Gli archeologi li hanno ritrovati nella cava di Geissenklösterle (Germania meridionale) e nel 2012 li hanno datati con il metodo del radiocarbonio. Sì è così scoperto che hanno oltre quarantaduemila anni. Si tratta di semplici ossa cave di uccello (probabilmente di cigno) e di mammut, sulle quali i nostri antenati praticarono fino a 4 fori. Un altro flauto d’osso, di circa trentacinquemila anni fa, è tornato alla luce nella stessa area, mentre il cosiddetto “flauto di Divje Babe”, scoperto nel 1995 in una grotta della Slovenia e antico di circa quarantatremila anni, ha diviso gli studiosi: realizzato con un frammento d’osso di orso delle caverne, forse non era utilizzato come strumento musicale. 

			3. Trombe latine (risposta corretta: A)

			In tanti film del genere peplum le abbiamo viste, in versione del tutto fantasiosa, accompagnare l’arrivo di generali e imperatori romani. In effetti, gli eserciti dell’Urbe utilizzavano la bùccina durante le marce, negli accampamenti e durante i trionfi dei generali vittoriosi, ma anche in battaglia per i segnali militari, dato che era udibile a grande distanza. In latino si chiamava bucina ed era una tromba metallica, in bronzo, con una canna ricurva e stretta, lunga oltre 2 metri e che terminava con un padiglione aperto. Si portava “a tracolla”, infilata su una spalla dei bucinatores (i “trombettieri”) dell’esercito romano. Alcuni bucinatores sono raffigurati sui bassorilievi della Colonna Traiana, a Roma. 

			Il poeta Ovidio, che ne parla nelle Metamorfosi, la descrive così: “la bùccina cava e ritorta, che dalla punta si allarga a spirale; la bùccina che, se le si dà fiato in mezzo al mare, riempie con la sua voce le coste da levante a ponente”.

			Altri strumenti romani erano il corno e la tuba (derivata dalla salpinx, la tromba diritta greca, e lunga circa 120 cm), anche questi in bronzo e usati soprattutto per scopi militari e cerimoniali. C’erano poi l’hydraulos (organo ad acqua, di origine greca), la tibia (derivata dall’aulos greco, il flauto greco, in realtà uno strumento ad ancia), cornamuse, vari tipi di flauto, strumenti a corda come la lira e la citara, oltre a percussioni assortite.

			4. Playlist ellenica (risposta corretta: B)

			L’Epitaffio di Sicilo è l’unico brano completo di musica greca giunto fino a noi. Il testo greco, del II secolo a.C., si legge inciso su una stele funeraria scoperta nel 1886 in Anatolia (Turchia). Si tratta di quattro versi accompagnati da indicazioni musicali. Siccome i Greci non scrivevano le note come noi, la melodia è rappresentata da una sequenza di lettere e segni corrispondenti ai suoni, organizzati secondo le regole della scala ionica (una delle tante impiegate anticamente). 

			Ecco il testo: Finché vivi, appari, / non affliggerti troppo: / la vita dura poco. Il tempo vuole infine il suo tributo. Segue la dedica del defunto: Sicilo, a Euterpe (Euterpe era forse la moglie di Sicilo). Il brano è brevissimo: la sua esecuzione dura meno di un minuto. 

			Le altre testimonianze della musica greca sono una dozzina, tutte però frammentarie. Tra queste: gli inni delfici (XV secolo a.C.), parti musicali della tragedia Oreste di Euripide (IV secolo a.C.), tre inni attribuiti al compositore Mesomede di Creta (II secolo d.C.) e altri frammenti.

			5. I nomi delle note (risposta corretta: C)

			I nomi delle note usati in Italia e nei Paesi dove si parla una lingua neolatina furono introdotti dal monaco benedettino Guido d’Arezzo intorno all’anno Mille. Guido insegnava canto ai monaci dell’abbazia di Pomposa (Ferrara) e per aiutarli a memorizzare le melodie sacre ideò un sistema che associava le note dell’esacordo (un tipo di scala usato nel canto gregoriano) alle prime sillabe dei versi dell’Inno a san Giovanni Battista, di Paolo Diacono: Ut queant laxis / Resonare fibris / Mira gestorum / Famuli tuorum / Solve polluti / Labii reatum / Sancte Iohannes. 

			Quando si trasferì nel monastero di Arezzo, Guido scrisse il trattato Micrologus, dove tra le altre cose mise per iscritto il suo metodo; soltanto tra Cinquecento e Seicento ut si trasformò in Do (tranne che in Francia, dove si dice ancora ut). 

			Per molto tempo si continuò comunque a usare la notazione introdotta un secolo prima da un altro monaco, Oddone di Cluny (IX-X secolo), indicando le note con le lettere dalla A alla G. Ancora oggi nel mondo anglosassone si usano queste lettere, con alcune differenze: nei Paesi di lingua tedesca e in Scandinavia il Si corrisponde alla lettera H, mentre B indica il Si bemolle; in Inghilterra e altrove il Si corrisponde invece alla lettera B (che diventa “B flat” quando bemolle). Un sistema solo apparentemente complicato, che ha resistito nei millenni. 

			6. Il metro del tempo (risposta corretta: D)

			Il metronomo è uno strumento utilizzato per stabilire e mantenere la velocità di esecuzione di un brano, in base a un determinato numero di pulsazioni al minuto. Il primo a metterlo a punto fu il tedesco Dietrich Nikolaus Winkel, nel 1814. Due anni dopo, uno strumento simile, ma perfezionato e arricchito da una bacchetta con una scala graduata, fu brevettato – con una certa dose di scaltrezza – da un altro inventore tedesco, Johann Nepomuk Maelzel. 

			In precedenza, per secoli, si era adottato il battito naturale del cuore per stabilire la durata del tactus, (un’unità di misura musicale usata anticamente); ma la frequenza cardiaca è ovviamente diversa da persona a persona. Grazie alle osservazioni di Galileo Galilei sull’isocronismo del pendolo (1583 circa) si sperimentarono congegni che, sfruttando la regolarità dell’oscillazione di un peso, permettessero di impostare una pulsazione da mantenere per tutta la durata di un brano musicale. Tra i primi tentativi, quelli del musicista e teorica barocco inglese Thomas Mace (1613-1706) e del francese Etienne Loulié, che intorno al 1694 inventò il “cronometro di Loulié”: un filo a piombo appeso a un sostegno graduato, che, regolando la lunghezza del filo, permette di modificare l’ampiezza di oscillazione del peso. L’applicazione di un meccanismo a molla ricaricabile portò infine alla nascita del metronomo che conosciamo, oggi sostituito dai più precisi (ma meno evocativi) modelli elettronici e app per smartphone.

			7. Il rigo musicale (risposta corretta: B)

			La risposta è nel suo nome: la parola “pentagramma” deriva dal greco antico e significa “cinque righe”. Ed è sulle cinque righe e nei relativi spazi che si scrivono (o si stampano) le note. I primi a usare le righe furono i monaci europei del IX secolo, che abbandonarono la notazione detta “adiastematica” (senza una precisa indicazione della distanza fra le note) e introdussero la notazione “diastematica”, che invece permette di stabilire con esattezza l’altezza relativa dei suoni. 

			In origine le righe erano soltanto due: quella che indicava la posizione della nota Do (C nella nomenclatura anglosassone) e quella che indicava la posizione della nota Fa (F per gli anglosassoni). Si incidevano sulla pergamena a secco, ma presto gli amanuensi distinsero la riga del Do con il colore rosso e quella del Fa con il colore giallo. Intorno al Mille il monaco Guido d’Arezzo (il “padre” dei nomi delle note) aggiunse altre due righe, inventando il tetragramma. Infine, all’inizio del Quattrocento, si affermò definitivamente il pentagramma, la cui invenzione è attribuita all’ecclesiastico e teorico della musica Ugolino da Orvieto. 

			8. Il temperamento equabile (risposta corretta: D)

			Il temperamento equabile è il sistema con il quale oggi dividiamo i suoni in toni e semitoni e sul quale si basano la scala detta appunto temperata, l’armonia e la moderna teoria musicale. Ma di che cosa si tratta?

			Prima della diffusione del temperamento equabile si usava la scala “naturale”, basata sui rapporti matematici tra i suoni, individuati dal greco Pitagora (VI-V secolo a.C.). Poi, tra il XVI e il XVII secolo, l’evoluzione della tecnica compositiva, della teoria e della pratica musicale, sempre più complessa, fece emergere i limiti di questo sistema: accordare in modo preciso gli strumenti, soprattutto quelli a intonazione fissa (organo, clavicembalo, ma anche alcuni strumenti a fiato e a corda) era impossibile usando la scala naturale. Per non parlare delle difficoltà che incontrava chi voleva comporre o eseguire brani nei quali gli strumenti a intonazione fissa dovevano suonare con quelli a intonazione naturale (voce compresa), oppure chi voleva eseguire un brano in una diversa tonalità: produrre un insieme armonico era un’impresa.

			Per rimediare, si decise di “temperare”, cioè di “aggiustare” la scala naturale, modificando artificialmente gli intervalli tra i suoni della scala naturale: ogni ottava fu divisa in 12 semitoni perfettamente uguali, cioè “equabili”. Nel 1691 il teorico e musicista tedesco Andreas Werckmeister espose il nuovo sistema nel trattato Musikalische Temperatur. E tra il 1722 e il 1742 Johann Sebastian Bach compose Il clavicembalo ben temperato: 24 preludi e fughe nelle 12 tonalità del nuovo sistema. L’idea, che all’inizio aveva fatto storcere il naso ai puristi, alla lunga aveva dimostrato la sua praticità.

			9. L’inventore del pianoforte (risposta corretta: B)

			Il merito spetta al costruttore di organi, clavicembali e spinette, nonché liutaio, Bartolomeo Cristofori, nato a Padova nel 1655. Cristofori costruì il precursore del pianoforte mentre era al servizio del principe ereditario del Granducato di Toscana, Ferdinando de’ Medici, mecenate e musicista. Siamo a Firenze, intorno all’anno 1700, e nei primi documenti lo strumento è chiamato “arpicembalo che fà il piano e il forte”. L’antenato del pianoforte in origine era definito “fortepiano” proprio per via della sua caratteristica più innovativa: la possibilità di suonare “con il forte e con il piano”, cioè con intensità variabile. Cristofori introdusse infatti i martelletti che, azionati dalla tastiera, colpiscono le corde con una forza proporzionale alla pressione delle dita, tornando subito nella posizione di partenza grazie al meccanismo dello “scappamento”. L’idea era migliorare lo strumento a tastiera più diffuso all’epoca, il clavicembalo, nel quale le corde sono pizzicate dai “salterelli”, senza la possibilità di controllare il tocco e quindi il volume del suono.

			L’invenzione inizialmente lasciò tiepidi i musicisti. Ma dopo alcuni decenni le possibilità espressive e un repertorio sempre più vasto imposero il pianoforte. Nell’Ottocento, le maggiori dimensioni e ulteriori perfezionamenti migliorarono volume e qualità dei pianoforti, facendone un “principe” del repertorio romantico. 

			Quanto a Cristofori, di lui non si sa molto altro. Morì a Firenze nel 1732, ma l’unico suo ritratto, di cui resta la riproduzione fotografica, andò distrutto nei bombardamenti su Berlino, durante la Seconda guerra mondiale.

			10. Il canto dei monasteri (risposta corretta: C)

			Secondo la tradizione, nel VI secolo papa Gregorio I, monaco benedettino e pontefice dal 590 al 604, meglio noto come Gregorio Magno, mise ordine nella liturgia della Chiesa di Roma, introducendo anche il canto sacro. Questa azione riformatrice sarebbe avvenuta attraverso l’Antiphonarius cento, una raccolta di canti detti appunto “gregoriani”. 

			In realtà, lo sviluppo dei canti che accompagnavano la liturgia in chiese e monasteri medievali ebbero un lungo sviluppo, in diversi luoghi, nel contesto dello sviluppo dei monasteri: dalla Gallia alla Penisola Iberica, dalla Germania all’Italia. Queste diverse tradizioni fiorirono durante la fase di rinascita culturale che segnò l’epoca carolingia (VIII-IX secolo) e che fu accompagnata dalla fioritura delle Scholae Cantorum, dove si istruivano i monaci che accompagnavano le liturgie nei luoghi di culto d’Europa. Ogni grande monastero sviluppò un proprio repertorio di canti e diversi tipi di notazione, grazie ai quali il canto gregoriano fu messo per iscritto e tramandato fino ai nostri giorni.

			11. Doppio coro (risposta corretta: A)

			Se vi foste trovati nella Basilica di San Marco a Venezia tra Cinquecento e Seicento avreste potuto ascoltare l’esecuzione di musica sacra eseguita da cori “spezzati” o “battenti”. Si trattava di una tecnica compositiva polifonica introdotta a Venezia dal fiammingo Adrian Willaert (morto nel 1562) e in seguito diffusa anche altrove. Consisteva nell’esecuzione di un brano corale da parte di due cori contrapposti, posizionati uno di fronte all’altro in due punti diversi della grande chiesa, su appositi palchi rialzati.

			In origine era un’evoluzione dell’antifona (canti gregoriani basati su melodie alternate) ma presto Andrea e Giovanni Gabrieli, maestri della Scuola veneziana, svilupparono i cori battenti introducendo l’uso di strumenti musicali e dando così vita ai più elaborati “concerti”, spesso riservati alle occasioni solenni e ai frequenti eventi diplomatici della Serenissima. 

			Il termine “battente” deriverebbe dall’utilizzo di due musicisti (uno per coro) incaricati di battere il tempo dei due gruppi vocali. Ma anche dall’effetto sonoro dei due cori, le cui voci sembrano rispondersi.

			12. Ars Nova: una nuova polifonia (risposta corretta: C)

			Il nome deriva dal titolo di un trattato del musicista francese Philippe de Vitry, scritto intorno al 1320, e indica lo stile e la notazione tipica della polifonia del Trecento. All’epoca il canto a più voci (polifonia) entrò in una fase nuova e più libera dalle regole della musica sacra (quasi sempre monodica, cioè con le voci che cantano all’unisono). Con l’Ars Nova prese sempre più piede la musica profana, non legata a cerimonie religiose. Questo stile si affermò prima in Francia, dove la borghesia si era ormai affermata, poi anche in Italia, soprattutto a Firenze. Uno dei compositori più importanti dell’Ars Nova si chiamava Guillaume de Machaut e compose, oltre a messe e opere sacre, molta musica profana: ballate, danze e canzoni accompagnate da strumenti musicali. 

			13. A più voci (risposta corretta: A)

			La polifonia è una tecnica di composizione ed esecuzione a più voci, sia corale, sia strumentale. Il suo contrario è “monodia”. La polifonia nacque probabilmente per caso dal canto; forse si praticava anche anticamente, come farebbero pensare molti canti polifonici tradizionali. Sappiamo però che in Europa, intorno al X secolo, i monaci iniziarono a sovrapporre alle monodie del canto gregoriano una seconda voce: all’inizio si trattava della stessa melodia ripetuta a una diversa altezza. Nacquero così i primi canti polifonici, a due voci, nei quali vox principalis (la prima voce) e vox organalis (la seconda voce) procedevano “in parallelo”. Presto i monaci introdussero altre voci, variazioni e abbellimenti, fino a creare le grandiose composizioni polifoniche del Quattrocento, Cinquecento e Seicento. Capolavori del repertorio polifonico vocale più antico sono le opere dei compositori fiamminghi e degli italiani Claudio Monteverdi, Pierluigi da Palestrina, Gesualdo da Venosa.

			14. Intoniamoci (risposta corretta: B)

			Quando un coro deve intonarsi, o quando un musicista ha bisogno di accordare il proprio strumento, di solito ricorre al diapason, uno piccolo strumento che emette una sola nota: il La con frequenza di 440 Hz. Oggi esistono “intonatori” elettronici e app per smartphone in grado di produrre suoni di tutte le frequenze, ma il classico diapason è una forcella di acciaio che, percossa su una superficie, comincia a vibrare emettendo un suono a 440 Hz. Per ascoltarlo in modo più distinto si può appoggiare il diapason a una tempia, in modo che le ossa del cranio ne trasmettano la vibrazione. 

			Nella musica corale si usa più frequentemente il “corista”, un piccolo strumento ad ancia, una sorta di miniarmonica a bocca, nel quale è possibile soffiare per ottenere il La o anche un accordo di tre note.

			La frequenza di 440 Hz è stata adottata come standard internazionale nel 1939, al posto dei precedenti 435 e 430 Hz (quest’ultimo valore è il più corretto dal punto di vista della fisica acustica). I gruppi musicali specializzati nell’esecuzione del repertorio antico e barocco utilizzano ancora il La a 415 Hz, per essere più fedeli allo standard usato ai tempi di Bach & Co. Negli anni, quindi, il La è “cresciuto”. 

			15. Quartetti d’archi (risposta corretta: D)

			Il quartetto d’archi classico è composto da violino primo, violino secondo, viola e violoncello. Il primo compositore a codificare questa formazione fu il tedesco Franz Joseph Haydn (1732-1809), che compose circa 80 quartetti. Gli altri due “padri nobili” del quartetto d’archi sono Mozart e Beethoven. Beethoven, in particolare, grazie al quartetto d’archi sperimentò nelle sue ultime composizioni forme musicali e una scrittura complessa, anticipando il linguaggio musicale moderno. 

			Nel repertorio del Novecento i quartetti più celebri sono quelli dell’austriaco Anton Webern, dell’ungherese Béla Bartok e del russo Dmitrij Šostakóvič. 

			Esistono anche altri tipi di quartetti nella musica classica, come il quartetto con pianoforte (pianoforte, violino, viola e violoncello). Inoltre, nel Settecento, spesso la parte del violino primo veniva eseguita da un flautista. Con l’aggiunta di un altro strumento, in genere il pianoforte, il quartetto nell’Ottocento si è trasformato in quintetto. 

			16. Camere sonore (risposta corretta: A)

			La musica da camera è l’insieme della musica strumentale eseguita da piccoli gruppi di esecutori: duo, trio, quartetto o piccole orchestre. Si tratta di un genere di musica profana (non sacra) nato nel Sei-Settecento con diversi organici, destinato a essere eseguito privatamente nelle stanze (“camere”) dei palazzi nobiliari. 

			Le prime composizioni da camera risalgono al Rinascimento, ma l’espressione nacque nel Seicento, quando si definirono “sonate da camera” le composizioni destinate all’esecuzione domestica o in occasioni di feste da ballo, per distinguerle dalle “sonate da chiesa” riservate alle occasioni religiose. 

			Con lo “stile galante” di inizio Settecento la musica da camera si impose per la semplicità del linguaggio neoclassico e per i ritmi di danza, molto amati all’epoca, tra i quali il minuetto. Con il tempo l’espressione passò a indicare composizioni sempre più complesse, ma sempre per organici piccoli o medi, a volte comprendenti solisti vocali. 

			17. Nel golfo mistico (risposta corretta: D)

			Quando, nel 1872, a Bayreuth (Baviera) iniziarono i lavori per il nuovo teatro voluto da Richard Wagner e dal suo mecenate Ludwig II di Baviera, il compositore tedesco riprese una soluzione già adottata nel teatro di Besançon, in Francia: un ribassamento. Ma la sviluppò in modo originale, facendone uno standard in seguito utilizzato in tutti i teatri d’opera del mondo. 

			La nuova “buca” o “fossa” dell’orchestra era una sorta di conchiglia ribassata rispetto al palco e alla platea, che funzionava come una cassa di risonanza per il suono dell’orchestra.

			Wagner definì “golfo mistico” (letteralmente “abisso mistico”, in tedesco mystisches Abgrund) la nuova struttura, che aveva lo scopo di nascondere alla vista i musicisti, affinché gli spettatori si trovassero immersi nell’opera “totale” immaginata da Wagner con il suo ciclo di quattro opere L’Anello del Nibelungo. Per accentuare questo “effetto speciale”, Wagner impose per la prima volta l’oscurità in sala; fino a quel momento (e altrove ancora fino alla diffusione dell’elettricità) gli spettacoli musicali si svolgevano infatti alla luce dei candelabri. 

			18. I Mille di Mahler (risposta corretta: C)

			Il 12 settembre 1910 a Monaco il compositore e direttore d’orchestra Gustav Mahler diede l’attacco del primo movimento della sua Sinfonia n. 8. Di fronte a lui c’erano 1028 esecutori: un’orchestra di oltre 100 musicisti, più di 800 coristi distribuiti su due cori misti e un coro di voci bianche, 8 cantanti solisti. La composizione era dedicata alla moglie Alma (una delle donne più belle e amate dell’epoca) ed è considerata, nel repertorio sinfonico, la composizione con l’organico più vasto.

			A contendere il primato di Mahler ci sono diverse composizioni strumentali-corali del Novecento. La Cantata per il ventesimo anniversario della Rivoluzione d’Ottobre, del russo Sergej Prokof’ev (1937, ma eseguita soltanto nel 1966, dopo la morte di Stalin) prevede una grande orchestra con pianoforte, arpa e celesta, doppio coro, una banda musicale, un complesso di fisarmoniche, un narratore e diversi effetti speciali, tra i quali sirene, salve di armi da fuoco, rumore di passi che marciano e la voce registrata di Lenin. 

			19. Musica celeste (risposta corretta: B)

			La celesta è uno strumento a tastiera, a prima vista simile a un piccolo pianoforte verticale. Solo che in questo caso i tasti azionano martelletti che colpiscono lamelle derivate da quelle di uno xilofono, ma di metallo invece che di legno. In realtà si può dunque classificare anche come uno strumento a percussione e in particolare un idiofono metallofono, come il glockenspiel o il vibrafono.

			La celesta fu inventata nel 1886 dal francese Auguste Mustel, che cercava uno strumento dal suono leggero, puro e “liquido”. Il repertorio per celesta è piuttosto limitato e in genere questo strumento si ascolta solo in parti secondarie delle composizioni orchestrali, per creare particolari effetti sonori. Ci sono però almeno un paio di eccezioni diventate famose. Un brano in cui la parte principale è eseguita dalla celesta è la celebre Danza della Fata confetto, nel balletto Lo schiaccianoci di Pëtr Il’ič Čajkovskij (1892). L’ungherese Béla Bartók nel 1936 ha invece composto Musica per archi, percussioni e celesta, scritta su commissione per l’Orchestra da camera di Basilea e oggi considerata un capolavoro del repertorio novecentesco.

			20. La viola di bordone (risposta corretta: A)

			Baryton è il nome tedesco della viola di bordone, uno strumento ad arco del XVII secolo simile alla viola da gamba. Come quest’ultima si può considerare uno degli antenati del violoncello. Il baryton aveva ben 15 corde: 6 principali in budello e 9 metalliche di risonanza, cioè che vibrano “per simpatia” insieme alle principali, ma che possono anche essere pizzicate. Si suonava con un archetto e, dato il grande numero di corde e le difficoltà di intonazione, era uno degli strumenti più impegnativi del periodo barocco. Tra i “barytonisti” celebri ci fu il principe ungherese Nicola Esterházy, per il quale Franz Joseph Haydn (1732-1809) compose molte opere per baryton, tra cui 126 trii con viola e violoncello.

			Le difficoltà esecutive e l’ascesa di nuovi strumenti solisti segnarono il declino del baryton nel corso dell’Ottocento. Oggi è uno strumento suonato quasi solo dagli specialisti del repertorio antico.

			21. L’interfaccia per la musica digitale (risposta corretta: B)

			L’acronimo MIDI sta per Musical Instrument Digital Interface e indica l’interfaccia digitale più diffusa nella produzione di musica elettronica. Si basa su un particolare linguaggio informatico (anch’esso chiamato MIDI) che permette di collegare tra loro strumenti elettronici, basi campionate e suoni digitalizzati per farli “dialogare”, creando composizioni elettroniche multicanale. L’interfaccia, il software e l’hardware MIDI nacquero tra la fine degli anni Settanta e i primi anni Ottanta. In seguito sono nati altri linguaggi e software, ma ancora oggi è molto utilizzato per la sua semplicità ed efficacia.

			22. Un, due tre… Un, due, tre… (risposta corretta: C)

			Il valzer è una danza a ritmo ternario. In origine era un ballo popolare diffuso nei Paesi di lingua tedesca e veniva chiamato Ländler. Nel Settecento prese sempre piede nelle corti europee, anche grazie alla regina di Francia Maria Antonietta, che era austriaca. Fu a lungo considerato un ballo “scandaloso” perché, a differenza di minuetti e contraddanze diffuse tra i nobili – dove si danzava dandosi al massimo la mano, ben distanziati – nel valzer la coppia si abbraccia. Fu soprattutto la dinastia viennese degli Strauss, attiva per tutto l’Ottocento, a rendere popolare questo ballo anche tra i borghesi. Presto si svilupparono varianti nazionali, come la valse musette francese, il valzer-tango argentino, il valzer lento inglese. 

			All’inizio i grandi compositori, come Haydn e Beethoven, si limitarono a usare il ritmo di valzer per brani d’occasione. In seguito il pianista e compositore Johann Nepomuk Hummel (1778-1837) ne codificò la forma musicale e il valzer si affermò come un genere musicale a sé: Chopin compose oltre venti valzer (il più celebre? Il Grande valzer brillante op. 18), Verdi ne inserì nelle sue opere (nella Traviata, per esempio, ma è suo anche il valzer orchestrato da Nino Rota nel 1963 per il film Il Gattopardo, di Luchino Visconti). Nel 1920, infine, Ravel compose un fortunato balletto sinfonico, La Valse, nel quale lo slancio del ritmo ternario sfocia in un finale grottesco, che segna in modo drammatico la fine della Belle époque. Il valzer non era più solo il ballo di un’età spensierata.

			23. Far da bordone (risposta corretta: B)

			Il bordone è una tecnica di accompagnamento usata nella musica popolare di diversi Paesi e anche nella musica medievale. La sua caratteristica è la ripetizione ostinata di uno stesso accordo, senza cambiare tonalità per l’intero brano. È caratteristico di piccoli organici strumentali della musica antica, ma anche delle musiche tradizionali dell’Asia e dell’Africa. Alcuni strumenti tradizionali e antichi o tradizionali (il sitar indiano, per esempio) sono costruiti in modo da produrre uno stesso accordo o suono in modo continuativo, senza interruzione. Nella composizione classica europea l’effetto-bordone si usa quando si vuole dare l’impressione di una musica antica, di una danza o di un canto esotico. 

			Da questa pratica musicale deriverebbe l’espressione “fare da bordone” o “tenere bordone”, che significa “sostenere qualcuno”, “appoggiare qualcuno”, a volte con accezione negativa. 

			24. Una solida base (risposta corretta: A)

			Il basso continuo era, nella musica barocca (XVII-XVIII secolo), la parte più grave delle composizioni. In pratica, era la “base” su cui gli autori costruivano l’armonia dei loro brani. La parte del basso continuo era affidata in genere a uno o più strumenti (viola da gamba, clavicembalo o organo portativo, liuto e altri) che accompagnavano la composizione in modo continuativo, dall’inizio alla fine. 

			Il “basso” del nome coincide con la nota più grave scritta nelle partiture barocche ed era in genere accompagnata da piccoli numeri che indicavano gli intervalli delle note che formavano l’accordo di cui quella nota grave era il grado fondamentale. Per questo è il basso continuo è detto anche basso “cifrato” o “numerato”. 

			25. Nelle corti medievali (risposta corretta: D)

			La ghironda è uno strumento musicale a corda azionato con una manovella, diffuso in Europa a partire dal XII secolo e fino al Rinascimento. La manovella aziona una ruota che sfrega, come fa l’archetto di un violino, le corde. Un complesso sistema di tasti permetteva invece di ottenere i suoni delle diverse altezze intervenendo sulle corde stesse. 

			La ghironda si usava soprattutto per creare un semplice accompagnamento continuo e ritmato dai colpi di manovella per canti poetici, come i poemi cavallereschi e musiche di corte o di piazza. Gli intervalli di quinta prodotti tipicamente dalla ghironda e lo sfregamento ritmico delle corde producevano un caratteristico effetto sonoro “ruvido”, più simile a quello di una zampogna che a quello di un violino. 

			26. Che cos’è la ribeca? (risposta corretta: A)

			La ribeca è uno strumento medievale ad arco simile a un violino, che si suonava appoggiato a un fianco o appena al di sotto della spalla. Aveva forma di una mezza pera tagliata, con una cassa armonica unica, che comprendeva il manico, e con un numero di corde variabile, da 2 a 5. Arrivò in Europa insieme gli Arabi, che la chiamavano rebab (da cui il nome) nell’VIII secolo, e si diffuse nelle corti medievali della Francia e dell’Italia come strumento di accompagnamento preferito da trovatori e menestrelli. I poeti cantori, però, dal XII secolo cominciarono invece ad accompagnarsi con la viella, più simile al violino. 

			27. Lucenti ottoni (risposta corretta: B)

			Corno francese, tromba (di vari tipi) e trombone sono strumenti a fiato appartenenti alla numerosa famiglia degli ottoni. A essi si aggiungono basso tuba, sousaphone, flicorno e molti altri. Si tratta di strumenti a fiato in metallo, dotati di un tubo ricurvo di varie lunghezze, di un sistema di pistoni e/o chiavi grazie al quale si modifica la lunghezza della colonna d’aria nel tubo e di conseguenza l’altezza del suono prodotto. L’emissione avviene grazie a un bocchino sul quale l’esecutore esercita una pressione con le labbra. All’interno degli ottoni ci sono poi due sottogruppi: gli ottoni ad ancia e quelli di altri materiali.

			Il trombone, infine, può essere a pistoni o a coulisse: nel primo caso la lunghezza del tubo si modifica premendo lo stantuffo di un pistone, mentre nel secondo si regola spostando un lungo tubo scorrevole, detto appunto coulisse, in francese.

			Il nome degli ottoni deriva dal loro materiale di costruzione, il metallo (non necessariamente ottone; si usano spesso altre leghe). 

			28. Dal legno al metallo (risposta corretta: D)

			Flauto traverso, oboe, clarinetto e fagotto fanno parte dei fiati dell’orchestra e in particolare della famiglia dei legni. Alla quale appartengono anche l’ottavino, il controfagotto, il corno inglese, il clarinetto basso e quello alto e i sassofoni (soprano, alto, tenore e baritono). Mentre però oboe (e il suo “cugino”, il corno inglese), clarinetto e fagotti sono effettivamente realizzati in legno, il flauto traverso, l’ottavino e i sassofoni sono di metallo. La ragione sta nel fatto che in origine alcuni di questi strumenti (non tutti) erano di legno.

			C’è poi una differenza nel modo in cui si produce il suono: flauto traverso e ottavino sono a imboccatura “naturale” (il suono viene prodotto direttamente dalle labbra sul foro della testata), mentre tutti gli altri legni sono strumenti a fiato ad ancia (semplice nel caso del clarinetto e dei sassofoni, o doppia come per oboi e fagotti).

			29. Il contrappunto di Fra Martino (risposta corretta: A)

			Il canone è una tecnica di composizione contrappuntistica, strumentale o vocale, basata sull’imitazione di un tema. È il modo più semplice per comporre un brano polifonico, in un certo senso il “grado zero” della polifonia: basta infatti riprodurre una stessa melodia (il “tema”), a distanza per esempio di una battuta, per ottenere un canone. L’esempio più conosciuto è la canzone Fra Martino campanaro. 

			Il canone può essere a due o più parti e dall’evoluzione del canone e delle tecniche di composizione imitative si sviluppò la fuga, una tecnica compositiva molto più complessa, che prevede numerose variazioni del tema principale. I più antichi canoni (detti anche controcanti) risalgono al XIII-XIV secolo; nel Trecento, la tecnica imitativa del canone diventò molto praticata, prima di essere sostituita da forme sempre più complesse. 

			30. Allegro ma non troppo (risposta corretta: C)

			L’agogica è l’insieme delle indicazioni relative alla velocità e all’andamento (e in parte all’espressione) nelle partiture e negli spartiti musicali. Tra la fine del Settecento e l’inizio dell’Ottocento si cominciò a stabilire con maggiore precisione a quale velocità dovesse essere eseguito un brano musicale. Fino ad allora si erano utilizzate espressioni generiche, come “Andante”, o “Adagio” (che non significava in origine “lento”, bensì “ad agio”, con un tempo “comodo” per gli esecutori). Poi diversi compositori – tra i primi anche Beethoven – cominciarono a specificare in modo più preciso le velocità di esecuzione. In questo senso un grande aiuto venne dall’invenzione e dalla diffusione del metronomo, grazie al quale si stabilirono velocità standard per le diverse andature (un Allegro, per esempio, si esegue a 120-168 battiti al minuto). 

			Alle indicazioni generali utilizzate all’inizio del brano si aggiunsero presto quelle che chiedono all’esecutore di variare l’andamento del pezzo, per esempio rallentando, accelerando e quelle legate all’espressività musicale del Romanticismo (Affettuoso, Dolce, Cantabile e altre).

			Infine, il musicologo tedesco Hugo Riemann (1849-1919) introdusse la parola “agogica” (già usata anticamente, ma con un diverso significato) nei suoi manuali, riferendola proprio a tutte queste indicazioni. L’agogica non va confusa con la dinamica musicale, che riguarda invece l’intensità dei suoni (forte, piano, fortissimo, pianissimo eccetera).

			31. Sulla quarta corda (risposta corretta: B)

			Fino al Cinquecento, gli antenati dei violini (lire e viole da braccio) avevano in genere tre corde. Con il perfezionamento, soprattutto nel Nord Italia e in particolare nelle botteghe di liuteria di Cremona, del violino moderno, le quattro corde divennero uno standard. Sempre nel Nord Italia, a Brescia, si trova la prima testimonianza scritta del termine “violino”, del 1530. Usato fino ad allora soprattutto nella musica profana, per accompagnare balli e danze popolari, dal Cinquecento passò anche al repertorio sacro e a quello cameristico. 

			Le corde del violino sono intonate per quinte (Mi, La, Re, Sol) e vengono mantenute in tensione grazie ai piroli e al ponticello; sfregate da un archetto di crini di cavallo entrano in vibrazione producendo un suono amplificato dalla cassa di risonanza (il “corpo” del violino). 

			32. La “chitarra” araba (risposta corretta: A)

			Il liuto è uno strumento a corde derivato dall’oud arabo (da cui proviene anche il nome), a sua volta arrivato nel mondo arabo attraverso i persiani. È uno degli strumenti più antichi e sbarcò nella Penisola iberica dopo il 711. In seguito si diffuse in Sicilia (IX-X secolo) e poi, tra l’XI e il XV secolo in tutto il bacino mediterraneo settentrionale e in Europa. I “caratteri particolari” che permettono di riconoscerlo sono il cavigliere (l’estremità con i piroli cui sono fissate le corde) piegato ad angolo retto, a formare una L rispetto al manico, e la cassa armonica dal fondo convesso e con la tavola superiore piatta. I liuti, oggi suonati soltanto dai musicisti specializzati nella musica rinascimentale e barocca, hanno sei o dodici corde, ma nei più antichi liuti arabi erano quattro, in origine di seta intrecciata.

			33. Dal profano al sacro (risposta corretta: C)

			Il mottetto è in origine una forma della poesia profana. Nel Duecento, nella Francia dei trovatori, nacque la sua versione musicale, a 2 o 3 voci, con o senza accompagnamento strumentale. La commistione di elementi sacri (le melodie di base erano le stesse del canto gregoriano che echeggiava in chiese e monasteri) e profani nel Trecento indusse la Chiesa a condannare questo tipo di composizioni. Così, il mottetto si trasformò in un genere sacro. Evolvendosi in una nuova forma, il mottetto vocale raggiunse il suo culmine di popolarità fra Quattrocento e Cinquecento, in pieno Rinascimento, con forme sempre più complesse ed elaborate.

			I più importanti compositori di mottetti del Trecento furono i francesi Philippe de Vitry e Guillaume de Machaut; nel Quattrocento, l’inglese John Dunstable e i fiamminghi Guillaume Dufay e Johannes Ockeghem. Nel Cinquecento il mottetto raggiunse il suo apogeo, grazie (ancora) ai fiamminghi Josquin Desprez e Orlando di Lasso e con l’italiano Giovanni Pierluigi da Palestrina. Nel Seicento si affermò lo “stile antico”, cioè a cappella senza strumenti musicali, anche se si continuarono a comporre fino al Settecento mottetti con accompagnamento musicale e con il basso continuo. 

			34. C’è corno e corno (risposta corretta: B)

			Nonostante il nome simile, sono due strumenti a fiato del tutto diversi. Il corno inglese, infatti, ha corpo in legno. Il corno francese è un ottone, quindi in metallo: è il classico corno che si vede nelle orchestre sinfoniche, con il tubo ritorto e un ampio padiglione. Spesso il corno francese è detto semplicemente “corno”, dato che è il più diffuso tra gli strumenti con questo nome.

			Oltre che per il materiale, i due corni differiscono per il modo con il quale il musicista produce il suono. Nel caso del corno inglese, soffia in un’ancia doppia. Nel caso del corno francese, usa labbra e un bocchino metallico. Totalmente differenti, di conseguenza, timbro e sonorità: il corno inglese ha un suono simile a quello dell’oboe, anche se con un registro più grave, caldo e profondo: di fatto, è un oboe contralto. Il corno francese è altrettanto caldo e pastoso, ma è in grado di produrre suoni molto più forti e squillanti, all’occorrenza. E con un timbro tipicamente da ottone.

			Perché allora i due strumenti hanno nomi simili? Semplicemente, il nome indica i Paesi dove questi strumenti si sono diffusi inizialmente, Inghilterra e Francia.

			Il corno inglese, usato già nel periodo barocco, ha avuto molto successo nell’Ottocento e nel Novecento, grazie al repertorio sinfonico romantico. Il corno francese nel Settecento era già una star, nella sua versione barocca. E continuò a essere molto amato dai compositori durante tutto l’Ottocento, per il suo timbro evocativo di foreste e luoghi selvaggi, veri classici dei musicisti romantici.

			35. Il “basso” degli archi (risposta corretta: B)

			È grande, ma non antichissimo. I più antichi contrabbassi risalgono infatti al XVI secolo, anche se probabilmente esisteva qualcosa di simile anche prima. Questo strumento a corda, da suonare con un archetto, è infatti l’evoluzione verso il registro grave di violoni e viole da gamba. Cioè dei rappresentanti grandi e dal registro più grave nella famiglia degli archi antichi. Monteverdi a inizio Seicento prevedeva in alcune composizioni il basso di viola, antenato dei moderni contrabbassi: nella sua storia, lo strumento è passato dalle 3 alle 4 corde (prevalenti nei Paesi di lingua tedesca), ma esiste anche una versione a 5 corde. 

			Fu però nel Settecento e soprattutto nell’Ottocento che questo strumento cominciò ad avere fortuna. Merito dei compositori, ma anche dei virtuosi come il cremasco Giovanni Bottesini (1821-1889). 

			Il boom del contrabbasso arrivò però nel Novecento, con blues e jazz. La musica afroamericana lo trasformò in uno strumento per tenere il ritmo del basso. L’evoluzione proseguì, fino ai vertici raggiunti dai grandi contrabbassisti jazz, tra i quali il più grande, secondo molti, fu Charles Mingus (1922-1979).

			36. Organi e non solo (risposta corretta: C)

			Il nome può far pensare che l’organologo si occupi soltanto di organi o, al massimo, di strumenti a tastiera. Invece il suo capo di studi comprende tutti gli strumenti musicali: la loro storia, l’evoluzione e le tecniche costruttive, la classificazione, le proprietà acustiche. E infatti “organologia” deriva dal greco organon, che indicava ogni tipo di utensile: come il nostro “strumento”, era un termine abbastanza generico (e per questo in italiano si deve aggiungere “musicale” per far capire che siamo nel campo delle sette note).

			I primi trattati di organologia furono scritti tra la fine del Cinquecento e il Seicento, un secolo di grande fioritura per la teoria musicale. Il primo a usare questa parola fu il tedesco Michael Praetorius, autore del libro Syntagma musicum, che contiene una classificazione dettagliata degli strumenti musicali.

			37. Armonica a bicchieri (risposta corretta: C)

			Nella nostra lingua si chiama così: armonica a bicchieri. Ma questo curioso strumento è più conosciuto nel mondo con l’italianizzazione del suo nome inglese, glass harmonica. Il suo creatore era una celebrità: Benjamin Franklin, sperimentatore seriale e curioso onnivoro (è sua l’idea del parafulmine), nonché padre della patria degli Stati Uniti (contribuì alla stesura della Dichiarazione d’Indipendenza del 1776 e della successiva Costituzione). Durante un suo viaggio in Inghilterra nel 1761 ebbe modo di ascoltare un virtuoso molto particolare: Edward Delaval. Delaval era in grado di suonare dolci melodie sfiorando con le dita il bordo di bicchieri di cristallo riempiti con diverse quantità di acqua, in modo da produrre suoni di altezze diverse. L’idea non era del tutto nuova, dato che esistevano già casse armoniche all’interno delle quali disporre i bicchieri per poi suonarli amplificandone la sonorità. Ma Franklin perfezionò questi progetti mettendo a punto uno strumento in cui una serie di coppie di vetro di dimensioni crescenti erano disposte orizzontalmente attorno a un asse mosso da un pedale. Sfiorando le coppe in rotazione sul loro asse con le dita inumidite si poteva suonare molto più agevolmente.

			L’innovazione piacque al punto che persino grandi musicisti, primo fra tutti Mozart, composero per lo strumento inventato da Franklin. Ed è arrivata fino al rock: i Pink Floyd hanno usato il suono dell’armonica a bicchieri per gli effetti sonori in Shine on You Crazy Diamond nel 1975.

			38. I campanelli di Papageno (risposta corretta: A)

			Molti lo scambiano per uno xilofono, ma è piuttosto diverso: è sì uno strumento a percussione, ma con barrette di ferro e non di legno (come invece lo xilofono). È classificato come idiofono metallofono e in origine (nel Settecento) era composto da campanelle da percuotere grazie a una tastiera, ma poi fu semplificato. Il modello oggi presente nelle orchestre è costituito da una serie di barrette di ferro da percuotere con bacchette dure di legno. Il Glockenspiel è stato molto usato nella sezione percussione dai compositori sinfonici dell’Ottocento e del Novecento, ma il brano forse più celebre del suo repertorio è l’aria di Papageno nel Flauto magico di Mozart (1791). 

			39. Dall’Africa (risposta corretta: C)

			In origine li usavano i musicisti dell’Africa ed erano formati da bastoncini di legno di diverse lunghezze affiancati e da percuotere per ottenerne suoni di diversa altezza. Il nome deriva dalla lingua bantu e significa “xilofono”. Ma secondo i racconti tradizionali la marimba si chiama così dal nome della sua inventrice: la regina Marimba, una divinità delle popolazioni del lago Vittoria (Africa centrale). Poi gli schiavi africani, dal Cinque-Seicento, esportarono questo strumento a percussione dal suono caldo in America Latina. Qui nacque la moderna marimba, che somiglia a uno xilofono, con i tasti in legno. Al di sotto dei tasti, da suonare con quattro bacchette (due per mano), ci sono dei risuonatori che funzionano da cassa di risonanza. In origine si usavano zucche vuote, oggi cilindri metallici. 

			40. Il sol sta qui (risposta corretta: D)

			La chiave di violino è detta anche “chiave di Sol”, perché indica sul pentagramma la linea del primo Sol al di sopra del Do centrale sulla tastiera del pianoforte. 

			Anticamente si usava soltanto una chiave, quella “di Do” che indicava una sola linea, quella del Do centrale. La chiave di Do ha la forma di una C, perché un tempo (e ancora oggi in tedesco) il Do si indicava con questa lettera. Oggi la chiave di do si può trovare posizionata su diverse linee, a seconda dell’estensione dello strumento o della voce per cui si scrive. 

			Una terza chiave, utilizzata sugli spartiti per pianoforte per la mano sinistra, è la chiave di Fa o “di basso”. 

			Questo sistema ha dato origine al setticlavio, un sistema di sette chiavi: di basso e di baritono (usando la chiave di fa), di tenore, di contralto, di mezzosoprano, di soprano (usando la chiave di do posizionata su diverse righe), di violino (per il registro più acuto).

			In pratica, cambiando la chiave all’inizio, il pentagramma può indicare note di altezze molto diverse tra loro.

			41. Altezze misurabili (risposta corretta: A)

			Tra il Do centrale del pianoforte e il primo Sol superiore c’è un intervallo “di quinta”. Tra lo stesso Do e il La inferiore, una terza. Si indicano così le differenze di altezza (ossia di frequenza). La suddivisione di una scala in intervalli è alla base dei diversi sistemi musicali. Il sistema tonale (basato sul temperamento equabile) della musica occidentale moderna prevede come intervallo minimo il semitono (mezzo tono), ma nella musica antica e presso altre culture musicali esistono anche intervalli di quarti di tono. 

			Esistono tanti intervalli quanti sono i semitoni: per esempio, 12 nell’estensione di un’ottava. È dunque possibile misurare la differenza di altezza tra due suoni considerando il numero di semitoni che li separano: due note vicine, Do e Re per esempio, sono un intervallo di seconda. Altri intervalli sono “di terza” (Do-Mi), “di quarta” (Do-Fa) e così via, fino a quello “di dodicesima”, nell’ambito di un’ottava musicale.

			Gli intervalli possono essere “maggiori”, “minori” o “giusti” (a seconda del numero di semitoni che comprendono), “eccedenti” o “diminuiti”, “consonanti” o “dissonanti”. È questa varietà ad arricchire la grammatica alla base della teoria musicale e dell’armonia. 

			42. Uguali ma diverse (risposta corretta: C)

			Per usare la lingua della matematica, si può dire che tra un do e il do dell’ottava superiore c’è un rapporto di 1 a 2. L’intervallo di ottava, infatti, indica la distanza tra due note di frequenza doppia (o della metà) l’una rispetto all’altra. 

			Per esempio il la “centrale” sulla tastiera del pianoforte ha una frequenza di 440 hertz (simbolo Hz), mentre il la all’ottava superiore è a 880 Hz e quello inferiore a 220 Hz. 

			Più genericamente, la parola “ottava” si usa per indicare la distanza (di otto note) fra una nota e la successiva o precedente nota con lo stesso nome. Che avrà lo stesso nome ma, appunto, una frequenza diversa. 

			43. Danza spagnola (risposta corretta: A)

			Il nome deriva dallo spagnolo pasacalle (composto da “passare” e calle, cioè “via”). Infatti, la passacaglia è una forma musicale che deriva da una danza spagnola diffusa nel Cinque-Seicento, durante il Siglo de oro del regno di Spagna. Si basa sulla ripetizione di un basso ostinato (cioè ripetuto sempre uguale) di ritmo ternario e dall’andamento lento o moderato, sopra il quale si eseguono variazioni di varia complessità. Simile alla passacaglia è la ciaccona, anch’essa di origine spagnola. 

			Nel Seicento ebbe grande successo il cosiddetto “Tema della follia”, nato probabilmente in Portogallo e basato su un basso ostinato sul ritmo di passacaglia. Molti compositori del periodo barocco hanno scritto passacaglie (in particolare sul Tema della follia), entrate nel repertorio con le opere per clavicembalo di Girolamo Frescobaldi e soprattutto con le musiche per la corte francese di Jean Baptiste Lully (1672): e poi con Vivaldi, Scarlatti e – tra le più celebri – la passacaglia per organo di Johann Sebastian Bach (1713 circa).

			44. Genis, bombardino e bombardone (risposta corretta: B)

			È facile vederlo nelle bande musicali, dove è uno degli ottoni immancabili. Nacque negli anni Venti dell’Ottocento, tra Francia e Austria, ma fu perfezionato intorno al 1830 dal belga Adolphe Sax (l’inventore del sassofono), diffondendosi subito in tutta Europa. Può avere tre o quattro pistoni e ha un bocchino “a tazza”, come quello della tromba e del trombone. Esistono flicorni di vari tagli, con tubi di diverse lunghezze: la famiglia dei flicorni comprende sopranino, soprano (simile alla tromba, ma più grande), contralto (detto anche genis, si suona tenuto in verticale), tenore, baritono (detto anche bombardino), basso (o bombardone). 

			Il timbro del flicorno è intermedio tra quello “chiaro” della tromba e quello “scuro” del trombone ed è stato particolarmente apprezzato da molti jazzisti. 

			45. Di metallo e con le chiavi (risposta corretta: D)

			Il tedesco Theobald Boehm (1794-1881) è il padre del moderno flauto traverso: in metallo, con il corpo cilindrico e dotato di un sistema di chiavi per chiudere tutti i fori. Boehm era un virtuoso del flauto traverso e proprio per rendere più precisa l’intonazione e più potente il suono del suo strumento mise a punto i perfezionamenti che portarono allo strumento ancora oggi più utilizzato. Il flauto traverso è uno degli strumenti a fiato più antichi, usato fin dal Medioevo. Per tutta la sua “età dell’oro”, dal primo Settecento fino all’inizio dell’Ottocento, il flauto traverso o “traversiere” era stato in legno e con il corpo conico, con i fori da chiudere con le dita (come nel flauto dolce), senza chiavi o con una sola chiave. Questo strumento aveva un suono molto dolce e un’ottima agilità, ma era di difficile intonazione in alcuni registri. Inoltre la sua sonorità non era certo potente. 

			Boehm, che aveva un vero talento per questo strumento (a vent’anni era primo flauto dell’orchestra reale bavarese) tra un concerto e l’altro cominciò a fare esperimenti con metalli diversi, vari posizionamenti dei fori e vari tipi di testata (l’estremità dove si trova la “boccola” in cui si soffia), optando infine un corpo cilindrico e una testata leggermente conica.

			Negli anni Trenta e Quaranta dell’Ottocento cominciò a usare il suo flauto nei concerti, mettendone in evidenza i vantaggi: migliore intonazione, maggiore agilità, potenza del suono e precisione dell’intonazione, nonché una maggiore estensione rispetto al flauto barocco e classico in legno. 

			Oggi il “flauto di Boehm” viene costruito in alpacca (una lega di rame, zinco e nichel), argento (il materiale più diffuso), in oro e argento, interamente in oro oppure in platino. Ogni metallo conferisce un diverso timbro. Ci sono poi sistemi più recenti con chiavi parzialmente aperte. Il flauto traverso di legno (palissandro, bosso, ebano) continua a essere utilizzato per il repertorio barocco nelle esecuzioni filologiche. 

			46. Fisarmonica alla russa (risposta corretta: C)

			In russo “fisarmonica” si dice bajan e questo nome indica proprio un particolare tipo di fisarmonica di origine slava orientale. La differenza più evidente, rispetto alla fisarmonica italiana, è la tastiera: a bottoni, invece che con tasti disposti come quelli del pianoforte. Viene infatti detta anche fisarmonica “a bottoni” (l’altra ovviamente è “a piano”). Il nome rende onore a un bardo medievale citato nel Canto della schiera di Igor, un poema in slavo antico del XII secolo: Boyan, leggendario cantore della corte del re Jaroslav il Saggio. La fisarmonica bajan, però, è molto più recente: è stata messa a punto a inizio Novecento, diventando subito popolarissima in tutto il mondo slavo. 

			Altre differenze riguardano l’estensione e la tecnica costruttiva: le ance, che come in tutti gli strumenti di questo tipo sono messe in vibrazione dell’aria prodotta attraverso il movimento del mantice producono i suoni delle diverse altezze sono infatti di tipo diverso. 

			Alla famiglia degli aerofoni a mantice imparentati con la fisarmonica appartengono, tra gli altri, il bandoneon argentino e l’organetto italiano. 

			47. Il basso dei cornetti (risposta corretta: A)

			Il suo nome è “parlante”: questo strumento rinascimentale a bocchino, in legno e ricurvo, somiglia infatti a un lungo serpente che descrive una grande S. Appartiene alla famiglia dei cornetti, dei quali è lo strumento con il registro più grave (da due ottave sotto il do centrale del pianoforte a un’ottava sopra). Nacque nel Cinquecento in Francia per rinforzare l’accompagnamento dei canti sacri in chiesa, per poi passare anche al repertorio da camera. Nel tempo fu adattato fino a somigliare, nel timbro, a un fagotto (anche se non è uno strumento ad ancia). Lo prevedono nelle loro partiture compositori del primo Ottocento (Rossini, il primo Verdi, Berlioz), ma poi il serpentone fu soppiantato per le parti di basso in orchestra dal più potente basso tuba e dal contrabbasso. 

			48. Innovazione romantica (risposta corretta: C)

			Fino all’inizio dell’Ottocento non c’era. O quando c’era non era una figura comune e stabilizzata. Con lo sviluppo della musica orchestrale, a partire dal Seicento a tenere il tempo era uno dei musicisti o il compositore, che batteva sul palco o su una pedana di legno un pesante bastone. Nel Settecento era il primo violino o il maestro concertatore seduto al clavicembalo a dare gli attacchi e tenere il tempo, battendo il piede o usando l’archetto. La bacchetta si cominciò a utilizzare soltanto nel corso dell’Ottocento, quando il repertorio sinfonico diventò vasto e sempre più complesso. Tra i pionieri della direzione d’orchestra ci sono importanti compositori: Mendelssohn, Berlioz e Wagner e, tra fine Ottocento e inizio Novecento, Richard Strauss e Gustav Mahler.

			49. Voci come strumenti (risposta corretta: B)

			In origine, il termine si riferiva alla parte della chiesa in cui venivano collocati i cantori e i musici, in genere una cappella laterale. La “cappella” indicava l’insieme di musicisti (cantori e musici) al servizio di un signore o di una cattedrale. Per questo il compositore principale di queste compagini era chiamato “maestro di cappella”. Il canto a cappella, però, ha un’origine diversa: si chiama così a causa della collocazione dei coristi nella cappella a lato dell’altare (o nel coro dell’abside), ma si riferisce soltanto al coro senza accompagnamento strumentale. È il tipo di canto sacro che affonda le radici nel repertorio gregoriano e nella tradizione della Schola Cantorum, ma nel tempo questa tecnica corale si è estesa ad altri generi: dall’opera lirica alla musica leggera e al jazz. Esempi celebri di gruppi corali che cantano “a cappella” sono molti canti popolari, i cori alpini, gruppi come i Swingle Singers, in grado di produrre con la voce suoni che somigliano a quelli degli strumenti, pur essendo un coro a cappella. 

			50. Quale fu la prima orchestra sinfonica stabile? (risposta corretta: A)

			I primi gruppi orchestrali che si dedicavano principalmente al repertorio strumentale e sinfonico nacquero in Germania. Per la precisione a Mannheim, dove nel 1720 si formò un’orchestra stabile al servizio del principe elettore e che si esibiva nel suo palazzo. Insieme all’orchestra nacque la cosiddetta “Scuola di Mannheim”, che darà poi impulso allo sviluppo del genere sinfonico e del repertorio orchestrale settecentesco. L’orchestra di Mannheim fu quasi certamente la prima di tipo moderno, divisa in sezioni di archi e fiati, e fu tra le più numerose dell’epoca, superando i 50 esecutori (oggi possono arrivare a più di 100, nel Settecento non erano più di una trentina). 

			L’orchestra di Mannheim cessò di esistere all’inizio dell’Ottocento, ma nel frattempo erano nate altre compagini. Alcune di queste esistono ancora oggi e si contendono il titolo di “orchestra più antica del mondo”. È il caso dell’orchestra del Gewandhaus di Lipsia (sempre in Germania), in attività dal 1743. L’attuale orchestra reale danese fa invece risalire la sua data di nascita addirittura al 1448, ma si trattava di un tipo di orchestra diverso, in quanto il repertorio sinfonico nacque soltanto nel Settecento. 

			Quanto all’Italia, il primato spetta all’Orchestra sinfonica dell’Accademia di Santa Cecilia, fondata nel 1908 e che fu la prima a dedicarsi esclusivamente al repertorio sinfonico. Le molte e blasonate orchestre italiane nate nel Settecento (come quella del Teatro San Carlo di Napoli o della Scala di Milano) si dedicavano invece al melodramma, il genere più popolare nel nostro Paese e solo in seguito si “convertirono” anche al repertorio sinfonico.

			I grandi musicisti

			51. Dramma presunto dell’invidia (risposta corretta: B)

			Wolfgang Amadeus Mozart morì il 5 dicembre 1791 a Vienna, a trentacinque anni. Il suo corpo fu sepolto in una fossa comune, nessuno fece un’autopsia e nessuno si chiese quale fosse la causa del decesso. Il certificato di morte parla di “febbre miliare acuta”, una descrizione piuttosto generica. 

			Il ricercatore olandese Richard Zegers, nel 2009, ha però scoperto che nell’inverno del 1791 Vienna fu colpita da un’epidemia che fece numerosi morti, soprattutto tra giovani maschi. Mozart sarebbe stato tra questi e sarebbe dunque morto per cause naturali, probabilmente per un’infezione aggravata da complicazioni. Interpretando i sintomi sparsi nell’epistolario di Mozart, Zegers e altri studiosi hanno parlato di una nefrite fatale, una malattia renale. 

			All’inizio dell’Ottocento, quando Mozart era ormai entrato nell’olimpo dei grandi compositori, il Romanticismo immaginò un finale con “giallo”, più adatto a un personaggio così eccezionale. Nel 1830 il poeta e drammaturgo russo Aleksandr Puškin scrisse una piccola tragedia intitolata Mozart e Salieri. Nel dramma di Puškin, Mozart è vittima dell’italiano Antonio Salieri, brillante e celebre maestro di cappella alla corte viennese degli Asburgo. Il movente? L’invidia di un artista affermato ma mediocre (Salieri) di fronte al genio (Mozart), che spinge il primo ad avvelenare il più dotato collega. Una trama tutta letteraria, tanto affascinante quanto infondata: al punto da essere ripresa da altri autori e tramandata ai posteri. Fino al film di Milos Forman Amadeus (1984), tratto da un testo teatrale del britannico Peter Shaffer.

			52. Nove e non più nove (risposta corretta: A)

			In cinquantasette anni di vita, Ludwig van Beethoven (1770-1827) compose soltanto 9 sinfonie. Nell’ultimo anno aveva lavorato soprattutto ai quartetti per archi, anche se aveva abbozzato alcuni spunti tematici di una decima sinfonia, morendo però prima di poterci mettere mano.

			Prima di lui, Mozart (1756-1791) aveva scritto invece 41 sinfonie (catalogate, ma il numero totale raggiunge la cinquantina) in trentacinque anni di vita, Haydn (1732-1809) centosette in settantasette anni. Dopo la morte di Beethoven, per oltre un secolo nessun altro superò il fatidico numero 9 (anche se, considerano abbozzi e opere giovanili, in diversi casi si supera quella soglia). Da questa constatazione nacque, alimentata dalle fantasie romantiche dei biografi, la leggendaria “maledizione della Nona”. Schubert lasciò solo abbozzata la sua decima, Gustav Mahler, nel 1911, morì mentre stava lavorando – anche lui – alla Decima e tra i grandi compositori soltanto il russo Dmitrij Šostakovič, nel 1953, abbatté quel muro immaginario, arrivando nel corso della sua vita a 15 sinfonie.

			Ovviamente non c’era alcuna “maledizione” dietro al numero limitato di sinfonie beethoveniane. La ragione è un’altra: Beethoven trasformò un genere “di consumo” e a volte convenzionale come la sinfonia in banco di prova e di sperimentazione del linguaggio musicale e dell’orchestrazione (cioè dell’arte di mettere insieme i diversi strumenti di un’orchestra). Dopo di lui le sinfonie diventarono più lunghe, complesse, ambiziose e sperimentali, persino accompagnate da un coro o da solisti (come nella Nona). Insomma, un tipo di musica che richiede tempo, impegno e una ricerca creativa continua: più arte e meno mestiere, quindi una produzione più centellinata.

			53. Il sentimento della natura (risposta corretta: C)

			La Sinfonia n. 6, eseguita per la prima volta nel 1808 a Vienna, fu intitolata Pastorale dallo stesso Ludwig van Beethoven. L’idea del compositore era infatti, creare una musica che – come scrisse sulla partitura – fosse “più espressione del sentimento che pittura dei suoni”. 

			Spesso la sinfonia Pastorale viene definita una composizione “a tema”, nella quale l’orchestra sembra riprodurre le fasi di una giornata in campagna: la passeggiata, una festa contadina, un temporale, il ritorno del sereno. Ma le parole che si leggono sulla partitura sono rivelatrici del vero senso di questa sinfonia: la grandezza della musica non va cercata nella capacità di imitare o descrivere la natura (come si faceva anche nelle epoche precedenti, per esempio nelle musiche del Barocco). Sta invece nella capacità di esprimere sentimenti usando in modo nuovo forme musicali e tecniche di strumentazione. Anche in altre composizioni Beethoven suggerì la presenza di significati nascosti, come quando annotò che il drammatico inizio della sua Quinta sinfonia (il famoso ta-ta-ta-taaaa) evocava il “destino che bussa alla porta”. 

			54. Bambini prodigio (risposta corretta: C)

			Leopold Mozart, musicista e padre di Wolfgang, organizzava concerti nei quali il figlio Wolfgang e la figlia Maria Anna, detta “Nannerl”, si esibivano al clavicordo, al clavicembalo o al violino. I due bambini cominciarono prestissimo a suonare (Wolfgang si esibiva già a quattro anni) e a viaggiare con il padre tra le corti di nobili e sovrani d’Europa. Leopold, che era vice Kapellmeister dell’arcivescovo di Salisburgo, fece debuttare i figli alla corte del principe elettore di Monaco, in Baviera, quando il piccolo Wolfgang aveva sei anni e Nannerl undici. Anche se la prodigiosa memoria musicale e il talento di Wolfgang colpivano tutti quelli che lo ascoltavano, anche Nannerl era molto apprezzata. 

			Il primo “tour” durò tre anni, dal 1763 al 1776 e portò i Mozart (spesso accompagnati anche dalla madre) in tutta la Germania, dalla Baviera alla Prussia, poi in Belgio e in Olanda, a Londra e a Parigi, a Ginevra e Zurigo. 

			I concerti di bambini prodigio non erano una stranezza nel Settecento, ma la fama dei due piccoli Mozart si diffuse molto rapidamente, riempiendo di orgoglio (e di denaro) Leopold.

			Alcuni studiosi, leggendo le molte lettere che i due si scrissero per tutta la vita, si sono fatti l’idea che fosse brava almeno quanto il fratello. Ma essendo donna, non poté dedicarsi, da adulta, a una carriera professionistica. In effetti, fra il 1769 e il 1773, il tredicenne Mozart compì altri tre viaggi in Italia con il padre, ma senza Nannerl: Verona, Milano, Roma (dove trascrisse a memoria il Miserere di Allegri, una composizione a nove voci, dopo averlo ascoltato una sola volta) e Napoli. 

			55. Banco di prova (risposta corretta: C)

			Johann Sebastian Bach compose i 24 preludi e fughe del Wohltemperierte Clavier in due tranche: i primi dodici (volume 1) nel 1722 e gli altri dodici (volume 2) nel 1744. Perché proprio 24? Perché, come dice il titolo, Bach voleva mettere alla prova il sistema temperato, che suddivide l’ottava musicale in 12 toni e semitoni. Così, con metodo e una straordinaria fantasia compositiva, cominciò a comporre un preludio e una fuga in Do maggiore, poi un altro preludio e fuga in Do minore, poi in Do diesis maggiore, poi Do diesis minore e così via per tutti i 12 gradi della scala temperata. Ventidue anni dopo ripeté il lavoro, facendo un secondo “giro” tra le 12 tonalità, sempre nello stesso ordine: dal Do maggiore fino al Si minore. 

			L’opera non è esplicitamente dedicata al clavicembalo, però. La parola tedesca Clavier all’epoca indicava genericamente uno strumento a tastiera e oggi si usa (con la K) per indicare il pianoforte. Per questo esistono esecuzioni registrate sia con il clavicembalo, sia con il pianoforte moderno. Anzi, Il clavicembalo ben temperato è entrato nei programmi dei conservatori, oltre che nel repertorio di molti grandi pianisti, primo fra tutti il canadese Glenn Gould (1932-1982), che lo incise integralmente in sedute di registrazione considerate memorabili. I 24 preludi e le 24 fughe mettono infatti in luce tutte le possibilità tecniche ed espressive della tastiera e delle tecniche compositive, dimostrando la bontà del temperamento equabile. Un vero banco di prova, per il compositore e per generazioni di studenti e concertisti. 

			56. Musica notturna (risposta corretta: D)

			Il titolo tedesco della celebre composizione di Mozart è più conosciuto della sua traduzione in italiano: Eine Kleine Nachtmusik. O, per gli amanti delle catalogazioni, Serenata in Sol maggiore K 525 (K è l’iniziale del cognome di Ludwig Ritter von Köchel, studioso che nell’Ottocento redasse il catalogo delle composizioni di Mozart). La serenata, composta probabilmente su commissione nel 1787, mentre Mozart stava lavorando all’opera Don Giovanni, è scritta per quattro archi (violino primo e secondo, viola, violoncello e contrabbasso) ma in genere si ascolta eseguita da un’orchestra d’archi. Come tutte le composizioni di questo genere è in quattro movimenti: Allegro, Romanza, Minuetto e Rondò. 

			Le ragioni del successo sono nella perfezione della composizione, semplice e impeccabile nel suo stile classico ispirato alla Scuola di Mannheim, ma originale e per nulla convenzionale, con temi orecchiabili e facili da ricordare. 

			Il genere della serenata era piuttosto diffuso all’epoca, ma perché “notturna”? In realtà, si tratta di un equivoco della traduzione: Nachtmusik in tedesco significa proprio “serenata”, quindi la denominazione corretta sarebbe semplicemente “piccola serenata”. 

			57. Dalla Polonia con passione (risposta corretta: B)

			Fryderyk Chopin (1810-1849) era profondamente legato alla sua madrepatria, la Polonia, anche se a partire dai vent’anni visse a Parigi (dove morirà neanche quarantenne). In quegli anni, la Polonia era sotto la dominazione dell’impero russo, che contrastava con la forza militare e l’oppressione politica le richieste di indipendenza dei polacchi. L’intreccio di passione patriottica, nostalgia e virtuosismo pianistico produsse le 17 Polacche di Chopin, composte dopo quel trasferimento in Francia, che si era trasformato di fatto in un esilio. 

			Non si trattava però di un genere inventato da Chopin: la polonaise (“polacca” in francese) era infatti una composizione derivata da un danza tradizionale, con un andamento moderato e solenne e dal caratteristico ritmo ternario (in genere 3/4). Con Chopin questo genere, che nel Settecento si era diffuso nel repertorio della musica di corte, si trasformò in uno dei primi esempi di “musica nazionale” ottocentesca, cioè ispirata a temi e motivi popolari di un popolo. 

			58. Una per domenica (e più) (risposta corretta: B)

			Come le molte altre composizioni di Bach sono catalogate con la sigla BWV, che in tedesco sta per Bach Werke Verzeichnung (ossia, banalmente, “catalogazione delle opere di Bach”). Il numero di quelle arrivate fino a noi si aggira intorno alle 200 cantate sacre (di cui alcune di dubbia attribuzione), ma lui ne aveva composte di più, qualcosa come 300. Scriverne una diversa per ogni messa e grande celebrazione sacra era infatti uno dei compiti che gli spettavano in quanto maestro di cappella (Kantor) della chiesa di San Tommaso a Lipsia, dove rimase dal 1723 fino alla morte, nel 1750). Per le festività natalizie del 1734-35, ad esempio, compose l’Oratorio di Natale, che altro non è che un ciclo di 6 cantate.

			Fu proprio questa regolarità a permettergli di esplorare tutte le possibilità espressive e polifoniche di questo genere, nel quale fece una sintesi unica della tradizione barocca e religiosa. 

			Il termine “cantata” indica composizioni di varia forma e lunghezza, per solisti, coro e orchestra accompagnata in genere da un organo per il basso continuo e da strumenti solisti. 

			I testi messi in musica appartengono al vasto repertorio di Inni protestanti, ben noti ai fedeli e diffusi fin dal tempo di Martin Lutero (XVI secolo). Oltre alle cantate sacre, Bach compose alcune cantate di argomento profano, oltre a due Passioni (oratori, ma anche questi simili a cicli di cantate) e mottetti. Oltre naturalmente a centinaia di altre composizioni strumentali, per organo e per orchestra. Bach non fu il compositore più prolifico del suo tempo, ma senz’altro fu il più originale e vicino alla perfezione tecnica ed espressiva. 

			59. Prolifico (risposta corretta: D)

			Johann Sebastian Bach è famoso, oltre che per la sua sterminata produzione musicale, per i molti figli. In due matrimoni (nel 1707 e nel 1720 dopo essere rimasto vedovo), Johann Sebastian Bach ne ebbe 20. Ma, come capitava allora, 4 morirono nel primo anno di vita e diversi altri entro i primi cinque. Il conto di chi raggiunse l’età adulta si aggira quindi intorno ai 13. 

			Di questi, molti diventarono musicisti, e anche piuttosto importanti. Il più celebre è il quinto figlio, Carl Philipp Emanuel Bach (1714-1788), autore di molta musica strumentale da camera e di concerti per vari strumenti. Johann Christian Bach (1735-1782), invece, fu maestro del giovanissimo Mozart, che lo incontrò a Londra, dove si era stabilito: Mozart aveva una grande ammirazione per la famiglia Bach (in particolare per Carl Philipp Emanuel) e inizialmente fu molto influenzato dallo stile compositivo dei figli di Johann Sebastian.  

			Anche la seconda moglie di Bach, Anna Magdalena Wilcke, era una musicista, alla quale alcuni studiosi hanno attribuito (senza però vere certezze) alcune composizioni catalogate come opere del marito. A lei Johann Sebastian dedicò una raccolta di brani da camera strumentali e vocali, per clavicembalo e per altri strumenti: il Quaderno di Anna Magdalena Bach.

			60. Il maestro della sinfonia (risposta corretta: A)

			Il catalogo si ferma al numero 104, ma l’olandese Anthony van Hoboken, che di quel catalogo fu l’autore, aggiunge altre tre composizioni (una sinfonia incompiuta, una Sinfonia “a” e una “b”) alla lista. Sono dunque 107 le sinfonie composte da Franz Joseph Haydn (1732-1809) nella sua lunga carriera ultracinquantennale. A queste ovviamente si aggiungono sinfonie concertanti e concerti, che si distinguono dalle sinfonie per prevedere strumenti solisti e nel numero di movimenti (nei concerti 3, nelle sinfonie in genere 4). 

			Proprio in virtù del gran numero di sinfonie, Haydn è considerato il vero “padre” di questo genere musicale, che Mozart e Beethoven svilupparono partendo proprio dal suo esempio. 

			61. Ultima e più lunga (risposta corretta: D)

			Il record spetta alla Nona Sinfonia, eseguita per la prima volta in pubblico a Vienna nel 1824: nella maggior parte delle incisioni di oggi ha una durata compresa tra 60 e 70 minuti. Questo non si deve al numero di movimenti (che sono 4, come in ogni sinfonia classica), ma allo stile compositivo di Beethoven, basato su complessi e grandiosi sviluppi dei temi principali. In più la Nona prevede nell’ultimo movimento una ripresa dei temi di tutti movimenti precedenti e la presenza di un coro e di 4 solisti (perciò è soprannominata “Corale”), protagonisti di un lungo finale.

			Ma Beethoven amava le grandi forme musicali e i movimenti lunghi fin da giovane: vent’anni prima, quando fu eseguita in pubblico nel 1805, la Terza (detta “Eroica”) era la sinfonia più lunga mai composta fino ad allora. Tanto che i recensori, impressionati dalla dimensione monumentale della partitura, scrissero che avrebbero gradito qualche “sforbiciata”. 

			62. Un monumento al pianoforte (risposta corretta: B)

			Le 32 Sonate di Beethoven sono considerate un “testo sacro” del repertorio per pianoforte. Composte per quasi tutta la sua vita (l’ultima è del 1822, cinque anni prima della morte), esplorano per la prima volta nella storia della musica tutte le possibilità tecniche ed espressive del pianoforte, passando dallo stile classico influenzato da Mozart e Haydn delle prime sonate alle grandi e complesse architetture musicali delle ultime, dove lo sviluppo del contrappunto (derivato da Bach) si unisce a una grande profondità espressiva, aprendo la strada alle novità del pianoforte romantico e moderno. 

			Ancora oggi sono considerate un banco di prova tecnico ed espressivo di qualsiasi pianista, passaggio obbligato nella formazione dei giovani concertisti. Al punto che il musicista ottocentesco Hans von Bülow definì il ciclo delle 32 Sonate il Nuovo Testamento della musica (il Vecchio Testamento, per lui, era invece Il clavicembalo ben temperato di Johann Sebastian Bach). E anche grazie alle sonate di Beethoven – diventate il punto di riferimento di tutti i compositori dopo la morte di Beethoven – il pianoforte diventò a tutti gli effetti lo strumento principe dell’Ottocento. 

			63. La sua ultima composizione fu una sinfonia in seguito intitolata Patetica. Chi è? (risposta corretta: B)

			Quando, nell’ottobre del 1893 a San Pietroburgo (Russia) diresse per la prima volta la sua ultima fatica, la Sinfonia n. 6 in Si minore, Čajkovskij aveva ancora nove giorni di vita. Lo ucciderà il colera (anche se alcuni biografi hanno ipotizzato un suicidio) che in quegli anni imperversava nel Paese. Il compositore russo, che aveva allora cinquantatré anni, era famoso e aveva avuto un grande successo popolare soprattutto grazie ai suoi balletti (Il lago dei cigni, Lo schiaccianoci) e all’opera lirica Evgenij Onegin. 

			Aveva anche scritto cinque sinfonie, fino a quel momento. E proprio nel 1893 compose, in circa sei mesi, il suo “testamento musicale”, che fu poi intitolato Patetica al momento della sua pubblicazione postuma, nel 1894, forse per volere del fratello Modest (in precedenza lo stesso Čajkovskij aveva ipotizzato di intitolarla Tragica, ma aveva poi cambiato idea). All’origine di questo titolo ci sono varie ragioni: i temi della sinfonia appassionati e tormentati (“patetica” va inteso nel significato di “ricca di pathos”), ma anche cupi e funebri; l’esistenza difficile dell’autore tormentato – tra le altre cose – dall’ostilità dell’ambiente accademico e alla sua omosessualità, vissuta con senso di colpa in una società omofoba come quella russa dell’epoca. 

			L’ultima sinfonia di Čajkovskij non è da confondere con un’altra Patetica, la Sonata n. 8 per pianoforte di Beethoven (1799).

			64. Sotto la parrucca, rosso (risposta corretta: A)

			Il soprannome che si guadagnò Antonio Vivaldi (1678-1741) era “prete rosso”. La ragione è semplice: era un sacerdote e aveva i capelli rossi, sotto la parrucca d’ordinanza. Vivaldi, veneziano, non si dedicò però alla carriera ecclesiastica, visto che fu esonerato, per motivi di salute, dall’incombenza di celebrare la messa. Intraprese invece il mestiere di musicista: era uno straordinario violinista, ma soprattutto per molti anni fu il maestro di musica delle allieve dell’Ospedale della Pietà di Venezia, uno dei primi conservatori italiani. Qui fanciulle senza famiglia tra i due e i sedici anni venivano educate alla musica (erano dette “figlie di choro”). Per loro Vivaldi scrisse moltissime composizioni strumentali. 

			Il “prete rosso” diventò così uno dei grandi nomi della scuola barocca veneziana, che nel primo Settecento visse la sua età dell’oro. 

			Oltre che alla storia dei concerti per violino (tra cui “Le quattro stagioni”, della raccolta Il cimento dell’armonia e dell’invenzione) e della musica da camera strumentale, Vivaldi contribuì alla fioritura operistica di Venezia, componendo circa 50 “drammi per musica” (opere di argomento serio), di cui una ventina sono giunti fino a noi. In città fin dal 1637 esisteva infatti un teatro pubblico musicale (il San Cassiano, uno dei primi in Italia), presto seguito da altri spazi aperti al pubblico pagante.

			65 Dove nacque Gioachino Rossini? (risposta corretta: C)

			Lo chiamavano “il cigno di Pesaro”, con riferimento al canto di corteggiamento del cigno, perché fu uno dei più importanti esponenti dell’opera italiana, il “belcanto” di inizio Ottocento.

			Gioachino Rossini nacque nel 1792 e già nel 1800 cominciò a studiare musica a Bologna, dove si era trasferito con la famiglia per motivi politici: il padre, musicista, era infatti rivoluzionario e bonapartista, ma Pesaro apparteneva allo Stato della Chiesa. Rossini si avvicinò subito al canto, diventando cantore dell’Accademia filarmonica e componendo 37 opere, la prima delle quali (La cambiale di matrimonio) debuttò a Venezia quando Rossini era appena ventenne. Fino al 1829 firmò opere liriche di enorme successo, come Il Barbiere di Siviglia, La gazza ladra, Il turco in Italia, Semiramide, Guglielmo Tell (la sua ultima opera).

			Rossini compose anche musica strumentale, per la quale è assai meno noto. Nel 1829 entrò in una fase depressiva, nonostante il successo europeo, e smise quasi del tutto di comporre, limitandosi a poca musica da camera per il resto della sua vita. Morì a Passy, non lontano da Parigi, dove viveva da molti anni. 

			66. Un fiume di musica (risposta corretta: C)

			Il boemo Bedřich Smetana (1824-1884) è uno dei padri del romanticismo “nazionale” europeo: un vasto movimento di compositori che intorno alla metà del XIX secolo cominciò a impiegare temi e ritmi popolari della propria patria nelle forme classiche, dando vita anche a un nuovo genere, il poema sinfonico. Cioè a un tipo di composizione in più movimenti che, attraverso un’orchestrazione ricca ed evocativa, descrive in modo quasi pittorico atmosfere e luoghi, ispirandosi a testi programmatici o poetici, dipinti o più in generale suggestioni romantiche.

			Il poema sinfonico La Moldava, come dice il titolo, ha per argomento l’omonimo fiume, che scorre interamente nella Repubblica Ceca. La breve composizione (circa 15 minuti) per grande orchestra sinfonica si sviluppa in sette parti secondo un “programma” (i poemi sinfonici sono infatti detti anche “musica a programma”) scritto dallo stesso Smetana: le due sorgenti che si intrecciano e crescono fino a formare un imponente corso d’acqua, gli ambienti attraversati dal fiume (boschi, prati, villaggi) e le scene di vita campestre (cacce, matrimoni e feste popolari), le ninfe fluviali notturne, le rapide, il passaggio da Praga e, nelle ultime battute della composizione, il fiume che “svanisce maestosamente in lontananza, terminando il suo corso nell’Elba”. Il tutto evocato soltanto con l’arte della strumentazione. 

			Il poema sinfonico fa parte del ciclo Má vlast (La mia patria), composto da Smetana nel 1874-79. Gli altri poemi sinfonici sono Vyšehrad (il Castello alto di Praga), Šárka (una creatura leggendaria di amazzone), Tábor (la città degli Hussiti, un movimento riformatore religioso fondato dal boemo Jan Hus nel Quattrocento e considerata eretica) e Blaník (una montagna legata a san Venceslao, duca di Boemia del X secolo ed eroe nazionale boemo). 

			67. Diabolico violino (risposta corretta: B)

			Giuseppe Tartini (1692–1770) era un grande violinista, un virtuoso di questo strumento e uno dei fondatori della moderna tecnica violinistica, insieme a Niccolò Paganini (che però era molto più giovane). Lavorò tra l’impero austriaco e l’Italia, ma fu a Padova che lasciò il segno: qui dal 1728 si dedicò molto all’insegnamento e tra i suoi allievi ci furono grandi musicisti del Settecento, tra i quali il più celebre è Antonio Salieri. 

			Il trillo del diavolo è una sonata per violino e basso continuo, un genere diffusissimo nel Settecento, composta probabilmente intorno al 1740. Questo titolo fu attribuito alla composizione per la sua difficoltà tecnica e in seguito alla diffusione di un racconto aneddotico. Tartini avrebbe composto la sonata dopo un sogno nel quale aveva immaginato di stringere un patto con il diavolo; nel sogno, il diavolo (che secondo la tradizione, come cantava Battiato, “è mancino e suona il violino”) improvvisa un brano di estrema difficoltà e bellezza che al suo risveglio Tartini avrebbe tentato di riscrivere. Secondo le parole di Tartini, riportate dal francese François Jérôme de Lalande, il risultato era “talmente al di sotto di quello che m’aveva così emozionato, che avrei spaccato in due il mio violino”. Dato il successo della sua composizione, si può che il “patto col diavolo” ha funzionato… 

			68. Che cos’è il Testamento di Heiligenstadt? (risposta corretta: C)

			Il 6 ottobre 1802 Beethoven prese penna e calamaio e scrisse (ma non spedì) una lunga lettera ai suoi fratelli, Kaspar e Nikolaus, dalla sua casa di Heiligenstadt, un sobborgo di Vienna. Non è un “testamento”, ma è stato chiamato così perché si tratta di una lettera-confessione, ritrovata soltanto dopo la morte del musicista. 

			Il “testamento” contiene una serie di amare riflessioni e svela la vera ragione del carattere umorale e ombroso di Beethoven: il progredire della sordità, di cui nel 1802 pochi erano a conoscenza. Tutto questo lo allontanò dalla vita mondana, come spiega nella lettera: “O voi uomini che mi stimate o mi definite astioso, scontroso o addirittura misantropo, come mi fate torto! Voi non conoscete la causa segreta che mi fa apparire a voi così”. E ancora: “Per colpa della malattia, pur essendo dotato di un temperamento ardente, vivace, e anzi sensibile alle attrattive della società, sono stato presto obbligato ad appartarmi, trascorrere la mia vita in solitudine”. Insomma, Beethoven, più che un genio arcigno e intrattabile come viene spesso dipinto, era un uomo solo che soffriva per la sua malattia e per le difficoltà sociali che questa comportava.

			69. Crittogramma musicale (risposta corretta: A)

			I nomi delle note, in tedesco, corrispondono alle prime sette lettere dell’alfabeto, più la lettera H per indicare il Si naturale (la B corrisponde al Si bemolle). Perciò, “tradotto” nella nostra notazione, il cognome Bach corrisponde alla sequenza Si bemolle, La, Do, Si naturale. Un tema molto utilizzato dai compositori, per rendere omaggio al grande Johann Sebastian, ma anche a causa delle sue caratteristiche intrinseche: si tratta infatti di un tema formato da piccoli intervalli e molto interessante per i suoi possibili sviluppi contrappuntistici.

			Il primo a impiegare questo “crittogramma musicale” fu lo stesso Johann Sebastian: nella sua ultima grande composizione, L’Arte della fuga, è uno dei temi dell’ultimo Contrappunto, il numero 14 (rimasto incompiuto per la morte del compositore, nel 1750). Dopo di lui gli esempi sono molti, a cominciare dal figlio Johann Christian, fino ai romantici Schumann, Liszt, Brahms e ai novecenteschi Schönberg, Webern, Dallapiccola e altri. 

			Ma il “tema B-A-C-H” fu usato (ovviamente senza alcuna correlazione con il musicista tedesco) già mezzo secolo prima della nascita di Johann Sebastian, dall’olandese Sweelinck.

			70. Il re musicista (risposta corretta: D)

			Il 7 maggio 1747 Johann Sebastian Bach era ospite di Federico II “il Grande”, re di Prussia, nella reggia di Sanssouci, a Potsdam. Il sovrano era un appassionato flautista e compositore e anche quella sera era prevista una sua esibizione davanti ai notabili della corte. Quella volta però l’ospite d’onore era Bach, invitato attraverso suo figlio Carl Philipp Emanuel, clavicembalista di corte. Johann Sebastian era un grande improvvisatore alla tastiera e chiese a Federico il Grande di proporgli un tema, che lui avrebbe sviluppato improvvisando al clavicembalo. 

			Il tema regale – cromatico e molto complesso (e secondo i maligni suggerito al re da Joachim Quantz, suo maestro di flauto) – fu sviluppato sul posto in modo semplificato, a tre voci. Poi, su richiesta del re, da quel tema in Do minore Bach sviluppò una fuga a sei voci, alla quale aggiunse la trascrizione dell’improvvisazione a tre voci (è il “ricercare” che apre la composizione), nove canoni di grande complessità, una sonata in quattro movimenti (sempre sul tema del re) e una fuga “in epidiapente” (cioè con il tema ripetuto una quinta sopra). Nacque così l’Offerta musicale, una piccola enciclopedia del contrappunto (per clavicembalo, flauto, violino e basso continuo), eredità preziosa di una serata a corte. 

			71. Cinque per la musica russa (risposta corretta: C)

			I “Cinque” sono: Milij Balakirev, Cezar’ Kjui, Modest Musorgskij, Nikolaj Rimskij-Korsakov e Aleksandr Borodin. Il gruppo si formò a metà dell’Ottocento a San Pietroburgo, allora capitale dell’impero zarista, a partire da Balakirev e Kjui. Questi ultimi erano compositori dilettanti ma grandi ammiratori di Michail Glinka, che all’inizio del secolo aveva cominciato a dare alla musica colta russa, soprattutto nel melodramma, un proprio carattere. Seguendo quell’impulso i “Cinque” svilupparono un linguaggio musicale tipicamente russo, utilizzando nelle loro opere soggetti e materiali musicali tratti dalla tradizione slava, dalla storia russa e dal repertorio popolare di cori, canti e danze. Il risultato furono celebri composizioni come l’opera Boris Godunov e i Quadri di un’esposizione di Musorgskij, La grande Pasqua russa e Sharazād di Rimskij-Korsakov o Il principe Igor, di Borodin. 

			I “Cinque” venivano da esperienze diverse: Borodin era un chimico (autore di importanti scoperte), Balakirev un nobile che aveva fondato una scuola di musica gratuita per ragazzi di talento ma senza denaro, Kjui un ingegnere militare dell’esercito zarista esperto di fortificazioni, Musorgskij un nobile avviato alla carriera militare e poi a quella amministrativa. Soltanto Rimskij-Korsakov ebbe una vera carriera di musicista, diventando docente al conservatorio di San Pietroburgo. Grazie a loro nacque la scuola nazionale russa, che influenzò tutti i compositori del Novecento, da Stravinskij a Prokof’ev e Šostakóvič.

			72. Abbasso Napoleone! (risposta corretta: B)

			Quando Čajkovskij terminò l’Ouverture 1812 Mosca aveva scampato il pericolo da sessantotto anni: era infatti il 1880. Per celebrare la sconfitta di Napoleone durante la campagna di Russia del 1812, il compositore russo creò un brano sinfonico-corale “a programma”, eseguito in pubblico nel 1882, per il settantesimo anniversario di quella vittoria russa, da sempre esaltata dai patrioti russi. 

			La composizione descrive le fasi della campagna militare: i cori russi di preghiera simboleggiano la preoccupazione dopo la dichiarazione di guerra, la contrapposizione tra la Marsigliese e l’inno zarista lo scontro tra francesi e russi. Nel 1812, Napoleone riuscì ad avanzare fino a Mosca, che trovò però abbandonata e con i depositi in fiamme: privo di vettovaglie a causa della tecnica della “terra bruciata” messa in pratica dai russi, l’imperatore dei francesi fu costretto a un lunga ritirata in un inverno russo particolarmente rigido, con temperature tra -20 e -30 °C. Degli oltre seicentomila francesi partiti, quattrocentomila morirono e centomila furono fatti prigionieri: per Bonaparte fu l’inizio della fine. 

			Nel finale la partitura prevede l’uso di cannoni caricati a salve e di campane, per festeggiare la liberazione di Mosca. Un “eccesso di realismo” al quale raramente si può assistere in concerto, dove i colpi di cannoni sono in genere sostituiti da colpi di grancassa o da salve di moschetto. 

			73. Madrigale con delitto (risposta corretta: A)

			A Napoli, nella notte fra il 16 e il 17 ottobre 1590 Carlo Gesualdo, principe di Venosa, sorprese la moglie (nonché cugina) Maria d’Avalos con il suo amante, il duca Fabrizio Carafa. Esistono diverse ricostruzioni dei fatti, una delle quali ipotizza anche che a pugnalare a morte gli amanti non fosse stato Gesualdo, bensì un suo sicario. Dopo il duplice omicidio Gesualdo fuggì da Napoli e si rifugiò nel suo castello di Venosa, in Irpinia. Non temeva certo di finire in carcere, il suo all’epoca era considerato un delitto d’onore, quindi non punito con severità, tanto più che si trattava di un nobile molto noto e di una casata importante. Il pericolo erano piuttosto i parenti della moglie del duca, i potentissimi Carafa. Gesualdo aveva allora ventiquattro anni, ma dopo un anno di esilio volontario a Venosa poté tornare in società, protetto dal viceré che aveva intimato agli Avalos e ai Carafa di non vendicarsi. 

			Fu allora che il “principe assassino”, noto per il suo carattere violento (era solito picchiare la moglie), dopo essersi risposato con Eleonora d’Este si dedicò con maggiore assiduità alla composizione dei suoi celebri madrigali, tra i più complessi e ispirati di questo genere. 

			Morì nel 1613 per le conseguenze di una caduta da cavallo, dopo aver trascorso gli ultimi anni infliggendosi penitenze anche corporali e perseguitato, secondo i più superstiziosi, dalla sfortuna come punizione divina per il suo delitto. 

			74. Nozze magiche (risposta corretta: C)

			È il brano musicale più eseguito (insieme alla “marcia nuziale”, in realtà un coro nuziale dall’opera Lohengrin, di Wagner) nei matrimoni che vogliono seguire la tradizione. Fa parte della musica di scena per il Sogno di una notte di mezza estate di Shakespeare, composta da Felix Mendelssohn Bartholdy nel 1843, su commissione della corte di Federico Guglielmo IV di Prussia. L’enorme successo di questo breve (circa 5 minuti) brano per orchestra, in genere eseguito all’organo, si deve al royal wedding tra la Regina Vittoria e il principe Alberto, nel 1858. La scelta non fu casuale: il compositore era tedesco, come lo erano Vittoria per madre e Alberto stesso (entrambi appartenevano a due rami della casata di Sassonia-Coburgo), ma l’opera per la quale fu scritta la musica era del poeta e drammaturgo nazionale inglese, William Shakespeare. 

			75. Dal piano all’orchestra (risposta corretta: D)

			Il titolo completo russo è in realtà Quadri di un’esposizione. Ricordo di Viktor Hartmann: Viktor Hartmann era un architetto, amico di Musorgskij, morto improvvisamente a trentanove anni, nel 1874. Per rendergli omaggio, a San Pietroburgo l’Accademia di Belle arti organizzò una mostra nella quale furono esposti circa 400 disegni e dipinti di Hartmann, progetti mai realizzati, ma anche ritratti e schizzi ispirati alla vita quotidiana e alle leggende russe. Colpito dalla visita alla mostra, Musorgskij compose una suite per pianoforte con una struttura molto originale: 10 brani ispirati ai quadri e 5 promenades (passeggiate) che riprendono, con stili diversi, lo stesso tema. I soggetti dei 10 quadri evocano personaggi della tradizione: riflettendone lo spirito slavo e “nazionale”, che il musicista condivideva con l’architetto, Musorgskij utilizzò armonie, melodie e temi della tradizione musicale russa. La suite pianistica fu pubblicata soltanto nel 1886, quando Musorgskij era già morto da cinque anni, ma la ricchezza delle sue invenzioni musicali, la fantasia armonica e melodica e la varietà timbrica convinsero diversi compositori a orchestrare i Quadri di un’esposizione per grande orchestra. Lo fece prima un allievo di Rimskij-Korsakov, sotto la supervisione del maestro, poi anche altri: ma la versione per orchestra più riuscita (e quella che di solito si ascolta in concerti e incisioni) fu realizzata da Maurice Ravel ed eseguita per la prima volta nel 1929). 

			76. Patto con il diavolo (risposta corretta: B)

			Il 27 maggio 1840 Niccolò Paganini era a casa del presidente del Senato francese, a Nizza, suo ospite. Morì lì, per le conseguenze della tubercolosi che lo tormentava da tempo e che lo aveva costretto a ritirarsi dalla vita concertistica. Alla notizia di quella scomparsa il vescovo di Nizza rifiutò la sepoltura in terra consacrata, benché Paganini fosse cattolico e non si fosse mai dichiarato ateo. Perché? Il problema erano le voci sul grande violinista (secondo molti, il più grande di tutti i tempi), secondo le quali il musicista, nato a Genova nel 1782 aveva stretto un patto con Satana per poter suonare come suonava. Di certo la sua fu una vita segnata dagli scandali e dagli eccessi del suo carattere, che sconfinano nella leggenda e che alimentarono – mente era ancora in vita – la sua leggenda nera. Da qui la decisione del vescovo, che emise una condanna religiosa per empietà, dato che il prete che si era recato al capezzale del violinista dichiarò che Paganini non aveva confessato i suoi peccati prima di morire. Per risolvere il problema si dovette imbalsamare il corpo del musicista, tenuto nella cantina della casa di Nizza per due mesi: nessuno voleva quella salma, né i nizzardi, né i vicini genovesi. 

			Finalmente Carlo Alberto, re di Sardegna, acconsentì a una sepoltura segreta, quasi clandestina, nella villa di campagna dei Paganini, a Romairone in Val Polcevera (oggi San Quirico, un quartiere del comune di Genova). Solo nel 1844 fu autorizzata una sepoltura ufficiale. Non nella natale Genova, però, ma a Parma, dato che il violinista “maledetto” era membro dell’Ordine Costantiniano di San Giorgio (un ordine di cavalieri). Prima il corpo fu tumulato nella chiesa dell’ordine, poi nel cimitero del Gaione. Infine, nel 1876, arrivò l’annullamento della sentenza del vescovo di Nizza e Paganini fu sepolto in terra consacrata, sempre a Parma ma in una tomba monumentale del nuovo cimitero della Villetta, dove si trova oggi.

			77. Lasciata a metà (risposta corretta: C)

			Franz Schubert (1797-1828) compose 9 sinfonie, più un abbozzo di una decima. Ma non è la decima (in realtà mai scritta a portare il nome (postumo) di Incompiuta, bensì l’Ottava. Non fu infatti la morte a interrompere il lavoro del musicista tedesco su questa composizione. Nell’autunno del 1822 Schubert aveva scritto i primi due movimenti (Allegro moderato e Andante con moto) e quasi completato lo spartito per pianoforte del terzo (da orchestrare). Non mise invece mano al quarto e ultimo movimento. Perché? Secondo alcuni studiosi, il materiale musicale per l’ultimo movimento sarebbe stato “dirottato” verso un’altra composizione, la musica di scena per Rosamunda. Oppure Schubert si bloccò perché insoddisfatto del risultato inusuale (in Si minore, una tonalità fino a quel momento poco vista nelle sinfonie, e in più con tutti i movimenti in ritmo ternario). Eppure, nonostante i dubbi dell’autore, è proprio l’Incompiuta – con le sue “anomalie” – la sinfonia di Schubert più celebre, nonché uno dei primi capolavori del Romanticismo musicale. 

			78. Un inno per tutte le stagioni (risposta corretta: B)

			La storia dell’inno nazionale tedesco (Das Lied der Deutschen, “Canto dei tedeschi”) è intricata quanto le drammatiche vicende di quella nazione. La musica fu composta da Franz Joseph Haydn nel 1797 come inno personale del sovrano austriaco Francesco II d’Asburgo, che aveva anche il titolo di imperatore del Sacro romano impero. Il testo cominciava con le parole Gott erhalte Franz den Kaiser (“Dio protegga il Kaiser Francesco”). Nel 1806 il Sacro romano impero cessò di esistere e il brano fu usato soltanto per l’imperatore austriaco (con parole diverse), continuando a essere l’inno della monarchia austro-ungarica fino al 1918. 

			E la Germania? Dopo il Congresso di Vienna (1814-15) la Confederazione germanica adottò (con parole diverse) la musica dell’inno britannico – l’attuale God Save the King – che era stata fatta comporre nel 1740, su una melodia precedente, da Giorgio II, re di Gran Bretagna e Irlanda nonché principe elettore di Hannover. In pratica, per anni la Confederazione tedesca, il Kaiser austriaco e il Regno Unito ebbero lo stesso inno. 

			Solo nel 1841, il poeta tedesco August Heinrich Hoffmann von Fallersleben scrisse, per la musica di Haydn, il testo del Canto dei tedeschi, che inizia con le parole Deutschland, Deutschland über alles (“la Germania sopra ogni cosa”). Parole che all’epoca si riferivano all’ideale dell’unità degli Stati tedeschi, divisi in tanti regni fino al 1871, e non a intenti nazionalisti di conquista, come avvenne poi e come molti ancora le intendono. 

			Dopo la caduta dell’Impero austro-ungarico e del Reich tedesco, in seguito alla sconfitta nella Prima guerra mondiale, nel 1922 la Repubblica di Weimar adottò l’inno di Haydn e le parole di Hoffmann von Fallersleben. Con l’ascesa di Hitler nel 1933, l’inno tedesco rimase quello, anche se limitato alla prima strofa (Deutschland, Deutschland über alles) e sempre eseguito insieme all’inno del partito nazista (Die Fahne hoch, “In alto la bandiera”). 

			Dopo il 1945, con la divisione della Germania, la Repubblica federale (BRD, Germania Ovest) rimase orfana di un inno ufficiale (la Costituzione non ne faceva cenno), mentre la Repubblica democratica tedesca (DDR, Germania dell’Est) ne adottò uno suo. 

			Infine, dal 1990, il coro di Haydn è tornato a essere l’inno ufficiale della Germania riunificata dopo la caduta del Muro di Berlino. Però con il testo limitato – per legge – alla terza strofa, che inizia con le parole “Unità, giustizia e libertà / per la patria tedesca!”. Quindi senza il famigerato “Deutschland, Deutschland über alles”. 

			79. Dalla Nona all’Europa (risposta corretta: C)

			Nel 1972 l’Ode alla gioia (meglio conosciuta anche come Inno alla gioia), dalla Nona sinfonia di Beethoven (1824), fu adottato come inno dal Consiglio d’Europa. Nella versione “europea” l’inno è eseguito soltanto dall’orchestra, senza parole e in una forma abbreviata, ma nella Nona sinfonia di Beethoven è un brano complesso, che prevede un grande coro (da cui il titolo Corale dato a volte alla composizione) e quattro voci soliste (soprano, mezzosoprano, tenore e baritono).

			L’Ode alla gioia fa parte dell’ultimo movimento dell’ultima sinfonia del compositore. Il testo usato (modificandolo) da Beethoven è l’ode Alla gioia (An die Freude), scritta nel 1785 da Friedrich Schiller, tra i più importanti poeti e drammaturghi del Romanticismo. Le parole annunciano un futuro di fratellanza e felicità universale nel nome dell’umanità e la musica ne esprime la gioia e la speranza. 

			80. Nove pianeti in musica (risposta corretta: B)

			Il compositore britannico Gustav Holst (1874-1934) nel 1916 compose una suite in nove parti ispirata ai pianeti. Holst, abile sinfonista, era un appassionato astrologo e seguace – come tanti artisti del suo tempo – della teosofia, una filosofia esoterica molto in voga all’inizio del Novecento. La composizione non ha riferimenti astronomici, bensì astrologici e mitologici: ognuno dei sette movimenti (Marte, Venere, Mercurio, Giove, Saturno, Urano e Nettuno) descrive in musica, secondo i criteri della musica a programma, le caratteristiche del personaggio mitologico legato al pianeta. Così, Marte è “il portatore di guerra”, Venere “la portatrice di pace”, eccetera. Ma perché i movimenti della suite sono sette e non nove? La Terra non è inclusa nella suite (a dimostrazione che non si tratta di una descrizione del Sistema solare, ma della volta celeste) e Plutone (che peraltro alcuni scienziati non considerano più un pianeta) fu scoperto anni dopo la composizione di Host, nel 1930.

			Lo stile di Holst, come quello di Richard Strauss, ha influenzato i compositori di musiche da film degli ultimi decenni. In particolare John Williams, che nella colonna sonora della saga cinematografica Star Wars ricorda (nel ritmo e in alcuni passaggi) il bellicoso Marte, primo movimento della suite.

			81. I sax di Rossini (risposta corretta: A)

			Nel 1868 Rossini ricevette la prima onorificenza del neonato Regno d’Italia, l’ordine della Corona d’Italia introdotto dal re Vittorio Emanuele II proprio quell’anno. Per l’occasione compose una fanfara “da eseguirsi a piedi fermi”, cioè senza marciare, e nella quale erano previsti i saxofoni. Lo strumento era stato brevettato dal suo inventore, il belga Adolphe Sax, nel 1848. Rossini aveva molto apprezzato il suono del nuovo strumento musicale, come scrisse in una lettera al ministro della Pubblica istruzione Emilio Broglio. Fu proprio grazie al favore di Rossini che il liceo musicale di Bologna (fondato nel 1804) chiese a Sax una fornitura regolare di questi strumenti. 

			La fanfara prevede gli strumenti tradizionali delle bande musicali, più cinque parti di sassofono (soprano, contralto, tenore in Do, baritono e basso) e fu eseguita alla presenza del re quando l’autore fu nominato cavaliere della Corona d’Italia.

			Rossini morì in quell’anno e nel 1878 la composizione fu eseguita nuovamente al Quirinale da diverse bande unificate, per un totale di 300 esecutori. Dopodiché se ne persero le tracce. La partitura fu riscoperta nel 1978 al British Museum e trascritta in una versione moderna dal musicologo William Schaeffer e pubblicata con il titolo Scherzo per banda. 

			82. La signora Schumann (risposta corretta: C)

			Clara Wieck fu una delle prime donne ad affermarsi come pianista (oltre che come compositrice) nell’Ottocento, un’epoca che vedeva le musiciste impegnate soprattutto nel canto, sui palcoscenici della lirica. Clara, nata a Dresda nel 1819, si era dedicata invece alla tastiera, come tante altre ragazze, facendone però un’attività professionale, grazie al suo straordinario talento valorizzato. Era ancora una bambina quando tenne il suo primo concerto, a otto anni, in una casa di cura per malati psichiatrici. Qui conobbe Robert Schumann, che allora aveva diciassette anni: i due si sposarono nel 1840. La carriera di Clara Wieck fu brillante, dal punto di vista della fama in vita più di quella del marito, morto a quarantasei anni nel 1856, afflitto dall’instabilità psichica di cui Clara dovette occuparsi.

			Da ragazzina Clara si era esibita in concerti nelle corti e nei salotti d’Europa, fu apprezzata dal violinista Paganini e dal pianista Chopin e nel 1838, appena diciannovenne diventò “virtuosa di camera”, massima onorificenza della corte imperiale austriaca. 

			Dopo la morte di Schumann la sua attività concertistica riprese vigore: ormai nota come Clara Wieck-Schumann, fu una vera innovatrice. Nei suoi concerti non mancavano mai le composizioni del marito, di Mozart e Beethoven, ma anche proprie e di compositori viventi. Nella seconda parte della sua vita si dedicò all’insegnamento nel conservatorio di Francoforte, lasciando un segno nella storia della tecnica pianistica. Morì a settantasei anni, nel 1896: aveva tenuto il suo ultimo concerto cinque anni prima. 

			83. Romanzo in musica (risposta corretta: D)

			Il compositore francese Hector Berlioz (1803-1869) amava fare le cose in grande. E decisamente grande è la sua composizione orchestrale più celebre, la Sinfonia fantastica (1830). O, più precisamente, Sinfonia fantastica - Episodio della vita di un artista in cinque parti. Si tratta di un esempio di musica a programma, dove cioè la musica segue un’ispirazione letteraria. In questo caso, ogni parte ha un titolo: Fantasticherie/Passioni per il primo movimento, Un ballo per il secondo, Scena campestre per il terzo, Marcia al supplizio per il quarto e infine Sogno di una notte di sabba. Il protagonista della narrazione musicale è un musicista romantico e inquieto, tormentato da un amore non corrisposto e che finisce per trovarsi al centro di un convegno di streghe. La Sinfonia fantastica va oltre i confini della sinfonia classica (in genere di 4 movimenti, tranne che in Beethoven, fino a quel momento) e utilizza la tecnica della cosiddetta “idea fissa”, ovvero alcuni motivi musicali ricorrenti. Qualcosa del genere farà poi Richard Wagner con il Leitmotiv (“motivo conduttore”) nelle sue opere. 

			Questo linguaggio magniloquente, affidato a una grande orchestra, avrà molto successo nella seconda parte dell’Ottocento. 

			84. Allievo eccellente (risposta corretta: D)

			Quando fu eseguito in pubblico nel 1808 a Vienna (quattro anni dopo la conclusione della composizione) era una novità assoluta perché nessuno prima di Beethoven aveva mai composto un concerto per pianoforte, violino, violoncello. Al piano c’era l’arciduca Rodolfo, agli altri due strumenti solisti due musicisti della corte viennese: il violinista Carl August Seidler (poco conosciuto) e il violoncellista Anton Kraft (che invece era in virtuoso molto noto). A suggerire a Beethoven l’idea (o meglio, a commissionare la composizione) fu forse proprio l’arciduca, dilettante d’alto rango che stava prendendo lezioni dal compositore tedesco, apprezzato pianista. Ecco perché la parte solistica per pianoforte è piuttosto semplice, come pure quella per violino, mentre quella del violoncello sembra decisamente più importante (il musicista per cui fu scritta era un virtuoso). Il Concerto triplo non è una delle composizioni di Beethoven più importanti, ma la fama del suo autore ne ha fatto un brano comunque molto presente nel repertorio e amato soprattutto dai violoncellisti.

			85. Spegnete quel flauto! (risposta corretta: A)

			Lo strumento a fiato preferito da Mozart era il clarinetto. O meglio: il clarinetto di bassetto, che ha un’estensione maggiore verso il registro grave rispetto ai “normali” clarinetti e che fu perfezionato dal clarinettista Anton Stadler, amico di Mozart. Colpito dal suono caldo e quasi umano dello strumento, Mozart compose per Stadler una delle sue opere più celebri, il Concerto per clarinetto e orchestra in Re maggiore K 622. Il clarinetto di bassetto è inoltre previsto in diverse composizioni da camera e ha una parte importante all’inizio del Requiem, scritto da Mozart poco prima di morire.

			Il compositore austriaco amava molto anche il corno francese (per il quale scrisse 4 concerti, dedicati al cornista Joseph Leutgeb) e il pianoforte (o meglio, il suo antenato diretto, il fortepiano): i concerti per piano e orchestra di Mozart sono ben 27.

			Pare invece che lo strumento a fiato (e forse in assoluto) meno amato da Mozart fosse il flauto. In una lettera al padre, riferendosi a questo strumento – diffusissimo nel Settecento – scrisse: “divento abbastanza impotente quando devo scrivere per uno strumento che detesto”. Mozart compose comunque, su commissione, due concerti per flauto e orchestra, un altro per flauto, arpa e orchestra, quartetti per flauto, violino, viola e violoncello e molta musica da camera con il flauto in organico.

			86. Patriota in musica (risposta corretta: C)

			Se fosse stato in concorso a Sanremo, lo avrebbero presentato così: «di Mameli-Novaro, Canto degli italiani». Il cosiddetto Inno di Mameli si intitola infatti in realtà Il Canto degli italiani. Fu musicato nel 1847 dal genovese Michele Novaro. Novaro, come il giovanissimo autore delle parole – il poeta Goffredo Mameli morto a ventun anni difendendo la Repubblica romana nel 1849 – era un patriota del Risorgimento. 

			Durante le lotte per l’indipendenza Il Canto degli italiani diventò molto popolare tra i patrioti. Ma quando finalmente nel 1861 l’Unità arrivò, sotto la corona dei Savoia, non fu scelto come inno del neonato Regno d’Italia. Anzi, fu a lungo vietato perché considerato troppo repubblicano. Il primo inno dell’Italia unita fu invece la Marcia reale composta nel 1831 da Giuseppe Gabetti per il Regno di Sardegna e rimasta “in carica” (anche se dal 1922 al 1943 affiancata da Giovinezza, inno del partito fascista) fino al 1945. Solo l’anno seguente quello di Mameli-Novaro diventò l’inno dell’Italia repubblicana. Un’adozione ufficializzata soltanto nel 2017, con una legge apposita.

			Novaro musicò anche altri canti patriottici, soprattutto garibaldini, e organizzò spettacoli musicali per finanziare le imprese militari di Garibaldi e degli altri patrioti. Dalla composizione del futuro inno italiano Novaro non ricavò nessun guadagno: morì povero, nel 1888, a sessantasette anni. Oggi un monumento funebre lo ricorda nello storico cimitero di Staglieno, a Genova, accanto alla tomba di Mazzini. 

			87. Le glorie di Roma (risposta corretta: B)

			Sembrano musiche da film, anche se il cinema, all’epoca, aveva pochi decenni di vita. Ottorino Respighi (1879-1936) compose infatti i suoi due più celebri poemi sinfonici nel 1916 (Le fontane di Roma) e nel 1924 (I pini di Roma). 

			Si tratta di “musica a programma”: Respighi, che non era uno sperimentatore e rimase estraneo alle sperimentazioni dei compositori di inizio Novecento, scriveva infatti musica. Ma aveva una dote particolare: una grande abilità nell’orchestrazione, che garantisce potenza evocativa e monumentalità alle sue composizioni sinfoniche. 

			Le fontane di Roma nei suoi quattro movimenti descrive in musica La fontana di Valle Giulia all’alba, La fontana del Tritone al mattino, La fontana di Trevi al pomeriggio e La fontana di Villa Medici al tramonto. È come una passeggiata di una giornata nella Roma rinascimentale e barocca. 

			I pini di Roma è invece dedicato al verde della capitale, interpretati con un occhio al passato: I pini di Villa Borghese, I pini presso una catacomba, I pini del Gianicolo (dove Respighi riproduce il suono degli usignoli e i canti dei bambini che giocano) e I pini della Via Appia. Quest’ultimo movimento evoca l’avvicinarsi, con un crescendo musicale di grande effetto, delle legioni romane e prevede l’uso della buccina, la tromba dell’esercito di Roma antica. 

			I pini di Roma è stato anche usato per il film di animazione Fantasia 2000, della Disney. 

			88. Manifesto romantico (risposta corretta: A)

			Un monumento al Romanticismo della prima metà dell’Ottocento, sotto forma di 24 Lieder (canti da camera) per baritono e pianoforte, su versi di Wilhelm Müller, musicati da Franz Schubert. È uno dei motivi per cui il ciclo Winterreise (Viaggio d’inverno) è così importante nella storia della musica. Di fatto, si tratta di una raffinatissima narrazione in parole e musica che evoca le atmosfere incontrate da un viandante (una tipica figura del mondo romantico tedesco) nel freddo e suggestivo paesaggio innevato della Germania. Memorabile l’incisione del Winterreise del baritono Dietrich Fischer-Dieskau, considerato il migliore interprete storico di questo ciclo di composizioni.

			Insieme a un altro ciclo per voce maschile e pianoforte (Die Schöne Müllerin, ovvero La bella mugnaia), Winterreise rappresenta un vertice assoluto della musica da camera romantica.

			89. L’alba dell’umanità (risposta corretta: A)

			Il regista britannico Stanley Kubrick dava grande importanza alle colonne sonore dei suoi film, attingendo spesso alla musica classica, ma anche al rock. In 2001: Odissea nello spazio (1968) fa accompagnare la lunga, muta e misteriosa sequenza iniziale, ambientata tra le scimmie antropomorfe antenate del genere umano, dalle prime battute del poema sinfonico Così parlò Zarathustra, composto nel 1896. I lunghi suoni gravi che si aprono in un travolgente crescendo di ottoni sottolinea segna la scoperta dell’uso degli utensili (e la conseguente invenzione delle armi di osso) da parte dei nostri antenati. Scoperta che nel film è attribuita all’intervento di un’entità aliena e di un enigmatico monolite. Il poema sinfonico del compositore bavarese Richard Strauss (1864-1949) è ispirato al libro omonimo del filosofo Friedrich Nietzsche, nel quale si evoca la figura del superuomo. 

			In 2001: Odissea nello spazio ci sono altri brani di musica classica. La seconda, memorabile sequenza in cui si mostra la stazione spaziale orbitante attorno alla Terra è accompagnata dalle note di un altro Strauss (solo omonimo del primo), Johann: il valzer Sul bel Danubio blu (forse il più celebre tra i valzer della famiglia di compositori austriaci Strauss).

			Le scene più enigmatiche e “psichedeliche”, come il viaggio nel tempo del protagonista o le apparizioni del monolite alieno, sono invece commentate da brani di musica contemporanea del compositore ungherese György Ligeti: Atmosphères, Lux Aeterna, Adventures, Kyrie.

			90. L’abate che piaceva alle donne (risposta corretta: C)

			Alle soglie dei cinquant’anni, il pianista ungherese Ferenc Liszt (1811-1886), meglio noto con il nome tedesco di Franz, riteneva di avere ormai raggiunto il culmine della sua carriera di virtuoso del pianoforte. Acclamato in centinaia di concerti in tutta Europa, osannato come un dio della tastiera, amato dalle donne e invidiato dagli uomini, era una sorta di “Paganini” del pianoforte, una vera star della musica romantica. 

			Inoltre, aveva dimostrato al mondo il valore come compositore, direttore d’orchestra, scrittore, critico musicale e insegnante. Adorato per il suo virtuosismo e le straordinarie doti tecnico-espressive, nel 1859 aveva una ormai decennale relazione con una donna sposata, la principessa Caroline zu Sayn-Wittgenstein. La principessa si trovava all’epoca a Roma, proprio per chiedere l’annullamento del matrimonio per potersi risposare con Liszt. Sembrava quasi fatta, Liszt arriva a Roma, ma le autorità papali rimandano ancora la decisione. Liszt, a Roma, ha modo di conoscere diversi alti ecclesiastici e membri dell’aristocrazia papale, approfondendo alcuni aspetti del cattolicesimo. Diventa persino bibliotecario di papa Pio IX, con il quale stringe un rapporto di amicizia. 

			Così, quando la principessa rimane vedova, il matrimonio non è più una priorità per Liszt, ormai inserito nel nuovo contesto cattolico. 

			Nel 1864 il pianista più famoso del suo tempo riceve gli ordini minori e comincia a essere soprannominato, in francese, Abbé Liszt (abate Liszt). In realtà non era abate, e neppure prete (termine con cui si può tradurre il francese abbé) a pieno titolo. Era infatti accolito (aiutante del diacono), nonché membro secolare dell’ordine francescano (terziario) e canonico nella cattedrale ad Albano Laziale. 

			La svolta mistica si riflette anche nella sua musica: nell’ultima parte della sua vita, Liszt comincia a comporre musica sacra, per pianoforte e per organo, per coro e per orchestra.

			91. Polacco nell’anima (risposta corretta: D)

			Fryderyk Franciszek Chopin nacque in un piccolo comune di campagna a una sessantina di chilometri da Varsavia, in Polonia, il 22 febbraio 1810. Il suo cognome era francese perché suo padre Nicolas si era trasferito dalla Francia in Polonia appena sedicenne, come precettore. La madre era invece polacca e quando Fryderyk aveva circa sei mesi la famiglia di trasferì a Varsavia. 

			La Polonia in cui era nato Chopin era uno Stato napoleonico, ma con la Restaurazione (1815) la Russia occupò il Paese e nel 1830 il giovane Fryderyk, appena ventenne, fu costretto a emigrare a Parigi. Lì rivelò al mondo dei salotti e della cultura europea il suo straordinario talento di pianista e compositore. Nonostante frequentasse il bel mondo, avesse una relazione con George Sand, una delle donne più influenti e famose del tempo, e fosse amico del popolarissimo Liszt, non si integrò mai del tutto in Francia e nell’Europa occidentale, dove tutti lo chiamavano Frédéric. 

			Le azioni di repressione dei russi durante le rivolte indipendentiste della Polonia gli procuravano una grande sofferenza e una profonda nostalgia della sua patria, dove non poté mai tornare. Chopin morì infatti a Parigi nel 1849, ad appena trentanove anni, senza vedere la sua Polonia liberata dall’oppressione zarista. Del suo profondo sentimento nazionale restano le composizioni per pianoforte, in particolare le Polacche e le Mazurche.

			92. Fuga sospesa (risposta corretta: B)

			Nel 1750 il compositore tedesco Johann Sebastian Bach aveva sessantacinque anni ed era ormai cieco. Ma con i suoi ultimi barlumi di vista aveva composto un autentico monumento alla tecnica del contrappunto: L’arte della fuga, nel Novecento contrassegnata dalla sigla BWV 1080 (BWV sta per Bach Werke Verzeichnis, “catalogo delle opere di Bach” in tedesco). Si tratta di una serie di 19 fughe, a tre e quattro voci, quattro canoni a due voci e un corale a quattro voci. Quando morì, il 28 luglio 1750, Bach aveva lasciato incompiuta la sua ultima composizione, considerata il suo testamento musicale e iniziata dieci anni prima come una sorta di “trattato in musica” sul contrappunto. 

			Per questo oggi, quando si esegue integralmente (in genere con un quartetto d’archi) questo ciclo della durata complessiva di quasi due ore, l’ultima fuga viene interrotta nel punto in cui Bach smise di scrivere, probabilmente già a metà del 1749, a causa della cecità. 

			93. Alla piccola Chouchou (risposta corretta: D)

			Nel 1908 Claude-Emma Debussy aveva tre anni e suo padre, il compositore Claude Debussy era al colmo della felicità, anche se stava vivendo un periodo di scarsa produttività artistica. Per questo le dedicò i sei brani della suite per pianoforte Children’s Corner (“L’angolo dei bambini”), iniziata nel 1906 e completata due anni dopo. Il titolo inglese è forse un omaggio alla governante britannica della bambina, ma la dedica vergata da Debussy è inequivocabile: “À ma très chère Chouchou… avec les tendres excuses de son père pour ce qui va suivre” (“Alla mia carissima Chouchou… con le più tenere scuse di suo padre per quanto segue”). Chouchou è il vezzeggiativo con cui Claude-Emma veniva chiamata in famiglia. 

			Alcuni brani della suite sono ispirati da giocattoli della figlia di Debussy, in particolare Jimbo’s Lullaby (Jimbo era l’elefantino di pezza di Chouchou), Serenade for the Doll (una serenata per la bambola di Chouchou, fu il primo brano della suite composto da Debussy, quando la figlia aveva pochi mesi) e The little Shepherd (descrizione in musica di un bambolotto di pastorello). Il pezzo più famoso della suite è invece Golliwogg’s Cake-walk, una danza simile a un ragtime (Golliwogg era una bambina di colore, famosa nella letteratura per l’infanzia di inizio Novecento). 

			94. Chi ha composto la Cavalcata delle Valchirie? (risposta corretta: C)

			Molti la conoscono perché è stata usata da Francis Ford Coppola nel film Apocalypse Now (1979). Nella pellicola, l’attacco degli elicotteri americani contro un villaggio viet-cong è infatti accompagnato da questa musica, “sparata” a tutto volume da grandi casse fatte montare dal comandate (interpretato da Robert Duvall). Il brano è tratto dal dramma musicale La Valchiria, seconda opera della tetralogia L’anello del Nibelungo, composta nel 1854-56 da Richard Wagner. Le valchirie, nella mitologia norrena, sono le guerriere che accompagnano gli eroi morti in battaglia e da loro prescelti nel Valhalla, l’Aldilà riservato ai guerrieri secondo l’antica religione politeista germanica. Spesso (e anche nell’opera di Wagner) sono rappresentate su cavalli alati, anche se secondo le fonti norrene cavalcavano lupi volanti, passando sui campi di battaglia per scegliere gli eletti tra i caduti in battaglia. 

			95. Protestare con classe (risposta corretta: B)

			Quando il principe Nikolaus Esterházy, quella sera del 1750 ascoltò la parte finale della Sinfonia n. 45 composta dal suo musicista di corte, Franz Joseph Haydn, rimase a bocca aperta. Intanto, il quarto movimento, nelle sinfonie classiche in genere con un tempo veloce, si chiudeva. Ma soprattutto, a un certo punto i musicisti avevano cominciato ad alzarsi e lasciare la sala della musica del palazzo di Esterháza, smettendo di suonare e spegnendo la candela del loro leggio. Alla fine rimasero solo in due: il primo violino e lo stesso Haydn, anche lui al violino. 

			L’idea di Haydn non era però tanto stupire il suo mecenate con questo effetto scenografico, quanto mettere in atto una velata protesta. I musicisti si trovavano infatti da molte settimane nella residenza estiva dell’aristocratico ungherese e avrebbero desiderato tornare a casa, dalle loro famiglie. Haydn perorò la causa degli orchestrali in questo modo raffinato, come per dire “è stato bello, ma adesso ce ne andiamo, addio”. Funzionò: il giorno seguente l’esecuzione di quella che divenne poi nota come Sinfonia degli addii, il principe dispose il ritorno della corte in città. 

			96. Quattro salti sulla tastiera (risposta corretta: A)

			La Sonata in Sol minore K. 30 per clavicembalo scritta nel 1738 dal compositore napoletano Domenico Scarlatti è chiamata anche Fuga del gatto. Il pianista Muzio Clementi, infatti, nel 1815 inserì con questo titolo la composizione in una raccolta di brani contrappuntistici. Il titolo della sonata non è di Scarlatti, dunque, anche se probabilmente si diffuse tra i concertisti già tra fine Settecento e inizio Ottocento. La ragione è tutta musicale: il tema iniziale della breve fuga presenta intervalli insoliti, che sembrano casuali e ricordano appunto la “passeggiata” di una gatto sulla tastiera. Un tema curioso, che diversi musicisti citarono in altre composizioni. La fortuna del brano rese presto il “gatto di Scarlatti” (che secondo alcune fonti si chiamava Ponto, secondo altre Pulcinella) il protagonista di una divertente aneddotica, che culminò nel 1881 in un racconto di fantasia, pubblicato su una rivista inglese, «Popular Monthly». 

			97. Dialoghi felini (risposta corretta: D)

			L’attribuzione a Rossini è frutto della tradizione, ma ha un fondamento. Il Dialogo buffo tra due gatti è infatti un duetto per soprani accompagnati dal pianoforte ed è di fatto un potpourri di temi musicali in gran parte (ma non solo) rossiniani, tratti dall’opera Otello del compositore pesarese e rielaborati dal britannico Lucas de Pearsall. Il duetto, pubblicato nel 1835, comprende però anche spunti melodici del danese Christoph Weyse. Caratteristica del brano comico è il testo, formato da una sola parola ripetuta: miau. Il risultato è appunto un surreale dialogo tra due gatti. 

			98. Sinfonie da Guinness (risposta corretta: B)

			Non è certo la più famosa tra le sinfonie, ma secondo il Guinness Book of Records la Sinfonia n. 1 “Gotica” dell’inglese Havergal Brian (1876-1972), composta nel 1927 è la più lunga: l’incisione del 1954 dura un’ora e 39 minuti. Il longevo (novantacinque anni) Brian non è molto noto ed è stato riscoperto soltanto dopo la sua morte, soprattutto per i suoni “numeri”: 32 sinfonie, di cui più di metà (21) composte dopo gli ottant’anni. 

			La Sinfonia n. 3 di Gustav Mahler (1896) raggiunge l’ora e mezza e, tra le sinfonie entrate stabilmente nel repertorio, è considerata la più lunga. È in sei movimenti (di cui il primo da solo dura circa 35 minuti), invece degli abituali quattro, e prevede un organico altrettanto notevole: coro di voci bianche, coro femminile, contralto solista e grande orchestra. 

			Altre sinfonie di lunga durata (ovviamente variabili in base ai tempi scelti dal direttore d’orchestra) sono quelle di Bruckner: la Sinfonia n. 8 (1892) dura a seconda delle esecuzioni circa un’ora e venti minuti.

			99. Sondaggio tra direttori (risposta corretta: A)

			Nel 2018 la rivista inglese «Classical Music» chiese a 150 direttori d’orchestra di tutto il mondo quali fossero per loro le 20 più belle sinfonie della storia della musica. In testa alla classifica si piazzò la Sinfonia n. 3 di Beethoven, nota come “Eroica” (1803). La composizione che Beethoven aveva dedicato a Napoleone (strappando poi la dedica quando Bonaparte di proclamò imperatore), secondo «Classical Music» ha vinto perché “dalla prima all’ultima nota” presenta “un’architettura musicale stupefacente” rappresentando in musica, quindi in forma assoluta e universale in quanto senza senza parole, l’archetipo dell’eroismo, ma anche quello della sinfonia romantica. 

			Sul podio ci sono altre due sinfonie del cosiddetto “classicismo viennese”: al secondo posto la Sinfonia n. 9 (1824), ancora di Beethoven – detta “Corale” perché prevede coro e solisti, con il celebre Inno alla gioia. Al terzo posto la Sinfonia n. 41 detta “Jupiter” di Mozart (1788), esplosione di dinamismo e genialità creativa. 

			Quarta classificata, invece, una grande partitura del tardo romanticismo: la Sinfonia n. 9 di Mahler (1909), che ha conquistato la posizione grazie alla straordinaria qualità dell’orchestrazione che caratterizza la musica del compositore austriaco. 

			100. Dieci minuti scarsi (risposta corretta: D)

			La Sinfonia n. 2 di Haydn è considerata in genere la più breve tra le sinfonie del repertorio classico. Fu composta prima del 1761 ed è in tre movimenti (come molte sinfonie del periodo), senza segni di ripetizione o “da capo”. Un’esecuzione a velocità normale si aggira in genere sui dieci minuti (e anche qualcosa in meno). 

			Le sinfonie del classicismo tedesco, cioè composte dalla metà del Settecento fino alla fine del XVIII secolo, hanno una durata media di circa 20 minuti, mentre quelle di 30-35 erano già considerate molto lunghe. Con Mozart prima, ma soprattutto con Beethoven, la durata delle sinfonie si allungò, grazie alla scrittura sempre più articolata e complessa e alla struttura in quattro o anche più movimenti. 

			Opera, balletto, musical, star della lirica

			101. Trio di tenori (risposta corretta: B)

			Tra il 1990 e il 2007 José Carreras, Placido Domingo e Luciano Pavarotti formarono il trio di tenori più famoso della lirica. L’iniziativa era partita in occasione del Campionato mondiale di calcio disputato in Italia nel 1990. Quell’anno, a luglio, le tre star della lirica si esibirono in un recital alla Terme di Caracalla, sotto la direzione musicale di Zubin Mehta e accompagnati da un’orchestra formata da membri del Maggio Musicale Fiorentino e del Teatro dell’Opera di Roma. Lo scopo della serata era benefico, a favore della fondazione di Carreras che ha come finalità la lotta alla leucemia (dalla quale il tenore spagnolo era riuscito a guarire proprio in quegli anni).

			Il successo mediatico fu enorme e l’esperienza fu ripetuta, con varie formule e diversi ospiti, per molti anni, alternando concerti di beneficenza a tour mondiali: in tutto i concerti furono trentaquattro in diciassette anni e i tour mondiali cinque. I Tre tenori hanno anche inciso quattro album, tutti registrati dal vivo durante i concerti, nei quali celebri arie d’opera (una su tutte: Nessun dorma dalla Turandot di Puccini) si alternavano a canzoni della tradizione napoletana, come O sole mio. L’esperienza – che ha contribuito a un ritorno di popolarità della lirica – si è conclusa nel 2007 con la morte di Pavarotti. 

			102. Tifoserie contrapposte (risposta corretta: A)

			Maria Callas (1923-1977) e Renata Tebaldi (1922-2004) furono rivali più per i rispettivi fan che tra di loro. Erano due soprani, ma avevano due tipi di vocalità diverse: una grande estensione e una eccezionale intensità drammatica la Callas, che rappresentava un nuovo modo di intendere i ruoli lirici; una purezza espressiva che si inseriva nella tradizione italiana del belcanto la Tebaldi. In più, la Callas era la star della Scala di Milano, mentre la Tebaldi aveva il suo “regno” al San Carlo di Napoli. 

			Secondo diversi biografi, per un certo periodo il rapporto tra le due primedonne fu effettivamente freddo (la Tebaldi rimproverava alla collega greca di essere diventata un personaggio da rotocalco; la Callas non teneva in gran conto la cantante italiana), ma furono soprattutto i fan e la stampa ad alimentare la rivalità, superata negli anni Settanta. Nel frattempo, le due cantanti avevano fatto la storia della lirica italiana nel secondo dopoguerra.

			103. Tamagno, il primo Otello (risposta corretta: C)

			La prima rappresentazione dell’Otello di Verdi avvenne il 5 febbraio 1887 al Teatro alla Scala di Milano. Nel ruolo del protagonista c’era il tenore Francesco Tamagno, Desdemona era il soprano Romilda Pantaleoni e l’infido Iago il baritono francese Victor Maurel. Per molti anni Tamagno fu considerato il migliore interprete possibile per Otello, ruolo che il tenore interpretò in molte occasioni. 

			In seguito, molti altri si sono contesi la palma di “migliore Otello” nei dibattiti tra critici e appassionati. Nel secondo dopoguerra, molti hanno indicato Mario del Monaco (1915-1982), interprete di una storica edizione con Renata Scotto nel ruolo di Desdemona e Herbert von Karajan sul podio: per molti, una delle migliori messe in scena di quest’opera (diventata un’incisione con i Wiener Philharmoniker nel 1961). 

			Altri grandi Otello sono considerati il tenore canadese Jon Vickers (1926-2015) e più di recente lo spagnolo Placido Domingo. 

			104. Tutto è burla (parola di Falstaff) (risposta corretta: C)

			Verdi è noto per i suoi melodrammi, eppure la sua ultima opera, rappresentata alla Scala nel 1893 quando lui aveva ottant’anni, è di argomento comico. Ed è l’unica opera buffa nella sua produzione (con la sola eccezione del fallimentare Un giorno di regno, scritta quando aveva appena ventisette anni).

			Il libretto è di Arrigo Boito ed è tratto (come il precedente Otello, sempre su libretto di Boito) da Shakespeare, e in particolare dalla commedia Le allegre comari di Windsor. La trama vede al centro Falstaff, grasso e spiantato sir inglese all’epoca di re Enrico IV (XV secolo), che corteggia due donne contemporaneamente per ricavarne denaro, ma finisce invece a sua volta vittima di una serie di scherzi spietati. Come dice l’ultima pagina della partitura, una celebre fuga a otto voci, Tutto nel mondo è burla.

			L’opera, dal punto di vista musicale, è tra le più interessanti e innovative di Verdi, e riesce ad arricchire lo stile comico con venature malinconiche. 

			105. L’addio di Cavaradossi (risposta corretta: A)

			L’aria è cantata dal personaggio Mario Cavaradossi (tenore) verso la fine dell’opera Tosca, di Giacomo Puccini. Il pittore protagonista dell’opera è incarcerato in Castel Sant’Angelo a Roma e sta aspettando la fucilazione. In quei momenti rievoca l’amore con Tosca, ricordando i “dolci baci” e le “languide carezze”. Tosca però lo raggiunge e gli rivela che è riuscita a ottenere dal perfido Scarpia (che ha ucciso prima che lui abusasse di lei) di inscenare una falsa fucilazione di Cavaradossi e un salvacondotto per lasciare la città. Tuttavia, quando arriva il momento dell’esecuzione capitale, i moschetti si rivelano carichi e Cavaradossi muore, mentre Tosca, disperata, si uccide gettandosi dalle mura di Castel Sant’Angelo. 

			106. Requiem per Manzoni (risposta corretta: C)

			Alessandro Manzoni morì a Milano all’età di ottantotto anni, il 22 maggio 1873. Esattamente un anno dopo, il 22 maggio 1874, nella chiesa di San Marco a Milano Giuseppe Verdi diresse orchestra, coro e solisti nella Messa da Requiem scritta per il primo anniversario della morte dell’autore dei Promessi sposi. 

			Verdi aveva già in mente di musicare il testo del Requiem (la messa funebre cattolica) e già in occasione della morte di Rossini (1868) aveva proposto al suo editore, Ricordi, di scrivere, in collaborazione con altri compositori, un Requiem. Non se ne fece niente. Dopo la morte di Manzoni, Verdi proposte di rendere omaggio a uno scrittore che aveva sostenuto, come lui, la causa dell’Unità d’Italia, e che era all’epoca senatore del regno. Nella partitura confluirono alcuni materiali preparati per la messa da dedicare a Rossini (il Libera me Domine).

			107. La sostituta (risposta corretta: D)

			Il debutto di Maria Callas nel teatro dove poi ebbe tanto successo avvenne quasi per caso. In occasione della fiera campionaria, nell’aprile del 1950 fu ripresa un’edizione dell’Aida di Giuseppe Verdi, nella quale sostituì la protagonista designata, Renata Tebaldi. In Italia Maria Callas aveva già cantato nel 1947, all’Arena di Verona, nella Gioconda di Ponchielli, e soprattutto nel 1949 alla Fenice di Venezia, ancora una volta come sostituta: qui, nei Puritani di Bellini, rivelò tutto il suo talento. 

			Il debutto milanese del 1950 fu accolto in modo tiepido, ma fu invece un successo l’inaugurazione della stagione scaligera successiva, il 7 dicembre 1951, con I vespri siciliani di Verdi e chiamata dal direttore Victor de Sabata. Fu un grande successo e, da allora, la Scala diventò il “suo” teatro, dove si esibì in opere rimaste legate al suo nome e dove impose la propria presenza scenica, imponendosi di perdere 36 chili e lasciando un segno indelebile nella storia del belcanto in ruoli memorabili: Norma e La sonnambula di Bellini e Lucia di Lammermoor di Donizetti, Medea di Cherubini, La vestale di Spontini, e Violetta nella celebre Traviata di Verdi con la regia di Luchino Visconti (1955).

			L’ultima volta di Maria Callas alla Scala fu, nella stagione 1961-62, nella Medea, opera che da allora non è mai più stata rappresentata nel tempio milanese della lirica. 

			108. Fra teatro e melodramma (risposta corretta: B)

			Il flauto magico (in tedesco Die Zauberflöte) fu rappresentato per la prima volta a Vienna il 30 settembre 1791, meno di tre mesi prima della morte di Mozart. È dunque l’ultima opera del grande compositore austriaco. Tuttavia, non è un’opera “all’italiana” e in italiano, come Don Giovanni, Così fan tutte e molte altre, bensì un Singspiel, come Il ratto dal serraglio che Mozart aveva scritto e messo in scena qualche anno prima (1782). 

			Il Singspiel era un genere di teatro musicale amatissimo tra Germania e Austria nel Settecento e nel primo Ottocento. Questo perché era in tedesco e non in italiano (lingua conosciuta solo da musicisti e intellettuali), trattava argomenti comici o fantastici, ed era una via di mezzo tra la commedia e l’opera. Nel Singspiel si alternavano infatti lunghi parti recitate e parti cantate dai soliti e dal coro, accompagnati dall’orchestra: la parola tedesca Singspiel significa proprio “recita cantata”. 

			109. L’impresario dei “moderni” (risposta corretta: B)

			Sergej Pavlovič Djagilev (1872-1929) è stato probabilmente l’impresario teatrale più influente del primo Novecento. Nel 1911, dopo un paio di anni di attività, Djagilev fondò la Compagnia dei Balletti russi, portando in Occidente alcune delle produzioni più rivoluzionarie nel campo della musica e della coreografia. Fu lui a produrre spettacoli come La sagra della primavera, balletto con musiche “dirompenti” di Igor Stravinskij, che nel 1913 provocò uno scandalo senza precedenti a Parigi. Altre memorabili produzioni furono, sempre di Stravinskij, L’uccello di fuoco (1910) e Petruška (1911), Le chout di Prokof’ev (1920) e nuove coreografie sulle musiche di Rimskij-Korsakov e Debussy. 

			Della compagnia fecero parte coreografi e ballerini come Fokin, Ida Rubinštejn e Vaclav Fomič Nižinskij, secondo molti il più grande danzatore di tutti i tempi. 

			I Balletti russi furono soprattutto uno straordinario incubatore di novità i tutti i settori delle arti. Gli spettacoli di Djagilev, infatti, non portarono in Europa soltanto partiture e coreografie di rottura e sperimentali, ma anche scene e costumi d’avanguardia. Il direttore artistico dei Balletti russi di Djagilev fu Léon Bakst, pittore e scenografo che con il collega Aleksandr Benois e lo stesso Djagilev favorì in ogni modo le collaborazioni con gli artisti più sperimentatori. Insieme avevano fondato, alcuni anni prima, anche una rivista, «Mir Iskusstva» (“Il mondo dell’arte”). Le produzioni dei Balletti russi a loro volta influenzarono diversi movimenti artistici d’avanguardia del nascente Modernismo dell’Art déco. Per Djagilev lavorarono artisti del calibro di Picasso, Matisse, Braque, De Chirico e molti altri. 

			110. La “tecnica Graham” (risposta corretta: C)

			Martha Graham (1894-1991) ha lasciato un segno indelebile nell’arte coreutica del Novecento. Nel 1926 fondò la sua prima compagnia, tutta femminile, e proprio nel lavoro sulla fisicità e sulla naturalezza dei movimenti affonda le radici il suo insegnamento. La cosiddetta “tecnica Graham”, lontana dalla tradizione del balletto classico, si basa sulla respirazione e ha il suo centro nei movimenti del bacino. Questo nuovo tipo di danza, che a sua volta partiva dall’esperienza precedente di Isadora Duncan, si basava su una serie di principi base, corrispondenti ad altrettanti movimenti: contrazione-rilascio; spirali; cadute (anche violente).

			Il risultato sono coreografie di grande intensità, nelle quali i corpi esprimono emozioni interiori dei personaggi e si trasformano in sculture dinamiche. 

			L’insegnamento di Martha Graham ha influenzato un altro grande ballerino e coreografo di avanguardia, l’americano Merce Cunningham (1919-2009). 

			111. Fine tragica (risposta corretta: D)

			La sera del 14 settembre 1927, a Nizza, Isadora Duncan (statunitense di nascita, ma all’epoca cittadina sovietica) salì a bordo di un’auto di lusso scoperta insieme al suo autista. Indossava una lunga ed elegante sciarpa di seta – dipinta dall’artista russo Roman Chatov – che, appena l’auto si mise in moto, rimase impigliata nelle ruote posteriori della vettura. La sciarpa si strinse intorno al collo di Isadora strangolandola o, più probabilmente, spezzandole le vertebre cervicali.

			Isadora Duncan era all’epoca una grande celebrità, anche se ormai la sua straordinaria carriera, durante la quale aveva dato inizio alla danza moderna, era in declino. Il suo nome era stato al centro di diversi scandali per lo stile di vita emancipato e trasgressivo e per le molte relazioni con uomini ricchi e famosi, ma anche per l’amore burrascoso con il poeta russo Esenin, morto suicida nel 1925. 

			112. Coppia d’assi (risposta corretta: B)

			Il 28 maggio 1955 andò in scena la prima della Traviata di Verdi con la regia di Luchino Visconti. Sul podio, Carlo Maria Giulini, nel ruolo di Violetta Maria Callas e in quello di Alfredo Germont Giuseppe Di Stefano (1921-2008). Il tenore italiano formò un sodalizio artistico tra i più riusciti con il grande soprano greco. I due artisti avevano cantato insieme per la prima volta nella Traviata nel 1951, a San Paolo, in Brasile, e Maria Callas interpretò Violetta una sessantina di volte, nel corso di una decina di anni, ma l’edizione scaligera con Di Stefano è rimasta nella storia. L’anno prima la coppia Di Stefano-Callas aveva avuto un enorme successo, sempre alla Scala, con la Lucia di Lammermoor di Donizetti, diretta da Herbert von Karajan. 

			Come la Callas, Di Stefano aveva una grande estensione vocale, ma la sua voce era inconfondibile soprattutto per il timbro morbido e per il grande controllo sui pianissimi. Nell’ultima parte della sua carriera Giuseppe Di Stefano si dedicò anche all’operetta in lingua tedesca (la sua seconda moglie Monika Curth era un soprano specializzato in questo genere leggero) e nel 1966 partecipò anche al Festival di Sanremo con una canzone di Mogol-De Ponti, ma senza neppure arrivare in finale. Di Stefano morì per le conseguenze di un’aggressione subita nella sua villa in Kenya, durante una rapina. 

			113. Mantova al posto di Parigi (risposta corretta: D)

			L’opera in tre atti Rigoletto di Giuseppe Verdi (1851), è tratta dal dramma di Victor Hugo Il re si diverte (1832). Nell’originale, la trama si svolge alla corte del re di Francia Francesco I, di cui si mettono in scena la dissolutezza e gli intrighi nel quale coinvolge il giullare (Rigoletto, nella versione francese Triboulet). La trama, rielaborata per Verdi dal librettista Francesco Maria Piave, fu ambientata nel Ducato di Mantova nel Cinquecento, invece che alla corte di Francia, per evitare di incorrere nella censura asburgica. La prima esecuzione assoluta avvenne infatti alla Fenice di Venezia, allora sotto il controllo di Vienna come tutto il Lombardo-Veneto. Così, il re Francesco I del dramma originario divenne il duca di Mantova. 

			114. La Bibbia secondo Andrew Lloyd Webber (risposta corretta: D)

			Nel 1968 il compositore britannico Andrew Lloyd Webber e il paroliere Tim Rice scrissero una cantata pop di una ventina di minuti come saggio di fine anno della Colet Court School di Londra. Il soggetto di Joseph and the Amazing Technicolor Dreamcoat (Giuseppe e la strabiliante tunica dei sogni in technicolor) era la storia di Giuseppe e i suoi fratelli, dal libro biblico della Genesi. Quattro anni dopo ne fu tratta una versione ampliata, che restituisce la storia di Giuseppe, venduto dai suoi fratelli e poi diventato visir del faraone in modo ironico e irriverente, spaziando tra i più diversi generi musicali. 

			Non era la prima collaborazione in assoluto della coppia Webber-Rice, ma fu il primo successo di pubblico, da subito entrato stabilmente nel repertorio delle scuole di musica corale e di jazz music, per la sua relativa semplicità di messa in scena. In seguito Webber e Rice hanno firmato insieme alcuni capolavori del musical, in particolare Jesus Christ Superstar (1971) ed Evita (1978). 

			115. Orfeo rock (risposta corretta: B)

			Forse non a caso, l’autore della prima opera rock italiana è il figlio di un grande tenore. Orfeo 9, infatti, fu composta nel 1960 da Tito Schipa Jr. e andò in scena al Teatro Sistina di Roma nel gennaio del 1970. Tutto era cominciato tre anni prima, nel maggio del 1967, nel tempio del beat nostrano, il Piper Club di Roma: qui il ventenne Tito Schipa Jr., in veste di regista, aveva presentato Then an Alley, una selezione di 18 canzoni di Bob Dylan, con l’intenzione di creare un’opera beat. Le 18 canzoni furono cucite insieme in una struttura da melodramma (arie, recitativi, commento all’azione). Orfeo 9, in due atti e con testi e musiche dello stesso Schipa e arrangiamenti e direzioni di Bill Conti, nacque da quella prima intuizione. Ma si inserisce a tutti gli effetti nella tradizione del melodramma (la voce del protagonista è quella di un tenore leggero), anche se la musica è pop-rock, con chitarra elettrica, batteria e sintetizzatori invece di essere classica. 

			La scelta stessa del soggetto, il mito di Orfeo ed Euridice, rimanda alla storia del melodramma: lo stesso soggetto fu usato da diversi pionieri del “recitar cantando”, tra la fine del Cinquecento e l’inizio del Seicento (il più famoso è l’Orfeo di Monteverdi, del 1607).

			Alla prima di Orfeo 9 presero parte diversi cantanti poi diventati famosi, tra cui Renato Zero e Loredana Bertè, e lo spettacolo fu anche proposto (censurato) dalla Rai. 

			In seguito il termine “opera rock” fu usato anche dal gruppo inglese degli Who per il loro Tommy (1969). 

			116. Favola dark (risposta corretta: C)

			Parole e musiche di questo storico musical rock andato in scena a Londra nel 1973 uscirono dalla penna di Richard O’Brien per tenere occupato l’attore e musicista durante un lungo inverno di disoccupazione. O’Brien, britannico di nascita, emigrato in Nuova Zelanda con la famiglia da bambino e poi tornato a Londra creò così un piccolo gioiello ispirato ai B movies del genere horror, che spopolò nel West End con la regia di Jim Sharman, che fu anche il produttore. Il mix di umorismo nero, travestitismo, provocazioni dissacranti ne fece subito uno spettacolo di culto nella scena teatrale underground. Il successo fu amplificato dal film che lo stesso Sharman, con O’Brian, ne trasse due anni dopo. Lo spettacolo è stato ripreso in tutto il mondo e ancora oggi viene rappresentato, mentre del film è stato fatto un remake nel 2016. 

			117. Tutti al Savoy! (risposta corretta: A)

			Il Savoy Theatre di Londra fu costruito nel 1881 come luogo dove mettere in scena le operette di due autori inglesi di enorme successo: William Gilbert e Arthur Sullivan, meglio noti come Gilbert & Sullivan.

			Gli spettacoli di Gilbert & Sullivan erano la variante britannica delle operette tedesche, ma avevano alcune caratteristiche particolari. La coppia (Gilbert scriveva i testi, Sullivan la musica) produsse una ventina di opere comiche dalle trame rocambolesche e assurde e con testi infarciti di giochi di parole, doppi sensi e nonsense. In molti casi si trattava di parodie di soggetti e situazioni tipiche del melodramma rielaborate in forma comica, accompagnati da musiche elaborate a partire da canzoni popolari o da melodie celebri di altri compositori. Proprio perché furono messe in scena tutte al Savoy Theatre, le operette comiche di Gilbert & Sullivan furono poi dette Savoy Opera. 

			118. L’operetta più famosa (risposta corretta: A)

			La vedova allegra, rappresentata per la prima volta a Vienna nel 1905, è probabilmente l’operetta più famosa, nonché uno dei simboli della spensierata Belle Époque. Questo genere di spettacolo leggero, basato su una sequenza di dialoghi e numeri musicali (romanze, ma anche balletti scatenati come il galop), di argomento comico o sentimentale e basato su intrecci da “commedia degli equivoci” ebbe un enorme successo nella seconda metà dell’Ottocento e fino ai primi decenni del Novecento. A quel successo contribuirono le musiche composte per i tre atti della Vedova allegra da Franz Léhar (1870-1948), compositore di origine ungherese. 

			La vedova allegra comprende un celebre can-can (quello delle grisettes, come si chiamavano all’epoca, con una parola francese, le popolane nubili). Anche se il can-can più famoso è quello di un’altra celebre operetta, Orfeo all’inferno di Offenbach (1858).

			119. Come una rockstar (risposta corretta: C)

			Carlo Maria Broschi, in arte Farinelli (1705-1782) fu il più celebre castrato del Settecento. Era nato ad Andria, in Puglia, in una famiglia della nobiltà locale e benestante. Suo padre, dopo averne notato le qualità musicali, con la scusa di una caduta da cavallo, fece evirare il figlio (per lo Stato Pontificio, ufficialmente, la castrazione doveva avere scopi medici, non artistici). Una carriera da castrato poteva rendere ricchi, ma (come dimostra proprio Farinelli) quello degli evirati cantori è un fenomeno nato in Italia con la Controriforma, nella seconda metà del Cinquecento, quando alle donne fu vietato di esibirsi sul palcoscenico. 

			I castrati divennero particolarmente richiesti per la potenza e l’agilità delle loro voci: la struttura corporea e la cassa toracica maschile, infatti, garantivano un volume sonoro maggiore rispetto a quello delle cantanti. 

			I bambini di famiglie povere venivano venduti a impresari o scuole di canto, in cambio di denaro, ma molti genitori “sacrificavano” la virilità dei figli proprio sperando in una carriera come quella di Farinelli. Prima della pubertà i ragazzi dovevano subire l’intervento che avrebbe impedito la maturazione sessuale, ovvero la produzione dei relativi ormoni maschili e la conseguente muta della voce. In alcuni casi si provocava l’atrofia dei testicoli con apposite tenaglie, in altri si procedeva con un’incisione all’inguine per asportare i testicoli. 

			I castrati si esibivano travestiti in ruoli femminili (ma anche in parti maschili, inizialmente). Ma mentre fuori dallo Stato pontificio il “divieto di canto” per le donne fu progressivamente ignorato, Roma continuò a fornire al pubblico europeo giovani castrati da far esibire nei teatri e a corte: dei circa quattromila bambini evirati ogni anno nell’Europa del XVIII secolo, quasi tutti erano italiani. 

			Farinelli ebbe una carriera fulminea. A diciassette anni conquistò Roma vincendo una sfida musicale con un celebre trombettista. Due anni dopo era “virtuoso da camera” alla corte di Vienna e nel 1727 spodestò a Bologna la star del momento tra gli evirati, Antonio Maria Bernacchi. Infine, nel 1734, trionfò a Londra, prima di recarsi in Spagna.

			La sua voce, si diceva, faceva piangere anche i sassi (cosa rara tra gli evirati, considerati pessimi attori e dalla voce tecnicamente ineccepibile ma poco espressiva). 

			L’ultima star internazionale del belcanto fu Giovanni Battista Velluti, morto nel 1861. Ma l’ultimo castrato ufficialmente fu Alessandro Moreschi, detto “l’angelo di Roma”, cantore della Cappella pontificia morto nel 1922. Solo nel 1903 papa Pio X aveva proibito ufficialmente questa pratica.

			120. Fascino esotico (risposta corretta: A)

			L’ultima (e lasciata incompiuta) opera di Giacomo Puccini, Turandot, andò in scena per la prima volta nel 1926 alla Scala di Milano. La vicenda degli indovinelli d’amore proposti dalla principessa Turandot al protagonista Calaf è tratta da una fiaba teatrale di Carlo Gozzi (del 1762), ed è ambientata in Cina. Le ambientazioni orientali tra fine Ottocento e inizio Novecento erano molto apprezzate (nel XIX secolo era scoppiata la moda dell’orientalismo) e Puccini aveva già ambientato la sua Madama Butterfly (1904) in Giappone. Ma la scelta di questo soggetto cinese pare sia da attribuire all’amicizia del compositore con il console italiano in Cina, a casa del quale avrebbe ascoltato un carillon con motivi musicali cinesi. Come per Madama Butterfly, Puccini si documentò circa gli usi e gli stili musicali dell’Estremo Oriente, che in parte riprodusse nella sua opera, musicalmente molto innovativa pur mantenendo la presenza di ampie arie melodiche e romanze, come Nessun dorma all’inizio del terzo e ultimo atto. 

			121. Autocitazione (risposta corretta: C)

			Nel secondo atto del Don Giovanni, Mozart fa eseguire all’orchestrina da camera del palazzo, durante un banchetto, tre brevi brani da altrettante opere celebri all’epoca della composizione (1787): Una cosa rara di Vicente Martín y Soler, Fra i due litiganti il terzo gode di Giuseppe Sarti e Le nozze di Figaro dello stesso Mozart. Si riconoscono infatti le note dell’aria Non più andrai farfallone amoroso, che ironicamente sembrano un monito al libertino Don Giovanni, il quale, alla fine dell’opera, sarà punito per i suoi comportamenti dissoluti. In questa scena comica il servo di Don Giovanni, Leporello, dopo aver riconosciuto l’aria mozartiana (Questa poi la conosco pur troppo, dice) canta su quella celebre melodia le parole “Sì eccellente è il vostro cuoco / Che lo volli anch’io provar”. 

			122. Tetralogia germanica (risposta corretta: C)

			Richard Wagner compose le quattro opere del monumentale ciclo L’anello del Nibelungo (Der Ring des Nibelungen) nel corso di sedici anni. La prima opera, L’oro del Reno, andò in scena nel 1869; la seconda, La Valchiria, nel 1870; la terza, Sigfrido, nel 1876 e l’ultima, Il crepuscolo degli dèi, anch’essa nel 1876. Sempre nel 1876, in 5 giorni, fu rappresentato il ciclo completo, nel teatro di Bayreuth fatto costruire appositamente da Ludwig II di Baviera per Wagner, il suo protetto.

			Il libretto in lingua tedesca (scritto dallo stesso Wagner) è ricavato dalla saga germanica medievale Il canto dei Nibelunghi e dalla raccolta di narrazioni mitologiche norrene Edda tramandate dagli antichi Vichinghi. Nelle opere della tetralogia si intrecciano le vicende di divinità nordiche come Wotan e delle Valchirie, del nano magico Alberich e di personaggi eroici come Sigfrido e Brunilde. Il risultato fu un tipo di spettacolo completamente nuovo, nel quale musica e azione scenica si sviluppano come in un tutt’uno, in quella che Wagner chiamava “opera d’arte totale”. Quindi non in numeri separati (arie, recitativi, romanze o duetti), come nel melodramma italiano, bensì in scene legate dai temi ricorrenti (i “motivi conduttori” o Leitmotiv) che si ripresentano nel corso delle singole opere o anche nelle diverse opere. Si tratta di opere lunghe o complesse, che sperimentavano un linguaggio musicale nuovo, che apriva la strada alle sperimentazioni dell’inizio del Novecento.

			123. Riformatore (risposta corretta: B)

			Il compositore tedesco Christoph Willibald Gluck (1714-1787) oggi non è noto come Mozart o Beethoven, ma il suo posto nella storia del melodramma è di primissimo piano. A lui si deve infatti una grande riforma dell’opera seria italiana, un genere che nel Settecento stava entrando in crisi perché ripeteva schemi e stili sempre uguali. Orfeo ed Euridice, rappresentata per la prima volta a Vienna nel 1762, riprendeva un soggetto mitologico greco, e con le successive Alceste e Paride ed Elena, Gluck intendeva creare uno spettacolo che esprimesse in modo più sincero gli “affetti” in musica, neoclassico nella sua eleganza e misura, senza quelli che definì “abusi” dell’opera italiana, che rischiavano (sono ancora sue parole) di rendere “ridicolo e stucchevole lo spettacolo più bello”. 

			Un decisivo contributo alla riforma di Gluck venne dal librettista dell’opera, Ranieri de’ Calzabigi, che sfoltì l’azione drammatica di tutte le scene inutili, ma tipiche dell’opera italiana fino a quel momento, rendendo possibile far aderire meglio l’azione e la musica. 

			124. Amore e antinazismo (risposta corretta: A)

			Molti hanno visto probabilmente il film girato nel 1965 da Robert Wise, con Julie Andrews nel ruolo della protagonista Maria, la novizia-governante che si innamora del padre dei ragazzi che deve accudire. 

			Il film è in realtà tratto dal musical The Sound of Music (messo in scena a New York nel 1959), con testi di Oscar Hammerstein II e musiche di Richard Rodgers (uno dei più famosi autori di musical statunitensi). Tratto dal romanzo autobiografico di Maria von Trapp (1949), il musical è ambientato in Austria alla vigilia dell’Anschluss (l’annessione da parte della Germania di Hitler, 1938) e racconta una storia di amore osteggiato dalla società, ma anche di gioia di vivere e di contrasto, da parte di Georg von Trapp (il padre vedovo dei bambini) all’avanzata del nazismo. La trama si chiude infatti con la fuga della famiglia Trapp e di Maria verso la Svizzera, attraverso i passi alpini. 

			La canzone più celebre del musical (e del film) è My Favorite Things: la canta la protagonista Maria ed è un elenco delle cose che ama, cose semplici della vita di tutti i giorni. La Maria del film avrebbe dovuto essere Audrey Hepburn, ma fu invece scelta Julie Andrews, che aveva il pregio di saper cantare. Il film vinse poi 5 Oscar (tra cui la migliore colonna sonora). My Favorite Things è diventata uno degli standard più ripresi da musicisti dei decenni successivi, soprattutto jazzisti. 

			125. Classicissimo (risposta corretta: D)

			Giselle, un balletto presentato per la prima volta a Parigi nel 1841, divenne subito un classico, accolto da un grande successo, che continua ancora. 

			La partitura di Adolphe-Charles Adam (1803-1856), compositore specializzato in baletti, sintetizza l’estetica musicale del Romanticismo. Lo stesso si può dire del libretto e del soggetto, ispirato allo scrittore Théophile Gautier da una leggenda della tradizione slava rievocata dal poeta Heinrich Heine. La storia è quella di una contadina che si innamora di un nobile che si prende gioco di lei, provocandone la pazzia e la morte. Giselle riappare nel secondo atto sotto forma di villi, leggendarie creature dei boschi, dove si vendicano degli uomini facendoli danzare fino alla morte. Ma l’amore di Giselle riuscirà comunque a salvare il suo amato, nonostante il volere contrario della regina delle villi.

			Non è però stata la trama a determinare la longevità del successo di questo balletto, bensì l’insieme di argomento (l’amore che va oltre la morte), musica e coreografia. Nel 1841 danzarono come protagonisti Carlotta Grisi e Joseph-Lucien Petipa, fratello del più celebre coreografo dell’Ottocento, Marius Petipa. La coreografia originale era di Jean Coralli e Jules Perrot, che sulla base della musica di Adam misero a punto una serie di soli, passi a due, scene d’insieme che sono rimasti nel repertorio di solisti e corpi di ballo fino a oggi. 

			126. Viva l’elettricità (risposta corretta: B)

			Il Ballo Excelsior fu rappresentato per la prima volta al Teatro alla Scala di Milano nel 1881. Il soggetto e la coreografia erano di Luigi Manzotti, mentre la partitura era firmata da Romualdo Marenco. Si tratta di uno spettacolo particolare, a metà tra balletto vero e proprio e tableaux vivants allegorici. Diviso in 11 quadri, mette in scena in modo simbolico alcuni grandi conquiste del progresso, celebrando lo spirito ottimistico della Seconda rivoluzione industriale e della Belle époque. Il ballo passa in rassegna le scoperte e invenzioni che hanno segnato importanti conquiste dell’ingegno umano e che per gli autori erano da interpretare come altrettante vittorie della ragione sulla natura e sull’oscurantismo dei “secoli bui”: il piroscafo, il telegrafo, l’energia elettrica e la lampadina, opere ingegneristiche come il Canale di Suez e il traforo ferroviario del Frejus (all’epoca detto del Moncenisio). La prima fu grandiosa, con il teatro illuminato da migliaia di lampadine e tricolori italiani, in un tripudio di patriottismo. 

			127. Animali musicali (risposta corretta: B)

			Dal 1907, quando a San Pietroburgo la ballerina Anna Pavlova lo interpretò per la prima volta, è un “classico” del balletto. La coreografia di Michel Fokine nacque su commissione della stessa Pavlovna, étoile della compagnia di ballo del teatro Mariinskij, ispirata dai cigni della città e dal poema The Dying Swan del poeta inglese Alfred Tennyson. La musica è invece Il cigno, tredicesimo dei 14 brevi brani della suite Il carnevale degli animali, composti nel 1886 dal francese Camille Saint-Säens. La composizione di Saint-Säens non fa alcun riferimento alla morte, anzi: si tratta di un assolo di violoncello, accompagnato da due pianoforti, che descrive il lento fluire del maestoso cigno sull’acqua. Il carnevale degli animali fu composto in occasione del carnevale di Vienna ed è caratterizzato da atmosfere umoristiche e favolistiche. Ma Il cigno è rimasto per sempre legato alla coreografia di Fokine, che diventò il “pezzo forte” della Pavlova e di decine di altre ballerine classiche dopo di lei. 

			128. Capolavoro barocco (risposta corretta: D)

			Il 24 febbraio 1607 nel Palazzo Ducale di Mantova, alla corte del duca Vincenzo Gonzaga, andò in scena la prima opera di Claudio Monteverdi: L’Orfeo. Il melodramma – nato verso la fine del Cinquecento in Italia – esisteva da pochi anni, ma la prima completa giunta fino a noi (nonché la più importante del periodo) è proprio L’Orfeo di Monteverdi, sempre su testi di Rinuccini. Il “dramma in musica” narra il mito greco di Orfeo, che scende nell’Ade per recuperare la sposa morta, ma violando la regola imposta dal re degli inferi la perde per sempre. 

			L’Orfeo si distingue per la sua carica innovativa, i cori e le parti solistiche, l’uso dell’orchestrazione e la scrittura musicale intessuta di “madrigalismi”, cioè modi per creare effetti sonori descrittivi e poetici ispirati dal testo. 

			129. La Grecia a Firenze (risposta corretta: A)

			Verso la fine del Cinquecento alcuni letterati e musicisti riuniti nella Camerata de’ Bardi di Firenze decisero di provare a far rivivere l’antico teatro greco, nel quale convivevano recitazione, danza e canto. Nacque così il dramma in musica, basato sulla tecnica del “recitar cantando”. La prima opera conosciuta della storia è la Dafne di Jacopo Peri, su testo di Ottavio Rinuccini (1597), seguita nel 1600 da due opere con lo stesso titolo e lo stesso libretto (sempre di Rinuccini), l’Euridice di Jacopo Peri e quella di Giulio Caccini. Ma la vera svolta arrivò con le opere di Monteverdi, che abbandonarono l’ambito dell’esperimento intellettuale per entrare nel regno dell’arte. 

			130. Operetta all’italiana (risposta corretta: A)

			L’operetta è un genere di spettacolo leggero nato nell’Ottocento nel mondo anglosassone, in particolare in Austria e Inghilterra. In Italia, patria del belcanto e del melodramma, si affermò più tardi, con la Belle Époque, tra fine Ottocento e inizio Novecento. Tra le operette italiane, particolarmente celebre divenne Il paese dei campanelli, che debuttò al Teatro Lirico di Milano il 23 novembre 1923. Gli autori erano Carlo Lombardo e Virgilio Ranzato ed ebbe subito successo: negli anni seguenti fu messa in scena a Venezia, Torino, Parma, Bari e altre città. La trama è semplice e basata su una serie di scambi di coppia, in una classica commedia degli equivoci: il paese dei campanelli del titolo è infatti un villaggio immaginario dei Paesi Bassi, dove secondo una leggenda gli spiriti del focolare fanno suonare i campanelli appesi all’entrata delle case dove sta per avvenire un adulterio. L’arrivo in paese dell’equipaggio di una nave approdata nel porto moltiplica le tentazioni per le mogli dei residenti, ma anche per i mariti, quando nel villaggio arrivano le spose dei marinai. La trama, come in tutte le operette, è soltanto un pretesto per inanellare una serie di arie leggere e quadri musicali attraverso i tre atti dello spettacolo.

			131. Capostipite di successo (risposta corretta: C)

			Il 5 settembre 1733 al Teatro San Bartolomeo di Napoli andò in scena l’“intermezzo in musica” La serva padrona, di Giovanni Battista Pergolesi. La trama è simile a quelle delle commedie goldoniane, con una serva scaltra (Serpina), che riesce a farsi sposare dal padrone (Uberto). Non si tratta del primo esempio di opera buffa, ma fu la prima ad avere un successo, per i tempi, mondiale. Fu rappresentata infatti a Parigi (1746) e persino, verso la fine del Settecento, negli Stati Uniti, a Baltimora e New York. 

			Scene comiche si trovano anche nelle prime opere del melodramma italiano, persino in alcune di Monteverdi (L’incoronazione di Poppea) o di Haendel (Agrippina). La svolta era avvenuta con l’apertura del primo teatro pubblico (cioè non di corte, dove invece si rappresentavano soltanto opere di argomento mitologico o storico, in genere tragedie in musica): il Teatro San Cassiano di Venezia. Ma fu nei teatri di Napoli che quelli che inizialmente erano soltanto brevi intermezzi comici messi in scena tra un atto e l’altro delle lunghe opere serie assunsero dignità di spettacoli a sé, con scene comiche e arie più brevi rispetto a quelle del melodramma serio. 

			132. La Danza delle ore (risposta corretta: A)

			La maggior parte di chi conosce questa breve azione coreografica l’ha vista interpretata… dagli struzzi di Disney, nel film di animazione Fantasia (l’edizione originale del 1940). In realtà, il balletto si trova nel terzo atto dei quattro atti del dramma lirico La Gioconda, di Amilcare Ponchielli, su libretto di Arrigo Boito, che andò in scena per la prima volta alla Scala di Milano nell’aprile del 1880. La danza fa parte di un ballo in maschera inserito nella vicenda tratta dall’omonimo dramma di Victor Hugo (1835), ambientato nella Venezia del Seicento. L’opera fu confezionata da Ponchielli “su misura” per i cantanti, con arie di grande effetto melodico, ma anche pensando al pubblico, con una serie di quadri, duetti d’amore e scene di ballo, tra le quali appunto la Danza delle ore. L’intermezzo coreografico si chiama così perché raffigura il succedersi delle ore dell’aurora, del giorno, della sera e della notte. Nell’opera la coreografia è alternata a parti vocali, che però nella versione della partitura usata negli spettacoli di danza classica vengono ovviamente tagliati. 

			133. Il dispotico duca di Mantova (risposta corretta: B)

			Il dispotico duca di Mantova nel primo atto dell’opera Rigoletto (1851) si presenta con quest’aria, durante una festa in maschera a palazzo. Il testo e la musica, ritmata e baldanzosa, introducono lo spirito del personaggio, cinico e disposto a tutto pur di soddisfare i suoi desideri amorosi, che riguardano anche la figlia segreta del buffone Rigoletto. Il quale, pur di compiacere il suo signore, collabora inconsapevolmente al rapimento della ragazza e alla sua morte: ne incolperà una vecchia maledizione, ma si tratta in realtà di una conseguenza delle sue azioni e dell’arroganza del potere nei confronti dei più deboli, e delle donne in particolare. 

			Il testo dell’aria, scritto dal librettista Francesco Maria Piave, esprime la “filosofia” del duca di Mantova: “Questa o quella [donna] per me pari son / […] s’oggi questa mi torna gradita / forse un’altra doman lo sarà. […] La costanza, tiranna del core, / detestiamo qual morbo crudele […]”. 

			134. Fiasco e gloria (risposta corretta: C)

			Oggi il personaggio di Norma, che dà il nome al dramma musicale in due atti composto da Vincenzo Bellini su libretto di Felice Romani nel 1831, è considerato uno dei ruoli femminili più intensi del repertorio del melodramma italiano. Le sue lunghe arie, la qualità vocale richiesta, il crescendo di tensione musicale, come nella celeberrima aria Casta diva (poi cavallo di battaglia di Maria Callas), ne fanno un capolavoro del belcanto. Eppure la prima interprete di Norma, Giuditta Pasta, fu protagonista di un sonoro fiasco, insieme allo stesso Bellini e a tutta la compagnia. Il compositore siciliano scrisse in una lettera a un amico: “Fiasco!!! Fiasco!!! Solenne fiasco!!! A dirti il vero il pubblico fu severo, sembrava propriamente venuto a giudicarmi”. In effetti era così. 

			Il problema non era certo la qualità dell’opera o dell’interprete, dato che, insieme a Maria Malibran, Giuditta Pasta è considerata la migliore cantante lirica del XIX secolo. Il problema fu che quel 26 dicembre 1831, alla prima assoluta di Norma, la cantante era indisposta e quindi la sua esibizione non fu all’altezza. Per di più dovette affrontare una claque di anti-pastiani incalliti, che fece naufragare lo spettacolo. Inoltre, il melodramma in Italia, all’epoca, era un affare importante e uno spettacolo amatissimo, ma con un pubblico poco incline alle novità. E Norma di novità ne aveva più di una: dalla lunghezza delle arie alla struttura drammaturgica, priva del “solito” concertato (un numero con tutte le voci in scena) alla fine del primo atto, fino all’austerità del soggetto e dell’orchestrazione. Insomma pochi effetti speciali e tanta sostanza musicale. Norma comunque si riscattò presto: già alla seconda rappresentazione fu apprezzata ed entrò subito in repertorio, segnando l’inizio di una brillante carriera per il suo autore, e anche per la sua prima interprete. 

			135. Ritmo sensuale (risposta corretta: A)

			Il Boléro di Maurice Ravel fu composto nel 1928 appositamente per la grande ballerina di origine russa Ida Rubinštejn. La danzatrice chiese al musicista una danza in stile spagnolo: Ravel scelse un ritmo di bolero (una danza in tre quarti) e strutturò il brano come una serie di sequenze di 18 battute, durante le quali si alternano due temi principali, sul ritmo ossessivo sottolineato dal tamburo. Nel corso della composizione, che dura in tutto poco più di un quarto d’ora, si aggiungono i diversi strumenti dell’orchestra, in un crescendo sonoro che partendo dal “pianissimo” iniziale culmina nel “fortissimo” del finale. Il risultato è una musica di eccezionale sensualità, con più di un’allusione erotica, che ha conosciuto una grande fortuna anche nelle sale da concerto, come brano del repertorio sinfonico. 

			La coreografia della prima assoluta (con scene e costumi di Alexandre Benois) fu curata da Bronislava Nižinskaja, che immaginò la scena di una gitana impegnata in una danza provocante che eccita gli uomini presenti.

			Il balletto è da allora un caposaldo della danza moderna, nonché il brano più popolare di Ravel. Nel corso dei decenni diversi grandi coreografi si sono cimentati con il Bolero. Ma la versione contemporanea più celebre è quella del francese Maurice Béjart, realizzata nel 1961 per la compagnia Ballet du XXe Siècle, con Duska Sifnios nel ruolo della protagonista: un’unica donna in scena, circondata da ballerini maschi che le si avvicinano seguendo il crescendo della musica, in un misto di sensualità e violenza. Dopo Duska Sifnios, la coreografia di Béjart è stata eseguita anche da Maja Pliséckaja e da Luciana Savignano. Ma anche da solisti uomini, come Jorge Donn nel 1979 o Roberto Bolle nel 2019.

			136. Il poeta e la ballerina (risposta corretta: D)

			“Torna a fiorir la rosa che pur dianzi languia… / dianzi? Vuol dire dapprima, poco fa. […]”. Inizia così la poesia che nel 1969 Eugenio Montale (1896-1981) scrisse per Carla Fracci (1936-2021). Montale frequentava i teatri come critico musicale del «Corriere della Sera» era il famoso autore di raccolte fondamentali per la poesia italiana, come Ossi di seppia (1925), nonché destinato a vincere il Nobel per la letteratura nel 1975. 

			Carla Fracci era (dal 1958) la prima ballerina della Scala, ma in quell’anno era momentaneamente lontana dal palco, in attesa del figlio Francesco. Nonostante la differenza di età, il poeta e la ballerina si conoscevano ed erano amici. Per questo Montale volle dedicare una poesia a Carla Fracci, immaginando il suo ritorno sulle scene dopo la maternità, leggera come prima, ma non più “nebucola [nuvola, ndr] celeste, ma terrestre”.

			137. Il Met della Grande Mela (risposta corretta: A)

			Con quasi quattromila posti (3850 posti ufficialmente), il Metropolitan di New York vince la gara del teatro d’opera più grande al mondo per capienza. La sala fu completata nel 1966 nell’ambito del Lincoln Center for the Performing Arts, dove si trovano anche altre strutture dedicate allo spettacolo e la Juilliard School, una delle più prestigiose scuole superiori di musica al mondo. 

			Prima dell’inaugurazione della Metropolitan Opera House il più grande teatro lirico era invece il Teatro Colón di Buenos Aires, progettato dagli architetti Francesco Tamburini e Vittorio Meano (assassinati prima di veder completato l’edificio) e aperto nel 1908: può ospitare circa 2500 spettatori. Duecento meno dei 2700 del teatro dell’opera aperto a Sydney nel 1973 (che ha anche una seconda sala, più piccola). Il London Coliseum (appositamente concepito per l’opera nel 1904) si ferma a poco meno di 2400 posti, mentre la Scala di Milano arriva a circa 2000. 

			Tra le sale da concerto – dove raramente si mettono in scena spettacoli lirici, se non appunto in forma di concerto – va ricordata la Royal Albert Hall di Londra, che oggi arriva a 5500 posti, anche se quando fu aperta (nel 1871) ne contava oltre 7000. 

			138. Primato partenopeo (risposta corretta: A)

			Nel 1737 apriva i battenti il Teatro San Carlo di Napoli, voluto dal re Carlo III di Borbone, che è il più antico teatro pubblico ancora in attività in Italia. La Scala di Milano fu inaugurata soltanto nel 1778 e la Fenice di Venezia (per citare due templi della lirica italiana) nel 1792.

			Il San Carlo era anche il più grande del suo tempo, con oltre 3800 posti: in passato, non esistevano le poltrone in platea, ma semplici panche o uno spazio libero, quindi molto più capiente. Oggi il San Carlo può invece accogliere circa 1400 spettatori. 

			Il San Carlo non era però il primogenito per l’opera in Italia. Esattamente un secolo prima, nel 1637, a Venezia fu infatti inaugurato il Teatro San Cassiano, storicamente il primo teatro pubblico dedicato al melodramma. Oggi però il San Cassiano non esiste più: chiuso nel 1805, fu demolito sette anni dopo. 

			139. Interminabile Wagner (e Rossini) (risposta corretta: B)

			Richard Wagner è famoso per la lunghezza delle sue opere. Tra queste, vince il record della partitura più lunga I maestri cantori di Norimberga, rappresentata per la prima volta a Monaco di Baviera nel 1862. Nella sua versione finale e completa dura oltre cinque ore. Ma se si eseguisse nella sua versione completa (che non si esegue più), anche l’insospettabile Guglielmo Tell di Gioacchino Rossini arriverebbe a cinque ore di esibizione. 

			Entrambe le composizioni sono accomunate da caratteristiche riconducibili al genere del grand-opéra, che molti storici della musica fanno anzi cominciare proprio con il Guglielmo Tell, ultima opera uscita dalla penna del “cigno di Pesaro”, di stile puramente parigino e con libretto in francese. La lunghezza di questo tipo di spettacoli si deve al fatto che sono costituiti da un’alternanza di arie, cori, parti recitate e persino danzate, 

			I maestri cantori di Norimberga è l’unica opera comica di Wagner, ambientata nel Medioevo dei Minnesänger, i trovatori tedeschi. 

			140. Operista da record (risposta corretta: C)

			Il catalogo delle composizioni operistiche di Gioachino Rossini arriva a 41: da Demetrio e Polibio (1806) a Guglielmo Tell (1829), il che significa quasi due opere all’anno in media. A ciò vanno aggiunte due importanti composizioni sacre (lo Stabat Mater terminato nel 1841 e la Petite messe solennelle del 1863). 

			Rossini è noto per le sue opere buffe (Il barbiere di Siviglia, Il turco in Italia, L’italiana in Algeri, La gazza ladra, Il viaggio a Reims, solo per citarne alcune), ma nel suo catalogo ci sono molte opere serie e melodrammi tragici ancora in repertorio: Semiramide, Otello, Mosè in Egitto e l’innovativo Guglielmo Tell, suo ultimo lavoro per il palcoscenico.

			141. Banco di prova (risposta corretta: B)

			Nel Flauto magico di Wolfgang Amadeus Mozart (prima rappresentazione nel 1791, a poche settimane dalla morte del compositore) la Regina della notte è il personaggio “dark” e malvagio. È la madre della buona Pamina, rapita dal mago Sarastro, alla quale chiede di uccidere il suo nemico. Come tutti i cattivi, è un personaggio di grande fascino e per lei Mozart ha scritto una delle sue musiche più belle e potenti, passata alla storia proprio come “aria della Regina della notte”, anche se il titolo corretto (in tedesco, perché l’opera di cui parliamo è in questa lingua) è Der Hölle Rache kocht in meinem Herzen (“La vendetta dell’inferno ribolle nel mio cuore”). La caratteristica di questo pezzo di bravura è la difficoltà degli staccati acuti, che arrivano fino al Fa sovracuto: si tratta della più celebre aria da soprano “di coloritura”. La cantante deve cioè essere dotata della tipica agilità estrema che era necessaria per eseguire le “coloriture”, ovvero i virtuosismi che tanto piacevano al pubblico del Settecento. Ma nel caso dell’aria mozartiana siamo di fronte a un vero capolavoro di espressività, oltre che a un’esplosione di energia e agilità musicale. L’aria è in Re minore, una delle tonalità predilette da Mozart.

			142. Aida milionaria (risposta corretta: D)

			L’Aida di Giuseppe Verdi, grazie alla sua ambientazione nell’Egitto dei faraoni, è occasione di sfarzo fin dalla sua prima rappresentazione, al Cairo, nel 1871. In quell’occasione scene e costumi furono curati dagli artisti dell’Opéra de Paris e contribuirono al successo dello spettacolo, messo in scena per celebrare l’apertura del Canale di Suez (1869). 

			Tra le molte edizioni di Aida – incluse quelle con cavalli ed elefanti veri all’Arena di Verona, a partire dal 1913 – spicca quella del 1892 al Covent Garden di Londra, con la spagnola Adelina Patti nel ruolo della protagonista. Adela Juana María Patti (1843-1919) fu una storica rivale di Teresa Stolz, soprano prediletto da Verdi e interprete della prima rappresentazione assoluta di Aida. A Londra nel 1895, Adelina Patti indossava un costume e gioielli di perle vere che costò 15 milioni di sterline dell’epoca. 

			143. Opera alla spagnola (risposta corretta: B)

			Alla corte di Spagna, nel Seicento, uno degli spettacoli preferiti era la zarzuela: una rappresentazione teatrale in lingua spagnola nella quale si alternano parti cantate, coreografie, scene comiche, cori e arie solistiche: il tutto montato in modo da dar vita a una struttura drammatica complessa e ma coerente.

			Il termine zarzuela, secondo alcuni, deriverebbe dal nome della palazzina di caccia dei sovrani di Spagna, costruita in una zona ricca di arbusti di more (zarzas in spagnolo) non lontana dal centro di Madrid.

			La definizione fu utilizzata per la prima volta dal drammaturgo Pedro Calderón de la Barca, che nel 1657 scrisse il testo di quella che è tradizionalmente considerata la prima zarzuela: L’alloro di Apollo (El laurel de Apolo), con musiche di Juan de Hidalgo. 

			Il periodo d’oro della zarzuela fu però il XIX secolo, quando divenne (dopo una fase calante nel Settecento) un genere popolare anche fuori dai teatri di corte: le arie di maggior successo venivano cantate per le strade, adattate, rielaborate in varie forme e gli spettacoli introdussero sempre più spesso elementi regionali tratti dalle tradizioni musicali delle diverse aree della Spagna. 

			Tra i più importanti compositori di zarzuela si ricorda Emilio Arrieta (1823-1894), autore di Marina, considerata il suo capolavoro. Ma persino Luigi Boccherini, musicista di corte a Madrid, nel 1786 (ovvero in un periodo in cui l’opera italiana, serie a buffa, dominava in Europa) compose una zarzuela, La clementina, sul libretto di Ramón de la Cruz. 

			144. La prima hit (risposta corretta: C)

			La prima hit nella storia della discografia viene dal mondo della lirica: era il 1904 quando il 78 giri della Victor con l’incisione di Vesti la giubba (Ridi, pagliaccio) – celeberrima aria dall’opera Pagliacci di Ruggero Leoncavallo – cantata da Enrico Caruso superò il milione di dischi venduti. 

			Caruso era stato tra i primissimi cantanti a comprendere le potenzialità delle registrazioni, introdotte un paio di decenni prima da Edison (grazie al fonografo, del 1877) e al disco in vinile di Emile Berliner (1889), che prese rapidamente il posto dei rulli incisi usati in precedenza. Caruso incise nel corso degli anni diversi dischi con arie d’opera e romanze napoletane (celeberrime quelle di Francesco Paolo Tosti, che negli Stati Uniti ebbero una straordinaria diffusione, tra gli immigrati italiani e tra gli appassionati d’opera di tutto il mondo. 

			145. Opera nazionale (risposta corretta: A)

			Modest Petrovič Musorgskij compose l’opera Boris Godunov nel 1868-69, ma dovette aspettare fino al 1874 per vedere rappresentata al teatro Mariinskij di San Pietroburgo. Il soggetto è di argomento storico ed è tratto dal dramma teatrale del poeta e drammaturgo Aleskandr Puškin, scritto circa trent’anni prima, integrato dalle informazioni della Storia dello Stato russo di Nikolaj Karamzin, un libro che contribuì a forgiare l’identità nazionale russa. 

			Il protagonista è lo zar Boris Godunov, che prese il potere nel 1598, dopo l’ultimo zar della dinastia dei Rjurikidi. Con la sua morte (1605, dopo sette anni di regno) iniziò il “periodo dei Torbidi”, un’epoca di congiure che terminò con l’ascesa del primo zar Romanov. 

			L’opera di Musorgskij è molto diversa dal melodramma in voga nell’Ottocento in Europa. Usa infatti stilemi della musica popolare russa, grandi cori (il popolo è uno degli attori principali), uno stile musicale che nulla ha a che vedere con l’alternanza di recitativi e arie e che ricorre alla tecnica del motivo conduttore (un po’ come nella musica di Wagner, ma in modo meno complesso). Riscritta in due versioni dallo stesso Musorgskij e infine rivista più volte da Rimskij-Korsakov e da altri musicisti, l’opera – l’unica terminata da Musorgskij – è considerata un capolavoro della scuola nazionale russa, anche se al suo debutto provocò scandalo e sconcerto tra i musicisti russi per il suo stile troppo “popolare” e innovativo. 

			Il ruolo del tormentato e contraddittorio protagonista fu per anni legato all’interpretazione del basso Fëdor Šaljapin (1873-1938). 

			146. Intrecci diplomatici (risposta corretta: A)

			Nel 1955 la danzatrice britannica Margot Fonteyn (1919-1991), prima ballerina del Royal Ballet e una delle più grandi étoile di tutti i tempi, sposò Roberto Arias, ambasciatore panamense a Londra. 

			Margot aveva appena vent’anni quando nel 1939 interpretò, la protagonista Aurora nel balletto La bella addormentata di Čajkovskij, il suo cavallo di battaglia. Ma il matrimonio con Arias segnò la vita della grande danzatrice: nel 1959 la coppia fu accusata di aver fornito armi (contrabbandate sul loro yacht) ai golpisti che volevano rovesciare il governo di Panama, sostenendo il tentativo di colpo di Stato.

			Nel 1964 Arias fu ferito gravemente durante una lite con un ex collega politico (probabilmente per ragioni sentimentali, e non poltiche). Margot Fonteyn dovette continuare a ballare fino ai sessant’anni, nonostante i suoi problemi fisici, per poter pagare l’assistenza del marito rimasto paralizzato. 

			147. Drammi veristi (risposta corretta: A)

			Il soggetto è tratto da una novella di Giovanni Verga del 1880: una tresca scoperta e un delitto passionale nella Sicilia contadina. Proprio come nel racconto di Verga, l’atto unico di Mascagni, rappresentato per la prima volta a Roma nel 1890, appartiene al verismo, la corrente stilistica che puntava, anche nella musica, a narrare vicende della vita quotidiana e del popolino, abbandonando le tematiche storiche, mitologiche, aristocratiche e borghesi. 

			Cavalleria rusticana è la prima e più celebre opera di Mascagni (che ne compose in tutto 16) e per la sua brevità viene spesso rappresentata insieme a un altro dramma verista: Pagliacci di Ruggero Leoncavallo, che debuttò nello stesso anno, a Milano. 

			148. Serata di gala (risposta corretta: D)

			Il 3 agosto 1778 apriva i battenti il Teatro alla Scala, progettato dall’architetto Giuseppe Piermarini. Nella serata inaugurale fu rappresentata in prima esecuzione assoluta l’opera seria di Antonio Salieri Europa riconosciuta. Il teatro era stato voluto dall’imperatrice Maria Teresa d’Austria (il Ducato di Milano faceva parte dell’Impero austriaco, all’epoca) al posto del Teatro Ducale, distrutto da un incendio. Il nome deriva dal luogo in cui fu edificato: lì infatti si trovava in precedenza la chiesa di Santa Maria alla Scala. 

			Europa riconosciuta, su libretto di Mattia Verazi, fu scritta appositamente da Salieri, allora ventottenne ma già da alcuni anni compositore alla corte viennese. L’opera è ambientata nell’antica Grecia, narra una storia d’amore ed è di argomento eroico; contiene inoltre, come si usava allora, anche alcune scene di ballo, non semplicemente decorative ma integrate nell’azione drammatica. Europa riconosciuta non ebbe particolare fortuna e cadde nell’oblio insieme a molte altre composizioni di Salieri. Nel 2004 fu riscoperta e messa in scena proprio alla Scala per l’inaugurazione della stagione dopo la vasta ristrutturazione affidata all’architetto Mario Botta. 

			149. Il librettista avventuroso (risposta corretta: C)

			Lorenzo Da Ponte fu l’abile librettista con il quale Mozart realizzò tre suoi capolavori operistici: Le nozze di Figaro, Don Giovanni e Così fan tutte.

			La prima opera (più correttamente un “dramma giocoso”, come le altre due composizioni) è tratta dalla commedia del francese Beaumarchais, nella quale emerge come protagonista un borghese (il barbiere Figaro) e fu rappresentata per la prima volta a Vienna nel 1786. L’anno dopo la coppia creativa, una delle meglio assortite nella storia dell’opera, portò in scena a Praga Don Giovanni, per molti il capolavoro operistico di Mozart, nel quale il libretto di Da Ponte serve al meglio la drammaturgia musicale mozartiana. Infine, nel 1790 fu la volta di Così fan tutte, commedia degli equivoci che debuttò ancora una volta a Vienna, al Burgtheater. 

			Da Ponte ebbe una vita avventurosa, che ha raccontato nelle sue Memorie. Di religione ebraica (era nato nel ghetto di Ceneda, Vittorio Veneto), si convertì insieme al fratello e al padre quando quest’ultimo sposò una cristiana. Frequentò un seminario e prese gli ordini minori, ma poi intraprese la carriera di librettista, tra Vienna e l’Inghilterra. 

			Dopo la fruttuosa collaborazione con Mozart, nel 1795 si trasferì a Londra, dove fu anche impresario teatrale: andò in bancarotta e fu costretto a fuggire ai creditori, riparando negli Stati Uniti. Qui divenne docente universitario (nel 1825 fu il primo insegnante di letteratura italiana alla Columbia University di New York) e prese la cittadinanza statunitense. Morì nel 1838 a New York.

			150. Anni di galera e di successo (risposta corretta: C)

			Giuseppe Verdi (1813-1901) musicò 28 opere liriche in cinquantaquattro anni di attività creativa. Molte meno dei suoi predecessori del belcanto e del Settecento, che sfornavano opere serie e buffe in serie. Questo perché i melodrammi verdiani nascevano da un approfondito lavoro drammaturgico e musicale e non si limitavano a riprodurre schemi fissi applicati a libretti sempre uguali. Si tratta comunque di un numero elevato di composizioni, reso possibile dal fatto che Verdi si dedicò quasi soltanto al teatro musicale (anche se ci restano importanti composizioni sacre, come il Requiem, e alcune partiture da camera). 

			Il periodo più intenso iniziò con il successo di Nabucco (1842), proseguì fino al 1850 circa e fu definito da Verdi stesso come i suoi “anni di galera”. I contratti con l’editore Ricordi si susseguivano uno dietro l’altro, costringendolo a un superlavoro: 14 opere in circa dieci anni. 

			Solo dal 1853 poté creare con più calma, prima con la “trilogia popolare” (Rigoletto, Il trovatore e La traviata), che ne segnò il definitivo successo. In seguito diradò parecchio la produzione, lasciando passare anche anni tra un nuovo titolo e l’altro, fino all’Aida (1871). Soltanto sedici anni dopo l’Aida arrivò il primo dei due capolavori della maturità, Otello (1887), seguito da Falstaff (1893), composto da un Verdi ottantenne eppure di eccezionale freschezza creativa. 

			Il Novecento

			151. Il metodo Schönberg (risposta corretta: A)

			Intorno al 1920 il compositore tedesco Arnold Schönberg (1874-1951) mise a punto il suo “metodo di composizione con dodici note poste in relazione soltanto l’una con l’altra”: era nata la dodecafonia. Schönberg arrivava da esperienze tardo-romantiche, da giovane era stato influenzato dalla tecnica compositiva di Wagner (i Gurrelieder del 1910) e aveva al suo attivo diverse composizioni espressioniste e atonali (che non avevano cioè una tonalità principale), come Pierrot Lunaire (1912) per voce recitante e orchestra da camera. 

			Come in pittura, anche nella musica le avanguardie stavano facendo le loro sperimentazioni più radicali. Schönberg (che era pittore e aveva collaborato con l’astrattista russo Kandinskij) andò oltre la musica atonale, inventando un metodo di composizione che permette di costruire contrappunti e composizioni complesse utilizzando, invece delle regole del sistema tonale nato nel Rinascimento e diffuso in Occidente fino ad allora, la scala cromatica: ovvero tutte le 12 note (toni e semitoni indistintamente) comprese in un’ottava musicale. In sostanza, le 12 note della scala cromatica per Schönberg hanno uguale importanza e possono essere associate tra loro secondo diversi criteri. Dalla dodecafonia si sviluppò la cosiddetta musica “seriale”, basata su “serie” di 12 note riproposte con diverse combinazioni nel corso della composizione. Il risultato assomiglia a quello dell’arte astratta: l’ascoltatore non riconosce più la forma tradizionale (le “figure” rappresentate dall’armonia e dai rapporti tonali ai quali il suo orecchio è abituato) e deve affrontare l’ignoto di una musica apparentemente casuale, ma che in realtà obbedisce a regole diverse. 

			I principali allievi di Schönberg, che hanno portato avanti la sua ricerca ponendo le basi della musica colta contemporanea, furono gli austriaci Anton Webern e Alban Berg e l’americano John Cage.

			La dodecafonia – insieme a tutta l’avanguardia artistica – fu considerata “musica degenerata” dal Nazismo e con l’ascesa al potere di Hitler (1933), Schönberg (che era ebreo) per sfuggire alle persecuzioni fu costretto a emigrare negli Stati Uniti, dove in seguito prese la cittadinanza e dove morì.

			152. Il silenzio è d’oro (risposta corretta: C)

			“Tutto ciò che facciamo è musica” scrisse il compositore d’avanguardia statunitense John Cage (1912-1992). E nel 1952 lo dimostrò con la sua composizione forse più famosa, 4’33 per pianoforte. Il compositore si sedette sul palco, davanti alla tastiera del pianoforte a coda, poi prese un cronometro e lo avviò. Il brano è in tre movimenti (rispettivamente di 30 secondi, 2 minuti e 23 secondi e 1 minuto e 40 secondi, e può essere eseguito con qualsiasi strumento. L’intento di Cage, ha spiegato lui stesso, era trasformare il pubblico e la sala da concerto in parte della composizione, compresi i colpi di tosse, i mormorii (e le proteste), i rumori ambientali. Anche in altre composizioni Cage, uno dei musicisti più radicali del Novecento, diede grande importanza al silenzio, o ai rumori che lo riempiono.

			153. Il dono della sintesi (risposta corretta: B)

			La maggior parte delle esecuzioni dei Tre piccoli pezzi per violoncello e pianoforte op. 11 di Anton Webern, composti nel 1914 (all’alba della Prima guerra mondiale), dura intorno ai 3 minuti (in genere qualcosa in meno). Webern, allievo di Schönberg, scriveva all’epoca musica atonale e aveva sviluppato un proprio stile, che è stato definito “aforistico”: poche note brevi e rapide alternate a pause, a formare brani brevissimi, rarefatti eppure densi di significato, proprio come aforismi. “Le opere di Webern”, ha scritto il critico americano Alex Ross, “sono sospese in un limbo tra il rumore della vita e l’immobilità della morte”.

			Il primo dei Tre piccoli pezzi dura 5-7 secondi; il secondo circa 1 minuto e 20 secondi, il terzo (il più lungo, di appena 12 battute e venti note) circa 1 minuto e 40 secondi. 

			154. Scandalo a Parigi (risposta corretta: A)

			Il 29 maggio 1913 è una data epocale per la storia della musica. Quel giorno andò infatti in scena a Parigi, al Théâtre des Champs-Elysées, il balletto composto da Igor’ Stravinskij per la compagnia dei Balletti russi. Fu uno scandalo riportato da tutti i giornali. La partitura, con la coreografia di Nižinskij, racconta un ancestrale e del tutto immaginario sacrificio umano di una giovane eletta immolata alle divinità della fertilità. Il tutto ambientato in un’epoca altrettanto immaginaria di un ancestrale mondo slavo (Quadri della Russia pagana è il sottotitolo). Ma la novità non erano tanto la vicenda narrata e la sua brutalità sanguinaria. Piuttosto fu la partitura del compositore russo a suscitare la reazione indignata del pubblico e l’ammirazione degli artisti di avanguardia. La grande orchestra prevista da Stravinskij, infatti, usa un linguaggio atonale e dissonante, ma soprattutto ritmi ossessivi e ripetuti, basati su schemi compositi e sull’accumulo sonoro, melodie ipnotiche sviluppate da brevi spunti tematici, alcuni dei quali di origine popolare. Fu proprio la novità ritmica, in seguito paragonata alla rivoluzione cubista in pittura, a scandalizzare. La sera della prima scoppiò in sala un tumulto tra sostenitori di Stravinskij e suoi detrattori (in parte alimentato da Djagilev, l’impresario dei Balletti russi). 

			Se tra il pubblico dei benpensanti pochi apprezzarono la musica di Stravinskij, tra gli artisti prevalse il consenso. Debussy definì la composizione di Stravinskij “Une musique nègre”, intendendo dire che era influenzata dai ritmi africani e impregnata di spirito “selvaggio”; Ravel fu entusiasta, come pure molti altri. Il vero successo arrivò però con l’esecuzione, nel 1914, in forma di concerto (insieme a un altro balletto musicato da Stravinskij, Petruška). Il compositore russo riteneva che nella versione strumentale, senza ballerini, il suo lavoro si apprezzasse meglio e attribuiva il parziale insuccesso della prima assoluta alla coreografia di Nijinskij, giudicata inadatta. 

			155. Dramma della seduzione (risposta corretta: D)

			Lulu, rappresentata per la prima volta nel 1937, due anni dopo la morte del suo autore Alban Berg (1885-1935), è un’opera lirica incompiuta: Berg musicò infatti i primi due atti, mentre il terzo era quasi del tutto composto, ma non orchestrato. L’orchestrazione del terzo atto arrivò soltanto nel 1979, grazie al lavoro di Friedrich Cerha. 

			Lulu è la seconda delle due opere scritte dal compositore austriaco (l’altra, precedente, si intitola Wozzeck ed è basata sul dramma di Georg Büchner). Come in Wozzeck, l’opera denuncia l’ipocrisia e la falsità della società borghese: Lulu è una adolescente che finisce per trasformarsi in prostituta. Attraverso complesse vicende seguiamo ascesa e caduta di Lulu, che prima diventa ricca e famosa, in un alternarsi di scene erotiche e omicidi, ma alla fine viene rovinata dagli uomini e dal perbenismo, riducendosi a fare la prostituta a Londra, dove viene uccisa da Jack lo Squartatore.

			La musica di questo dramma moderno è atonale ed espressionista, con temi ricorrenti e forti dissonanze sonore. Ne emerge la figura drammatica e solitaria di Lulu, vittima degli uomini, del potere e di una società che travolge i più deboli.

			156. Concerto improvvisato (risposta corretta: C)

			Mstislav Rostropovič nel 1989 aveva sessantadue anni ed era considerato uno dei più grandi violoncellisti viventi. Nato in Russia, sostenne la lotta dei dissidenti sovietici e per questo fu costretto a emigrare negli Stati Uniti, di cui prese la cittadinanza, dopo che nel 1978 i sovietici gli tolsero quella del Paese in cui era nato. 

			L’11 novembre, due giorni dopo l’apertura del Muro di Berlino, che segnava simbolicamente la disgregazione del blocco filosovietico e la fine della Guerra fredda, Rostropovič si presentò come un qualsiasi musicista di strada davanti al Muro, che i Berlinesi stavano prendendo a picconate, e improvvisò un breve concerto, eseguendo alcuni brani delle Suite per violoncello di J.S. Bach (che solo nel 1995 incise su disco). Rostropovič disse di aver suonato “con il cuore” per tutti i berlinesi e per quelli che, come lui, avevano avuto la vita separata in due dalla Cortina di ferro, auspicando la riunificazione di Berlino e delle due Germanie. Riunificazione che poi in effetti avvenne.

			157. Caso unico (risposta corretta: D)

			Maurizio Pollini vinse il prestigioso concorso pianistico intitolato a Chopin, che dal 1927 si tiene a Varsavia ogni cinque anni, nel 1960, appena diciottenne. La sua esibizione – caratterizzata da grande sicurezza tecnica e maturità interpretativa – suscitò grande ammirazione nella giuria, della quale faceva parte il grande pianista Arthur Rubinštejn. Oltre ad alcune registrazioni video, del concorso esiste un disco storico, a 45 giri, della casa discografica Deutsche Grammophon, proprio di quel 1960, dove il giovanissimo Pollini interpreta due brani di Chopin: l’Improvviso n. 3 op. 51 e il Notturno n. 13 op. 48. Tra gli altri italiani che hanno partecipato al concorso, nel 1990 Corrado Rollero si classificò quarto, mentre nel 2000 Alberto Nosè fu quinto. 

			158. A tu per tu con Topolino (risposta corretta: A)

			Il film di animazione di Walt Disney Fantasia nel 1940 rese popolari molti brani di musica classica e fece conoscere al grande pubblico un direttore d’orchestra già noto negli Stati Uniti: Leopold Stokowski. Stokowski era nato a Londra nel 1882 da padre polacco e madre inglese. Alla testa della Philadelphia Symphony Orchestra, in Fantasia divenne una figura amatissima e favorì la diffusione della cultura musicale negli Stati Uniti, dove questa non era affermata quanto in Europa. Il film consiste in una serie di quadri musicali accompagnati da brani del repertorio classico, che hanno per protagonisti animali antropomorfizzati e personaggi Disney. In alcune scene Topolino interagisce con lo stesso direttore, prima di diventare protagonista di uno degli episodi più celebri di Fantasia, L’apprendista stregone, su musiche dell’omonimo poema sinfonico di Paul Dukas (1890). Stokowski è morto nel 1977, a novantacinque anni, in Inghilterra.Una nuova versione del film, intitolata Fantasia 2000 e realizzata per festeggiare i sessant’anni di quel grande successo, ha presentato nuove musiche, nuovi personaggi e naturalmente un nuovo direttore: James Levine. In una scena viene riproposto il dialogo del 1940 tra Stokowski e Topolino, che subito dopo saluta Levine. 

			159. Dal Canada con genialità (risposta corretta: D)

			Glenn Gould (1932-1982) nacque a Toronto, in Canada. Il padre si chiamava Gold, ma dal 1938 sui documenti si legge Gould, anche se non si sa esattamente a cosa fosse dovuto il cambiamento. Il pianista canadese è noto per la stravaganza del suo carattere (soffriva probabilmente di alcuni disturbi della personalità), ma soprattutto per l’originalità del suo repertorio e del suo stile esecutivo, che fin dall’inizio ha diviso critici e appassionati. La sua prima insegnante di musica fu la madre, imparentata con il compositore norvegese Edvard Grieg, e fin da ragazzino mostrò il suo talento, come pianista (ma fu anche organista e clavicembalista). 

			I suoi concerti erano rari, in quanto Gould preferiva affidarsi allo studio di registrazione, dove poteva lavorare con più precisione sul suono in dettaglio. In molti dischi compare il suo pianoforte preferito, uno Steinway & Sons caratterizzato da un tasto difettoso, di cui in alcune registrazioni si distingue chiaramente il timbro metallico. 

			Il suo nome è legato soprattutto alle esecuzioni del repertorio clavicembalistico di Johann Sebastian Bach, che Gould eseguiva al pianoforte con una tecnica molto personale, che in parte sembra riproporre lo staccato secco e preciso del clavicembalo, ma soprattutto mette in evidenza la struttura contrappuntistica. In questo senso, il pianista canadese ruppe con la tradizione romantica, proponendo Bach in una chiave di lettura più moderna e “minimalista”. 

			Nel suo repertorio mancano invece molte pagine classiche della letteratura per pianoforte: quasi niente Chopin, Schumann, Schubert, niente virtuosismi alla Liszt. In compenso, oltre all’amato Bach (memorabile la sua versione delle Variazioni Goldberg), eseguiva il seicentesco Orlando Gibbons e il contemporaneo Schöenberg. Morì per un ictus nel 1982, a cinquant’anni. 

			160. Il concerto della rinascita (risposta corretta: A)

			L’11 maggio 1946, a un anno dalla fine della Seconda guerra mondiale, Arturo Toscanini diresse il concerto di riapertura del Teatro alla Scala. L’edificio era stato gravemente danneggiato durante i bombardamenti degli Alleati su Milano, la notte del 15-16 agosto 1943. Dopo la fine della guerra fu restaurato a tempo di record. 

			Toscanini rientrò per l’occasione dagli Stati Uniti, dove si era autoesiliato. Nel 1931, dopo essersi rifiutato di far suonare Giovinezza (l’inno del partito fascista) prima di un concerto a Bologna, era stato aggredito da un gruppo di fascisti e aveva deciso di lasciare l’Italia. 

			Il direttore, nel 1946 ormai settantanovenne (morirà nel 1957), aprì il concerto della rinascita scaligera con la Sinfonia della Gazza ladra di Rossini, seguita da altri brani operistici rossiniani (Guglielmo Tell e Mosè in Egitto, dove cantò il soprano Renata Tebaldi, allora esordiente). Furono eseguite anche musiche di Verdi (il coro Va pensiero dal Nabucco, l’ouverture dei Vespri siciliani e il Te Deum), insieme a pagine da Manon Lescaut di Puccini e dal Mefistofele di Arrigo Boito. Quando provò per la prima volta l’acustica del teatro ricostruito, che rivedeva dopo quindici anni, Toscanini disse che era “come prima, meglio di prima”. E volle far suonare in orchestra anche musicisti che il regime fascista aveva allontanato per ragioni politiche e razziali. 

			161. Alle origini dell’elettronica (risposta corretta: B)

			Nel 1948 il compositore e ingegnere acustico francese Pierre Schaeffer (1910-1995) definì “concreta” una musica “costituita da elementi preesistenti, presi in prestito da un qualsiasi materiale sonoro, sia rumore o musica tradizionale”. In pratica, si trattava di registrare con il magnetofono rumori della strada, conversazioni, musiche eseguite dal vivo o riprodotte, suoni della natura per poi ricomporli in forma sperimentale, attraverso operazioni di montaggio elettronico. Ovviamente, senza ricorrere a righi musicali, note, armonia e regole tradizionali della composizione. La musica concreta è considerata una delle prime espressioni della musica elettronica. 

			162. Venti di guerra (risposta corretta: B)

			Il primo concerto di Capodanno nella grande sala del Musikverein di Vienna avvenne in un momento drammatico per l’Europa, la Seconda guerra mondiale appena scoppiata. Si tenne infatti il 31 dicembre del 1939 (Hitler aveva invaso la Polonia il 1° settembre). Dal 1941 fu spostato al 1° gennaio e da allora si è sempre tenuto regolarmente, anche negli anni più drammatici del conflitto. Il concerto fu organizzato dagli “Amici della musica” (proprietari della sala dorata del Musikverein, risalente al 1870), dal governatore nazista Baldur von Schirach e dal direttore dei Wiener Philharmoniker (l’orchestra filarmonica di Vienna che in quella sala ha la sua sede), Clemens Krauss. Il programma era dedicato soltanto alle musiche di Johann Strauss figlio (in seguito fu esteso ad altri membri della famiglia Strauss, celebre per i suoi valzer e musiche da ballo della Belle époque). Quanto all’intento originario, si trattava di celebrare l’Anschluss, l’annessione dell’Austria al Terzo Reich nazista (1938) e la nascita della Kriegswinterhilfswerk, un’associazione nazista di sostegno per le truppe al fronte. 

			Krauss diresse i concerti di Capodanno viennesi fino al 1945, poi fu sostituito da altri. 

			Prima del 1939 a Vienna si erano tenuti altri concerti di Capodanno, anche se non regolarmente, fin dall’inizio del Novecento. Ma la formula attuale (negli anni arricchita da balletti registrati nei luoghi più suggestivi di Vienna e trasmessa in mondovisione per il solo pubblico televisivo) ebbe origine proprio nel cupo anno 1939, sotto gli auspici di Hitler e del ministro della propaganda Goebbels. 

			163. Il “padrone” dei Berliner (risposta corretta: B)

			Herbert von Karajan (1908-1989) fu direttore stabile dei Berliner Philharmoniker dal 1954, quando prese il posto di Wilhelm Furtwängler, morto quell’anno, fino al 1989, quando si dimise poco prima di morire. In tutto, trentacinque anni: un record. 

			L’orchestra filarmonica di Berlino nel 1954 era una delle compagini orchestrali più acclamate del mondo, grazie alla direzione musicale di Furtwängler. Ma sotto la guida di Karajan raggiunse quella fama e quel tipico suono che la contraddistingue. 

			Von Karajan è stato uno dei direttori d’orchestra più famosi e apprezzati del Novecento (uno dei 5 migliori di tutti i tempi, secondo «Classic Voice»), ma anche controverso. Il suo stile era infatti adatto al repertorio romantico e sinfonico, ma da molti critici considerato troppo “levigato” e magniloquente, ben poco adatto per esempio al repertorio settecentesco, a Mozart e Bach, che richiedono sonorità più contenute. 

			Sono state contestate anche alcune sue scelte commerciali, come gli altissimi compensi richiesti per i suoi concerti o il contratto esclusivo con la casa discografica Deutsche Grammophon, per il quale incise un numero enorme di dischi (è considerato il musicista classico con il maggior numero di incisioni all’attivo, oltre 800). Fu controverso l’appoggio incondizionato dato alla tecnologia dei Compact-Disc (da molti giudicata di qualità insufficiente per la riproduzione della musica classica). 

			164. Insetto musicale (risposta corretta: A)

			Nella versione originale russa non è un calabrone, ma un bombo. Il brano diventato noto come Il volo del calabrone è in realtà un interludio dell’opera La fiaba dello zar Saltan, che il compositore russo Nikolaj Rimskij-Korsakov scrisse nel 1900. 

			La musica riproduce il ronzio dell’insetto nel quale il protagonista dell’opera è stato trasformato per magia, si muove tra una tonalità e l’altra ed è costruita con rapide sequenze di scale cromatiche. Del brano (nell’opera accompagnato da un testo) esistono numerose trascrizioni per vari strumenti, che nel corso del Novecento sono entrate nel repertorio dei virtuosi di diversi strumenti, inclusa la chitarra elettrica, per dimostrare la propria abilità: si tratta di un brano di grande effetto sul pubblico, anche se breve, semplice nella sua struttura e meno difficile di molte altre pagine della musica classica. 

			165. Canto parlato (risposta corretta: B)

			I compositori dell’espressionismo musicale, e in particolare Arnold Schönberg prima che inventasse la dodecafonia, cercavano nuovi modi per rendere le emozioni con un effetto straniante. Per distaccarsi dalla tradizione del canto da camera e della tradizione belcantistica italiana alcuni compositori tedeschi misero a punto una tecnica basata sulla declamazione intonata, nella quale la voce intona le note, rendendo evidente che (come spiega lo stesso Schönberg) “sia chiara la differenza tra il parlare comune e un parlato in un contesto musicale”. Oltre che nel Pierrot Lunaire di Schönberg (1912), lo Sprechgesang (letteralmente, “canto parlato”) compare in importanti composizioni delle avanguardie musicali del Novecento, tra le quali l’opera Wozzeck (1922) di Alban Berg. 

			166. Maestro da film (risposta corretta: B)

			John Williams (nato nel 1932) è il più celebre e apprezzato autore di colonne sonore hollywoodiane degli ultimi trent’anni. 

			Oltre ai famosissimi temi di Guerre stellari, ripresi in tutti i film della saga dopo la prima pellicola girata da George Lucas nel 1977, Williams ha firmato le colonne sonore originali di grandi successi, legando in particolare il suo nome a quello di Steven Spielberg: Lo squalo (1975), Incontri ravvicinati del terzo tipo (1977), Indiana Jones (dal 1981, tutti i film della saga) E.T. (1982), Schindler’s List (1993), Jurassic Park (1993), per citare soltanto alcuni titoli le cui musiche sono conosciute da tutti. 

			Lo stile di Williams si rifà a quello dei poemi sinfonici a programma del tardo Romanticismo (Richard Strauss, Gustav Holst in particolare) e le sue colonne sonore sono caratterizzate dall’uso di una grande orchestra sinfonica e di temi ricorrenti associati a situazioni e personaggi, come nel caso della marcia imperiale con il “tema di Darth Vader” (o Fener, in italiano). 

			167. Ingrediente chiave (risposta corretta: D)

			Il successo dei western “all’italiana” (che negli Stati Uniti degli anni Sessanta e Settanta chiamavano con un certo disprezzo “spaghetti western”) si deve in gran parte al regista Sergio Leone. Ma i suoi memorabili film non sarebbero stati gli stessi senza le musiche di Ennio Morricone (1928-2020). La collaborazione tra Leone e Morricone – capaci insieme di dar vita a un nuovo genere cinematografico – cominciò nel 1964, proprio quando uscì Per un pugno di dollari (con un allora sconosciuto Clint Eastwood nel ruolo di protagonista) e proseguì per tutta la carriera di Leone (morto nel 1989), anche per film di genere non western. Uno su tutti, il gangster movie C’era una volta in America (1984), con Robert De Niro.

			Oltre alle partiture per i western all’italiana, Morricone compose colonne sonore rimaste nella storia della musica da film (che gli hanno procurato 5 nomination nel corso degli anni e un Oscar alla carriera nel 2007), come quelle per Uccellacci e uccellini (1966) di Pier Paolo Pasolini, Indagine su un cittadino al di sopra di ogni sospetto (1970) di Elio Petri, Mission (1986) di Roland Joffé, Gli intoccabili (1987) di Brian De Palma, Nuovo Cinema Paradiso (1988) di Giuseppe Tornatore e molti altri. 

			Insieme all’attività per il cinema, per la quale è famoso, Morricone ha sempre portato avanti anche una propria ricerca musicale più sperimentale, dedicandosi alla composizione di musica contemporanea.

			168. Ironia musicale (risposta corretta: A)

			Erik Satie (1866-1925) è famoso per le sue Gymnopédies, un ciclo di composizioni per pianoforte caratterizzate dalla semplicità di scrittura e dall’espressività evanescente, quasi astratta delle linee melodiche. Ma Satie era uno sperimentatore a tutto tondo, in polemica con la tradizione romantica, il decadentismo simbolista e l’impressionismo musicale di Debussy, per molti versi fu un anticipatore dell’arte contemporanea e della sua polemica con la società borghese. Era un personaggio originale, che amava suscitare scandalo proponendo composizioni solo apparentemente semplici e disimpegnate. La sua ironia e il suo anticonformismo si esprimevano anche nei titoli, come nel caso di Tre pezzi in forma di pera per pianoforte a quattro mani. Il titolo è una risposta polemica alle critiche di Debussy, che lo aveva accusato di scarsa padronanza delle forme musicali. La composizione è in realtà in sette movimenti, di cui i tre pezzi del titolo sono il terzo, quarto e quinto. Il materiale musicale è vario: marcette, motivi popolari nella Parigi di inizio Novecento, melodie brevi e di poche note, brusche interruzioni e improvvise dissonanze, passaggi che sembrano casuali e dall’armonia incerta. Il gusto arguto e ironico di Satie influenzò le avanguardie sperimentali del secondo dopoguerra, in particolare l’americano John Cage, che era un suo ammiratore. 

			169. Arte totale (risposta corretta: C)

			Il compositore tedesco Karlheinz Stockhausen (1928-2007) è stato uno compositori contemporanei più radicali e ardui da ascoltare. Il suo Luce – I sette giorni della settimana (Licht – Die sieben Tage der Woche, in tedesco) ha occupato Stockhausen dal 1978 al 2003: si tratta di un titanico ciclo di sette opere, una per ogni giorno della settimana. Ogni opera prevede grandiose e complesse costruzioni drammaturgico-musicali, con musica elettronica, voci, orchestra e solisti, suoni campionati, riproduzioni sonore quadrifoniche e installazioni artistiche e luminose, proiezioni video, recitazione e danza. L’argomento è la cosmogonia, ovvero la creazione del mondo e dell’universo. I protagonisti sono Michael (il “principio creatore”), Eva (il “principio femminile”) e Luzifer, che simboleggia il libero arbitrio, lo spirito d’indipendenza e il cinismo umano. I riferimenti del testo comprendono miti e religioni di tutto il mondo, e le forme d’arte coinvolte sono diverse, così come gli organici e gli strumenti sono tra i più svariati: Licht è un’opera d’arte totale di estrema complessità simbolica. E ovviamente molto difficile da mettere in scena: infatti, il ciclo non è mai stato rappresentato in forma completa, anche perché la sua esecuzione integrale durerebbe quasi 30 ore e avrebbe costi proibitivi. 

			Un esempio su tutti: la terza scena della terza opera del ciclo (Mercoledì) è costituita dalla composizione Helicopter String Quartet, scritta nel 1993 ed eseguita finora soltanto come performance a sé. Anche perché prevede che i membri di un quartetto d’archi suonino il brano volando su 4 diversi elicotteri, nel frastuono dei rotori e senza potersi ascoltare a vicenda: il violinista Irvine Arditti (del quartetto d’archi che lo ha eseguito la prima volta) lo ha definito “un pezzo di anti-musica da camera”. 

			170. Cinema italiano (e non solo) (risposta corretta: C)

			Nino Rota (1911-1979) ha legato il suo nome ai film di Federico Fellini. La sua colonna sonora più celebre è probabilmente quella per 8 ½ (del 1963), ma Rota musicò quasi tutti i film di Fellini: l’ultimo fu Prova d’orchestra, nel 1979. Tra le sue musiche più riuscite tra quelle composte per il maestro del cinema italiano, oltre all’ironica marcetta di 8 ½ ci sono La strada, Amarcord e La dolce vita. Ma Nino Rota è entrato nella storia delle colonne sonore anche per le musiche della saga Il padrino (parte I e II), di Francis F. Coppola, per le quali vinse l’Oscar nel 1975. È sua anche la musica del film Il gattopardo, di Luchino Visconti (1963), con il memorabile valzer nella lunga scena del ballo. Nella sua lunga carriera, Nino Rota firmò le musiche di circa 150 film, segnando un’epoca del cinema italiano e internazionale.

			171. Note da Oscar (risposta corretta: A)

			Nel 1999 il film (uscito a fine 1997) La vita è bella, di e con Roberto Benigni, vinse 3 Oscar: miglior film straniero, miglior attore protagonista (Benigni stesso) e migliore colonna sonora. 

			Di quel successo del cinema italiano le musiche di Nicola Piovani furono quindi parte importante e il tema principale del film divenne subito molto popolare. Piovani (nato nel 1946) è autore di altre importanti colonne sonore di grandi autori del cinema italiano, tra cui quelle per Marco Bellocchio, Nanni Moretti, i fratelli Taviani, Mario Monicelli e Federico Fellini (dopo la morte di Nino Rota), oltre che di musiche per la televisione, il teatro e da concerto. 

			172. Per non dimenticare (risposta corretta: D)

			Quando Arnold Schönberg compose Un sopravvissuto di Varsavia, i sovietici avevano liberato il campo di sterminio di Auschwitz da appena due anni. Il compositore, ebreo austriaco, dal 1933 viveva negli Stati Uniti ed era rimasto sconvolto dalle notizie sui lager, dove era morto anche un suo familiare. Così, nell’estate del 1947, in una decina di giorni compose la cantata per voce recitante maschile, coro maschile e orchestra Un sopravvissuto di Varsavia. I sei brani della composizione mettono in musica il racconto (vero) di un sopravvissuto al massacro (tredicimila morti) compiuto dai nazisti nel ghetto di Varsavia dopo il tentativo di rivolta dell’aprile-maggio del 1943. La voce narrante evoca (in inglese, con alcuni passaggi in tedesco e un coro finale in ebraico) le fasi del rastrellamento, l’arrivo delle truppe tedesche, la conta degli ebrei, le botte e gli spari. La descrizione è confusa e frammentaria, poiché il narratore, come dice lui stesso all’inizio, ha perso conoscenza durante la spedizione punitiva. 

			In un crescendo di tensione la composizione, che dura circa otto minuti in tutto, culmina nel coro degli ebrei del ghetto, che cantano insieme la preghiera Shemà Israel.

			173. Il “flauto d’oro” (risposta corretta: C)

			Severino Gazzelloni (1919-1992) è stato uno degli interpreti di musica classica più conosciuti anche dal grande pubblico. Gazzelloni, nato a Roccasecca (in provincia di Frosinone) riuscì ad avvicinare anche i non specialisti al repertorio per flauto, cameristico e persino alla musica contemporanea. Dal 1957 per circa dieci anni suonò con un flauto d’oro appositamente costruito per lui, mentre le frequenti apparizioni in trasmissioni televisive, insieme alle collaborazioni con musicisti jazz e pop, contribuirono a farne un volto noto della cultura italiana fino a tutti gli anni Ottanta, anche se non sempre le sue esecuzioni (specie quelle del repertorio barocco) raccoglievano il favore della critica. 

			174. Violini d’Italia (risposta corretta: A)

			Salvatore Accardo (classe 1941) e Uto (all’anagrafe Bruto) Ughi (classe 1944) sono i due più famosi esponenti della scuola violinistica italiana del secondo dopoguerra. Entrambi sono stati bambini prodigio, imponendosi per il loro talento e virtuosismo. Ughi è diventato celebre, oltre che per l’attività concertistica, con la trasmissione televisiva Uto Ughi racconta la musica, uno dei primi tentativi di divulgazione musicale popolare in Italia. Ughi si è dedicato prevalentemente al repertorio classico e romantico, mentre Accardo ha affrontato anche molta musica contemporanea, eseguendo composizioni scritte per lui da Luigi Nono, Franco Donatoni, Iannis Xenakis e altri. Entrambi suonano violini preziosi, Stradivari e Guarneri del Gesù. 

			175. Primo e finora unico (risposta corretta: B)

			Nel 1989 i membri della più importante e prestigiosa orchestra sinfonica tedesca, i Berliner Philharmoniker, elessero Claudio Abbado (1933-2014) come nuovo direttore stabile, dopo la morte di Herbert von Karajan, “dominus” dell’orchestra per trentacinque anni. Era un onore, ma anche un onere. Lo stile di Abbado, molto diverso da quello piuttosto autoritario di Karajan (si presentò dicendo: «Io sono solo Claudio, per tutti. Nessun titolo»), portò a un rinnovamento di musicisti e di repertorio per l’orchestra, che con lui frequentò più spesso la musica contemporanea e rivisitò il grande repertorio sinfonico con un nuovo approccio interpretativo. L’arrivo di Claudio Abbado, per anni direttore stabile alla Scala di Milano e direttore ospite delle principali orchestre del mondo, coincise con la caduta del Muro di Berlino e con l’inizio di una nuova fase per l’orchestra, che eseguì anche opere liriche in forma di concerto, una novità per i Berliner. 

			Tra gli eventi memorabili dell’era Abbado alla testa dei Berliner Philharmoniker, l’esecuzione integrale delle nove sinfonie e dei cinque concerti per pianoforte e orchestra di Beethoven, all’Auditorium dell’Accademia di Santa Cecilia a Roma, nel 2001: quella delle sinfonie beethoveniane fu un’interpretazione entrata nella storia per la sua novità ed energia. 

			176. Il padre del soundscape (risposta corretta: C)

			Nell’agosto del 2021, a ottantotto anni, è morto l’uomo che aveva teorizzato per primo l’idea di paesaggio sonoro (soundscape in inglese, una parola derivata da landscape, che significa invece “paesaggio”). Diventando un’icona per appassionati di musica contemporanea e anche per gli ambientalisti. Il musicista canadese Raymond Murray Schafer, infatti, negli anni Sessanta è stato il pioniere della tutela degli ambienti sonori naturali, impegnato a contrastare l’inquinamento acustico che caratterizza la società industriale e che per Schafer indebolisce le nostre capacità di percezione. Le sue idee sono raccolte nel libro del 1977 Il paesaggio sonoro. Secondo Schafer ogni ambiente – naturale, abitato dall’uomo o completamente artificiale – ha il suo paesaggio acustico: da questa considerazione nacque un’altra idea innovativa, quella di “ecologia acustica”. Non solo. Dalle riflessioni di Schafer prese le mosse una corrente di studi antropologici, etnografici e musicologici, ma anche una serie di esperimenti musicali per catalogare, classificare, indagare e tutelare i paesaggi sonori (soprattutto quelli naturali, ma anche quelli antropici) che ci circondano ma dei quali raramente siamo consapevoli.

			177. Opera minimalista (risposta corretta: B)

			Definirla “opera” non rende giustizia a questo spettacolo dove azione scenica, musica, danza, canto e recitazione si intrecciano in quattro atti e cinque intermezzi. Ideato e diretto dal regista americano Robert Wilson, Einstein on the Beach fu rappresentata per la prima volta nel 1976 al festival teatrale di Avignone, in Francia. La partitura è del compositore minimalista Philip Glass, che grazie al successo dell’opera divenne molto celebre. I suoi schemi ritmici e melodici ripetuti con piccole variazioni, che seguono lo stile della musica minimalista, si adattano perfettamente al soggetto, che non ha una trama vera e propria, ma si presenta come una serie di quadri organizzati in storyboard. In scena, un violinista truccato come il fisico Albert Einstein (che era un violinista dilettante) lega la successione di scene della durata di circa venti minuti. Il testo è formato da semplici sequenze di frasi, frammenti di pagine letterarie, discorsi e poesie, suoni vocalizzati. Lo spettacolo è il risultato di un processo creativo collaborativo tra Glass e WIlson e dura in tutto oltre cinque ore, senza intervalli. 

			178. Effetto straniamento (risposta corretta: A)

			Nel 1928 a Berlino andò in scena una piccola opera d’avanguardia, L’opera da tre soldi, che era un adattamento moderno di una commedia musicale inglese del Settecento, la Beggar’s Opera di John Gay). Autore del testo e regista era Bertolt Brecht (1898-1956), poeta e drammaturgo tedesco che stava rivoluzionando il teatro introducendo forti elementi di critica sociale e politica: la sua idea era rappresentare figure di emarginati e proletari per mettere in evidenza le ingiustizie provocate dal capitalismo senza freni degli anni Venti. 

			In questo tipo di spettacolo, strutturato come una serie di canzoni e scene d’insieme, fu composta dal tedesco Kurt Weill con influssi del nascente jazz e della musica leggera da varietà, melodie orecchiabili e nessuna sperimentazione d’avanguardia: l’idea di Brecht era coinvolgere gli spettatori borghesi in uno spettacolo didascalico e politico, nel quale ridendo dei personaggi sul palco ridevano in realtà di loro stessi, grazie al cosiddetto effetto di straniamento (gli spettatori sono parte dello spettacolo). L’opera da tre soldi racconta la storia del criminale Mackie Messer (alias Mack the Knife) e della prostituta Polly ebbe grande successo nell’atmosfera carica di tensioni sociali e politiche della Repubblica di Weimar. 

			Weill e Brecht collaborarono in seguito per l’atto unico Ascesa e caduta della città di Mahagonny (1930) ed entrambi lasciarono la Germania dopo l’ascesa di Hitler al potere (1933). Weill negli Stati Uniti divenne un autore di canzoni commerciali e musical, mentre Brecht visse in esilio in diversi Paesi, continuando a scrivere capolavori come La resistibile ascesa di Arturo Ui, Vita di Galileo, L’anima buona di Sezuan e molti altri. Si stabilì per un periodo negli Stati Uniti, dove però fu accusato di propaganda comunista, e dopo la fine della Seconda guerra mondiale si trasferì nella Germania dell’Est. 

			179. Organico insolito (risposta corretta: D)

			È considerata una delle composizioni più importanti del Novecento e una delle più eseguite del compositore ungherese Béla Bartók (1881-1945). Composta nel 1936, è una partitura da camera e prevede un organico insolito: una piccola orchestra da camera, un nutrito set di percussioni, un pianoforte (classificato tra le percussioni o gli strumenti a corda, visto che è a corde percosse) e la celesta. Quest’ultimo, uno strumento a tastiera dal suono dolce, è contrapposto a quello percussivo del pianoforte. 

			Bartók, oltre che un grande compositore, era uno studioso delle tradizioni musicali contadine del suo Paese e dei Balcani. Perciò, come in altre sue composizioni, utilizza ritmi di danza composti e armonie insolite nella musica colta occidentale: questo ne fa un grande innovatore e, in un certo senso, un anticipatore della world music, che abbatte le barriere geografiche tra generi musicali.

			180. La capitale della Nuova Musica (risposta corretta: B)

			Nel 1946, tra le macerie della Seconda guerra mondiale, la cittadina tedesca di Darmstadt (nell’Assia, non lontano da Francoforte) diventò il cuore della musica d’avanguardia europea del dopoguerra, chiamata anche Nuova Musica. Da allora, tutte le estati fino al 1970, e da allora a oggi ogni due anni, qui si tengono corsi, incontri, concerti e sperimentazioni tra le più ardite. Gli anni d’oro furono però gli anni Cinquanta e i primi Sessanta, quando Darmstadt divenne il centro di diffusione della musica più radicale: la dodecafonia e la musica seriale nate con Schönberg, poi la musica “aleatoria” di John Cage, le sperimentazioni radicali di Karlheinz Stockhausen e quelle del francese Pierre Boulez. Negli anni Sessanta e Settanta Darmstadt entrò in una fase di declino, a causa delle divisioni tra le diverse correnti dell’avanguardia musicale: stavano diventando – secondo la maggioranza dei critici – troppo ermetiche, incomprensibili e autoreferenziali. Gli incontri di Darmstadt però andarono avanti e ancora oggi restano un crocevia della ricerca musicale. 

			181. Storia di guerra (risposta corretta: C)

			La sera del 15 gennaio 1941 nel campo di prigionia militare Stalag VIII A di Görlitz (Germania), quattro prigionieri francesi eseguirono davanti ad alcuni compagni e agli ufficiali tedeschi il Quartetto per la fine del tempo (Quatuor pour la fin du Temps). Lo aveva composto nello Stalag uno di loro, Olivier Messiaen (1908-1992), ed era quindi una prima esecuzione assoluta. La scelta dell’insolito organico (violino, violoncello, clarinetto e pianoforte) fu obbligata: erano quelli gli strumenti che i quattro musicisti prigionieri suonavano. Messiaen riuscì a comporre la sua musica perché l’ufficiale dello Stalag era un tedesco appassionato di musica moderna e gli procurò carta pentagrammata, matita e gomma e persino un alloggio tutto per lui. Messiaen riuscì poi a tornare in Francia quello stesso anno, grazie ad alcuni documenti falsi forniti dall’ufficiale. 

			La composizione riflette lo stile del compositore francese, molto spirituale, che prende ispirazione anche dai suoni della natura e in particolare dal canto degli uccelli, e che esplora ritmi e sonorità nuove. Per la cronaca, i prigionieri e gli ufficiali tedeschi presenti a quella prima assoluta rimasero perplessi (ma in rispettoso silenzio) dopo l’esecuzione del quartetto, che dura circa 45 minuti.

			182. W gli intonarumori! (risposta corretta: D)

			“La varietà dei rumori è infinita”, scriveva entusiasta Luigi Russolo nel 1913. E con il progresso della tecnica e dell’industria i rumori delle città si sarebbero moltiplicati sempre più, aprendo nuove frontiere creative. Russolo (1885-1947) è stato uno dei primi seguaci di Marinetti e tra i fondatori del movimento futurista. Nel 1913 espresse le sue idee rivoluzionarie sulla musica, che doveva rinnovarsi totalmente, abbandonando ogni romanticheria e ogni gusto per l’armonia: lo fece in una lettera poi pubblicata in un libretto dal titolo L’arte dei rumori, corredato anche di foto degli strumenti inventati da lui. Russolo infatti fu musicista e pittore, ma anche inventore di una serie di “intonarumori”, congegni in alcuni casi azionati elettricamente e in grado di produrre fischi, scoppi, fruscii e crepitii di ogni tipo. Russolo classificò i rumori in sei famiglie: dai boati ai ronzii, dai bisbigli ai rumori percussivi, dai versi degli animali alle risate umane. 

			183. Direttive obbligatorie (risposta corretta: A)

			La figura di Andrej Ždanov (1896-1948) ha deciso per decenni le sorti dei compositori sovietici. Era lui l’uomo al quale Stalin aveva delegato il controllo sulla produzione artistica e musicale nell’Urss. In pratica, Ždanov era il custode dell’ortodossia del realismo sovietico e il censore della produzione artistica e musicale. Un suo giudizio era inappellabile e poteva significare la fine di una carriera: l’accusa più temuta era quella di “formalismo”, che colpiva chiunque uscisse dai binari di uno stile semplice e melodico, rigorosamente tonale e con riferimenti alle tradizioni popolari. A partire dagli anni Trenta i compositori sovietici furono spinti, sotto la minaccia di ritorsioni professionali e non solo, a scrivere musica comprensibile alle masse, senza cedere alle tentazioni dello sperimentalismo d’avanguardia, dodecafonia e atonalità in primo luogo. Una vittima di Ždanov fu Šostakovič, che dopo l’esecuzione della sua opera Lady Macbeth del distretto di Mcensk sulla «Pravda» comparve un articolo (attribuito a Stalin, ma probabilmente ispirato da Ždanov), intitolato Caos anziché musica, che condannava in modo duro la composizione, che fino a quel momento aveva avuto successo. Iniziò così il difficile rapporto tra Šostakovič e il potere stalinista, che lo portò più volte a esaurimenti nervosi per le ricorrenti denunce pubbliche e le censure sui suoi lavori. 

			184. Combinazioni casuali (risposta corretta: B)

			In latino, alea significa “dado” e, per estensione, “caso”. La musica aleatoria è dunque un tipo di musica sperimentale basata su combinazioni casuali di suoni, come se fossero il risultato del lancio dei dadi. Il pioniere di questo modo sperimentale di fare musica è stato l’americano John Cage: The Music of Changes (1951) è considerata una pietra miliare in questo senso. Cage realizzò quella e altre composizioni lanciando monete che poi interpretava ricorrendo all’I Ching (Il libro dei mutamenti cinese usato per la divinazione) per stabilire quali altezze o durate assegnare alle note. In pratica, usava le combinazioni proposte dall’I Ching per farsi “suggerire” la musica. In altri casi utilizzò mappe delle costellazioni, sovrapponendole alla carta da musica e collegando le stelle tra loro. Oppure ricorse a sistemi di permutazioni. In generale, le partiture di Cage che appartengono al periodo “aleatorio” lasciano ampia discrezionalità agli esecutori, indicando per esempio solo i tempi di esecuzione, ma non l’altezza o l’intensità dei suoni. Il risultato è una musica solo apparentemente casuale, in realtà conseguenza di una serie di azioni precedenti: l’attenzione, nella musica aleatoria, è sul processo creativo più che sul risultato finale.

			185. Il festival dei festival (risposta corretta: C)

			È considerato il più prestigioso tra i festival di musica classica: repertorio da camera, operistico e sinfonico, musica contemporanea e regie liriche ardite sono oggi le ragioni che tra luglio e agosto ogni anno attraggono a Salisburgo centinaia di migliaia di appassionati (231.000 da 78 Paesi nel 2019). Anche se la cittadina austriaca fin dal 1877 ha ospitato rassegne musicali, in seguito organizzate dalla Fondazione del Mozarteum (l’istituzione che si occupa degli archivi e delle ricerche su Mozart), soltanto nel 1920 si tenne la prima edizione moderna, alla quale si fa risalire l’attuale kermesse. 

			A volere la rinascita del Festival di Salisburgo dopo la Prima guerra mondiale furono cinque personalità di spicco del mondo musicale austro-tedesco: lo scrittore e librettista Hugo von Hofmannsthal, il compositore e direttore d’orchestra Richard Strauss, lo scenografo e regista Alfred Roller, il direttore d’orchestra Franz Schalk e il regista teatrale e drammaturgo Max Reinhardt. La loro idea era far rivivere lo spirito cosmopolita dell’Austria austro-ungarica e anche per questo il festival soffrì parecchio gli effetti dell’annessione alla Germania di Hitler (1938), con conseguenti defezioni importanti: una su tutte, quella del direttore italiano Arturo Toscanini. Nel secondo dopoguerra il Festival ha riguadagnato prestigio, dapprima sotto la direzione artistica di Herbert von Karajan (dal 1956 al 1989), che nel 1967 ideò anche il parallelo Festival di Pasqua. Se Karajan mantenne un’impronta classico-romantica, i direttori artistici successivi (in particolare Gerard Mortier) hanno spinto sul pedale della contemporaneità, aprendo le porte a registi sperimentali e nuova musica. 

			186. Il pianista del secolo breve (risposta corretta: A)

			Arthur Rubinštejn (1887-1982), nato in Polonia ma naturalizzato statunitense, in carriera incise circa 200 dischi e rimase sul palco per quasi ottant’anni: debuttò nel 1900 a Berlino, dove stava studiando, e tenne il suo ultimo concerto nel 1976. Ma non siamo di fronte a un “recordman” del pianoforte, anche se alcune sue interpretazioni sono state giudicate fin troppo virtuosistiche per la scelta dei tempi e una certa superficialità di lettura, almeno negli anni giovanili. Rubinštejn è stato uno dei più noti pianisti della prima metà del Novecento (un’epoca nella quale suonavano ancora mostri sacri come il compositore e pianista Rachmaninov), insieme al russo Vladimir Horowitz. È da molti considerato il migliore interprete di Chopin in assoluto, un compositore che ha frequentato e approfondito per tutta la sua lunga vita, ma ha lasciato memorabili registrazioni anche di altre pagine, tra cui alcuni concerti per pianoforte e orchestra di Mozart. 

			187. Minimalista americano (risposta corretta: C)

			Steve Reich, nato a New York nel 1936, è uno dei fondatori del Minimalismo. Ma che tipo di musica è quella minimalista? Come i minimalisti dell’arte visuale, i musicisti di questa corrente d’avanguardia cominciarono a fare esperimenti analizzando le strutture di base del linguaggio artistico: nel caso della musica, ritmo e altezza e dei suoni. Musicisti statunitensi come Reich, Terry Riley e Philip Glass negli anni Sessanta applicarono alla musica schemi ripetuti, riprodotti con sistemi elettronici o strumenti acustici, creando un nuovo stile moderno alternativo a quello seriale e dodecafonico in voga nell’avanguardia europea. Il Minimalismo si sviluppò inizialmente in California per poi “esplodere” a New York, e fu influenzato dal bebop e dal jazz moderno, più che dalle teorie di Schönberg e Stockhausen. Le ripetizioni ossessive, le sovrapposizioni di ritmi diversi (derivate dalle poliritmie africane), l’uso di nastri magnetici e di registrazioni di suoni della strada, le impercettibili variazioni ritmiche e armoniche che creano effetti ipnotici sono gli ingredienti dominanti del Minimalismo e il suo marchio di fabbrica: uno stile inconfondibile e uno dei principali contributi a stelle e strisce alla storia della musica.

			188. L’“inno” di New York (risposta corretta: B)

			Nel 1979 il regista Woody Allen la rese celebre usandola come colonna sonora nelle sequenze iniziali del suo film Manhattan. Ma Rapsodia in blu (Rhapsody in Blue) di George Gershwin era già da tempo indissolubilmente legata a New York. Fin dal 12 febbraio 1924, quando fu eseguita per la prima volta nella Aeolian Hall di Manhattan. Di fatto si tratta di un concerto per pianoforte e orchestra, anche se – essendo una rapsodia – ha un unico movimento. La sua peculiarità è il mix di sinfonismo europeo e nascente jazz: ritmo, armonia e passaggi solistici del pianoforte intrecciano elementi della tradizione classica e del virtuosismo pianistico con quelli della musica americana. Il risultato è un memorabile esempio di “jazz sinfonico” o, da un altro punto di vista, uno stile sinfonico autenticamente americano. 

			Fin dall’attacco la Rapsodia in blu (il blue del titolo deriva dal gergo jazzistico, dove significa “malinconico”, come certi blues) si distingue dalla musica classica del tempo: un “glissando” del clarinetto solo, che pare sia nato durante le prove, da un’improvvisazione del clarinettista dell’orchestra jazz che eseguì per la prima volta il brano, la Paul Whiteman Orchestra. In seguito Rapsodia in blu (utilizzata in questo senso per un episodio del film di animazione Fantasia 2000) è diventata un simbolo del dinamismo urbano di New York negli anni Venti e Trenta, quando sorsero gli storici grattacieli della metropoli statunitense.

			189. Musica per bambini (risposta corretta: D) 

			Nel 1936 Prokof’ev era definitivamente rientrato in Unione Sovietica da quattro anni, dopo una lunga permanenza all’estero e in particolare negli Stati Uniti. Il suo stile musicale da allora si era fatto sempre meno sperimentale e sempre più consono alle direttive estetiche della politica culturale di Stalin: semplicità e comprensibilità della musica. In quest’ottica, ma con un intento didattico e leggero, rivolto ai bambini, quell’anno nacque la breve (20 minuti circa) fiaba musicale Pierino e il lupo, per orchestra e narratore. Il narratore racconta la storia di Pierino, un ragazzino che ignorando i consigli del nonno si avventura ai margini del bosco, dove vive un lupo. Dopo avere assistito alle piccole avventure di un gatto, di un’anatra e di un uccellino, Pierino si trova ad affrontare il lupo, che ha divorato la papera, ma grazie all’astuzia riesce a catturarlo e consegnarlo ai cacciatori. Alla fine l’anatra esce dalla pancia del lupo e la fiaba si chiude con il corteo trionfale dei protagonisti.

			La ragione del successo di questa composizione è però nella sua orchestrazione. L’apparizione di ogni personaggio, infatti, è accompagnata da un proprio motivo musicale, affidato a un particolare strumento: gli archi (Pierino), il fagotto (il nonno), il clarinetto (il gatto), il flauto (l’uccellino), l’oboe (l’anatra), il lupo (tre corni) e i cacciatori (i timpani che imitano gli spari). Nel corteo finale tutti i motivi e gli strumenti riappaiono in una marcia trionfale. 

			Il ruolo del narratore è stato ricoperto, negli anni, da importanti attori nelle versioni tradotte in diversi lingue: tra le esecuzioni italiane più celebri, quella narrata da Roberto Benigni e diretta da Claudio Abbado. 

			190. Architetture sonore (risposta corretta: C)

			Il greco, naturalizzato francese, Iannis Xenakis (1922-2001) è stato tra i compositori più innovativi del secondo dopoguerra. Iniziò a studiare architettura, ma l’invasione italo-tedesca della Grecia nel 1941 lo costrinse ad abbandonare l’università, passando alla Resistenza. Si laureò solo dopo il conflitto, ma in ingegneria. E fu di nuovo travolto dalla Storia, quando nella guerra civile greca prevalsero i militari che appoggiarono un governo filoamericano anticomunista e Xenakis dovette emigrare in Francia. Qui cominciò a lavorare nello studio del grande architetto Le Corbusier. Il suo compito era progettare complesse superfici architettoniche ondulate. Proprio questa esperienza negli anni Cinquanta lo portò ad applicare il concetto di “onda” e di spazio architettonico alla musica, che divenne la sua attività principale. La musica di Xenakis, basata sull’analisi matematica e in particolare sulla stocastica, che studia i flussi irregolari, ha un grande fascino sonoro ed è considerata uno dei più riusciti punti di contatto tra scienza, architettura ed espressività artistica musicale. 

			191. Sotto assedio (risposta corretta: B)

			Dmitrij Šostakovič compose la sua Sinfonia n. 7 in gran parte durante l’assedio nazista alla città di Leningrado, durato 900 giorni di paura, freddo, fame e disperazione. La città non cadde, ma la sua popolazione ne uscì spezzata. In questo clima di mobilitazione generale Šostakovič diede il suo contributo, sia come volontario nei vigili del fuoco, sia (e soprattutto) come musicista. Durante l’assedio il compositore fu evacuato con altri notabili a Samara, sul Volga. Qui, nel marzo del 1942, presentò al pubblico la sua composizione dedicata alla città-martire di Leningrado, che fu appunto soprannominata Leningrad. Dopo questa prima assoluta, la sinfonia fu eseguita a Leningrado in agosto: la partitura volò su un aereo speciale oltre le linee tedesche e l’orchestra (decimata al punto che alla prima prova si presentarono solo in 15) si preparò alternandosi tra la sala prove e i servizi di difesa alla città. L’esecuzione della Leningrado divenne un affare di Stato: appositi altoparlanti ne trasmisero le note in direzione delle truppe tedesche che bombardavano la città. 

			La musica della Leningrado è oggi considerata una forma di denuncia in musica della guerra, con melodie in cui si intrecciano riferimenti alla cultura tedesca e a quella russa e una struttura solo all’apparenza semplice. 

			Per anni la Sinfonia N. 7 è stata vista in Occidente come mera musica di propaganda, tra le più eseguite in URSS dopo il conflitto e spesso trasmessa dalla radio. Grazie a questa composizione, Šostakovič divenne il più celebrato compositore sovietico, eppure i suoi rapporti con le politiche culturali staliniste rimasero tormentati, in bilico tra esaltazione e minacce, celebrazioni e censure spietate che provocarono in Šostakovič più di un crollo nervoso. 

			192. Un “inno informale” (risposta corretta: A)

			Aaron Copland (1900-1990) compose la Fanfare for the Common Man nel 1942, per la Cincinnati Symphony Orchestra. Il brano è per ottoni, timpani, gran cassa e tam-tam e ha un incedere serio e solenne, come richiesto dall’occasione per la quale fu composta: un brano che introducesse i concerti dopo l’intervento degli USA nella Seconda guerra mondiale. La fanfara fu composta da Copland ispirandosi a un passo di un discorso del vicepresidente statunitense Henry Wallace, nel quale si parlava di “alba dell’uomo comune”. 

			Copland è stato uno dei più importanti compositori americani. Rimasto legato a un linguaggio tonale semplice e comprensibile a tutti, introdusse ritmi e melodie popolari, da quelle ispano-americane (El Salon Mexico) a quelle nordamericane. La suite Appalachian Spring, nata da un balletto per la compagnia di danza moderna di Martha Graham, è la sua partitura più famosa e celebra la natura “autenticamente americana” dei monti Appalachi.

			Ma il brano più eseguito di Copland resta la Fanfara per l’uomo comune, che viene spesso suonata in occasioni ufficiali, dai funerali alle inaugurazioni, dalle cerimonie di consegna dei diplomi alle manifestazioni sportive. Ma ha anche ispirato colonne sonore cinematografiche di Hollywood. Nel 1977 la band Emerson, Lake & Palmer ne ha inciso una versione progressive rock. 

			193. Il tempo protagonista (risposta corretta: C)

			Nel 1963, un anno dopo la composizione del brano dell’ungherese Ligeti, la televisione olandese si rifiutò di trasmetterne la prima esecuzione pubblica. Al posto del Poema sinfonico per 100 metronomi andò in onda una partita di calcio. 

			Ligeti nel 1962 si era avvicinato al movimento artistico d’avanguardia Fluxus, famoso per le sue performance provocatorie, anche in ambito musicale. Il brano prevede che 10 musicisti che impostano 10 gruppi di 10 metronomi uguali caricandone la molla e impostando le diverse velocità previste dal compositore. Poi i musicisti lasciano il palco e i metronomi, amplificati grazie a microfoni, cominciano a battere il tempo contemporaneamente, ognuno alla propria velocità, creando un effetto di confusione. Con il passare dei minuti i metronomi si scaricano e si fermano, modificando l’effetto sonoro complessivo. Il brano termina quando si ferma l’ultimo metronomo e i musicisti tornano in scena. 

			Inutile dire che la composizione suscitò enormi polemiche al grido di “questa non è musica”: proprio quello che l’avanguardia voleva in quegli anni. 

			194. Musica popolare (risposta corretta: A)

			In origine, a fine Ottocento-inizio Novecento, si tenevano all’aperto nei parchi di Londra, e per questo furono chiamati promenade concerts (“concerti da passeggio”), poi abbreviati in “Proms”. Oggi invece si tengono nell’enorme sala da concerto della Royal Albert Hall (da oltre cinquemila posti) e si chiamano BBC Proms perché da decenni sono finanziati e trasmessi dalla BBC, la radiotelevisione britannica. Si tratta ancora oggi di un esempio di “musica sociale”, in quanto – proprio come all’origine dell’iniziativa – lo scopo è offrire concerti di qualità a prezzi popolari. Ancora oggi sono disponibili posti in piedi per i circa 70 concerti della stagione, a prezzi molto bassi: gli spettatori di questo settore sono detti “prommers”.

			195. Musica impegnata (risposta corretta: B)

			Luigi Nono (1924-1990) è stato uno dei compositori italiani più apprezzati del secondo dopoguerra. Partecipò ai corsi di Darmstadt, dominati dalla musica seriale e dallo sperimentalismo radicale di Stockhausen, ma sviluppò un proprio linguaggio assolutamente originale. Proprio agli anni di Darmstadt risale lI canto sospeso (1956). I testi della composizione, per solisti vocali, coro misto e orchestra, mettono in musica brani dalle lettere dei condannati a morte della Resistenza europea (pubblicate due anni prima da Einaudi). Nella composizione i testi non sono immediatamente comprensibili: si distinguono singole parole (“ci impiccheranno”, “mi portano a Kessariani” “moriamo da uomini” ecc…), poiché le frasi sono spezzettate in frammenti in base alle necessità della musica. Questo suscitò grandi polemiche all’epoca della prima rappresentazione, in Germania. In realtà, Nono è stato tra i compositori politicamente più impegnati in Italia e, per riuscire a portare la lotta di classe anche in ambito musicale, si avvicinò alla musica popolare e denunciò le condizioni di sfruttamento degli operai in opere come La fabbrica illuminata, del 1964.

			196. Vita spezzata (risposta corretta: C)

			Aveva soltanto trentasei anni, ma il direttore d’orchestra novarese Guido Cantelli era già un nome affermato in Italia e all’estero. Aveva diretto per la prima volta alla Scala di Milano nel 1948, appena ventottenne, e di lui Arturo Toscanini aveva detto che sarebbe andato lontano e che mai aveva incontrato un giovane così dotato: grazie a Toscanini, Cantelli nel 1949-50 diresse anche negli Stati Uniti. Quella brillante carriera si interruppe il 24 novembre 1956, quando il DC-6 B su cui volava, diretto in Irlanda, precipitò subito dopo il decollo da Parigi-Orly. Cantelli era stato nominato direttore dell’Orchestra del Teatro alla Scala da una settimana. 

			197. A scuola d’orchestra (risposta corretta: A)

			Benjamin Britten (1913-1976) è stato il più celebre compositore contemporaneo inglese. Tra le sue partiture più importanti ci sono alcune opere liriche, in particolare Peter Grimes (1945, considerata il suo capolavoro) e Billy Budd (1951) e molta musica sinfonica e da camera. Ma uno dei suoi lavori più eseguiti, per la relativa semplicità del linguaggio utilizzato, è La guida del giovane all’orchestra (The Young Person’s Guide to the Orchestra), composta nel 1946 per una trasmissione educativa della BBC. Si tratta di una serie di variazioni su un tema del compositore del Seicento inglese Henry Purcell, nelle quali gli strumenti dell’orchestra si succedono mettendo in luce le proprie peculiarità e possibilità espressive.

			Insieme a Pierino e il lupo di Prokof’ev e al Carnevale degli animali di Saint-Saëns è una delle partiture più utilizzate nella didattica: questi brani infatti avvicinano i più piccoli agli strumenti dell’orchestra, permettendo di distinguere facilmente le famiglie, i loro timbri e le loro caratteristiche. 

			198. Successo postsovietico (risposta corretta: A)

			Arvo Pärt è nato nel 1935 a Paine, in Estonia. Pochi anni dopo l’Estonia fu occupata, durante la Seconda guerra mondiale, dall’Unione Sovietica e in seguito divenne parte dell’URSS come repubblica sovietica, fino al 1991. Lo stile di Pärt in gioventù è stato influenzato dalla scuola atonale e dalla dodecafonia, ma in seguito il compositore estone riscoprì la musica antica e quella sacra, sviluppando un proprio linguaggio che sfidava, affrontando soggetti sacri, l’ateismo di Stato sovietico. Dopo otto anni di studio della musica antica, durante i quali non compose nulla, a metà degli anni Settanta cominciò a produrre i lavori per cui divenne celebre: semplici intrecci di melodie per pochi strumenti, brani corali rarefatti al limite del silenzio. Nel 1979 Pärt fuggì in Occidente, stabilendosi prima in Austria poi a Berlino Ovest. Proprio in Germania, negli anni Ottanta, conquistò la fama, grazie a una serie di incisioni della casa discografica tedesca ECM, specializzata in musica contemporanea, elettronica e jazz moderno. La semplicità quasi astratta della sua musica, al confine tra minimalismo e misticismo e capace di trasmettere un senso di profonda pace e serenità, ha trasformato i suoi dischi in successi da milioni di copie, un caso rarissimo per la musica colta contemporanea. Tra le sue composizioni più celebri: Tabula Rasa per due violini e orchestra (1977), Per Alina (per pianoforte, 1976, che dura poco più di tre minuti) Fratres (1980-91, per diverse formazioni) e molte partiture per coro.

			199. Finlandese nell’anima (risposta corretta: B)

			Che Janne (o Jean) Sibelius (1865-1957) sia il compositore nazionale della Finlandia si deduce anche dal titolo della sua composizione più celebre: Finlandia, appunto. Si tratta di un poema sinfonico scritto all’alba del Novecento (nel 1899, per la precisione), quando il Granducato di Finlandia conquistò (temporaneamente) l’indipendenza dalla Russia. 

			Lo stile era tardo romantico, ma semplificato, con riferimenti alle melodie tradizionali del suo Paese e utilizzava armonie basate sui modi di derivazione medievale.  

			200. Una tecnica antica, riscoperta nel Novecento (risposta corretta: C)

			La musica modale è molto diffusa tra i compositori del Novecento e nel jazz. Eppure si tratta di una tecnica di composizione antichissima, che risale fino agli antichi Greci e all’India delle origini. I “modi” non sono altro che scale di suoni alternative a quelle basate sulle regole dell’armonia e della tonalità che si sono affermate in Occidente dal Rinascimento. Semplificando, si può dire che nella musica modale la melodia prevale sull’armonia, dato che i modi sono determinati dalla nota iniziale e da quella finale, oltre che dalle brevi sequenze.

			La musica modale è tipica dell’improvvisazione, ma si trova anche nella musica medievale, con i modi del canto gregoriano, derivati a loro volta da quelli greci (lidio, frigio, ecc…). Inoltre, al contrario dell’armonia basata sul sistema tonale e sul temperamento equabile tipica dell’Occidente, la musica modale si trova in praticamente tutte le culture del mondo. 





		
			Jazz & black music

			Le origini

			201. Inni sacri (risposta corretta: B)

			In inglese, gospel significa Vangelo e si potrebbe tradurre come “parola di Dio” (god + spell). Nel mondo afroamericano e nella storia della musica, però, questa parola si riferisce a un particolare tipo di canto religioso diffuso tra gli schiavi. 

			Il gospel song dell’Ottocento è infatti l’evoluzione dei più antichi inni sacri cantati dagli schiavi neri d’America durante le messe domenicali e chiamati spiritual. Spiritual e gospel delle origini erano influenzati dai canti di lavoro e dalla tradizione africana: da qui la marcata componente ritmica, scandita dal battito delle mani o dei piedi sul pavimento di legno delle chiese da parte dei fedeli. 

			Gli spirituals erano in genere inni biblici, che però nella tradizione afroamericana si trasformarono in canti di libertà, identificando il popolo di Israele in cerca della Terra promessa con gli schiavi in cerca di libertà: esempi in questo senso sono spiritual famosi, come Go Down, Moses e Joshua Fit the Battle of Jerico, tra i più eseguiti ancora oggi. 

			Il canto gospel, a differenza del più liturgico spiritual, pur essendo a soggetto religioso è stato molto influenzato dalla musica popolare e nel corso del Novecento ha intrecciato la sua evoluzione con quella del R&B e della soul music. 

			202. Triste destino (risposta corretta: A)

			Buddy Bolden (1877-1931), trombettista di New Orleans, è stato il primo musicista di jazz a conoscere una certa fama, tra la fine dell’Ottocento e l’inizio del Novecento. All’epoca New Orleans era la capitale della musica popolare di ascendenza afroamericana, eseguita da band nere o bianche nei locali da ballo. Boden, che aveva una propria orchestrina jazz, fu probabilmente il primo a improvvisare liberamente durante i concerti: questa caratteristica, elemento distintivo del jazz rispetto alla musica di intrattenimento precedente, ha fatto passare alla storia Buddy Bolden come “il padre del jazz”. Di lui, però, non sono rimaste registrazioni, né su rullo (il sistema d’incisione usato prima dei dischi), né su disco. Boden, come molti pionieri del jazz, non sapeva leggere la musica, e forse per questo imparò a improvvisare sulla sua tromba (per la precisione, una cornetta, strumento principe nel jazz a New Orleans). Nel 1907 a Bolden fu diagnosticata una malattia mentale, probabilmente schizofrenia, e da quell’anno fu rinchiuso nel manicomio di Jackson, in Louisiana, dove trascorse il resto della sua vita, cadendo presto nell’oblio.

			203. Musica e razzismo (risposta corretta: C)

			L’uso della parola nigger (“negro”) davanti a “menestrello” denota l’ambito culturale razzista in cui nacquero questi gruppi musicali. Dal decennio 1840-50 negli Stati Uniti si diffusero gruppi che eseguivano la “musica degli schiavi” in feste e sale da concerto per bianchi. E bianchi erano pure i musicisti che, con le facce dipinte di nero (erano dette anche “compagnie del tappo affumicato” perché era così che i musicisti si annerivano il viso) eseguivano versioni adattate degli spirituals e delle danze degli schiavi, che però con gli originali avevano poco a che spartire. Si trattava infatti di parodie a sfondo razzista, eseguite con banjo, violini e tamburelli. I gruppi di minstrels di maggior successo furono i Christy Minstrels e gli Ethiopian Serenaders, che si recarono anche in tournée in Inghilterra, negli anni Quaranta dell’Ottocento, riscuotendo un grande successo. 

			Con l’emancipazione seguita alla Guerra civile americana, dal 1865 e per tutta la seconda metà del XIX secolo anche gli ex schiavi cominciarono a esibirsi nei minstrel shows. All’inizio si trattava di emarginati e nomadi che eseguivano lo stesso repertorio dei bianchi. Ma poco a poco i minstrels afromaericani presero il posto di quelli bianchi, con personaggi che hanno fatto la storia del jazz delle origini: W.C. Handy, uno dei primi grandi musicisti jazz di colore, nel 1896 fondò i Mahara’s Minstrels, mentre la Queen City Negro Band, attiva intorno al 1895, divenne celebre per avere introdotto il ragtime nel suo repertorio. 

			204. La base del blues (risposta corretta: A)

			Il “giro di blues” è una sequenza di 12 battute durante le quali si susseguono accordi di settima minore costruiti sulla prima, quarta e quinta nota della tonalità in cui stiamo suonando. In Do maggiore, per esempio, le 12 battute seguiranno questo schema: Do7, Fa7, Do7, Do7 / Fa7, Fa7, Do7, Do7 / Sol7, Fa7, Do7, Sol7. Tutta la musica blues è costruita su questo schema, con variazioni di ritmo e velocità, ma con una struttura armonica che si ripete e rende immediatamente riconoscibile un “giro di blues”.

			205. Coltelli e bottiglie rotte (risposta corretta: C)

			I bluesmen, fin dalle origini, si accompagnano con la chitarra. La loro tecnica non era particolarmente raffinata, ma aveva alcune caratteristiche particolari: tra queste, l’uso di un oggetto metallico da far scorrere (to slide, in inglese) sulle corde lungo il manico, in modo da ottenere un particolare effetto di glissando, simile a quello delle chitarre hawaiane. Questa tecnica ebbe origine dal tentativo di riprodurre sulla chitarra le sonorità di alcuni strumenti africani. Ma alla diffusione di questa tecnica contribuì anche il successo, negli anni Venti, di Sol Ho’op’i, popolare esecutore di chitarra hawaiana (che si suona appunto facendo scorrere qualcosa di metallico sulle corde).

			Per suonare la slide guitar si usano speciali accessori, chiamati slider, da infilare al dito della mano sinistra (o destra, per i mancini) che si muove sul manico. In origine come slider si usava un collo di bottiglia rotto e levigato, da cui il nome usato a volte per questo accessorio (bottlenecker). Nella zona di origine del blues, il Delta del Mississippi, inizialmente si usarono anche coltelli. 

			206. Gridalo forte (risposta corretta: A)

			In inglese, to shout significa “gridare” e shout significa “grido”. Negli Stati Uniti del Sud, dove più forte era la presenza di schiavi, le celebrazioni liturgiche erano accompagnate (già dal Settecento) da canti caratterizzati da uno stile particolare, basato su un tipo di canto importato direttamente dall’Africa occidentale, senza accompagnamento strumentale e basato sul ritmo e su frasi alternati tra un solista (lo shouter) e il coro dei fedeli. 

			In seguito lo stesso termine è entrato nella terminologia delle big band, del blues di Chicago e della musica beat. Alcuni gruppi musicali degli Stati Uniti meridionali portano ancora oggi avanti la tradizione più antica: è il caso dei McIntosh County Shouters, che eseguono i canti ritmati del repertorio del ring shout, un genere le cui origini risalirebbero addirittura agli schiavi del Settecento. 

			207. Canti di lavoro e prigionia (risposta corretta: B)

			Gospel, musica blues e il jazz più antico nascono dai canti di lavoro (work songs) degli schiavi afroamericani, come le canzoni ripetitive che servivano a dare il ritmo di lavoro nei campi di cotone, per esempio. Tra questi canti di lavoro ce n’erano di un tipo particolare: le chain gang songs. Una chain gang era una squadra (gang) di detenuti (spesso di colore, negli Stati Uniti del Sud, ma anche bianchi) che, incatenati tra di loro (chain significa “catena” in inglese) venivano condotti a lavorare lungo le ferrovie degli Stati Uniti e impiegati come manodopera in quelli che di fatto erano lavori forzati. Tra i tipici lavori delle chain gang c’erano la posa delle traversine e dei binari durante la conquista del West, oppure il taglio delle sterpaglie lungo le interminabili strade americane, sotto un sole implacabile. Queste dure attività richiedevano, oltre a una grande resistenza fisica e psicologica, un certo grado di coordinamento tra gli uomini della chain gang: i canti di lavoro servivano proprio a garantire il giusto ritmo alla squadra. Spesso il canto era guidato da un solista, al quale rispondevano gli altri uomini. Canti analoghi venivano usati nelle piantagioni di cotone, dove lavoravano anche le donne e i bambini o in quelle di tabacco e canna da zucchero. 

			208. La musica del Delta (risposta corretta: A)

			Anche se il blues non ha una data di nascita, sappiamo che si sviluppò in una vasta area del Sud degli Stati Uniti, corrispondente all’altrettanto ampio delta del fiume Mississippi. Fu qui che la tradizione dei canti di lavoro, del gospel e i ritmi tradizionali africani tramandati dagli ex schiavi liberati dopo la Guerra civile americana si fusero dando vita al repertorio poi chiamato “blues”, diffuso da cantanti e chitarristi itineranti tra le città di Memphis, St. Louis, New Orleans. Dagli anni Venti si cominciò a indicare proprio come “Delta blues” il blues caratterizzato dall’accompagnamento di chitarra e armonica a bocca. Con l’emigrazione degli afroamericani verso Nord, negli anni Quaranta nacque invece il Chicago blues, che estese l’accompagnamento a piccole formazioni orchestrali. 

			209. Il padre del country blues texano (risposta corretta: C)

			Il suo vero nome era Lemon Henry Jefferson, ma la sua cecità gli procurò lo pseudonimo con cui divenne celebre: “Blind” Lemon Jefferson. Nato presso Galveston forse nel 1893, era un chitarrista e cantante girovago, che, dalla metà degli anni Dieci, per molto tempo si fece accompagnare da Lead Belly (alias Huddle William Ledbetter). Jefferson è considerato l’iniziatore del blues rurale texano, che adotta alcuni stilemi del country, dando inizio a un filone che porterà in seguito alla nascita del rock’n’roll. Trascorse la vita viaggiando clandestinamente con gli altri hobos, i senza fissa dimora sempre in cerca di un lavoro negli anni Venti degli States, esibendosi nei locali riservati agli afroamericani, ma anche nei saloon e nei locali malfamati dei quartieri a luci rosse. Nel 1925 fu il primo bluesman texano a incidere un disco e tra i primi musicisti neri a conoscere il successo commerciale. Morì nel 1929 a Chicago.

			210. Una vera e triste star (risposta corretta: B)

			Contrariamente a quanto si pensa, furono molte le cantanti di blues. Anzi, proprio le donne contribuirono in modo decisivo, grazie al loro ruolo negli spettacoli di minstrels e di varietà e attraverso le prime incisioni discografiche, alla diffusione di questo genere musicale anche fuori dai locali strettamente riservati agli afroamericani o ai “marginali” di città e campagna. Tra le pioniere meritano un posto d’onore Gertrude “Ma” Rainey (1886-1939) e Mamie Smith (1891-1946). Ma la prima donna a diventare una vera star del blues fu Bessie Smith (1894-1937). Nata nel Tennessee, cominciò a cantare giovanissima, appena quindicenne, con la compagnia itinerante di “Ma” Rainey, diventando la sua allieva migliore e superandola in fama e successo: i suoi concerti erano sempre affollatissimi e presto cominciò a essere pagata come nessun altro prima di lei. Il denaro non le diede sicurezza e stabilità: Bessie Smith fu per tutta la vita vittima dell’alcol e di relazioni difficili, ma seppe trasformare le sue sofferenze in canzoni memorabili, proprio come nella tradizione del blues più autentico e originario. Lo dimostrano i testi e le registrazioni di alcuni suoi brani memorabili, come Down Hearted Blues, Backwater Blues (che evoca un’inondazione del Mississippi), l’intima Empty Bed Blues (il “blues del letto vuoto”), Poor Man Blues (forse il testo più critico nei confronti della società segregazionista americana) e Gimme a Pigfoot. In tutto, il suo lascito conta oltre 110 album.

			Con il successo arrivarono anche collaborazioni prestigiose, come quella con Louis Armstrong o Fletcher Henderson, ma Bessie Smith dimostrò di essere un’artista a tutto tondo, non “solo” una cantante di blues: sapeva anche ballare e recitare (anche in un film musicale). La Grande Depressione seguita al crack del 1929 travolse anche lei, come gran parte del mondo dello spettacolo. Eppure la sua ultima registrazione (4 canzoni in un disco di Benny Goodman, nel 1933) è entrata anch’essa nella storia del jazz. 

			Bessie Smith morì in seguito a un incidente stradale, nel quale l’auto guidata dal suo compagno si scontrò con un camion.

			211. Dischi per neri (risposta corretta: D)

			All’inizio degli anni Venti la sempre più florida industria discografica statunitense scoprì un nuovo mercato: quello degli afroamericani. Nacquero così i race records (i “dischi razziali”), cataloghi specializzati nelle incisioni di blues, spiritual e altri generi che avevano quasi esclusivamente un pubblico afroamericano. Questo fenomeno interessò tutti i grandi interpreti del blues del Delta, di New Orleans e di Chicago ed ebbe due risvolti storici importanti. Il primo era economico: si calcola che fra il 1920 e il 1940 furono prodotti circa ventimila titoli e che durante il boom dei race records (1927-30, prima della Grande Depressione), questo mercato arrivò a sfornare oltre 10 nuovi dischi alla settimana. 

			Il secondo aspetto interessante dei race records fu lo sterminato archivio di registrazioni che significarono: solo grazie a questa operazione, nata con meri intenti commerciali, oggi conosciamo il lavoro di tanti interpreti del repertorio blues. Grazie a queste registrazioni è giunto fino a noi uno dei più antichi blues conosciuti, Run, Nigger, Run (“Scappa, negro, scappa”), cantato dall’ex schiavo Antony Dawson (nato nel 1832), e in cui si evoca appunto la fuga di uno schiavo nero.

			212. Una scelta azzeccata (risposta corretta: D)

			Per la maggior parte degli storici della musica, il blues nacque negli ultimi anni dell’Ottocento nella zona del delta del fiume Mississippi. Ma soltanto nel 1912, quando W.C. Handy diede alle stampe lo spartito di Memphis Blues, seguito presto da altri classici, come St. Louis Blues (1914), fu chiaro a tutti che cosa si intendesse per blues. Prima infatti il termine veniva genericamente applicato alla musica degli afroamericani e in molte zone le canzoni che poi furono definite “blues” avevano altri nomi, come corn songs (“canzoni del mais”) o reels (come le musiche da ballo dei contadini bianchi). 

			Handy non veniva dalle piantagioni di cotone (era figlio di un pastore di colore dell’Alabama) e aveva cominciato a suonare la cornetta e a dirigere una sua orchestrina dedicandosi al repertorio dei minstrels e ai ballabili: foxtrot, two-step, square-dance, rag-time e persino valzer europei. Poi, intorno al 1903, ebbe modo di ascoltare un vero blues singer, accompagnato solo da chitarra, banjo, un contrabbasso e il ritmo battuto con i piedi, e capì che quella era la musica (“ossessiva” la definì lui) che davvero amavano gli afroamericani. Capì anche che quella musica poteva rappresentare un repertorio nuovo, al quale nessuno aveva ancora dedicato attenzioni commerciali. Arrangiando per la sua orchestra le canzoni che ascoltava percorrendo il Sud degli Stati Uniti, Handy mise nero su bianco, sul pentagramma, la forma musicale del blues di 12 battute, aggiungendo anche la parola “blues” in copertina. Perciò, grazie al successo commerciale della sua intuizione, Handy divenne “il padre del blues”, anche se certo non lo aveva inventato lui. 

			213. Cent’anni di voci blues (risposta corretta: B)

			Era il 10 agosto 1920 quando Mamie Smith e la sua orchestra, i Jazz Hounds, incisero Crazy Blues, una canzone composta da Perry Bradford. Per la prima volta, la voce di una cantante nera veniva incisa, su quello che è considerato il primo disco di canzoni blues. 

			Le precedenti incisioni (quelle di Handy, per esempio) erano infatti brani musicali senza cantanti e senza parole e con arrangiamenti influenzati dalla musica da ballo del tempo. 

			214. Sentirsi “blu” (risposta corretta: D)

			L’origine dell’espressione blues è da collegare al significato gergale dell’aggettivo blue nell’inglese americano (ma noto anche nell’inglese elisabettiano, quello di Shakespeare). Espressioni come “feeling blue” (“sentirsi blu”) o “blue mood” (“sentimento blu”) indicano infatti il senso di malinconia, nostalgia o sconforto, per una persona amata o per una condizione di libertà perduta o per un torto subito, come nel caso degli schiavi o degli emarginati neri americani. Il termine blues, quindi, si potrebbe tradurre con “lamento in forma di canzone”. 

			A esprimere questo sentimento malinconico o comunque velato di nostalgia, oltre alle parole moaning, cioè “lamentevoli”, dei testi, sono le “blue notes”, (o worried, “preoccupate”), ovvero note che formano intervalli dissonanti e indefiniti, in particolare quello di quarta eccedente, utilizzati negli accordi o come note di passaggio dei brani. 

			215. Il maestro del ragtime (risposta corretta: A)

			Il ragtime (“tempo stracciato”) è un ritmo sincopato nato dalla tradizione dei balli cakewalk – una danza saltellante tipica delle feste dei neri americani e chiamata così perché nelle gare di ballo il vincitore si portava a casa una torta – e dalle musiche per banjo adattate alla tastiera del pianoforte. E proprio il pianoforte è lo strumento principe del ragtime, nonché quello del più importante compositore di questo genere antesignano ottocentesco del jazz, Scott Joplin (1867-1917). Joplin era figlio di un ex schiavo e si avviò alla carriera di pianista nei locali, ma poi studiò con un compositore tedesco emigrato negli Stati Uniti. Si stabilì nel Missouri e pubblicò il suo primo ragtime, una raccolta di brani adattata allo spartito per pianoforte, nel 1898. L’anno dopo fu la volta di Maple Leaf Rag, forse il suo brano più celebre, che ebbe un grande successo. 

			Il ragtime è imparentato con la musica da ballo, ma anche con quella da salotto: le partiture di Joplin indicano in modo preciso ogni nota (a differenza del jazz, il ragtime non lascia spazio all’improvvisazione) e hanno un certo grado di difficoltà tecnica. Si tratta in pratica di una forma di musica classica tipicamente americana, influenzata dalla musica popolare e in parte anche dal blues, ma giudicata accettabile nei salotti dei bianchi. 

			216. Il “primo pianista jazz” (risposta corretta: D)

			Ferdinand Joseph LaMothe (questo il suo vero nome) è passato alla storia per avere pubblicato nel 1915 quello che è ritenuto uno dei primi spartiti di musica jazz: Jelly Roll Blues. Morton (1890-1941) era un creolo di New Orleans e proprio la sua comunità (di origini francesi) favorì la nascita del “jazz di New Orleans”: le musiche che gli afroamericani suonavano durante i funerali, nei locali o nelle case prese forma scritta e una formalizzazione grazie anche a creoli come Morton, che avevano fatto studi musicali e che conoscevano l’eredità della musica europea. Morton arrivò a sostenere di essere lui l’inventore del jazz (lo affermò nel 1902). Non è così, ma certamente contribuì alla sua evoluzione, grazie all’intreccio di ragtime, stile “stride”, influssi classici e improvvisazione alla tastiera, oltre che ricorrendo alle sue doti di arrangiatore. Una delle registrazioni più celebri è quella di The Crave, un tango-jazz con echi della tradizione creola e diventato popolarissimo negli anni Venti e Trenta. 

			217. Facciamo un po’ di musica… (risposta corretta: C) 

			I primi a organizzare jam session furono i jazzisti degli anni Venti: si trattava di riunioni informali di musicisti, bianchi e neri, dove i bianchi – spesso strumentisti di orchestre che non si dedicavano al jazz perché considerato “roba da neri” – potevano improvvisare insieme ai neri. Il verbo to jam significa “unirsi”, ma anche – nello slang americano – battere il tempo sincopato. Inizialmente le jam session erano eventi riservati ai soli musicisti, che per esempio si ritrovavano per suonare dopo l’orario di chiusura dei locali, oppure in sale prova. Dagli anni Quaranta le jam session divennero eventi pubblici, nei quali i musicisti si ritrovano per improvvisare sugli standard (canzoni molto note e “classici” del repertorio, che tutti conoscono). 

			218. I “cinque” di Satchmo (risposta corretta: B)

			Louis Armstrong (1901-1971) nacque a New Orleans, in una famiglia molto povera. Iniziò a suonare la cornetta da giovanissimo, in diverse band di New Orleans finché, nel 1922, si trasferì a Chicago, entrando nella band di Joe “King” Oliver (grande trombettista di New Orleans), di cui divenne presto la star. Negli anni Venti si impose sempre più grazie al suo talento e al suo virtuosismo: negli anni Trenta e Quaranta divenne infine uno dei volti di fama mondiale del jazz, con il nomignolo che lo accompagnava fin da ragazzo a causa della sua grande bocca: Satchmo (dall’inglese satchel mouth, “bocca a sacco”).

			Accanto alle collaborazioni con le orchestre di “King” Oliver a Chicago e di Fletcher Henderson a New York (dove passò dalla cornetta alla tromba), Armstrong mise insieme una propria “combo” (piccola orchestra jazz, dall’inglese combination), con la quale registrò nel 1925 il primo disco: gli Hot Five (ma ci furono anche gli Hot Seven). 

			Nella formazione originaria degli Hot Five (1925) suonavano la moglie Lillian Hardin al piano, Kid Ory al trombone, Johnny Dodds al clarinetto e Johnny St. Cyr alla chitarra e al banjo (che costituivano la sezione ritmica). La formazione del 1928 prevedeva invece Fred Robinson al trombone, Jimmy Strong al clarinetto e al sax tenore, Earl Hines al pianoforte e Zutty Singleton alla batteria, oltre naturalmente ad Armstrong alla tromba. Le registrazioni degli Hot Five del 1928 segnarono un momento importante nella storia del jazz, con le incisioni di brani celeberrimi, tra i quali Basin Street Blues e Saint James Infirmary. Fu anche grazie alla straordinaria comunicativa di Louis Armstrong e dei suoi Hot Five che il jazz di New Orleans si affermò in tutti gli Stati Uniti e oltre, prima dell’avvento del jazz moderno. 

			219. Il ritmo di Chicago (risposta corretta: D)

			Chi dice boogie-woogie pensa in genere al ballo degli anni Quaranta, suonato dalle big band, che arrivò in Europa insieme alle truppe americane con la Seconda guerra mondiale. In realtà, l’antenato di quel ballo è il boogie-woogie degli anni Venti, che nacque a Chicago.

			Il boogie-woogie delle origini ha un ritmo martellante che ricorda quello di un treno in corsa, era eseguito al pianoforte e lo chiamavano fast blues perché si basava sugli stessi accordi del blues. Ma era molto più veloce e richiedeva una solida tecnica pianistica. Eseguito nei locali dove si giocava d’azzardo, i jukes (da cui deriva anche la parola juke box), il boogie-woogie di Chicago fu protagonista di una nuova stagione della produzione discografica, di cui restano preziose testimonianze: la più nota è Honky Tonk Train Blues, incisa nel 1927 al pianoforte dal suo autore, Meade Lux Lewis, tornata celebre negli anni Settanta grazie alle esecuzioni di Keith Emerson e da alcuni considerata anello di congiunzione tra il blues e il rock’n’roll degli anni Cinquanta.

			220. Innovatore (risposta corretta: A)

			Sidney Bechet (1897-1959) era un polistrumentista, come molti jazzisti. Il suo primo strumento fu il clarinetto, ma durante una tournée a Londra, all’inizio degli anni Venti, ebbe modo di ascoltare il sassofono soprano. Nel jazz questo strumento inventato nell’Ottocento da Adolphe Sax insieme agli altri sassofoni all’epoca non era molto diffuso. Ma Sidney Bechet rimase affascinato dalle sue possibilità espressive, cominciò ad affiancarlo al clarinetto e infine divenne il primo grande interprete con questo strumento. Bechet era di New Orleans e suonava con il tipico stile del jazz delle origini, perciò trasferì al sax soprano la tecnica del clarinetto “dixieland”, caratterizzato dall’uso di un intenso vibrato e da un volume sonoro ampio. Nel 1923 incise il primo disco con il sax soprano e da allora moltissimi clarinettisti si sono rivolti anche, oltre che al più conosciuto sax tenore, al sax soprano. Tra i grandi nomi che si sono dedicati (anche) a questo strumento, nel corso del Novecento: John Coltrane, Steve Lacy, Branford Marsalis, solo per citare i più noti.

			221. Uno standard del blues (risposta corretta: D)

			William Christopher Handy raccontava che nel 1892 stava camminando per le vie di St. Louis (Missouri) e si fermò a parlare con una donna che si lamentava, nel suo slang afroamericano, del marito usando parole che subito gli sembrarono un verso perfetto per un brano musicale: “Ma man’s got a heart like a rock cast in de sea” (“il mio uomo ha il cuore come un sasso sprofondato nel mare”). Ispirandosi a queste parole compose St. Louis Blues, che però fu a lungo rifiutato dagli editori musicali e fu pubblicato dallo stesso Handy nel 1914. Divenne subito un grande successo, soprattutto fuori dagli ambienti del blues: si può considerare uno dei primi brani jazz diventato famoso nel mondo. 

			L’incisione nel 1925 di St. Louis Blues cantata da Bessie Smith, con Louis Armstrong alla cornetta, fu solo la prima di una lunghissima serie di interpretazioni di questo “standard” (cioè un brano di repertorio da interpretare con il proprio stile), che fu uno dei primi nella storia del jazz. La musica è basata sulle 12 battute del blues, ma ha un ritmo più vario e sincopato, influenzato dal tango e dal ragtime, il che ne ha favorito la popolarità, anche in Europa. 

			222. La terra dei dieci dollari (risposta corretta: B)

			Il dixieland è il jazz che nei primi vent’anni del Novecento prevaleva a New Orleans, la “culla” della musica afroamericana. Il termine (usato spesso in alternativa a “jazz di New Orleans”) deriva dal nomignolo Dixie (o Dixieland), attribuito agli Stati del Sud, la cui origine è però dibattuta. Secondo la maggior parte degli studiosi il nome deriverebbe dalla banconota da 10 dollari emessa negli Stati del Sud prima della Guerra civile, che aveva stampata la parola francese dix (“dieci”): questo perché New Orleans, come tutta la Louisiana, era in origine una colonia francese, venduta agli Stati Uniti dalla Francia nel 1803. Ancora oggi, infatti, a New Orleans c’è un quartiere francese. Un’altra etimologia, ma probabilmente costruita a posteriori, fa derivare Dixieland dal cognome di Jeremiah Dixon, astronomo ed esploratore inglese che insieme al collega Charles Mason nel 1765-67 tracciò la “linea Mason-Dixon”, che separa geograficamente gli Stati Uniti del Nord da quelli del Sud. 

			Caratteristiche musicali del dixieland sono le marching bands (per esempio quelle che accompagnavano i funerali) e il grande uso di strumenti a fiato, in particolare cornetta, trombone e clarinetto. 

			223. A luci rosse (risposta corretta: D)

			Sidney Story non avrebbe mai immaginato che la sua ordinanza municipale del 1890 sarebbe entrata nei libri sulla storia del jazz. Il consigliere comunale di New Orleans riuscì infatti a far approvare la creazione di un quartiere a luci rosse dove concentrare tutti i bordelli e gli altri locali malfamati della città. Ben presto il quartiere, servito da una stazione ferroviaria e quindi frequentato anche da gente di fuori, prese il nome di Storyville (“la città di Story”). I bassi prezzi delle case, vittima di una rapida svalutazione immobiliare, favorirono l’insediamento nel quartiere (dove la prostituzione era legallegale) dei più poveri, prevalentemente afroamericani, mentre nel vicino Vieux Carré francese si stabilirono i borghesi e la classe media. Storyville non divenne solo il “ghetto” del piacere, ma anche quello della musica da ballo, dei pianisti da saloon e da case chiuse e delle orchestrine, di Jelly Roll Morton e “King” Oliver, ma anche dei canti religiosi, come gli spiritual che si cantavano nelle chiese del quartiere. L’ordinanza del consigliere Story fu abolita nel 1917, ma nel frattempo il quartiere e la città si erano guadagnati la fama di capitale del vizio, del piacere e anche del nascente jazz. 

			224. Armonica ululante (risposta corretta: B)

			Chester Arthur Burnett (1910-1976) è stato uno dei protagonisti del “Chicago blues”, fiorito negli anni Trenta nella città dell’Illinois in seguito all’immigrazione di importanti musicisti durante la Grande Depressione. Tra questi c’erano i chitarristi Big Bill Broonzy e Muddy Waters (pioniere della chitarra elettrica nel blues, adottata anche da Burnett) e lo stesso Burnett. Burnett aveva avuto modo di ascoltare Charley Patton, maestro del Delta Blues (ossia il blues del Mississippi) che gli aveva tramandato i suoi segreti, mentre imparò a suonare l’armonica a bocca da Sonny Williamson II. Il soprannome “Howlin’ Wolf” risale all’infanzia di Chester Burnett: suo nonno infatti gli raccontava minacciose storie sui lupi per farsi ubbidire. Tra i suoi brani più celebri, interpretati da molti altri: Spoonful e Goin’ Down Slow.

			225. I maestri dell’armonica (risposta corretta: C)

			John Lee Curtis Williamson, detto “Sonny Boy” (1914-1948) è considerato il pioniere dell’uso dell’armonica a bocca nel blues. Questo strumento, presente fin dalle origini nel repertorio blues, country e folk americano, conquistò dignità solistica proprio con Sonny Boy Williamson, grazie anche a varie incisioni discografiche degli anni Trenta e Quaranta.

			Come altri musicisti afroamericani partecipò alla grande migrazione interna verso Chicago, dove fu mentore di Muddy Waters e dove morì nel 1948. 

			Al nome di Sonny Boy Williamson è spesso aggiunto I (“primo”): è l’eco di una disputa nata negli anni Trenta, quando si affermò un suo quasi coetaneo, anche lui cantante e armonicista di talento, che aveva lo stesso pseudonimo. 

			Sonny Boy Williamson II (all’anagrafe, Alex Miller) era nato in una piantagione del Mississippi intorno al 1912, fu anche lui a Chicago, ma si stabilì poi in Arkansas. Fu tra i primi, negli anni Trenta, a usare l’armonica a bocca amplificata. Diversamente dal “primo” Sonny Boy, il secondo divenne famoso anche fuori dagli Stati Uniti, con alcune tournée in Europa, negli ultimi anni prima della morte (1965).

			226. La denuncia di Lady Day (risposta corretta: D)

			Billie Holiday (1915-1959) è stata una delle più grandi cantanti afroamericane di tutti i tempi. Il suo vero nome era Elinore Fagan (o Harris) e il suo nome d’arte rimanda a quello del padre, sedicenne quando rimase incinta sua madre, giovanissima. Infanzia durissima a Baltimora, in casa di parenti, molestie e violenza sessuale da undicenne, giovanissima prostituta a New York, eterni problemi di alcol e droga, persino il carcere. A New York però cominciò a cantare nei locali di Harlem, facendosi notare da Benny Goodman, con il quale fece le sue prime incisioni. Dalla metà degli anni Trenta la carriera di Lady Day, come la soprannominarono, decollò. Ma la sua vita privata rimase un tormento e i pregiudizi – razziali e non solo – nei suoi confronti continuarono a inseguirla. 

			Billie Holiday non dimenticò mai le sue origini e la segregazione che ancora tormentava i neri d’America. Proprio per sfidare e denunciare l’odio razzista, sul palco di un jazz club nel 1939 cantò Strange Fruit, scritta dall’ebreo russo Abel Meeropol proprio per denunciare la violenza contro gli afromericani. Lo “strano frutto” del titolo è infatti un nero linciato dai bianchi e impiccato a un albero nel Sud degli Stati Uniti. Un testo drammatico, con una musica molto semplice composta dallo stesso Meeropol, che Billie Holiday, grazie alla sua fama, trasformò in un toccante atto di denuncia della violenza razzista negli Stati Uniti del Sud. La canzone era una provocazione e l’FBI ne approfittò per perseguitare la cantante, arrestandola per consumo di eroina e marijuana. Ma per i progressisti e per il nascente movimento per i diritti civili degli afroamericani divenne un canzone-simbolo, per sempre legata al volto e all’inconfondibile voce profonda, dolce e ruvida allo stesso tempo, di Billie Holiday. 

			227. La reinvenzione del Delta blues (risposta corretta: A)

			Chicago divenne la città del blues una prima volta negli anni Trenta, quando l’imponente flusso migratorio innescato dalla Grande Depressione accelerò, spingendo migliaia di americani dagli Stati del Sud rurale verso il Nord industrializzato. Tra questi c’erano molti afroamericani, e tra loro anche molti musicisti del Delta del Mississippi, come Big Bill Broonzy e Sonny Boy Williamson. 

			Poi, tra gli anni Quaranta e i primi Cinquanta, avvenne una nuova svolta, che prese il volto e la voce di Muddy Waters, considerato il “padre del Chicago blues”. Chitarra elettrica e slide, Waters rinnovò la tradizione del Delta blues “elettrificandolo” e aprì la strada al rock’n’roll di Chuck Berry e al rhythm & blues. Il successo di Waters, oggi considerato un’autentica leggenda del blues, influenzò anche la nascita del beat in Europa, tanto che tra i grandi ammiratori di Waters ci furono i Rolling Stones, che scelsero il proprio nome proprio ispirandosi a una canzone di Waters: Rolling Stone. 

			228. Il giovane Louis Armstrong divenne celebre suonando nell’orchestra di… (risposta corretta: D)

			… Joe “King” Oliver. Oliver era originario della Louisiana e cominciò a suonare sulla scena “originaria” di New Orleans, dove insieme a Jelly Roll Morton fu uno dei pionieri del jazz. Aveva una quindicina di anni più di Armstrong ed era anche lui un cornettista, dunque notò subito le qualità artistiche di Armstrong alla tromba e alla cornetta, prendendolo sotto la sua ala. Con la prima ondata migratoria interna, alla fine degli anni Dieci arrivò a Chicago. Nel frattempo, dal 1919, il giovane Armstrong a New Orleans aveva preso le redini della precedente orchestra di Oliver, dove si stava mettendo rapidamente in luce. Nel 1922 Oliver lo chiamò a Chicago per unirsi alla sua band: fu un enorme successo per entrambi e Armstrong entrò definitivamente nell’Olimpo dei jazzisti. Oliver morì nel 1938, mentre la carriera di “Satchmo” proseguì ancora per molto tempo, fino quasi alla sua morte, nel 1971.

			229. L’età del Proibizionismo (risposta corretta: B)

			Il jazz si è sviluppato inizialmente ai margini della società, nei locali frequentati dagli afroamericani e nei malfamati quartieri a luci rosse di città come New Orleans. E anche negli speakeasy, i locali clandestini diffusi negli Stati Uniti soprattutto tra il 1920 e il 1933, quando il Volstead Act vietò produzione e commercio degli alcolici. Questo favorì la nascita di una lucrosa attività clandestina di distillerie, contrabbando e vendita di whisky, gin e altri alcolici, organizzata dalla criminalità. Per sfuggire alle retate della polizia, i bevitori si trovavano negli speakeasy, chiamati così inizialmente in Pennsylvania, dall’espressione speak easy, “parla piano”. Oltre che vendere alcolici, questi locali divennero celebri per il gioco d’azzardo e per la musica, quasi sempre jazz. Fu questo uno dei momenti d’oro della jazz era: molti musicisti che prima si esibivano in bar e saloon dei quartieri afroamericani, infatti, trasferirono il loro lavoro negli speakeasy, dove furono apprezzati da un pubblico misto, dove c’erano anche (e anzi spesso prevalevano) clienti bianchi. La loro musica “marginale” era considerata perfetta per il clima trasgressivo degli speakeasy e del Proibizionismo. 

			230. Etichetta leggendaria (risposta corretta: D)

			Il Chicago blues “elettrico” non sarebbe stato lo stesso senza il contributo della casa discografica Chess Records, sotto la guida del produttore e compositore William Dixon (1915-1992). La Chess Records fu fondata nel 1950 dai fratelli Phil e Leonard Chess. Da subito William Dixon fu nella scuderia della Chess Records e già nel 1951 e per dieci anni ne diventò il producer di punta. Dixon è l’autore di molti blues resi celebri dagli interpreti sotto contratto con la Chess Records: da Muddy Waters a Howlin Wolf, da Sonny Boy Williamson II a Memphis Slim. La Chess Records fu anche l’anello di congiunzione tra il blues e il rock’n’roll e il rhythm & blues: per l’etichetta guidata da Dixon nel 1955 Chuck Berry incise il suo primo brano, Maybellene, considerato uno dei primi esempi di rock’n’roll. La Chess Records cessò di esistere nel 1975, dopo l’acquisizione da parte della G.R.T. Corporation. 

			231. Canzone di protesta (risposta corretta: B)

			Molti storici del blues la considerano una delle prime canzoni di protesta e non è un caso che a scriverla sia stata Bessie Smith, che la registrò nel 1928. Il testo (uno dei pochi casi in cui la grande cantante non si era affidata ad autori professionisti) si rivolge al “signor uomo ricco”, che vive nel suo palazzo e non conosce la dura vita del povero. E aggiungeva: “va a finire che un brav’uomo fa qualcosa di sbagliato, sai… se non fosse il povero, signor ricco, come faresti?”.

			Bessie Smith non era nuova ai temi di denuncia sociale, molto rari in quel tempo in cui il Ku Klux Klan era molto forte nella società e ben rappresentato nelle amministrazioni e nella politica. L’anno prima Bessie Smith aveva scritto anche Backwater Blues, ispirata dalla devastante alluvione del Mississippi che aveva lasciato circa duecentomila persone (in gran parte poveri e afroamericani) senza una casa. 

			232. La chitarra del “re” (risposta corretta: C)

			Nel 1968 B.B. King (1925-2015), il bluesman di maggior successo tra gli anni Sessanta e Settanta del secolo scorso, pubblicò un album che aveva come brano di apertura Lucille. In quel testo raccontò come la sua chitarra Gibson prese il nome di Lucille: una sera del 1949 il locale in cui King stava suonando prese fuoco a causa di una lite fra due uomini e lui, nonostante fosse già in salvo all’aperto, tornò dentro per prendere la sua chitarra. Scoprì poi che i due avevano litigato a causa di una donna chiamata Lucille, e da allora la sua Gibson diventò “Lucille”. In realtà dopo il 1949 King usò anche altre chitarre (sempre Gibson derivate dal modello originale ES-355), ma tutte si chiamarono “Lucille”. Dal 1980 la Gibson cominciò a produrre anche una Gibson Lucille, una ES-355 con il manico in legno d’acero invece che di mogano e senza i fori sulla cassa armonica (una richiesta di B.B. King, per ridurre il ritorno di suono tipico di questo tipo di chitarre elettriche semiacustiche, o hollow body). E naturalmente con la scritta “Lucille”. Nel 2005 è stata realizzata una nuova Lucille in edizione limitata (80 esemplari) per l’80° compleanno di B.B. King: quella che fu donata al bluesman, ormai una leggenda vivente, gli fu rubata, ma fu poi recuperata e gli fu restituita nel 2009. 

			233. L’armonica in bianco (risposta corretta: C)

			Paul Butterfield fu tra i primi bianchi a riuscire a inserirsi nella scena blues di Chicago, diventando uno dei grandi innovatori di questo strumento. Giovane flautista classico (il suo insegnante suonava nella Chicago Symphony Orchestra) era appassionato di blues e a questo genere preferì dedicarsi quasi subito. Sviluppò un proprio stile, basato sull’esecuzione di note singole e non soltanto su accordi, come spesso facevano gli armonicisti del periodo. Cominciò a esibirsi nei locali di Chicago con formazioni miste di musicisti bianchi e neri (cosa non scontata all’epoca) e nel 1965 incise il suo primo disco con la propria band, la Butterfield Blues Man (con Mike Bloomfield alla chitarra) ed ebbe un grande successo. Butterfield suonò con tutti i più grandi del tempo, da Muddy Waters a John Lee Hooker, fino a Jimi Hendrix e Carlos Santana. Della sua band fece parte anche Charlie Musselwhite, uno dei più grandi armonicisti del country blues bianco. Butterfield partecipò ai festival di Monterey (1967) e Woodstock (1969). Poi però ebbe gravi problemi di salute, divenne tossicodipendente e morì nel 1987, a quarantaquattro anni, a causa di un’overdose di droghe e medicinali.

			234. Verso il blues elettrico (risposta corretta: C)

			Aaron Thibeaux Walker, detto “T-Bone” (1910-1975) era uno dei cantanti e chitarristi più popolari della scena city blues, che aveva il suo cuore a Chicago. Qui, all’inizio degli anni Quaranta, Walker cominciò a usare nei suoi concerti la chitarra elettrica: fu uno dei primi e fu lui a influenzare tutti quelli venuti dopo di lui, da Muddy Waters a B.B. King. Originario del Texas, entrò nella scuderia della prestigiosa Columbia Records e cominciò ad affermarsi sulla West Coast, a Los Angeles, ma fu quando si trasferì a Chicago, all’inizio degli anni Quaranta, che cominciò a lasciare il segno nella storia del blues, ponendo le basi del blues “elettrico”. T-Bone Walker era anche un uomo di spettacolo e pare che Jimi Hendrix (suo ammiratore) avesse avuto l’idea di suonare la chitarra con i denti prendendo spunto da lui. Del resto T-Bone fu un antesignano anche del rock’n’roll “acrobatico”, tra spaccate sul palco, balli scatenati e chitarra fatta roteare o suonata con una mano sola, con lunghe note rese possibili proprio dalla chitarra elettrica del tipo hollow body, cioè con cassa acustica cava, quindi a metà strada tra una chitarra acustica e una elettrica. 

			235. Trombone creolo (risposta corretta: D)

			Edouard “Kid” Ory (1886-1973) era un ragazzo creolo della Louisiana, e anche un ragazzo prodigio. Fu anche uno dei caposcuola del dixieland, il jazz di New Orleans degli anni Dieci e Venti, spostandosi poi a Los Angeles, dove stava nascendo l’industria cinematografica di Hollywood. Fece la storia del jazz accanto a personaggi come King Oliver, ma con uno strumento “minore” seppure fondamentale nel dixieland, il trombone (ma era anche un virtuoso del banjo). Trombonista nella prima formazione degli Hot Five di Louis Armstrong, smise di esibirsi durante la Grande Depressione (si dedicò all’allevamento di polli in California) ma dopo il rientro sulle scene negli anni Quaranta, si impose di nuovo come direttore di una sua orchestra. Con lui il jazz di New Orleans tornò in auge, dando linfa vitale allo swing di quegli anni; inoltre, Ory fu mentore di alcuni grandi jazzisti, da Benny Goodman fino al contrabbassista Charles Mingus, pioniere del bebop e del jazz moderno. 

			236. Presenza scenica (risposta corretta: D)

			Clara Smith (1894-1935) fu una delle prime donne ad affermarsi nel blues. Cominciò a esibirsi intorno al 1910 negli spettacoli di cabaret, ma presto ebbe successo come cantante e negli anni Venti (quando la Columbia Records la mise sotto contratto) divenne celebre come “la Regina del lamento”, in inglese Queen of moaners. I “moaners” erano i cantanti blues che esprimevano in modo esagerato le emozioni tristi e lamentose (moaning) dei testi e Clara Smith fu chiamata “Queen of mornings” proprio perché, soprattutto nella prima parte della carriera, seppe interpretare con particolare intensità, ricorrendo anche alla sua esperienza di attrice, i blues, specie nei suoi spettacoli. Tra le sue canzoni di maggior successo ci sono Awful Morning Blues (tipico esempio di “moaning blues”), ma anche Whip it to a Jelly, considerata una delle canzoni più sexy dell’epoca, a causa dei suoi doppi sensi (peraltro molto frequenti nei testi blues). 

			Fu Clara Smith a sostenere la giovane Josephine Baker, che per un certo periodo fu la sua assistente e che grazie a Clara poté incidere i suoi primi dischi. 

			237. The King of Blues (risposta corretta: B)

			Con quel cognome e le sue doti musicali, era un destino inevitabile: il chitarrista e cantante del Mississippi Riley B. King, nato nel 1925 e morto nel 2015, ha avuto una delle carriere più lunghe nella storia del blues e del jazz. Il suo genere originario era il Memphis blues, ma la sua immagine è legata al blues di Chicago e all’electric blues, di cui fu uno straordinario ambasciatore. La doppia “B” deriva dal nomignolo “Blues Boy”, con il quale era conosciuto da ragazzo, quando negli anni Quaranta si esibiva nei locali di Beale Street a Memphis, Tennessee, e tutti lo chiamavano “Beale Street Blues Boy”. 

			B.B. King accompagnò l’avvento del Rhythm & Blues, espressione generica con il quale si indicano i diversi stili nati dal blues tradizionale del Delta ed evolutisi con l’introduzione di strumenti elettrici e ritmi più intensi e veloci. Il risultato è che King è ricordato sia nella Hall of Fame del blues tradizionale, sia in quella del R&B, sia in quella del rock’n’roll.

			La sua attività concertistica andò avanti fino agli anni Duemila, tra festival jazz, incisioni e concerti dal vivo in tutto il mondo: il suo ultimo tour in compagnia della fedele chitarra Lucille fu interrotto su richiesta dei medici nel 2014, appena un anno prima della sua morte. Il “Re del blues” ha influenzato lo stile di moltissimi chitarristi, negli Stati Uniti e nel resto del mondo. 

			238. Tra sentimento e diritti civili (risposta corretta: A)

			Nel 1958 Nina Simone (1933-2003) rese celebre uno standard scritto quasi trent’anni prima, inserendolo sul suo primo album. My Baby Just Cares for Me (parole di Gus Khan e musica di William Donaldson) era stata infatti scritta come canzone per il film musicale Whoopee!, del 1930. Eunice Kathleen Waymon (questo il nome all’anagrafe di Nina Simone, nata nel North Carolina) nel 1958 era al suo primo disco. Bambina prodigio, pianista classica, si era già fatta notare come cantante di blues, gospel e soul, diventando presto una voce-simbolo della lotta per i diritti civili degli afroamericani. È infatti nota anche per Mississippi Goddam, una canzone scritta nel 1963 dalla stessa Nina Simone, sull’onda dell’emozione per la morte di quattro ragazzine in un attentato a sfondo razzista nel Mississippi. Si tratta di un brano che denuncia i linciaggi e l’odio razziale negli Stati del Sud, rievocando anche altri brutali omicidi di attivisti e giovani afroamericani in Tennessee e Alabama. Mississippi Goddam è considerata una delle prime canzoni sui diritti civili degli afroamericani e ha un accattivante ritmo swing, insolito per questo tipo di brani, e invita ad agire contro la segregazione attraverso la partecipazione e la richiesta di uguaglianza. Tuttavia, Nina Simone ottenne la fama mondiale grazie alla sua versione di My Baby Just Cares for Me (usata negli anni Ottanta per una celebre pubblicità di profumi e poi entrata anche nella colonna sonora del film di Bernardo Bertolucci Io ballo da sola, del 1996).

			239. Orgoglio nero (risposta corretta: D)

			Nel rivoluzionario 1968, anche il mondo musicale afroamericano era in lotta per chiedere l’applicazione effettiva delle nuove leggi sui diritti civili e protestare contro la segregazione che ancora dominava nella società statunitense. In quel clima James Brown, innovatore e icona del R&B dotato di una straordinaria energia comunicativa, incise il singolo Say It Loud – I’m Black and Proud. La canzone fu scritta dal sassofonista della band Alfred Ellis, con un testo molto esplicito (“Siamo stanchi di battere la testa contro il muro”) e basato su un ritornello nel quale Brown incita i vocalist ripetendo Say It Loud (“dillo forte”), mentre il coro risponde I’m Black and Proud (“sono nero e fiero di esserlo”). Il senso era ovviamente quello di far superare agli afroamericani il complesso di inferiorità che i bianchi in secoli di schiavitù e segregazione avevano impresso in loro. Sul ritmo funky della canzone il testo, più che cantato, è scandito, il che fa di questa canzone uno dei primi esempi di stile hip-hop. 

			240. Festa del R&B (risposta corretta: B)

			Nel 1980 il film di John Landis The Blues Brothers, con John Belushi e Dan Aykroyd, riunì un eccezionale cast di musicisti blues e rhythm ‘n’ blues. Tra loro c’era James Brown, che in una celebre scena interpreta il reverendo Cleophus James che guida un coro gospel in una scatenata esibizione, al termine della quale Belushi “vede la luce”. Brown era da oltre vent’anni un’icona R&B, fin dal memorabile concerto all’Apollo Theatre di Harlem (New York), nel 1962, con il quale era esploso come fenomeno musicale e dello spettacolo, grazie all’eccezionale energia.

			Nel film appaiono altri mostri sacri del R&B, del blues e del soul e del jazz, alcuni dei quali interpretando loro stessi, molti altri nei panni di personaggi del film (dove al centro della trama c’è una band di musicisti da rimettere insieme): Cab Calloway, Ray Charles, Aretha Franklin, Matt Murphy, John Lee Hooker, Steve Cropper, Donald Dunn e altri.

			241. La sacerdotessa del gospel (risposta corretta: A)

			I suoi successi e la sua fama accompagnarono la rifioritura del gospel tra gli anni Cinquanta e Sessanta. Mahalia Jackson (1911-1972) era cresciuta a New Orleans, ma come tantissimi altri afroamericani discendenti dagli schiavi liberati aveva preso parte alla Grande migrazione verso il Nord, stabilendosi a Chicago e cominciando a cantare nelle congregazioni e nelle chiese, mettendosi in luce per la sua voce calda e potente. Fu qui che diede impulso alla rinascita del gospel, che passò anche dalle sue prime incisioni degli anni Trenta. Dopo la Seconda guerra mondiale, Mahalia Jackson conquistò una notorietà nazionale, che andò oltre il “ghetto” nero. A questo contribuì anche il suo impegno. Per Mahalia Jackson, infatti, il gospel era inscindibile dall’impegno sociale e politico: fu una fervente sostenitrice del reverendo Martin Luther King nelle lotte per i diritti civili degli afroamericani. Il 28 agosto 1963 a Washington cantò alla marcia per il lavoro e per la pace, quella nella quale il reverendo King pronunciò il celebre discorso “I have a dream”. 

			Con le tournée in Europa degli anni Sessanta, Mahalia Jackson divenne infine un’icona musicale planetaria, nonché la più celebre cantante gospel di tutti i tempi ed esercitando un profondo influsso sui musicisti R&B, blues e beat. 

			242. Nuova era (risposta corretta: B)

			Il 20 gennaio 2009 è una data storica per gli Stati Uniti: quel giorno infatti si insediò Barack Obama, 44° presidente e primo afroamericano nello Studio ovale della Casa Bianca. A sottolineare il momento di riscatto che quell’inauguration day rappresentava per tutti i neri d’America fu – tra gli altri momenti simbolici – l’esibizione di un’icona della musica soul, Aretha Franklin. La cantante aveva all’epoca sessantasette anni (sarebbe poi scomparsa a settantasei, nel 2018) e la sua versione di America (My Country, ’Tis of Thee), sulla stessa melodia di God save the Queen fu trasmessa in mondovisione.

			Aretha Franklin fu soprannominata “Queen of Soul” negli anni Sessanta, quando le sue esecuzioni di brani anche impegnati, come Respect di Otis Redding, la resero celebre in tutto il mondo. 

			243. Incidente di volo (risposta corretta: C)

			Otis Redding aveva ventisei anni ed era all’apice del successo, quando il suo bimotore Twin Beech precipitò nelle gelide acque del lago Monona (Wisconsin), il 10 dicembre 1967. Due anni prima Redding aveva inciso Otis Blue, con una versione soul di (I can’t get no) Satisfaction, appena registrata anche dai Rolling Stones. Redding fu autore di molte delle sue canzoni e si impose con uno stile personalissimo, con echi del gospel e del rock’n’roll alla Little Richard, con canzoni e ballate finite in cima alle classifiche, nonostante la sua giovane età, tra le quali Pain of My Heart e I’ve Been Lovin’ You Too Long. Ma la sua canzone più celebre uscirà postuma, nel 1968: (Sittin’ On) The Dock of the Bay.

			244. Antenato hip-hop (risposta corretta: B)

			Non è una canzone, bensì un testo poetico di protesta su una base soul-funky, scritto da Gil Scott-Heron (1949-2011). Il brano è del 1971, epoca di grandi tensioni sociali e di lotte del movimento afroamericano Black Power. È considerato uno dei primi esempi di uso della parola ritmata, come in quelli che di lì a poco diventeranno i generi principe del ghetto nero, il rap e l’hip-hop.

			Il testo del brano, il più celebre di questo performer afroamericano attivo soprattutto sulla scena newyorkese degli anni Settanta e Ottanta, è politicamente impegnato ed è fitto di riferimenti alla cultura pop, alla poesia beat, agli inni di protesta, alla politica: il titolo “La rivoluzione non sarà trasmessa dalla televisione” era uno slogan del Black Power. 

			Dopo quasi vent’anni di oblio, dipendenza dalle droghe, violenza e diversi periodi di detenzione, nel 2010 Scott-Heron è stato protagonista di un clamoroso rientro. Un anno prima della sua morte, pubblicò un disco considerato il suo testamento: I’m New Here. La voce di Scott-Heron, ruvida e impastata, profonda su un tappeto sonoro dubstep, elettronico e funky, racconta la storia della sua infanzia, della nonna, in un breve ma toccante atto di riconciliazione e confessione.

			245. La casa del “southern soul” (risposta corretta: B)

			Fondata a Memphis nel 1957, la chiamarono Satellite Records, ma nel 1961 cambiò nome in Stax, che sta per “Stewart & Axon”: James Stewart fu il fondatore, mentre Axton è il cognome da sposata della sorella Estelle, che ipotecò la casa per poter comprare l’attrezzatura installata poi in un garage. Da quel garage nacque una delle etichette più influenti nella storia della musica soul, e in particolare del “southern soul”. Tra gli artisti entrati nella scuderia, tutti pionieri e leggende del soul, c’erano Otis Redding, Williame Bell, Donald Dunn, Sam & Dave, Rufus e Carla Thomas, Booker-T; inoltre l’etichetta aveva una sua band, cosa non comune, con musicisti di alto livello. Dopo varie vicissitudini con la “major” Atlantic Records, Stax Records tornò a essere un’etichetta indipendente a inizio anni Settanta, ottenendo nuovi successi con il gruppo R&B e gospel degli Staple Singers, ma in seguito, con la crisi del soul e del blues, la casa discografica entrò in crisi e fece bancarotta. Risorta negli anni Duemila con un serie di dischi rimasterizzati e ristampe, dal 2003 ha un suo museo, ovviamente a Memphis.

			246. Ragazzo prodigio (risposta corretta: C)

			Era il 1963 quando il ragazzino cieco Stevie Wonder, tredici anni, incise il suo primo singolo: Thank You. Avveniva a Detroit, la città delle auto sede della Ford e soprannominata “Motown” (contrazione di motor town). E Motown si chiama anche la casa discografica che rivela al mondo il talento e la voce in falsetto di Stevie Wonder. Era un’etichetta destinata alla leggenda, come i nomi che incisero nei suoi studi: Marvin Gaye, i Jackson 5, Smokey Robinson, Diana Ross e tanti altri. Quanto a Stevie Wonder, è arrivato a conquistare 25 Grammy Awards. Grazie a successi planetari come Superstition, inciso a ventitré anni, nel 1973, sempre per l’etichetta dello “stile Motown”.

			247. Lite fatale (risposta corretta: A)

			Durante una violenta lite tra i suoi genitori, nella loro casa di Los Angeles, Marvin Gaye fu ferito da due colpi di pistola sparati dal padre. Era il 1° aprile 1984 e Gaye avrebbe compiuto quarantacinque anni il giorno dopo. Una tragedia che mise fine a una delle carriere più brillanti nel panorama del soul. Marvin Gaye era l’incarnazione del soul di Detroit, nel quale aveva infuso elementi di derivazione gospel e melodica imponendosi come uno dei migliori cantanti neri degli anni Sessanta e Settanta. Legato alla storica etichetta di Detroit, la Motown Records, ottenne un grande successo nel 1971 con quello che è considerato il suo migliore album, What’s Going On. 

			248. Esplosiva Tina (risposta corretta: D)

			È considerata la sua canzone migliore ed è anche tra le sue più celebri. River Deep Mountain High fu incisa una prima volta da Tina Turner con il marito Ike nel 1966, per l’etichetta dello storico produttore Phil Spector. La coppia stava facendo allora la storia del soul e la canzone ebbe un grande successo in Europa, aprendo le porte del Vecchio Continente a Tina Turner. Il brano fu nuovamente inciso nel 1969, in un’epoca in cui Ike & Tina erano ormai celebrità, che aprivano i concerti dei Rolling Stones. Tina Turner proseguì la sua carriera come solista dal 1974, quando finirono il turbolento matrimonio con Ike e il fruttuoso sodalizio musicale (34 dischi). Tina Turner tornò poi alla ribalta con i grandi successi pop e i tour mondiali degli anni Ottanta e Novanta, con hit a lungo in classifica, come We Don’t Need Another Hero (1985, colonna sonora del film Mad Max - Oltre la sfera del tuono), The Best (1989), GoldenEye (1995, colonna sonora di un film della saga di James Bond).

			249. L’inno della Georgia (risposta corretta: A)

			La musica di Georgia On My Mind fu composta nel 1930 da Hoagy Carmichael, autore bianco di grandi successi, per un testo di Stuart Gorrell dedicato alla sorella di Carmichael. Niente di più lontano dal mondo di Ray Charles (1930-2004), e anche dalla Georgia, ex Stato schiavista degli USA. Eppure fu proprio lui, “The Genius”, cantante non vedente, pianista e pioniere del soul negli anni Cinquanta, che la incise nel 1960, a portarla in cima alla classifica di «Billboard» e alla celebrità. Una celebrità tale da farne la canzone ufficiale della Georgia dal 1979. Del resto, la caratteristica di Ray Charles era proprio la sua capacità di affrontare stili anche diversi tra loro, dal melodico-confidenziale ai ritmi più serrati della black music, riuscendo a piacere a un pubblico variegato e internazionale.

			250. Arrivano i fratelli Jackson (risposta corretta: D)

			Cinque fratelli di colore, eleganti e “perbene”, figli del chitarrista Joe Jackson, che è anche il loro manager: sono i Jackson 5. Sono tutti adolescenti e il più piccolo di loro è il quattordicenne Michael, straordinaria presenza scenica già allora e destinato a diventare un’icona del pop negli anni Ottanta. Li ha scoperti la cantante Diana Ross, che li ha portati a incidere, nel 1969, il loro primo disco con Motown Records, il singolo I Want You Back. Il secondo loro successo è ABC, che scala rapidamente le classifiche. Nel 1984 Michael Jackson lascerà il gruppo, segnando il declino dei Jackson 5 e l’inizio (per lui) di un nuovo capitolo della black music. 

			L’era dello swing

			251. Ritmo sincopato (risposta corretta: C)

			Lo swing nacque all’inizio degli anni Trenta fra Chicago e New York, affermandosi come il principale genere jazz fino agli anni Quaranta: un lungo periodo noto come “sing era”, l’era dello swing. Le caratteristiche tipiche dello swing sono il ritmo sincopato, con l’accento sul “levare” delle battute, cioè sul tempo debole (il 2° e il 4°): proprio questa oscillazione ritmica portò alla nascita di balli veloci perfetti per questa musica, nei quali i ballerini “oscillano” (to swing in inglese) come la musica. 

			La formazione tipica dello swing è la big band, un tipo di orchestra prevalentemente di fiati e con una sezione ritmica affidata a basso, batteria, pianoforte e a volte chitarra. Altra caratteristica di questo genere del jazz, alla base del suo successo, era la trasversalità sociale: pur nascendo dalla tradizione jazzistica di New Orleans e Chicago (appannaggio di afroamericani o creoli), si affermò grazie a compositori, direttori d’orchestra e musicisti bianchi che hanno reso questo stile musicale dominante nel mondo dello spettacolo, nelle trasmissioni radiofoniche (all’epoca principale canale di diffusione musicale), al cinema e nelle sale da ballo, nonché uno straordinario fenomeno di costume ed economico. 

			252. Re di un’epoca (risposta corretta: A)

			Benny Goodman (1909-1986), nato a Chicago, era figlio di ebrei emigrati dall’Impero russo, suo padre era polacco, la madre lituana. Apparentemente aveva dunque ben poco a che fare con la tradizione originaria del jazz. Eppure proprio a Chicago, negli anni Venti, imparò a suonare il clarinetto e si appassionò alla musica nera nata nel Delta e trapiantata nella città industriale del Nord America: forse lui, che veniva da una famiglia poverissima, si identificava con quel mondo di difficoltà e desiderio di riscatto. Sta di fatto che cominciò a suonare con Bix Beiderbecke, uno dei più famosi band leader del dixieland bianco. Fu però il trasferimento a New York a segnare il vero inizio di una carriera con pochi paragoni. Goodman mise insieme una propria orchestra e collaborò con Glenn Miller e Fletcher Henderson. L’apogeo fu il concerto del 1938 alla Carnegie Hall di New York, tempio della musica classica, dove Goodman proposte una sorta di “storia del jazz” interpretata da diverse formazioni dei suoi musicisti e culminante nell’esecuzione di Sing, Sing, Sing, una delle composizioni più famose della swing era.

			Con l’orchestra Goodman lo swing si afferma come il principale filone “bianco” del jazz, di grande riscontro commerciale e al quale comunque diedero un fondamentale contributo molti musicisti di colore, come Count Basie e Duke Ellington. 

			253. La svolta della batteria (risposta corretta: C)

			Dopo Gene Krupa (1909-1973) la batteria non fu più la stessa. Grazie al ruolo fondamentale che ebbe nell’orchestra di Benny Goodman, questo strumento conquistò un rilievo e una dignità artistica che fino a quel momento non conosceva. In precedenza la batteria si era limitata a fornire una base ritmica e addirittura in molti casi del tutto assente dalla formazione (a “tenere il tempo” ci pensavano pianoforte e/o chitarra, con il basso). I batteristi, di conseguenza, non erano tenuti in grande considerazione, né la tecnica batteristica si era mai sviluppata molto. Con lo swing invece il livello virtuosistico dei batteristi crebbe enormemente, come dimostra la fama raggiunta da Gene Krupa (figlio di immigrati polacchi, nato a Chicago) grazie al suo vigoroso e trascinante uso di cassa e rullante. Emblematico della tecnica di Krupa e dell’importanza della batteria nello swing è il lungo assolo nel brano di Benny Goodman Sing, Sing, Sing (1937).

			254. Da Harlem a Broadway (risposta corretta: C)

			Il Cotton Club fu aperto durante il Proibizionismo a New York, all’incrocio tra la 145a Strada e Lenox Avenue, nel quartiere a maggioranza nera di Harlem. Era il 1920 e il nuovo night club aveva aperto i battenti per iniziativa del pugile Jack Johnson, con il nome poco originale di Club Deluxe. Tre anni dopo il locale finì nelle mani della criminalità e cambiò nome in Cotton Club. Il locale era per soli bianchi, ma vi si organizzavano spettacoli di varietà dove si esibivano musicisti, cantanti, ballerini e ballerine di colore. Qui dal 1927 al 1931 si esibì l’orchestra di Duke Ellington, che proprio per andare incontro ai gusti del pubblico, amante dei luoghi comuni sulla “musica selvaggia” degli afroamericani, mise a punto il suo tipico sound “jungle”, che evocava ritmi africani. Il Cotton Club (celebrato nel 1984 dal regista Francis Ford Coppola con il film omonimo) chiuse i battenti nel 1936, a causa della grande rivolta nera di Harlem. Ma riaprì l’anno dopo a Broadway, nel quartiere dei teatri. Anche se oggi esiste un Cotton Club a New York, il locale storico chiuse nel 1941, per dissesti finanziari.

			Furono molti gli artisti legati al Cotton Club. Oltre a Ellington, va ricordato Cab Calloway, che prese il suo posto con la sua orchestra nel 1931. 

			255. Una lunga storia (risposta corretta: A)

			Sorge nel quartiere di Harlem, a New York, ed è stato per decenni il tempio della black music e del jazz, ma la sua vicenda cominciò nel 1914, come teatro di varietà riservato ai bianchi. Soltanto nel 1934, dopo essere stato acquistato dall’immobiliarista e impresario Sidney Cohen, prese il nome di Apollo Theater (già usato nell’Ottocento, per un teatro preesistente, ma abbattuto e ricostruito nel 1913). Fu allora che qui cominciarono a esibirsi i mostri sacri del jazz, da Louis Armstrong a Bessie Smith, da Duke Ellington a Ella Fitzgerald e Billie Holiday. Sul suo palco cominciarono le carriere di grandi nomi del jazz e del rhythm ’n’ blues nel dopoguerra: James Brown e i Jackson 5, la cantante bebop Sarah Vaughan e molti altri. Oggi il teatro appartiene alla municipalità di New York ed è tutelato come edificio storico e attrazione turistica della Grande Mela.

			256. Questioni di famiglia (risposta corretta: C)

			Il fratello maggiore di Tommy Dorsey si chiamava Jimmy ed era un virtuoso del clarinetto e anche un sassofonista. I due Dorsey, bianchi, figli di un minatore della Pennsylvania diventato maestro di musica e direttore di banda, iniziarono a suonare da bambini. Insieme cominciarono a esibirsi negli anni Venti con il sestetto dei Dorsey’s Novelty Six. In seguito però le loro carriere si separarono, anche per dissapori fra i due fratelli. L’orchestra di Tommy Dorsey divenne più celebre, contendendo la palma di star dello swing a personaggi come Benny Goodman e Glenn Miller. L’orchestra guidata da Jimmy è legata soprattutto ad alcune interpretazioni di standard, come Amapola, Singin’ the Blues e Georgia On My Mind, che incise per la prima volta in assoluto, nel 1930. 

			Jimmy Dorsey morì nel 1957, a cinquant’anni, Tommy l’anno prima, a 51. 

			257. Cattiva ragazza (risposta corretta: A)

			È una delle canzoni più celebri di Cab Calloway, che la registrò nel 1931 e la eseguì spesso con la sua orchestra al Cotton Club. Derivata da una canzone da film cantata per la prima volta dall’attrice Bette Davis, Minnie The Moocher (“Minne la scroccona”) narra la storia di una ragazza generosa ma invischiata in frequentazioni equivoche nel sottobosco dei gangster. Il testo è fitto di termini slang e doppi sensi che si riferiscono alle dipendenze dalla droga, in particolare dalla cocaina. 

			Si tratta di uno dei brani più celebri del jazz anni Trenta, grazie al “tormentone” inventato da Cab Calloway, che durante il brano invitava il pubblico a ripetere dopo di lui sequenze di parole senza senso, come “Ari, ari, ari, ha … Heidi, heidi, heidi, hi”, o altre complicatissime, che confondevano gli spettatori, facendoli divertire. 

			258. E il boogie woogie arrivò in Europa (risposta corretta: C)

			Glenn Miller (1904-1944), trombonista, arrangiatore, direttore d’orchestra fu uno dei più popolari band leader degli anni Trenta. Con lui jazz e showbiz si intrecciarono e il ritmo “bianco” dello swing superò definitivamente l’Atlantico, con brani come Moonlight Serenade e il celeberrimo In the Mood, un arrangiamento per big band di un boogie woogie. Miller nel 1941 fu arruolato nell’aviazione degli Stati Uniti, ma non andò mai al fronte. Dopo l’intervento americano nella Seconda guerra mondiale si offrì e con il grado di capitano (e poi con quello di maggiore) diventò direttore della Army Air Force Band. Miller – grazie alla sua band con una grande sezione di fiati e agli arrangiamenti molto orecchiabili – era diventato una celebrità negli Stati Uniti. Fu anche il primo a vendere più di un milione di copie di un disco, con l’incisione di Chattanooga Choo Choo: per festeggiare la sua casa discografica, la RCA, gli regalò un disco dipinto d’oro, il primo “disco d’oro” della storia. 

			La Army Air Force Band si esibì per le truppe britanniche e americane in Inghilterra, ma nel 1944, mentre viaggiava in aereo verso Parigi per festeggiare a ritmo di boogie la liberazione della capitale francese dai nazisti, Miller precipitò sulla Manica e morì, probabilmente abbattuto da fuoco amico. 

			259. Il “conte” del jazz (risposta corretta: D)

			William James “Count” Basie (1904-1984) mise insieme la Count Basie Orchestra nel 1935, che rimase in attività, con diverse formazioni, fino alla fine della sua vita. Figlio di afroamericani del New Jersey che lavoravano per famiglie benestanti ed entrambi musicisti, era un ragazzo brillante a scuola e fin da giovanissimo cominciò a esibirsi al piano. Con la sua orchestra introdusse importanti innovazioni nello stile di improvvisazione e accompagnò al successo importanti cantanti, da Ella Fitzgerald a Frank Sinatra. Il brano più famoso di Count Basie e della sua orchestra è One O’ Clock Jump, inciso nel 1937 e diventato la “sigla” dei suoi concerti. 

			260. Colonna sonora di un’era (risposta corretta: B)

			La musica è di Jerry Gray e le parole sono di Carl Sigman, ma la canzone del 1940 Pennsylvania 6-5000 è strettamente legata al nome di Glenn Miller e della sua big band, che la registrò per l’etichetta Bluebird nel 1940. Fu uno dei più grandi successi commerciali del periodo e resta uno dei brani swing più noti, per il suo ritmo sincopato ma non troppo veloce, elegante e rilassato. Il testo è semplice, adatto a una commedia dei telefoni bianchi, come si chiamavano i film sentimentali degli anni Trenta e Quaranta: un innamorato racconta che tra i tanti numeri di telefono nella sua agenda, il preferito è quello del centralino del Pennsylvania Hotel di New York. Prima dell’introduzione dei prefissi moderni, negli Stati Uniti i numeri di telefono, a cinque cifre, erano formati da un codice alfabetico di due lettere che indicava il centralino di scambio telefonico più vicino: in questo caso quello della Pennsylvania Station, indicato dalla sigla PE (corrispondente alle cifre 7 e 3). L’Hotel Pennsylvania all’epoca era noto per il suo night club, il Café Rouge, dove si ritrovavano le star dello swing, come lo stesso Glenn Miller o i fratelli Dorsey. 

			L’albergo esiste ancora e il suo numero di telefono è sempre quello, solo con le cifre al posto delle lettere: 736-5000, da far precedere dal prefisso di Manhattan 1-212. Si tratta del più vecchio numero di telefono usato in modo continuativo a New York.

			261. Chitarra gipsy (risposta corretta: D)

			Django Reinhardt (1910-1953) si chiamava in realtà Jean Reinhart e apparteneva all’etnia sinti. La sua famiglia era nomade e quando Django venne al mondo la sua carovana si trovava in Belgio, ma poi, dopo la Prima guerra mondiale, si stabilì alla periferia di Parigi e, nonostante alcuni dubbi, la maggior parte dei biografi lo accredita come di nazionalità francese, dato che i suoi genitori erano entrambi francesi. Di fatto, fu a Parigi che ottenne la fama e influenzò lo stile della chitarra jazz. Django Reinhardt (il cognome è quello della madre) cominciò ad affermarsi giovanissimo come virtuoso del banjo, ma quando aveva diciotto anni la roulotte dove viveva con la sua prima moglie prese fuoco. Django rischiò di perdere le mani per le ustioni e si ritrovò con la mano sinistra semiparalizzata: durante la lunghissima degenza in ospedale e la convalescenza passò dal banjo alla chitarra e sviluppò una tecnica personale, grazie alla quale poteva suonare usando solo due dita utilizzabili della sinistra. Il risultato di quella tenacia fu straordinario: Django Reinhardt divenne uno dei grandi virtuosi della chitarra jazz, che suonava con influssi gipsy. Con il violinista Stéphane Grappelli (di origini italiane) formò un quintetto senza pianoforte di grande successo in Europa, attivo fino al 1948. Dopo la Seconda guerra mondiale Django Reinhardt fu invitato negli Stati Uniti da Duke Ellington e si esibì alla Carnegie Hall di New York, influenzando con il suo stile d’improvvisazione diversi musicisti del bebop. 

			262. Parole senza senso (risposta corretta: B)

			Lo scat è il canto, in genere improvvisato, con parole prive di significato. Molti cantanti jazz, per enfatizzare l’uso della voce impiegata al pari di uno strumento musicale, hanno fatto ricorso a questa tecnica. Tra i primi, Al Jolson (cantante bianco che interpretava personaggi di colore dipingendosi il volto di nero, in minstrel shows e film), che già negli anni Dieci inseriva alcune battute con suoni e parole musicali ma senza senso. Nell’immaginario comune lo scat è associato a Louis Armstrong, che per molto tempo è stato accreditato come l’inventore di questa tecnica, che ha invece diversi antesignani, tra i quali Cab Calloway. In campo femminile, regina indiscussa dello scat è stata Ella Fitzgerald, che proprio con Armstrong ha duettato in memorabili improvvisazioni vocali in questo stile. In seguito, lo scat è stato utilizzato dai musicisti bebop per i loro inserti vocali, come nel caso del trombettista e cantante Dizzy Gillespie. Ma anche dai cantanti bebop, come Sarah Vaughan.

			263. Il clarinettista del “Duca” (risposta corretta: B)

			Barney Bigard (1906-1980) è stato uno dei più famosi clarinettisti del jazz “classico”, fin dagli esordi nello stile New Orleans e poi nell’era dello swing. Di origine creola, cominciò infatti a suonare nell’orchestra di King Oliver, come Louis Armstrong, con il quale collaborò in molte occasioni. Inizialmente si era indirizzato al sax tenore, che all’epoca non era tra gli strumenti più popolari tra i jazzisti. Passato al clarinetto, nel 1927 divenne il solista di punta dell’orchestra di Duke Ellington, nella quale rimase quindici anni, fino al 1942, durante tutta la fase più gloriosa dello swing. 

			In seguito suonò con Kid Ory, vecchia gloria del jazz delle origini e nuovamente con gli All Stars di Louis Armstrong negli anni Cinquanta. Incise ancora dischi a suo nome negli anni Sessanta, contribuendo al revival commerciale del dixieland.

			264. Lady Ella (risposta corretta: C)

			Per molti è stata la regina delle cantanti swing. Ella Fitzgerald (1917-1996) aveva una tecnica capace di trasformare la sua voce in uno strumento capace di improvvisare e duettare con i solisti di una big band. Ma anche di eseguire con delicatezza ampie linee melodiche. Il tutto grazie a un’eccezionale estensione della voce, che copriva ben tre ottave.

			Ella Fitzgerald debuttò all’Apollo Theatre nel 1934, dove si fece notare in un concorso di canto, ad appena sedici anni. Cantò con molti grandi del suo tempo, ma i sodalizi più duraturi furono quelli con Louis Armstrong (con il quale incise anche le musiche dell’opera Porgy and Bess di Gershwin) e con Duke Ellington. 

			265. Esotismo musicale (risposta corretta: B)

			Duke Ellington (1899-1974) è considerato uno dei padri dello swing e il più raffinato band leader degli anni Trenta. È anche stato giudicato il più “bianco” tra i jazzisti neri. Grazie al caratteristico sound della sua orchestra sviluppò il “jungle style”, accusato di andare incontro agli stereotipi bianchi sulla musica afroamericana. 

			Resta il fatto che le sue composizioni hanno tratti di originalità capaci di anticipare il jazz degli anni successivi. Un esempio di questa commistione tra sperimentalismo ed esotismo è Caravan, un brano del 1937 che nel 1963 Ellington registrò al pianoforte in trio con due esponenti del bebop e del jazz moderno, Charles Mingus al basso e Max Roach alla batteria. 

			Ellington ha scritto diverse suite jazz, avvicinando il mondo del jazz a quello della musica classica, negli stessi anni in cui i compositori di musica cosiddetta “colta” facevano il percorso inverso. 

			266. Il jazz nel tempio della classica (risposta corretta: B)

			Era il 2 luglio 1944 quando nell’auditorium dove l’Orchestra filarmonica di Los Angeles teneva i suoi concerti di musica sinfonica andò in scena il primo concerto della serie Jazz at the Philharmonic. Dietro a questa iniziativa c’era Norman Granz figura storica di organizzatore di concerti e produttore discografico, proprietario della leggendaria etichetta Verve. L’idea originaria era portare il jazz nel tempio losangelino della musica classica e mettere insieme i più bei nomi del jazz. 

			Jazz at the Philharmonic si trasformò in un appuntamento ricorrente fino a tutti gli anni Cinquanta, in diversi tour internazionali e in una serie di storiche incisioni discografiche dei concerti. Sotto l’insegna di Jazz at the Philharmonic si esibirono tutti i più grandi jazzisti degli anni Quaranta, a cavallo tra swing e nascente bebop: da Nat King Cole a Charlie Parker, da Lionel Hampton al Modern Jazz Quartet, da Coleman Hawkins a Lester Young e decine di altri. Jazz at the Philharmonic fu anche una delle prime occasioni in cui si esibirono sullo stesso palco musicisti bianchi e neri, superando i confini imposti dalla segregazione razziale allora in vigore in molte zone degli Stati Uniti. 

			267. Virtuoso delle bacchette (risposta corretta: D)

			Flying Home è un brano di Benny Goodman, ma è legato all’interpretazione di Lionel Hampton, il più celebre tra i vibrafonisti della swing era. Lionel Hampton (1908-2002) fu notato da Goodman sulla West Coast, dove si esibiva nei primi anni Trenta, che lo scritturò per la sua orchestra. Hampton rese popolare il vibrafono jazz, scrivendo insieme a Goodman pagine fondamentali della swing era, a cominciare dallo storico concerto alla Carnegie Hall di New York, nel 1938. Mise poi insieme una propria orchestra, che ebbe grande successo e si esibì in tour in tutto il mondo, fino agli anni Ottanta. Con la sua improvvisazione in Flying Home, diventata uno standard, aprì la strada a un nuovo modo di sfruttare le potenzialità, forse il più noto, del ritmo travolgente e della tecnica funambolica che questo jazzista afroamericano, nato nel Kentucky, riuscì a sviluppare per lo strumento. Dalla sua esperienza partì l’evoluzione dei vibrafonisti delle generazioni successive, a cominciare da Milton Jackson, del Modern Jazz Quartet. 

			268. Dalla Lituania agli USA (risposta corretta: A)

			Il suo nome è legato al primo film sonoro della storia del cinema e all’abitudine di esibirsi con la faccia dipinta di nero in spettacoli “in stile negro”, come si diceva allora. Ma Al Jolson non era americano, bensì lituano. Si chiamava infatti Asa Yoelson (Al Jolson era il suo nome d’arte) ed era nato in un villaggio ebreo non lontano da Kaunas. A causa della povertà e delle persecuzioni antisemite messe in atto dal regime degli zar (la Lituania a fine Ottocento era parte dell’Impero russo), nel 1890 emigrò con la famiglia. Insieme al fratello cominciò a esibirsi nei teatri di varietà di New York e raggiunse il successo interpretando la figura del cantante di colore, dipingendosi il volto il nero. Gli afroamericani non potevano esibirsi nei molti teatri per soli bianchi e questo genere di spettacolo (che includeva i cosiddetti minstrel shows), che alimentava i luoghi comuni sui neri, era apprezzato dai bianchi. 

			Al Jolson è entrato a pieno titolo però nella storia dello spettacolo soprattutto perché nel 1927 recitò e cantò nel primo film sonoro della storia, Il cantante di jazz. Il suo successo più noto è Swanee, una canzone composta nel 1919 da George Gershwin. La carriera di Al Jolson proseguì anche nell’era dello swing, soprattutto come interprete di film musicali, ma non conobbe più i successi degli anni Venti. 

			269. Un grande poco noto (risposta corretta: A)

			Si può dire che il contrabbasso jazz sia nato con lui. Jimmy Blanton (1918-1942) cominciò a dedicarsi alla musica nell’orchestra di famiglia (i suoi genitori erano musicisti), suonando il pianoforte, il violino e il sax. Ma poi, frequentando l’università del Tennesee a Nashville, passò al contrabbasso, sviluppando una tecnica sorprendente e mai sentita su quello strumento. Quando Duke Ellington lo ascoltò suonare, nel 1939, ne fu colpito e lo volle nella sua orchestra. Con Blanton il contrabbasso uscì dal semplice ruolo di base ritmica, al quale dalle origini del jazz era stato relegato: fino a quel momento, i bassisti si limitavano a percuotere le corde con la tecnica dello “slap” (“schiaffo” in inglese), ottenendo un effetto ritmico-percussivo, o a usare l’archetto. Blanton invece era in grado di alternare diversi stili e fu il primo contrabbassista a esibirsi in improvvisazioni da solista durante i brani della big band. Nonostante la sua morte precoce, ad appena ventiquattro anni a causa della tubercolosi, Blanton lasciò un’impronta indelebile nell’evoluzione del jazz, aprendo le porte ai grandi contrabbassisti venuti dopo di lui, da Oscar Pettiford a Charles Mingus. 

			270. La giusta dimensione (risposta corretta: C)

			Chi pensa all’età d’oro dello swing pensa alle big band. Ma per la maggior parte dei jazzisti la dimensione ideale è quella della piccola orchestra: quartetti, quintetti, sestetti, fino a un massimo di una decina di musicisti, sono spesso chiamati combos (una traduzione del francese ensemble, peraltro usato anche in inglese). Piccole combos esistevano già nel jazz di New Orleans e anche alcuni band leader degli anni Trenta guidarono combos più piccole (Cab Calloway, Duke Ellington, Count Basie, Lionel Hampton). Queste formazioni divennero particolarmente significative e diffuse dagli anni Quaranta, specie nella forma del quartetto o del quintetto, accompagnando il passaggio dallo swing al bebop. Una combo infatti permette una più frequente e vivace rotazione e alternanza tra gli strumenti durante le improvvisazioni.

			271. Lo swing al fronte (risposta corretta: A)

			Nel 1943, durante la Seconda guerra mondiale, il governo degli Stati Uniti strinse un accordo con le principali case discografiche (RCA e Columbia Records) per produrre dischi a 78 giri, di vinile infrangibile, da inviare alle truppe americane impegnate nel conflitto, soprattutto in Europa e nel Pacifico. Il nome V-Disc stava per Victory Discs, cioè “dischi della vittoria”. 

			Parteciparono al progetto i grandi nomi dello swing: Glenn Miller, Tommy Dorsey, Bing Crosby, Frank Sinatra, Ella Fitzgerald e molti altri… Alcuni di questi artisti registrarono sui dischi anche brevi discorsi di incoraggiamento o preghiere per le truppe. 

			In tutto ne furono realizzati circa novecento, per un totale di quasi tremila brani, soprattutto canzoni e ballabili. Si trattava di dischi diversi dai normali 78 giri: erano più grandi, spessi e pesanti per garantire una durata superiore (6 minuti di musica per lato, al posto degli abituali 4) e una maggiore resistenza. 

			L’iniziativa nacque grazie a un’intesa con il potente sindacato dei musicisti, che nel 1942-44 aveva bloccato gli spettacoli e la produzione di dischi con un’ondata di scioperi a oltranza per chiedere migliori condizioni contrattuali. Il programma V-Disc proseguì anche dopo la fine dello sciopero e della guerra, e fu interrotto nel 1949. A quel punto tutte le matrici delle registrazioni furono distrutte, come previsto dall’accordo sindacale. Siccome una parte era stata conservata nella Library of Congress di Washington, negli anni Novanta furono realizzati alcune rimasterizzazioni su Compact-Disc. 

			272. Contaminazioni (risposta corretta: D)

			Il clarinettista bianco Woody Herman (1913-1987) attraversò un po’ tutti gli stili del jazz, dal New Orleans (quando iniziò a suonare) allo swing, dove si affermò con diverse sue orchestre, fino ai primi passi del bebop. Herman lavorava in modo collaborativo con i suoi musicisti, a differenza di quanto accadeva nelle big band bianche, dove sussistevano profonde differenze tra le paghe dei bianchi e dei neri e dove il direttore era un signore assoluto. Scherzando sul proprio cognome (che in inglese suona come herdman, cioè “pastore, mandriano” definiva herds, ovvero “greggi” le sue band). Una caratteristica dello stile di Woody Herman era la capacità, pur essendo bianco, di interpretare nel giusto mood sia il blues sia il dixieland. Ma furono le qualità virtuosistiche di Herman clarinettista ad attirare l’attenzione del compositore russo emigrato negli Stati Uniti, Igor’ Stravinskij, tra i padri della musica moderna novecentesca e da sempre interessato ai ritmi del jazz. Nel 1945 compose per lui Ebony Concerto, un concerto per clarinetto e jazz band (o meglio, un’orchestra di fiati con sassofoni, pianoforte, contrabbasso e percussioni). Herman lo eseguì in prima assoluta alla Carnegie Hall di New York nel 1946. 

			273. Valzer insolito (risposta corretta: C)

			Thomas “Fats” Waller (1904-1943) è noto soprattutto come pianista e cantante, autore di brani diventati standard e grandi successi degli anni Trenta, come Ain’t Misbehavin’ e Honeysuckle Rose. Waller era un pianista brillante, aveva una voce acuta e le sue esibizioni erano all’insegna del divertimento e dell’ironia. Ma da ragazzo aveva familiarizzato con la tastiera imparando a suonare l’organo: a quindici anni era già un organista professionista al Lincoln Theatre di Harlem, a New York (gli organi venivano usati al posto del piano o dell’orchestra per accompagnare i film muti). Pur passando poi al pianoforte, Waller continuò a esibirsi all’organo e nel 1942 compose Jitterbug Waltz, che eseguì all’organo Hammond in una delle prime incisioni con questo strumento, nonché una delle rarissime musiche jazz per organo. Il brano è un valzer lento e il titolo si riferisce a un ballo popolare all’epoca nei locali swing.

			274. Successo planetario (risposta corretta: D)

			Nel 1967 Louis Armstrong aveva sessantasei anni ma era ancora una celebrità, nonostante la rivoluzione del bebop e la nascita del rock nel frattempo avessero del tutto cambiato lo scenario artistico e il mercato musicale. Fu forse per questo, oltre che per la semplicità melodica di What a Wonderful World, che quel singolo scalò le classifiche. Soprattutto in Europa, e in particolare in Gran Bretagna, dove arrivò in cima alla classifica. La canzone era stata scritta da Bob Thiele e George Weiss appositamente per “Satchmo” e negli anni è diventata un inno alla convivenza, come Imagine di John Lennon, di qualche anno successiva (1971).

			275. Il ballo dello swing (risposta corretta: A)

			In origine, negli anni Venti, lo ballavano quasi solo gli afroamericani di Harlem, a New York. Poi, tra gli anni Trenta e i Quaranta, diventò il ballo più amato e diffuso nell’era dello swing. Si ballava a coppie sul ritmo veloce delle big band e poteva diventare acrobatico, dato che lascia spazio all’improvvisazione della coppia e alla creazione di figure personalizzate. 

			Simile (ma non uguale) al lindy hop è il boogie woogie portato in Europa dai soldati americani dopo la Seconda guerra mondiale. Sequenze di lindy hop si trovano in diversi film musicali con Fred Astaire e Ginger Rogers, per esempio Follie d’inverno (Swing Time in originale), del 1936. Variante del lindy hop è il jive, un termine in origine utilizzato per chi ballava troppo velocemente o in modo sgraziato, poi passato a indicare uno stile a sé. Ancora oggi si tengono gare di lindy hop, nelle quali si usano abiti che ricordano quelli degli anni Quaranta. 

			276. Verso il bebop (risposta corretta: A)

			La carriera di Oscar Pettiford si interruppe nel 1960, quando aveva appena trentasette anni, a causa della poliomielite. A quel punto era già riconosciuto come uno degli antesignani del bebop, ma per tutta la prima parte della sua attività musicale era stato uno dei migliori contrabbassisti dell’ultimo scorcio dello swing. Aveva infatti iniziato a suonare intorno al 1942, nella big band di Charlie Barnet, una delle prime orchestre dove i musicisti neri (come Pettiford) venivano assunti insieme ai bianchi. 

			Pettiford si impose subito per il suo stile personale, che andava oltre il mondo convenzionale dello “slap” tradizionalmente associato al suo strumento: negli anni Cinquanta si esibì con le prime formazioni del bop. 

			277. “Fatha” Hines (risposta corretta: B)

			Avrebbe potuto diventare un grande pianista classico, invece è nell’Olimpo dei pianisti jazz. Earl Hines (1903-1983) era figlio di una coppia di musicisti afroamericani della Pennsylvania e il padre aveva una propria band. Fin da bambino rivelò il proprio talento per la tastiera e per questo fu avviato allo studio del pianoforte classico. Scoprì il jazz quasi per caso, dato che in famiglia non si ascoltava e lui era concentrato sullo studio della musica classica, ma per lui fu una rivelazione. Negli anni Venti incontrò Louis Armstrong e cominciò a suonare con lui, incidendo con gli Hot Five alcuni dischi entrati nella storia. Le strade dei due geni del jazz però si separarono presto. Presto Earl (soprannominato “Fatha”, “padre”) poté mettere insieme una propria orchestra, nel 1928. Diventò così uno dei più interessanti e importanti band leader di colore (anche se dovette poi sciogliere e riformare il suo gruppo, che si esibiva in uno dei locali di Al Capone, dopo l’arresto del gangster). Lo stile di Hines, rigoroso eppure spettacolare nel virtuosismo, era innovativo per il suo tempo. E l’orchestra di Earl Hines avrà tra i suoi membri due futuri “rivoluzionari” del jazz: Dizzy Gillespie e Charlie Parker. 

			Dopo molti anni dedicati alle big band, che mettevano però in ombra il ruolo del pianoforte, nel 1964 Earl Hines ebbe l’occasione di esibirsi con un suo quartetto a New York. Iniziò una nuova fase che lo renderà assai più noto grazie ai tour con piccole formazioni. Per molti, anche delle generazioni più giovani, fu la scoperta (o una riscoperta per i più attenti) di un grande artista, presto considerato davvero un “padre” del piano jazz. La sua straordinaria tecnica ha infatti attraversato diversi stili pianistici, dal ragtime allo swing fino agli esordi del jazz moderno. 

			278. Il “maestro” nero del piano jazz (risposta corretta: A)

			Teddy Wilson (1912-1986) ha contribuito in diversi modi alla storia del jazz, come pianista e come arrangiatore. Storicamente fondamentale fu, dal 1936 al 1939, il trio che formò con Benny Goodman (clarinetto) e Gene Krupa (batteria), poi allargato al vibrafonista Lionel Hampton. La dimensione “cameristica” non era così diffusa in quegli anni, dominati dalle grandi orchestre, ma quella formazione di “mostri sacri” diede impulso alle swing jazz combos. Teddy Wilson trovò lì la sua dimensione ideale: tecnica, raffinatezza di improvvisazioni e arrangiamenti ne fecero il “maestro” del jazz di quegli anni. Molti cantanti chiesero presto di farsi accompagnare in tour e concerti dal sestetto di Teddy Wilson, in particolare Sarah Vaughan. Per anni Wilson fu anche insegnante di jazz: contribuì così a formare un paio di generazioni di pianisti e arrangiatori jazz. Senza contare quelli che si sono ispirati alle sue molte incisioni discografiche. 

			279. Il “dio del pianoforte” (risposta corretta: C)

			Negli anni Trenta e Quaranta era sinonimo di virtuosismo jazz. Tanto che Fats Waller, suo collega, lo aveva soprannominato “il dio del pianoforte”. Anche importanti pianisti classici, come Vladimir Horowitz, ne ammiravano la scioltezza delle improvvisazioni e il virtuosismo tecnico. Art Tatum (1909-1956) non fu certo fortunato: ipovedente fin da ragazzo a causa di una cataratta e di un’aggressione a scopo di rapina. Era originario dell’Ohio, ma fu a New York che si affermò alla radio e nei locali, come accompagnatore e come solista con una sua combo. La sua caratteristica era la velocità di esecuzione e la precisione negli assoli. Di questa originalità è un esempio famoso la sua versione di Tiger Rag, un brano dixieland del 1917, eseguito anche da Louis Armstrong e da altri maestri del jazz e diventato subito uno standard. La funambolica versione di Art Tatum fu incisa nel 1933. 

			280. Lo stride piano (risposta corretta: A)

			Verso la fine degli anni Venti sulla East Coast, e in particolare nel quartiere newyorkese di Harlem, il blues e il ragtime si fusero dando vita a un nuovo modo di suonare il pianoforte che dominò tra i pianisti jazz negli anni Trenta (soprattutto tra quelli di colore): lo stride piano, o semplicemente stride. Alla base di tutto c’era la mano sinistra, che suonava un accompagnamento sincopato fatto di singole note del registro più basso della tastiera seguite da accordi di nona, settima e decima eseguiti a centro tastiera. Su questa base, che può avere un andamento più o meno veloce, la mano destra suona melodie sincopate e improvvise. Un famoso pianista stride fu Fats Waller, che compose un celebre brano esemplificativo di questo stile: Ain’t Misbehavin’. 

			281. Il crooner che non ti aspetti (risposta corretta: B)

			La sua voce era quella di un cantante del genere “confidenziale” melodico, quello che gli americani definiscono un crooner. Se preferite, un Frank Sinatra di colore, o un Nat King Cole con un timbro più profondo e baritonale, quasi classico. Di origini miste (i nonni erano un immigrato prussiano e un’afroamericana della Virginia), Billy Eckstine era uno dei personaggi più noti alla radio e nelle sale da concerto a metà degli anni Quaranta. Era troppo sdolcinato per i puristi del jazz, come dimostrò nel 1948 la sua interpretazione più nota, una versione di I Apologize di Bing Crosby (l’autore di White Christmas, alla quale I Apologize somiglia abbastanza) registrata con accompagnamento di orchestra d’archi. Eppure contribuì in qualche modo alla storia del jazz. Eckstine infatti aveva una propria orchestra, nella quale aprì le porte non solo a musicisti di colore, ma anche a giovani promettenti destinati a cambiare il mondo del jazz: Dizzy Gillespie, Charlie Parker, Miles Davis, Art Blakey. Eckstine rappresentò quindi una sorta di ponte tra culture: tra quella bianca e quella nera, tra quella dello swing e quella del bebop. 

			282. Jazzisti volanti (risposta corretta: B)

			Come l’aeronautica americana, anche quella britannica, la Royal Air Force (RAF) si diede una “colonna sonora”. Fin dal 1940 le forze armate britanniche, inizialmente travolte dall’avanzata tedesca in Europa e in particolare la RAF impegnata a contenere i bombardamenti aerei sull’Inghilterra, si confrontarono con il problema di tenere alto il morale delle truppe. Nacque così The Squadronaires (i membri degli “squadroni dell’aria”) la più famosa jazz band britannica della Seconda guerra mondiale. La loro prima registrazione radio per la BBC avvenne nel 1941, ma si esibirono spesso per i soldati mobilitati, i feriti, gli sfollati. Dopo lo sbarco in Normandia (6 giugno 1944) cominciarono a tenere concerti nell’Europa liberata dal Nazismo, continuando la loro attività anche dopo la conclusione della guerra: il loro ultimo concerto si tenne nel 1964. Il repertorio era soprattutto di ballabili swing e ballate melodiche, come nel caso dell’orchestra di Glenn Miller. 

			283. L’architetto degli arrangiamenti (risposta corretta: C)

			Al nome di Fletcher Henderson (1897-1952) sono legati diversi primati. In molti gli riconoscono il merito di avere messo insieme, a New York intorno nel 1920, l’antesignana delle big band dell’era swing. Poi fu uno dei primi pianisti neri (insieme a Teddy Wilson) a conquistare la notorietà presso il grande pubblico interrazziale. Infine, fu “l’arrangiatore ombra” di Benny Goodman. 

			Figlio di insegnanti della Georgia, aveva una buona formazione musicale che gli permise di diventare un ottimo arrangiatore. Dalla metà degli anni Trenta, fu dalla sua penna che uscirono i grandi successi della big band di Goodman, e il suo caratteristico sound era in gran parte frutto delle orchestrazioni di Henderson. Dal 1939 si unì definitivamente alla band di Benny Goodman, prima come pianista e poi come arrangiatore ufficiale. La qualità e l’eleganza dei suoi arrangiamenti lo hanno fatto paragonare a un “architetto” del jazz, anche grazie alle sue doti di organizzatore e manager. 

			284. Passaggio al college (risposta corretta: A)

			Sua mamma lo avrebbe voluto avvocato, come il padre, e per questo Cab Calloway (1907-1994) intorno al 1925 era iscritto ai corsi di legge del Crane College di Chicago. Ma la sua passione era la musica, e proprio frequentando i locali di Chicago, dove suonava come pianista, conobbe Louis Armstrong: da allora il mondo ha perso un avvocato e guadagnato un jazzista e uomo di spettacolo. Negli anni Trenta, Calloway fu l’anima del Cotton Club a New York. 

			285. La “firma” di Glenn Miller (risposta corretta: D) 

			La canzone, un ballabile lento, uscì nel 1939 e fu subito un successo radiofonico e discografico. Per l’autore, Glenn Miller, e la sua orchestra, diventò il brano più celebre e per molti europei nei Paesi occupati dai nazisti, durante la Seconda guerra mondiale, una “colonna sonora” da ascoltare clandestinamente a Radio Londra o su altre frequenze. La canzone era l’elaborazione di un precedente brano di Miller e introdusse una grossa dose di sentimentalismo nel repertorio di Glenn Miller, fino a quel momento prevalentemente swing e leggero. Durante la guerra Moonlight Serenade fu ovviamente inserito tra i brani registrati sui 78 giri destinati alle truppe americane di stanza in Europa e nel Pacifico. Insieme al boogie In the Mood, resta un simbolo dell’impatto della swing era sul costume e sull’immaginario collettivo degli anni Quaranta e dell’immediato dopoguerra. 

			286. Uno standard di Cole Porter (risposta corretta: B)

			Cole Porter compose parole e musica di Begin the Beguine nel 1934, mentre era in viaggio tra il Sud-Est asiatico e le isole del Pacifico. Quando, l’anno seguente, la canzone fu eseguita in pubblico a New York, fu accolta in modo tiepido, forse per il suo ritmo insolito (una beguine, appunto), nonostante le suggestioni esotiche piacessero. A rendere davvero uno standard immortale e un simbolo degli anni Trenta e Quaranta fu invece l’arrangiamento proposto dalla big band del clarinettista Artie Shaw (1910-2004). Il morbido suono del clarinetto di Artie Shaw, i suoi glissando e l’adattamento al ritmo swing decretarono il successo della canzone. 

			Artie Shaw fu uno dei più importanti clarinettisti e band leader, molto attivo sulla West Coast e a Hollywood, dove collaborò con gli studios e sviluppò un proprio stile più vicino al jazz sinfonico di Gershwin, che preveda talvolta anche l’uso degli archi. Durante la Seconda guerra mondiale, la sua orchestra si esibì per le truppe di stanza nel Pacifico. 

			287. Tra swing e bebop (risposta corretta: A)

			Roy Eldridge (1911-1989) è stato uno dei più importanti trombettisti swing. Tra le orchestre a cui ha regalato i suoi assoli ci sono le più importanti dell’epoca, quelle di Fletcher Henderson, Count Basie, Benny Goodman e Artie Shaw. Fu uno dei primi musicisti di colore a esibirsi nelle big band negli anni Trenta, epoca in cui la segregazione razziale impediva ancora le orchestre “miste”, ma questo non gli impedì di dover affrontare forti discriminazioni, in particolare nell’orchestra di Artie Shaw. 

			Si esibì anche in proprie combos, in particolare con Coleman Hawkins e nel dopoguerra entrò nel circuito dei concerti di Jazz at the Philharmonic. Il suo stile, partito da quello di Louis Armstrong, si sviluppò, dalla seconda metà degli anni Quaranta, aprendosi agli influssi bebop. 

			288. Il Marx musicista (risposta corretta: D)

			I quattro fratelli Marx erano una fucina di talenti: attori, funamboli, cantanti, mimi e naturalmente musicisti. Uno di loro, il pianista Chico, diresse, tra il 1941 e il 1943 e sporadicamente anche in seguito, una propria orchestra jazz. Negli anni Quaranta nella band di Chico Marx debuttò, come batterista e cantante, Mel Tormé (1925-1999), diventato un crooner di successo nel dopoguerra. Anche in alcuni film dei fratelli Marx, Chico si esibisce al pianoforte e in Una notte a Casablanca (1946) si vede suonare un’orchestra jazz i cui membri facevano parte della band di Chico. 

			289. Dottor Lunceford (risposta corretta: A)

			La carriera di Jimmie Lunceford (1902-1947) come direttore di jazz band iniziò nel 1927, mentre era istruttore di atletica in una scuola superiore di Memphis, dove fondò i Chickasaw Syncopators. Lunceford aveva ricevuto un’istruzione musicale di tutto rispetto (sua madre era organista) e aveva frequentato la Fisk University di Nashville, riservata ai neri, dove si laureò in legge. Sapeva suonare diversi strumenti, ma si esibiva al sax alto. Nel 1929 i Chickasaw Syncopators cambiarono nome, diventando la Jimmie Lunceford Orchestra e per Jimmie iniziò una brillante carriera professionale come band leader. La sua orchestra oggi non è molto nota, ma negli anni Trenta faceva concorrenza ai bianchi Benny Goodman e Tommy Dorsey, oltre che al “Duca” Ellington. Lo stile della Jimmie Lunceford Orchestra era improntato ai ritmi veloci in due quarti, che ricordavano quelli dei balli anni Venti, e a una forte spettacolarizzazione dei concerti. 

			290. Il soffio di Coleman (risposta corretta: C)

			Coleman Hawkins (1904-1969) è stato uno dei più grandi sassofonisti tra swing e inizi del bebop. Il suo sax tenore aveva un suono inconfondibile, caldo e molto “soffiato”, con un fraseggio raffinato, ben evidenziato in una delle sue interpretazioni più celebri, quella di Body and Soul, incisa nel 1935. Il suono di “Hawk” (“falco”), come veniva a volte soprannominato, era caldo ed espressivo, perfetto per interpretare ballate. Molti storici della musica fanno cominciare proprio con Coleman Hawkins il successo del sax come strumento tra i principali del jazz. Di certo ebbe una grande influenza sui sassofonisti della generazione successiva, paragonabile a quella del suo collega-rivale Lester Young. 

			291. Il giovane Sinatra (risposta corretta: D)

			Non era ancora “The Voice”, eppure il timbro era già quello, inconfondibile, del Frank Sinatra più famoso. Il principe dei crooner esordì proprio nell’era dello swing, a metà degli anni Trenta. Era un ammiratore di Bing Crosby, da cui prese il tono di voce caldo e confidenziale e cominciò a cantare nel locale del padre intorno al 1931. Dall’originario New Jersey si spostò a New York, nel 1939 si unì come cantante all’orchestra del trombettista Harry James e nel 1941 a quella, più importante, di Tommy Dorsey. Risale proprio a quell’anno la registrazione dello standard Blues Skies (interpretato molte altre volte da Sinatra). Il successo vero arrivò però con la registrazione di I’ll Never Smile Again, che raggiunse la vetta nella classifica delle vendite, sempre con l’orchestra di Tommy Dorsey. Questa prima parte della carriera di Sinatra, nel segno dello swing ma anche del cinema e della radio, dove era popolarissimo, si chiuse in corrispondenza della crisi delle big band, nella seconda metà degli anni Quaranta. Dovettero passare alcuni anni prima che, negli anni Cinquanta, “The Voice” tornasse sotto i riflettori. Nella seconda parte della carriera, “The Voice” divenne una star planetaria, tra dischi, tour e cinema. Ma continuò ad avere classici e standard dello swing nel suo repertorio, compresa Blue Skies. 

			292. Duetto al vertice (risposta corretta: A)

			Nel 1956 Ella Fitzgerald e Louis Armstrong incisero il primo disco insieme, Ella & Louis. Nel disco era contenuta una versione diventata storica della canzone resa celebre da Fred Astaire nel 1935. La canzone in origine faceva parte del musical Cappello a cilindro, un classico della coppia Fred Astaire e Ginger Rogers, composta da Irving Berlin. Nel disco Ella Fitzgerald e Louis Armstrong sono accompagnati dal quartetto del pianista Oscar Peterson.

			La coppia Ella & Louis incise in seguito altri due album. 

			293. Una macchina da evergreen (risposta corretta: A)

			Richard Rodgers (1902-1979) è stato uno dei più prolifici e amati autori di musical e di canzoni negli anni Trenta e Quaranta, insieme al paroliere Lorenz Hart (1895-1943). Bewitched, Bothered and Bewildered fa parte del musical Pal Joey, del 1940, e fu uno dei suoi più grandi successi. Un’altra canzone di Rodgers-Hart diventata uno standard interpretato da cantanti jazz, melodici e pop è Blue Moon, composta nel 1934. La morte di Hart nel 1943 aprì la strada a una nuova collaborazione artistica per Rodgers. Questa volta il paroliere fu Oscar Hammerstein II. Dal loro sodalizio nacquero altri grandi successi di Broadway che fornirono un ricco materiale ad arrangiatori, improvvisatori jazz e big band: l’ultimo e più grande successo di Rodgers e Hammerstein fu il musical The Sound of Music (Tutti insieme appassionatamente), del 1965, nel quale si trova la canzone My Favorite Things, altro evergreen interpretato negli stili più diversi e dalla formazioni più originali, fino ai giorni nostri. 

			294. Una vasta eredità (risposta corretta: C)

			La carriera di Duke Ellington (1899-1974) fu segnata da molti successi scritti da lui stesso per la propria orchestra, che si impose prima al Cotton Club di New York e poi in club, teatri, concerti e tour fino al secondo dopoguerra. Oltre alle canzoni firmate da solo o in coppia con i musicisti della sua band, oltre che con i maggiori parolieri del tempo, “The Duke” compose suite orchestrali e composizioni al confine del jazz sinfonico, continuando a sperimentare durante i suoi cinquant’anni di attività. Tra le sue molte composizioni (alcune scritte con i suoi arrangiatori di punta) si possono ricordare Mood Indigo (1930), Sophisticated Lady (1932), Caravan (1937), la ballata Prelude to a Kiss (1938), Satin Doll (1953). Tra le suite orchestrali, la più nota è Black, Brown and Beige, dedicata alla storia degli afroamericani e della segregazione razziale. 

			Duke Ellington ha lasciato anche uno dei più vasti cataloghi discografici, tra singoli e album, dai 78 giri fino agli LP e ai 45 giri. La “sigla” della sua orchestra e dei suoi concerti, Take the A Train (registrato nel 1941) non era però un pezzo suo, essendo stato scritto da Billy Strayhorn. 

			295. Uno strumento insolito (risposta corretta: B)

			Il violino non è uno degli strumenti musicali solitamente associati al jazz. Eppure fu molto usato negli anni delle origini, nei minstrel shows, e persino nel dixieland. Uno dei pionieri del violino jazz fu l’italo-americano Joe Venuti (1903-1978), che influenzò in modo decisivo lo stile del più famoso violinista jazz, di poco più giovane: il francese (anche lui di origini italiane) Stéphane Grappelli (1908-1997). Grappelli, figlio di un nobile di Alatri, nel Lazio, era nato a Parigi, si iscrisse al conservatorio della capitale, ma non terminò mai gli studi. Si appassionò invece al jazz, che conobbe attraverso i dischi dixieland di Bix Beiderbecke, nei quali suonava anche Joe Venuti. Nel 1934 forma, con il chitarrista Django Reinhardt, una band che oggi è considerata una delle prime formazioni non americane a imporsi nel mercato discografico, il Quintette de Hot Club de France, che univa il repertorio New Orleans a quello “gipsy”, noto in francese come jazz manouche. Grappelli, però, continuò a evolversi, avvicinandosi allo swing e conquistando, nel dopoguerra, una fama mondiale. Insieme allo stesso Venuti e all’afroamericano Stuff Smith (1909-1967) è considerato il più importante violinista jazz del Novecento. 

			296. Canzoniere americano (risposta corretta: A)

			Irving Berlin visse centouno anni: di famiglia ebraica, nacque nel 1888 nell’Impero russo e morì nel 1989 a New York. La sua parabola sta tutta qui: un ebreo russo emigrato negli Stati Uniti, che diventa il più importante autore di canzoni “americanissime”. I suoi due titoli più famosi sono White Christmas (1941) e Cheek to Cheek (1934), oltre a God Bless America (scritta nel 1918, alla fine del primo conflitto mondiale, ma diventata popolare nel 1938, alla vigilia del secondo). Sono però centinaia i titoli che hanno risuonato alla radio americana dagli anni Venti fino ai Quaranta inoltrati: secondo una stima, 1250 composizioni portano il suo nome, oltre a 500 tra registrazioni radio e dischi. Il merito di una tale produzione si deve soprattutto all’industria di Broadway: Irving Berlin era infatti uno dei più richiesti autori di musical. E sulle sue note cantavano e ballavano Fred Astaire e Ginger Rogers negli anni d’oro dello swing cinematografico: in questo genere, il titolo più noto è Cappello a cilindro, del 1935. 

			297. Il pioniere del flicorno (risposta corretta: C)

			Clark Terry (1920-2015) è stato uno dei primi trombettisti a dedicarsi in modo innovativo al flicorno. Negli anni Quaranta fu solista nella big band di Count Basie, ma il suo nome in quegli anni fu legato soprattutto ai suoi assoli alla tromba nelle suites di Duke Ellington. La sua caratteristica era il virtuosismo, ma più ancora la versatilità, che (proprio al flicorno) gli permise di passare dall’era dello swing a quella del bebop e dell’hard bop. Dagli anni Cinquanta collaborò infatti con i maestri del “nuovo jazz”, come Thelonious Monk, e dai Settanta si dedicò quasi solo al flicorno, nel frattempo diventato (anche grazie a lui e ai gruppi di cui fu leader) uno degli strumenti più utilizzati nel jazz moderno. Dalla sua prima fase della carriera, quando si dedicava anche a improvvisazioni vocali e scat, derivò il suo soprannome, “Mumble” (dal verbo inglese che significa “borbottare”). 

			298. Il ritorno del Duca (riposta corretta: A)

			Nel 1956 il mondo del jazz era molto cambiato: l’età d’oro dello swing era ormai passata, le giovani generazioni di appassionati seguivano il bebop, il cool jazz e le prime sperimentazioni radicali. Eppure il concerto che Duke Ellington tenne il 7 luglio 1956 segnò un eccezionale ritorno e l’inizio di una nuova giovinezza per il “Duca” del Cotton Club. L’album dal vivo che ha tramandato quell’esibizione è oggi considerato uno dei più belli di tutta la storia del jazz. Il concerto fu diviso in due sessioni e la seconda fu un crescendo di entusiasmo. Ellington propose una nuova suite orchestrale in tre parti (Festival Junction, Blues to Be There, e Newport Up), ma fu la riscrittura dei suoi classici della metà degli anni Trenta la vera sorpresa, con un lunghissimo assolo del sax tenore di Paul Gonsalves in Diminuendo and Crescendo in Blue, e con le improvvisazioni di un altro sassofonista storico di Ellington, Johnny Hodges, e del trombettista Clark Terry. I vecchi classici del repertorio ellingtoniano ne uscirono rivitalizzati, un nuovo “mix” di swing da big band e tendenze bebop. 

			299. La big band tutta femminile (risposta corretta: C)

			In attività tra il 1937 e il 1949, le International Sweethearts of Rhythm furono la più nota e popolare orchestra femminile nell’era dello swing. L’orchestra fu fondata nel Mississippi come dance band di una scuola riservata alle classi meno abbienti e per questo fin dall’inizio fu una compagine “integrata”: comprendeva cioè musiciste afroamericane e bianche, ma anche asiatiche e native americane. Anche in questo si trattava di una formazione avanti sui tempi, dato che all’epoca le band erano o bianche o nere (con poche eccezioni tra i solisti). L’aggettivo international serviva proprio a giustificare la composizione multietnica dell’organico. La band leader era Anna Mae Winburn, e tra i compositori e arrangiatori ci furono personaggi importanti dello swing, come Eddie Durham, poi passato all’orchestra di Count Basie. 

			Le Sweethearts of Rhythm non furono l’unica orchestra tutta femminile nel jazz classico. Fin dagli anni Venti erano esistite formazioni analoghe, anche se di solito costituite soltanto da afroamericane e in genere trattate come una mera curiosità da spettacolo di varietà. Nessuna raggiunse la fama e la qualità, come dance orchestra, delle International Sweethearts of Rhythm. L’orchestra si sciolse nel 1949, quando alcune musiciste si dedicarono a una carriera da solista e molte abbandonarono il professionismo musicale, costrette a adeguarsi ai ruoli sociali riservati alle donne. 

			300. La musica del Grande Gatsby (risposta corretta: B)

			Il grande Gatsby è uno dei più importanti romanzi americani, pubblicato da Francis Scott Fitzgerald nel 1925. Racconta la storia di un miliardario affascinante e misterioso, ma soprattutto racconta gli Stati Uniti alla vigilia del crac di Wall Street nel 1929. Nel grande affresco della cultura americana che è quel romanzo, non poteva mancare la “colonna sonora” del jazz. Il termine (di origine incerta) negli anni Venti era già pienamente affermato e anche se la musica delle feste organizzate dal protagonista Jay Gatsby suona al ritmo di dixieland e fox trot, le atmosfere delle orchestre jazz nel libro sono le stesse che caratterizzeranno poi anche gli spettacoli degli anni Trenta, nell’era dello swing. Fitzgerald già nel 1922 aveva pubblicato un libro intitolato Racconti dell’età del jazz associando appunto gli anni Venti alla parola “jazz”. Nel 1931 tornò sul tema con un saggio intitolato Echoes of the Jazz Age nel quale spiegava che il jazz aveva accompagnato un’epoca di grandi trasformazioni sociali ed economiche, ovvero il decennio tra il 1919 e il 1929. E aggiungeva: “La parola jazz, nel suo progredire verso la rispettabilità ha indicato prima il sesso, poi il ballo, infine la musica”.

			Il jazz moderno

			301. La culla del bebop (risposta corretta: B)

			Il bebop nacque e si sviluppò intorno al 1944-45, quando lo swing entrò in una fase di crisi creativa. Rappresentò il primo passo del jazz moderno e la novità più dirompente nella musica americana fino alla prima metà degli anni Cinquanta. Fu un fenomeno musicale nato e cresciuto nei jazz club di New York, e in particolare al Minton’s Playhouse. Qui si esibirono regolarmente, in combo (soprattutto quartetti, quintetti e sestetti), i capofila del nuovo jazz moderno: Dizzy Gillespie, Charlie Christian, Thelonious Monk, Charlie Parker, Kenny Clarke… Dopo il Minton’s anche altri locali, tutti distribuiti attorno alla 52a Strada, videro fiorire il nuovo jazz. Si affermò così l’altra “culla del bebop”, il Monroe’s.

			Caratteristiche principali del nuovo jazz degli anni Quaranta erano le formazioni ridotte invece delle big band, l’uso di brevi spunti tematici esposti all’inizio del brano e sviluppati in lunghe e articolate improvvisazioni, fitte di rapidi passaggi e fraseggi. Con il bebop l’improvvisazione si liberò dai vincoli degli standard e delle strofe ripetute delle canzoni della Swing Era, ormai troppo anguste per i musicisti più sperimentali e creativi, dando vita a uno stile che cambiò il jazz per sempre. L’armonia si aprì a dissonanze e accordi meno banali, politonalità, uso di scale estranee all’armonia tradizionale. Il cuore dei brani divenne l’improvvisazione, affidata a un fraseggio spezzato e febbrile, rapide cascate di note e un serrato dialogo tra i solisti, con una frequente interazione tra gli strumenti, che dà vita a sempre nuovi intrecci di temi, ritmi e armonie. 

			Il bebop fu, almeno inizialmente, un linguaggio portato avanti in prevalenza da musicisti afroamericani, in contrapposizione allo swing tradizionalmente “bianco”. Il “capofila” ufficioso del bebop fu il trombettista Dizzy Gillespie, che mise insieme i migliori musicisti del nuovo stile in diverse formazioni. Erano un gruppo di jazzisti accomunati dal desiderio di abbandonare gli stilemi stanchi e ripetitivi dello swing, sperimentando in maggiore libertà. A questo scopo, dopo il lavoro nelle big band dove ancora suonavano per mantenersi, si ritrovavano per le loro jam session in club come il Minton’s Playhouse e il Monroe’s, suonando fino al mattino.

			302. Il breve volo di Charlie Parker (risposta corretta: D)

			Charlie Parker, nato a Kansas City nel 1920, ebbe una vita breve e difficile: morì a New York a trentacinque anni, ucciso da una polmonite, ma profondamente minato nel corpo e nello spirito dall’alcol e dalla droga, dalla quale era dipendente fin da ragazzo. Il suo strumento era il sax alto, ma come altri musicisti bebop aveva cominciato suonando in orchestre swing, dove gli facevano spesso suonare il sax tenore. Nel 1938 entrò nell’orchestra di Jay McShann. Proprio durante gli spostamenti con questa band il giovanissimo Parker, secondo la ricostruzione più accreditata, conquistò il suo soprannome. Lungo la strada, attraversando un villaggio, l’auto su cui viaggiava aveva investito una gallina (yardbird in inglese americano): Parker chiese al collega al volante di fermarsi e tornare indietro, recuperò il pollo e lo fece poi cucinare dalla signora dove stava in affitto. Da allora fu chiamato “Yardbird” e poi soltanto “Bird”.

			Negli anni successivi conobbe il cantante e “mentore” del bebop Billy Eckstine ed ebbe modo, una volta trasferitosi a New York, di entrare in contatto con i musicisti che si ritrovavano al Monroe’s e al Minton’s, dove conobbe Dizzy Gillespie. Insieme a quest’ultimo nel 1943 suonò con l’orchestra di Earl Hines, per poi formare una nuova jazz band con Billy Eckstine, Gillespie, la cantante Sarah Vaughan e altri futuri grandi del jazz moderno, allora giovanissimi, come Dexter Gordon, Art Blakey e per un periodo anche Miles Davis. Per un paio di anni Parker resta all’ombra di Gillespie finché, nel 1945, arriva la svolta, con le prime incisioni storiche al sax alto, su temi inventati da lui. Il suo stile si impone: fraseggio ansioso e asimmetrico, poliritmia, armonie indefinite, frasi rapide e spezzate… Un’espressività che alle nuove tendenze stilistiche inaugurate da Gillespie & Co. aggiungeva l’irrequietezza della sua personalità sofferente. 

			Dopo due anni di cura in una clinica per malattie mentali e una temporanea disintossicazione, nel 1947 incide, con il pianista John Lewis, una serie di capolavori diventati capisaldi del jazz moderno: Bird of Paradise, Parker’s Mood, Relaxing at the Camarillo e una serie di altri titoli, alcuni dei quali registrati con Gillespie alla tromba e Thelonious Monk al pianoforte. Fu il momento di maggiore fama per Charlie Parker, al punto che un jazz club di New York dove si esibiva fu ribattezzato Birdland in suo onore. Con gli anni Cinquanta per Charlie Parker iniziò però il declino, tra lunghi silenzi, crisi e intemperanze. 

			Il volo di Bird terminò il 12 marzo 1955 nell’appartamento newyorkese della “baronessa del jazz”, la mecenate Pannonica Rothschild de Koenigswarter, dopo quattro giorni di sofferenze. 

			303. Chitarra bop (risposta corretta: B)

			Charlie Christian (1916-1942) accompagnò la chitarra verso la sua trasformazione bebop. Dopo essere passato alla chitarra semiacustica e avere suonato in diverse band dell’era swing, Christian (afroamericano) raggiunse la fama nel sestetto di Benny Goodman, dal 1939, con Lionel Hampton al vibrafono. Il suo stile era influenzato da quello del sassofonista Lester Young e lo portò a trasformare la chitarra da strumento di accompagnamento – come era tradizionalmente nel jazz –, a strumento solistico con improvvisazioni melodiche e non solo ritmiche. Fu proprio questo stile a incontrare il favore dei giovani musicisti che si riunivano al Minton’s Playhouse, in particolare Dizzy Gillespie. Contribuì così alla nascita del bebop, influenzando i chitarristi jazz venuti dopo di lui fino all’avvento del jazz “elettrico” e alla commistioni tra jazz e fusion.

			304. Dalla tromba di Gillespie (risposta corretta: B)

			Night in Tunisia (a volte indicato come A Night in Tunisia) fu scritto dal trombettista Dizzy Gillespie nel 1942, quando suonava nella big band di Earl Hines. Ma in seguito lo ripropose con il proprio sestetto. Il brano si apre con un tema “esotico” e intervalli armonici insoliti sviluppati su una linea di contrabbasso ostinata, che apre il pezzo. Quando Gillespie cominciò a suonare con la propria band il bebop, Night in Tunisia divenne uno dei suoi pezzi forti, trasformandosi in uno standard del jazz moderno, interpretato poi da Charlie Parker, Art Blakey, Miles Davis e moltissimi altri.

			305. Cortesie tra pianisti (risposta corretta: A)

			Il pianista Thelonious Monk (1917-1982) fu uno dei padri del bebop al Minton’s Playhouse e uno dei maggiori compositori del jazz moderno. Innovatore dello stile pianistico, compose In Walked Bud nel 1947, dedicandola a Bud Powell. Powell era un eccezionale virtuoso alla tastiera e uno dei pionieri del bebop. Il brano fu composto a seguito di un episodio avvenuto alla Savoy Ballroom di Harlem (New York), dove fece irruzione la polizia (nel 1947 gli afroamericani non godevano dei diritti civili e gli abusi erano all’ordine del giorno), che al rifiuto di Monk di mostrare il suo documento di identità tentò di arrestarlo. Bud Powell intervenne per difenderlo, e secondo alcune ricostruzioni (non concordi, però) in quell’occasione fu ferito alla testa. In Walked Bud si basa su un vecchio standard di Irving Berlin del 1927, rivisitato, e con il suo andamento cromatico è diventato una delle composizioni di Monk più significative, inciso nel 1958 nell’album Misterioso, con un celebre assolo del saxtenorista Johnny Griffin, uno degli iniziatori dell’hard bop.

			306. L’etichetta del jazz moderno (risposta corretta: A)

			Nel 1939 Alfred Lion e Francis Wolff fondarono a New York la casa discografica diventata sinonimo di bebop e hard bop, l’evoluzione più radicale del bebop, oltre che di tutto il jazz moderno. Alfred Lion, l’anima della Blue Note Records, era un ebreo tedesco nato in Germania nel 1908 e a Berlino aveva imparato ad amare il jazz. Nel 1937 era emigrato negli Stati Uniti e si era stabilito nella Grande Mela. Qui seguì gli esordi del bebop, tanto che la sua etichetta fu la prima a registrare le composizioni di Thelonious Monk, tra il 1947 e il 1952. In seguito tutti i principali esponenti del nuovo jazz (hard bop, cool jazz e poi anche free jazz) passarono dalla sala d’incisione della Blue Note: Miles Davis, Fats Navarro, Sonny Rollins, John Coltrane, Art Blakey, McCoy Tyner e moltissimi altri. 

			I dischi Blue Note dal 1955 al 1967 imposero anche un nuovo stile alle copertine degli album, grazie al lavoro del grafico Reid Miles: quasi tutte prevedevano una foto in bianco e nero degli artisti, a volte scattata nello studio di registrazione, con un unico altro colore dominante usato come filtro o per delimitare forme geometriche moderniste.

			307. Le linee dure di Lennie (risposta corretta: B)

			Nato a Chicago nel 1919, figlio di immigrati campani, nacque ipovedente (forse a causa dell’epidemia di spagnola, che aveva colpito sua madre durante la gravidanza) e a nove anni aveva del tutto perso la vista. Nel frattempo aveva però imparato a suonare il pianoforte, strumento del quale diventò uno dei maggiori innovatori negli anni Cinquanta. E questo nonostante fosse molto schivo e afflitto da problemi di salute e di alcolismo. Si affermò con il bebop, ma il suo stile cerebrale e febbrile, tutto costruito su lunghe improvvisazioni della mano destra, accompagnata dal basso della mano sinistra, ne fece il caposcuola del cool jazz. Ma anche un anticipatore dell’hard bop e persino del free jazz. Nel 1949, in quintetto con il sassofonista Lee Konitz, incise una serie di dischi che lo imposero come l’apripista di un nuovo modo di suonare il pianoforte, con capolavori come Intuition e Digression, che sono veri salti in avanti rispetto agli anni in cui furono incise. Tristano, dopo un lungo periodo di silenzio tornò a suonare e incidere nel 1956, poi soltanto ancora nel 1962 con The New Tristano, un impegnativo disco di piano solo. In seguito si dedicò quasi solo all’insegnamento e morì, dimenticato da molti, nel 1978. 

			308. Il disco dei primati (risposta corretta: A)

			Kind of Blue, uscito nel 1959, è un disco leggendario e con molti primati. È infatti considerato uno dei cinque migliori album nella storia del jazz (per alcuni, il migliore), ha consacrato il trombettista Miles Davis come solista e compositore (i brani del disco sono tutti suoi, tranne uno in collaborazione con Bill Evans) ed è l’album di jazz più venduto di sempre (oltre 5 milioni di copie soltanto negli Stati Uniti). Altra peculiarità di Kind of Blue è la sua registrazione: Davis (come farà anche in seguito) si limitò a fornire scarni spunti melodici e indicazioni sulle scale da utilizzare nelle improvvisazioni (le composizioni sono modali) e tutti i brani furono registrati in una sola sessione. Del sestetto facevano parte, oltre a Miles Davis, jazzisti tra i migliori del periodo: John Coltrane (che si sarebbe rivelato una delle novità più dirompenti del jazz moderno) al sax tenore, Julian Adderley al sax alto, Bill Evans (pianista raffinatissimo, diventato celebre con il suo trio; nel disco fu sostituito al piano da Wynton Kelly in un brano); Paul Chambers (in seguito membro del quartetto di Coltrane) al contrabbasso e Jimmy Cobb (in seguito in altri dischi di Miles Davis) alla batteria. Insomma, Kind of Blue è “il” disco che tutti gli appassionati devono avere.

			309. La porta inglese sul jazz (risposta corretta: C)

			I musicisti Ronnie Scott e Paul King aprirono i battenti del loro locale nel quartiere londinese di Soho, il 30 ottobre 1959. Da allora (e dopo un cambio di sede, poche vie più in là) il Ronnie Scott’s Jazz Club ha continuato a ospitare molti nomi importanti del jazz americano ed europeo. Da qui passarono Sonny Rollins, Lee Konitz e molti altri innovatori, ma anche Jimi Hendrix, nella sua ultima jam session pubblica, 1970. 

			Il locale ha cambiato proprietà dopo la morte dei fondatori, ma è ancora in attività. 

			310. Da Ray Charles a Joe Zawinul (passando per Miles) (risposta corretta: C)

			Il suo soprannome era dovuto alla stazza (da ragazzo lo chiamavano “Cannibal”, poi diventato appunto “Cannonball”, ovvero “palla di cannone”). E il suo assolo in So What, il brano di apertura dell’album di Miles Davis Kind of Blue è da antologia. Ma il sax alto di Julian “Cannonball” Adderley (rappresenta un tratto di vera originalità in molte sue registrazioni. Veniva infatti da radici blues (era originario di Tampa, Florida), insegnò in un liceo e poi si trasferì a New York, nell’ambiente bebop, suonando con Thelonious Monk e con John Coltrane (sax tenore) nel sestetto di Miles Davis. La carriera di Julian si sviluppò parallelamente a quella del fratello Nat (trombettista), con il quale aveva suonato nell’orchestra di Ray Charles, assorbendo il linguaggio del blues. Negli anni Sessanta e all’inizio dei Settanta il suo stile seguì l’evoluzione delle strade aperte da John Coltrane e poi quelle fusion di Joe Zawinul (fondatore dei Weather Report). Morì quarantottenne, in seguito a un infarto. 

			311. Ritmo cinematografico (risposta corretta: D)

			Il regista francese Louis Malle nel 1957 era uno dei giovani registi della nouvelle vague francese. Come molti suoi coetanei (aveva all’epoca solo venticinque anni) era un appassionato di jazz, specie di quello “cool” e per il suo film noir Ascensore per il patibolo, con Jeanne Moreau, riuscì ad avere le musiche originali di Miles Davis. 

			Davis era spesso a Parigi in quegli anni (aveva tra l’altro una relazione con la cantante Juliette Gréco) e nelle pause tra un concerto e l’altro registrò le musiche per la pellicola. Non compose una partitura, come si fa di solito, ma con un quintetto formato da tre jazzisti francesi al piano, sax e contrabbasso, e con Kenny Clarke alla batteria, improvvisò su alcuni temi e scale abbozzati in vista della registrazione e passati sul posto ai colleghi. L’improvvisazione procedette parallelamente alla proiezione delle sequenze girate. La ventina di minuti, registrate in una notte, fu poi montata dal regista nella versione finale. Le immagini in bianco e nero, intrecciate con il morbido suono di Miles Davis creano un’atmosfera che costituisce gran parte del fascino del film (uscito nel 1958), presto diventato un classico del genere noir.

			312. Una voce di velluto (risposta corretta: B)

			Sarah Vaughan (1924-1990) è stata la più importante voce del bebop e del cool jazz. Molti la considerarono all’epoca l’erede ideale di Ella Fitzgerald, anche se le caratteristiche vocali sono diverse. La voce di Sarah Vaughan, che si fece notare nel 1942 a un concorso vocale all’Apollo Theatre di New York (dove debuttò anche Ella), è calda e profonda, con una grande estensione e un timbro inconfondibile nel registro di contralto, capace di controllare rapide escursioni, suoni fermi o vibrati. Lo standard Misty, specie nel disco con gli archi dell’orchestra di Quincy Jones, è uno dei brani in cui la sua vocalità si esprime al meglio, come anche nel brano Send in the Clown (1973). 

			313. Il ponte di Sonny Rollins (risposta corretta: D)

			Sonny Rollins, nato nel quartiere di Harlem nel 1930, nel 1959 era già uno dei più famosi sax tenori del jazz moderno, paragonato a Charlie Parker, ma con un proprio linguaggio, che aveva superato il bebop aprendo la strada all’hard bop. Proprio nella sua ricerca di nuove espressività per il suo strumento, tra l’estate del 1959 e il 1961 Rollins per un lungo periodo si ritirò quasi del tutto dalle scene e non pubblicò dischi. Dov’era finito? Chi fosse passato dal ponte di Williamsburg, che collega la parte settentrionale di Brooklyn al Lower East Side di Manhattan (dove allora viveva), lo avrebbe potuto ascoltare mentre si esercitava nei pressi dell’entrata della fermata della metropolitana, nel frastuono del traffico. Da quell’esperienza nacque nel 1962 il disco The Bridge. Lo stile di Rollins era già molto creativo ed esuberante e aveva avuto modo di confrontarsi in concerti e incisioni con sassofonisti come Coltrane e Ornette Coleman. 

			314. Il jazz in frac (risposta corretta: A)

			John Lewis al piano, Milton Jackson al vibrafono, Percy Heath al contrabbasso e Kenny Clarke (poi sostituito da Connie Kay) alla batteria. Era questa la formazione guidata da John Lewis (coadiuvato da Milt Jackson) che dal 1952 al 1974 (e poi ancora per alcuni tour negli anni Ottanta e Novanta) mise il frac al jazz. La caratteristica del Modern Jazz Quartet e di brani scritti o arrangiati da John Lewis era infatti l’eleganza, non solo negli abiti e nello stile “da concerto” (suonavano in frac e papillon), ma anche nello stile musicale, piuttosto formale e “pulito”, con molti riferimenti al contrappunto, a Bach e alla musica classica. Anche per questo, nonostante l’alta qualità esecutiva, molti puristi accusarono il quartetto afroamericani di avere “sbiancato” il jazz. 

			315. Essenziale ed elegante (risposta corretta: C)

			Nonostante la brevità (poco più di mezz’ora di musica), Birth of the Cool è uno degli album più importanti nella storia del jazz moderno e nella multiforme carriera di Miles Davis. Il merito, oltre che della tromba di Miles, fu dell’arrangiatore Gil Evans, che guidava il nonetto, e degli eccezionali musicisti della formazione, tra i quali Lee Konitz (sax alto), Jay Jay Johnson (trombone), Gerry Mulligan (sax baritono), Max Roach e Kenny Clarke (batteria), John Lewis (pianoforte) e altri che si alternano nei diversi brani. 

			Il disco raccoglie una selezione di incisioni realizzate in studio in un arco di tempo che va dal 1949 al 1950. In seguito uscirono altre raccolte (The Complete Birth of the Cool), comprensive di alcune esecuzioni live. 

			Il disco, benché retrospettivo, diede il nome a un nuovo genere del jazz, il cool, appunto, più elegante e cerebrale (“freddo”) e quindi in controtendenza rispetto al vulcanico bebop di Gillespie e Parker, della fine degli anni Quaranta. Il cool jazz si sviluppò soprattutto sulla West Coast grazie a musicisti bianchi, mentre a New York il bebop si evolveva verso l’hard bop, più febbrile e sperimentale. 

			316. Il critico poeta (risposta corretta: B)

			Diceva che avrebbe potuto vivere senza poesia, ma non senza jazz. Il poeta e letterato Philip Larkin (1922-1985) è uno dei più celebrati scrittori del Novecento inglese. Ma fu anche un appassionato e critico di jazz, del quale scriveva regolarmente sul quotidiano «The Daily Telegraph», tra il 1961 e il 1971, recensendo concerti e dischi dell’era cool. Ma il suo amore per il jazz risaliva alla gioventù, quando ebbe modo di ascoltare la musica americana. Si trattava tuttavia di un personaggio contraddittorio e controverso. Era infatti profondamente conservatore e, come molti britannici del suo tempo, aveva idee razziste, il che mal si concilia con la passione per il jazz. Le sue recensioni sono state raccolte nel volume All what Jazz.

			317. Messaggeri del jazz (risposta corretta: D)

			La nascita della combo di Art Blakey The Jazz Messengers, tra il 1954 e il 1955, era una risposta aggressiva e radicale al dilagare del cool jazz e alla deriva “bianca” di una musica nata nera, ma che si stava trasformando in un genere molto commerciale. Il batterista afroamericano Art Blakey aggregò dunque intorno alla sua formazione alcuni dei migliori musicisti neri attivi a New York (in contrapposizione al jazz “bianco” della West Coast), tra i quali innovatori come John Coltrane o Wayne Shorter, ma anche raffinati virtuosi come Oscar Peterson e giovani diventati poi famosi solisti, come il pianista Keith Jarrett o il trombettista Wynton Marsalis. Art Blakey (1919-1990) fu uno dei batteristi che rivoluzionò la tecnica di questo strumento nell’era del bebop, insieme a Max Roach, accentuandone gli aspetti ritmici “duri”, con un beat più pesante e assoli aggressivi che toglievano alla batteria il mero ruolo di di “tenere il tempo” o creare un raffinato sottofondo di accompagnamento al suono delle spazzole. Nei Jazz Messengers (rimasti attivi fino alla morte del fondatore) si intrecciarono hard bop, con lunghe e aggressive improvvisazioni, ritorno alle radici afroamericane del blues e di un “hard swing”, sperimentalismo libero e una grande dose di energia creativa.

			318. Dal cool al Brasile (risposta corretta: C)

			Stan Getz (1927-1991) è stato un importante interprete del sax tenore, cresciuto nel solco dello stile di Lester Young e uno dei protagonisti del cool jazz negli anni Cinquanta. Il suo nome è legato alla sua orchestra, ma soprattutto alle incisioni che dagli anni Sessanta realizzò con il chitarrista e cantante brasiliano João Gilberto. Gilberto, insieme al cantautore Antonio Carlos Jobim e ad altri musicisti, aveva dato vita in Brasile, alla fine degli anni Cinquanta, alla Bossa Nova (letteralmente “nuova tendenza”). Si trattava di una rivisitazione del samba influenzata dal jazz stesso e caratterizzata dalla raffinatezza degli arrangiamenti. Stan Getz trovò in quello stile una forte parentela con il proprio gusto musicale e portò la Bossa Nova negli Stati Uniti collaborando principalmente con Gilberto. Tra i maggiori successi di queste collaborazioni (ci sono le sue versioni di Desafinado e di The Girl of Ipanema, di Antonio Carlos Jobim. 

			319. Al trombone a pistoni (risposta corretta: B)

			Nato a Kansas City nel 1929, Bob Brookmeyer partecipò all’ondata del “jazz bianco” negli anni Cinquanta, lavorando nelle combo di Stan Getz e soprattutto di Gerry Mulligan. Nel 1954 fece parte del quartetto senza pianoforte (sax baritono, trombone a pistone, contrabbasso e batteria) di Gerry Mulligan che si esibì con grande successo alla Salle Pleyel di Parigi, come testimonia la registrazione live di quel concerto. 

			Negli anni Sessanta si unì al trombettista Clark Terry, con il quale conobbe un buon successo. Anche Terry, come lui, si era dedicato a uno strumento a fiato fino ad allora poco amato nel jazz, il flicorno. Il trombone preferito dai jazzisti, specie nello swing, era stato infatti quello tradizionale “a tiro”, detto anche “a coulisse”, quasi del tutto abbandonato nel bebop e nel cool jazz. Dopo avere superato a fatica un serio problema di alcolismo, si dedicò prevalentemente all’insegnamento e alla composizione per orchestre jazz, negli Stati Uniti e in Europa. È morto nel 2011.

			320. Spagna in jazz (risposta corretta: D)

			Sketches of Spain è un album di Miles Davis uscito nel 1960. Il disco contiene un adattamento del secondo movimento del Concierto de Aranjuez, originariamente scritto nel 1939 dal compositore spagnolo Joaquín Rodriguez per chitarra, e altri brani della tradizione nazionale spagnola, tra cui una musica per balletto di Manuel de Falla e alcune melodie del canto hondo. L’adattamento per orchestra jazz e tromba solista è del canadese Gil Evans, con il quale Miles Davis aveva già suonato in Birth of the Cool. Si tratta di un disco in un certo senso sperimentale, tra il classico e il jazz, il folclorico e il sinfonico, con un’orchestrazione raffinata e molto impegnativa per i musicisti, che hanno qui pochissimo spazio per l’improvvisazione. Sul tessuto sonoro “spagnoleggiante” degli arrangiamenti di Evans, Miles Davis “pennella” con le note rarefatte della sua tromba. 

			321. Il maestro del contrabbasso moderno (risposta corretta: C)

			Charles Mingus (1922-1979) era un vero figlio del melting pot statunitense: aveva infatti origine miste europee bianche, native americane, asiatiche e afroamericane. Anche la sua formazione musicale appare come il riflesso di un mondo nel quale le culture si intrecciano: fu allievo del primo contrabbasso della New York Philharmonic, ma anche del contrabbassista di Louis Armstrong. Il risultato fu un musicista innovatore sia nella tecnica del suo strumento, sia nella composizione. Nel 1947 entrò nell’orchestra di Lionel Hampton, ma in seguito fu lui l’animatore di combos e orchestre destinate ad aprire nuove strade al jazz più colto. Nei suoi brani entra poi, per la prima volta in modo consapevole e diretto in un compositore jazz, la tematica della segregazione razziale e dei diritti civili, per i quali Mingus si impegnò sempre con passione, anche in interviste e interventi pubblici. 

			Animatore della scena jazzistica di New York, Mingus fu un catalizzatore di talenti, grazie anche alla formula delle sue orchestre formate da 8-10 elementi che spesso cambiavano, chiamate Jazz Workshop. Nel 1956 tutta la novità rappresentata da Mingus si rivelò nell’album Pithecanthropus Erectus; altrettanto memorabili Mingus Ah Um e The Black Saint and the Sinner Lady, considerato uno dei migliori esempi di composizione jazz moderna e costruito intorno a temi anche politici. L’anno dopo fu in tour in Europa e i suoi concerti a Parigi segnarono l’apice della sua carriera, che intanto si era incrociata con quella di giovani sperimentatori d’avanguardia come il sassofonista e flautista Eric Dolphy, uno dei padri del free jazz. Tra le sue composizioni più ambiziose c’è Epitaph, del 1963: oltre due ore di musica per grande orchestra jazz, riscoperto e registrato soltanto dieci anni dopo la sua morte, nel 1989.

			322. A mezzanotte circa (risposta corretta: B)

			Nel 1986 uscì Round Midnight - A mezzanotte circa, un film del regista francese Bertrand Tavernier ambientato nel 1959 e ispirato alla vita del pianista Bud Powell e ai suoi problemi di alcol. Più in generale, la pellicola è un omaggio ai protagonisti e alla musica bebop e cool.

			A interpretare il protagonista nel film è il sassofonista Dexter Gordon (1923-1990), che in gioventù collaborò proprio con Bud Powell, tra gli altri. Gordon non fu mai un rivoluzionario del sax, come Charlie Parker, John Coltrane o Ornette Coleman, ma è sempre rimasto nel circuito dei festival e teneva concerti e collaborazioni importanti. Si era imposto per la raffinatezza delle sue esecuzioni di ballads, genere nel quale era maestro, ma era stato abbastanza dimenticato. Grazie al successo del film conobbe invece una seconda notorietà, anche se era già malridotto a causa di una vita sregolata e con diversi problemi di salute. È la stessa trama del film, che narra appunto la rinascita di un musicista entrato in crisi: una storia che nel jazz si è ripetuta molte volte. Dexter Gordon morirà quattro anni dopo l’uscita della pellicola di Tavernier. 

			Nel film recitano e suonano anche altri grandi nomi del jazz moderno: il pianista Herbie Hancock (che ha composto anche la colonna sonora, premiata con l’Oscar), il trombettista Freddie Hubbard, il contrabbassista Ron Carter, il vibrafonista Bobby Hutcherson, la voce di Bobby McFerrin, il sassofonista Wayne Shorter. 

			323. Uno standard moderno (risposta corretta: D)

			Il pianista Thelonious Monk è stato uno dei padri del bebop e ha composto alcuni temi diventati standard del jazz moderno. Uno di questi, e forse il più famoso, è ‘Round Midnight, composto nel 1944, ma diventato celebre grazie all’interpretazione di Miles Davis, che la eseguì in jam session con lo stesso Monk al piano, Gerry Mulligan al sax baritono, Percy Heath al contrabbasso e Connie Kay alla batteria, durante il festival di Newport del 1955. Nel 1957 Davis incise ‘Round Midnight in quintetto (con John Coltrane al sax tenore), intitolando l’album ‘Round About Midnight. Da allora lo standard, un tema spezzato riflessivo e intimista, è spesso ricordato con questo titolo. 

			324. Ritmi composti (risposta corretta: C)

			Nel 1959 uscì il disco più famoso del Dave Brubeck Quartet: Time Out. L’album comprende la composizione più celebre di Brubeck, Take Five (composto però dal sassofonista Paul Desmond) che segue un ritmo composto di cinque quarti, inusuale nel jazz (ma diffuso per esempio nella musica klezmer e in altre tradizioni, oltre che nella musica classica del Novecento). Ma è tutto l’album a imporsi per la grande attenzione alla ricerca ritmica, anche grazie alla batteria di Joe Morello, protagonista di alcuni assoli innovativi. Un’altra traccia del disco presenta infatti Blue Rondò à la Turk, che ha un ritmo di nove ottavi (tipico della musica tradizionale turca), mentre Kathy’s Waltz è un doppio valzer che crea un curioso effetto di spostamento ritmico. 

			Brubeck era un pianista bianco di San Francisco e il suo quartetto (all’epoca con – oltre a Morello – Paul Desmond al sax alto e Eugene Wright al contrabbasso) interpretò al meglio lo stile raffinato e classicheggiante della West Coast. Brubeck infatti aveva studiato con il compositore francese Darius Milhaud e perseguì una linea di sperimentazione sofisticata, culminata proprio in Time Out. 

			325. Qualcosa di nuovo (risposta corretta: D)

			Il free jazz nacque dall’evoluzione dell’hard bop, ma anche dagli influssi della musica sperimentale colta e soprattutto dal desiderio di portare anche nel jazz i contenuti di protesta e impegno sociale a favore della lotta contro la segregazione. Il nuovo movimento fu chiamato così a partire dall’album Free Jazz: A Collective Improvisation, registrato nel 1960 dal sassofonista Ornette Coleman e da due quartetti, le cui improvvisazioni furono incise su due diversi canali stereofonici. I musicisti del free jazz abbandonarono ogni schema armonico, modale o strofico, affidando l’espressività dei brani a lunghe improvvisazioni libere e collettive. Il movimento prese le mosse alla fine degli anni Cinquanta, sull’onda del radicalizzarsi del movimento per i diritti civili e la nascita del Black Power. A livello stilistico, importanti anticipazioni del jazz più radicale e libero si potevano ascoltare in alcuni dischi hard bop e in brani come Intuition di Lennie Tristano, nei primi concerti di Ornette Coleman e negli ultimi brani del sassofonista John Coltrane. Il free jazz fu chiamato anche New Thing, proprio per sottolinearne gli aspetti di rottura totale con la tradizione jazzistica precedente. Questo nome si trova nel titolo di un fondamentale album del 1966, New Thing at Newport si può considerare un “disco epocale”, con le lunghe improvvisazioni dal vivo, al festival jazz di Newport appunto, dei sassofonisti Archie Shepp (uno dei pionieri e “profeti” del free jazz) e di John Coltrane. 

			Altri fondamentali contributi al free jazz arrivarono dal batterista Max Roach, partito dal bebop e approdato allo sperimentalismo, dal polistrumentista Sun Ra, che sviluppò una propria teoria filosofico-musicale, il trombettista Freddie Hubbard, il gruppo Art Ensemble of Chicago e molti altri. 

			326. Rivelazione mistica (risposta corretta: C)

			John Coltrane (1926-1967) è stato uno dei sassofonisti più importanti nella storia del jazz moderno e A Love Supreme è considerato uno dei suoi capolavori. Coltrane si era affermato alla fine degli anni Cinquanta suonando con Miles Davis e con altri musicisti bebop e hard bop, spingendo all’estremo i limiti dell’improvvisazione (per esempio nella sua famosa versione dello standard My Favourite Things) ma con i suoi ultimi album (Meditation, Ascension) entrò nei territori del free jazz, completando il passaggio tra due epoche. 

			Nel suo percorso personale e musicale, all’inizio degli anni Sessanta, Coltrane si interessò sempre più alla meditazione trascendentale e al misticismo religioso e in particolare orientale: A Love Supreme è il primo frutto di questa fase e uno dei più interessanti esempi di “concept album” nel jazz di quegli anni. L’album è diviso in quattro tracce che formano un tutt’uno organico, un percorso che culmina nell’ultima sezione (Psalm, “Salmo”). Alla fine del primo movimento (Acknowledgement, “Riconoscimento”) si sente la voce di Coltrane ripetere, come in una preghiera orientale o in una formula meditativa, le parole “A Love Supreme”, sul tema iniziale del brano. Il quartetto del disco è formato, oltre che da Coltrane al sax tenore, da McCoy Tyner Jimmy Garrison al contrabasso, Elvin Jones alla batteria. 

			327. Jazz impegnato (risposta corretta: B)

			Charles Mingus (1922-1979) è stato un grande contrabbassista, ma anche un compositore di brani di jazz modale piuttosto ambiziosi. Il 20 gennaio 1963, in un’unica sessione di registrazione con un gruppo di altri 11 strumentisti, The Black Saint and the Sinner Lady. L’idea era raccontare in musica, in una forma parzialmente ispirata al balletto, con una scansione di sezioni tematiche, la schiavitù e la segregazione razziale. Qualcosa del genere aveva fatto cinque anni prima Duke Ellington (con il quale Mingus aveva suonato) con la suite Black, Brown and Beige. Questi temi politici erano molto vicini alla sensibilità di Mingus, che pur non appartenendo al ghetto nero (era meticcio e comunque di famiglia borghese), era uno strenuo difensore delle lotte per i diritti civili degli afroamericani. L’album è considerato il più impegnato di Mingus e uno dei suoi migliori in assoluto, oltre che una pietra miliare nella storia del jazz. 

			328. Nuove direzioni (risposta corretta: B)

			Il tastierista e compositore Joe Zawinul collaborò con Miles Davis in diverse occasioni, come per l’album In a Silent Way (1969) e per il successivo doppio album Bitches Brew, del 1970. Soprattutto quest’ultimo rappresentò una svolta nella carriera di Miles Davis e anche nella storia del jazz, che con questo disco entrò a pieno titolo nell’era del jazz elettrico e della fusion, unendo elementi jazz e rock. Bitches Brew è infatti un disco di rottura, con l’impiego di strumenti nuovi (Joe Zawinul si alterna a Chick Corea al piano elettrico nei vari pezzi, alla chitarra elettrica c’è John McLaughlin) e con un intenso ricorso all’editing in studio, in fase di postproduzione. La tromba di Davis, amplificata e distorta, il sax di Wayne Shorter, la sezione ritmica funky di Billy Cobham e Jack DeJohnette portano qui a maturazione il nuovo corso iniziato con In a Silent Way. 

			Persino la copertina di questo album storico segna uno stacco con il passato: invece del ritratto di Miles Davis, sulla copertina del doppio album campeggia una grande illustrazione “afro”, opera dell’artista tedesco Mati Klarwein (autore in quegli anni anche della cover disco Abraxas di Carlos Santana) venata di suggestioni surrealiste e psichedeliche. L’intento innovativo del doppio album era del resto dichiarato esplicitamente nel sottotitolo in copertina: Directions in Music by Miles Davis. 

			329. Orchestra fusion (risposta corretta: D)

			Nel 1971 il chitarrista inglese John McLaughlin e il batterista di origini panamensi Billy Cobham decisero di unire le loro carriere, dopo avere collaborato, tra gli altri, con Miles Davis nella sua svolta elettrica. Nacque così la Mahavishnu Orchestra, che fin dal titolo riflette il clima di quegli anni: McLaughlin era un seguace della meditazione trascendentale.

			I dischi dell’orchestra, che negli anni cambiò diverse volte organico, sono caratterizzati da una eccezionale qualità tecnica e creativa, guidata dalle innovazioni ritmiche di Billy Cobham e da inediti intrecci sonori, per esempio tra assoli della chitarra elettrica di John McLaughlin e del violino elettrico. La “fusione” di elementi rock progressivo, avanguardia e jazz segnò l’inizio della musica fusion, di cui la Mahavishnu Orchestra è stata capofila riconosciuta. 

			330. Il basso magico di Jaco (risposta corretta: D)

			Jaco Pastorius (1951-1987) è stato secondo molti il più grande basso elettrico degli anni Settanta (e anche, secondo altri, di sempre). La sua tecnica eccezionale sul basso elettrico (fretless, ovvero senza tasti) e la sensibilità musicale nei brani composti da lui o da altri emergono pienamente maturi nel suo album d’esordio da solista, Jaco Pastorius, del 1976. Pastorius aveva già una solida esperienza di concerti e registrazioni con altri musicisti, nonostante la giovane età (venticinque anni), ma non aveva ancora inciso un disco suo. Lo fece mettendo insieme tracce considerate tra le più belle e felici del jazz fusion. Con lui in Jaco Pastorius suonano (tra gli altri) il sassofonista Wayne Shorter e il tastierista Herbie Hancock. Con Shorter e il tastierista Joe Zawinul, Pastorius fu nella prima formazione dei Weather Report, gruppo fusion che conoscerà diverse formazioni. Ma senza più il geniale (ma tormentato da crisi, alcol e droghe) Jaco Pastorius, morto nel 1987 in seguito alle percosse ricevute da un buttafuori davanti a un locale dove aveva cercato di entrare ubriaco. 

			331. Doppio pianoforte (risposta corretta: C)

			Herbie Hancock e Chick Corea (scomparso nel 2021) sono stati due tra i pianisti e tastieristi più attivi e influenti nel jazz degli ultimi cinquant’anni. I loro esordi risalgono agli anni Cinquanta, quando imperavano il bebop, il cool jazz e l’hard bop. Ma poi accompagnarono l’evoluzione jazzistica in nuovi territori, quelli del jazz elettrico e del funky. Tuttavia sono rimasti sempre in primo luogo pianisti di eccezionale fantasia e talento. E lo dimostrano in una serie di concerti a due pianoforti tenuti nel corso del 1978. Da quei concerti fu poi prodotto il doppio album An Evening with Herbie Hancock and Chick Corea, con lunghe improvvisazioni su brani come La Fiesta (di Corea) e Maiden Voyage (di Hancock). Per i due musicisti si trattò di un ritorno al jazz acustico dopo tanti concerti e dischi “elettrici”. 

			332. Il “piano solo” più venduto (risposta corretta: A)

			The Köln Concert è l’album solistico più venduto nella storia discografica del jazz, con oltre 3 milioni di copie. È la registrazione live (a cura della storica etichetta tedesca ECM) del concerto tenuto dal pianista Keith Jarrett al Teatro dell’opera di Colonia, in Germania, il 24 gennaio 1975. Jarrett, nato nel 1945 in Pennsylvania, da alcuni anni non si esibisce più in pubblico a causa di problemi di salute. Ma per decenni la sua tecnica e la fantasia nell’improvvisazione hanno avuto pochi rivali. Il concerto di Colonia consiste proprio in una serie di lunghe improvvisazioni solistiche, con influssi blues, gospel ma anche rock, che nel disco sono divise in quattro parti, per un totale di poco più di un’ora di musica. In seguito, Jarrett ne pubblicò anche le trascrizioni. 

			333. La tromba di Clifford (risposta corretta: B)

			Clifford Brown morì a ventisei anni, in un incidente stradale, il 26 giugno 1956. Per ironia della sorte, stava andando in Indiana per acquistare un nuovo strumento. Tre anni prima aveva iniziato a suonare la tromba nell’orchestra di Jimmy Heath, passando poi in quella di Lionel Hampton, indicato presto come astro nascente dalla rivista «Down Beat» per la sua tecnica e le improvvisazioni rapide e precise. Suonò con Art Blakey e incise un disco con Sarah Vaughan, ma soprattutto, dal 1954 iniziò una proficua collaborazione con il batterista Max Roach, esibendosi in alcuni concerti storici, in California ma anche sulla East Coast. In quintetto con quest’ultimo registrò l’album Clifford Brown & Max Roach che contiene il brano Joy Spring, il più noto di Brown. Poco dopo la morte improvvisa del trombettista, l’etichetta Blue Note pubblicò un Clifford Brown Memorial Album, che resta come suo testamento musicale. 

			334. I tormenti di Chet (risposta corretta: C)

			Il trombettista Chet Baker (1929-1988) fu uno dei personaggi più tormentati nella storia del jazz, ma anche un’icona del cool jazz. Era bianco, ma fu lui ad accompagnare Charlie Parker nel tour sulla West Coast, nel 1952. Entrò poi nel quartetto senza pianoforte del sassofonista baritono Gerry Mulligan. Con questa formazione Baker rivelò tutte le peculiarità del suo suono, morbido e intimista, rilassato (questo il vero significato di cool), a suo agio soprattutto nelle ballate. Di questa vena espressiva è un esempio classico My Funny Valentine, inciso da Chet Baker con Mulligan nel primo disco del quartetto. In seguito Chet Baker mise insieme una propria formazione, ma con gli anni Sessanta i suoi problemi di dipendenza dall’eroina (che lo portarono anche in carcere in Italia) e dall’alcol fermarono la sua carriera per un lungo periodo, ma dai primi anni Ottanta tornò a esibirsi regolarmente, spesso in Italia. Ma il suo animo rimase tormentato fino alla fine, quando morì cadendo dalla finestra dell’albergo in cui alloggiava ad Amsterdam, forse suicida, forse per un incidente sotto gli effetti della droga. 

			335. Copertine d’artista (risposta corretta: A)

			Il pianista e compositore Dave Brubeck aveva un’idea raffinata del jazz, non solo come musicista. Le copertine dei dischi registrati con il suo quartetto si distinguono infatti per le copertine in cui si riproducono quadri di pittori astrattisti. Iniziò con l’album Time Out (1959), che in copertina ha la riproduzione di un’opera astratta dell’illustratore giapponese Sadamitsu Fujita (che disegnò anche la cover di Mingus Ah Um, di Charles Mingus), mentre nel disco Time Further Out (1961) in copertina campeggia un dettaglio di un quadro di Joan Miró del 1925 (il sottotitolo del disco è Miró Reflections). Nel 1964, il nuovo disco Time Changes aveva invece in copertina un dipinto dell’astrattista americano Sam Francis. 

			336. Piano hard bop (risposta corretta: D)

			Horace Silver (1928-2014) è stato uno dei pionieri, insieme al batterista Art Blakey – con il quale fondò il collettivo dei Jazz Messengers – dell’hard bop. Tanto che il disco Horace Silver & the Jazz Messengers (1956) è da molti considerato l’atto di nascita ufficioso di questa nuova corrente musicale. Silver era di madre irlandese e padre originario di Capo Verde e proprio al padre dedicò uno dei suoi brani più noti, Song for My Father, del 1965, con influssi latini, blues e caraibici. Horace Silver ebbe una lunga carriera, grazie anche al suo stile armonicamente semplice e a improvvisazioni ritmico-melodiche che gli assicurarono un pubblico più vasto rispetto a tanti altri jazzisti più radicali. Dagli anni Settanta si avvicinò agli stilemi soul-funky, suscitando molte critiche da parte dei puristi ma garantendosi un pubblico più giovane e ampio. 

			337. Delitto passionale (risposta corretta: B)

			La notte del 19 febbraio 1972 allo Slug’s Saloon, un jazz club di New York, Helen Moore sparò al suo compagno Lee Morgan. A causa della neve caduta abbondante in quei giorni, l’ambulanza arrivò tardi e Morgan morì dissanguato, a trentatré anni. Lee Morgan era uno dei trombettisti più noti del periodo: aveva suonato in sestetto nel disco Blue Train di John Coltrane (1957) e aveva collaborato stabilmente con Art Blakey e i Jazz Messengers. Purtroppo i problemi di dipendenza dall’eroina limitarono la sua carriera, anche se nel 1964 l’album The Sidewinder fu uno dei maggiori successi commerciali dell’anno, grazie al suo stile “crossover” che si apriva a influssi del nascente beat. 

			338. Il batterista bianco della West Coast (risposta corretta: D)

			È stato il più tipico rappresentante del cool jazz “bianco”, che tanto successo ebbe sulla West Coast americana, tra Los Angeles e San Francisco. Shelly Manne (1920-1984) era particolarmente versatile e non ebbe difficoltà a passare dallo stile swing al cool, attraversando la stagione del bebop. Fu il batterista di Sonny Rollins nel disco Way Out West (1957), ma a differenza del sassofonista, Manne non proseguì la sua ricerca musicale, rimanendo fedele a uno stile diventato più tradizionale, accompagnando sia artisti mainstream, come Mel Tormé, sia cantautori come Tom Waits. 

			339. Il festival italiano (risposta corretta: A)

			Fin dalla prima edizione, nell’estate del 1973, il più importante festival jazz italiano mostrò la sua attenzione alle nuove tendenze: in quell’occasione i Weather Report debuttarono nel nostro Paese e tra gli altri concerti ci fu il free-jazz misticheggiante di Sun Ra, con la sua Solar Arkestra. Nonostante il grande successo di pubblico (e in parte proprio per quello) il festival fu interrotto per tre anni dal 1978, a causa di difficoltà organizzative e politiche. Riprese nel 1982, affiancando ai concerti mainstream quelli jazz-rock, la black music e la world music, il jazz italiano e i cantautori. Nel corso degli anni a Umbria Jazz si sono esibiti molti nomi di primo piano, da Charles Mingus al Miles Davis degli anni Ottanta, da Chet Baker a Branford Marsalis, da Keith Jarrett a Paolo Fresu e moltissimi altri, comprese rockstar come Prince e Sting.

			340. Riscoperta islamica (risposta corretta: C)

			Tra i jazzisti afroamericani del bebop e degli anni successivi gli aspetti culturali e politici furono in molti casi importanti quanto quelli strettamente musicali. La riscoperta delle radici afro e il desiderio di distinguersi dal background bianco dello swing portarono alcuni di loro ad abbracciare la fede islamica. Particolarmente influente tra i jazzisti fu la corrente pacifista Ahmadiyya. Vi aderirono tra gli altri Art Blakey e altri membri dei Jazz Messengers, ma anche Mingus e Gillespie ebbero un loro periodo “islamico” e persino Charlie Parker ricevette un nome alternativo (Abdul Karim). In generale, negli agli anni Sessanta e Settanta la diffusione dell’Islam tra gli artisti afroamericani raggiunse il culmine, grazie all’interesse per la mistica e i temi spirituali (come dimostrano gli ultimi dischi di John Coltrane). Ma a convertirsi a pieno titolo all’Islam furono però soltanto alcuni e ancor meno furono quelli che conobbero il successo con il loro nome musulmano. È questo il caso di Frederick Russell Jones, nato in una famiglia operaia di Pittsburgh nel 1930, convertitosi ventenne alla fede islamica e diventato famoso con il suo nuovo nome, Ahmad Jamal. Pianista con Miles Davis, poi leader di un proprio trio (piano, contrabbasso e batteria), si impose per la pulizia della sua tecnica virtuosistica, oltre che per il carattere riservato e schivo. Il suo stile si evolvette verso il funky e i ritmi caraibici, mantenendo sempre l’eleganza, la solida tecnica e la leggerezza che lo contraddistinsero fin dal principio.

			341. Avanguardia europea (risposta corretta: B)

			Il trombonista Albert Mangelsdorff (1928-2005) è stato uno dei pochi europei a dedicarsi con successo al free jazz. Nato a Francoforte, Mangelsdorff debuttò nell’immediato dopoguerra e nel 1958 collaborò con Gerry Mulligan e Louis Armstrong al festival jazz di Newport. Una volta scoperto il free jazz ne divenne uno dei “profeti” in Europa, introducendo novità assolute, come i concerti jazz di trombone solo, e complesse tecniche di emissione estesa e multifonica, per trasformare uno strumento monodico come il trombone a coulisse in strumento multifonico, cioè in grado di produrre più suoni contemporaneamente. Queste sperimentazioni avvicinano Mangelsdorff all’avanguardia della musica colta, un confine che il trombonista ha superato più volte. 

			342. Il sax alto di Lacy (risposta corretta: A)

			Il newyorkese Steve Lacy (1934-2008) è stato uno dei nomi più noti del jazz d’avanguardia, soprattutto dagli anni Sessanta. Dopo gli inizi nel solco della tradizione di Kansas City, dagli anni Cinquanta iniziò importanti collaborazioni con Thelonious Monk, Cecil Taylor, l’orchestra di Gil Evans. Con l’apparizione del free jazz si inserì nel movimento d’avanguardia, mantenendo però sempre una propria identità musicale distinta, collaborando con musicisti di provenienza diversa, inclusa la musica classica. Lacy ha guidato diverse formazioni proprie, che dagli anni Settanta ai Novanta ruotano attorno al sestetto fondato con la moglie, la violinista, violoncellista e cantante svizzera Irene Aebi. Lacy, molto attivo nei festival europei ha formato anche un quartetto con il trombettista italiano Enrico Rava. 

			343. Black Power e batteria (risposta corretta: C)

			Max Roach (1924-2007) è stato uno dei batteristi più innovativi, con un’evoluzione stilistica capace di seguire l’evoluzione del jazz nel dopoguerra. Dopo aver partecipato alla nascita del bebop, con collaborazioni storiche al fianco di Gillespie, Charlie Parker, Thelonious Monk, Miles Davis (per citare solo i più noti), Roach seguì poi le via dell’hard bop e infine quelle del free jazz e d’avanguardia. Come altri jazzisti (in primis Charles Mingus, con il quale fondò una casa discografica indipendente), Max Roach era molto vicino alla causa politica dei diritti civili e delle lotte di liberazione post coloniali in Africa. Da queste esperienze maturò la composizione della suite We Insist! il cui titolo politico non lascia spazio a interpretazioni. A sottolineare la valenza impegnata del brano si aggiungeva sulla copertina un sottotitolo: Freedom Now Suite. I cinque brani dell’album (alcuni firmati con il cantante Oscar Brown) hanno titoli come Freedom Day, Triptych: Prayer/Protest/Peace, All Africa, Tears for Johannesburg. Nel brano di apertura (Driva’ Man) al sax tenore c’era lo special guest Coleman Hawkins (passato dallo swing al bebop nei suoi ultimi anni), mentre negli altri brani la combo di sette elementi era integrata dalle percussioni e dalla voce del nigeriano Michael Olatunji e dalla cantante e attivista afroamericana Abbey Lincoln. I brani alternano ritmi e atmosfere africane a echi hard bop e momenti di improvvisazione libera. 

			344. Virtuoso della chitarra (risposta corretta: B)

			Pat Metheny (classe 1954) è uno dei più famosi virtuosi della chitarra jazz, ma anche della musica fusion. Ha infatti suonato con il bassista Jaco Pastorius, pioniere del genere e con il sassofonista Wayne Shorter (entrambi poi nei Weather Report). Metheny suona diversi tipi di chitarra, spesso quella a 12 corde, come fa anche nel disco di esordio del suo quartetto, Pat Metheny Group, del 1978. Tra i brani del disco, uno, intitolato Jaco, è dedicato proprio a Pastorius, con Mark Egan al basso elettrico fretless. Oltre a Egan e Metheny, del gruppo facevano parte il pianista e tastierista Lyle Mays e Danny Gottlieb alla batteria. 

			345. Pioniere italiano (risposta corretta: B)

			Il jazz moderno in Italia prese piede lentamente nel secondo dopoguerra, anche grazie a musicisti come Gianni Basso. Fu lui, con il suo sax tenore e spesso in coppia con il trombettista Oscar Valdambrini, a portare nel nostro Paese il cool jazz proprio all’inizio degli anni Cinquanta. Collaborò poi con Gerry Mulligan e Chet Baker, esibendosi in concerto anche negli Stati Uniti, con Lee Konitz, Zoot Sims e la band di Kenny Clarke, poi ancora con il pianista italiano Franco D’Andrea e con molti altri. È scomparso nel 2009, a settantotto anni.

			346. Archetto insolito (risposta corretta: C)

			La violinista afroamericana Regina Carter, nata nel 1966, si è affermata fondendo jazz, blues e repertorio classico grazie a una solidissima tecnica virtuosistica. Il violino non è mai stato uno strumento molto usato nel jazz moderno (lo era invece tra i minstrels delle origini e nello swing), ma Regina Carter è riuscita portarlo sul palco a fianco di musicisti come Max Roach, Wynton Marsalis, Aretha Franklin. Ha suonato anche con suo cugino James Carter, importante sassofonista. 

			347. Atmosfere nordiche (risposta corretta: D)

			Il suo strumento preferito è il sax soprano (ma suona anche il tenore e il sax alto), il suo Paese la Norvegia. Jan Garbarek, figlio di un ex prigioniero di guerra polacco e di una norvegese, dopo alcune esperienze musicali d’avanguardia negli anni Sessanta cominciò a incidere le sue composizioni per l’etichetta tedesca ECM, di cui è diventato negli anni uno degli artisti di punta. Negli anni Settanta collaborò con Keith Jarrett nel suo European Quartet e poi con il chitarrista Ralph Towner. Come compositore e nei suoi dischi da solista ha sviluppato un proprio stile “nordico”, caratterizzato da note lunghe e acute, sonorità rarefatte, influssi della tradizione musicale scandinava, atmosfere meditative. I suoi dischi più significativi, ai confini tra world music, jazz, ambient, musica d’avanguardia e classica, sono Dis (1976), Folk Songs (1981), Legend of the Seven Dreams (1988), I Took up the Runes (1990). Dagli anni Novanta ha inciso anche alcuni adattamenti di musiche antiche e rinascimentali, con l’Hilliard Ensemble, quartetto vocale maschile specializzato nel repertorio rinascimentale e barocco inglese. 

			348. Free Klavier (risposta corretta: A)

			Alexander von Schlippenbach (nato nel 1938) è considerato il più importante pianista tedesco del jazz d’avanguardia nel dopoguerra. Il suo territorio musicale è stato a lungo quello del free jazz, sia in piccole formazioni come il trio con il sassofonista Evan Parker, sia nella Globe Unity Orchestra, nata nel 1966 e nella quale hanno suonato i migliori jazzisti d’avanguardia americani ed europei, come Steve Lacy o Albert Mangelsdorff. 

			Von Schlippenbach si è però anche dedicato alla riscoperta delle radici del jazz moderno, incidendo negli anni Duemila dischi che si rifanno a Thelonious Monk e al pianismo delle origini, di Jelly Roll Morton. 

			349. Erede delle grandi voci (risposta corretta: B)

			Afro Blue è il primo album da solista di Dee Dee Bridgewater, una delle grandi voci del jazz moderno, erede di Sarah Vaughan ed Ella Fitzgerald. Nel disco si esibisce in una lunga e virtuosistica improvvisazione scat duettando con il trombettista Cecil Bridgewater (suo marito), ma nella sua interpretazione di alcuni standard mette in luce anche le sonorità delicate e profonde della sua voce. Dee Dee Bridgewater è stata anche un’apprezzata interprete di musical a Broadway tra i quali anche uno nel quale ha recitato il ruolo di Billie Holiday (Lady Day). In Italia ha avuto un periodo di grande notorietà in seguito a una sua partecipazione come ospite al Festival di Sanremo del 1990. 

			350. Omaggio poetico (risposta corretta: A)

			È il secondo album dei Weather Report, pubblicato nel 1972 a un anno dal disco di debutto. La formazione era allora guidata dal tastierista Joe Zawinul e da Wayne Shorter al sax soprano, ma al quartetto-base si aggiungono diversi musicisti ospiti nei sette brani delle due facciate. Non c’era però ancora il basso di Jaco Pastorius. Il titolo dell’album è tratto da una poesia del 1855 di Walt Whitman, pubblicata nella raccolta Foglie d’erba. Stessa poesia ispiratrice della canzone omonima, composta nel 1980 da Michael Gore e Dean Pitchford per il musical Fame (Saranno famosi) e da non confondere con questo lavoro “elettrico” dei Weather Report ancora alla vigilia dell’epoca fusion. 

			351. Suggestioni dell’antico Egitto (risposta corretta: A)

			Sun Ra è il nome d’arte di Herman Poole Blount (1914-1993), pianista, tastierista e compositore, esponente tra i più eccentrici del jazz moderno. Il nome “Sun Ra” si riferisce alla divinità solare egizia Ra (o Amon-Ra) e rivela il profondo interesse per il misticismo e l’esoterismo che questo musicista afroamericano nato in Alabama (ma che si dichiarava appartenente alla “stirpe degli angeli” e sosteneva di avere avuto contatti con entità aliene) nutriva. La sua attività artistica fu improntata a una filosofia che intrecciava spiritismo, fascinazione futurista, sperimentalismo, e ha avuto come risultato musicale una serie di album, nel segno dell’improvvisazione libera, interpretati da una grande orchestra multiforme, con membri che cambiavano a rotazione. Era la sua “Arkestra”, messa insieme per la prima volta nel 1952 e che negli anni ebbe diverse “incarnazioni” (Solar Arkestra, Universal Arkestra). Negli anni Sessanta l’Arkestra diede vita a un collettivo artistico con sede nell’East Village di New York e aperto a ogni forma di esperienza psichedelica e sperimentale. Tra i nomi passati da un’esperienza con l’Arkestra di Sun Ra si ricordano il trombettista Don Cherry, il sassofonista e polistrumentista Marshall Allen e molti altri esponenti del free jazz e del jazz d’avanguardia. 

			352. Sperimentazione continua (risposta corretta: D)

			L’Art Ensemble of Chicago prese questo nome nel 1969, dopo una trasferta a Parigi, durata ben due anni. Si tratta del più importante gruppo jazz d’avanguardia del dopoguerra, sorto come emanazione dell’Association for the Advancement of Creative Music, attiva appunto a Chicago. Uno dei suoi primi animatori è stato Roscoe Mitchell, sassofonista, flautista, compositore e sperimentatore ancora in attività. Il gruppo si sviluppò a partire proprio dalla Roscoe Mitchell Art Ensemble e presto le caratteristiche della formazione ne fecero molto più di una jazz band. Ne facevano parte soprattutto polistrumentisti impegnati a esplorare l’improvvisazione libera, la ricerca radicale e varie forme di contaminazione artistica e performance, le potenzialità espressive di oggetti di uso comune (campanelli, trombe di bicicletta, strumenti giocattolo…) o di strumenti della tradizione popolare. L’idea era unire la ricerca della musica contemporanea d’avanguardia (Mitchell ha composto diversi brani per sax solo) al free jazz e al recupero della tradizione africana e afroamericana più profonda, indagando le origini della musica nera, indietro fino ai minstrel shows. Il risultato furono concerti di grande e libera creatività, che negli anni Settanta e Ottanta si esprimeva anche nei costumi ispirati alle tradizioni africane e all’immaginario afro. Musicisti storici dell’Art Ensemble of Chicago sono stati, oltre a Mitchell, il sassofonista Joseph Jarman, il trombettista Lester Bowie e il contrabbassista Malachi Favors. Ma la caratteristica dominante nell’esperienza dell’Art Ensemble of Chicago è proprio quella dell’apertura a sempre nuovi contributi, tra i quali di recente anche quello della contrabbassista italiana Silvia Bolognesi. 

			353. Fratelli musicali (risposta corretta: A)

			La famiglia Marsalis negli Stati Uniti è sinonimo di jazz e i suoi membri musicisti sono diversi. I due più famosi sono però il sassofonista Branford e il trombettista Wynton. Il primo ha cominciato a farsi notare ventenne, nel 1980, sul palco insieme ai Jazz Messengers. Poi ha suonato con Miles Davis e Clark Terry, ma anche con la popstar inglese Sting e con il fratello Wynton. 

			Ad accomunare i due Marsalis sono state anche alcune polemiche. Branford, partito dall’esperienza di John Coltrane e versatile (suona sax alto, soprano e tenore), secondo i puristi si è avvicinato troppo a territori pop e della contaminazione, anche se poi ha inciso dischi di improvvisazione pura. Al contrario Wynton è stato accusato di essere troppo freddo, tradizionalista (negli anni Ottanta e Novanta è stato tra i protagonisti del revival dell’hard bop) e refrattario all’avanguardia, al free jazz, all’elettro jazz e alla fusion, come peraltro lui stesso ha dichiarato in alcune interviste. 

			354. La vita di Bird (più o meno) (risposta corretta: D)

			Per la sua interpretazione di Charlie Parker nel film Bird, Forest Whitaker vinse la Palma d’oro a Cannes e fu candidato all’Oscar. Il film vinse anche l’Oscar per il miglior sonoro e il regista Clint Eastwood il Golden Globe per la regia. Il biopic racconta la vita tormentata di Charlie Parker, i suoi successi e il suo carattere fragile e difficile, la droga e il tentativo di suicidio, i successi e i contrasti con i colleghi e con la famiglia. Nonostante l’Oscar per la qualità audio, la colonna sonora non riproduce le incisioni originali di Charlie Parker: il suono del sassofono è il suo, ma gli accompagnamenti furono rifatti in studio per garantire, appunto, una migliore qualità. Inoltre, molti episodi del film sono romanzati e non appartengono alla biografia di Charlie Parker. 

			355. A tutto ritmo (risposta corretta: B)

			Il batterista Max Roach, che era stato uno dei più importanti esponenti del bebop, del cool e soprattutto dell’hard bop, nel 1970 costituì un gruppo di soli percussionisti. Oltre alla batteria la decina di musicisti suonavano vibrafono, marimba, xilofono, timpani, bongo, conga e altre percussioni, anche tradizionali, e persino la sega musicale (una sega suonata con l’archetto). Il gruppo è rimasto in attività attraverso i decenni e ha inciso il suo ultimo album negli anni Novanta, ma il suo disco più significativo è considerato quello intitolato proprio M’Boom, del 1979. In questo album lo sperimentalismo delle percussioni sconfina nel campo della world music.

			356. Flauto jazz (risposta corretta: C)

			Il flauto traverso non è mai stato uno strumento tipico del jazz. Faceva parte degli organici delle origini, all’epoca dei minstrel shows e del ragtime, era in organico in alcune orchestre swing (dove peraltro suonavano a volte anche sezioni d’archi) e si può ascoltare in alcune canzoni degli anni Trenta. Fu poi riscoperto dal cool jazz e soprattutto nei generi “ibridi” come la bossa nova e infine nel free jazz. Eric Dolphy, che suonava principalmente il sax alto, ma anche il clarinetto e il clarinetto basso e fu di fatto un polistrumentista, fu tra i primi e maggiori flautisti jazz. Dagli anni Cinquanta in poi improvvisò più volte con questo strumento, nella band di Chico Hamilton, poi con Mingus e infine con John Coltrane: c’è lui al flauto in alcune incisioni live di My Favorite Things. Dolphy si avvicinò anche alla musica contemporanea, eseguendo il celebre brano di Edgard Varèse per flauto solo Density 21,5 (il titolo si riferisce alla densità del platino, di 21,45 g/cm3). L’avvento del free jazz e dell’improvvisazione libera e collettiva dagli anni Sessanta e Settanta ha allargato di molto il repertorio del flauto jazz. 

			357. Dalla tromba al flicorno (risposta corretta: D)

			Enrico Rava, classe 1939, è uno dei più importanti jazzisti italiani del dopoguerra. Il suo strumento principale per molti anni è stato la tromba, ma nel corso degli anni si è dedicato sempre più di frequente al flicorno, che ha un suono più morbido e caldo e differenti caratteristiche timbriche e tecniche. 

			Lo stile di Enrico Rava, caldo e personale, si è plasmato grazie alle esperienze di alto livello che ha potuto fare nel corso della carriera, partendo dall’espressività “minimale” di Miles Davis e Chet Baker e poi collaborando con i sassofonisti Gato Barbieri e Steve Lacy, approdando al free jazz e aprendosi a collaborazioni con alcuni cantautori italiani, tra i quali Ivano Fossati. Negli anni Settanta ha vissuto negli Stati Uniti, suonando (tra gli altri) con Lee Konitz, Pat Metheny, Carla Bley. Del suo quintetto hanno fatto parte i pianisti Stefano Bollani e Andrea Pozza, il batterista Roberto Gatto, il trombonista Gianluca Petrella e il contrabbassista Rosario Bonaccorso.

			358. Oltre il cool (risposta corretta: A)

			Il compositore e band leader canadese Gil Evans (1912-1988) è stato tra i maggiori innovatori del jazz per orchestra, dagli anni Sessanta in poi. La sua orchestra, di dimensioni e organico variabile, è stata tra le prime a comprendere strumenti elettrici e i suoi arrangiamenti hanno contribuito alla diffusione del genere fusion e delle contaminazioni musicali. La sua collaborazione con Miles Davis (che lo considerava il migliore arrangiatore sulla piazza) ha dato vita ad alcuni dischi storici, tra i quali Miles Ahead del 1957 e l’esotico Sketches of Spain del 1960. Molti altri grandi nomi hanno inciso con l’orchestra di Gil Evans: Steve Lacy, Lee Konitz, Cannonball Adderley, Paul Chambers, Ron Carter…

			Out of the Cool uscì nel 1961 per la neonata etichetta Impulse! (la stessa di John Coltrane) ed è considerato da molti il miglior album di Evans. Il titolo è un riferimento all’album di Miles Davis Birth of the Cool, del 1957. Si tratta infatti di un disco di passaggio verso ritmi più marcati, con echi latinoamericani, sonorità più elettriche e una maggiore libertà improvvisativa dei solisti, ma sempre sulla base di una raffinatissima ed elegante orchestrazione. Idealmente, un ponte tra Duke Ellington, il cool jazz e il futuro del free jazz.

			359. Successo fusion (risposta corretta: C)

			L’ottavo album dei Weather Report è stato il loro maggior successo commerciale. Merito di una formazione ormai stabilizzata e matura, con Jaco Pastorius al basso fretless (ma anche voce) insieme ai fondatori Joe Zawinul (tastiere e pianoforte) e Wayne Shorter (sax soprano e sax tenore) e al percussionista Alex Acuña. La prima edizione vendette circa cinquecentomila copie e aveva una copertina illustrata dall’artista grafico Lou Beach. Il brano più famoso del disco è Birdland, omaggio allo storico jazz club di New York e una delle composizioni fusion più note ed eseguite di sempre, che ebbe poi diversi arrangiamenti, tra cui uno molto noto di Quincy Jones. 

			360. L’opera di Carla (risposta corretta: B)

			A parte i classici come Porgy and Bess di Gershwin, o i musical dell’era swing, non sono molti gli esempi di opera jazz. Nel 1971 la band leader, compositrice, pianista e organista di Oakland Carla Bley (nata Carla Borg, poi moglie del pianista Paul Bley, dal quale divorziò) si è cimentata in questo genere con Escalator over the Hill, su testi del poeta e paroliere Paul Hines. Si tratta di un triplo LP (sei facciate) registrato nel corso di tre anni, a partire dal 1968, che coinvolse diversi musicisti, cantanti e artisti della black music e del jazz-rock. Tra i nomi che parteciparono al progetto ci sono il chitarrista John McLaughlin (chitarra elettrica), Jeanne Lee Sheila Jordan (voce), Gato Barbieri (sax tenore), Don Cherry ed Enrico Rava (tromba), Paul Motian (percussioni) e altri. 

			Gli influssi sono molteplici: dai songs di Kurt Weill (l’autore delle musiche per L’opera da tre soldi di Brecht), dalle musiche indiane meditative al free jazz. Il 33 giri originale era fatto in modo che alla fine il microsolco continuasse a eseguire in loop il finale, finché l’ascoltatore non alza il braccio del giradischi. La durata complessiva è di circa un’ora e mezza e il lavoro è stato eseguito anche dal vivo, nel 1998 e nel 2006, entrambe le volte in Germania.

			Carla Bley è nota al grande pubblico soprattutto per il brano Lawns, diventato uno standard del jazz moderno, eseguito e inciso insieme al compagno, il bassista Steve Swallow, ma Escalator over the Hill resta il suo esperimento più ambizioso.

			361. Fisarmonica franco-italiana (risposta corretta: C)

			Richard Galliano è nato nel 1950 nel Sud della Francia, presso Nizza, in una famiglia di origini italiane. E proprio dal padre fu introdotto allo studio della fisarmonica, strumento assai poco usato nel jazz, ma che Galliano ha voluto introdurre in questo genere cercando di adattare alla fisarmonica – come lui stesso ha dichiarato – le improvvisazioni del trombettista Clifford Brown, ascoltato da ragazzo. 

			Galliano nella sua carriera ha alternato il repertorio del tango moderno di Astor Piazzolla a collaborazioni con importanti jazzisti, europei e americani, come Enrico Rava, Ron Carter, Rita Marcotulli, Jan Garbarek e molti altri. La rivisitazione di standard e classici della canzone francese, insieme ad alcune composizioni originali, costituisce il nucleo della sua produzione discografica. 

			362. Piano francese (risposta corretta: A)

			Di origini napoletane, Michel Petrucciani nacque nel 1962 nella Francia meridionale. Affetto da una malattia genetica che gli impedì una crescita normale, non superò il metro di altezza e fu sempre affetto da una congenita fragilità ossea. Nonostante questi limiti, riuscì a imporsi come uno dei maggiori pianisti jazz europei negli anni Novanta. Il merito è del suo virtuosismo, che gli permetteva una straordinaria indipendenza tra le due mani e una rapidità di esecuzione con pochi eguali. Petrucciani è morto a New York ad appena trentasei anni, nel 1999, lasciando un’eredità di 24 album, di cui 7 dal vivo.

			363. Influsso africano (risposta corretta: C)

			Tra i primi musicisti ad aprire le porte in modo sempre più chiaro alla riscoperta delle radici africane del jazz un posto d’onore spetta al pianista Randy Weston (1926-2018). Subito dopo la Seconda guerra mondiale, Weston ebbe modo di conoscere molti grandi jazzisti, clienti del ristorante del padre a New York: Count Basie, Art Tatum, Duke Ellington… Ma fu Thelonious Monk a lasciare un segno indelebile nella sua giovinezza e a convincerlo a intraprendere la carriera di pianista jazz. Il suo stile, inizialmente influenzato da questi caposcuola, come per altri afroamericani della sua generazione, dagli anni Sessanta cambiò sempre più radicalmente. La spinta innovativa, per Weston, arrivò dall’introduzione di elementi ritmici e sonori africani nelle sue improvvisazioni e poi nei suoi dischi. L’album Uhuru Afrika / Freedom Africa nel 1961 esprimeva tutto l’impegno dei musicisti afroamericani (erano gli stessi anni in cui Max Roach realizzava We insist! Freedom Now suite). Si tratta di una suite, con testi del poeta sudafricano (e proibito nel suo Paese, come sarà anche l’album di Weston) Langston Hughes. Vi si denunciano razzismo, segregazione e apartheid e della formazione facevano parte grossi nomi dell’impegno politico-musicale, come lo stesso Max Roach alle percussioni, Clark Terry alla tromba e Melba Liston, che si occupò degli arrangiamenti per la grande orchestra jazz. Tra gli esecutori alcuni (il sassofonista e polistrumentista Yusef Abdul Lateef, ma anche altri) erano seguaci della Ahmadiyya, il movimento islamico molto diffuso tra i jazzisti afroamericani in quegli anni. 

			Randy Weston adottò uno stile “afro” anche in seguito, organizzando concerti e festival in Africa e aiutando i musicisti africani, come il nigeriano Babatunde Olatunji (presente nel disco) a esibirsi in Europa e Stati Uniti. 

			364. Nato in Italia, attivo in Francia (risposta corretta: A)

			Aldo Romano è nato a Belluno nel 1941, ma fin da ragazzo si è trasferito in Francia. Ed è in Francia che comincia, giovanissimo, ad avvicinarsi al jazz, prima come chitarrista, poi come batterista. Dagli anni Sessanta suona con il trombettista free Don Cherry, poi con i sassofonisti Steve Lacy e Dexter Gordon, con i trombettisti Enrico Rava e Paolo Fresu, con i pianisti Franco d’Andrea e Michel Petrucciani… Negli anni Settanta, Romano ha allargato il suo campo d’azione alla fusion e al jazz-rock, ma continuando a suonare jazz, rimasto il suo ambito artistico d’elezione, e anche quello per cui è diventato famoso. 

			Tra gli altri nomi noti della batteria italiana (ma attivi anche in generi diversi, dal pop al rock alla canzone d’autore): Roberto Gatto, Tullio de Piscopo, Ellade Bandini. 

			365. L’uomo con il sax di plastica (risposta corretta: A)

			L’anno era il 1959, il sax alto era quello (di plastica e da pochi dollari) di Ornette Coleman. Quanto al titolo, parlava da sé: quello era il jazz del futuro. In realtà, l’album che nel titolo aveva il nome della “new thing” sarebbe uscito nel 1961 (Free Jazz), ma già il terzo album di Coleman (The Shape of Jazz to Come, appunto) aveva reso chiaro che cosa stava succedendo. Coleman, con il suo sax alto di plastica dal suono aspro e a volte stridulo, guidava un quartetto anomalo (senza pianoforte), ma ad alto tasso di talento: oltre a lui, ne facevano parte Don Cherry alla tromba, Charlie Haden al contrabbasso e Billy Higgins alla batteria. 

			366. “Cocktail piano” e “block chords” (risposta corretta: C)

			Lo possiamo ascoltare al piano nei dischi del primo quintetto di Miles Davis, incisi tra il 1954 e il 1956 con l’etichetta Prestige (Miles: The New Miles Davis Quintet, Workin’ with the Miles Davis Quintet, Steaming’ with the Miles Davis Quintet, Cookin’ with the Miles Davis Quintet, Relaxin’ with the Miles Davis Quintet). Red Garland (1923-1984) era considerato un “pianista da cocktail”, dallo stile elegante e particolarmente adatto al cool jazz della West Coast. Garland fu anche uno dei pianisti che più contribuirono al successo dell’armonizzazione “a blocco di note”, in inglese block chords. Si tratta di una tecnica di armonizzazione tipica del jazz, con la quale si costruiscono gli accordi in base alla linea melodica, armonizzando con entrambe le mani, nota per nota, sulla lead voice (“la voce superiore”). La tecnica di accompagnamento armonizzato di Garland fece scuola, influenzando lo stile di molti pianisti. Con Garland nel primo quintetto di Miles Davis suonavano John Coltrane al sax tenore, Philly Joe Jones alla batteria e Paul Chambers al contrabbasso. Dopo avere inciso ancora Milestones con il sestetto di Miles Davis (1958), i rapporti con il trombettista si deteriorarono e per Garland iniziò una fase di declino, anche se continuò a suonare con un proprio trio. Nel 1977 incise l’album Crossings, con Ron Carter al contrabbasso e Philly Joe Jones alla batteria, considerato uno dei suoi migliori dischi.

			367. Valzer per la nipotina (e per Scott) (risposta corretta: D)

			Waltz for Debby fa parte della tracklist dell’album live e omonimo intitolato semplicemente Bill Evans Trio. Come altri dischi del pianista bianco più celebre del jazz modale e cool degli anni Cinquanta e Sessanta. La registrazione (pubblicata nel 1962) risale al 1961, quando il trio di Evans si esibì in due celebri serate al Village Vanguard di New York, uno dei più importanti jazz club del periodo. Del trio facevano parte Scott LaFaro al contrabbasso e Paul Motian alla batteria. Il trio è considerato uno dei migliori con questo organico diventato tipico del jazz moderno, ma la morte improvvisa di LaFaro, per un incidente stradale, nel luglio del 1961: la pubblicazione dell’album fu anche un omaggio postumo al contrabbassista, uno dei migliori all’epoca nonostante fosse, al momento della scomparsa, appena venticinquenne. In seguito il trio si riformò con Chuck Israel al contrabbasso. 

			Il brano più noto dell’album, Waltz for Debby è diventato uno standard e riassume molti elementi dello stile raffinato, elegante e modale di Bill Evans, che aveva una formazione di pianista classico. Quanto alla Debby del titolo, si tratta della nipotina del pianista. 

			368. Trio radicale (risposta corretta: B)

			Jimmy Giuffre (1921-2008) è stato uno dei clarinettisti e sassofonisti più innovativi fin dagli anni Cinquanta. La collaborazione con il pianista Paul Bley e con il contrabbassista (e poi bassista) Steve Swallow gli album incisi tra il 1961 e il 1963 aprì la strada a un nuovo modo di improvvisare, che anticipava il free jazz, ma con una grande raffinatezza stilistica. Il trio si ritrovò per una reunion all’inizio degli anni Novanta. L’album più significativo del trio è, secondo molti critici, Free Fall, del 1963, nel quale Giuffre suona soltanto il clarinetto e dove prevale la rottura radicale con la tradizione. 

			369. Fine prematura (risposta corretta: A)

			Quando Albert Ayler morì (quasi certamente suicida nell’East River di New York), a trentaquattro anni nel novembre del 1970, era uno dei jazzisti più radicali del suo tempo, ma anche uno dei meno conosciuti dal grande pubblico. Eppure aveva inciso 27 album e fin dai primi anni Sessanta si era imposto per la novità dirompente del suo stile. Albert Ayler fu infatti uno dei pionieri del free jazz. Il suo disco più influente è Spiritual Unity, uscito nel 1965 e registrato l’anno prima per la nascente etichetta ESP con il suo trio (lui al sax tenore, Gary Peacock al contrabbasso e Sunny Murray alla batteria e percussioni). Le quattro tracce dell’album, tutti brani di sua composizione, imposero Albert Ayler all’attenzione dei più attenti alle novità: come scrisse un critico, le improvvisazioni erano di una novità “scioccante”. La totale libertà espressiva e la potenza rabbiosa del sax, come pure l’incredibile intesa con Peacock, influenzarono profondamente due giganti come John Coltrane e Ornette Coleman, “profeti” del jazz d’avanguardia. 

			370. Capofila del jazz moderno (risposta corretta: D)

			Suonò (tra gli altri) con Duke Ellington e Chet Baker ed è oggi considerato tra i pionieri del jazz moderno in Italia. Il trombettista torinese Oscar Valdambrini (1924-1996) era figlio d’arte (il padre era primo violino dell’orchestra sinfonica della Rai nel capoluogo piemontese) e in coppia con il sassofonista Gianni Basso guidò una delle formazioni jazz più importanti negli anni Sessanta, dedito inizialmente soprattutto al cool jazz.

			371. Difficili etichette (risposta corretta: B)

			Quando mise insieme il suo gruppo di una decina di musicisti, l’idea di Al Kooper, primo leader dei Blood, Sweat & Tears, era fondere il rock con il jazz, ma più in generale suonare musica di diverse provenienze con gli strumenti e uno stile il più possibile attuale e “pop”. Così, nel repertorio dei concerti entrarono arrangiamenti rock di brani composti da Thelonious Monk e standard folk, R&B e jazz tradizionale rivisitato con strumenti elettrici. Dopo circa un anno Kooper lasciò il gruppo, che però continuò la sua attività, prima con la direzione di David Clayton-Thomas, poi con Jerry Fisher e infine con una nuova formazione dagli anni Ottanta. Il repertorio eterogeneo, con molte cover di generi diversi, rende difficile classificare questo gruppo, che lungo la sua strada incrociò anche il talento di Jaco Pastorius: il grande bassista suonò per alcuni mesi con la band tra il 1975 e il 1976, prima di unirsi ai Weather Report. 

			372. Produzione centellinata (risposta corretta: C)

			Il sassofonista John Tchicai, madre danese e padre congolese, arrivò a New York da Copenaghen nel 1962, dopo avere conosciuto il collega Archie Shepp. Qui collaborò con Albert Ayler, ma nel 1964 mise in piedi il proprio quartetto, con Roswell Rudd (trombone), Milford Graves (batteria) e Lewis Worrell (contrabbasso, in seguito sostituito da altri colleghi, tra cui i quali Steve Swallow). Nacque così uno dei maggiori gruppi di free jazz, che però incise soltanto due album fino al 1965. La stagione del free jazz fu infatti tanto esplosiva quanto breve; o meglio, molti musicisti si indirizzarono poi verso altre strade o approfondirono la loro ricerca in contesti e formazioni diverse. Il New York Art Quartet scelse la strada dell’improvvisazione collettiva, in parte riprendendo e reinventando la tradizione del jazz di New Orleans. Nel 2000 pubblicò un terzo album (35th Reunion), seguito da Old Stuff dieci anni dopo. 

			373. Il riscatto della batteria (risposta corretta: A)

			Ha fatto parte del primo storico trio di Bill Evans alla fine degli anni Cinquanta, poi per oltre dieci anni è stato il batterista di Keith Jarrett, tra i Sessanta e i Settanta. Ma ha collaborato a lungo anche con il chitarrista Bill Frisell e ha guidato formazioni proprie. Proprio la varietà di frequentazioni ad alto livello (soprattutto con pianisti) ha permesso a Paul Motian (1931-2011) di conquistarsi un posto tra i padri della batteria jazz moderna. Ovvero tra coloro che hanno trasformato la batteria da semplice strumento di accompagnamento finalizzato a segnare il ritmo a coprotagonista dell’improvvisazione, con la stessa dignità dei più blasonati pianoforte, sax o tromba. 

			374. Tra free jazz e world music (risposta corretta: A)

			Il curioso nome del trio Codona deriva dalle iniziali dei nomi dei suoi tre membri: il batterista e polistrumentista Collin Walcott, il trombettista e polistrumentista Don Cherry e il percussionista e cantante brasiliano Nana Vasconcelos. I tre dischi pubblicati da ECM si intitolano semplicemente Codona (1979), Codona 2 (1981) e Codona 3 (1983) e anche se furono il risultato del lavoro di tre strumentisti, prevedono una vasta gamma di strumenti, da quelli tradizionali del Brasile (Paese di Vasconcelos) al sitar suonato da Walcott, dalle percussioni africane alla tromba. Il risultato, che unisce improvvisazione libera e ricerca strumentale, rende difficile classificare il lavoro del gruppo, a cavallo tra free jazz e world music. 

			375. La chitarra jazz italiana (risposta corretta: D)

			Senza di lui la storia della chitarra jazz in Italia sarebbe stata diversa. Franco Cerri (1926-2021), cominciò a suonare negli anni Quaranta e fu subito influenzato dallo stile di Django Reinhardt e dallo swing americano. Nel dopoguerra entra nell’orchestra di Gorni Kramer, “il Duke Ellington italiano” e diventa rapidamente il più importante tra i virtuosi della chitarra jazz. Con l’avvento del bebop e del cool jazz, Cerri collabora con Dizzy Gillespie, Chet Baker, Gerry Mulligan e molti altri grandi nomi, durante le loro tournée europee. Fonda inoltre un proprio quintetto. È stato anche contrabbassista (ha accompagnato a questo strumento Billie Holiday in un suo concerto milanese del 1958). Noto al grande pubblico anche per le sue apparizioni televisive (negli anni Settanta fu il protagonista di una pubblicità di Carosello per una nota marca di detersivi), si è dedicato all’insegnamento, formando più di una generazione di jazzisti italiani. 

			376. Il festival d’Europa (risposta corretta: B)

			Il Montreux Jazz Festival, che si tiene in Svizzera ogni estate dal 1967, è il più importante festival europeo e anche uno dei maggiori nel mondo. La rassegna organizzata nella cittadina sul lago Lemano, nella Svizzera francese, fin dalle origini ha avuto una particolare attenzione al jazz moderno. Alla prima edizione, nel teatro del locale casinò, parteciparono infatti, oltre a Ella Fitzgerald e a gruppi più tradizionali, Keith Jarrett e Bill Evans, Jack DeJohnette e i gruppi fusion dei Weather Report e dei Soft Machine. Negli anni il festival (che nella prima edizione durò meno di una settimana) ha allargato i propri orizzonti alla world music, al rock progressivo e al pop, diventando uno dei principali luoghi d’incontro e spettacolo per i musicisti di tutto il mondo. Nelle edizioni di maggior successo ha superato i duecentomila spettatori. 

			377. Esp come “esperanto” (risposta corretta: B)

			L’avvocato del New Jersey Bernard Stollman (1929-2015) aveva due passioni: il jazz e l’esperanto, la “lingua universale” che aveva studiato da ragazzo. E proprio con l’intento di pubblicare musica sperimentale con testi in esperanto, nel 1963, il motto dell’etichetta, che ancora oggi campeggia nel sito della Esp-Disk’, recitava: “The artists alone decide what you will hear on their ESP-Disk” (solo gli artisti decidono che cosa ascolterete sul loro ESP-Disk). Con l’uscita, nel 1965, del disco di Art Blakey Spiritual Unity l’etichetta si indirizzò decisamente verso il repertorio del free jazz e della sperimentazione radicale, che negli anni si allargherà alla scena musicale underground e a gruppi influenzati dal rock progressivo. ESP-Disk è rimasta sempre un’etichetta di nicchia, con scarso successo commerciale ma leggendaria nel mondo dell’avanguardia. 

			378. Sax alto dietro le sbarre (risposta corretta: A)

			Fu condannato per reati legati alla droga varie volte e dal 1961 al 1964 fu rinchiuso nel carcere di San Quintino, in California. Ma anche dietro le sbarre Art Pepper (1925-1982) si dedicò al suo amato sax alto, mettendo insieme una band di detenuti. Pepper fu uno degli esponenti di punta del jazz della West Coast e uno dei più grandi sassofonisti cool. Ma fin dagli anni Quaranta ebbe problemi di dipendenza dall’eroina, che lo tennero lontano dal palcoscenico a lungo e che appunto gli procurarono guai con la giustizia americana. Nonostante una vita tormentata, e nonostante la morte prematura per infarto a cinquantasei anni, ha lasciato importanti incisioni, soprattutto nella fase iniziale della carriera (nel segno di Charlie Parker e poi del cool) e verso la fine, quando riuscì a superare l’influenza di John Coltrane e ritrovare – dopo molte difficoltà personali e artistiche – un proprio stile personale. 

			379. A scuola di jazz (risposta corretta: D)

			Oscar Peterson (1925-2007) è stato uno dei pianisti tecnicamente più raffinati nel jazz degli anni Cinquanta e Sessanta. Nato a Montreal in una famiglia di origini caraibiche, studiò pianoforte classico con insegnanti europei e iniziò a suonare jazz nel periodo dello swing. Fu tra i musicisti coinvolti nella serie di concerti Jazz at the Philharmonic e diventò uno dei pianisti più popolari e prolifici, comparendo nei dischi di grandi orchestre e poi guidando proprie combos (trio e quartetto, in particolare). In lui la tecnica virtuosistica classica è messa al servizio dello spirito jazzistico.

			Peterson fu tra i pochi jazzisti a dedicarsi anche stabilmente all’insegnamento e ha lasciato una serie di composizioni ed esercizi per sviluppare la tecnica del piano blues, boogie e moderno, ancora oggi utilizzati da chi si avvicina al pianoforte jazz. 

			380. Jazz scandinavo (risposta corretta: B)

			Il panorama jazzistico del Nord Europa è sempre stato piuttosto vivace nel dopoguerra. Tra i nomi più noti anche fuori dal contesto scandinavo c’è senz’altro quello di Palle Mikkelborg, trombettista con una formazione di direttore d’orchestra che negli anni Sessanta decise di dedicarsi al jazz. Dopo aver diretto per anni l’orchestra jazz della radio danese, con il suo quintetto è stato ospite nei maggiori festival jazz, Montreux e Newport in primis. Caposcuola del jazz nordico moderno, ha suonato, tra gli altri, con Gil Evans e Miles Davis. Per quest’ultimo nel 1985 ha composto la suite Aura, registrata in studio a Copenaghen. 

			381. Il basso al fianco dei grandi (risposta corretta: D) 

			Ha suonato in trio e quartetto con i pianisti Bill Evans, Keith Jarrett, Paul Bley. Con Jarrett, in particolare, ha suonato in trio (alla batteria, Jack DeJohnette) per un trentennio, pubblicando una ventina di album. Ma nella discografia di Gary Peacock (1935-2020) ci sono anche ben 12 titoli a suo nome e con il contrabbasso come protagonista. Il tratto caratteristico del suo stile è la leggerezza delle improvvisazioni e la sensibilità artistica molto sviluppata, capace di integrarsi perfettamente con l’armonia dei suoi compagni di esecuzione. 

			382. Al trombone, Melba (risposta corretta: C)

			Melba Liston (1926-1999) è una delle poche donne (soprattutto tra le afroamericane) a entrare in una big band. E la prima a farlo al trombone, fin dagli anni Quaranta. Originaria di Kansas City, cominciò a suonare il trombone a scuola, anche se le ragazze all’epoca venivano avviate in genere a pianoforte. Eppure proprio questa sua peculiarità, e la tenacia con cui perseguì il suo sogno, ne fece una protagonista, pur fra discriminazioni razziali che si sommavano a quelle di genere, nel mondo del jazz. Nel dopoguerra continuò a suonare (tra l’altro, anche con Dizzy Gillespie e poi con i Jazz Messengers di Art Blakey), ma si mise in luce soprattutto come arrangiatrice, collaborando con il pianista Randy Weston. 

			383. …e anche il violoncello (risposta corretta: B)

			Ron Carter, classe 1937, è uno dei più raffinati contrabbassisti jazz: lo si può ascoltare in oltre 2000 incisioni (secondo alcune statistiche, è il contrabbassista jazz più prolifico a livello discografico). Da ragazzo, Ron Carter studiò il violoncello, passando poi al contrabbasso. Con l’avvento del jazz d’avanguardia riprese però in mano il violoncello, con il quale suonò in alcuni album di Eric Dolphy, negli anni Sessanta. Lo stile di Ron Carter è rotondo e armonicamente libero e lo si può apprezzare tra l’altro nella colonna sonora del film Round Midnight, di Bertrand Tavernier (1986), per il quale ha vinto un Grammy Award (ha composto alcuni dei brani originali, con Herbie Hancock). 

			384. Viaggio inaugurale (risposta corretta: D)

			Nel 1966 la casa discografica Blue Note Records presentava il quinto album del pianista e tastierista Herbie Hancock. Nato nel 1940, Hancock è tra i protagonisti del passaggio dal jazz dell’era bebop e cool alla fusion e al funky, passando dal pianoforte al piano elettrico e alle tastiere già alla fine degli anni Sessanta. Il brano che dà il titolo e apre l’album del 1966, Maiden Voyage (“Viaggio inaugurale”) rende subito chiaro il tema “marino” del disco, reso da un accordo ripetuto ipnoticamente. Si tratta infatti di un concept album, uno dei primi nella storia del jazz. Lo stile è quello del jazz modale, ma con ritmi composti ed echi melodici esotici, che esplorano territori (o profondità marine, è il caso di dire) inesplorati per il jazz, aprendo la strada a future evoluzioni e alle contaminazioni. Il disco si chiude con Dolphin Dance.

			A suonare in quello che è considerato tra i migliori album del jazz modale, è il quintetto di Hancock, formato da Freddie Hubbard alla tromba, George Coleman al sax tenore, Ron Carter al contrabbasso e Tony Williams alla batteria. 

			385. La chitarra dell’ECM (risposta corretta: D)

			La carriera di Bill Frisell (classe 1951) decollò all’inizio degli anni Ottanta, quando suonò in un disco del batterista Paul Motian al posto di Pat Metheny. Fu lo stesso Metheny, impossibilitato a partecipare alle session per l’album Psalm, a consigliarlo alla casa discografica ECM. Da quel momento, il nome di Frisell e il suono della sua chitarra (elettrica o elettroacustica, ma anche acustica) è stato indissolubilmente legato alla storica casa discografica tedesca ECM. Frisell ha contribuito ad allargare l’ambito. 

			386. Umbria internazionale (risposta corretta: B)

			Da una serie di concerti per il nuovo anno, registrati a cavallo tra il 2010 e il 2011 nell’ambito di Umbria Jazz Winter Festival, è nato il primo disco in duo di Chick Corea e Stefano Bollani. I due pianisti avevano già suonato insieme nel 2009, riproponendo la formula dell’improvvisazione a due pianoforti, già sperimentata con successo da Chick Corea anni prima con Herbie Hancock, ma anche con il pianista classico Friedrich Gulda e altri. Il disco sintetizza quei concerti in libere improvvisazioni e rivisitazioni di brani composti da Corea e Bollani. E ha reso noto anche al pubblico americano il talento poliedrico di Stefano Bollani, oggi uno dei più creativi pianisti jazz (e non solo) italiani. 

			387. L’ultima trasformazione di Miles (risposta corretta: A)

			Miles Davis (1926-1991) ha vissuto molte vite musicali nei suoi sessantacinque anni. Dal cool al jazz elettrico, dalle contaminazioni fusion e jazz-rock fino alla curiosità verso l’hip-hop. Proprio a quest’ultimo genere stava lavorando in studio nel 1991, quando morì. L’anno dopo, le parti incise e i brani composti da Davis con Easy Mo Bee, produttore discografico e animatore della scena hip-hop, furono remixati ed entrarono (non senza qualche polemica) nell’album postumo Doo-Bop, concepito come un omaggio al grande maestro scomparso, nel quale la tromba di Miles improvvisa tra campionamenti, sovraincisioni e ritmi hip-hop. 

			Negli ultimi anni, dopo un periodo di silenzio legato anche a problemi di tossicodipendenza, Miles Davis si era avvicinato al mondo fusion e pop, con esisti alterni: appartengono a questo periodo l’album di cover pop You’re Under Arrest (1985) l’LP funky Tutu (1986, dedicato al vescovo Desmond Tutu e alle sue lotte contro l’apartheid in Sudafrica) e Amandla (1989, di nuovo legato ai temi dell’apartheid), con il producer e bassista Marcus Miller. Ma anche un album come Aura (inciso nel 1985, ma uscito solo nel 1989) composto per lui dal danese Palle Mikkelborg e con suggestioni contemporanee ed elettroniche. 

			388. In cerca di etichette (risposta corretta: D)

			Con il proliferare della contaminazione tra generi, iniziata negli anni Settanta ed esplosa negli Ottanta del secolo scorso, alcuni critici musicali jazz negli anni Novanta hanno introdotto il termine nu jazz. Sta a indicare, abbastanza genericamente, tutta la produzione musicale non classificabile come jazz tradizionale o moderno. In particolare si riferisce alla produzione nella quale, dagli anni Novanta, le sonorità cool incontrano il trip-hop, il dub e l’elettronica, ma anche influenze jazz-rock, fusion e pop. Gruppi classificabili come Nu Jazz sono gli Snarky Puppy, Jaga Jazzist, ma anche l’eclettico trio elettro-acustico svedese del pianista Esbjörn Svensson, sciolto nel 2008 per la morte (in un incidente subacqueo) del suo leader. 

			389. Pianista italiana (risposta corretta: C)

			Tra le jazziste italiane, Rita Marcotulli è probabilmente la più famosa. Dopo la formazione classica, fin dagli anni Settanta, ancora ventenne, comincia a dedicarsi al jazz. Arriverà a suonare con mostri sacri come Chet Baker e Pat Metheny (tra gli altri) e soprattutto con il trombettista Enrico Rava. Emersa negli anni Ottanta e miglior talento emergente del 1987 dalla rivista specializzata «Musica Jazz». È stata molto attiva sulla vivace scena del jazz scandinavo (per alcuni anni ha vissuto in Svezia) e nel 2010 ha composto la colonna sonora del film Basilicata coast to coast. Ha al suo attivo una quindicina di album. 

			390. Tastiera versatile (risposta corretta: C)

			Giorgio Gaslini (1929-2014) è stato pianista, compositore, arrangiatore e didatta. Nell’immediato dopoguerra fu tra i pionieri del jazz in Italia, con il chitarrista Franco Cerri e l’orchestra di Gorni Kramer. Fu anche tra i primi a passare dallo swing e dal jazz tradizionale al bebop e al jazz moderno, reinterpretando brani di Thelonious Monk e Albert Ayler. Curioso e versatile, Gaslini ha però inciso anche colonne sonore: per La notte di Michelangelo Antonioni, del 1961 (e nel quale il cool jazz contribuisce all’atmosfera della pellicola con Marcello Mastroianni e Monica Vitti), come pure per Profondo rosso, insieme al gruppo rock progressive dei Goblin. Importante anche la sua attività di divulgatore musicale e didatta. 

			391. Dai club londinesi (risposta corretta: D)

			L’acid jazz è nato nella seconda metà degli anni Ottanta in Inghilterra, e in particolare a Londra. Nei club dove si suonava acid house music, caratterizzata dall’uso intensivo di sintetizzatori e bassi e antesignana della house e della trance. Unendo queste caratteristiche a influssi funky, disco e soul. A coniare il termine fu il DJ Gilles Peterson. Nel 1987 Peterson e Eddie Piller fondarono anche una casa discografica dedicata a questa corrente musicale, chiamata appunto Acid Jazz. Tra i gruppi acid jazz che si affermarono per primi: The Brand New Heavies, i D’Influence, i Jamiroquai. 

			392. Batterista scandinavo (risposta corretta: A)

			Il batterista norvegese Jon Christensen (1943-2020) è stato una leggenda per il jazz scandinavo. Ha suonato nei primi dischi di Jan Garbarek alla fine degli anni Sessanta, poi ancora con Garbarek nel gruppo di Keith Jarrett durante i suoi tour europei nei Settanta e con i più importanti jazzisti d’avanguardia, tra i quali John Abercrombie, e con solisti come il chitarrista norvegese Terje Rypdal e il trombettista italiana Enrico Rava. 

			393. Tra free e mainstream (risposta corretta: B)

			Charlie Haden (1937-2014), contrabbassista dell’Iowa, veniva dalla tradizione del country e del folk americano e se una forma lieve di poliomielite non gli avesse rovinato i muscoli fonatori a quattordici anni, forse sarebbe diventato un famoso cantante: era infatti la voce del gruppo folk della sua famiglia. Quando negli anni Cinquanta si trasferì sulla West Coast, a Los Angeles, rimase affascinato dal cool jazz e cominciò a suonare con il sassofonista Art Pepper. E il suo nome figura nella formazione che incise The Shape of Jazz to Come, album di un altro sassofonista, Ornette Coleman, uscito nel 1959 e manifesto del free jazz. Haden da allora attraversò diverse stagioni: band leader della Liberation Music Orchestra, poté contare sugli arrangiamenti sperimentali di Carla Bley, mentre nel 1997 vinse uno dei suoi tre Grammy Award con Pat Metheny per l’album Beyond the Missouri Sky (Short Stories). Frequentò quindi il funky, ma anche la world music, con il pianista e percussionista cubano Gonzalo Rubalcaba, e dagli anni Ottanta il jazz mainstream, con Chet Baker alla tromba ed Enrico Pieranunzi al pianoforte.

			394. Dall’Argentina al mondo (risposta corretta: C)

			C’è chi lo classifica tra i musicisti e autori della world music, chi tra i jazzisti. Ma il bandoneon di Dino Saluzzi (classe 1937), sfugge a ogni etichetta. Figlio di quella tradizione del tango moderno che ebbe in Astor Piazzolla il suo ambasciatore nel mondo, Saluzzi ha sviluppato un suono e una poetica musicale del tutto personale, molto vicini all’intimismo del jazz più riflessivo, ma aperto all’avanguardia. Del resto ha inciso i suoi dischi più noti, oltre che con il proprio gruppo, con grandi jazzisti sperimentali come il trombettista Palle Mikkelborg e con il contrabbassista Charlie Haden, e con musicisti “crossover” come il chitarrista Al Di Meola. Ma anche un disco in duo con la violoncellista Anja Lechner, Ojos Negros, giudicato uno dei migliori album jazz del 2007.

			395. Coppia di riferimento (risposta corretta: C)

			Il pianista Enrico Intra ha suonato con molti grandi musicisti jazz (Chet Baker, Lee Konitz, Gerry Mulligan, per citare i più famosi) ed è noto come docente e come band leader della Civica Orchestra Jazz di Milano. Ma il suo nome è legato soprattutto al duo (poi quartetto e doppio trio) che dal 1980 aveva costituito con il chitarrista Franco Cerri, scomparso nel 2021 e di una quindicina di anni più vecchio di lui. Per due decenni la coppia ha rappresentato un riferimento per le giovani generazioni di jazzisti italiani. 

			396. Tempio del jazz moderno (risposta corretta: D)

			Il jazz club Village Vanguard fu inaugurato nel Greenwich Village di New York il 22 febbraio 1935. Con la fine della Seconda guerra mondiale, diede spazio ai beatnik e poi, dalla metà degli anni Cinquanta al bebop, al postbebop. Diversi dischi storici sono stati registrati live al Village Vanguard, tra i quali alcuni di Sonny Rollins, John Coltrane, Gery Mulligan, Bill Evans, Art Pepper (1977) e poi, negli anni Novanta, Wynton Marsalis. Negli anni la programmazione del Village Vanguard è diventata più mainstream, ma il club resta un luogo di pellegrinaggio per gli appassionati di jazz, almeno quanto l’altro celebre club, il Blue Note. 

			397. Jazz e musica klezmer (risposta corretta: B)

			Negli anni Novanta il sassofonista e compositore americano John Zorn cominciò a esibirsi con un gruppo chiamato Masada. Il nome si riferisce alla fortezza, oggi nello Stato di Israele, dove un gruppo di zeloti subì un lungo assedio da parte di Romani nel 72-73 d.C., preferendo infine il suicidio di massa alla resa. Il progetto Masada si riferisce però anche a una raccolta di brani musicali di John Zorn ispirati alla tradizione della musica klezmer, i cui temi, scale e ritmi composti diventano materiale per le improvvisazioni. Negli anni sono nati diversi dischi legati a questa ricerca musicale, che si è spinta nei territori del free jazz, della fusion, del jazz-rock, dell’electric jazz e della musica elettronica. 

			398. Chitarra d’autore (risposta corretta: A)

			Marc Ribot ha collaborato con molti grandi musicisti, adattandosi a diversi generi musicali: dallo sperimentalismo jazz di John Zorn a quello del cantante David Sylvian, dal brasiliano Caetano Veloso a un jazzista storico come McCoy Tyner. Ma è con il cantautore americano Tom Waits che la chitarra di Ribot ha trovato un’intesa ideale. Da Rain Dogs (1985) in poi, Ribot è stato quasi sempre presente negli album di Tom Waits, contribuendo con il suo suono elettroacustico a definirne lo stile, ruvido e raffinato allo stesso tempo. 

			399. Impeccabile (risposta corretta: C)

			Michael Brecker (1949-2007) è stato uno dei migliori sassofonisti degli anni Settanta-Novanta, molto richiesto da importanti artisti, non soltanto del mondo jazzistico. Era infatti impeccabile nella tecnica e versatile nello stile, tanto da poter collaborare con musicisti molti diversi tra loro: Frank Zappa, Paul Simon, James Taylor. A suo nome pubblicò una decina di album, ma a questi vanno aggiunti quelli incisi con il fratello trombettista Randy (la band si chiamava semplicemente Randy Brothers) e quelli con gli Steps Ahead, oltre ai 16 Grammy vinti in una troppo breve carriera.

			400. Penna e giradischi (risposta corretta: C)

			La passione del romanziere giapponese Murakami Haruki per il jazz emerge da molte pagine dei suoi libri. A cominciare dalla raccolta Ritratti in jazz, che in una cornice narrativa rigorosa presenta 55 schede su altrettanti dischi storici a partire da altrettanti ritratti illustrati opera dell’artista Makoto Wada. 

			L’amore di Murakami per il jazz (condiviso con la passione per le maratone) ha un riflesso biografico: lo scrittore infatti, prima di diventare celebre con romanzi come Kafka sulla spiaggia o Norwegian Wood (Tokyo Blues), ha gestito negli anni giovanili un jazz club nella capitale giapponese. Possiede anche una grande collezione di oltre diecimila dischi in vinile. 





		
			Rock, pop, folk… e oltre 

			Origini e stili 

			401. Una nuova musica americana (risposta corretta: C)

			Il rock’n’roll nacque dalla fusione di diverse tradizioni: quella bianca e folk di discendenza europea (in particolare i ritmi di danza irlandesi come gighe, reel) e quella nera, del blues e del rhythm ‘n’ blues. Fu proprio il successo tra i bianchi del R&B, inizialmente appannaggio delle case discografiche “per soli neri”, con i conseguenti adattamenti stilistici, ad accelerare la trasformazione. La radio, insieme alla potente industria discografica bianca, contribuì a questa commistione di stili e alla diffusione della nuova moda. A loro volta, le reti radiofoniche dovevano il loro successo ai DJ, ovvero a chi sceglieva e introduceva i dischi da mandare on the air. Uno dei pionieri di questa professione fu Alan Freed (1921-1965). A lui, bianco ma cultore della musica afroamericana, si attribuisce la diffusione del nome con il quale si cominciò a etichettare questa nuova musica: rock and roll. Dal 1951 Freed conduceva la trasmissione The Moondog House Show, dedicata al R&B e dove utilizzò per la prima volta in pubblico il termine rock and roll. In seguito modificò il nome della trasmissione in The Moondog House Rock and Roll Party. 

			In realtà, è probabile che il termine circolasse già e che Freed si sia limitato a sdoganarlo. Deriva dai verbi to rock (“dondolare”) e to roll (“rotolare”), che nello slang afroamericano avevano significati legati al ballo, ma anche doppi sensi a sfondo sessuale. Era nata così, all’alba degli anni Cinquanta, una nuova musica americana, che piaceva ai bianchi e ai neri e definiva l’identità di una nuova categoria sociale, anche questa made in USA: i giovani. 

			402. Inizi agitati (risposta corretta: C)

			Cleveland, nello Stato dell’Ohio, era la città del DJ bianco Alan Freed, che sull’onda del successo della sua trasmissione (The Moondog House Show) la sera di venerdì 21 marzo organizzò un concerto alla Cleveland Arena. Oggi quel concerto è considerato il primo nella storia del rock. Sui manifesti c’erano artisti bianchi e neri, tra i quali Paul Williams con i suoi Huckelbuckers e Tiny Grimes con i Rocking Highlanders, e molti altri. 

			Il concerto non andò benissimo. L’organizzazione non fu impeccabile, per usare un eufemismo: i biglietti per le due serate previste non avevano la data stampigliata sopra e quel venerdì sera scoppiarono tafferugli a causa della folla troppo grande per essere contenuta nella Cleveland Arena. Dovette intervenire la polizia, come nella tradizione di molti concerti rock degli “anni d’oro”. Anche in questo senso, la serata di Cleveland anticipò tanti turbolenti eventi rock dei decenni a venire. 

			403. Il ritmo della gioventù bruciata (risposta corretta: B)

			Il 20 marzo 1955 a New York uscì il film Il seme della violenza (Blackboard Jungle). La pellicola che denunciava il disagio giovanile, più o meno come negli stessi anni Il selvaggio (con Marlon Brando) e Gioventù bruciata (con James Dean). In una delle prime scene un gruppo di adolescenti “inquieti” si scatena ballando sulle note di Rock Around The Clock. L’autore di quella canzone, subito giudicata scandalosa per il ritmo indiavolato e “nero” e per le allusioni sessuali di testo e ballo, era Bill Haley (1925-1981). Haley fu la prima star del rock ’n’ roll, ma fu una star soltanto per i giovani. La generazione precedente, come pure i colleghi crooner e ancora legati allo swing degli anni Quaranta, tra i quali l’allora famosissimo Frank Sinatra, bollarono come “degenerata” quella musica irriverente e “per delinquenti”. Eppure Haley con il suo gruppo (i Comets) non era certo il ribelle che la sua musica suggeriva. Celebre per il ciuffo di capelli sulla fronte, ebbe un successo commerciale enorme, messo in ombra solo dall’ascesa di Elvis Presley.

			404. Tra R&B e R&R (risposta corretta: A)

			Nell’aprile del 1951 Rocket 88 salì, davvero alla velocità di un razzo, in cima alle classifiche di Billboard. Ma nella categoria rhythm ’n’ blues. Il brano di Jackie Brenston (And his Delta Cats) era infatti pubblicato dalla casa discografica Chess di Chicago, specializzata nel blues moderno e nel R&B. Breston del resto era un cantante e sassofonista di colore, come il suo paroliere e pianista Ike Turner (futuro marito di Tina Turner). 

			La canzone parla di un modello di automobile, la Oldsmobile Rocket 88, uno dei simboli degli anni Cinquanta e sogno di tanti giovani del tempo. La canzone è considerata il primo brano rock e fu poi eseguita anche in una versione rockabilly da Bill Haley, che ne ribadì il successo. Nella versione di Breston-Turner il brano è un mix di blues e boogie, che getta un ponte stilistico verso il rock. 

			405. Un po’ blues, un po’ country (risposta corretta: B)

			Il suo nome ne sintetizza la natura: un genere ibrido fra rock ’n’ roll e hillbilly, il country & western tipicamente bianco. Altri segni distintivi del rockabilly sono l’area d’origine (il Sud degli Stati Uniti) e l’ambito etnico-sociale in cui nacque, cioè quello dei bianchi, spesso poveri, della provincia e del Delta del Mississippi. Gli storici del rock fanno cominciare il rockabilly con Blue Suede Shoes (1956) di Carl Perkins, allora ventiquattrenne, che superò il milione di copie vendute e impose quello stile musicale anche fuori dalla sua zona d’origine. La canzone diventò peraltro uno dei successi di Elvis Presley, gigantesca icona (anche) rockabilly e originario proprio del Mississippi.

			Famosi per i concerti scatenati, gli assoli di chitarra elettrica, per le grandi auto (spesso presenti anche nelle canzoni), per l’attenzione all’abbigliamento (non esattamente sobrio) e per i ciuffi cotonati delle acconciature. La formazione tipica dei gruppi rockabilly prevedeva chitarra elettrica, contrabbasso, pianoforte (non sempre) e naturalmente la voce maschile. Tra gli altri grandi nomi di questa fase del rock (oltre a Perkins ed Elvis), Gene Vincent e Jerry Lee Lewis, interpreti di brani epocali come Be-Bop-A-Lula e Great Balls of Fire.

			406. Sogno californiano (risposta corretta: D)

			All’inizio degli anni Sessanta il rock ’n’ roll delle origini aveva terminato la sua parabola, si stavano differenziando correnti, la musica dei giovani americani era pronta a incrociare la strada del beat inglese, mentre la psichedelia era alle porte. Sull’onda (letteralmente) della nostalgia per il rockabilly, e nel tentativo di sfuggire al ribellismo giovanile delle origini, nelle località turistiche della California prese piede un nuovo genere leggero e disimpegnato, la surf music. Il nome si riferisce alla moda sportiva delle tavole da surf, importata dalle Hawaii e subito dilagante tra i giovani della West Coast: belli, muscolosi, vanitosi e rigorosamente bianchi, i rappresentanti di quella generazione. Il nuovo genere, di grande successo commerciale, ebbe la sua culla nella città di Pasadena, il suo “profeta” in Dick Dale e il suo gruppo iconico, “surfista” fin dal nome, nei fratelli Wilson, alias The Beach Boys. L’epoca della surf music si esaurì nel dramma del Vietnam, che travolse molti dei ragazzi di una generazione che si era illusa, per citare appunto i Beach Boys, di vivere un’eterna “estate di spiagge, sole e belle ragazze”.

			407. Invasione Beat (risposta corretta: C)

			Il Beat inglese era figlio del ribellismo del rock ’n’ roll e del R&B, ma dai primi anni Sessanta aveva preso una sua strada. Nei locali di Liverpool stava nascendo qualcosa di diverso, influenzato dal R&R, ma anche dallo skiffle (e dai ritmi di ballo come il twist, e soprattutto con un sound peculiare: il Merseybeat (il “ritmo del Mersey”, dal fiume che attraversa Liverpool) o più semplicemente Beat. Sullo sfondo, una realtà sociale in trasformazione, operaia ma spinta alla ribalta dal boom economico del dopoguerra, incarnata dai movimenti giovanili dei Mods e dei Rockers. A guidare la rivoluzione beat ci sono, tra gli altri, i Beatles, 4 ragazzi di Liverpool che dal 1960 – ma in una formazione diversa da quella ben nota con John Lennon, Paul McCartney, George Harrison e Ringo Starr) aveva cominciato a esibirsi anche all’estero, soprattutto nei locali di Amburgo, in Germania. 

			Nel 1964 proprio il lungo tour oltreoceano dei Beatles segnò l’inizio della British Invasion, espressione con cui negli Stati Uniti si descrisse la “beatlemania” scoppiata dopo lo sbarco dei 4 ragazzi di Liverpool. Presto (già dal 1965) i Beatles furono seguiti da altri gruppi britannici, in primis dai “rivali” Rolling Stones, più ancorati alla tradizione R&B. L’America non era più l’unica terra della musica giovane e la Swinging London divenne il secondo polo della cultura giovanile.

			408. Prima di Woodstock (risposta corretta: C)

			Il Festival rock dell’Isola di Wight, territorio inglese nel canale della Manica, si tenne per tre anni di seguito: 1968, 1969 e 1970. La prima edizione non fu quella di maggior successo (vi parteciparono non più di diecimila persone), ma il crescendo portò al record del 1970, con almeno seicentomila giovani. A organizzare il primo grande festival rock al di qua dell’Atlantico furono i fratelli Foulk, manager di artisti e organizzatori di eventi musicali. Nella prima edizione i protagonisti furono i Jefferson Airplane, la rock band di San Francisco pioniera della psichedelia. 

			La seconda edizione è passata alla storia per il “colpo” messo a segno dagli organizzatori, che riuscirono a invitare Bob Dylan (al primo ingaggio in pubblico dopo l’incidente in moto che lo aveva tenuto lontano dal palcoscenico) e che in quello stesso 1969 aveva rifiutato di partecipare all’evento di Woodstock. Oltre a lui, davanti a circa duecentomila persone si esibirono gli Who, Joe Cocker e molti altri.

			La terza e ultima edizione (durata ben cinque giorni) fu epocale. Portò sul palco una lista di nomi che hanno fatto la storia del rock: Jimi Hendrix, i Doors, gli Who (dalla loro esibizione fu tratto un album live), Emerson, Lake & Palmer, Supertramp, i cantautori Joan Baez e Leonard Cohen, e ancora Joni Mitchell, Kris Kristofferson, Donovan. Partecipò anche il trombettista jazz Miles Davis (allora nella sua fase “elettro-jazz”) che eseguì brani dal doppio album Bitches Brew, in una delle sue migliori interpretazioni live. Fotografie, filmati e registrazioni sono la testimonianza della grande energia creativa, oltre che della libertà anarchica che si respirò durante quell’evento unico nel suo genere, importante per la storia del costume, ma anche di alto livello musicale. 

			409. Le visioni di Leary (risposta corretta: B)

			Il passaggio dal rock’n’roll delle origini alla psichedelia – che fu la colonna sonora della controcultura negli anni Sessanta – fu accompagnato dalla diffusione, grazie al contributo dello psicologo di Harvard Tim Leary, dell’LSD, o acido lisergico. La scoperta risaliva al 1938, quando il chimico svizzero Albert Hofmann sintetizzò una sostanza psicotropa derivata dalla segale cornuta. L’LSD era in grado di indurre stati di coscienza alterata, provocando allucinazioni simili a quelle date da sostanze naturali (per esempio il peyote usato dai nativi americani). Leary fu costretto a lasciare l’insegnamento ma proseguì i suoi studi, diventando il punto di riferimento di antropologi, scrittori e artisti che contestavano la società perbenista americana e volevano accedere a un “più alto grado di coscienza”. Dal 1966 si cominciò a parlare di rock “psichedelico” in relazione proprio all’uso di queste sostanze, che i musicisti e gli spettatori assumevano in associazione con l’esecuzione o l’ascolto delle canzoni. Il fenomeno da sperimentazione artistica si trasformò in moda, stabilendo uno stretto legame tra l’uso di droghe e allucinogeni e il rock della seconda metà degli anni Sessanta (anche se non tutti i rocker erano dediti agli allucinogeni). L’etichetta della psichedelia tiene insieme i maggiori gruppi dell’epoca, pur con le loro diversità: dai Doors ai Pink Floyd, ma anche i Beatles del periodo post 1967-68. Ma per gli storici del rock il primo brano psichedelico fu Section 43 di Country Joe & The Fish, uscito nell’estate del 1966: un brano di circa sette minuti, diviso in tre parti, nonché una chiara anticipazione delle suite e delle lunghe improvvisazioni tipiche del rock psichedelico.

			410. L’estate dell’amore (risposta corretta: C)

			L’anno 1967 negli Stati Uniti è passato alla storia come “l’estate dell’amore”. In California, e in particolare intorno a San Francisco, esplodevano il fenomeno hippie, la controcultura psichedelica e il flower power. Di tutto questo fermento giovanile e alternativo la musica rock divenne il catalizzatore principale: questo, unito allo spirito comunitario dilagante, favorì la nascita dei raduni, più o meno organizzati, di cui nel 1969 Woodstock divenne l’emblema storico. Ma il primo evento rock di massa è considerato quello di Monterey, località a sud di San Francisco, dove tra il 16 e il 18 giugno si tenne il Monterey pop Festival. A precederlo di una settimana, per la verità, si era già tenuto sul monte Tamalpais il Fantasy Fair and Magic Mountain Music Festival. Ma il successo dell’evento (circa duecentomila persone) a Monterey scalzò ogni precedente e segnò una pietra miliare nella storia del pop e del rock. 

			Sul palco tra, tanti grandi nomi: una quasi esordiente Janis Joplin, Otis Redding, Jimi Hendrix, Who, Grateful Dead, The Mamas & The Papas, Animals, Jefferson Airplane, l’indiano Ravi Shankar (la cui esibizione al sitar durò un intero pomeriggio). Ma l’elenco completo sarebbe molto più lungo… 

			411. Rivoluzione punk (risposta corretta: A)

			Con la rivoluzione punk scoppiata tra Londra e New York a metà degli anni Settanta, il rock tornò ad avere la connotazione di “musica maledetta” che aveva alle origini e che si era un po’ persa con l’enorme successo commerciale delle band storiche, ormai sempre più mainstream. Fu Ed Sanders dei Fugs, nel 1970, a usare per primo l’espressione “punk rock”, per sottolineare l’intento di rottura della sua musica, che apparteneva a quello che allora si chiamava “garage rock”, ovvero il rock indipendente nato fuori dal circuito dei locali e dei concerti. L’anno dopo il critico Dave Marsh usò il termine sulla rivista «Creem» e infine nel 1975 nacque la fanzine «Punk», che ufficializzò la nascita del movimento. 

			Se tra i nomi più celebrati del punk si ricordano oggi Sex Pistols e Clash (in UK), Ramones e Patti Smith (negli States) ben presto nacquero correnti e sottogeneri che diedero a loro volta il via a nuovi filoni di rock anticonformista, in fuga metaforica dall’establishment e dall’omologazione. Il panorama punk, dominato da forti personalità e dall’individualismo, già alla fine degli anni Settanta si frantumò in molte sottocorrenti, raggruppabili in almeno tre “ondate” (waves).

			412. Passaggio a Nord-Ovest (risposta corretta: D)

			Seattle, nello Stato di Washington (nel Nord-Ovest degli Stati Uniti, costa del Pacifico) è la città della Boeing e della Microsoft, di Bill Gates e dello Space Needle, torre panoramica alta 184 metri. Verso la metà degli anni Ottanta la città è abbastanza in crisi, molti locali chiudono. Ma altri ne aprono e la generazione più giovane diventa, tra garage e pub dove sfuggire al clima duro delle alti latitudini, il laboratorio di un nuovo stile rock, che a partire dalle esperienze hard rock, punk e metal si coagula in quello che sarà poi chiamato “grunge”. A innescare l’alchimia è il produttore Jack Endino, cofondatore degli Skin Yard e, nel 1985, della Reciprocal Recording. A Endino (ma anche il fonico Chris Hanzsek), si deve gran parte del tipico suono “sporco”, grezzo e ruvido del grunge. Frutto, secondo lo stesso Endino, proprio della povertà di mezzi economici e tecnici del suo studio e più in generale, della Seattle dell’indie rock a cavallo tra anni Ottanta e Novanta. E c’è anche il sound di Endino, produttore dei dischi usciti negli anni Novanta con l’etichetta Sub pop (fondata a Olympia, sempre nello Stato di Washington, da Bruce Pavitt), dietro al successo di Kurt Cobain e dei Nirvana, il gruppo che rese famoso il grunge anche presso il grande pubblico. 

			413. Ragazze arrabbiate (risposta corretta: B)

			Il movimento Riot Grrrl (“Ragazze in rivolta”, dall’inglese girl e dall’onomatopea grrr) è nato all’inizio degli anni Novanta a Olympia (nello Stato di Washington) da esperienze punk e parallelamente al grunge che proprio tra la stessa Olympia e Seattle si stava affermando. Si tratta di un movimento con istanze femministe, guidato da gruppi alternativi e underground di ragazze che mettevano in discussione (tra le altre cose) il ruolo delle donne nel mondo del rock, proponendo sonorità ruvide e aggressive, lontane dagli stereotipi. Tra i gruppi spesso associati al movimento Riot Grrrl: Bikini Kill, L7 (da leggere hell’s heaven, “l’inferno è un paradiso”), nate già nel 1986 e poi confluite nel movimento, Bratmobile, la cantautrice Liz Phair e (inizialmente, salvo successiva presa di distanza) anche Courtney Love, moglie di Kurt Cobain. 

			414. Il festival metal (risposta corretta: C)

			Alla fine degli anni Settanta l’hard rock e il metal avevano ormai un vasto pubblico, ma non ancora un loro festival di primo piano, una loro “Woodstock”. Gli agenti e promoter Paul Loasby e Maurice Jones pensarono allora di colmare la lacuna. Nacque così Monsters of Rock, che debuttò nel 1980 a Castle Donington, in Inghilterra, all’interno del circuito automobilistico di Donington Park, e che si è ripetuto ogni anno fino al 1996 (con due “buchi”, nel 1989 e nel 1993). Alla prima edizione parteciparono oltre trentamila persone, che diventarono oltre centomila nel 1988. Proprio l’edizione 1988 fu funestata dalla morte di due spettatori, travolti dalla folla a causa del fango durante l’esibizione dei Guns N’ Roses. 

			Nella prima edizione il gruppo principale fu quello dei Rainbow di Ritchie Blackmore, ma in seguito vi presero parte i nomi più in vista del mondo metal, sia europeo, sia americano: Black Sabbath e Ozzy Osbourne, Dio, Metallica, Iron Maiden, AC/DC e molti altri. 

			415. Radici inglesi (risposta corretta: B)

			Anche se l’heavy metal ha avuto importanti gruppi americani, è l’Europa la sua “culla”. E in particolare la Gran Bretagna e la città industriale di Birmingham. Qui, nel 1968, Ozzy Osbourne e altri ragazzi diedero vita ai Black Sabbath. Sempre a Birmingham si formarono negli anni seguenti i Judas Priest e la superband dei Black Country Communion. A certificare lo status di Birmingham e del Black Country (la zona mineraria delle Midlands inglesi) come “culla del metal”, dal 2011 c’è persino un museo: la Home of Metal. 

			416. Lassù sui monti (risposta corretta: A)

			In inglese americano la parola hillbilly (formata dal sostantivo hill, “collina” e dal diffusissimo nome Billy) aveva in origine un valore dispregiativo. Si potrebbe tradurre con l’italiano “montagnino” e dagli anni Quaranta si riferì in particolare agli abitanti dei monti Appalachi, per molto tempo una delle regioni più selvagge degli Stati Uniti orientali. La musica hillbilly si affermò negli anni Venti del Novecento e dagli anni Cinquanta contribuì alla nascita del rock ’n’ roll, ma soprattutto dei diversi filoni della musica country e del folk americano. I suoi ingredienti sono ritmi di danza in parte derivati da reel e gighe irlandesi, ma anche ballate, mentre gli strumenti che accompagnano la voce sono banjo, chitarra, mandolino, violino. Tra i gruppi che si richiamavano esplicitamente a questa tradizione, il duo country The York Brothers, attivo fino agli anni Cinquanta. Oggi questo termine è usato quasi solo in senso ironico o scherzoso, mentre la “musica dei monti Appalachi” viene più genericamente classificata come “country”. 

			417. La “Bibbia” del rock (risposta corretta: C)

			Il 9 novembre 1967 uscì negli Stati Uniti, con John Lennon nel film Come ho vinto la guerra in copertina, il primo numero di un magazine storico. Lo avevano fondato a San Francisco il futuro magnate dell’editoria Jann Wenner (che aveva chiesto in prestito settemila dollari alla famiglia) e il critico di jazz e musica pop del «San Francisco Chronicle», Ralph Gleason. La testata prendeva il nome – secondo quanto scritto nell’editoriale del primo numero – da un grande successo del bluesman Muddy Waters (Rollin’ Stone, che ispirò il nome della rock band dei Rolling Stones) e dalla canzone Like a Rolling Stone di Bob Dylan. 

			Nei primi tempi la rivista divenne un riferimento per la controcultura hippie, ma presto si arricchì di inchieste giornalistiche, come quelle affidate a Hunter Stockton Thompson, e di articoli sulla politica. Nel 1977, con il trasferimento della redazione a New York, e soprattutto negli anni Ottanta si trasformò sempre più in magazine di cultura e intrattenimento ad ampio spettro. 

			418. Superband di maestri (risposta corretta: A)

			Nacquero nel 1969, in occasione del festival di Woodstock, quando a David Crosby (voce e chitarra dei Byrds), Stephen Stills (voce e chitarra dei Buffalo Springfield) e Graham Nash (chitarrista e tastierista degli inglesi Hollies) si aggiunse il chitarrista Neil Young.

			La superband (cioè un gruppo formato da frontmen o membri di altre formazioni stabili) era già in attività da un anno (senza Young) e rimase in attività soltanto fino al 1970. Abbastanza da lasciare il segno con canzoni-manifesto del movimento di protesta contro la guerra in Vietnam, come Ohio (che rievoca un massacro di pacifici manifestanti compiuto dalla polizia). Dopo il 1970 Crosby, Stills, Nash & Young hanno dato vita a diverse reunion, pubblicando in tutto 24 album, tra quelli dal vivo e quelli in studio. Neil Young, considerato una delle migliori chitarre folk-rock di sempre, ha avuto anche una grande carriera come solista. 

			419. Epicentro della controcultura (risposta corretta: D)

			La svolta psichedelica del rock avvenne, a metà degli anni Sessanta, nella città californiana più sperimentale e alternativa della West Coast. Intorno a San Francisco erano di casa, lungo la costa di Big Sur, gli scrittori e poeti della Beat Generation come Allen Ginsberg, Jack Kerouac e Lawrence Ferlinghetti (morto a centouno anni nel 2021 e la cui libreria, City Lights, era la “Mecca” dei beatnik). In questo clima aperto e contestatario rispetto al consumismo, al perbenismo e al razzismo dell’America del boom postbellico, intorno al 1965 prende forma il movimento giovanile di quelli che all’inizio furono chiamati (in senso denigratorio) freak (gli “strani”) o hippie oppure ancora “figli dei fiori” (da cui anche l’espressione flower power). Gli ingredienti della loro visione del mondo erano le filosofie orientali, la meditazione, la ricerca di un nuovo livello di consapevolezza e percezione, una radicale contestazione della società americana, della famiglia tradizionale, e la condanna pacifista della guerra in Vietnam. Strumento di questo stile di vita alternativo furono anche le droghe, in particolare l’LSD, che secondo i profeti della controcultura hippie permettono di avere visioni psichedeliche, ossia indotte dall’uso di sostanze allucinogene e psicotrope. Da quelle visioni nacque una nuova corrente del rock, visionaria e rivoluzionaria, sognante e misticheggiante, chiamata appunto psichedelia. 

			420. Rock sotto le palme (risposta corretta: B)

			Il southern rock unisce elementi rock e hard rock al blues a echi country. E, come dice il nome, ha le sue radici negli Stati del Sud americani. La band “capostipite” è considerata The Allman Brothers Band, fondata dai fratelli Duane e Greg Allman nel 1969 a Jacksonville, Florida. Appena due anni dopo il band leader, il chitarrista Duane Allman, morì in un incidente in moto, ma la band continuò a esistere fino agli anni Ottanta, per rinascere poi. Altri gruppi storici classificati (con tutti i limiti di queste etichette) tra i southern rockers sono Creedence, Clearwater Revival (californiani), i Blackfoot (anche loro di Jacksonville, nati nel 1970), gli Outlaws (di Tampa, Florida, nati nel 1972) e diversi altri, molti dei quali confluiti o nel country-folk o nell’hard rock e nel metal. 

			421. Benvenuti nei Sixties (risposta corretta: B)

			Il twist (dal verbo inglese to twist, “attorcigliare, torcere”) debuttò su disco nel 1960 con la canzone The Twist, composta nel 1958 da Hank Ballard ma incisa quell’anno con il nuovo ritmo dal diciottenne Chubby Checker. Lo stesso Checker ebbe subito dopo un enorme successo con Let’s Twist Again nel 1961, presto diventata un “inno” informale dei primi anni Sessanta e del boom economico, anche in Italia.

			422. Dopo il punk (risposta corretta: B)

			Verso la fine degli anni Settanta e l’inizio degli Ottanta, tra Stati Uniti e Regno Unito molti gruppi cominciarono a cercare una “terza via” alternativa tanto al rock che aveva preso la sua forza propulsiva, quanto al punk e al suo mondo do it yourself (“fai-da-te”). L’etichetta, abbastanza ampia e generica, di new wave (“nuova ondata”) fu applicata dai critici a gruppi come i Talking Heads, che nell’album Remain in Light proponevano uno stile che riscopriva radici afro e ritmi percussivi, in un contesto postpunk elettronico, che ammiccava con ironia e spirito irriverente al pop. Molti gruppi new wave (e del sottogenere detto synth-pop per il largo uso di strumenti elettronici) nei primi anni Ottanta provenivano dalla Gran Bretagna (The Cure, Simple Minds, Tears for Fears e altri), ma conquistarono poi le classifiche di tutto il mondo. 

			423. Nuova onda pop (risposta corretta: D)

			Fin dai tempi dei Beatles la Gran Bretagna è stata una fucina di correnti rock e pop. A inizio degli anni Novanta, sulle riviste specializzate si tornò a parlare di una rinascita del pop britannico, indicando in gruppi come i Blur e i Suede l’avanguardia della nuova scena pop-rock inglese. Il termine Britpop divenne però di uso comune sulla stampa popolare d’Oltremanica a metà del decennio, con la cosiddetta “Battle of Britpop”, una gara senza esclusione di colpi tra Blur e Oasis, i cui singoli si sfidavano per la conquista della vetta delle classifiche. Oltre a questi due gruppi, band Britpop degli anni Novanta che ebbero un ampio successo internazionale furono i Radiohead, gli Wham! e (un po’ più tardi) i Coldplay, oltre a molti altri. In seguito gran parte dei gruppi a suo tempo etichettati come Britpop hanno rifiutato questa definizione, preferendo considerarsi rock band globali, senza connotazioni nazionali.

			424. Country rock (risposta corretta: B)

			Il rock psichedelico alla fine degli anni Sessanta era pienamente maturo e altre tendenze si affacciavano, prima fra tutte il punk. I Grateful Dead, band nata nella California psichedelica a metà anni Sessanta e protagonista della cosiddetta “estate dell’amore”, erano abbastanza curiosi ed eclettici da dedicarsi al folk rock e al country rock, recuperando le sonorità folk della musica tradizionale western con il loro quarto album, Workingman’s Dead (maggio 1970). Al quale seguì quasi subito (novembre 1970) il simile ma più maturo American Beauty. 

			425. Ambizioni prog (risposta corretta: D)

			Nel 1969, all’apice dell’esperienza psichedelica, il chitarrista Robert Fripp con la sua formazione, i King Crimson, registrò quello che è considerato uno dei primi album di rock progressivo. Il genere (anticipato da diversi brani psichedelici, in particolare dei Muddy Blues) si andò caratterizzando sempre più per la lunghezza e il virtuosismo dei musicisti, influenzati in alcuni casi dal jazz elettrico e persino dalla musica classica, tanto che si sviluppò un filone di rock “sinfonico”. Gli album, spesso doppi LP, contengono composizioni “narrative”, con una struttura complessa e, insieme alle canzoni, lunghi brani strumentali (nei quali per la prima volta hanno un ruolo di primo piano tastiere e sintetizzatori), a formare vere e proprie suite rock, tra citazioni poetiche e letterarie, testi enigmatici e dal contenuto simbolista, con molti riferimenti all’arte. 

			Tra le formazioni più rappresentative del progressive rock, molte furono britanniche. Oltre agli stessi King Crimson: Emerson, Lake & Palmer, Genesis, Pink Floyd, Gentle Giant, Alan Parson’s Project, Yes. Anche in Italia si formò una scena prog di tutto rispetto negli anni Settanta, con la Premiata Forneria Marconi, Goblin, Le Orme, Area e altri. 

			L’età d’oro del rock progressivo fu piuttosto breve. Già a metà degli anni Settanta il genere inizia una rapida parabola discendente, travolto dall’avvento del punk e arenatosi in virtuosismi e ricerche sempre più “barocche” e sofisticate. Alcuni gruppi cambiarono strada e si dedicarono a sperimentazioni elettroniche o al jazz d’avanguardia, altri, come i Genesis, si sciolsero. 

			426. Hardcore a Washington (risposta corretta: A) 

			I Minor Threat (con il cantante Ian MacKaye, poi passato ad altri gruppi) hanno avuto vita breve, ma hanno ispirato molti dopo di loro. Nati a Washington DC nel 1980, si sciolsero nel 1983 (in mezzo si presero anche una pausa) e furono i caposcuola di un filone alternativo del punk che ebbe diverse ramificazioni negli USA e poi anche in Europa. Basato su un punk duro, ritmi ultraveloci, canto scream (urlato) e balli “pogo” e “moshing”, lo stile hardcore prese piede soprattutto negli Stati Uniti e in Canada, influenzando molte band alternative rock degli anni successivi, fino al grunge. 

			L’hardcore di Washignton DC diede vita alla sottocultura straight edge, uno stile di vita che prevedeva astinenza da alcol, droghe, tabacco e spesso anche l’adesione al vegetarianismo, in controtendenza rispetto all’immagine trasgressiva del rocker e anche del punk. L’espressione straight edge (letteralmente “bordo dritto”, ma espressione slang traducibile come “rigare dritto” o “avere la testa a posto”) deriva proprio dal titolo di un brano dei Minor Threat. 

			427. Rock con il glitter (risposta corretta: A)

			Partendo dalle sperimentazioni artistiche della psichedelia e dalle contaminazioni del primo rock progressivo, il glam rock britannico aprì la strada a un rinnovato senso della spettacolarità. Dovendo indicare un “fondatore” del glam rock, molti fanno il nome del chitarrista e cantante leader dei Tyrannosaurus Rex, Marc Bolan (morto in un incidente d’auto nel 1977), con il disco Electric Warrior (1971), un autentico capolavoro. 

			Altro nome associato a questo filone del rock è quello di David Bowie, scomparso nel 2016. La curiosità per l’arte e la performance, insieme agli insegnamenti del ballerino e coreografo contemporaneo Lindsey Kemp, porterà il londinese Bowie a esplorare fin dal 1969 le sonorità “cosmiche” di Space Oddity. E a portare a mettere a punto l’idea di un raffinato “spettacolo totale”: trucco alla giapponese, costumi vistosi e ambiguità sessuale, ispirazioni tratte dalle arti visive si intrecciavano nei suoi album e nei suoi concerti, che contribuirono alla diffusione di una nuova estetica del rock, capace di influenzare stili di vita e mode, oltre la sfera strettamente musicale. 

			Squisitamente British e glam anche i Roxy Music con Brian Eno (che lascerà il gruppo al secondo album, nel 1973) e del loro frontman Brian Ferry, il “dandy” del rock d’Oltremanica.

			Infine, in una delle loro molteplici incarnazioni (dal prog all’hard rock, fino al pop) sono stati affiliati dai critici al glam rock anche i Queen di Freddy Mercury. Anche loro usciti dal crogiolo musicale britannico.

			428. Dadaisti rock (risposta corretta: B)

			Il loro nome si potrebbe tradurre “edifici appena costruiti che crollano” e in effetti il gruppo tedesco fondato a Berlino nel 1980 ha fatto della provocazione avanguardista la sua cifra. Il gruppo è nato attorno alla carismatica figura del cantante, chitarrista e performer Blixa Bargeld (Bargeld, significa “denaro contante” in tedesco, ed è il nome d’arte di Christian Emmerich), chitarrista anche dei Bad Seeds, la band di Nick Cave. Gli Einstürzende Neubauten sono nati dal rock tedesco degli anni Settanta (il krautrock), molto attento alle sperimentazioni e all’uso dell’elettronica. Le performance dei gruppo di Bargeld si ispirano alle performance delle avanguardie storiche del Novecento (il Dadaismo, in particolare), al teatro espressionista e alla musica sperimentale di John Cage: oggetti suonati come strumenti, rumori di scena, sonorità industriali. Classificato a volte come “industrial” a volte come “noise rock”, il loro stile va in realtà oltre le etichette della musica rock, per sconfinare nel teatro (i testi, in tedesco e in inglese, sono enigmatici, ricchi di simbolismi e di riferimenti letterari), nell’elettronica e nella performance.

			429. L’alba dei video (risposta corretta: C)

			Per Bob Dylan, cantautore e poeta prima ancora che rocker o folk singer, la parola è importante. E lo dimostrò realizzando, nel lontano 1965, il primo lyric video, cioè un filmato musicale in cui compaiono le parole della canzone. In questo antenato (in bianco e nero) di tanti video musicali successivi, Dylan, fermo in primo piano in un vicolo di New York, mostra in sequenza, facendoli cadere a terra ma senza cantare, alcuni cartelli con le parole della canzone del video, Subterranean Homesick Blues. Sullo sfondo, per tutta la durata del video, si scorge una figura, che si allontana alla fine della canzone: è il grande poeta beat Allen Ginsberg. La regia era del documentarista D.A. Pennebaker. 

			430. Gli anarchici del punk (risposta corretta: C)

			Tra il 1973 e il 1975 il manager Malcolm McLaren e la sua compagna, la stilista inglese Vivienne Westwood, fanno la spola tra Londra e New York, con lunghe permanenze negli States. Sono giovani e interessati alle sottoculture, frequentano i locali underground della Grande Mela e scoprono il gruppo dei New York Dolls (di cui McLaren diventa il manager, portandoli in Europa nel 1973), Patti Smith e la Factory di Andy Warhol. Gli ingredienti del punk (termine usato per la prima volta nel 1970 sul «Chicago Tribune») sono tutti lì: irriverenza, provocazione, energia musicale dirompente. McLaren e Westwood a Londra hanno un negozio di abiti vintage, che ribattezzano “SEX” e dove vendono anche t-shirt strappate e senza maniche, con scritte e immagini provocatorie, insieme a biancheria fetish. Tra le persone che frequentano o lavoricchiano nel negozio ci sono i ragazzi di una band di giovani sottoproletari allora chiamata The Strand, che suonava su strumenti in gran parte rubati: Steve Jones (chitarrista), Paul Cook (batterista), Glen Matlock (bassista), presto anche il cantante John Lydon, alias Johnny Rotten (Johnny “il marcio”). Non fanno certo una musica raffinata, ma hanno energia. Alla fine del 1975 si presentano al pubblico dei club londinesi come Sex Pistols, riprendendo il nome del negozio e con McLaren come loro manager-demiurgo, e debuttano nel 1976 con il singolo Anarchy in the UK. All’inizio del 1977 Matlock viene sostituito – causa incomprensioni con Rotten – dal bassista e cantante Sid Vicious (vero nome: Simon John Ritchie), cresciuto nel culto della trasgressione, del glam rock, ma anche di Charles Manson, il famigerato criminale americano fondatore di una setta e protagonista nel 1969 del massacro in cui morì anche la giovane (e incinta) attrice Sharon Tate. I Sex Pistols detestano il rock della tradizione e quello progressive, tutto ciò che sa di passato, scatenano risse dove si presentano. Sono “brutti, sporchi e cattivi”, anarchici e sarcastici, veri iconoclasti della musica e non solo di quella. Emblematico in questo senso il loro 45 giri (uscito nell’anno in cui si festeggiavano i primi venticinque anni di regno di Elisabetta II), God Save the Queen. Il disco ha fatto epoca: iconico per la sua copertina, un fotomontaggio della foto ufficiale della regina sovrana con la bocca “cucita” da una spilla da balia, ha un testo (“La regina non è un essere umano / Non c’è futuro nel sogno inglese […] Nessun futuro per te, nessun futuro per me”). No Future diventerà il motto del punk inglese.

			La dirompente parabola dei Sex Pistols si chiuse presto, nel caos. Nel 1977 uscì il loro unico album, Never Mind the Bollocks. Here’s the Sex Pistols (pubblicato dalla nascente Virgin di Richard Branson) e già nel 1978, durante l’unico e famigerato tour negli Stati Uniti, maturò lo scioglimento del gruppo, tra risse e litigi costanti (Sid Vicious nel 1978 fu incriminato per la morte per accoltellamento della sua ragazza Nancy Spungen). Il colpo di grazia lo diede la morte di Sid Vicious, per overdose di eroina, nel 1979. 

			431. Alle radici del reggae (risposta corretta: D)

			Intorno al 1966 in Giamaica dilagò una variante dello ska, il rocksteady: sempre il tipico ritmo in levare, ma con un beat più lento. A diffonderlo furono soprattutto musicisti giamaicani con esperienze soul e jazz, ma anche i bassisti, che in questo modo potevano dedicarsi a forme di improvvisazione e variazioni su quella solida (steady) base ritmica. 

			432. Vicino ma lontano (risposta corretta: B)

			Bob Dylan, a Woodstock, era di casa. Letteralmente, visto che aveva casa in quella parte dello Stato di New York. E forse proprio l’insofferenza verso il grande evento organizzato a due passi da lui per l’agosto del 1969 (insieme ad altri problemi personali e a una scarsa simpatia verso il movimento hippie) indusse Dylan a non accettare la proposta degli organizzatori. In compenso, nei giorni in cui a Woodstock arrivavano circa cinquecentomila persone (tra il 15 e il 18 agosto), lui preparava le valigie per recarsi sull’Isola di Wight, dove si esibì per circa un’ora davanti a duecentomila spettatori. Di ritorno negli USA, lascerà la campagna di Woodstock per tornare a vivere a New York. 

			433. La rock band perfetta (risposta corretta: A)

			Secondo molti, i Led Zeppelin sono stati la “band perfetta” dell’hard rock. Nati a Londra per nel 1968, erano un “classico” quartetto: il cantante Robert Plant, il chitarrista Jimmy Page (uno dei tre migliori di sempre, con Jimi Hendrix e Eric Clapton), il bassista e tastierista John Paul Jones e il batterista John Bonham. E fino allo scioglimento nel 1980, in seguito alla morte di Bonham, lasciarono un segno indelebile nella storia del rock. Il loro stile incrocia sia la psichedelia, sia il rock progressivo, ma si distingue per l’originalità, concentrandosi sulla ricerca di un sound vigoroso ed energetico (hard rock appunto), capace di stabilire una corrente tra il palco e pubblico. La carica erotica di Plant, la tecnica pulitissima negli assolo di Page, la solidità di Jones e Bonham (uno dei più influenti batteristi nella storia del rock) e la capacità complessiva di creare un muro sonoro nei concerti sono ancora oggi riferimenti imprescindibili. Così come i loro album: Led Zeppelin, Led Zeppelin II (entrambi del 1969), Led Zeppelin III (1970), Untitled Album (Led Zeppelin IV) del 1971 (tra gli album più venduti di sempre, con 37 milioni di copie), e poi ancora Physical Graffiti (1975) fino all’ultimo, antologico e uscito dopo lo scioglimento, Coda (1982). 

			Alle doti tecniche e artistiche si aggiungano più o meno presunte suggestioni sataniche, che contribuirono a fare dei Led Zeppelin un fenomeno anche di costume oltre che una vera “bomba” musicale, un’esplosione come quella che il 6 maggio 1937 distrusse in un minuto lo Zeppelin (dirigibile) tedesco Hindenburg.

			A proposito di dirigibili: in origine avrebbero dovuto chiamarsi Lead Zeppelin, cioè “pallone/dirigibile di piombo”): ma per evitare ambiguità (lead in inglese, se pronunciato “liid”, vuol dire “guida”) adottarono Led. 

			434. Fuori dal ghetto (risposta corretta: C)

			Per molti il primo rap è Rapper’s Delight, del gruppo The Sugarhill Gang, uscito nel settembre del 1979. Ma, seppure solo di qualche mese, il primato spetta in realtà a King Tim III (Personality Jock), inciso da The Fatback Band nel marzo dello stesso anno. King Tim III è più un brano funky-dance, come del resto anche Rapper’s Delight, che però è spesso indicato come “primo brano rap” perché il testo scandisce queste parole: I said-a hip, hop, the hippie, the hippie / To the hip hip hop-a you don’t stop the rock, un esplicito riferimento all’hip-hop. 

			Quanto alle origini del genere, si tratta dell’espressione musicale più famosa, appunto, dell’hip-hop, fenomeno sociale e musicale nato nei quartieri-ghetto afroamericani (Bronx in primis) durante la seconda metà degli anni Settanta, ma diffusosi soprattutto negli Ottanta uscendo dal ghetto per conquistare le classifiche con rapper come Public Enemy e poi passato ai rapper bianchi e ispanici. Musicalmente, il genere nasce dall’uso creativo e di denuncia della parola, da “rappare” su basi preregistrate, campionate e remixate. Il verbo to rap (che in inglese significa anche “colpire”) nello slang afroamericano di inizio Novecento significava infatti “conversare”, “chiacchierare”. 

			Pioniere e padre spirituale del genere, a metà tra poesia e musica, fu, secondo molti, Gil Scott-Heron (1949-2011), attivista del Black Power e autore di The Revolution Will Not Be Televised, testo di denuncia scandito da Scott-Heron su una base funky, uscito nel 1971. Dalla fusione tra questo ramo della black music con la disco emersero DJ e gruppi storici del primo rap, come Grand Wizzard Theodore (considerato l’inventore dello scratch), Grandmaster Flash, Afrika Bambaataa e molti altri.

			435. Il sostituto (risposta corretta: D)

			Nel 1964 la band dei Soul Giants si rifondò e nel 1965, con l’arrivo (come sostituto del chitarrista titolare, uscito per dissapori) del chitarrista prese il nome di The Mothers of Invention. Zappa, musicista e artista visionario, prese la guida della band e la portò dai territori del R&B che avevano frequentato inizialmente in quelli di un rock più duro e della sperimentazione. Zappa è stato un personaggio unico nel panorama rock americano, quasi impossibile da catalogare: critico verso l’uso diffuso delle droghe (ma era contrario al proibizionismo) era ostile a ogni forma di culto organizzato, fortemente critico verso la società perbenista americana e aveva una concezione totalmente libertaria, ironica e dissacrante e teatrale dei testi e della musica, oltre che una grande tecnica musicale. 

			Con un corpus impressionante di oltre 60 album (a cominciare dall’album di esordio Freak Out!, del 1966) e con uno sterminato archivio di inediti, ha dato contributi geniali in generi diversi, dal blues al progressive, dal cabaret al rock sperimentale, fino alla musica d’avanguardia contemporanea. L’esperienza con The Mothers of Invention terminò nel 1969 e Zappa continuò con altre formazioni la sua sterminata ricerca e produzione. Una personalità istrionica eccezionale, la cui vita si è interrotta ad appena cinquantadue anni, per un cancro, nel 1993.

			436. Età fatale (risposta corretta: B)

			È chiamato così il gruppo di musicisti e musiciste (rockstar, ma non solo) morti all’età di ventisette anni, spesso (ma non sempre) per abuso di alcol e droghe.

			Ecco i grandi nomi entrati in questo triste club, del quale fanno però parte anche una decina di altri musicisti degli ultimi sessant’anni, meno noti.

			– Brian Jones, cofondatore dei Rolling Stones, fu trovato morto il 3 luglio 1969 nella piscina della sua villa nel Sussex. Le cause della morte non sono mai state del tutto chiarite.

			– Il leggendario chitarrista Jimi Hendrix morì il 18 settembre 1970 nella suite del Samarkand Hotel di Londra (o, secondo alcune ricostruzioni, durante il trasporto in ambulanza) ucciso da un cocktail di alcol e droga.

			– La cantante texana Janis Joplin fu trovata morta nella stanza del Landmark Motor Hotel di Los Angeles: aveva picchiato la testa cadendo, dopo essersi iniettata dell’eroina.

			– Jim Morrison dei Doors morì nella sua casa di Parigi (anche lui il 3 luglio, come Brian Jones) nel 1971, devastato da anni di alcol e droghe.

			– Kurt Cobain, frontman dei Nirvana, si uccise il 5 aprile 1994 con un colpo di fucile nella sua casa di Seattle; nel suo sangue c’erano alti tassi di eroina e barbiturici.

			– Amy Winehouse, cantautrice britannica, morì il 23 luglio 2011 nella sua abitazione di Londra. Si parlò di suicidio, ma probabilmente la morte fu una conseguenza accidentale dell’abuso di alcol.

			Anche se la coincidenza era già stata notata, si cominciò a parlare di Club 27 soltanto nel 1994, dopo la morte di Kurt Cobain. Alcuni fan distinguono anche un sottogruppo, chiamato “J27”: molti personaggi del club hanno infatti la lettera J come iniziale del nome o del cognome. Proprio come il loro antesignano, il bluesman Robert Johnson, morto nell’agosto del 1938, pare avvelenato da whisky alla stricnina. Ovviamente, a ventisette anni.

			437. L’era dei videoclip (risposta corretta: B) 

			Quando, il 1° agosto 1981, negli Stati Uniti iniziarono le trasmissioni della rete televisiva MTV (che sta per Music Television), cominciò una nuova era per la musica pop. Non erano più solo i concerti a permettere alle band di promuovere i loro dischi e ai fan di seguire i loro idoli. Adesso c’erano anche i videoclip. A questo serviva la rete televisiva: mandare in onda.

			Nacque uno “stile MTV”. Intanto nella comunicazione dei conduttori, che si adeguarono allo stile dei DJ radiofonici, ma in versione video e perciò chiamati vj. E poi nella produzione di video: non più semplici registrazioni di concerti o sessioni di registrazione, ma vere produzioni cinematografiche, “corti” che raccontavano una storia, i cui protagonisti erano i membri della band. L’arte del video musicale raggiunse livelli di complessità, lunghezza e raffinatezza narrativa degne di piccoli film. Un esempio su tutti: il video di Thriller di (e con) Michael Jackson, diretto dal regista John Landis nel 1983. Il boom di MTV (e poi di altre reti concorrenti) contribuì inoltre al successo di star come Madonna, i cui singoli erano sempre accompagnati da video entrati nella storia dello spettacolo. 

			Per i puristi fu l’inizio di una deriva estetizzante, che “contaminò” le band pop e rock più commerciali, sempre più attente all’apparenza e meno alla sostanza musicale. Ma va detto che l’attenzione all’immagine e al lato spettacolare della musica era un fenomeno radicato fin dalle origini nel mondo rock e pop. 

			Dalla seconda metà degli anni Novanta, l’avvento di Internet ha messo sempre più in ombra l’importanza di MTV nel dettare stili e mode nel mondo della musica. Ma la rete esiste ancora, come i suoi MTV Video Music Awards, premio istituito nel 1984 come alternativa “video” ai Grammy Awards discografici. 

			438. Ritmo in levare (risposta corretta: A)

			Con il rocksteady e il reggae ha in comune l’irresistibile ritmo in levare, ma rispetto agli altri due generi simbolo della Giamaica musicale moderna, è l’antesignano. Lo ska infatti prese forma all’inizio degli anni Sessanta, quando il jazz e il blues degli Stati Uniti del Sud si fuse con la tradizione caraibica dell’isola, diventata indipendente dall’Impero britannico nel 1962. Dai più antichi ritmi in levare, come il calypso, si passò al più veloce ska, poi al più lento e regolare rocksteady e infine (sul finire degli anni Sessanta) al reggae. 

			Lo ska ha conosciuto una seconda giovinezza negli anni Ottanta con il Two Tone e lo ska-punk, che univano il ritmo in levare dello ska tradizionale a un beat molto più veloce e alle dure sonorità punk rock.

			439. Maestri di scratch (risposta corretta: C)

			DJ newyorkese originario delle Barbados, si chiama in realtà Joseph Saddler e intorno alla metà degli anni Settanta ha messo a punto (con altri colleghi, tra cui Grand Wizard Theodore) le tecniche dello scratch, l’arte di produrre suoni e ritmi manipolando uno o più LP (si parla di vinile, ovviamente) su uno o più giradischi. Le sue innovazioni hanno contribuito allo sviluppo dello stile hip hop e del rap. Dalla fine dei Settanta si moltiplicarono le sfide tra DJ, nelle quali Grandmaster Flash affrontò altri importanti capiscuola del rap delle origini, in particolare Afrika Bambaataa (Lance Taylor). 

			440. Sonorità trip hop (risposta corretta: D)

			I Massive Attack si formarono nel 1987 a Bristol (UK) come collettivo. Obiettivo: sviluppare collaborazioni con artisti di diversa provenienza stilistica ed esplorare le frontiere della musica elettronica in contesti pop. La loro ricerca ha unito negli anni influenze varie, anche se i critici hanno escogitato per il loro sound raffinato il termine trip hop, che indica un genere di musica elettronica basata su campionamenti sofitisticati e atmosfere meno aggressive di quelle del rap e dell’hip hop, passando la sonorità chill out all’elettronica fino all’uso di strumenti tradizionali del rock, come basso elettrico e chitarra elettrica. Tra i loro album più rappresentativi: Protection (1994) e Mezzanine (1998).

			441. Tra musica e cinema (risposta corretta: D)

			Nahsville è la capitale dello Stato americano del Tennessee, ma è anche il titolo di un famoso film di Robert Altman del 1975. E fu proprio il successo di quella pellicola a rendere famoso in tutto il mondo il più importante festival di musica country, che si tiene appunto a Nasvhille. Ma perché proprio lì? Il genere country ebbe in effetti origine negli Stati del Sud, e in particolare in Tennessee, intorno agli anni Venti del Novecento, quando le tradizioni degli immigrati europei diedero vita all’hillbilly, la musica popolare dei villaggi rurali alle radici della country music, con tutto il suo vasto repertorio di ritmi di danza e malinconiche ballate. 

			Il Congresso degli Stati Uniti ha riconosciuto ufficialmente la cittadina di Bristol, Tennessee, come “luogo natale” della country music. Lì infatti nel 1927 furono effettuate alcune registrazioni storiche di musica country. Quello che la maggior parte di noi riconoscerebbe come country è in realtà il sottogenere “Nashville sound”, nato nella seconda metà degli anni Cinquanta nella capitale del Tennessee. Si tratta di una forma ingentilita e più melodica del country, incrociata con lo stile degli standard americani e nata grazie ai produttori discografici della Rca Victor. Il country di Nashville diventò popolare in America negli anni Sessanta, come risposta autenticamente yankee al beat europeo della British invasion.

			442. Profondo sud (risposta corretta: A)

			La culla della musica trap è Atlanta, Georgia. Una terra di tensioni sociali, con un passato di segregazione razziale e un presente di conflittualità latente. E proprio dal rap degli afroamericani si è evoluto, dagli anni Novanta, questo sottogenere del rap e della cultura hip-hop. I suoi tratti distintivi sono le tematiche legate alla droga, la fascinazione per il denaro (possibilmente facile), per il look “bling bling” (catene d’oro e gioielli appariscenti) e per il mondo criminale, per il machismo e per le armi. Temi in parte già presenti nel rap, ma estremizzati nella trap. Del resto, la parola stessa trap (letteralmente, “trappola”) fa riferimento a quell’ambito: nello slang indica infatti il nascondiglio per la droga (di solito qualche doppio fondo dell’auto), il luogo dove si sbrigano affari illeciti, ma anche in senso traslato il fatto di restare “intrappolati” in una situazione senza uscita, o la prigione. 

			Il passaggio dal rap alla trap iniziò nella seconda metà degli anni Ottanta e nei primi anni Novanta con N.W.A., UGK, Three 6 Mafia, Master P, Dr. Dre, Ice-T e altri protagonisti del gangsta rap (il “rap delle gang”) i cui ingredienti testuali sono presi dalla vita violenta dei quartieri gestiti dalle bande conditi di dosi massicce di violenza, sesso, droga e armi. L’esito di questa evoluzione – passata attraverso producer e DJ che hanno creato il tipico “elettrosound” campionato della trap, come Dj Toomp e Shawty Redd – furono Mystic Stylez (1995) di Three 6 Mafia e Trap House (2005) di Gucci Mane. Altro tratto distintivo della trap è il suo essere un genere “nativo digitale”, il cui successo globale si deve soprattutto ai social network e allo streaming. 

			443. The Queen of Disco (risposta corretta: D)

			Il merito è dei successi che l’hanno lanciata a metà degli anni Settanta, come Love to Love You Baby e I Feel Love e, più tardi (1979) Hot Stuff. Dopo l’esordio come cantante rock, Donna Summer (il cui vero nome era LaDonna Adrian Ganes) arrivò alla svolta della carriera nel 1974, quando incontrò l’autore e producer italiano (nato in Val Gardena) Giorgio Moroder. Dietro a molte canzoni portate al successo da Donna Summer ci sono infatti i due autori e producer che hanno accompagnato l’epoca d’oro della disco music, inaugurando l’uso di sintetizzatori ed elettronica nella musica da ballo tra la metà degli anni Settanta e i primi Ottanta: Giorgio Moroder, appunto, e Pete Bellotte. Donna Summer è scomparsa nel 2012, a sessantatré anni, e il suo ultimo album in studio (Crayons) uscì nel 2008. 

			444. Elettronica tedesca (risposta corretta: A)

			Florian Schneider-Esleben e Ralf Hütter negli anni Sessanta erano compagni di studi al conservatorio di Düsseldorf, in Germania. E in quella città nel 1969 fondarono i Kraftwerk (che in tedesco significa “centrale elettrica”). Gli esordi del duo, diventato poi quartetto con l’ingresso di Wolfgang Flür e Karl Bartos, avvennero all’interno del movimento del krautrock, caratteristico della Germania Ovest e influenzato dalle sperimentazioni d’avanguardia e dalle contaminazioni tra arte e tecnologia. L’interesse verso la musica contemporanea, i primi esperimenti con gli strumenti elettronici, sintetizzatori e drum machines, e soprattutto l’incontro con l’ingegnere del suono e producer Konrad Plank portarono alla nascita dei primi album. Autobahn (1974), che descrive in forma ritmico-musicale un viaggio in autostrada, portò alla notorietà i Kraftwerk, rendendo popolare un genere fino a quel momento ascoltato solo da una nicchia di cultori e influenzando diversi gruppi, come quelli del synth-pop inglese. Altri album contenenti brani diventati celebri furono Trans-Europe Express (1977), The Man-machine (1978) e Computer World (1981). I Kraftwerk dalla seconda metà degli anni Ottanta hanno cambiato formazione, perdendo però il loro slancio innovativo originario, anche per l’addio di alcuni membri fondatori. 

			445. La rivista delle classifiche (risposta corretta: A)

			Per decenni, e ancora oggi, «Billboard» è stato il punto di riferimento per determinare il successo commerciale di una canzone o di un album. Fondata a Cincinnati, poi trasferitasi a New York, inizialmente si occupava di annunci pubblicitari (“billboard” in inglese significa “tabellone, poster” e si usa anche per indicare le affissioni). Nei primi anni del Novecento si trasformò in vera rivista di spettacolo, entrando in competizione con la rivista rivale, «Variety». Quest’ultima si occupava (e si occupa) però principalmente di cinema, allora in piena espansione, mentre «Billboard» (dal 1897 con l’articolo, The Billboard) si orientò sulla musica: novità, recensioni, interviste e pubblicità di concerti. 

			La classifica più importante è la Billboard Hot 100, che dal 1958 ogni settimana elenca i 100 singoli più venduti negli Stati Uniti. Esistono poi classifiche specifiche per i diversi generi (R&B, per esempio) e nel tempo si è aggiornata, includendo nelle rilevazioni, considerate molto precise, i download digitali e lo streaming. 

			446. Musica globale (risposta corretta: C)

			Qualcuno l’ha chiamato “la Woodstock della globalizzazione”, altri il più grande show televisivo di tutti i tempi, con quasi due miliardi di telespettatori collegati in diretta nel mondo. Di certo il doppio concerto benefico Live Aid del 13 luglio 1985, allo stadio di Wembley (Londra) e al John F. Kennedy Stadium di Philadelphia (USA), è stato come una grande “summa” pop-rock a metà degli anni Ottanta, con star dei due decenni precedenti (The Who, Led Zeppelin, Crosby, Stills, Nash & Young, Rolling Stones, Tina Turner, Bob Dylan e Joan Baez, Elton John e i Queen, per citarne alcuni) e grandi nomi del rock e del pop emersi in quegli anni (U2, Sting, Simple Minds, Madonna, Dire Straits, Duran Duran…). Sono molte le immagini iconiche, trasmesse da MTV e dalla rete americana ABC, di quell’evento. Una su tutte: l’esibizione dei Queen e di Freddie Mercury davanti agli oltre settantamila spettatori di Wembley. 

			La finalità del doppio concerto era una raccolta fondi per la popolazione dell’Etiopia, colpita da una delle più devastanti carestie del secolo. La mente dell’evento era il rocker e attivista Bob Geldof, in seguito costretto a fare i conti con le critiche sulla gestione dei fondi raccolti (quasi 200 milioni di dollari). Geldof non era nuovo a iniziative benefiche. L’anno prima aveva fondato, unendo star del pop e del rock britanniche e irlandesi, il supergruppo Band Aid, con il quale incise (sempre in favore dell’Etiopia) il singolo Do They Know It’s Christmas? E nella primavera di quello stesso 1985 aveva partecipato alla realizzazione del disco We Are The World, contributo (100 milioni di dollari) degli artisti americani, guidati da Michael Jackson, alla lotta contro la carestia in Etiopia. 

			Live Aid aprì la stagione dei megaconcerti negli stadi e quella del rock impegnato a sostenere buone cause, dalla denuncia della deforestazione dell’Amazzonia alle campagne di sensibilizzazione sull’AIDS (che negli anni Ottanta stava colpendo duro tra artisti e musicisti rock), fino alla lotta alla fame in Africa. C’era però un precedente illustre: il Concert for Bangladesh organizzato al Madison Square Garden di New York nel 1971 da George Harrison e Ringo Starr dei Beatles, Eric Clapton, Bob Dylan, Ravi Shankar e altri. 

			447. Un concerto da Guinness (risposta corretta: A)

			Il concerto-jam a Watkins Glen (Stato di New York) del 28 luglio 1973 è entrato nel Guinness dei primati come l’evento pop-rock con il maggior numero di spettatori: circa settecentomila (di cui centocinquantamila paganti). A suonare sono gli Allman Brothers, i Grateful Dead e The Band, in un evento che per molti aspetti ricordava Woodstock (del 1969): esibizioni in jam session, epici ingorghi stradali e un temporale che trasformò l’area del concerto, in mezzo alla campagna, in una distesa fangosa. 

			448. La “casa” del rock West Coast (risposta corretta: C)

			Ci abitavano Mama Cass dei Mamas & Papas, Jim Morrison e i Doors, Joni Mitchell, Frank Zappa, Crosby, Still, Nash & Young, ma anche giovani attori allora alternativi allo star system, come Jack Nicholson e Peter Fonda (protagonisti del film Easy Rider nel 1969). Nata come area residenziale un po’ fuori mano, ma non lontana da Hollywood, Laurel Canyon era vicino a locali dove la cultura psichedelica si intrecciava con la tradizione folk e blues, dando vita al caratteristico sound della West Coast e a un nuovo filone di cantautori e interpreti americani. 

			449. Musica per aeroporti e ascensori (risposta corretta: B)

			Il compositore francese Erik Satie (1866-1925), l’americano John Cage (1912-1992) e un altro francese, Pierre Schaeffer (1910-1995), hanno aperto la strada all’idea di una musica “ambientale”, cioè fatta di suoni dei quali non siamo consapevoli mentre li ascoltiamo. Ma è stato l’inglese Brian Eno (già voce dei Roxy Music) a rendere popolare l’ambiente: musica elettronica soffusa, un’installazione sonora rilassante da mandare in loop, che interagisce con spazi pubblici e architetture, quasi una “non musica” per “non luoghi”, eppure capace di creare un’atmosfera sonora evocativa e sognante. A segnare storicamente l’inizio di questa fase nella produzione di Brian Eno (negli anni Ottanta produttore degli U2) è il disco Ambient 1: Music for Airports, nel 1978.

			450. La svolta di Bob (risposta corretta: A)

			Il 25 luglio 1965 Bob Dylan salì sul palco di Newport insieme alla Paul Butterfield Blues Band, con una Fender Stratocaster (la chitarra elettrica usata da tanti rocker, Jimi Hendrix incluso) e un sound tutto nuovo. Alle sonorità folk e acustiche che fino a quel momento avevano caratterizzato la sua poetica si sostituivano l’organo Hammond della band, la batteria e la chitarra elettrica. Per i fan fu uno shock e un tradimento (ma Dylan sorprenderà ancora il suo pubblico negli anni a seguire), sottolineato da fischi e urla di «Giuda» indirizzati al cantante. Fino all’anno prima, Dylan era infatti salito sul palco da solo, con la sua chitarra acustica e la sola forza della sua poesia, come un paladino della Folk Revival. Ora iniziava una fase del tutto nuova, per lui e per il folk-rock, segnata da una memorabile esecuzione di Like a Rolling Stone. Dylan fu costretto a interrompere il concerto a causa dello scompiglio provocato dalla sua esibizione, tornando sul palco con la sola chitarra acustica e un’armonica per eseguire Mr Tambourine Man e It’s All Over Now Baby Blue, ma la svolta era compiuta. 

			I protagonisti

			451. Dal volante di un truck alla sala d’incisione (risposta corretta: B)

			Elvis Presley diventò una leggenda del rock’n’roll grazie alla radio, ai dischi e soprattutto ai primi spettacoli musicali televisivi, intorno alla metà degli anni Cinquanta. Nato in un paesino del Mississippi (Tupelo) nel 1935, a diciott’anni si paga le prime registrazioni, negli studi della casa discografica Sun di Memphis, che diventerà poi la sua città d’adozione e dove continuò a vivere fino alla morte, nel 1977.

			Quelle prime incisioni, grazie alle quali fece notare il suo talento a produttori e musicisti, cominciando la scalata al successo, Elvis se le pagò con lo stipendio da camionista e proprio alla guida del suo truck aveva scoperto dell’esistenza degli studi di registrazione Sun a Memphis.

			452. Il maestro dell’honky tonk (risposta corretta: C)

			Hiram “Hank” Williams è stato uno dei cantanti e chitarristi country più innovativi e influenti. Partito dalla tradizione “old time” della musica rurale e popolare bianca degli Stati del Sud (era nato nel 1923 in Alabama) si distinse presto dalla tradizione conservatrice del country & western dedicandosi al repertorio destinato agli honky tonk bar. Questi ultimi erano locali poco raccomandabili, dove si suonavano ballate con testi malinconici o intimisti e ballabili sincopati. Proprio questi ultimi diventarono la specialità di Hank Williams, che con il suo stile, la sua voce divenne un riferimento per la generazione di primi rocker, dei quali anticipò anche il fascino tenebroso di artista “maledetto”: all’inizio della carriera si presentava come Luke the Drifter (“il Vagabondo”), aveva seri problemi di alcolismo, era dipendente dalla morfina e morì misteriosamente la notte di Capodanno del 1953, ad appena trent’anni. 

			453. “Ai vostri figli piacerà” (risposta corretta: A) 

			Nel film di Robert Zemeckis Ritorno al futuro (1985) il protagonista Michael J. Fox, al termine di un infuocato assolo rock di chitarra elettrica dice ai ragazzi rimasti senza parole: «Ai vostri figli piacerà». Dietro le quinte, uno dei ragazzi afroamericani della band ha appena chiamato al telefono un certo “Chuck” per fargli sentire quella musica (la canzone Johnny B. Goode) che ha fatto scatenare i teenager della festa. Il “Chuck” in questione è evidentemente Chuck Berry, di cui il protagonista del film, che viene dal futuro, conosce la portata storica.

			Chuck Berry, nato a St. Louis (Missouri) nel 1926 in una famiglia afroamericana della middle class, ebbe una giovinezza da piccolo delinquente. Ma anche un istinto musicale e commerciale tale da fornire alla generazione cresciuta nell’immediato dopoguerra una musica che si staccasse completamente dalla tradizione E lo fa attingendo al rhythm and blues e scrivendo in proprio canzoni che raccontano la quotidianità e i problemi di quei ragazzi (anche se lui è più grande di loro). Il tutto con l’energia della chitarra elettrica suonata in modo del tutto nuovo, come nelle sue Maybellene (1955), Roll Over Beethoven (1956), Rock and Roll Music (1957) e appunto con Johnny B. Goode (1958). Brano quest’ultimo che divenne subito un inno generazionale, proprio come “previsto” dal Michael J. Fox. 

			454. La seconda volta del Twist (risposta corretta: C)

			Chubby Checker, il “padre del twist”, aveva già avuto un enorme successo nel 1960 con la cover di The Twist (di Hank Ballard). Ma fu questo secondo disco del 1961 a entrare nella memoria collettiva, indissolubilmente legato alle immagini in bianco e nero di ragazzi di mezzo mondo impegnati nel ballo omonimo. Checker incise anche una versione in italiano, intitolata Balliamo il twist. Se The Twist aveva conquistato la vetta delle classifiche negli USA, Let’s Twist Again arrivò in cima a quelle britanniche e di molti Stati europei, segnando lo sbarco della nuova moda giovanile al di qua dell’Atlantico. 

			455. Woodstock… non era a Woodstock (risposta corretta: D)

			Il “big bang” di Woodstock, la “tre giorni di pace e musica”, come recita l’iconico manifesto dell’evento del 15-17 agosto 1969, si tenne a Bethel. Per la precisione a White Lake, sui terreni della fattoria di Max Yasgur, che la affittò, su suggerimento dell’amico Elliot Tiber, all’organizzatore Michael Lang, della Aquarian Exposition. Elliot Tiber, a sua volta, mise a disposizione il motel dei genitori (El Monaco Motel) come quartier generale del festival e albergo per gli artisti invitati. Il festival, ideato come evento di lancio per un nuovo studio di registrazione di Lang e di soci, con il nome di An Aquarian Exposition, si sarebbe dovuto svolgere a Wallkill, più vicino a Woodstock, cittadina vacanziera a un paio d’ore da New York, amata da musicisti e artisti (ci abitava Bob Dylan, in quegli anni). Ma l’amministrazione locale di Woodstock non aveva concesso le necessarie autorizzazioni. 

			Negli anni Novanta la proprietà di Yasgur (che l’aveva venduta nel 1971, poco prima di morire e dopo avere incassato oltre all’affitto di diecimila dollari anche cinquantamila dollari di risarcimento danni) fu divisa. Il magnate televisivo Alan Gerry vi ha costruito un centro polifunzionale e per concerti, oltre a un museo sul festival, mentre il “pratone” del concerto è rimasto vuoto, delimitato da una staccionata e con un monumento commemorativo dell’evento. Nel 2009 il regista Ang Lee ha ricostruito la vicenda di Elliot Tiber e Max Yasgur nel film Motel Woodstock.

			456. La ragazza e il coniglio bianco (risposta corretta: A)

			È sua la voce che canta White Rabbit nell’album Surrealistic Pillow dei Jefferson, uscito nel 1967. E sono sue anche parole e musica, che aveva composto per il gruppo in cui cantava prima di unirsi alla band psichedelica dei Jefferson Airplane. Il “coniglio bianco” del titolo è un riferimento ai romanzi di Lewis Carroll, Alice nel paese delle meraviglie e Oltre lo specchio. Tutta la canzone è fitta di riferimenti al mondo visionario e “psichedelico” di Carroll, molto apprezzato dai musicisti del rock psichedelico. La musica, secondo quanto dichiarato dalla stessa Grace Slick, era influenzata dal disco Sketches of Spain, di Miles Davis e Gil Evans, a sua volta ispirato dalle atmosfere sognanti e spagnoleggianti del Concerto di Aranjuez di Joaquín Rodrigo. White Rabbit fu una delle canzoni eseguite nel concerto dei Jefferson Airplane a Woodstock nel 1969. 

			457. Regina dell’impegno (risposta corretta: B)

			Sulla carta d’identità potrebbe avere scritto “cantautrice e attivista”. Joan Baez, armata della sua chitarra e della sua voce vibrante è considerata la regina della folk music. O meglio, del folk revival che negli anni Sessanta riportò in auge, in chiave moderna e in seguito anche folk-rock, il repertorio popolare americano e che ha avuto in Bob Dylan il suo re. Baez e Dylan, in effetti, hanno fatto un bel pezzo di strada musicale insieme, essendosi conosciuti nel 1961 al Greenwich Village di New York. Più che come autrice, Joan Baez divenne però celebre come interprete di canzoni di protesta o in difesa della pace e dei diritti civili, ripescate dalla tradizione o composte negli anni Sessanta e Settanta. Presente al primo concerto di Woodstock con ben 14 canzoni, la sua interpretazione più famosa (insieme a quelle di molti classici di Dylan) resta quella di We Shall Overcome, un gospel diventato simbolo delle marce per la pace e delle lotte a favore dei diritti civili, ma anche dell’ambientalismo. 

			458. Tipi da spiaggia, ma non solo (risposta corretta: C)

			La loro parabola fu intensa, ma breve, nonché destinata a scontrarsi con l’onda della British Invasion e del rock psichedelico. Eppure per qualche anno i Beach Boys, nati nel 1961 da un’idea dei fratelli californiani Brian, Dennis e Carl Wilson, furono la colonna sonora delle estati di divertimento e surf sulla West Coast americana. Anzi, furono proprio loro a segnare il successo della surf music. Nonostante le apparenze, i Beach Boys seppero andare il rock ’n’ roll delle origini e una surf music di pura evasione, esplorando sonorità più moderne ed elettriche in canzoni come Good Vibrations (1966), che influenzeranno i Beatles nella loro svolta psichedelica. 

			459. Innovatore sfortunato (risposta corretta: D)

			Nel 1973 una caduta dalla finestra lo paralizzò costringendolo ad abbandonare la band in cui suonava allora (i Matching Mole). Eppure l’inglese Robert Wyatt è considerato uno dei maggiori innovatori e batteristi del rock progressivo: lo dimostrano incisioni e filmati di quegli anni. Wyatt fu uno dei fondatori e animatori della cosiddetta “Canterbury Scene”, il movimento del rock progressivo che si animò attorno alla cittadina del Kent. Di quella scena i Soft Machine, fondati nel 1966, furono tra i protagonisti: influssi del jazz elettrico e fusion, lunghe improvvisazioni e vigorosi assoli di batteria. Dopo l’incidente del 1973 Wyatt proseguì la sua carriera orientandosi soprattutto verso fusion e jazz e verso le tastiere, rinunciando quasi del tutto alla batteria, visto che non poteva più usare le gambe per suonare. Questo non gli ha però impedito di continuare la sua ricerca musicale. 

			460. Le porte della percezione (risposta corretta: A)

			Jim Morrison, il leader dei Doors, era rimasto folgorato dalla lettura del breve saggio Le porte della percezione (The Doors of Perception). Lo ha scritto il romanziere e filosofo britannico Aldous Huxley nel 1954 per descrivere le proprie esperienze con l’assunzione di mescalina (il principio attivo psicotropo presente nel fungo allucinogeno del peyote). Il titolo del libro, a sua volta, deriva da un verso del poeta visionario del Romanticismo inglese William Blake. Questo e altri testi di Huxley (morto nel 1963) divennero molto popolari a metà degli anni Sessanta e contribuirono alla nascita della controcultura psichedelica e hippie. Huxley infatti sosteneva che le allucinazioni provocate dalla mescalina (e per esteso da altre sostanze psicotrope) potessero aprire nuove possibilità di interpretazione della realtà e dare origine ad autentiche esperienze mistiche, non diverse da quelle degli sciamani e dei guaritori tradizionali. Per l’inquieto Jim Morrison fu una rivelazione, tanto che decise di chiamare The Doors il suo gruppo, fondato a Venice Beach (California) nel 1965 e scioltosi dopo la morte di Morrison, avvenuta nel 1971.

			461. Una cover memorabile (risposta corretta: C)

			Il cantante blues-rock inglese Joe Cocker (1944-2014) in Italia è famoso soprattutto per aver cantato con Zucchero Fornaciari e per la colonna sonora di Nove settimane e mezzo (You Can Leave Your Hat On). Ma a Woodstock nel 1969 si impose all’attenzione con una cover dei Beatles entrata nella storia del festival: With a Little from My Friends, in versione soul con la sua voce ruvida e potente insieme al suo gruppo, The Grease Band. È considerata una delle esibizioni memorabili di quell’evento, insieme all’inno statunitense The Star Spangled Banner distorta dalla chitarra di Jimi Hendrix in forma di bombardamento per denunciare la guerra in Vietnam. 

			462. Virtuosi del prog rock (risposta corretta: A)

			Nacquero a Londra nel 1969-70 dalla collaborazione di tre virtuosi e rimasero in attività come supergruppo (erano tutti membri di altre band, che si riunivano in occasione di dischi e concerti) per nove anni. In seguito ci furono delle parziali reunion, ma la fase storicamente significativa resta quella 1970-79. 

			Il nome è semplicemente quello dei tre membri del supergruppo: Keith Emerson dei Nice alle tastiere (organo Hammond, sintetizzatore Moog e piano), il bassista Greg Lake dei King Crimson e il batterista Carl Palmer degli Atomic Rooster. 

			Emerson era un vero virtuoso dell’organo Hammond inventato nel 1935 (dichiarò di voler diventare “il Jimi Hendrix della tastiera”) ed è grazie a lui e ad altre band progressive che le tastiere conquistarono la giusta dignità sulla scena del rock. Con Emerson, Lake & Palmer il suono del rock si arricchiva di una nuova dimensione, ulteriormente potenziata dalle possibilità dell’elettronica grazie al sintetizzatore Moog.

			Dopo l’album di esordio e l’album Tarkus (1971) le sperimentazioni di Emerson, Lake & Palmer si spinsero fino ai confini della musica classica, con un adattamento rock dei Quadri di un’esposizione (una composizione del 1874 del russo Modest Musorgskij) nell’album Pictures at an Exhibition (1971). Ma furono soprattutto i numerosi concerti (e i relativi dischi live) a segnare quell’epoca d’oro del prog rock.

			463. Dalla moda al punk (risposta corretta: C)

			Il negozio SEX (tutto maiuscolo) di Londra nel 1974 vendeva abbigliamento fetish in lattice, magliette strappate tenute insieme da spille da balia, abiti in pelle della stilista e socia del manager Malcolm McLaren, Vivienne Westwood. Intorno al negozio gravitano ragazzi più o meno marginalizzati, studenti d’arte, musicisti che si tingono i capelli di verde. Tra questi, Sid Vicious, Glen Matlock, John “Rotten” Lydon, i futuri Sex Pistols. Quando McLaren diventa il manager del primo vero gruppo punk, sarà lui a scegliere il nome, con l’intento di fare, già che c’è, anche un po’ di pubblicità al suo negozio. Fu così che i Sex Pistols trovarono un nome e i ribelli d’Inghilterra la loro band di riferimento. 

			464. Alta densità e molti inediti (risposta corretta: C)

			Scomparso ad appena ventisette anni, Jimi Hendrix (1942-1970) non ebbe il tempo di produrre molti album in studio. Eppure quei tre unici usciti finché era in vita hanno influenzato generazioni di appassionati e musicisti, segnando come pochi altri la storia della musica pop con il loro mix di musica R&B e rock. Merito dell’energia e della tecnica unica di quel chitarrista mancino tutt’uno con la sua Stratocaster usata a rovescio, con le corde montate al contrario, suonata persino con i denti e con largo uso di distorsore, arrivando a fare del suo strumento un feticcio da bruciare in un rito sacrificale. I tre album in questione sono: Are You Experienced (1967, con il suo gruppo, The Jimi Hendrix Experience), Axis: Bold as Love (1967), Electric Ladyland (1968). A questi si aggiungono l’album live Band of Gypsies (1970), con Billy Cox e Buddy Miles. Esiste poi tutta una serie di inediti postumi più o meno autorizzati, come The Cry of Love, al quale stava lavorando e rimasto incompiuto, e le compilation come Rainbow Bridge (1971) e War Heroes (1972), spesso al centro di dispute legali e controversie varie. E poi registrazioni pirata, oltre alle testimonianze audio e video delle sue esibizioni dal vivo: da quelle a Woodstock e all’isola di Wight fino all’ultimo tour europeo del 1970.

			465. Il vigoroso Keith (risposta corretta: D)

			Molti lo ricordano per la sua morte, avvenuta nel 1978 a trentadue anni, per un’overdose di farmaci, ma ancora di più sono quelli che lo celebrano per il suo stile innovativo che dava un sound inconfondibile ai pezzi degli Who. Il gruppo inglese si impose infatti per la potenza delle sue canzoni (la più famosa è My Generation, del 1965) e per l’originalità dei testi, ma anche per la rabbia che esprimevano, resa in modo teatrale con la distruzione degli strumenti alla fine dei loro concerti. 

			Ingredienti chiave della band erano la compattezza sonora, il virtuosismo del chitarrista e frontman Pete Townshend e la precisione e originalità di Keith Moon. Uno stile muscolare che anticipava il rock più duro e potente, impensabile senza Keith Moon, innovatore nell’uso di numerosi piatti e di una batteria con un set sempre più ricco da un album all’altro. Uno stile senza compromessi, che influenzerà l’hard rock e il primo punk. 

			466. Il dramma degli Stones (risposta corretta: B)

			Il gruppo inglese dei Rolling Stones è quasi certamente il più longevo della storia del rock. Ma la formazione non è sempre stata quella che conosciamo, guidata dai “grandi vecchi” Mick Jagger e Keith Richards. A fondare la band nel 1962 a Londra, insieme a Jagger, Richards, a Charlie Watts (alla batteria dal 1963) e al tastierista Ian Stewart, c’era Brian Jones, polistrumentista e frontman. Jones si era avvicinato alla musica appassionandosi prima al jazz e poi scoprendo il blues, e fin dall’inizio fu proprio l’ascendenza R&B a distinguere i Rolling Stones dagli altri gruppi britannici, Beatles in testa. Il nome stesso deriva da una canzone del bluesman americano Muddy Waters. Del gruppo, proprio Jones era il più fedele alle origini R&B, il che andava tra l’altro incontro all’idea del manager del gruppo Andrew Oldham, cioè fare degli Stones i rivali ideali dei Beatles. Insieme a Richards, Brian Jones creò il sound tipico del gruppo, con due chitarre che suonavano contemporaneamente, una novità nel rock ’n’ roll, ma ripresa dal R&B di Chicago. 

			Ma presto il rapporto tra Jones e i compagni si incrinò, e non tanto per questioni musicali. Come sosterrà poi Mick Jagger, Jones non era “adatto a quello stile di vita”. La sua sempre più problematica dipendenza dalle droghe, tra arresti e denunce, lo allontanò sempre più dalla band. Già nel 1967 al Festival di Monterey si presentò sul palco da solo con la cantante Nico, mentre incomprensioni e ostilità reciproche non fecero che aumentare. Nel dicembre del 1968 Jones suonò per l’ultima volta con i Rolling Stones, distante e opaco in quello che ormai era di fatto il suo ex gruppo. L’anno dopo, il 3 luglio 1969, Jones fu trovato morto nella sua piscina. Aveva ventisette anni. 

			467. Femme fatale (risposta corretta: B)

			Il suo vero nome era Christa Päffgen ed era nata a Colonia nel 1938. Dopo la guerra, orfana di padre, con la madre sarta si trasferì a Berlino, cominciando a lavorare, appena tredicenne, come commessa dei grandi magazzini nella città distrutta. Bella di una bellezza misteriosa e diafana, divenne modella, lavorando anche per Coco Chanel. Nel 1960 cominciò una breve carriera di attrice, prima con un piccolo ruolo (sé stessa) ne La dolce vita di Fellini e poi (1961) in un film con Jean Paul Belmondo. La sua carriera musicale decollò quando incontrò Brian Jones dei Rolling Stones (con il quale si esibirà al Festival di Monterey, ma soprattutto quando entrò nel “giro” di artisti e musicisti che gravitavano attorno alla Factory dell’artista Andy Warhol, a New York. Fu grazie a Warhol (per il quale aveva recitato nel film Chelsea Girls, del 1966) che cominciò la collaborazione con Lou Reed e i Velvet Underground. 

			Nico è entrata nella storia del rock soprattutto per la partecipazione al disco d’esordio dei Velvet Underground, album del 1967, celebre per la copertina con la banana disegnata dall’artista Andy Warhol (ispiratore e “padrino” dei gruppo) e “seme” del filone più ribellista del rock, che sfocerà nel punk. Nel disco Nico canta le canzoni di Lou Reed Femme Fatale, All Tomorrow’s Parties (una versione dark di Cenerentola), la romantica I’ll Be Your Mirror. 

			Ma la sua storia non si limita a quella di un’icona degli anni Sessanta. Nico iniziò infatti, quasi subito, una carriera da solista, continuando nello stesso tempo a collaborare con grandi nomi, da Iggy Pop a Bob Dylan, fino a Brian Eno. Negli anni Settanta divenne dipendente dalle droghe e in particolare dall’eroina, guadagnandosi una triste fama sul finire della sua carriera. Morì nel 1988, per le conseguenze di una caduta in bicicletta a Ibiza.

			468. New York underground (risposta corretta: A)

			Dopo aver gestito per alcuni anni il Village Vanguard, leggendario jazz club di New York, il cantante e manager Hilly Kristal si trasferì nella Lower East Side, all’epoca una delle zone più degradate della Grande Mela, per fondarvi, nel 1973, un nuovo locale: il CBGB. Il nome è l’acronimo di Country, Bluegrass e Blues, i quattro generi tradizionali della musica americana. Siccome però negli anni Settanta a New York quelli non erano propriamente i generi più popolari, Kristal decise di invitare a suonare nel suo piccolo club anche gruppi rock emergenti, imponendo una regola: eseguire soltanto canzoni originali e niente cover. La formula funzionò e il piccolissimo locale sulla Bowery Street divenne un laboratorio per le nuove tendenze del rock alternativo, dove suonarono o addirittura debuttarono gruppi underground e del nascente punk: Suicide, Ramones, Dead Boys, Mink DeVille, Talking Heads e altri. Il locale ha chiuso nel 2006 e il suo fondatore è morto l’anno seguente.

			469. Musica dal futuro (risposta corretta: C)

			David Bowie (1947-2016) è stato cantante, attore e produttore: il senso dello spettacolo gli scorreva nelle vene. Il suo primo singolo di successo, Space Oddity, uscì nel 1969, l’anno in cui l’uomo camminò per la prima volta sulla Luna, ed è un omaggio a 2001: A Space Odissey (2001: Odissea nello Spazio), di Stanley Kubrick (uscito nel 1968). L’ispirazione futuribile, insieme all’omaggio a rocker “estremi” come Iggy Pop, Lou Reed e Marc Bolan, portò anche alla nascita del suo alter ego, Ziggy Stardust. Pesantemente truccato, con un abito di scena bianco e glitter, i capelli colorati di rosso, Bowie lo creò nel 1972, interpretandolo sui palchi e in sala d’incisione. Ziggy Stardust si presentava come una superstar gender fluid, musicalmente collocata tra psichedelia, glam rock e primi spunti del punk e fu il protagonista, nel quinto e seminale album di David Bowie, della “saga” intitolata The Rise and Fall of Ziggy Stardust. 

			470. Eric “manolenta” (risposta corretta: B)

			All’inizio della sua carriera il chitarrista britannico, nonché bluesman bianco di prima categoria, Eric Clapton, nato nel 1945, ha suonato in molti gruppi protagonisti della scena rock e blues-rock britannica. Prima negli Yardbirds (1963), poi nei Bluesbreakers di John Mayall (1965), ma anche nei primi album di Frank Zappa. Ma è fra il 1966 e il 1968 che suona nel “suo” gruppo, i Cream, fondato con il batterista Ginger Baker e il bassista Jack Bruce. Il trio (che si esibirà come supergruppo, con artisti ospiti) era formato da veri virtuosi e segnò una breve ma fertile stagione per il il rock-blues. Eppure proprio quando arriva il successo anche commerciale, i Cream si sciolgono e per Slowhand (il suo soprannome, “manolenta”, che è anche il titolo di un album del 1977) comincia un periodo difficile. I primi anni Settanta sono segnati dalla droga e da un lungo percorso di rinascita che termina negli anni Ottanta con il riavvicinamento al blues, lo stile delle sue origini, dopo avere sperimentato i generi più vari, dalla psichedelia al pop-rock e persino al reggae. 

			471. “Mama” Cass (risposta corretta: C)

			Il pop americano della seconda metà dei Sessanta non sarebbe stato lo stesso senza di lei: Ellen Naomi Cohen, in arte Cass Elliot. Con il quartetto (due donne e due uomini) The Mamas & The Papas, fondato nel 1965, la giovane cantante di Baltimora raggiunse la notorietà grazie a canzoni iconiche come California Dreamin’ (1965) e Monday, Monday (1966). Nonostante i successi commerciali, il gruppo non ebbe lunga vita: le liti tra la coppia dei fondatori (John Phillips e Michelle Gilliam) e la decisione di “Mama” Cass di intraprendere una carriera da solista portarono nel 1971 allo scioglimento. Cass Elliot aveva da poco iniziato, grazie alla sua splendida voce e alla sua grande comunicativa, una carriera da solista molto promettente quando fu stroncata da un infarto a trentadue anni, nel 1974. 

			472. “Crazy Diamond” (risposta corretta: B)

			I Pink Floyd nacquero a Londra nel 1965 quando si unirono Syd Barrett (voce e chitarra), Roger Waters (basso), Nick Mason (batteria). Due anni dopo al gruppo si unì il chitarrista David Gilmour. Barrett, che era il leader del gruppo e aveva dato l’impronta psichedelica del primo periodo dei Pink Floyd nel loro primo album (The Piper at The Gates of Dawn), nel 1967 iniziò a mostrare segni di squilibrio mentale, probabilmente legati all’uso delle droghe e acidi. Ormai inaffidabile, nel 1968 fu definitivamente sostituito da David Gilmour. Barrett tentò la carriera da solista con l’album The Madcap Laughs (1970), poi scomparve dalla scena musicale. Ci fu un incontro con i suoi ex colleghi nel 1975, durante la registrazione dell’album Wish You Were Here (1975), ma ormai Barrett era del tutto assente, ingrassato, quasi irriconoscibile e palesemente in uno stato di sofferenza mentale simile alla schizofrenia. Si ritirò a vivere insieme alla madre a Cambridge, dove dipingeva e curava il giardino e dove morì di cancro nel 2006, senza mai tornare nel mondo musicale né essere ricontattato dai suoi ex compagni. Il brano Shine on You Crazy Diamond, contenuto nell’album Wish You Were Here è un omaggio a Syd Barrett e in più di un’occasione i Pink Floyd hanno dedicato l’esecuzione in concerto della canzone Wish You Were Here a Barrett.

			473. La lunga barba dei ZZ Top (risposta corretta: C)

			La sua lunga barba (insieme a quella del bassista Dusty Hill, scomparso nel 2021) è un’immagine iconica del blues-rock del Texas, di cui gli ZZ Top sono band storica da più di mezzo secolo. Era infatti il 1969 quando nacque il trio formato da Billy Gibbons, Dusty Hill e dal batterista Frank Beard. Dopo la morte di Hill, il suo posto è stato preso da Elwood Francis. 

			474. New wave anglo-americana (risposta corretta: A)

			Il gruppo new wave dei Talking Heads nacque nel 1975 a New York da un gruppo di studenti d’arte e ricevettero il loro impulso principale dal cantante, chitarrista e frontman David Byrne, scozzese naturalizzato statunitense. Insieme a Byrne Byrne c’erano Tina Weymouth (basso e voce), Jerry Harrison (tastiere e chitarra) e Chris Frantz (batteria). I Talking Heads rappresentavano il “lato americano” della sperimentazione pop d’avanguardia, influenzata dal pop di Andy Warhol. Si imposero al pubblico dopo un tour con il gruppo punk dei Ramones, grazie all’album Talking Heads: 77 e con il singolo Psycho Killer (del 1974, ma entrato in classifica nel 1977). Altri loro successi furono Once in a Lifetime e Life During Wartime. 

			In seguito i Talking Heads collaborarono con Brian Eno, esplorando la musica elettronica, fino a sciogliersi nel 1991. Byrne ha continuato la sua ricerca nell’ambito della musica ambient, dell’arte multimediale e della rivisitazione delle tradizioni etniche, contribuendo alla nascita della world music e dell’arte crossmediale.

			475. Dal prog al pop (risposta corretta: D)

			Nelle ricorrenti classifiche di riviste e siti web specializzati è sempre presente, e sempre nelle posizioni più alte. Phil Collins, nato nei sobborghi di Londra nel 1951, ha contribuito in modo essenziale al sound tipico dei Genesis, anche se non faceva parte della formazione iniziale del gruppo guidato da Peter Gabriel e fondato nel 1967. I Genesis dei primi anni non riuscivano a trovare un batterista stabile e per questo nel 1970 arrivarono a pubblicare un annuncio su «Melody Maker», storica rivista di musica. Collins rispose e iniziò una delle collaborazioni musicali più proficue del rock progressivo. Dietro all’impatto di album storici come Selling England by The Pound (1973) c’è anche la sua tecnica vigorosa ma raffinata, con influssi jazz-rock e in seguito diventata un riferimento per i batteristi più giovani. 

			Molti però ricordano Phil Collins come cantante solista, la sua “seconda vita” iniziata negli anni Ottanta, tra celebri colonne sonore (Against All Odds, 1984). Altrettanto ricca di successi e soddisfazioni, seppure più commerciale. Dopo reunion e dischi più pop, nel 1996 Collins lasciò definitivamente i Genesis, che in seguito all’addio di Peter Gabriel (nel 1975) avevano trovato proprio nel loro batterista un nuovo frontman. 

			476. Just Kids (risposta corretta: A)

			La loro storia è stata raccontata dalla stessa cantante-icona del punk Patti Smith nel libro Just Kids, uscito nel 2010 negli Stati Uniti e poi anche in Italia. Tra il 1967 e il 1972 è stata la compagna di Robert Mapplethorpe, grande fotografo della vita nascosta di gay e delle pratiche sadomaso nel mondo underground di New York. Giovani sperduti nella Grande Mela, erano entrambi in cerca di una propria strada, che Patti Smith trovò nel rock e nell’impegno civile, e Robert Mapplethorpe nella fotografia. Mentre Patti Smith divenne una figura di riferimento del rock già negli anni Settanta, Mapplethorpe emerse soltanto negli Ottanta, con le sue celebri fotografie di corpi nudi e pratiche fetish e sadomaso, anche molto duro, con i ritratti di attori e rockstar (inclusa Patti Smith, con cui rimase sempre in rapporti di amicizia) e con gli still life di orchidee e calle, diventate un suo “marchio”. Mapplethorpe morì nel 1989, per le conseguenze dell’AIDS. 

			477. Arriva il glam rock (risposta corretta: B)

			Fu (anche) lui a ispirare a David Bowie il personaggio di Ziggy Stardust: una superstar del rock più “glam”, cioè del rock inglese più popolare nei primi anni Settanta. Bolan, chitarrista e cantante, fu nel 1967 il fondatore dei Tyrannosaurus Rex (poi T. Rex), una band nata tra suggestioni derivate da Tolkien (l’autore del Signore degli Anelli, uscito in Inghilterra nel 1954) e psichedelia. Truccato con glitter e costumi appariscenti, e dopo avere abbandonato le esperienze acustiche, Bolan ha un grande successo partecipando con i T. Rex nella storica trasmissione della BBC Top of The Pops, lanciando di fatto la moda del glam rock, in concorrenza con l’amico-rivale David Bowie. Gli album più importanti dei T. Rex sono Electric Warrior (1971) e The Slider (1972), dopo i quali per Bolan iniziò un periodo di crisi creativa. Ne stava uscendo proprio nel 1977, l’anno in cui morì in un incidente automobilistico. 

			478. Il “creatore” dei Fab Four (risposta corretta: C)

			Dietro al successo dei Beatles ci fu anche lui, Brian Epstein. Pure lui di Liverpool, aveva un negozio di dischi e quando nel 1961 ascolta i Beatles (che hanno da poco scelto il loro nome definitivo, dopo gli iniziali Silver Beetles e Beat Brothers) al Cavern Club della cittadina operaia inglese, epicentro del Merseybeat, il nuovo stile, “beat” appunto, che a Liverpool sta spopolando, capisce che sono già popolari sulla scena inglese, hanno già suonato all’estero, ad Amburgo, e hanno tutto per sfondare. Tranne un manager e un contratto con una casa discografica; infatti avevano inciso solo ad Amburgo con il cantante Tony Sheridan, sotto il nome di Beat Brothers. Sarà Epstein a lanciare davvero i futuri Fab Four, recandosi a Londra ed entrando in contatto con il producer dell’etichetta Emi, George Martin, dopo che il gruppo era stato rifiutato dalla rivale Decca. La firma del contratto arriva nel 1962. Nello stesso anno Epstein trova il sostituto del batterista Pete Best: Ringo Starr. Epstein fu un perfetto organizzatore delle apparizioni alla BBC, dei tour, dei concerti, nonché tutelandone gli interessi grazie alle sue doti di contrattazione. L’esplosione del fenomeno Beatles e la stessa “British Invasion” negli Stati Uniti si devono a lui, oltre che alla creatività di Lennon, McCartney, Harrison e Starr. Epstein fu anche, però, una vittima dei ritmi forsennati di quegli anni. Al consumo di alcol aggiunse quello di psicofarmaci, stimolanti e anfetamine e droghe. Il 27 agosto 1967 fu trovato morto nella sua casa di Londra, ucciso da un’overdose di barbiturici. Si parlò di suicidio, ma il caso fu archiviato come incidente. Epstein aveva allora trentadue anni. 

			479. Cantore e poeta (risposta corretta: D)

			Per i canadesi è una gloria nazionale, ma Leonard Cohen (1934-2016) è diventato negli anni un artista globale, tra i più raffinati sulla scena del folk e del cantautorato angloamericano. E del resto furono gli Stati Uniti la terra in cui, dopo gli esordi da scrittore, conquistò la fama negli anni Sessanta, frequentando tra l’altro la Factory di Andy Warhol, fucina di talenti.

			La natura poetica delle sue canzoni è sintetizzata dal suo primo singolo, Suzanne (1967), portato al successo già l’anno prima dalla cantante folk Judy Collins e il cui testo, del 1965, era nato come una poesia. Questa cifra intimista, inscindibile dalla sua voce, è una costante in tutta la produzione di Cohen, che affronta anche temi spinosi: l’aborto, la depressione (di cui lui stesso ha sofferto), l’amore contrastato e la passione, il sesso e la morte, Dio e il sentimento del sacro, le radici ebraiche e il senso dell’impegno civile. 

			Musicalmente ha sperimentato diversi territori, dal folk acustico al rock. Era presente al festival rock dell’Isola di Wight, ma ha a lungo collaborato con importanti jazzisti (Herbie Hancock, tra gli altri), con rocker ma anche con il compositore “classico” contemporaneo Philip Glass, sfuggendo a ogni etichetta. 

			È rimasta celebre la sua lunga relazione, negli anni Sessanta, con la norvegese Marianne Ihlen, alla quale rimase legato da un profondo affetto fino alla morte di lei, avvenuta poco prima della sua. L’ultimo album di Leonard Cohen, You Want It Darker, è uscito nel 2016 pochi giorni prima della sua scomparsa. 

			480. Il producer “maledetto” (risposta corretta: A)

			Molti lo avevano dimenticato, ma di lui si è tornato a parlare nel 2021, dopo la sua morte. Nato a New York nel 1939, ha legato il suo nome a dischi e gruppi epocali. Fu il producer dell’ultimo album in studio dei Beatles ormai sulla via dello scioglimento, Let it Be (1970), ma anche dei primi gruppi rock e pop femminili degli anni Sessanta (soprattutto le Ronettes). Poi ancora dei George Harrison e John Lennon nelle loro carriere da solisti, dei Ramones e di Tina Turner, per citare i più noti. Spector è stato uno degli “alchimisti” del beat inglese. A lui si attribuisce tra l’altro l’invenzione del “wall of sound”, una particolare tecnica di registrazione che permetteva di restituire un suono particolarmente avvolgente e denso, come un vero “muro sonoro” (“wagneriano” diceva Spector con un certo gusto della provocazione). 

			Ma la sua figura fu anche a dir poco controversa. Amante degli eccessi almeno quanto molte delle “sue” star, aveva un carattere ingestibile, faceva uso pesante di droghe e amava girare armato (arrivò a minacciare Leonard Cohen con la pistola in sala d’incisione). Rimase in coma per settimane in seguito a un gravissimo incidente stradale nel 1974 e ne uscì ancora più instabile. Scomparso dalla scena musicale negli anni Ottanta e Novanta, si tornò a parlare di lui nel 2003, quando in casa sua fu trovata morta, uccisa da un colpo di pistola, l’attrice Lana Clarkson. Condannato a diciannove anni per omicidio, Spector è morto nel gennaio del 2021, dopo avere contratto il Covid-19 in carcere.

			481. Flauto prog (risposta corretta: C)

			Lo scozzese Ian Anderson ha fondato nel 1965 i Jethro Tull, uno dei gruppi di progressive rock più celebri e longevi, di cui è diventato il simbolo, anche grazie all’immagine di lui impegnato al flauto traverso amplificato.

			In realtà Anderson è un polistrumentista, suona anche altri strumenti a fiato (incluso il trombone) oltre alla chitarra. Ed è anche il cantante del gruppo. Insomma, un frontman a tutto tondo. Al flauto il suo brano più celebre è l’adattamento rock delle variazioni su una Bourré del compositore settecentesco Johann Sebastian Bach. Ennesima prova che il virtuosismo dei musicisti prog aveva origine anche da suggestioni venute dalla musica classica e da un interesse verso una maggiore complessità rispetto al semplice ritmo in 4/4 del rock ’n’ roll.

			482. I dischi della mela verde (risposta corretta: C)

			La casa discografica Apple Records fu fondata dai Beatles nel 1968. L’idea era svincolarsi delle major (i Beatles erano sotto contratto con la Parlophone/Emi per l’Europa e con la Capitol per gli Stati Uniti). Fin dal 1967, quando era morto il loro manager Brian Epstein, i Fab Four avevano dato vita a una serie di società controllate dalla Apple Corps Ltd., per un certo periodo gestite da Allen Klein (il manager dei Rolling Stones), con il programma di produrre gruppi emergenti e progetti sperimentali, come il film Magical Mystery Tour. I dischi dei Beatles a partire dal White Album (il loro nono, del 1968) uscirono come Apple Records, distribuiti però da Emi. 

			Tra gli altri artisti prodotti da Apple Records ci furono James Taylor e il Modern Jazz Quartet. Dopo il 1989, quando si chiuse una decennale causa in tribunale per il controllo dei milionari diritti sul catalogo dei Beatles, Apple Records tornò a produrre raccolte e contenuti multimediali con materiale dei Fab Four. 

			Tra i marchi controllati da Apple Corps Ltd, c’era anche Apple Electronics, che fu liquidata già all’inizio degli anni Settanta. In seguito alla nascita di Apple Computer, l’azienda di Steve Jobs e Steve Wozniak, nel 1977, negli anni si sviluppò una disputa legale per l’uso del simbolo della mela, risolta nel 2007. La storia della musica e della cultura pop è stata scritta anche dagli avvocati. 

			483. Teenager al debutto (risposta corretta: A)

			Quando uscì il suo primo album da solista, per la Motown, etichetta specializzata in R&B e soul music, Michael Jackson aveva quattordici anni ed era già famoso, in quanto membro dei Jackson 5. Se però la vostra mente corre agli anni Ottanta, il decennio in cui Michael Jackson divenne “King of pop”, state sbagliando: Got to Be There uscì infatti all’inizio del 1972. Il buon successo del ragazzo spinse la Motown a produrre altri tre dischi, che vendettero in tutto oltre 20 milioni di dischi. Il singolo Ben (dal secondo album, Ben) fu il primo singolo ad arrivare in cima alle classifiche USA. Michael continuerà a tenere concerti e incidere con i fratelli fino al “botto” fatto a ventun anni con Off the Wall, uscito nel 1979 per Epic Records. Batté tutti i record di vendite per un cantante afroamericano fino a quel momento ed entrò con quattro singoli nella classifica Hot 100 della rivista «Billboard». Gli anni Ottanta erano pronti ad accogliere il loro re. 

			484. Sul tetto di Londra (risposta corretta: B)

			Era un concerto improvvisato, deciso pochi giorni prima e non annunciato, e durò solo una quarantina di minuti. Ma è entrato nella storia come l’ultima esibizione dei Beatles. Era il 30 gennaio 1969 quando I Fab Four (con l’aggiunta del tastierista Billy Preston) salirono sul tetto della sede della loro Apple Records, in Savile Road, a Londra, per eseguire, come in una prova, alcuni brani, che i passanti ascoltarono dalla strada (provocando l’intervento della polizia per l’assembramento che si creò) o dai tetti vicini: Get Back, Let it Be, Don’t Let Me Down, I’ve Got A Feeling e una manciata di altri. 

			I Beatles erano già in crisi, pronti a prendere ognuno la propria strada, e non ci furono altre esibizioni live o concerti. Uscirono però ancora due album incisi in studio (contenenti anche canzoni suonate in quell’ultima esibizione): Abbey Road nel 1969 e Let it Be l’anno dopo, quando lo scioglimento del gruppo era già stato annunciato. Del “Rooftop Concert” fu realizzato anche un filmato, ultima testimonianza del gruppo unito per suonare davanti a un pubblico.

			485. La casa del pop (risposta corretta: C)

			Da Abbey Road, a Londra, sono passati molti dei più bei nomi del rock e del pop. A cominciare dai Beatles, che negli studi della Emi incisero quasi i loro album, con la regia del producer George Martin. E furono proprio i Beatles a rendere celebre la via, con il titolo del penultimo album, Abbey Road (1969), che in copertina ha la celebre foto dei Fab Four che attraversano le strisce pedonali di fronte all’ingresso degli studi. 

			Negli studi, inaugurati nel 1931 dalla Gramophone Company, poi Emi (oggi proprietà della Universal) hanno inciso grandi della musica classica. Ma il loro nome è associato al rock e al pop: qui hanno registrato Queen, Pink Floyd, Deep Purple, U2, Simple Minds, Radiohead e moltissimi altri. Inoltre, in Abbey Road sono nate memorabili colonne sonore, da alcune di Ennio Morricone a quelle del Signore degli Anelli e della trilogia originaria di Guerre Stellari (con la regia di George Lucas). Oggi lo stabile degli Abbey Road Studios è tutelato dal British Heritage. 

			486. Ibrido progressive (risposta corretta: D)

			Il Tarkus del titolo è il mostro disegnato sulla copertina dall’artista inglese William Neal: un armadillo corazzato, metà animale, metà carro armato cingolato, una sorta di mutante radioattivo uscito, come spiega Keith Emerson “una sorta di evoluzionismo di Darwin al contrario”. La copertina corrisponde bene al contenuto musicale “ibrido” del secondo album del supergruppo britannico Emerson, Lake & Palmer, uscito nel 1971. A dare il titolo al disco è infatti un unico brano diviso in sette parti, una sorta di poema rock che occupa tutto il lato A del 33 giri. Si tratta quindi di un un “mezzo concept album”, dato che sull’altra facciata erano incisi brani classici in versione rock (due composizioni di Bach) e una sorta di “jam session” rock. Alla sua uscita il disco fu accolto maluccio e molto criticato, ma oggi è considerato uno dei più rappresentativi del progressive rock. 

			487. Il Beatle perduto (risposta corretta: B)

			Lo scozzese Stuart Sutcliffe contende al manager Brian Epstein, al producer George Martin e al batterista Pete Best il titolo di “quinto Beatle”. Sutcliffe fece parte della primissima formazione dei Beatles. Anzi, nel 1958 faceva parte con Lennon dei Quarrymen, gli “antenati” dei Beatles, di cui entrò a far parte da subito, nel 1960, insieme allo stesso Lennon, Paul McCartney (alla chitarra), George Harrison e Pete Best (batterista di cui Ringo Starr prese il posto nell’agosto del 1962). Con questa formazione a cinque partecipò ai concerti di Amburgo, ma qui conobbe la fotografa Astrid Kirchherr e nel 1961 decise di lasciare il gruppo del quale, insieme a Lennon, aveva ideato il nome. A quel punto Paul McCartney passò (con una certa riluttanza) al basso e i Beatles diventarono un quartetto.

			Sutcliffe, che era anche pittore, decise di darsi all’arte, ma il 10 aprile 1962 morì improvvisamente, per un’emorragia cerebrale, ad appena ventun anni.

			Nello stesso anno anche il batterista Beast (il più stabile tra quelli “provati” da Lennon e McCartney) fu allontanato, su insistenza del producer della Emi George Martin, che non lo considerava all’altezza, e sostituito da Ringo Starr. A quel punto, i Fab Four avevano trovato la loro formazione storica, rimasta immutata fino allo scioglimento nel 1970. 

			488. Apparizione fugace (risposta corretta: B)

			Il mini-tour dei Beatles in Italia, organizzato nel 1965 grazie all’impresario Leo Wächeter, comprendeva quattro date: il 24 giugno a Milano (al velodromo Vigorelli), con un doppio concerto di poco più di mezz’ora, alle 17 e alle 21; il 26 a Genova (al Palazzetto dello Sport della fiera) e il 27 e 28 a Roma (al teatro Adriano, sempre con doppio turno). A fare da band di supporto: Peppino di Capri, Fausto Leali e i New Dada.

			L’accoglienza non fu però entusiastica (complici anche i prezzi elevati dei biglietti, che a Roma in platea arrivavano a 7000 lire, in un’epoca in cui un caffè ne costava 60), benché i Fab Four fossero già molto famosi. A Milano non riempirono del tutto il Vigorelli (circa ventimila spettatori su ventiduemila posti, alla sera; ma appena settemila nel pomeriggio). Eppure, chi c’era partecipò a un evento storico: i Beatles non suonarono mai più in Italia.

			489. Per molti, il più grande (risposta corretta: D)

			La rivista americana «Rolling Stone», nella sua classifica dei batteristi rock, l’ha incoronato “migliore di sempre”. John Bonham, detto “Bonzo” (1948-1980) ha fatto la storia dell’hard rock dietro la batteria dei Led Zeppelin, alle spalle di Robert Plant, Jimmy Page e John Paul Jones. Tra i suoi assolo diventati classici, quelli in Whole Lotta Love (celeberrima anche per il riff di chitarra su cui si basa) e Rock ’n’ Roll. 

			L’importanza di Bonham all’interno del gruppo è testimoniata tra l’altro dal fatto che quando morì, a trentadue anni nel 1980, in seguito all’abuso di alcol, i Led Zeppelin decisero di sciogliersi. 

			490. Fripp il visionario (risposta corretta: B)

			Il chitarrista inglese Robert Fripp non è stato soltanto il fondatore, nel 1969, dei King Crimson, ma anche il faro di una delle più importanti band del progressive rock. I King Crimson, nella loro lunga carriera (interrotta e ripresa più volte) hanno infatti visto cambiare spesso la formazione, a seconda dei territori musicali esplorati da Robert Fripp. Fripp, che è l’autore delle più complesse composizioni dei concept album, è un visionario. La produzione dei King Crimson comincia con In the Court of the Crimson King, nella cui formazione ci sono anche il cantante Greg Lake (che poi proseguì la sua strada nel mondo del prog con Keith Emerson e Carl Palmer) e il poeta autore dei testi a produzione di Robert Fripp sotto il cappello dei King Crimson è proseguita con progetti ambiziosi e lontani da compromessi commerciali, con contaminazioni tra psichedelia e musica classica, jazz e musica etnica.

			491. Proto-punk (risposta corretta: A) 

			Nel 1967 ad Ann Arbor (Michigan) nacque un gruppo rock dal suono duro e “cattivo”, che cantava testi provocatori e aggressivi. Si chiamavano The Stooges e il loro frontman era il cantante Iggy Pop, ex membro degli Iguanas (da cui io nomignolo “Iggy”), all’anagrafe James Newell Osterberg Jr. Lo stile “fuori controllo” dei concerti degli Stooges e la voce ruvida di Iggy Pop (che si esibiva a torso nudo), favoriti dall’abuso di alcol e droghe. Nel 1977, durante un periodo di cura e disintossicazione in un ospedale psichiatrico, si rafforzò l’amicizia tra Iggy e David Bowie, che si trasferirono poi insieme a Berlino Ovest. In Europa, Iggy Pop e i dischi degli Stooges, con brani come The Passenger, diventarono un riferimento per i giovani gruppi rock che stavano emergendo in quegli anni e che daranno vita al punk. Fu così che Iggy Pop diventò il “padrino del punk”. 

			492. La band misteriosa (risposta corretta: C)

			Nessuno sa con chi siano, perché da quando esistono, nel 1972, si sono sempre esibiti mascherati. La maschera più nota dei Residents, diventata il loro simbolo, è un grande bulbo oculare indossato sulla testa, sormontato da un cappello a cilindro. Ma si sono presentati anche con maschere da gorilla o da mostri. I loro concerti multimediali, nei quali musica, danza, video, registrazioni campionate, recitazione si intrecciano ne fanno, più che un gruppo rock, un collettivo artistico sperimentale, probabilmente con musicisti diversi nel corso degli anni, dei quali comunque non si è mai conosciuta l’identità. Quanto al genere, si può classificare come rock d’avanguardia o musica elettronica. 

			493. Virtuosismi elettronici (risposta corretta: D)

			Fino all’avvento della psichedelia e del progressive le star assolute tra i musicisti rock erano stati i chitarristi. La diffusione dell’organo Hammond (già usato nel R&B), poi del Moog (un sintetizzatore, i cui primi modelli, che pesavano oltre 200 chili, apparvero a metà degli anni Sessanta) e del Mellotron (un precursore del campionatore) diedero la potenza dell’elettronica anche ai tastieristi. L’impatto del suono amplificato e la possibilità di esplorare sonorità inedite diedero ai pianisti nuova visibilità. Rick Wakeman è uno di loro, unitosi agli Yes nel 1971. Altri virtuosi del Moog e dei sintetizzatori dell’età d’oro del prog sono stati Keith Emerson degli Emerson, Lake & Palmer, Richard Wright dei Pink Floyd, Keith Tippett dei King Crimson. 

			494. Il padrino dell’heavy metal (risposta corretta: A) 

			La sua fama di “maledetto” gli procurò il soprannome di Principe delle tenebre. Ma la verità è che l’inglese Ozzy Osbourne è stato uno dei padri dell’heavy metal e uno dei musicisti di maggior successo, con oltre 100 milioni di dischi venduti (metà dei quali da solista). Tutto cominciò a Birmingham nel 1968, dove Osbourne mise insieme una band insieme ai compagni di scuola Tony Iommi (chitarra) e Bill Ward (batteria). Si aggiunsero poi altri membri, ma questo fu il nucleo originario dei Black Sabbath. Il nome (Sabba nero) fu ispirato dal titolo inglese del B movie italiano I tre volti della paura, di Mario Bava, uscito nel 1963. 

			495. La mente del Live Aid (risposta corretta: C)

			Nato a Dublino, vissuto da giovane in Canada, poi tornato in Irlanda, Bob Geldof ha legato il suo nome al Live Aid: un megaconcerto di beneficenza organizzato in favore della popolazione dell’Etiopia, colpita da una devastante carestia. In precedenza aveva messo insieme un supergruppo chiamato Band Aid, con lo stesso scopo. Da giovane era il cantante dei Boomtown Rats e nel 1979 ottiene un certo successo con la canzone I Don’t Like Mondays. È anche giornalista musicale, ma soprattutto ha grandi capacità organizzative e imprenditoriali. Nonostante le polemiche sulla gestione dei fondi raccolti con le iniziative dei Live Aid, e nonostante tristi vicende biografiche (la morte di una figlia a venticinque anni, in particolare), resta uno degli imprenditori del rock di maggior successo, anche economico. Oltre che il regista di un evento che segnò gli anni Ottanta. 

			496. Il lato sexy dell’hard rock (risposta corretta: A)

			Nelle classifiche dei frontman più sexy è sempre nei primi cinque. Robert Plant, originario di una cittadina non lontana da Birmingham, è stato fino al 1980 il cantante dei Led Zeppelin e, con la sua fluente chioma bionda, i pantaloni attillatissimi e il petto nudo, la loro immagine. In seguito allo scioglimento del gruppo (salvo reunion periodiche) ha iniziato una lunga carriera solistica, tornando a suonare più volte con il chitarrista dei Led Zeppelin, Jimmy Page.

			497. Il gigante gentile (risposta corretta: A)

			Phil, Derek e Ray Shulman erano tre fratelli di Portsmouth, in Inghilterra. Avevano già tentato di formare dei gruppi rock, ma fu soltanto nel 1970 che si decisero a dar vita, con due polistrumentisti (Gary Green e Kerry Minnear) e il batterista Martin Smith, ai Gentle Giant. Per dieci anni, fino allo scioglimento nel 1980, furono uno dei gruppi progressive di punta. Il nome evocava fiabe antiche e i romanzi picareschi dello scrittore del Cinquecento François Rabelais. La produzione dei Gentle Giant è ben rappresentata dal concept album Three Friends, che si sviluppa come un racconto di formazione che ha per protagonista tre amici che crescendo vengono separati. La cifra del gruppo era la grande versatilità, strumentale e stilistica, che permetteva di toccare generi diversi, dalla musica colta al jazz, fino a brani più pop e commerciali, sempre con sotterranee suggestioni letterarie, fino al periodo americano degli ultimi anni, più new wave. Ma i Gentle Giant non raggiunsero il barocchismo e la fama di altri gruppi progressive, come i Genesis o gli Yes.

			498. Al fianco del Boss (risposta corretta: C)

			Bruce Springsteen ha suonato con diverse formazioni e anche da solo. Ma i suoi più grandi successi, dal 1972, sono stati accompagnati dal sound vigoroso della E Street Band. Pur non essendo dunque la band di The Boss, il gruppo ha stabilito un profondo legame con Springsteen. Tra i dischi storici del sodalizio: Born to Run (1975, terzo album di Springsteen, che ne rivelò tutto il talento di rocker), i più melodici Darkness on the Edge of Town (1978) e The River (1980), fino al successo globale di Born in the USA. (1984, venduto in oltre 30 milioni di copie nel mondo). Oltre che come backing band di Springsteen, il gruppo, che ha avuto negli anni diverse formazioni e un numero variabile di componenti, ha una lunga carriera discografica e di concerti dal vivo autonoma. 

			499. Il rock incontra il rap (risposta corretta: C)

			Grazie a loro, un album rap entrò per la prima volta nella classifica di Billboard. Era il 1986 e l’album in questione era Licensed to III. Loro erano i Beastie Boys, ovvero Michael Diamond (alias Mike D), Adam Yauch (alias MCA) e Adam Rock (Ad-Rock). In origine c’era anche il chitarrista John Berry, che dal 1978 era stato membro, con loro, del gruppo hardcore punk The Young Aborigines. Fu proprio Berry a ideare il nome, anche se poi lasciò quasi subito il gruppo.

			La nascita dei Beastie Boys risale invece al 1981, quando i tre ragazzi (bianchi di New York) cominciarono a suonare hip hop, un genere fino a quel momento praticato solo dagli afroamericani o dalle school band. Al loro successo contribuì il tour con Madonna nel 1985 e altri dischi hanno fatto dei Beastie Boys il gruppo hip hop di maggior successo commerciale, tanto da far parlare di “mainstream rap”, anche se il loro era più spesso un ibrido tra il rock e il rap. Il video della loro hit datata 1987, (You Gotta) Fight for Your Right (To Party!) è stato uno dei più visti su MTV, allora nei suoi “anni d’oro”. La morte di Yauch, nel 2012, portò allo scioglimento del gruppo. 

			500. Krautrock (e new age) (risposta corretta: A)

			Il krautrock è un genere a cavallo tra sperimentazione elettronica e rock alternativo. La scena underground tedesca degli anni Settanta e Ottanta è stata la sua culla e i Tangerine Dream sono da molti considerati i capostipite del genere. Fondati a Berlino nel 1967 dal chitarrista e compositore Edgar Froese (già leader del gruppo psichedelico degli Ones), intrapresero la strada della sperimentazione e della ricerca elettronica. La vocazione elettronica, pur partita da suggestioni come quelle dei Pink Floyd, dei Mothers of Invention di Frank Zappa e dei gruppi progressive, emerge fin dal titolo del primo album: Electronic Meditation (1970). Il successo arrivò però con Phaedra (1974), entrato in classifica in Gran Bretagna. 

			Impegnati nella composizione di colonne sonore, concept album, live multimediali, hanno avuto formazioni diverse, sempre con la costante di Froese (e in seguito di suo figlio Jerome), ma tra i contributi più radicali c’è stato quello di Christopher Franke, influenzato dalla musica colta contemporanea e dal minimalismo. Negli anni Ottanta e Novanta ebbero particolare successo con dischi dalle atmosfere new age e contemplative, ma la morte di Froese nel 2015 ha segnato una battuta d’arresto creativa. 

			501. Un colpo di fucile a Seattle (risposta corretta: D)

			Il leader dei Nirvana fu trovato morto nella sua casa di Seattle l’8 aprile 1994, ma la morte – stabilì il coroner – era avvenuta il 5 aprile. Kurt Cobain aveva ventisette anni e stava attraversando, nonostante il successo, un periodo difficile dopo il tour europeo di quella primavera. A Roma c’era stato, sostenne la moglie di Cobain, Courtney Love, un tentativo precedente di togliersi la vita con farmaci e alcol, poi un periodo di isolamento a Seattle, liti, minacce. Ufficialmente, il fondatore dei Nirvana ed esponente più famoso del grunge della West Coast si sparò con un fucile, lasciando una lettera indirizzata al suo amico immaginario dell’infanzia, Boddah, nella quale confessava la sua disperazione e le sue paure. La decisione del suicidio fu probabilmente accelerata dalla pressione della fama, dalle accuse di media e autorità fatte alla moglie tossicodipendente, dal timore che venisse tolta loro la figlia Frances Bean (che aveva allora due anni), ma soprattutto dall’abuso di droghe, che peggiorò la depressione di cui Cobain soffriva da tempo.

			502. Il batterista di Peter Gabriel (risposta corretta: B)

			Il batterista francese Manu Katché, madre francese e padre ivoriano, ha frequentato due generi principali: il jazz e il rock. Ma ha raggiunto la fama internazionale grazie a Peter Gabriel, che lo ha voluto come batterista nei suoi album da solista a partire dagli anni Ottanta: Us (1986), il singolo Biko (1980), Us (1992), Up (2002) e altri. Oltre che nei tour, tra cui quello mondiale di Secret World. Manu Katché non ha suonato soltanto con Gabriel, ovviamente. Tra le altre collaborazioni, i Dire Straits e Tracy Chapman, Jan Garbarek, Joni Mitchell, Sting e molti altri. 

			503. Dagli antipodi (risposta corretta: D)

			Nick Cave, cantante, cantautore e chitarrista ha conquistato una fama globale pur essendo nato (nel 1957) in una zona rurale dello Stato di Victoria, nel Sudest australiano. Dopo gli esordi punk a Melbourne, negli anni Ottanta si è trasferito prima a Londra e poi a Berlino, dove insieme al gruppo dei Bad Seeds ha sviluppato il suo sound sporco ma raffinato. In seguito si è spostato in Brasile, poi negli Stati Uniti e di nuovo in Inghilterra. I suoi testi intimisti con suggestioni letterarie e colte, tematiche esistenziali, accentuate anche dalla morte (nel 2015, a quindici anni) del figlio, precipitato da una scogliera presso Brighton, ne hanno fatto uno degli autori di culto degli ultimi decenni. Negli anni Duemila ha fondato una nuova band (con membri dei Bad Seeds), i Grinderman, tornando poi alla denominazione di Nick Cave and The Bad Seeds, incidendo Skeleton Tree (2016) e Ghosteen (2019), album complessi e a tratti esoterici.

			504. Sconfinamenti (risposta corretta: B)

			Tra gli anni Ottanta e Novanta il cantante inglese Elvis Costello ha esplorato i generi più diversi, dal postpunk al pop, dal country al jazz fino alla musica da camera classica. Costello è infatti un musicista eclettico, quasi “postmoderno”, cioè capace di rielaborare stilemi del passato in chiave nuova. The Juliet Letters, inciso nel 1993 insieme al Quartetto d’archi Brodskij, è un esempio (riuscito, secondo molti critici) della sua curiosità stilistica.

			505. Il ritorno di Tina (risposta corretta: C)

			Dopo la travolgente e turbolenta carriera soul con Ike Turner, Tina (all’anagrafe Anna Mae Bullock) negli anni Settanta era finita abbastanza in ombra, nonostante successi sporadici e apparizioni come attrice (nel 1973 interpretò la Acid Queen tossicodipendente nella versione cinematografica di Tommy, degli Who) e in televisione. La sua rinascita arrivò all’inizio degli anni Ottanta e culminò nel 1985 con l’apparizione nel film di fantascienza distopica Mad Max - Oltre la sfera del tuono, di George Miller e George Ogilvie, con Mel Gibson protagonista. Nel mondo postatomico evocato dalla pellicola, Tina Turner interpreta ancora una volta una donna potente e crudele, Aunt Entity. Ma soprattutto canta, nei titoli di coda, una canzone diventata uno dei suoi singoli di maggior successo: We Don’t Need Another Hero. L’anno prima era uscito l’album Private Dancer, un successo globale da oltre 10 milioni di copie.

			506. Icona anni Ottanta (risposta corretta: C)

			Le sue origini per metà greco-cipriote (il suo vero nome era Georgios Kyriacos Panayiotou) gli lasciarono in eredità una bellezza mediterranea che nell’Inghilterra dei primi anni Ottanta contribuì, almeno quanto la sua voce, al suo successo. Nel 1981, insieme al chitarrista Andrew Ridgeley, il cantante George Michael fondò il duo disco-pop degli Wham! L’album di esordio, Fantastico (1983) segnò l’inizio di una brillante carriera per George Michael, prima come teenager band, poi (dal 1987 con l’album Faith) come solista. Diventato uno dei sex symbol degli anni Ottanta e un’icona gay, ha avuto alti e bassi artistici e straordinari successi commerciali con canzoni come I Want Your Sex (promosso da un video all’epoca considerato troppo esplicito e quindi censurato dalle televisioni). George Michael è morto nel 2016, stroncato da un infarto a cinquantatré anni.

			507. Pop svedese e immaginario collettivo (risposta corretta: A)

			Senza di loro, del pop svedese probabilmente non si sarebbe parlato. Invece il quartetto fondato nel 1970 da due uomini e due donne, Björn Ulvaeus, Benny Andersson, Agnetha Fältskog e Anni-Frid Lyngstad, è entrato nell’immaginario musicale collettivo. Con il nome di ABBA, dalle iniziali dei nomi dei quattro membri, rimasti sempre gli stessi fino allo scioglimento del gruppo, nel 1982. La fine degli ABBA non segnò però la fine della loro notorietà. Anzi, la loro canzone oggi più celebre, Mamma Mia, del 1975, diventò un successo globale oltre vent’anni dopo. 

			Prima con il film Priscilla. La regina del deserto (1994), nel quale si racconta la storia di una transessuale e due drag queen che percorrono – vestendosi come gli ABBA – l’Australia esibendosi nel repertorio della disco anni Settanta. Poi diventando un “tormentone” noto a tutti nel 2008, quando Meryl Streep la cantò nel film musicale Mamma Mia!. Alcuni altri dei 48 successi degli ABBA finiti in classifica (soprattutto nel Nord Europa) tra il 1970 e il 1982 sono: Waterloo, Fernando, Money Money Money, Dancing Queen. 

			508. Lo scozzese terribile (risposta corretta: C) 

			Con i calzoni corti da divisa di High School, l’australiano di origini scozzesi Angus Young ha contribuito alla costruzione dell’immagine degli AC/DC. La band fu fondata a Sydney nel 1973 da due fratelli figli di immigrati scozzesi Angus e Malcolm Young, ai quali nel 1974 si aggiunse (dopo gli inizi glam rock) il cantante e frontman Bon Scott, morto nel 1980 a trentatré anni per l’abuso di alcol e sostituito da Brian Johnson. 

			Gli AC/DC, nonostante l’atteggiamento ribelle, antisociale e disimpegnato, sono stati tra i gruppi hard rock (ma anche heavy metal, di cui sono precursori) di maggior successo, con oltre 200 milioni di dischi venduti nel mondo. Grande l’attenzione alla potenza del muro sonoro (i loro fan erano detti headbanger “scuotitori di testa” per la trance in cui sembravano entrare ai loro concerti), ma anche allo spettacolo, come dimostrano gli evocativi rintocchi di una campana funebre fatta forgiare apposta e che (all’indomani della morte di Bon Scott) risuona all’inizio della canzone Hells Bells. Gli spogliarelli di Angus, che rimaneva in mutande “firmate” AC/DC, erano parte integrante degli show. 

			509. Ragazze pepate (risposta corretta: B)

			Scary, Sporty, Posh, Ginger e Baby (i soprannomi li ha inventati la rivista musicale «Top of The Pops Magazine») sono state un fenomeno di costume, commerciale e dello spettacolo che ha accompagnato tutti gli anni Novanta e i primi Duemila. Le cinque ragazze britanniche (Melanie Chisholm, Geri Halliwell, Victoria Adams, Emma Bunton e Melanie Brown), dietro a quei nomi d’arte che ricordano gli anime giapponesi hanno riportato in auge (insieme alle Destiny’s Child americane, più orientate al R&B) le girl band, i gruppi pop femminili che negli anni Sessanta (si pensi alle Ronettes, unica band femminile a suonare con i Beatles) avevano segnato una rottura nel predominio maschile nel rock. Anticipate, naturalmente, dal “girl power” degli anni Ottanta (Madonna, Cyndi Lauper, Annie Lennox, Whitney Houston, Sinéad O’Connor tra le altre) senza le quali le girl band non avrebbero preso piede. Tra annunci di scioglimenti, reunion, gossip patinati, matrimoni con calciatori, campagne pubblicitarie e merchandising aggressivo, le Spice Girls hanno rappresentato, comunque le si valuti musicalmente, la colonna sonora dei primi anni della globalizzazione. 

			510. Affidabile e richiestissimo (risposta corretta: C)

			Nati nel 1977 a Los Angeles, i Toto sono stati una band tra le più eclettiche del panorama rock: i loro album spaziano dal rock tradizionale al funky e al pop. Di questo eclettismo Jeff Porcaro, fin dal primo album (Toto, del 1978) fu uno degli elementi chiave, contribuendo al solido groove di successi del gruppo, come Hold the Line (primo singolo) e Rosanna (1982). E fu così fino al 1992, quando morì improvvisamente per un problema circolatorio favorito dall’abuso di cocaina. 

			Jeff Porcaro era figlio d’arte: suo padre era infatti l’italo-americano Joe Porcaro, batterista jazz piuttosto noto. Inizialmente nel raffinato gruppo jazz-fusion Steely Dan, oltre che con i Toto, Jeff Porcaro aveva suonato con grandi nomi degli anni Ottanta come session man, richiestissimo per la sua professionalità la versatilità stilistica: da Diana Ross a Lionel Ritchie, da Michael Jackson ai Pink Floyd, da Herbie Hancock a Aretha Franklin, solo per citarne alcuni. 

			511. Folk canadese (risposta corretta: D)

			È una protagonista assoluta della riscoperta del folk nordamericano negli anni Sessanta, spesso paragonata in questo a Neil Young. Nata nello Stato canadese dell’Alberta, è stata una delle prime songwriter a conquistare il successo internazionale, “armata” solo di una chitarra o del piano e della sua voce inconfondibile e modulabile, con canzoni scritte e musicate da lei, come Big Yellow Taxi (1970) e con album diventati storici, come Blue (1971). In seguito ha affinato il suo stile avvicinandosi al vocalismo jazz e collaborando con musicisti come Pat Metheny, Jaco Pastorius ed Herbie Hancock, ma continuando a pubblicare dischi a proprio nome, come cantautrice.

			512. Una donna tra i “metallari” (risposta corretta: C)

			I gruppi dell’heavy metal hanno coltivato per molti anni una tradizione di machismo e misoginia, che affondava le radici in una visione del mondo conservatrice. A rompere il predominio maschile arrivò da Düsseldorf, negli anni Ottanta, la tedesca Dorothee Pesch, detta Doro. Dopo aver lasciato la band metal di cui faceva parte, nel 1983 fondò il proprio gruppo, i Worlock. Nel 1989, sempre a Düsseldorf, fondò una seconda band, che raccolse il testimone dei Worlock: i Doro. 

			513. Il grunge in Brianza (risposta corretta: A)

			Può sembrare strano, ma Kurt Cobain suonò per la prima volta in Italia a Mezzago, in Brianza, al Bloom, centro culturale con una programmazione attenta alla musica indipendente e underground. I Nirvana avevano pubblicato il loro album d’esordio (Bleach) ma non erano ancora le rockstar del grunge che conosciamo (Nevermind uscirà due anni dopo). Quasi nessuno ne parlò e il pubblico non superava le 200 persone, secondo chi c’era. Ma quando tornarono a suonare al Bloom durante il tour promozionale di Nevermind, nel 1991, a Mezzago si radunò una folla incontenibile. 

			Nel loro primo concerto italiano, i Nirvana erano la spalla dei TAD, altro gruppo del grunge di Seattle: le due band furono presentate sui manifesti come “due gruppi di moderno hard rock d’oltreoceano”. Lasciata la Brianza, i TAD e i Nirvana suonarono al Piper di Roma, prima di proseguire il loro mini-tour europeo.

			514. Concerto n. 2263 (risposta corretta: B)

			Era la duemiladuecentosessantatremillesima volta che suonavano in pubblico, quel 6 agosto 1996 a Los Angeles. Ma a ventidue anni dalla nascita, il gruppo caposcuola del punk newyorkese, fondato dagli pseudo-fratelli Joey, Dee Dee (sostituito nel 1989 da C.J. Ramone), Johnny e Tommy Ramone (sostituito nel 1978 da Marky Ramone) era giunto al capolinea. I loro veri nomi erano Jeffrey Ross Hyman, John William Cummings, Douglas Glenn Colvin (poi sostituito da Christopher Joseph Ward), Tamás Erdélyi (poi sostituito da Marc Steven Bell) e avevano segnato la storia del punk-rock in America. Tutti proseguirono una propria carriera solistica, ma i quattro fondatori morirono poi in anni ravvicinati, fra il 2001 e il 2014. 

			515. La triste stagione dell’HIV (risposta corretta: D)

			L’album New York, uscito nel 1989, è considerato tra i più riusciti di Lou Reed (1942-2013), secondo alcuni critici il migliore della sua carriera solistica postVelvet Underground. 

			Contiene molte canzoni tra le più belle della fase “cantautorale”, l’ultima della sua lunga carriera. Tra queste Romeo and Juliette, Dirty Blvd. e Halloween Parade. I testi delle canzoni dell’album sono come piccoli racconti e tra questi Halloween Parade riflette un tema scottante negli Stati Uniti degli anni Ottanta: l’AIDS. La canzone, che ha un tono nostalgico e una musica semplice (come tutte quelle del disco), parla di chi non potrà, quell’anno, partecipare alla tradizionale sfilata che ad Halloween si teneva al Greenwich Village, perché vittima dell’AIDS. Nella sola città di New York negli anni Ottanta circa ventimila persone morirono per le conseguenze dell’infezione dal virus Hiv, all’epoca scoperto da poco. 

			516. Colpo basso (risposta corretta: C)

			Gli anni Ottanta non furono un gran periodo per i Rolling Stones. Avanzava il synth rock inglese, il punk e l’heavy metal avevano preso il testimone della trasgressione, nuove band come gli U2 scalavano le classifiche: gli Stones sembravano rappresentare un passato mainstream, di grande fascino, ma non più al passo con i tempi. In più, scoppiarono alcune tensioni nel gruppo, tra il frontman Mick Jagger e il chitarrista Keith Richards. La rottura arrivò quando Jagger, che aveva già iniziato una propria carriera da solista all’inizio degli Ottanta, si rifiutò di accompagnare la sua storica band nel tour promozionale dell’album Dirty Work. Era il 1986. Due anni dopo, Jagger usciva con il suo secondo album da solista e partiva per un “solo-tour” nel quale proponeva brani suoi ma anche moltissimi classici degli Stones. Alla chitarra, al posto di Keith Richards, c’era Joe Satriani. Non uno qualunque: Satriani (newyorkese di origini italiane, partito dal jazz) è considerato uno dei migliori chitarristi rock e nel 1987 aveva pubblicato Surfing With The Alien, un album di rock strumentale tra i più apprezzati di sempre. 

			I dissidi tra Jagger il resto dei Rolling Stones si risolsero l’anno seguente, quando si ritrovarono tutti sul palco per il tour di lancio dell’album Steel Wheels, che riempì gli stadi di mezzo mondo. 

			Nel frattempo, Satriani aveva confermato le sue qualità: continuerà una brillante carriera come chitarrista rock (nel 1994 fu in tour con i Deep Purple) e fusion, oltre che come insegnante ricercatissimo. 

			517. Fantasy metal (risposta corretta: D)

			Fondati nel 1984 a Krefeld, nell’allora Germania Ovest, dal cantante e bassista Hansi Kürsch e dai chitarristi André Olbrich e Marcus Siepen, inizialmente si chiamavano Lucifer’s Heritage. Cambiarono nome nel 1988 cambiarono nome per prendere le distanze dal black metal ed evitare di essere associati al “rock satanico”. Il loro genere sta invece vicino allo speed metal.

			Band di successo in Germania e non solo, hanno una caratteristica: ancora più di altri gruppi metal si ispirano alle saghe fantasy, ai romanzi di Stephen King e in particolare a quelli di J. R. Tolkien, l’autore del Signore degli Anelli. Un loro album, Nightfall in Middle-Earth (1998) è esplicitamente ispirato al mondo creato da Tolkien.

			518. Gesù rock (risposta corretta: C)

			Nel 1970 Ian Gillan era ancora la voce dei Deep Purple (lascerà il gruppo due anni dopo, salvo successivamente tornare a esibirsi in varie occasioni con loro). Una voce non solo potente, ma anche emozionalmente intensa e con una eccezionale estensione verso il registro acuto: perfetta per il ruolo di Gesù nel musical rock di Andrew Lloyd Webber e Tim Rice. Proprio il successo del disco rese poi possibile, nel 1973, la produzione della versione cinematografica di Jesus Christ Superstar. Dove però il ruolo di Gesù è interpretato da Ted Neeley, che proprio grazie al film ha avuto poi una grande carriera a Broadway.

			519. Shock rock (risposta corretta: A)

			Lo shock rock è una delle frontiere estreme della spettacolarizzazione del rock. E Alice Cooper, nome d’arte di Vincent Damon Furnier, classe 1948, ne è uno degli esponenti di punta. Dal punto di vista musicale siamo dalle parti dell’hard rock e dell’heavy metal, ma i puristi di entrambi i generi potrebbero non essere d’accordo. La cifra di Alice Cooper (che è stato anche attore cinematografico) è infatti l’horror in forma di concerto rock: trucco cadaverico, pesanti allusioni sessuali, esaltazione della morte e della violenza. Antesignano, insomma, del suo più famoso erede, Brian Hugh Warner, alias Marilyn Manson. 

			520. L’acid jazz per tutti (risposta corretta: A)

			Londra è stata la culla dell’acid jazz e i Jamiroquai, formatisi nella capitale britannica nel 1992, hanno portato questo genere alla fama mondiale, allargandone nel contempo il pubblico a un’audience pop, grazie a un accattivante sound funky. Travelling Without Moving, del 1996 e contenente la hit Virtual Insanity, corredata da un video che spopolò su MTV, è stato tra gli album funky di maggior successo, con oltre 11 milioni di dischi venduti. 

			521. Il re del reggae (risposta corretta: B)

			Il cancro se lo portò via a Miami, l’11 maggio 1981, a trentasei anni e all’apice del successo. Era infatti merito suo se ska e reggae erano usciti dall’ambito afro-caraibico e avevano conquistato le classifiche. Quel successo era arrivato quasi dieci anni prima, con canzoni come I Shot the Sheriff e Get Up, Stand Up (entrambe del 1973 e presenti nell’album Burnin’) o con l’interpretazione di No Woman, No Cry (1975). Impegno politico e religione (Marley era seguace del culto rastafari, radicato nella sua Giamaica) si intrecciavano da sempre nella sua musica. E anche l’ultimo album pubblicato in vita da Bob Marley, Uprising (1980) confermava questo binomio, tra difesa della libertà e ispirazione religiosa. L’ultima canzone dell’album, Redemption Song, non ha il caratteristico ritmo in levare del reggae, ha un sound folk (la voce di Marley è accompagnata solo dalla chitarra acustica) e tratta proprio il tema della libertà dello spirito. 

			522. Hard rock losangelino (risposta corretta: C)

			Ai confini tra hard rock e metal, si sono messi insieme a Los Angeles nel 1985. Ovvero in un’epoca in cui il rock aveva ormai preso strade più vicine al pop. La formazione originaria dei Guns N’ Roses comprendeva il cantante e frontman Axl Rose, Izzy Stradlin (chitarra), Tracii Guns (chitarra, poi sostituito da Saul “Slash” Hudson), Robert Gardner (batteria) e Ole Beich (bassista danese quasi subito sostituito da Duff McKagan e morto in circostanze poco chiare nel 1991). La formazione è cambiata varie volte, fin dai primissimi tempi, ma siccome i co-fondatori facevano parte di due precedenti band rock, gli L.A. Guns e gli Hollywood Rose, il nome scelto fu Guns N’ Roses. 

			Sound potente e “cattivo”, un album d’esordio dirompente come Appetite For Destruction (1987) ed esibizioni provocatorie ne hanno fatto una rock band di successo tra gli anni Ottanta e Novanta, prima di entrare in una fase di declino, dissapori ed episodi di violenza. 

			523. Fratelli coltelli (risposta corretta: B)

			I gruppi rock e pop “famigliari” sono spesso piuttosto turbolenti. Lo conferma la storia degli Oasis, fondati a Manchester da Liam e Noel Gallagher nel 1991. Il successo è arrivato quasi subito, nel contesto vivace del britpop degli anni Novanta, con brani tra l’indie rock e il pop: (What’s The Story) Morning glory? del 1995, con oltre 20 milioni di dischi venduti, è stato il loro album più noto nel mondo. Tuttavia, le voci di tensioni interne al duo si fecero presto sempre più insistenti (a dire il vero, alimentate dalle riviste di gossip, ma anche dai diretti interessati), fino alla rottura determinata dall’inizio della carriera solistica da parte di Noel. Alla fine del 2009, nonostante ulteriori successi commerciali, fu annunciato lo scioglimento definitivo di una band che aveva voluto ispirarsi esplicitamente al sound dei Beatles, rivisitando l’era del rock psichedelico in chiave pop. Ne seguì una serie di liti anche legali tra i due fratelli, ormai avviati a carriere indipendenti (ma senza dubbio di minore successo). 

			524. Giovane promessa (risposta corretta: C)

			Il primo album della newyorkese Christina Aguilera (Christina Aguilera) fu subito un successo e le garantì di conquistare il Grammy Award come esordiente ad appena diciannove anni. Da allora Aguilera si è conquistata un posto speciale nel panorama del pop-soul bianco, evolvendosi verso una maggiore maturità artistica e sperimentando diversi generi, oltre a canzoni in spagnolo e “spanglish”, vincendo in carriera altri 4 Grammy. 

			525. Semplicità minimale (risposta corretta: C)

			Suzanne Vega, songwriter nata in California, a Santa Monica, ha fatto del binomio tra la sua voce e la sua chitarra acustica e dello stile folk-minimalista la cifra della sua produzione. L’album d’esordio del 1985 (Suzanne Vega), prodotto da Lenny Kaye (chitarrista di Patti Smith) e Steve Addabbo (“mago” della registrazione in studio) contiene il singolo Marlene on The Wall, che la rivelò ai critici e ai più attenti. Ma il successo globale arrivò nel 1987 con il singolo Luka. I testi delle canzoni di Suzanne Vega sono, nello stile del cantautorato, piccoli racconti e hanno una forte impronta narrativa: Luka è il racconto di un immaginario bambino abusato, evocato in prima persona da lui stesso. 

			526. Un (altro) simbolo degli anni Ottanta (risposta corretta: A)

			Nati dalla new wave britannica e approdati al synth pop, i Simple Minds sono diventati una delle band più famose e significative del gusto musicale anni Ottanta. E anche una di quelle di maggiore successo, con oltre 60 milioni di dischi venduti.

			Fondati a Glasgow, in Scozia, nel 1977 dal cantante Jim Kerr e dal chitarrista Charlie Burchill, ai quali si aggiunsero il tastierista Mick MacNeil, il bassista Derek Forbes e il batterista Brian McGee. Dopo gli esordi postpunk e l’omaggio a David Bowie (nel nome del gruppo, che si riferisce a una sua canzone) i Simple Minds con gli anni Ottanta danno inizio alla stagione della new wave e della new wave britannica. Il settimo album, Once Upon a Time, nel 1985 diventa un successo globale. Dopo essere stati sulla breccia per un decennio, dalla metà degli anni Novanta i Simple Minds hanno cambiato diverse volte formazione ed etichetta discografica, entrando in una fase di declino. 

			527. Elettronica in classifica (risposta corretta: D)

			Uscita nell’autunno del 1981, la canzone O Superman (For Massenet) non fu certo scritta per scalare le classifiche. Si tratta infatti di un brano dell’artista e performer americana Laurie Anderson, cantante, storyteller e polistrumentista dalla personalità poliedrica. La sua voce, “robotizzata” dall’uso del computer, la lunghezza (8 minuti), l’assenza di melodia, la pulsazione ritmica regolare e il testo contro la guerra (un messaggio lasciato in segreteria in cui si avvisa di tenersi pronti a un attacco aereo imminente) appartengono allo stile tipico di Laurie Anderson, che mischiava sperimentazione e pop. Anche il riferimento nel titolo al compositore francese dell’Ottocento Jules Massenet è sofisticato e non proprio immediato. Il “superman” del titolo non è infatti l’eroe dei fumetti, ma il “superuomo” di un’aria da un’opera di Massenet. Eppure Laurie Anderson proprio grazie a questo brano conobbe una grande fama internazionale, ribadita da alcuni degli album più noti: Big Science (1982, contenente O Superman), Home of the Brave (1986, tratto dal suo spettacolo multimediale), Strange Angels (1989), Bright Red (1994). 

			528. Ballata pop (risposta corretta: A)

			Quando uscì Time After Time, nel 1983 fu chiaro che il pop anni Ottanta poteva anche produrre canzoni destinate a restare. Cyndi Lauper, al debutto con il primo album (She’s So Unusual, contenente anche il singolo Time After Time), rimase sulla breccia per tutto il decennio, sfornando successi come la sua versione di Girls Just Want to Have Fun, diventata un inno di quegli anni. Al successo di Time After Time – considerata una delle più belle ballate pop – contribuì, come abituale per i singoli del periodo, il video trasmesso da MTV. 

			529. Nome perfetto (risposta corretta: B)

			Contrariamente a quanto spesso accade nel mondo dello spettacolo, il nome d’arte di Madonna coincide con quello di battesimo. All’anagrafe, infatti, la cantante – nata in Michigan da una famiglia italo-americana – si chiama Madonna Louise Veronica Ciccone. Come ha dichiarato lei stessa in un’intervista, i suoi genitori le servirono “su un piatto d’argento” un perfetto nome d’arte. Proprio quel nome ha aiutato infatti a costruire l’immagine della popstar, anche per contrasto a brani come Like a Virgin, Papa Don’t Preach e altri successi degli anni Ottanta (con relativi video). 

			530. Acqua buia (risposta corretta: C)

			In Francia e Australia, più che altrove, era famoso. Ma altrove, e in Italia in particolare, oggi pochi si ricordano di lui. Eppure il cantante e chitarrista statunitense Jeff Buckley (figlio del cantautore Ted) scrisse, con la sua Grace del 1994 (inclusa nel suo unico album, omonimo), una delle più belle canzoni del periodo, che gli garantì un grande successo oltralpe.

			La sera del 29 maggio morì dopo essersi immerso vestito per un bagno notturno nel fiume Mississippi, dove annegò. Il corpo fu ritrovato quasi una settimana dopo. Le atmosfere delle canzoni di Buckley sono intense e liriche, ma segnate da una vena di disperazione e malinconia. Caratteristiche che hanno fatto parlare di un possibile erede di Kurt Cobain nel panorama indie rock, nonostante la differenza di stile.

			531. Invasione in Laguna (risposta corretta: B)

			Per qualcuno è stato il concerto rock del secolo in Italia, per altri un attentato alla fragilità di una città d’arte come Venezia. Di certo, dopo il concerto – trasmesso in mondovisione – del 15 luglio 1989 ci vollero tre giorni per rimuovere i rifiuti rimasti a Venezia e in Laguna. Ne seguirono polemiche che portarono a vietare i concerti rock oceanici in aree monumentali e a limitare i decibel per tutelare le opere d’arte e i palazzi storici. 

			Lo spettacolo messo in piedi dai Pink Floyd quell’anno, per il tour A Momentary Lapse of Reason, era in effetti tra i più complessi e grandiosi mai portati in giro dalla band inglese (che era da poco tornata alla ribalta dopo la rottura con Roger Waters): un grande monitor circolare e una scenografia enorme, effetti speciali video e un impianto audio potentissimo. A Venezia il palco fu ricavato sull’acqua, grazie a piattaforme galleggianti, mentre il pubblico che avrebbe dovuto essere contenuto in piazza San Marco arrivò da ogni parte, via acqua, con ogni mezzo. 

			532. Icona anni Ottanta (risposta corretta: C)

			Boy George (pseudonimo di George Alan O’Dowd), working class di origine irlandese, è stato per alcuni anni uno dei volti iconici del synth pop anni Ottanta. I Culture Club sono una band nata nel 1981, ma dalla carriera piuttosto accidentata. Nel 1985 Boy George intraprese una sua carriera da solista, nonostante l’enorme successo del gruppo, poi ci furono periodiche reunion, che però non fecero tornare i Culture Club ai fasti dei primi album (Kissing to Be Clever del 1982 e Colour by Numbers dell’anno successivo) in cui rifiutando la tradizione del rock innestarono sulla new wave britannica atmosfere soul e caraibiche (reggae e calypso), ma anche il gusto per le ballate. 

			533. Meteora (risposta corretta: A)

			I Joy Division sono stati una delle band più promettenti del panorama postpunk inglese. Fondati nel 1977 nella regione di Manchester, fecero in tempo a incidere solo il loro album di debutto, Unknown Pleasures, nel 1979. Tanto bastò per segnare, secondo i critici, l’inizio di una nuova fase del rock inglese: il disco infatti è considerato uno dei primissimi esempi di new wave e del gothic rock. Nel 1980 il suicidio (a soli ventitré anni) di Ian Curtis, voce e frontman del gruppo, nonché autore di gran parte dei testi, nel 1980 portò allo scioglimento dei Joy Division e alla fine della loro avventura. 

			534. Ultima canzone (risposta corretta: D)

			Il 6 settembre 1997 Elton John si siede al pianoforte nell’Abbazia di Westminster e canta Candle in the Wind. È il funerale di Lady Diana Spencer, principessa di Galles ed ex moglie del principe Carlo d’Inghilterra, morta a Parigi a trentasei anni, con il suo compagno Dodi Al-Fayed nel fatale incidente stradale a Parigi. Per l’occasione Elton John (molto amico di Diana) modificò il testo originale, insieme all’autore Bernie Taupin, inserendo le parole Goodbye England’s rose / May you ever grow in our heart (Addio rosa d’Inghilterra / Che tu possa crescere per sempre nel nostro cuore). 

			Pubblicata come singolo, la versione per Diana divenne il singolo più venduto di sempre, superando White Christmas di Bing Crosby. 

			Originariamente il brano era stato scritto nel 1973, pensando a Marilyn Monroe, morta giovane al culmine della fama, come una candela spenta da un soffio di vento. 

			535. Anti-Woodstock (risposta corretta: C)

			La prima edizione del Coachella Valley Music and Arts Festival, nel 1999, fu un fiasco. Due anni dopo, nel 2001 andò molto meglio. L’idea era organizzare, in quella valle remota del Colorado, un’occasione di incontro per le band alternative rock, fuori dai circuiti controllati dalle major discografiche e dallo spettacolo. In realtà, il festival non è sfuggito alle leggi dello show business e infatti la tre giorni del festival si tiene oggi all’interno di un club di polo. Il che è oggettivamente lontano dall’idea di un concerto rock fangoso e nel segno della totale libertà, come fu Woodstock. 

			536. Onda grunge? (risposta corretta: B)

			Kurt Cobain li accusava di avere cavalcato l’onda del successo grunge conquistato da lui. Ma i Pearl Jam, fondati nella stessa Seattle dei Nirvana, avevano caratteristiche in parte diverse. A fondarli, nel 1990, un paio di elementi dei Green River, band della vivace scena alternativa di Seattle: Jeff Ament (basso) e Stone Gossard (chitarra). Con loro suonava già anche il chitarrista Mike McCready e subito si aggiunse anche il cantante, paroliere e frontman Eddie Vedder, attivo allora tra Chicago e San Diego (California). 

			La presunta contrapposizione tra Nirvana e Pearl Jam è abbastanza infondata, dato che i Pearl Jam, per loro dichiarazione, si rifanno a un rock più classico e meno postpunk, anche per via del contributo di Vedder, che proviene dal folk-rock. Nel tempo, tra le loro ispirazioni hanno citato gli Who e Neil Young, oltre ai Ramones. Quanto all’onda del successo, di certo l’hanno cavalcata bene, con oltre 60 milioni di dischi venduti. 

			537. Frontwoman (risposta corretta: D)

			Il fenomeno delle girl bands (o girl groups) ha alimentato l’industria discografica degli anni Novanta come pochi altri. Guidate sapientemente dal padre producer di Beyoncé, le Destiny’s Child sono nate nel 1996 da un gruppo precedente. Il loro ambito stilistico, quello del R&B e del soul, le distingue e le fa volare in cima alle classifiche americane del genere, con l’album di esordio ma anche con i primi singoli, come Bills, Bills, Bills. Dal 2002 Beyoncé, seguendo l’esempio delle compagne, esordisce da solista, per poi pubblicare l’ultimo album delle Destiny’s Child (Destiny Fullfilled) nel 2004. Nella carriera con le Destiny’s Child, Beyoncé ha vinto 8 Grammy Awards, da solista una ventina. 

			538. Il “black” secondo Amy (risposta corretta: A)

			La sua morte, il 23 luglio 2011 a Londra, l’ha fatta entrare nel triste club dei musicisti rock e pop scomparsi a ventisette anni. Ma lei era già entrata nelle storie del soul bianco, di cui è, nonostante la giovane età, una delle figure di riferimento. Nata a Londra il 15 settembre 1983, era un talento precoce (a sedici anni registrò il suo primo demo) e raggiunse il successo nel 2007, con l’album Back to Black, che fin dal titolo segnava un “ritorno” alle radici del soul, dopo il più discontinuo album di esordio Frank. Il suo secondo album contiene una delle sue canzoni più famose, Rehab, testo autobiografico che fa riferimento al rifiuto di entrare in un centro di riabilitazione per disintossicarsi. La musica di Amy Winehouse si è infatti subito intrecciata con la sua personalità tormentata, tra crisi depressive, problemi di droga e alcol, difficoltà di relazione. La sua fine improvvisa è stata collegata all’abuso di alcol dopo un periodo di astinenza. 

			539. Dal Grande Nord (risposta corretta: A)

			Canta soprattutto in inglese, ma la sua lingua madre è l’islandese. Nata a Reykjavík nel 1965, Björk Guðmundsdóttir ha rappresentato uno dei fenomeni musicali e delle arti performative più interessanti tra gli anni Novanta e Duemila. Nota fin dagli Ottanta come interprete in Islanda, dove ha fatto parte di gruppi punk-rock (ma anche jazz), si trasferì a Londra all’inizio degli anni Novanta. Qui ha inciso, nel 1993, il suo primo album internazionale (Debut), che evidenzia le caratteristiche della sua musica: influssi trip hop e house, elettronica, jazz acustico, una ricerca sonora raffinata e una vocalità personalissima. Abbastanza da imporsi come uno degli album migliori di quell’anno. In seguito la carriera di Björk si è allargata a sperimentazioni e i suoi spettacoli dal vivo sono diventati vere performance multimediali. Il suo Biophilia (2011) è una creazione multimediale, fruibile anche come app per iPad. A contribuire al suo lato più artistico è stata in parte la lunga relazione con il videoartista contemporaneo Matthew Barney. Infine, Björk è stata anche attrice: nel 2000 ha interpretato il drammatico ruolo della protagonista ipovedente nell’innovativo film musicale Dancer in the Dark, di Lars von Trier. 

			540. Sex symbol (risposta corretta: C)

			La sua morte, avvenuta il 21 aprile 2016 nella villa-studio di Paisley Park, a Chanhassen, Minnesota, è stata attribuita a un’overdose da medicinali. Prince aveva allora cinquantasette anni, ma era sofferente e faceva un grande consumo di antidolorifici e psicofarmaci. 

			Prince è stato il padre del Minneapolis Sound (Minneapolis era la sua città natale), un filone del funky nato a fine anni Settanta proprio grazie al suo gruppo The Revolution. Negli Ottanta Prince diventa però una star assoluta del pop globale, con l’album Purple Rain (1984), colonna sonora dell’omonimo film musicale con lo stesso Prince nel ruolo di protagonista. Della tradizione R&B e soul Prince ha rinnovato non solo il sound, ma anche l’immagine, imponendo una eccezionale presenza scenica, una carica erotica con pochi uguali, giocata in gran parte sull’ambiguità sessuale e su riferimento espliciti, sia nei testi, sia negli spettacoli live. 

			In contrasto, a causa di vincoli contrattuali troppo rigidi, con la Warner, Prince riuscì a fondare una propria casa discografica indipendente (Next Power Generation, nata dalle ceneri della sua Paisley Park Records), pubblicando il triplo album Emancipation nel 2000. Questo “mega disco” aveva in copertina, al posto del nome di Prince, il segno del “Love Symbol”: una combinazione dei simboli scientifici di “maschio” e “femmina”, a sottolineare la sua ambiguità di genere, già utilizzato per l’album del 1992 intitolato appunto Love Symbol. Prince ha suonato diversi generi, dal funky delle origini alla disco, dal rock all’hip hop, lasciando un’eredità musicale di 39 album in studio, senza contare le colonne sonore (cinque), i dischi live (tre) e le raccolte antologiche apparse prima e dopo la sua morte. 

			541. Rabbia contro il sistema (risposta corretta: B)

			Dopo gli anni Ottanta, il decennio del “riflusso” e di un rock-pop disimpegnato, oppure impegnato nelle cause umanitarie (vedi Live Aid, ma anche le campagne per l’ambiente o la cancellazione del debito di Sting o degli U2), all’inizio degli anni Novanta a Los Angeles esplosero i conflitti sociali e razziali, mai davvero sopiti. La guerriglia urbana tra afroamericani ghettizzati e polizia era all’ordine del giorno, ma la situazione esplose nel 1992 con i Los Angeles Riots, la violenta sollevazione dei quartieri neri seguita all’assassinio dell’afroamericano Rodney King da parte della polizia.

			Di questo panorama teso e conflittuale furono interpreti musicisti come il cantante-rapper di origini messicane Zack De La Rocha e il chitarrista di origini keniote Tom Morello. Insieme, proprio nel 1992, dei riots fondano a Los Angeles i Rage Against the Machine, con i quali politica e musica rock tornavano all’attivismo radicale e anti-sistema: la “rabbia” contro “la macchina”. Emblematici di questa musica ribellista e sovversiva, con testi rap e hardcore diretti e aggressivi, sono canzoni “cattive” come Killing in the Name, Bullet in the Head, Freedom, Bombtrack. 

			542. Idee chiarissime (risposta corretta: C)

			Quando uscì nel 2008, The Fame, album d’esordio di Lady Gaga, era decisamente di buon auspicio. E si può dire che quell’auspicio è diventato realtà quasi subito, volando primo in classifica nel Regno Unito, in Canada, Irlanda, Nuova Zelanda, secondo negli USA (solo 13° però in Italia). Con il secondo disco della cantante e attrice di radici italiane Stefani Germanotta (il suo nome all’anagrafe) la fama mondiale arrivò davvero: Born This Way, del 2011, arrivò al numero uno nelle classifiche di quasi tutto il mondo (Italia compresa) e nel giro di pochi anni le vendite di dischi di Lady Gaga hanno superato i 25 milioni (per gli album) e oltre 140 milioni singoli, tra cui la super-hit Applause (2013). Merito delle sue qualità artistiche, ma anche della professionalità maniacale con cui Lady Gaga ha affrontato il mondo della musica, dello spettacolo e dell’attivismo. 

			543. Da Spotify allo studio (risposta corretta: A)

			Nata all’inizio del XXI secolo, Billie Eilish incarna le sensibilità e le paure dei ventenni degli anni Dieci del nuovo millennio. E non è dunque un caso che il suo successo (favorito anche dal fratello producer) sia partito nel 2016 da Spotify, con la canzone Ocean Eyes, inizialmente caricata su un’altra piattaforma, SoundCloud. Nel 2017 è stata la volta di un singolo (Bored) entrato nella colonna sonora della serie Netflix Tredici e di un EP, Don’t Smile at Me. Solo nel 2019 pubblica un “classico” album da studio, When We All Fall Asleep, Where Do We Go? che contiene altre canzoni entrate in classifica, come Bury a Friend.

			Del nuovo millennio Billie Eilish è stata anche, finora, tra gli artisti di maggiore successo commerciale, con oltre 65 milioni di dischi, brani scaricati ed EP venduti.

			544. Fenomeno elettronico (risposta corretta: C)

			Anche per lo scioglimento, nel 2021, dopo ventotto anni di attività, il duo francese formato dai DJ e cantanti parigini Guy-Manuel de Homem-Christo e Thomas Bangalter ha scelto la chiave del mistero e della sorpresa. Hanno infatti pubblicato su YouTube il video di otto minuti Epilogue, contenente la scena finale del loro film Daft Punk’s Electroma del 2006: i due, nascosti dai loro caschi integrali futuribili, come due robot, “esplodono” nel mezzo di un deserto americano. Nati nel 1993, raggiunsero il successo prima in Francia nel 1997 con il brano Around the World, poi in tutto il mondo con successi globali come One More Time (2000) e Get Lucky (2013), dove musica house ed elettronica si fondono nella rivisitazione di atmosfere della disco anni Ottanta. 

			545. Queen of Christmas (risposta corretta: C)

			Per molti è “solo” un prodotto commerciale, di certo una showgirl di prima categoria, per altri un’interprete che ha saputo rivisitare la tradizione R&B e soul in chiave hip hop. Di certo la formula ha funzionato: una ragazza che dai primi anni Novanta è riuscita (il suo quinto album Daydream, con il singolo Fantasy, è del 1995) a mettere al centro della scena discografica, con oltre 200 milioni di dischi venduti, il filone hip hop nella sua versione più pop. Merito anche della sua estensione vocale, che le ha procurato il soprannome di Songbird Supreme. Ma anche Queen of Christmas per l’eccezionale successo del singolo All I Want for Christmas is You, del 1994: 24 milioni di copie. 

			546. La rabbia dentro (risposta corretta: A)

			Nel 1997 fu scoperto da un altro grande rapper, Dr. Dre e in pochi anni Marshall Bruce Mathers III, ragazzo del 1972, è diventato uno dei mostri sacri della scena hip hop globale. Oltre alla realizzazione dei dischi (alla quale si è dedicato anche come produttore, da un certo punto) è noto come attore, avendo recitato in 8 Miles. Segnato da un’infanzia in una famiglia difficile e dalla perdita di più di un amico a causa di sparatorie o droga, ha trasferito queste esperienze nei suoi testi duri e certamente di forte impatto, ma anche spesso razzisti e violenti, tanto da essere considerato uno degli artisti più censurati e rated (sottoposto a limitazioni “per testi espliciti”) negli Stati Uniti. Quanto alla musica, si è ispirato, oltre che alla tradizione hip hop bianca e nera, ad alcuni filoni rock.

			547. Nel nome del verlan (risposta corretta: B)

			Diventato celebre con la canzone e il video Formidable, Paul Van Haver, nato in Belgio da madre fiamminga e padre ruandese di etnia tutsi ucciso durante il genocidio del 1994, usa il francese gergale della banlieue di Bruxelles. Il suo nome d’arte è un gioco di parole in verlan, lo slang francese usato nel mondo giovanile e dai rapper, nel quale si leggono le parole al contrario, come in una sorta di anagramma sillabico.

			La vena malinconica e l’originalità del suo franco-rap emerge proprio dal video di Formidable (2013), nel quale Stromae si finge ubriaco per le vie piovose del centro di Bruxelles. 

			Stromae possiede anche una società di produzione discografica (Mosaert, altra versione verlan di “maestro”, che in più ricorda il nome Mozart) e con il fratello ha lanciato una linea di moda. 

			548. Korean pop (risposta corretta: D)

			Il pop nella Corea del Sud ha una lunga tradizione, rimasta però per decenni confinata all’Estremo Oriente. Le cose sono cambiate dagli anni Novanta, con la globalizzazione, quando i gruppi rap, hip hop e i gruppi musicali di giovanissimi si sono moltiplicati, anche sull’esempio delle boy band giapponesi. Negli anni Duemila il fenomeno K-pop è esploso con tormentoni globali di cui Gangnam Style, del rapper Psy (2012) è forse l’esempio più eclatante. L’anno seguente, nel 2013, si formò la boy band dei BTS, dei ragazzi all’epoca mediamente ventenni, in grado di scalare (prima volta per un gruppo coreano) le classifiche anche negli Stati Uniti. Con loro, il K-pop (Korean pop), grazie al mix di talento musicale, spettacoli coreografici e un sapiente marketing, divenne fenomeno globale.

			549. Nella sigla di 007 (risposta corretta: B)

			Uno dei suoi singoli più famosi è finito nei titoli di testa del film di 007 Skyfall, nel 2012, vincendo l’Oscar come migliore canzone. Erano passati cinque anni dall’album di debutto della cantautrice britannica Adele Adkins, 19. Atmosfere soul-folk e melodiche, vocalità molto espressiva (anche se con un’estensione limitata e tecnicamente non perfetta), un’immagine da “ragazza della porta accanto” con gli stessi problemi di tutte e di tutti, un gusto mainstream trasversale con un’audience potenzialmente vastissima sono gli ingredienti del suo successo. 

			Il titolo del primo album si riferisce all’età di Adele al momento dell’uscita: un’idea riproposta con 21 nel 2011, un disco di enorme successo (oltre 30 milioni di copie nel mondo). 

			550. Menestrello anni Sessanta (risposta corretta: B)

			La notizia non fu tanto il premio a Robert Allen Zimmerman, cantautore i cui testi già da tempo sono nelle antologie della poesia contemporanea. Del resto il suo stesso nome d’arte, Bob Dylan, è un omaggio al poeta britannico Dylan Thomas, anticipatore della Beat Generation. Piuttosto, fece scalpore il fatto che il cantante statunitense avesse rifiutato, in un primo tempo, di presentarsi alla cerimonia di consegna a Stoccolma, trincerandosi dietro a un lungo silenzio prima di commentare il premio. 

			Le motivazioni del Comitato dei Nobel dell’Accademia reale svedese sono state grosso modo queste: “Bob Dylan ha creato una nuova forma di espressione poetica nell’ambito della tradizione della canzone americana”, quella che ha in Woody Guthrie il suo capostipite. Quella forma espressiva si ritrova nei testi di canzoni come A Hard Rain’s a-Gonna Fall, Blowin’ in the Wind, Forever Young, The Times They Are A- Changin’, Like a Rolling Stone, Mr. Tambourine Man e molte altre degli anni Sessanta e Settanta firmate Bob Dylan. 

			Dischi e canzoni che hanno fatto storia 

			551. Il primo disco di rock ’n’ roll (risposta corretta: C)

			Diverse storie della musica pop la definiscono “la prima canzone rock ’n’ roll”, o almeno la prima rockabilly. Di fatto, su quel 45 giri della casa discografica Sun uscito negli Stati Uniti il 19 luglio 1954 c’era uno dei successi seminali di Elvis Presley. That’s All Right (Mama) non fu però composta per Elvis. Si tratta infatti di un brano di “Big Boy” Crudup, blues singer afroamericano del Mississippi che l’aveva incisa nel 1946. Ciò dimostra tra l’altro lo stretto legame tra il R&R delle origini e il blues del Delta. Sull’altra facciata del 45 giri c’era invece Blue Moon of Kentucky, classico valzer “bluegrass” (il genere folk-country degli Stati americani del Sud) scritto nel 1945 da Bill Monroe. E questo era “l’altro lato”, quello legato alla tradizione bianca, del R&R. 

			552. L’era del rockabilly (risposta corretta: A)

			Nell’estate del 1956 era la colonna sonora della “gioventù bruciata” americana. A cantare Be-Bop-A-Lula, Gene Vincent and His Blue Caps. Il titolo quasi onomatopeico deriverebbe dallo slang del jazz e dal linguaggio giovanile: non significa nulla, ma fa un implicito riferimento al bebop, il jazz “di rottura” degli anni Quaranta. Ancora più in senso lato, il gioco di parole senza senso si può far risalire allo scat degli anni Venti. Diventata una delle canzoni rockabilly più celebri, è stata registrata anche da Cliff Richards, Jerry Lee Lewis e anche i Beatles, nei loro primi concerti, la eseguirono, mentre sia Lennon sia McCartney (una volta intraprese carriere separate) ne incisero una loro versione.

			553. Palle di fuoco (risposta corretta: A)

			Jerry Lee Lewis nel 1957 incendiò il mondo del R&R con una canzone scatenatissima, come nel suo stile: Three Balls of Fire. Lo incendiò metaforicamente, ma non soltanto. Tra doppi sensi sessuali e un boogie scatenato, Lewis (soprannominato “The Killer”) in un’occasione arrivò a dar fuoco al pianoforte sul palco, inaugurando il rito della distruzione degli strumenti, che Jimi Hendrix porterà alla fama mondiale, quasi come in un sacrificio pagano agli dèi del rock. Great Balls of Fire fu un successo immediato, con un milione di copie vendute in 10 giorni.

			554. Long seller (risposta corretta: D)

			Con oltre 50 milioni di dischi venduti è considerato da molte statistiche il singolo più venduto di tutti i tempi. È insidiato soltanto, a partire dal 1997, dalla versione di Candle In the Wind di Elton John realizzata in occasione del funerale di Lady Diana. White Christmas fu composta nel 1940 per il film musicale La taverna dell’allegria (Holiday Inn) e incisa da Crosby (interprete nel film insieme a Fred Astaire) nel 1941 e poi ancora, nella versione più nota, nel 1947, dopo che il master della registrazione originale fu danneggiato. Se a quelle della versione di Crosby si aggiungono quelle di altri cantanti, le copie vendute di White Christmas superano invece i 100 milioni. 

			555. Lèvati Beethoven! (risposta corretta: B)

			Tra citazioni di Blue Suede Shoes (canzone rockabilly di Carl Perkins) e Early in The Morning di Louis Jordan (musicista R&B), sbucano i nomi di Beethoven e Čajkovskij. Ma solo per dire che il loro posto sarà preso dalla nuova musica popolare americana, il rock ’n’ roll. A intimare ai due grandi della musica classica di farsi da parte, nel 1956, era Chuck Berry, pioniere afroamericano del R&R con radici nel R&B. Secondo i biografi, all’origine della canzone ci sarebbero le liti tra Chuck e la sorella Lucy, pianista classica che si esercitava con Beethoven: i due si contendevano il pianoforte di casa. La canzone è stata considerata un “manifesto” del rock ’n’ roll delle origini e del suo spirito iconoclasta. 

			556. Donne e motori (risposta corretta: C)

			È ancora Chuck Berry, nel 1955, a scrivere e incidere un brano che non solo fu un grande successo commerciale, ma anche un classico che riassume molti temi della controcultura giovanile e “ribellista” degli anni Cinquanta americani. Il testo di Maybellene – su una musica composta a partire da uno standard country & western – descrive infatti le atmosfere legate alle gare di hot rod, le auto con i motori truccati, come quelle che si vedono nel film con James Dean Gioventù bruciata (uscito nello stesso anno). Sullo sfondo, una storia d’amore che finisce e un ragazzo che con la sua auto insegue la ragazza (Maybellene) che lo ha tradito. La musica “crossover” (base country, armonie R&B, ritmo e testo R&R) garantì al brano di arrivare (caso raro) in cima alle classifiche di diversi generi, diventando un evergreen. Una versione molto nota della canzone è stata registrata dal duo formato folk-rock costituito da Paul Simon e Art Garfunkel. 

			557. Inno folk (risposta corretta: B)

			La canzone folk This Land is Your Land è diventata un “inno ufficioso” degli Stati Uniti negli anni Quaranta e Cinquanta. Il merito è del suo autore, il folk singer Woody Guthrie, che la compose nel 1940 e la incise (nella versione più celebre) nel 1944. Guthrie, antifascista e vicino al socialismo, cantore dell’emigraizone interna seguita alla Grande Depressione degli anni Trenta, adattò la musica di un gospel. Nel testo denuncia invece l’ingiustizia sociale della società classista e segregazionista americana e gli eccessi della difesa della proprietà privata, che metteva in ginocchio i più poveri, soprattutto gli agricoltori del Midwest colpito dalla siccità del Dust Bowl. Secondo diversi storici, era una risposta al patriottico God Bless America di Irving Berlin. Di certo fu uno dei brani protagonisti del folk revival degli anni Sessanta, con le versioni di Bob Dylan, Johnny Cash, Neil Young, diventando un “inno ufficioso” dei movimenti di protesta e per i diritti civili di quel periodo. 

			558. Wop bop a loo bop a lop bam boom (risposta corretta: D)

			L’ha cantata e incisa anche Elvis Presley, come molti altri cantanti nei decenni, ma la versione originale, del 1955, è quella di Little Richard (nome d’arte di Richard Wayne Penniman, scomparso a ottantasette anni nel 2020). Composta insieme da Little Richard e Dorothy LaBostrie, fu uno dei primi grandi successi del rock ’n’ roll, nonché uno dei brani-simbolo delle origini del nuovo genere musicale. Tra l’altro, uno dei primi brani con un pubblico sia bianco, sia nero (Little Richard veniva dal R&B ed era afroamericano). Le parole senza senso con cui si apre sono la resa vocale di un assolo di batteria, che Little Richard aveva immaginato come attacco della canzone. 

			559. La protesta secondo Bob (risposta corretta: C)

			Trasferitosi dal Minnesota a New York nel 1961, contribuì a fare del Greenwich Village, quartiere bohémien della Grande Mela, il cuore del folk revival e del cantautorato americano. Fu scoperto dal produttore della Columbia Records, John Hammond, che ebbe un vero colpo di genio, o di fortuna, dato che fino a quel momento Dylan era un ragazzino ventenne ben poco cool e neanche tanto bravo con chitarra e armonica a bocca, e con una voce non bella, aspra e nasale. La sua forza erano però i testi, le parole delle sue canzoni, accompagnati dalla chitarra acustica e dall’armonica a bocca, nella più pura tradizione folk. I suoi one man show diventano un’attrazione del Village. Nel giro di pochi anni, la musica di Dylan diventa quella di una generazione sempre più consapevole dei limiti del sogno americano, ma anche convinta di poterlo cambiare, nonché solidale con le lotte per i diritti civili degli afroamericani e critica nei confronti dell’intervento statunitense in Vietnam. Di questo movimento Bob Dylan, nel frattempo maturato artisticamente, diventò il menestrello. Il 13 gennaio 1964, la pubblicazione dell’album (il suo terzo) The Times They Are a-Changin’ (prodotto da Tom Wilson) lo conferma: come annuncia il titolo (“I tempi stanno cambiando”), si tratta di una raccolta di brani di protesta e impegno, che colgono perfettamente lo spirito dei tempi. 

			Musicalmente, il disco segna l’apogeo della fase più blues-folk di Dylan. Il 1964 è infatti l’anno dei Beatles in America e della British Invasion: la musica popolare sta prendendo due strade principali, quella beat e rock, e quella folk impegnata. Dylan stesso, che lo ha capito, unirà la svolta elettrica del 1965, che segnerà la nascita del folk-rock e il nuovo corso di Like a Rolling Stone.

			560. Esordio col botto (risposta corretta: D)

			Freak Out! non è soltanto il doppio album con cui il 27 giugno 1966 debuttarono in sala d’incisione The Mothers of Invention guidati da Frank Zappa. È anche uno di quei dischi che hanno segnato la storia del rock e uno dei primissimi esempi di concept album. La successione dei brani ubbidisce infatti a un progetto complessivo, che costituisce un ritratto distopico della società americana, dominata dal consumismo, dallo strapotere dell’economia e della televisione, dal perbenismo ipocrita e sessuofobico. Prodotto da Tom Wilson per l’etichetta Verve, Freak Out! dal punto di vista stilistico è un concentrato di novità e dello stile d’avanguardia e sperimentale di Zappa, dall’interesse per gli arrangiamenti classici alle radici R&B, dalle suggestioni orientali alle sperimentazioni elettroniche. Un mix psichedelico che influenzò molti gruppi soprattutto in Europa, Beatles inclusi, diventando presto un classico che anticipava atmosfere prog degli anni successivi e spingeva il rock nei territori delle performing arts. Tra i brani più rappresentativi, l’iconoclasta Trouble Every Day e l’allucinato e dissacrante The Return of the Son of Monster Magnet. Il titolo dell’album riprende un’espressione gergale di quegli anni, traducibile come “dar fuori di testa”, “sballarsi”. 

			561. Beatles psichedelici (risposta corretta: B)

			L’ottavo album in studio dei Beatles, uscito nel giugno del 1967, ha molte ragioni per meritarsi l’attributo di “storico”. Intanto, la sua copertina è tra le più famose di sempre: una grafica pop (opera di Jann Haworth e Peter Blake) mostra i Fab Four in un collage insieme ad alcuni personaggi legati in qualche modo alla psichedelia o loro ispiratori: Aleister Crowley (famoso occultista), Albert Einstein, Karl Marx, Carl Jung (psicoanalista), Aldous Huxley (quello delle “porte della percezione” aperte dall’uso di droghe), Lewis Carroll (lo scrittore di Alice nel paese delle meraviglie), il compositore contemporaneo Karlheinz Stockhausen, Oscar Wilde, diversi attori e attrici (Mae West, Marlon Brando, Oliver Hardy e molti altri. In tutto (Beatles e un manichino compresi), 58 personaggi. 

			L’altro motivo per cui questo album divenne storico è naturalmente la musica. Il disco segna la “svolta” psichedelica dei Fab Four e resta tra i migliori di sempre, oltre che tra i più influenti. 

			Le tracce comprendono molti classici beatlesiani: la stessa Sgt. Pepper’s Lonely Hearts Club Band, With A Little Help From My Friends, A Day In The Life (una delle canzoni migliori di Lennon/McCartney). E anche Lucy in The Sky With Diamonds, a lungo ritenuta un riferimento all’LSD (le iniziali delle parole del titolo) e quindi un inno ai viaggi lisergici, ma secondo la versione di Lennon e McCartney si trattava di un titolo tratto da un disegno fatto a scuola dal figlio di Lennon, Julian, in cui compariva una bambina sua compagna, Lucy. Durante le sessioni di registrazione fu incisa anche Penny Lane, poi inserita nell’altro album uscito in quell’anno “di grazia”, Magical Mystery Tour. 

			562. Anno di svolta (risposta corretta: A)

			Il 1967 fu un anno speciale per il rock psichedelico. Oltre all’album dei Beatles Sgt. Pepper’s Lonely Hearts Club Band uscì infatti il primo LP registrato in studio dai Pink Floyd: The Piper at the Gates of Dawn. Tra l’altro, unico disco interamente architettato da Syd Barrett (che l’anno dopo fu escluso dal gruppo per i suoi problemi mentali). 

			Il titolo è ispirato a un romanzo per ragazzi molto noto in Inghilterra e popolato da animali antropomorfi. Un soggetto che, come Alice nel Paese delle Meraviglie e in generale tutto ciò che rimanda a una realtà alternativa o a visioni di mondi paralleli, si adattava perfettamente allo spirito della psichedelia. 

			563. Il tamburino del folk-rock (risposta corretta: C)

			Mr. Tambourine Man è la prima traccia dell’album di Bob Dylan Bringing it All Back Home, uscito nel marzo del 1965. Il testo, di quattro strofe, è immaginifico e ricorda i tratti visionari dei poeti simbolisti francesi, che il ventiquattrenne Dylan amava leggere. Il significato fitto di riferimenti al sogno, a nebbie, ombre e nuvole, oltre che al viaggio, fece sì che molti all’epoca vollero vederci riferimenti ai “paradisi artificiali” delle droghe. Si tratta di uno dei brani più significativi di Dylan, esemplare nella semplicità melodica e armonica e nella fusione di testo e musica. La canzone diventò famosissima grazie alla prima di molte cover, quella dei Byrds, uscita nel giugno di quello stesso 1965 e subito in cima alla classifica degli Hot 100 di Billboard. Proprio il successo di quella versione segnò l’inizio di un nuovo genere, il folk-rock. 

			564. Mezzo milione a Central Park (risposta corretta: A)

			Secondo i conteggi ufficiali, c’erano oltre cinquecentomila persone ad ascoltare Paul Simon e Art Garfunkel a Central Park (New York City) quella sera del 19 settembre 1981. L’occasione del concerto (gratuito) era la reunion del duo, tra i più noti del folk americano degli anni Sessanta e Settanta. La carriera di Paul Simon, per molti aspetti fortunata di quella di Art Garfunkel, aveva diviso i due. La scaletta del concerto comprendeva i grandi successi del duo come Mrs. Robinson, The Boxer e The Sound of Silence, America ma anche molti classici del rock and roll e del repertorio folk americano, come Wake Up Little Susie, Maybellene di Chuck Berry. 

			Dell’evento esiste un filmato, ma soprattutto un doppio album che fu tra i più amati e venduti dei primi anni Ottanta. 

			565. L’anno della Luna (risposta corretta: B)

			Il singolo (estratto dall’album Led Zeppelin II) uscì l’11 luglio 1969, pochi giorni prima dello sbarco di Neil Armstrong sulla Luna. E fu, per gli appassionati dell’hard rock, altrettanto epocale. Il brano, con un riff memorabile e tra i più imitati della storia del rock, parte dalla rivisitazione di un brano del bluesman Muddy Waters. Ma si addentra poi nell’improvvisazione libera, sfocia in un assolo della batteria di John Bonham e culmina nella carica erotica di Robert Plant. Il brano unisce dunque l’idea del muro sonoro alle radici blues del rock e alla sperimentazione strumentale ed elettronica (il brano inciso fu postprodotto). La canzone fu il primo grande successo anche commerciale della band britannica e uno dei brani rock più celebri in assoluto. 

			566. Svolta elettrica (risposta corretta: B)

			Parte dell’album Highway 61 Revisited, nell’estate del 1965 spaccò in due l’opinione dei fan di Bob Dylan. Il menestrello e poeta folk americano, con i sei minuti di Like a Rolling Stone riuscì a esprimere il senso di irrequietezza di una generazione sull’orlo della rivolta. La protagonista del lungo testo è Miss Lonely, ragazza di buona famiglia che diventa oggetto dell’invettiva e dello scherno di Dylan. Ma il testo, di non immediata comprensione anche per la pronuncia “sporca” di Bob Dylan, ruvida e aggressiva, oltre che per le immagini che propone in successione resta interpretabile su più livelli. Di fatto, non una canzone di denuncia o di difesa dei diritti civili, ma un atto di accusa più ampio e rabbioso nei confronti di un sogno americano che si stava trasformando in un’illusione perduta per la generazione chiamata a combattere nella guerra del Vietnam. 

			Dal punto di vista musicale, al posto della sola voce, armonica e chitarra c’erano organo Hammond e pianoforte, chitarra elettrica, batteria e basso elettrico. Un sound e una band completamente nuovi per Bob Dylan. Novità che a molti non piacquero, dai critici più severi ai fan più legati al primo Dylan, con le sue radici ben piantate nella tradizione folk. Radici che Like a Rolling Stone sembrava tradire, a favore di un canto di rabbia e sconcerto.

			567. Cantautore West Coast (risposta corretta: C)

			Sulla copertina dell’album di esordio Jackson Browne si legge: “Los Angeles, California”. In alto, invece, c’è la scritta “Saturate before using”, una dicitura che si trovava all’epoca sulle borse dell’acqua calda. Browne all’epoca aveva ventiquattro anni, ma era già attivo come autore per altri interpreti del rock West Coast (These Days, una sua canzone composta a sedici anni era stata incisa dalla cantante Nico). Gli album di Jackson Browne, classificati come folk rock o country rock, hanno venduto circa 18 milioni di copie negli Stati Uniti. 

			568. A bordo del sottomarino giallo (risposta corretta: C)

			Revolver, uscito nel Regno Unito nell’estate del 1966, è il settimo album in studio dei Beatles. E il primo con un deciso passo verso il rock psichedelico di Sgt. Pepper’s Lonely Heart Club Band. Tra le canzoni più vicine al nuovo spirito dei tempi c’è la canzone Yellow Submarine, composta da Paul McCartney ispirandosi ai motivetti per bambini, di facile esecuzione (la linea melodica era cantata da Ringo Starr, il meno dotato vocalmente nel gruppo) e da cantare in coro. 

			La canzone – diventata uno dei titoli beatlesiani più celebri anche tra i non appassionati – ispirerà poi il film musicale di animazione omonimo, del 1968. Nel film, i Fab Four vivono la loro avventura in sei mari diversi (e tra le loro canzoni di quegli anni), a bordo del loro sottomarino giallo, come personaggi multicolori disegnati in stile pop dal grafico tedesco Heinz Edelmann e con la regia di George Dunning. 

			569. Da New Orleans al rock & roll (risposta corretta: A)

			The House of the Rising Sun è un brano tradizionale che affonda le radici nel folk bianco della Louisiana. Eppure a rendere celebre il brano fu una band inglese, gli Animals, che la incisero nel 1964. La canzone (di autore anonimo) avrebbe un’origine antichissima, addirittura collegabile alla colonizzazione francese della Louisiana nel Seicento. Entrata nel repertorio del folk dei monti Appalachi, fu registrata da diversi cantanti americani negli anni Trenta e nel 1941 uscì la versione di Woody Guthrie. Negli anni Cinquanta The House of the Rising Sun (nota anche come Rising Sun Blues) si poteva ascoltare anche nei pub britannici. E fu proprio in uno di questi locali che, durante una tournée insieme a Chuck Berry, il leader degli Animals Eric Burdon la ascoltò. Accettata con riluttanza dal produttore, la canzone fu modificata nel testo e soprattutto adattata allo stile rock degli Animals e del loro chitarrista Hilton Valentine, facendone un grande successo commerciale e uno dei primi esempi di folk-rock. 

			570. Battaglia surreale tra gang (risposta corretta: D)

			Selling England by the Pound è il quinto album in studio dei Genesis, uscito nel 1973, e contiene The Battle of Epping Forest. Nonostante il titolo sembri evocare mondi fantasy e medievaleggianti, la canzone racconta lo scontro tra due gang giovanili nella periferia di Londra: Epping (contea dell’Essex) è infatti un sobborgo orientale caratterizzato dalla presenza della più grande area boschiva nell’area metropolitana di Londra. Il testo, al servizio dello stile progressive dei Genesis (di cui facevano ancora parte Peter Gabriel e Phil Collins) evoca lo scontro tra bande come se fosse una battaglia d’altri tempi, inframmezzata da immagini surreali (per esempio, un reverendo che offre del tè) degne di Lewis Carroll. 

			571. Registrata a Chicago (risposta corretta: C)

			Scritta da Mick Jagger e Keith Richards, è diventata un’icona musicale del rock, oltre che la “firma” dei Rolling Stones. Registrata nei Chess Studios di Chicago (quelli dei grandi maestri del R&B) nel maggio del 1965, uscì prima negli Stati Uniti (a giugno) e soltanto in agosto nel Regno Unito: un segno tangibile del fatto che gli States fossero nel bel mezzo della British Invasion. Il successo si deve soprattutto all’hook, il “gancio”, rappresentato dal riff del brano, che deve molto proprio al R&B di cui i Rolling Stones erano dichiarati ammiratori: chi lo ascoltava per la prima volta non lo dimenticava più. 

			572. Una canzone travisata? (risposta corretta: A)

			Tra le canzoni contenute in Sgt. Pepper’s Lonely Hearts Club Band, fu quella accolta da più polemiche in quel fatidico 1967. Il primo album “psichedelico” dei Beatles conteneva diversi riferimenti al mondo degli allucinogeni e delle “porte della percezione”. Elemento chiave di quel mondo era l’acido lisergico sintetico, meglio noto come LSD. Siccome le iniziali del titolo di quella canzone corrispondevano proprio a quella sigla, subito si pensò che il brano fosse un inno alla droga. I Beatles lasciarono correre le voci, Paul McCartney ammise di avere provato l’LSD (moltissimi del resto ne facevano uso regolare all’epoca) e anche se John Lennon negò che la corrispondenza fosse voluta, la canzone fu persino messa al bando dalla BBC. 

			La vera ispirazione di fondo del testo è il romanzo di Lewis Carroll Alice nel paese delle meraviglie, ma lo spunto per la canzone fu un disegno fatto da Julian, il figlio di John Lennon e Cynthia Powell, che all’epoca aveva quattro anni. Nel disegno si vedeva una bambina volare nel cielo e quando Lennon chiese al figlio che cosa raffigurasse quel disegno, lui rispose che era la sua compagna Lucy O’Donnell, “che volava nel cielo insieme a dei diamanti” (Lucy in the Sky with Diamonds). 

			573. Opera rock (risposta corretta: D)

			La band britannica degli Who ha al suo attivo due rock-opera: una è Tommy, del 1969, l’altra Quadrophenia, del 1973. Il doppio vinile racconta la storia di Tommy, ragazzino nato dopo la Prima guerra mondiale che diventa sordo, cieco e muto in seguito all’omicidio commesso dal padre, che dopo essere tornato dal fronte uccide l’amante della madre di Tommy. Il ragazzo, che ha assistito al delitto, prende alla lettera l’ammonimento dei genitori a non vedere, dire o ascoltare nulla. E proprio il tema della comunicazione dei sentimenti e delle emozioni, oltre a quello delle prevaricazioni e del bullismo da parte di un cugino, è al centro dell’opera. Tommy troverà il modo di tornare a esprimersi solo grazie a un percorso traumatico di “riumanizzazione”. Dal doppio album nel 1975 il regista Ken Russell trasse un film, interpretato dagli stessi membri della band, insieme a Jack Nicholson, Elton John, Tina Turner, Eric Clapton e altri artisti. 

			574. Sognando la California (risposta corretta: B)

			Il gruppo americano dei Mamas & Papas ha scritto la colonna sonora della West Coast sul declinare del sogno americano, all’alba di uno shock chiamato Vietnam. È il dicembre del 1965 quando esce la loro California Drimin’, sintesi di un momento in cui il divertimento della vita da spiaggia in riva al Pacifico sta per sfociare nella psichedelia hippie e dei figli dei fiori. Composta da John e Michelle Phillips, leader del gruppo di cui facevano parte anche Cass Elliot e Denny Doherty. Il quartetto, nato proprio nel 1965 da radici folk ma con ritmi e armonie caratteristiche dello stile Southern California. 

			575. Esoterismo hard rock (risposta corretta: D)

			Stairway to Heaven è uno dei brani rock più famosi di sempre, eppure non è mai uscito come singolo. È infatti la quarta traccia dell’album Led Zeppelin IV, pubblicato nel 1971. A contribuire al successo del brano, oltre all’inconfondibile sound della band e alla struttura tripartita data da Larry Page (un crescendo di ritmo e impatto sonoro attraverso i circa 8 minuti del brano), fu il testo del cantante del gruppo Robert Plant. Si tratta infatti (fin dal titolo “La scala per il Paradiso”) di una sorta di racconto misticheggiante e criptico, in bilico tra il filosofico e l’esoterico, certamente ricco di riferimenti all’occultismo, alle leggende medievali e a simbologie alchemiche. Il risultato di questo mix è diventato una sorta di “inno ufficioso” degli appassionati di hard rock. A rendere leggendaria la composizione, infine, le dicerie sull’uso del backmasking: nel disco sarebbero stati incisi messaggi satanici, udibili soltanto suonando il disco al contrario. 

			576. Epopea del West (risposta corretta: C)

			Desperado (1973) fu il secondo album degli Eagles e segnò il successo commerciale del country rock: il disco finì in vetta alle classifiche USA. Si tratta di un concept pensato come una rivisitazione contemporanea e rock dell’epopea del West americano, in particolare della banda di fuorilegge (nonché ex sceriffi) dei fratelli Dalton e di Bill Doolin. La musica degli Eagles (che si mostrano in abiti western sulla copertina) compie qui una felice sintesi tra il country, il folk della tradizione, una facilità melodica e armonica derivata dallo stile Southern California: insomma, la ricetta per un sicuro successo e per la nascita di un classico americano. Tra le canzoni dell’album, la più nota è probabilmente Tequila Sunrise, diventata un brano-bandiera della band insieme a Hotel California, compresa nell’album di esordio. 

			577. Esplosione di creatività (risposta corretta: A)

			Uscita come singolo nell’ottobre del 1975 e il mese successivo inclusa nell’album A Night at the Opera, è tra le canzoni più note dei Queen, anche tra chi non è un fan di Freddie Mercury. La canzone fu la prima della band inglese ad andare in vetta alle classifiche britanniche, dove rimase per nove settimane superando di gran lunga i due milioni e mezzo di copie vendute. Cosa non scontata, considerata la lunghezza del brano (6 minuti) e la struttura in più parti. Il testo, scritto da Freddie Mercury, contiene riferimenti autobiografici alla propria omosessualità, mentre la musica segue una struttura narrativa unendo stili diversi, dall’hardrock alla ballata intimista. La cifra stilistica del disco è un eclettismo che spazia dall’hard rock a influssi metal, fino al glam rock e persino alla musica classica, in un’autentica esplosione di creatività.

			578. Lungo il fiume (risposta corretta: C)

			Proud Mary fu scritta da John Cameron Fogerty, frontman del gruppo statunitense Creedence Clearwater Revival, nel 1968. Il titolo fa riferimento al nome di un battello a pale del fiume in navigazione sul Mississippi. Si tratta di uno dei più celebri brani del genere roots rock, il “rock delle radici” con legami che arrivano al folk americano, e fu uno dei più grandi successi commerciali della band. La canzone divenne poi un successo di Ike & Tina Turner, che nel 1971 ne incisero una cover in chiave R&B, diventata poi anche un successo di Tina Turner solista. 

			579. Dalla Carolina a Londra e ritorno (risposta corretta: A)

			Grazie anche all’appoggio dell’ex produttore dei Beatles, Paul Asher, James Taylor nel 1970 pubblicò il suo primo album in America. Pur essendo statunitense (è cresciuto nel North Carolina) esordì nel mondo discografico a Londra, nel 1968. Ma il successo commerciale arrivò appunto con Sweet Baby James, che rivelò tutto il talento di raffinato cantautore e folk singer. Del disco, oltre alla canzone omonima, faceva parte Fire and Rain, una delle canzoni più note di James Taylor, mai uscita dal repertorio. 

			580. Psychedelic Swinging London (risposta corretta: D)

			Fin dalla copertina, questo disco dello scozzese Donovan restituisce le atmosfere di un’epoca. Se poi si ascolta la title track, ci troviamo di fronte a uno dei primi esempi di rock psichedelico. Anzi no, forse meglio definirlo “folk psichedelico”, visto che Donovan di questo genere è stato un’icona. Eppure in quel 1966 (ben due anni prima del celeberrimo Sgt. Pepper beatlesiano) lo stile pop-folk del cantautore scozzese cambiò sound, con l’aggiunta (proprio nella canzone Sunshine Superman) del sitar indiano, strumento-emblema dei “viaggi” oltre le porte della percezione. 

			581. Profondo viola (risposta corretta: C)

			Per molti storici del rock è stato uno degli album più influenti del rock duro, spesso chiamato semplicemente In Rock. Era l’estate del 1970 e il mondo del rock e i Deep Purple nella loro formazione denominata Mark II (Ian Gillan, Ritchie Blackmore, Roger Glover, Jon Lord e Ian Paice). Rimasto oltre un anno in classifica nel Regno Unito, Deep Purple in Rock alzò il tasso di “durezza” nello stile della band britannica, tanto da essere considerato uno dei dischi apripista dell’heavy metal, capace di ispirare diversi gruppi degli anni successivi. 

			582. Atto quinto (risposta corretta: B)

			Fu il quinto e ultimo LP dei Police, uscito nel 1983. La scena musicale stava cambiando rapidamente e i membri del trio britannico fondato sei anni prima da Sting, Andy Summers e Stewart Copeland stavano per prendere strade diverse. Ma l’addio fu un grande successo, entrato di diritto nella Hall of Fame della discografia pop-rock. In equilibrio tra sperimentazione, new wave, pop ed elettronica, l’album è considerato il migliore del trio e contiene brani iconici dei primi anni Ottanta, come Synchronicity II e Every Breath You Take. Ed è anche il disco più venduto dei Police, con oltre 8 milioni di copie nei soli Stati Uniti (e 500.000 in Italia). 

			583. Gente da Village (risposta corretta: B)

			La sigla Y.M.C.A. sta per Young Men’s Christian Association, movimento internazionale di ispirazione cristiana rivolta agli studenti, fondata a Londra nel 1844 ed evoluta in rete di assistenza per giovani, attiva soprattutto nel settore sportivo. Negli Stati Uniti dagli anni Sessanta e Settanta le palestre dell’Y.M.C.A. erano spesso associate al mondo gay, dato che – in un Paese dove l’omosessualità era ancora perseguita dalla legge in molti Stati – erano considerati luoghi d’incontro per gay. La canzone dei Village People, uscita nel 1978, fa riferimento proprio a questo significato della sigla. Singolo dall’album Cruisin’, Y.M.C.A. divenne un inno della comunità gay e uno dei maggiori successi della disco music. I Village People affrontarono il tema dell’omosessualità in modo laterale, attraverso allusioni non esplicite, cioè nell’unico modo possibile all’epoca per non incorrere nella censura. 

			584. 100 milioni, un video horror e il primo moonwalk (risposta corretta: C)

			Il 30 novembre 1982 usciva l’album che molti considerano il maggior successo commerciale di sempre nella storia della musica pop. Thriller è infatti accreditato (seppure non da tutte le fonti) come l’album che ha venduto oltre 100 milioni di copie nel mondo. Al di là dei numeri, è però il contenuto musicale e spettacolare a fare di questo album un disco memorabile.

			La title track fu infatti promossa con un video che era un vero e proprio cortometraggio e che segnò una svolta nel mondo dei video musicali nell’età d’oro di MTV. La regia era ispirata a Un lupo mannaro americano a Londra, di John Landis, uscito nel 1981, e la voce narrante era quella dell’attore Vincent Price, star americana del genere horror. 

			Dell’album fa parte un’altra canzone-manifesto di Michael Jackson: Billie Jean, nota tra l’altro per essere la prima a essere accompagnata dal moonwalk, “firma” della popstar. 

			585. Incontro fugace (risposta corretta: D)

			L’albergo del titolo, il Chelsea Hotel, in quel 1968 era il crocevia del rock. Ci abitavano musicisti, ma anche poeti e artisti che ne avevano fatto la loro casa, chi per lunghi periodi, chi di passaggio a New York. Tra gli ospiti c’erano anche il cantautore canadese Leonard Cohen e la cantante e autrice Janis Joplin. Personalità diverse, per molti versi distanti, i cui destini si incrociarono – come ha raccontato poi Cohen – nell’ascensore di quell’albergo. Ne nacque una breve relazione, alla quale la canzone Chelsea Hotel #2 fa esplicito riferimento. Janis Joplin morirà poi sotto l’effetto dell’eroina tre anni dopo, mentre Cohen continuerà una brillante carriera fino alla sua scomparsa nel 2016. Cohen si rammaricò poi di avere reso pubblica quella breve ma intensa relazione.

			586. La febbre della disco (risposta corretta: A)

			Saturday Night Fever fu un film epocale per tanti aspetti: lanciò il giovanissimo John Travolta, nei panni bianco-neri di Tony Manero e consacrò definitivamente la disco music come fenomeno culturale. Era il 1977 e a battere il tempo di questa consacrazione erano le note di Stayin’ Alive e le altre canzoni originali cantate dai Bee Gees. Il gruppo australiano era già noto, ma il successo clamoroso di Stayin’ Alive (con oltre 30 milioni di dischi, la colonna sonora è il secondo album più venduto nel mondo in diverse statistiche, dopo Thriller di Michael Jackson) li trasformò in un vero fenomeno commerciale e musicale, fino a tutti gli anni Ottanta. Nel 1988, la morte di Andy a soli trent’anni rappresentò la fine sostanziale del gruppo, che pubblicherà sporadicamente fino allo scioglimento definitivo, nel 2001. 

			I cori debitori in parte al R&B, i falsetti e l’inconfondibile sound innovativo dei tre fratelli Barry, Robin e Maurice Gibb sono oggi il segno di un’epoca di straordinario rinnovamento della musica pop, all’epoca sottovalutata e snobbata dai puristi del rock. 

			587. Inno mod (risposta corretta: B)

			Era il loro terzo singolo e nel 1965 (lo stesso anno di Satisfaction degli Stones) consacrò il successo della band britannica formata da Roger Daltrey, Pete Townshend, Keith Moon e John Entwistle. Successo sulle due sponde dell’Atlantico, ma anche per gli anni a venire, visto che per molti storici del rock è uno dei brani più riusciti dell’epoca. Gli Who prenderanno strade diverse da quelle dei Beatles e anche dai Rolling Stones, e svilupparono un loro linguaggio per certi versi più di rottura, estremo eppure di grande qualità musicale. Del resto potevano contare su un batterista tra i migliori nella storia del rock, Keith Moon. 

			My Generation però si ricorda soprattutto perché esprime come pochi altri brani, con il suo riff memorabile e il sound inconfondibile della band, lo spirito del movimento giovanile di rottura britannico, quello dei mods – che nella prima metà degli anni Sessanta aveva preso piede nella Swinging London. La canzone fu subito associata (dai ragazzi stessi, prima che dal sistema musicale) alla categoria del “giovane per sempre”, ribelle, sfacciato eppure attento alla propria immagine, fondamentalmente inquieto, come recita il testo della canzone: “Spero di morire prima di diventare vecchio”. Per Keith Moon, personalità tormentata e autodistruttiva, andò proprio così: morirà nel 1978, a trentadue anni, per le conseguenze degli abusi di alcol, droga e medicinali. 

			588. La voce dei figli dei fiori (risposta corretta: C)

			Nel 1971 la canadese Joni Mitchell conosceva già il successo: era una delle folk singer più note (anche se all’ultimo non aveva partecipato al festival di Woodstock, aveva composto e inciso la canzone omonima). Ma con il suo quarto album raggiunse il più ampio successo di critica e di pubblico, incidendo alcune canzoni memorabili con la sua voce pura e vibrante e i testi poetici e narrativi: dalla malinconica title track, alla spensierata Carey, ispirata a un suo viaggio in Europa e in Grecia e alla vita della comunità hippy sulla spiaggia di Matala, a Creta. Un dettaglio: a suonare la chitarra in alcune tracce è James Taylor. 

			589. Passeggiata selvaggia (risposta corretta: C)

			Dopo aver lasciato i Velvet Underground, con i quali aveva spopolato nella Factory di Andy Warhol, Lou Reed (1942-2013) aveva iniziato una carriera da solista che lo portò a incarnare diversi stili del rock, da quello più duro a quello poetico e raffinato delle rock ballad. Il suo secondo album da solista (ma da molti considerato il primo, per la cesura con il passato che rappresenta) si intitola significativamente Transformer e nacque sotto il segno del glam rock di David Bowie, mentore del disco. Tra i titoli di questo LP entrati nella Hall of Fame del rock anni Settanta (Vicious, Satellite of Love, Perfect Day) spicca Walk On The Wild Side. La voce profonda di Lou Reed, le spazzole della batteria, contrabbasso, violini, vocalist e persino un sax sul finale non sembravano avere molto a che spartire con l’immagine del rocker. Ma l’intuizione stava proprio lì: una musica apparentemente lieve, vellutata quasi, un motivo da classifica con il suo coretto femminile, ma un testo che tratta temi come la transessualità, la droga, la prostituzione e che invita a farsi un giro “sul lato selvaggio”, tra i “diversi” che animavano la comunità artistica e la controcultura di New York tra la fine dei Sessanta e i primi Settanta, che frequentavano (anche) la Factory di Andy Warhol e che Lou Reed descrisse più o meno esplicitamente nel suo testo. 

			590. Sensualità d’annata (risposta corretta: A)

			Uscita nel 1975, Sweet Emotion è il brano forse più celebre degli Aerosmith. Fu pubblicata nel terzo album della band di Boston (Toys in the Attic) e racconta di una telefonata erotica su una hot line. Insieme ad altre canzoni (Kid Rock per esempio) ha contribuito a fare degli Aerosmith una delle band più celebri e influenti tra gli anni Settanta e Ottanta, oltre che di maggior successo, sulla scena dell’hard rock. A contribuire al loro successo furono anche i video (come quello della stessa Sweet Emotion), passati su MTV: al punto che hanno vinto ben 10 MTV Awards, segnando una fase nuova del rock, dove video e musica si intrecciano dando vita a un nuovo modo di intendere il fenomeno musicale. 

			591. On the Road (risposta corretta: D)

			Il regista tedesco Wim Wenders ha spesso collaborato con artisti del panorama cantautorale e rock, dagli U2 a Nick Cave. Ry Cooder è stato uno dei suoi preferiti, al punto da averlo in due sue pellicole: Paris, Texas (1984) e il film-documentario Buena Vista Social Club (1999). 

			In Paris, Texas la slide guitar di Cooder, dagli echi blues, accompagna le immagini con le quali Wenders accompagna il protagonista sulle strade di un’America marginale e periferica, contribuendo al successo di questa malinconica storia d’amore, con Harry Dean Stanton e Nastassja Kinski. 

			592. Reggae per tutti (risposta corretta: B)

			È forse la canzone più celebre di Bob Marley e della band The Wailers pubblicata nell’album Burnin’, del 1973 e ultimo uscito con il solo nome del gruppo (dal successivo in copertina si leggerà Bob Marley and the Wailers). Il testo di questo brano iconico del repertorio reggae altro non è che la confessione dell’omicidio di uno sceriffo, ma l’autodifesa dell’imputato, che sostiene di avere agito per legittima difesa contro gli abusi della polizia. A portare al successo la canzone fu però la versione di Eric Clapton, uscita l’anno dopo e rapidamente finita nella Top Ten di diversi Paesi. 

			593. Cuore d’oro (e una polemica con Dylan) (risposta corretta: A)

			Con chitarra e armonica d’ordinanza, l’album Harvest fece di Neil Young non solo un’icona del folk-rock della West Coast anni Settanta, ma anche un musicista di straordinario successo commerciale. L’album infatti ha venduto oltre otto milioni di copie dal momento della sua uscita, nel 1972. Il singolo Heart of Gold, tratto dall’LP, fu un ulteriore successo nel successo, anche se Bob Dylan (sempre piuttosto suscettibile sotto questo aspetto) si lamentò del fatto che il collega canadese lo avesse in qualche modo imitato. La prima incisione di questa ballata tra le più famose di Neil Young aveva James Taylor in formazione.

			594. Nuove frontiere metal (risposta corretta: D)

			I Korn nel loro omonimo album d’esordio (1994) segnarono un’accelerazione nel panorama del metal. In tutti i sensi: ritmi più serrati, volume più alto, voce più urlata, esasperazione di immagine e di sostanza, concessioni a un’estetica sempre più lontana dalle radici del rock metallico. La ricetta funzionò e il successo fu immediato, nonostante (o forse proprio grazie a) la deriva sempre più horror e postumana, con testi ad alto tasso di odio sociale, con echi di hip-hop. 

			595. Inquietudini progressive (risposta corretta: B)

			Nel 1971 il progressive rock era nella sua stagione d’oro e i Jethro Tull erano tra i gruppi più originali e rappresentativi del genere, anche se oggi meno celebrati. Grazie al loro carismatico fondatore e frontman Ian Anderson portarono virtuosismo e polistrumentismo, già caratteristici del progressive, alla ribalta: Anderson è infatti celebre oltre che come cantante, come virtuoso del flauto traverso, strumento usato talvolta nel jazz ma molto di rado nel rock.

			Emblematico, per la produzione dei Jethro Tull, è proprio l’epocale quarto album del gruppo, Aqualung. Il curioso titolo evoca il nome di un modello di respiratore subacqueo, il cui sibilo ricorda il respiro faticoso di un malato di polmoni. Ma la canzone che dà il titolo all’LP svela il suo vero significato. Aqualung è infatti il soprannome dell’homeless (molto somigliante a Ian Anderson) che campeggia nell’illustrazione di copertina del disco. Il brano che dà il titolo all’album racconta la storia di Aqualung, un emarginato “brutto, sporco e cattivo”, presenza inquietante sulle panchine dei parchi pubblici, da dove “guarda le bambine con cattive intenzioni”, chiamato Aqualung per il suo respiro da tubercolotico. Un personaggio lasciato fuori da ogni possibilità di riscatto. 

			596. Made in Factory (risposta corretta: C)

			I Velvet Underground di Lou Reed e la cantante Nico erano di casa nello studio newyorkese dell’artista pop più famoso, Andy Warhol. Lo studio, meglio conosciuto come The Factory, “La Fabbrica” era infatti un ritrovo di artisti, ma anche musicisti, modelle e modelli, intellettuali e personaggi a metà tra il jet-set e la bohème intellettuale. Così, quando nel 1967 fu inciso il primo disco dei Velvet Underground, con la partecipazione di Nico, nacque il “banana album”. L’LP deve il suo nomignolo al disegno della copertina, opera di Warhol, che del disco era anche produttore: una banana, senza il nome della band, né quello della casa discografica (Verve). Nella prima versione della copertina c’era un adesivo con la scritta peel slowly and see (togli dolcemente e guarda), che una volta tolto rivelava una banana rosa, evidente simbolo fallico. Le copie furono ritirate e ne fu realizzata una versione “soft”, con la banana gialla. L’album oggi è considerato un must have per chi ama il rock, ma all’epoca si parlò quasi più della copertina che delle sue tracce musicali. 

			597. I cavalli di Patti (risposta corretta: A)

			Presenza abituale al CBGB, club di New York epicentro della “Blank generation” disillusa dai fasti del rock’n’roll, Patti Smith arrivava dal Kansas. Più letterata che musicista, si esibisce in performance dove i testi sono fondamentali, bellissimi e poetici, debitori delle atmosfere da Beat Generation. E nel 1975, con il suo primo album Horses, impose un modello di performer del tutto personale, con raffinati riferimenti ai simbolisti francesi (Rimbaud, per esempio). Tutto il disco, considerato un punto di svolta verso il punk nonostante non abbia sonorità elettriche aggressive, è un must di ogni collezione, con due brani su tutti. Intanto l’interpretazione di Gloria (riscrittura punk di un successo dei Them di Van Morrison, con versi come Jesus died for somebody’s sins / But not mine), tutta tensione espressiva crescente. E poi Redondo Beach, tematica suicidaria intrecciata a storia d’amore omosessuale, su ritmo reggae. In copertina, l’immagine forse più iconica di Patti Smith, fotografata in bianco e nero, giacca su una spalla e cravatta slacciata, da Robert Mapplethorpe. 

			598. Un concept di successo (risposta corretta: C)

			È considerato il primo concept album della band britannica, nonché quello che ne decretò il successo anche fuori dal Regno Unito. I Pink Floyd esistevano dalla fine dei Sessanta, nati attorno alle figure carismatiche di Syd Barrett (voce e chitarra), Roger Waters (basso), Richard Wright (tastiere) e Nick Mason (batteria). Estromesso Barrett subito dopo il primo album, i Pink Floyd partirono dalla psichedelia per approdare a una forma molto personale di sperimentazione prog rock. Dopo le anticipazioni di Atom Heart Mother (1970), con la sua A side occupata da una suite rock-sinfonica, con inserti campionati e prevalentemente orchestrale, The Dark Side of the Moon nel 1973 inaugura la fase più concettuale della loro produzione. Fase che proseguirà con Wish You Were Here (omaggio al “folle di droga” Barrett) e con Animals (1977), per poi confluire nella monumentale opera rock The Wall. 

			599. La strana coppia (risposta corretta: D)

			Tales of Mystery and Imagination - Edgar Allan Poe nel 1976 segnò il debutto discografico di un Alan Parson e Eric Woolfson, coppia creativa meglio nota come The Alan Parsons Project. A dare il “la” degli undici album usciti fino allo scioglimento, nel 1990 è Alan Parson, ingegnere e tecnico del suono agli Abbey Road Studios di Londra, quelli dove avevano inciso (tra gli altri) i Beatles, e che aveva collaborato a creare il sound avveniristico dei Pink Floyd. 

			600. Da Seattle al mondo (risposta corretta: C)

			Quando Nevermind, secondo album in studio dei Nirvana, uscì negli Stati Uniti nel settembre del 1991, non fece il botto. Ci volle un po’, tra recensioni entusiastiche e altre più tiepide, perché diventasse il disco-icona di Kurt Cobain e del movimento grunge di Seattle. A trainare le vendite, che aumentarono in modo costante, fu il singolo Smells Like Teen Spirit, accompagnato da un video tra i più famosi dell’era di MTV. All’inizio del 1992 l’album era arrivato (prima volta per i Nirvana) in cima alla classifica di Billboard, spodestando il “re” Michael Jackson. 

			601. Quando la cover batte l’originale (risposta corretta: A)

			La canzone debuttò con la voce di Erma Franklin, sorella del “mostro sacro” Aretha Franklin, nel 1967. Ma divenne un successo l’anno dopo, grazie alla voce bianca femminile più soul degli anni Sessanta: Janis Joplin. L’arrangiamento più rock rese così diversa la cover, che Erma Franklin disse di non aver riconosciuto la canzone, ascoltando per la prima volta la versione cantata da Janis Joplin. 

			602. Un evergreen (risposta corretta: C)

			È considerato un evergreen, una melodia senza tempo degli anni Sessanta, con quella vena nostalgica e un po’ rétro. A renderla famosa furono i Rolling Stones, pubblicando il singolo della canzone (composta da Mick Jagger e Keith Richards) nel 1965, prima negli USA e poi, nel 1966, nel Regno Unito. Ma l’anno prima, il 1964, a tenerla a battesimo era stata la cantante britannica Marianne Faithfull, la cui voce sembrava perfetta per quella melodia. Si disse anche che Jagger e Richards l’avessero composta per lei, ma la cosa è stata poi smentita dalla stessa Faithfull nella propria autobiografia. 

			603. Dai Police agli Who (risposta corretta: C)

			Il film Quadrophenia (1979), tratto dall’album omonimo degli Who e che contiene la memorabile My Generation, racconta una storia di marginalità nel contesto della “guerra” tra Mod e Rockers, i due opposti movimenti giovanili londinesi negli anni Sessanta. Sting, all’epoca ancora cantante e frontman dei Police, vi interpreta Ace, l’idolo dei Mod. Che però si rivelerà un idolo di cartapesta, essendo in realtà un fattorino d’albergo che delude con la banalità del suo finto anticonformismo il protagonista Jimmy. 

			Per Sting, considerato un bravo attore oltre che un grande interprete, non è stata l’unica apparizione cinematografica. Il cantante e bassista inglese ha infatti recitato in una decina di altri film, tra i quali il visionario Dune di David Lynch (1984) e Le avventure del Barone di Münchausen, di Terry Gilliam (1988). 

			604. Collaborazioni di alto livello (risposta corretta: B)

			Gli album di Carlos Santana sono segnati fin dagli inizi da una grande apertura alle collaborazioni con altri artisti. Fin dal primo album, anno 1973: Love Devotion Surrender. L’LP di esordio del chitarrista di origini messicane vede la sua band suonare insieme a quella di un altro mostro sacro dello strumento, John McLaughlin. L’album è un tributo al sassofonista John Coltrane e (come il secondo album, ancora un omaggio a Coltrane) evidenzia il legame con il mondo del jazz d’avanguardia di un uomo che come pochi ha saputo attraversare i generi (fusion, rock latino, pur rimanendo ancorato alle radici blues della chitarra. 

			605. Il lato pop dell’ambient music (risposta corretta: A)

			Brian Eno è noto soprattutto come “il padre dell’ambient music”, con la sua celebre Music for Airports. Nonché come “eminenza grigia” capace di modellare il sound di band come gli U2, di cui è stato produttore per i primi album. Negli anni Settanta Eno fu tra gli ispiratori alla New Wave inglese, con la band Roxy Music prima e poi con le collaborazioni con i Talking Heads di David Byrne e con David Bowie. 

			Nel 1977, Before and After Science, rappresenta una sintesi dello stile di Eno, tra elettronica, contemplazione e suggestioni pop: in effetti, è ritenuto l’album più “pop” e del musicista britannico, in altri dischi assai più criptico e “difficile”. In Italia una canzone dell’album, la malinconia By this River (composta da due maestri della musica elettronica, lo svizzero Dieter Moebius e il tedesco Hans-Joachim Roedelius) ha conosciuto una seconda giovinezza nel 2001 grazie al film di Nanni Moretti La stanza del figlio, di cui era la colonna sonora. 

			606. Sono un anticristo, sono un anarchico (risposta corretta: D)

			È forse la canzone-manifesto del punk, insieme a God Save the Queen (No Future), secondo singolo dei Sex Pistols. Una botta di aggressività e “distruttività” – si disse al momento dell’uscita del disco, nel novembre 1976 – che partiva dalla voce graffiante di Johnny Rotten (Sid Vicious arrivò solo nel 1977). Che gridava nel microfono: “Right now I am an antichrist, I am an anarchist”. Il tutto sotto l’egida di Vivienne Westwood, a sua volta “anarchica” della moda che aveva tenuto a battesimo i Sex (nome del suo negozio) Pistols, e del marito di lei e produttore Malcolm McLaren. 

			607. Non accendere la luce rossa… (risposta corretta: D)

			La storia è quella di un uomo che si innamora di una prostituta, la Roxanne del titolo. La ragazza – come dice il testo – non dovrà più “accendere la luce rossa” e “mettere quel vestito”: l’amore la libererà dalla necessità di vendere il suo corpo? Non si sa. Si sa invece che Roxanne fu il primo grande successo dei Police di Sting, tratto dall’album di esordio Outlandos d´Amour (1978) e che in seguito il bassista e cantante britannico ha continuato a tenere in repertorio anche nella sua carriera solistica. Come dargli torto: non solo è stata un grande successo dei Police, ma resta anche una delle canzoni d’amore più belle di quel periodo. 

			608. Come Marilyn, o quasi (risposta corretta: B)

			Il video del singolo Material Girl, di Louise Veronica Ciccone, in arte Madonna, fu tra quelli che segnarono l’epoca d’oro di MTV. Era il 1985 e il fenomeno Madonna era in piena esplosione. Merito dell’energia pop della sua musica, ma anche di provocazioni sensuali (più o meno costruite a tavolino) e di una sapiente cultura dell’immagine, esemplificata appunto dal video di Material Girl, costruito come un mini-film. Nel video Madonna cita (imitandola sulle note della sua canzone) la celebre scena del musical Gli uomini preferiscono le bionde (1953), nella quale Marilyn Monroe cantava Diamonds Are a Girl’s Best Friends. La “ragazza materialista” Ciccone si rifaceva a un modello ambizioso, decisamente. 

			609. Debutto da manuale (risposta corretta: C)

			La band losangelina dei Guns N’ Roses esisteva da due anni quando pubblicò, con l’etichetta Geffen Records, il suo primo album, Appetite for Distruction. Fu subito un successo, sia di critica sia di pubblico, al punto che molti ritengono l’LP uno dei migliori debutti nella storia del rock. La band ebbe da subito una propria cifra stilistica, provocatoria nei comportamenti e nei contenuti delle canzoni, sound rock duro e metal, ma con influssi del blues-rock e punk. Tra i singoli estratti dal disco ed entrati nelle classifiche: Paradise City, Sweet Child O’ Mine, Welcome To The Jungle, diventato un classico nella storia dei riff più famosi. 

			610. Il lato metallico di Lou (risposta corretta: B)

			Lou Reed (1942-2013) amava sperimentare, nella vita come nella musica. Partito con i Velvet Underground ha attraversato una “fase glam” con l’album Transformer (1972), spingendosi in territori sconosciuti con Metal Machine Music (1975), assai lontani da quelli dove approderà (molti anni e molte traversie dopo dopo) con le ballate poetiche di New York (1989). Nel 2011 si lanciò in un doppio album accolto malissimo dalla critica, ma che pure resta un tentativo di collaborazione ambizioso e raro nel suo genere: Lulu, un progetto ispirato all’opera lirica di Alban Berg (composta alla fine degli anni Venti del Novecento) portato avanti insieme ai Metallica. Esperimento sostanzialmente fallito, ma degno di entrare nella storia del rock d’avanguardia. 

			611. Nuova pagina, nuovi successi (risposta corretta: A)

			Quando i Beatles si sciolsero, nel 1970, John Lennon era già mentalmente lontano dai Fab Four, pronto a uscire con il suo quarto album da solista, insieme alla Plastic Ono Band della compagna Yoko Ono. All’inizio del 1971 fu la volta del singolo “politico” Power to the People e poi arrivò, in estate, l’album Imagine, la cui title track, a sua volta pubblicata come singolo, era destinata a diventare un inno pacifista e antirazzista e a essere stabilmente presente nelle classifiche delle più belle di sempre. Merito della felicità melodica della vena creativa di Lennon, e di un testo che ricorre alla metafora musicale del pianoforte per invitare l’umanità a vivere in pace e armonia, proprio come i tasti bianchi e neri sulla tastiera. 

			A collaborare all’album furono, tra gli altri, un ex Beatle (George Harrison, alla chitarra) e Phil Spector (producer e autore dei cori). Per Lennon (assassinato nove anni dopo) fu un enorme successo commerciale e l’inizio di una nuova fase creativa nell’epoca postBeatles. 

			612. Krautrock elettronico (risposta corretta: C)

			Dalla fusione tra Krautrock e sperimentazione elettronica nacque, negli anni Settanta, il fenomeno Kraftwerk. La band tedesca conobbe un enorme successo nel 1978 con il singolo The Robots, tratto dall’album The Man-Machine (per inciso, con una copertina che riprendeva la grafica delle avanguardie sovietiche). Questa canzone, con le sue voci distorte dal vocoder, la batteria elettronica e l’uso esclusivo del sintetizzatore, su un testo di poche frasi ripetute (il ritornello dice solo We are the robots, e ci sono anche due passaggi in lingua russa), insieme a esibizioni dal vivo minimali e ipertecnologiche, contribuirono a fare dei Kraftwerk anche un fenomeno di costume, oltre che musicale. 

			613. Cantanti contro la fame (risposta corretta: B)

			Resta una delle canzoni-simbolo di un’epoca, gli anni Ottanta, segnata da concerti-evento a scopo benefico, come il Live Aid di Bob Geldof. Il disco We Are the World nacque nel 1985 con lo scopo di raccogliere fondi destinati all’Africa, e in particolare all’Etiopia, colpita da una terribile carestia. A comporre la musica e le parole furono Lionel Richie e Michael Jackson, ma della superband – gli USA for Africa, ovvero United Support Artists – facevano parte star molto diverse tra loro, come Stevie Wonder, Diana Ross, Bob Dylan, Dan Aykroyd, Ray Charles, Paul Simon, Bruce Springsteen, Tina Turner e molti altri, incluso Bob Geldof, ispiratore dell’iniziativa. A orchestrare e dirigere il tutto, il mago degli arrangiamenti e producer Quincy Jones. Il singolo vendette oltre 20 milioni di copie e il video, in cui i cantanti si alternano nelle strofe al microfono, diventò uno dei più famosi degli anni Ottanta. 

			614. Potere al popolo (risposta corretta: D)

			Dream of Life, il quinto album in studio della cantautrice statunitense, uscì una decina di anni dopo il precedente. Una lunga pausa creativa seguita allo scioglimento della sua band, dalla quale Patti Smith uscì anche grazie alla collaborazione con Fred “Sonic” Smith, chitarrista politicamente impegnato nonché marito di Patti Smith, ma destinato a morire nel 1994, a soli quarantaquattro anni. La prima traccia del disco – pubblicata in singolo con una foto di Patti Smith ritratta da Robert Mapplethorpe in copertina – è People Have the Power, composta a quattro mani con Fred Smith e influenzata dal suo impegno politico. Il testo invita infatti a cambiare e migliorare il mondo attraverso la propria azione, perché è “il popolo ad avere il potere”. 

			615. Motivazionale (risposta corretta: C)

			Gloria Fowles, in arte Gloria Gaynor, divenne sinonimo di disco music grazie allo strepitoso successo globale del singolo del 1978 I Will Survive, estratto dall’album Love Tracks. Composta da Freddie Perren e Dino Fekaris, affronta il tema dell’abbandono amoroso in chiave motivazionale. Ovvero: reagisci con positività e vai avanti. E proprio l’energia positiva che la musica trasmette – insieme al fatto di essere un brano iconico degli anni Settanta – ne ha fatto una delle canzoni “iconiche” della cultura gay. 

			616. Il tocco di Giorgio (risposta corretta: B)

			Se il film Flashdance (1983) è oggi un “must see” per i fan degli anni Ottanta, il merito è da spartire in modo equo tra l’affascinante protagonista (Jennifer Beals, tra le icone pop del decennio) e la colonna sonora di Giorgio Moroder. In particolare, la canzone Flashdance… What a Feeling, che prende il nome dal film stesso, interpretata da Irene Cara (a sua volta attrice e cantante diventata celebre grazie al film musicale e serie televisiva Fame, in italiano Saranno famosi). Moroder, nato a Ortisei nel 1940 (ma cresciuto musicalmente in Germania) di quegli anni d’oro del pop e della disco è stato uno dei “guru” musicali: sue sono le musiche di diversi film indissolubilmente legati a quel periodo, da Fuga di mezzanotte (nel 1978, premiato con l’Oscar) a Top Gun fino a La storia infinita e tanti altri titoli. E c’è lui dietro a molti successi della disco music come I Feel Love (1977), portato al successo da Donna Summer. 

			617. Il lato oscuro degli Ottanta (risposta corretta: B)

			Gli anni Ottanta non furono solo quelli della disco music e della breakdance. Furono anche quelli degli AC/DC, gruppo hard rock che entrò nella storia del rock duro proprio nel 1980, grazie al successo del suo settimo album: Back in Black. Sottolineato da una copertina total black e segnato dalla morte, avvenuta poco prima dell’uscita dell’album, di Bon Scott, cantante del gruppo. Il risultato è non solo il disco di maggior successo del gruppo, ma anche uno degli album di hard rock più rappresentativi (secondo alcuni, musicalmente perfetto) di questo genere, con brani da antologia: la title track, You Shook Me All Night Long e Hells Bells.

			618. L’apostrofo di Frank (risposta corretta: A)

			Il rock psichedelico e sperimentale di Frank Zappa, con le sue radici blues e le lunghe improvvisazioni alla chitarra, i testi immaginifici e gli inserti sinfonici e satirici, l’influsso del jazz rock e la vena irriverente, non era materia da classifiche e radio. Il che rende ancora più notevole il successo di Apostrophe (’), quinto album in studio del geniale musicista e da molti considerato uno dei suoi migliori. Al centro del disco, la suite Don’t Eat The Yellow Snow. 

			619. Fuoco psichedelico (risposta corretta: D)

			Light My Fire uscì nel primo album dei Doors (The Doors), nel 1966. L’anno dopo uscì come singolo e fu un grande successo per la band di Jim Morrison, con una lunga permanenza nelle classifiche statunitensi. Composta da Robby Krieger e Jim Morrison, contiene un lungo assolo e rappresenta una summa del rock psichedelico, con influssi fusion. È anche una delle canzoni più riprese in cover, a partire dalla versione “latina” di José Feliciano, che prolungò il successo un anno dopo l’uscita del singolo dei Doors. 

			620. Jazzy (risposta corretta: A)

			Con due settimane in vetta a tre classifiche USA del 1976 (pop, Jazz e R&B, Breezin’ rappresentò la svolta per George Benson, chitarrista e cantautore. Merito, oltre che della title track, di This Masquerade, canzone con lunghi strumentali di successo per il musicista afroamericano, diventato uno dei re della fusione del jazz-pop con le sue melodie funky e soft in grado di creare atmosfere dal sound inconfondibile, diventato una delle cifre del pop anni Settanta negli Stati Uniti. 

			621. Lucifero superstar (risposta corretta: B)

			Marilyn Manson (il cantante e il gruppo) arrivarono al loro secondo album nel 1996: Antichrist Superstar era però il primo di tre dischi uniti dal filo rosso di una narrazione comune. Gli altri due titoli, Mechanical Animals (1998) e Holy Wood (2000) ne completano la vicenda. Ma vanno ascoltati dal terzo al primo per comprenderne la sequenza narrativa. Al di là di questo aspetto, i tre album furono un grande successo per il cantante e il gruppo più contestato degli Stati Uniti. Lo stesso Antichrist Superstar ha venduto oltre sette milioni di dischi, forse anche grazie alle polemiche, suscitate più dai testi che dalla musica metal che li accompagna. Evidente fin dal titolo l’idea di proporre una versione “blasfema” dell’opera rock Jesus Christ Superstar di Frank Lloyd Webber. 

			622. Questa non è una canzone d’amore (risposta corretta: D)

			È una delle canzoni più note anche tra chi non è un fan della band irlandese, oltre che uno dei maggiori successi di Bono Vox. One fa parte di uno tra i dischi più maturi degli U2, Achtung Baby, uscito nel 1991 e caratterizzato da un sound rinnovato rispetto ai dischi precedenti, anche grazie al contributo di Brian Eno (producer dell’LP). Il testo che parla di “essere una sola cosa, ma non essere la stessa cosa” suona come una ballata d’amore, ma in realtà il tema è quello della diversità, come pure quello del desiderio di riunificazione tra le due Germanie (dell’Est e dell’Ovest) dopo la caduta del Muro di Berlino nel 1989. Proprio le atmosfere berlinesi, con gli influssi elettro-rock e techno che circolavano in quegli anni sulla scena musicale della città, una delle più vivaci del mondo, all’epoca, garantiscono a Achtung Baby un posto speciale nella produzione degli U2. 

			623. Voce e volto globale (risposta corretta: B)

			Avrebbe dovuto essere una canzone di Prince, che la compose per il suo gruppo “collaterale”, The Family. Ma divenne uno dei più clamorosi successi nell’era di MTV, grazie anche a un video di enorme popolarità. E nel 1990 rese celebri a livello globale volto e voce di Sinéad O’Connor, interprete irlandese più recentemente tornata alla ribalta per essersi convertita all’Islam. 

			Nothing Compares 2 U è quindi una cover di un brano di Prince, già uscito in precedenza. Ma la voce della O’Connor e il video (con le sue immagini neoromantiche e un lungo close-up sul volto scarno della cantante) entrarono di diritto nella colonna sonora dei primi anni Novanta, all’alba della globalizzazione. Grazie a una canzone che parla di nostalgia e separazione. 

			624. Il reggae secondo Boy George (risposta corretta: B)

			I Culture Club sono stati una delle band iconiche degli anni Ottanta. E l’irlandese Boy George, il loro cantante, ne è stato a lungo l’immagine. Quanto alle canzoni, Do You Really Want to Hurt Me – ritmo reggae neoromantico uscito nel 1982 – resta il successo più famoso della band e di Boy George. Accompagnato, come si usava allora, da un video passato milioni di volte su MTV. Della canzone sono state incise diverse cover, inclusa una (francese) reggaeton. 

			625. I sogni di Annie Lennox (risposta corretta: C)

			Dietro al nome Eurythmics c’era la coppia formata dalla cantante Annie Lennox (origini scozzesi) e dal polistrumentista David Stuart (inglese), sono stati una delle band – o meglio, un duo – simbolo degli anni Ottanta e del synth-pop. Sweet Dreams, nel 1983 li fece conoscere al di fuori delle isole britanniche e in tutto il mondo, grazie a un enorme successo commerciale. Un successo favorito non solo dallo stile raffinato della musica, in bilico tra elettronica e pop, ma anche e forse soprattutto grazie al fascino androgino di Annie Lennox, che nel video che accompagnò l’uscita del disco appare con i capelli di colore arancio e cortissimi. 

			626. Il ritorno dell’impegno (risposta corretta: A)

			Gli anni Ottanta sono spesso considerati l’età del disimpegno, del “riflusso” dopo le mobilitazioni sociali e politiche dei Sessanta e dei Settanta. Verso la fine del decennio però alcuni eventi, come la diffusione dell’AIDS, la mobilitazione internazionale contro l’apartheid in Sudafrica, il ritorno del dibattito sui diritti civili e i venti di libertà nei Paesi europei del blocco orientale filosovietico fecero cambiare il clima musicale. Almeno per alcuni cantanti, tra i quali Tracy Chapman, giovanissima cantautrice afroamericana che nel 1988 ebbe un enorme successo con Talkin’ ’Bout a Revolution. Il singolo era estratto dal suo album d’esordio (Tracy Chapman), che conteneva solo quattro tracce. La semplicità folk e la qualità calda ma vibrante della sua voce, insieme a un testo che pur non facendo riferimento in modo specifico a questo o quel contesto politico, annunciava un sentimento di rivolta strisciante. Di fatto, la canzone fu però l’unico successo di portata globale per la cantautrice.

			627. Dall’Irlanda al pianeta (risposta corretta: C)

			Sono tra le poche rock band nate negli anni Ottanta che ancora oggi hanno mantenuto un livello di notorietà quasi inalterato dopo quattro decenni, con picchi di qualità considerati tra i più alti nella storia del rock. Gli U2, quartetto nato a Dublino nel 1976, sono rimasti fedeli alla formazione del loro disco d’esordio del 1980, Boy: il cantante e frontman Bono (Paul David Hewson), il chitarrista The Edge (David Howell Evans), il bassista Adam Clayton (nato in Inghilterra, ma naturalizzato irlandese) e il batterista Larry Mullen Jr. L’esordio fu nel segno della qualità sonora, grazie a una particolare attenzione alle possibilità innovative offerte da una sala d’incisione avanzata. Nacque così il sound tipico della band, Iconica, per gli appassionati, la fotografia dell’album di esordio: la foto in bianco e nero di un bambino, che richiamava le tematiche del disco, ovvero il passaggio dall’adolescenza all’età adulta. Del resto, i membri della band erano allora appena ventenni. 

			In seguito, soprattutto dal terzo album War (che contiene la canzone Sunday Bloody Sunday, riferita alla strage avvenuta a Derry, in Irlanda del Nord, nel 1972) la carriera degli U2 si è sviluppata fino a un successo di portata globale. Merito di un mix di spettacolarità (alcuni tour degli U2 sono considerati tra i più grandiosi nella storia del rock, anche a livello scenografico), marketing pop, innovazione musicale e impegno politico, ambientalista e per i diritti civili. 

			628. Lacrime per gli anni Ottanta (risposta corretta: A)

			Il cantante Roland Orzabal (inglese di nascita ma di origini franco-spagnole) e il batterista Curt Smith fondarono i Tears for Fears nel 1981. E di quel decennio appena iniziato la band brit-pop divenne presto un simbolo. Superamento del punk fino ad allora dominante sulla scena inglese e trionfo del synth-pop più leggero erano il programma del duo. Un intento ben rappresentato dal primo album, The Hurting, a lungo in vetta alle classifiche britanniche grazie a canzoni come Mad World o Change. A metà del decennio i toni cambiano, testi e musiche diventano più impegnati, le critiche al presidente americano Reagan e al thatcherismo (Songs of the Big Chairs, 1985) fanno da ponte verso il sound della maturità di The Seeds of Love (1989). Tra scioglimenti, reunion e nuove formazioni, i Tears for Fears entrarono a quel punto – finito il decennio – definitivamente negli archivi storici degli anni Ottanta. 

			629. La corsa del Boss (risposta corretta: B)

			Con circa 7 milioni di copie vendute negli Stati Uniti, il terzo album di Bruce Springsteen ne rivelò al mondo del rock tutta la potenza espressiva. Era il 1975 e il Boss nato nel New Jersey aveva ventisei anni. Era l’inizio di una folgorante carriera, segnata da memorabili concerti dal vivo e da un’evoluzione musicale che partendo dal rock ’n’ roll più verace e da grandi stadi, è approdata all’intimismo delle esecuzioni unplugged nei teatri. Quasi sempre fedelmente accompagnato dalla E Street Band. Quanto a Born to Run, è da decenni stabilmente nei primi venti posti delle classifiche dei migliori album rock di sempre. 

			630. Segni del Principe (risposta corretta: D)

			Nel 1987 Prince era all’apice della sua creatività. E Sign O’ The Times, la cui title track è considerata una delle migliori canzoni degli anni Ottanta, ne riassume tutte le caratteristiche: arrangiamenti perfetti, sound tirato a lucido, funky e dance che si intrecciano, riff degni del miglior rock, sapiente uso dell’elettronica, polistrumentismo a 360 gradi dello stesso Prince e una vena erotica che percorre le canzoni più riuscite. A questo si aggiunga una versione live portata in un tour ricordato come uno degli spettacoli della vita per chi ha avuto la fortuna di assistervi. 

			631. Rock alternativo, ma di successo (risposta corretta: B)

			Nel 1997 il terzo album dei Radiohead, nonché il loro primo autoprodotto, rese la band britannica famosa in tutto il mondo. Nel panorama del rock alternativo inglese, nato dopo il tramonto del punk e del glam rock, i Radiohead (nati nel 1985 con il nome di On a Friday e guidati dalla voce di Thom Yorke) si affermarono a metà degli anni Novanta dopo avere cambiato nome nel 1992. Tra i brani esemplificativi dello stile Radiohead in questo album, Lucky, costruito attorno a un effetto ritmico-sonoro della chitarra di Ed O’Brien, sviluppato in una canzone dai toni poetici e malinconici, tra sonorità sporche e una dolce linea melodica. 

			632. John Frusciante è tornato (risposta corretta: C)

			Nel 1992 il chitarrista dei Red Hot Chili Peppers aveva lasciato il gruppo, precipitando in un vortice di dipendenza della droga, depressione e povertà. Nel 1999, quando uscì il settimo album della band, Californication, era di nuovo nella formazione (dove nel frattempo lo aveva sostituito Dave Navarro). Anche per questo aspetto il disco è diventato il più noto della band nata a Los Angeles nel 1983. Quanto all’album, è il maggiore successo commerciale dei Red Hot Chili Peppers (15 milioni di copie vendute nel mondo) e il singolo Californication è tra i più eseguiti nella storia del rock più recente. 

			633. Legata a una canzone (risposta corretta: C)

			La cantante britannica di origine nigeriana Helen Folasade Adu, in arte Sade Adu, è indissolubilmente legata al successo planetario di un brano del 1985: The Sweetest Taboo. Partita come cantante di gruppi inglesi funk, Sade aveva esordito nel 1984, insieme al gruppo che porta il suo nome, con un LP da 6 milioni di copie (uno dei debut album di maggior successo), Diamond Life, di cui fa parte un altro singolo di successo, Smooth Operator.

			The Sweetest Taboo fa invece parte del secondo album in studio di Sade, Promise. Lo stile vocale di Sade, raffinato e sensuale, tra jazz e easy listening, è entrato di diritto nella colonna sonora della seconda metà degli anni Ottanta, anche grazie ad alcuni video molto riusciti e all’epoca essenziali per decretare il successo di un cantante o di una band. Nonostante le indubbie qualità vocali, la fama di Sade è rimasta però limitata a quelle due hit, The Sweetest Taboo e Smooth Operator.

			634. Ciccone da Guinness (risposta corretta: A)

			Con 25 milioni di copie vendute nel mondo, è True Blue l’album in studio (il terzo, del 1986) più venduto di Madonna. Ma la cantante americana ha toccato e superato la soglia dei 20 milioni altre volte: con Like a Virgin (1984) e con Ray of Light (1998). Contando che gli altri album si sono stabilmente piazzati tra i 5 e 10 milioni di copie, Madonna Louise Veronica Ciccone si conferma una macchina da spettacolo (e da soldi) formidabile, anche se i grandi successi sono ormai di oltre vent’anni fa. Il che non le ha impedito di entrare nel Guinness dei primati come la cantante di maggior successo di sempre, con un totale di oltre 350 milioni di dischi venduti.

			635. Colare a picco con stile (risposta corretta: D)

			Tutti quelli sopra una certa età si ricordano il motivo, non tutti il titolo: è la canzone di chiusura del film Titanic (1997). A cantarla, decretando il successo globale di una cantante canadese fino ad allora conosciuta in un ambito assai più ristretto, Céline Dion. Nata nel 1968 nella provincia francofona del Québec, Céline Dion è diventata una star e una delle cantanti più ricche di tutti i tempi («Forbes» nel 2019 ha stimato un patrimonio superiore ai 450 milioni di dollari). Ma la voce potente che accompagnava il film di James Cameron con Kate Winslet e Leonardo Di Caprio è solo… la punta dell’iceberg. Non quello che fece colare a picco il transatlantico Titanic nel 1912. 

			636. Il grido degli anni Ottanta (risposta corretta: A)

			Chi aveva vent’anni negli anni Ottanta l’ha amato o odiata, a seconda dei suoi gusti musicali. Prima in classifica negli Stati Uniti per tre settimane, la canzone della band new wave inglese Tears for Fears segnò una nuova “British Invasion” (seppure in scala ridotta rispetto a quella dei Sixties) per gli USA. Per il gruppo britannico fondato a Bath era il secondo singolo, dal secondo album (che uscirà però l’anno dopo, nel 1985), intitolato Songs of the Big Chair. Anche quest’ultimo fu uno dei maggiori successi commerciali del decennio. 

			637. E tutti si sentirono Rocky Balboa (risposta corretta: C)

			Poche colonne sonore sono entrate nella storia della musica pop con la prepotenza di Gonna Fly Now, firmata da Bill Conti per il primo Rocky (1976). Anche se pochi conoscono il titolo del brano, moltissimi ricordano la scena con Sylvester Stallone che corre sulla scalinata di Philadelphia e gli squilli di tromba che danno inizio a quella che è stata definita una musica tra le più motivanti di sempre. 

			Mix di sound da big band e disco-music, la canzone è in realtà un semplice refrain con le parole Trying hard now, It’s so hard now, Getting strong now, Won’t be long now, Gonna fly now, Flying high now, Gonna fly, fly… L’effetto trascinante è però garantito dall’arrangiamento di Conti, noto anche per le colonne sonore di Fuga per la vittoria e di serie TV famose, come Dynasty. 

			638. Salto di continente (risposta corretta: C)

			Nel 1982, l’uscita del singolo Africa, del gruppo rock statunitense Toto, segnò un passaggio dal rock al soft rock, una sorta di “sigla d’inizio” del sound anni Ottanta. Merito del sintetizzatore di Steve Porcaro, ma anche del solido basso di Mike Porcaro, suo fratello, e dei cori. 

			Fu anche una delle prime canzoni “bianche” a introdurre il continente africano nel panorama dell’easy listening. L’altro successo globale dei Toto fu Rosanna, tratta dallo stesso album del 1982, Toto IV. Un anno magico per il gruppo e per la storia della musica pop. 

			639. Alice nel Paese delle droghe (risposta corretta: B)

			Dirt è il secondo album del gruppo grunge Alice in Chains e quello che diede il successo alla band nata a Seattle, sulla stessa scena musicale dei Nirvana. Il cantante e leader del gruppo, Layne Staley è il protagonista vocale del disco. Dipendente dall’eroina, morirà per overdose nel 2002, ad appena trentacinque anni. Non è dunque un caso che di droghe si parla nei testi dell’LP. I toni cupi, il sound “sporco” (come nel titolo del disco) e influenzato dall’heavy metal si accentuarono anche nella produzione successiva. L’album del 1995 Alice in Chains (anch’esso interamente incentrato sui temi delle dipendenze e dell’abuso di sostanze), porterà all’estremo il lato più depresso e oscuro del gruppo: fin dalla copertina, con un cane con solo tre zampe, e per questo chiamato anche, tra i fan, Tripod. 

			640. Rap metal e no global (risposta corretta: D)

			L’uscita, nel giorno delle elezioni presidenziali USA del 1992, dell’album d’esordio Rage Against the Machine fu salutata come un’interessante novità da molti critici musicali. Il gruppo omonimo, guidato dal rapper Zack de la Rocha e dal cantautore e chitarrista Tom Morello, fondeva infatti le tematiche dell’impegno politico a favore dei diritti delle minoranze e contro le distorsioni del capitalismo e della globalizzazione con un sound più esplicitamente alternative rock, con forti influssi metal. Il risultato garantì sia il successo della band (che ha venduto, negli anni di attività, cioè fino al 2000, salvo una successiva reunion, 16 milioni di dischi) sia l’apprezzamento della critica. Molti recensori hanno infatti sottolineato l’energia delle quattro tracce del disco e il ritorno di una musica finalmente capace di sottolineare testi politici, dopo gli anni Ottanta del disimpegno. Non a caso l’apparizione dei Rage Against the Machine accompagnò la diffusione del movimento No global. A cominciare dalla copertina, sulla quale è riprodotta un’elaborazione grafica della celebre foto in cui si vede il monaco buddista Thich Quang Duc, darsi fuoco a Saigon, nel 1963, durante la Guerra del Vietnam. 

			641. Passeggero di lungo corso (risposta corretta: B)

			Iggy Pop scrisse le parole e ne rese celebre ritornello, con uno spensierato riff, composto dal chitarrista Ricky Gardiner e dove partecipa come seconda voce (e tastierista nel disco) David Bowie. Il singolo The Passenger, dall’album del 1977 Lust for Life (secondo LP di Iggy Pop) è uno dei brani degli anni Settanta più longevi e persistenti nella cultura di massa. Un successo rinnovato anche in anni recenti, grazie all’utilizzo come colonna sonora in numerosi film e nella serie Netflix The Umbrella Academy. E non a caso il primo video ufficiale della canzone, passata in radio milioni di volte e presente in tutti i concerti di Iggy Pop, è stato realizzato soltanto nel 2020. 

			642. L’America secondo gli inglesi (risposta corretta: A)

			Nell’estate del 1979 il singolo Breakfast in America dei Supertramp, estratto dell’album omonimo (il sesto del gruppo) cominciò la sua conquista del mondo musicale, a cominciare dagli stessi Stati Uniti, dove vendette oltre 4 milioni di dischi. Eppure, strano a dirsi e anche a sentirsi, è una canzone di un gruppo di progressive rock britannico. Nel brano, le sonorità sono però decisamente pop (il che scontentò all’epoca i fan di Roger Hodgson e Rick Davies, i band leader). Il ritmo allegro, la grafica multicolore dell’album (lo skyline di Manhattan realizzato con stoviglie da colazione) e il tono scanzonato del brano ne fanno una delle icone del pop rock e del soft rock. 

			643. Tra yuppie e lounge (risposta corretta: B)

			Nel 1996 a Parigi aprì il primo Buddha Bar, presto diventato locale di riferimento degli yuppie francesi e dei turisti in cerca di atmosfere esotiche di ispirazione asiatica, molto di tendenza in quegli anni. Le serate del locale (bar e ristorante) erano accompagnate da un sottofondo di musica ambientale elettronica, da cui nel 1999 nacque la prima compilation. Ne seguirono altre diciotto, diventate un riferimento per gli appassionati del genere chillout e lounge. A creare le prime compilation, una vera “architettura sonora” pensata come arredo musicale per il locale, fu il DJ franco-aglerino Claude Challe. 

			644. Soul-funky nell’anima (risposta corretta: C)

			Title track del quindicesimo album di Stevie Wonder, Superstition è una delle canzoni simbolo della carriera del grande autore afroamericano. La data di uscita è il 1972, ma tra esecuzioni di Stevie Wonder dal vivo e cover, collaborazioni o remix, è diventata nel tempo uno dei brani soul-funky più celebri di ogni tempo, grazie a un inconfondibile riff alla tastiera elettrica, eseguito dallo stesso Stevie Wonder. Nella classifica 2021 delle 500 canzoni più belle della storia, la rivista americana «Rolling Stone» l’ha posizionata al 12° posto. 

			645. Alternativa (con critiche) anni Novanta (risposta corretta: B)

			Il panorama del rock alternativo fu segnato dall’emergere di alcune figure di musiciste, tra le quali la canadese Alanis Morissette. Il suo album d’esordio, Alanis, risale al 1991 ed è stato seguito da altri nove dischi in studio fino al 2022. Il grande successo commerciale arrivò però con Jagged Little Pill, distribuito in tutto il mondo e dal sapore più pop, che ha venduto circa 33 milioni di copie e che ha reso Alanis Morissette uno dei volti e delle voci simbolo degli anni Novanta. Alcuni critici però non le hanno risparmiato le critiche, accusandola di essere un prodotto nato “a tavolino”, sotto l’occhio attento del marketing che ne ha indirizzato gli aggiustamenti di immagine. Ignorando forse che quasi nessun musicista, dagli anni Ottanta, è sfuggito alle spietate leggi del mercato discografico. 

			646. La guerra irrompe all’Eurovision (risposta corretta: D) 

			Capita a volte che la storia con la S maiuscola irrompa sul palco di un evento musicale, anche in un’occasione spensierata come l’Eurovision Song Contest. È accaduto nel 2022, dopo l’invasione dell’Ucraina da parte delle forze armate russe, avvenuta il 24 febbraio. Dapprima l’organizzazione del festival (che si è tenuto in Italia, a Torino, in quanto nel 2021 aveva vinto un gruppo italiano, i Måneskin, con Zitti e buoni) hanno escluso la Russia dalla gara. Poi, nella finale del 14 maggio, la vittoria è andata, con il maggior numero di televoti nella storia dell’Eurovision, al gruppo ucraino Kalush Orchestra, con la canzone Stefanìa. Il video della canzone, diffuso, dopo la vittoria, è stato girato in alcune delle città devastate dalla guerra. 

			647. La faccia del successo (risposta corretta: B)

			All’interno del successo commerciale già notevole del primo album di Lady Gaga (dall’ambizioso titolo Fame) il singolo Poker Face rappresenta un ulteriore prodotto che “ha fatto il botto”. Con un record personale di 20 milioni di copie e con 10 milioni di copie digitali, è uno dei brani più venduti degli ultimi anni e anche degli ultimi decenni. Il sound sapientemente in equilibrio tra elettronica e dance, le atmosfere ambigue e il testo sessualmente allusivo senza essere esplicito sono gli ingredienti di questa hit datata 2008. 

			648. Omaggio a Jack Sparrow (risposta corretta: B)

			Noto con l’acronimo BMTH, il gruppo Bring Me the Horizon è nato nel 2004 a Sheffield, nello Yorkshire come quintetto, attorno al cantante Oliver Sykes (che è anche autore di graphic novel). Il nome del gruppo è una citazione da uno dei film della saga I pirati dei Caraibi e riprende una frase pronunciata dal protagonista Jack Sparrow, interpretato da Johnny Depp. 

			Dopo gli esordi tra stile nu metal, emo e death metal, il gruppo si è aperto a influenze pop e della musica elettronica, come l’album di esordio (Count Your Blessings del 2006), ma già dal secondo (Suicide Season del 2008) le loro sonorità si sono evolute verso… nuovi orizzonti. 

			649. 67 anni pop (risposta corretta: B)

			Era il 1956, a Lugano, nel Canton Ticino, quando debuttò l’Eurovison Song Contest. La gara canora, per decenni sinonimo di pop nordeuropeo, nacque per iniziativa della European Broadcasting Europe, associazione degli enti radiotelevisivi pubblici del Vecchio Continente, fondata a sua volta nel 1950. Nel clima dell’immediato dopoguerra, lo scopo era favorire la cooperazione tra Stati, ma anche promuovere nuovi talenti. L’Italia ha partecipato fin dalla prima edizione, vinta dai padroni di casa svizzeri, con la canzone Refrain, interpretata dalla cantante elvetica Lys Assia (scomparsa nel 2018). 

			650. Fenomeno Eilish (risposta corretta: C)

			È l’album di esordio, arrivato nel 2019, dopo che la giovane cantautrice e interprete (nata nel 2001 a Los Angeles) si era già messa in luce con il singolo Ocean Eyes (2015) – prodotto dal fratello e co-autore Finneas O’Connell. E il fratello è stato anche producer e co-autore del primo album in studio di Billie Eilish, realizzato con mezzi quasi “domestici” eppure subito entrato nelle classifiche USA per la qualità e l’originalità di brani e interpretazione. Dei sette singoli tratti dall’album, ben quattro hanno vinto il disco di platino: tra questi c’è anche il successo globale Bad Guy, che ha totalizzato 20 milioni di copie e download nel 2019 e oltre 2 miliardi di ascolti su Spotify nel 2022. 





		
			Musica italiana

			Le origini 

			651. Una “vecchia” nuova musica (risposta corretta: C)

			Nato a Ivrea nel 1928, Roberto Leydi è considerato il caposcuola della moderna etnomusicologia italiana. Contribuì infatti allo sviluppo della ricerca sulla musica popolare italiana e in particolare sulle canzoni sociali, intese come testimonianze immateriali della cultura agro-pastorale novecentesca. La sua attività iniziò nel 1947, come critico musicale per il quotidiano «Avanti!», dove si occupava soprattutto di jazz, blues e musica popolare statunitense. Da questa esperienza nacque il libro Ascolta, mister Bilbo! (1954), una raccolta di canti americani di protesta, operai, antimilitaristi e per i diritti civili, pubblicati con traduzione italiana a fronte. In seguito iniziò a interessarsi alla tradizione musicale italiana ed europea, divenendo uno dei massimi promotori del folk revival, un movimento finalizzato alla conoscenza e alla divulgazione della musica popolare e allo studio delle sue radici. Leydi scrisse molti saggi sull’argomento, tra cui un Dizionario della musica popolare europea (1970) e I canti popolari italiani (1973) e portò queste materie nel mondo accademico: fu pioniere della cattedra di Etnomusicologia al DAMS di Bologna, nonché direttore della Scuola d’arte drammatica Paolo Grassi di Milano, città in cui si spense nel 2003. Il suo immenso archivio privato, comprendente decine di migliaia di reperti tra strumenti musicali, libri, dischi e registrazioni audio, è ora conservato al Centro di dialettologia e di etnografia di Bellinzona, nel Canton Ticino.

			652. La prima canzone italiana (risposta corretta: A)

			Il celebre brano Santa Lucia è stato scritto nel lontano 1848 in lingua napoletana da Teodoro Cottrau, figlio del compositore ed editore francese (poi cittadino del Regno delle Due Sicilie) Guillaume-Louis Cottrau, ma ottenne un enorme successo di pubblico solo dopo la sua trasposizione in italiano da parte di Enrico Cossovich, un colonnello di marina che si dilettava di poesia. Si tratta probabilmente del primo componimento napoletano tradotto nella lingua di Dante e per questo la canzone è considerata la capostipite delle canzoni italiane. Tecnicamente è una “barcarola”, ossia un canto di ambientazione marinaresca ispirato, in questo caso, al suggestivo borgo marinaro di Santa Lucia, che si specchia nel Golfo di Napoli. Era una zona della città partenopea molto nota in tutta Europa, poiché annoverata tra le principali tappe turistiche nell’ambito del cosiddetto Grand Tour. Il brano è diventato famoso anche all’estero, soprattutto in Svezia, dove viene cantato come inno sacro durante la celebrazione liturgica del giorno dedicato a santa Lucia. Negli Stati Uniti è molto nota la versione cantata (in italiano) da Elvis Presley nel film Viva Las Vegas (1964), poi inserita nell’album Elvis for Everyone (1965).

			653. Polifonie sarde (risposta corretta: B)

			Il canto a tenore, oggi parte del patrimonio immateriale dell’Unesco, è un antichissimo genere di canto corale sardo (le sue origini potrebbero risalire nientemeno che all’epoca nuragica) rigorosamente maschile e a quattro voci. Ogni interprete ha un proprio ruolo ben preciso: il solista, anche detto sa oghe (“la voce”) intona i versi principali del brano, ovviamente in lingua sarda, mentre gli altri tre cantanti, detti su bassu, sa contra e sa mesu oghe (ossia il basso, il contralto e la mezza voce) accompagnano la melodia portante modulando suoni gutturali che, a seconda del registro vocale di ognuno di loro, imitano i suoni della natura e versi di animali. Nel dettaglio, su bassu riproduce il muggito del bue, sa contra il belato della pecora e sa mesu oghe il verso dell’agnello. La voce principale invece impersona l’uomo stesso, ossia colui che è riuscito a dominare la natura selvaggia. Il canto a tenore ha rischiato di sparire con il decollo della rivoluzione industriale nel nostro Paese e soprattutto nel secondo dopoguerra, come conseguenza del declino dell’attività pastorale e l’abbandono delle campagne. Oggi è invece tornato di gran moda, tanto che può essere considerato espressione culturale non solo della tradizione passata, ma anche della realtà contemporanea.

			654. Voci alpine (risposta corretta: D)

			Se volete sentire un vero coro di montagna, dovete rivolgervi alla vasta produzione del coro della S.A.T. (Società Alpinisti Tridentini). È infatti il più importante e longevo complesso di voci maschili italiano specializzato nel repertorio dei canti popolari di montagna. È stato fondato a Trento il 25 maggio del 1926, quando l’allora presidente della S.O.S.A.T. (Sezione Operaia Società Alpinisti Tridentini) Nino Peterlongo organizzò il primo concerto pubblico dei soci cantori riuniti attorno alle figure di Mario ed Enrico Pedrotti. Il gruppo si chiamava inizialmente Coro della S.O.S.A.T. ed era diretto dallo stesso Enrico Pedrotti, ma a causa dei dissidi con il regime fascista – che nel 1938 portarono alla soppressione della S.O.S.A.T. – i coristi si videro costretti a proseguire l’attività in un’altra sezione, la S.A.T., appunto. 

			Nel corso della sua lunghissima storia, il coro ha inciso circa 300 canti di montagna e tenuto concerti in tutto il mondo. Tra i molti musicisti che hanno collaborato con il gruppo ci furono anche artisti come il compositore Giorgio Federico Ghedini e il pianista e compositore Arturo Benedetti Michelangeli, che hanno armonizzato diversi brani inclusi nell’album Serafin l’è in bel moro, pubblicato dalla Rca nel 1974.

			655. Evento della Grecìa (risposta corretta: D)

			La nascita della Notte della Taranta ha fatto svoltare la musica popolare salentina. O almeno ha contribuito alla sua fama. Si tratta infatti della più nota rassegna culturale e musicale dedicata a questo repertorio, nata nel 1998 su iniziativa dell’Unione dei Comuni della Grecìa salentina e dell’Istituto Diego Carpitella. Sin dal suo esordio, l’evento si è dedicato alla riscoperta e alla valorizzazione dei suoni popolari della tradizione salentina, ma anche alle contaminazioni con altre realtà e linguaggi musicali, dalla classica al rock, al rap, alla musica pop ed elettronica. 

			Fino al 2000, il festival prevedeva concerti tenuti contemporaneamente in diverse piazze del piccolo comune di Malpignano (Lecce), dopodiché si è passati alla formula itinerante: gruppi e interpreti ospiti della rassegna si esibiscono ognuno in un determinato comune, occupando praticamente tutto il mese di agosto, per poi incontrarsi al cosiddetto Concertone notturno di Melpignano, il momento clou dell’intera manifestazione, caratterizzato dalla presenza di un “maestro concertatore” che cambia di anno in anno. 

			Il festival ha contribuito alla nascita e diffusione della “neo-pizzica”, un ballo vagamente ispirato all’omonima danza tradizionale pugliese, della quale, tuttavia, i puristi ci tengono a sottolineare le differenze.

			656. Le fisarmoniche di Stradella (risposta corretta: B)

			Chi conosce il repertorio di Paolo Conte saprà sicuramente la risposta. Le fisarmoniche di Stradella, oltre a ispirare appunto la canzone del cantautore astigiano, sono state infatti per moltissimi anni le più rinomate d’Italia, insieme a quelle prodotte a Castelfidardo, in provincia di Ancona, altro storico distretto di produzione di strumenti musicali, ancora molto attivo. La storia della fisarmonica stradellina ebbe inizio nel lontano 1876, quando l’imprenditore Mariano Dallapè fondò la Fabbrica Armoniche Mariano Dallapè & Figlio, che ben presto divenne lo stabilimento di riferimento per chiunque, in Italia e all’estero, avesse voluto acquistare una fisarmonica di altissima qualità. Dopo molti decenni gloriosi, la produzione si è fermata nel 2010 a causa, anche, della carenza di maestranze. Della famosa fabbrica che ispirò Paolo Conte oggi rimane solamente un museo che custodisce anche il prototipo di Dallapè realizzato nel 1871. Altri laboratori storici delle fisarmoniche di Stradella sono Maga Ercole (ancora esistente come marchio), Ragleda e altri, molti dei quali nati nell’Ottocento, ma scomparsi tra gli anni Trenta e i Settanta del Novecento. 

			657. Il maestro della romanza (risposta corretta: B)

			La tradizione musicale dell’Abruzzo è oggi poco nota al grande pubblico. Eppure godette di un grande successo a livello europeo nel corso dell’Ottocento, grazie soprattutto a Francesco Paolo Tosti. Ortonese di nascita, Tosti studiò composizione e violino presso il Real Collegio Musicale di San Pietro a Majella di Napoli (ambitissima meta di molti musicisti abruzzesi), dove ebbe modo di intrecciare il proprio background musicale con quello della prestigiosa scuola del bel canto napoletana. Diplomatosi nel 1866, Tosti divenne in pochi anni uno dei più apprezzati e fecondi autori di romanze da salotto per voce e pianoforte (ne scrisse oltre 500), spesso musicando i testi di celebri scrittori e poeti come Antonio Fogazzaro, Giosuè Carducci e Gabriele D’Annunzio, sodalizio quest’ultimo che sarebbe durato tutta la vita. Apprezzatissimo all’estero, nel 1880 Tosti divenne insegnante di canto della famiglia reale inglese per volere della regina Vittoria e successivamente ricoprì il ruolo di consigliere d’amministrazione della Royal Academy of Music di Londra. Attraverso la raccolta delle Romanze abruzzesi del 1897 (Augurio, Canti popolari abruzzesi, Senza di te!, Povera Maria e Chitarrata abruzzese) Tosti riuscì a conferire spessore alla musica popolare della sua terra. Si spense a Roma il 2 dicembre 1916, a settant’anni.

			658. Diatonica popolare (risposta corretta: A)

			L’organetto – conosciuto in Germania e in Francia con il nome di accordeon – è propriamente una fisarmonica diatonica, ossia una fisarmonica impostata su una scala diatonica (do-re-mi-fa-sol-la-si-do è l’esempio più familiare di scala diatonica), con una tastiera a bottoni che permette di emettere suoni diversi a seconda che si apra o si chiuda il mantice. 

			Usata in primo luogo nelle esecuzioni di balli tradizionali o nell’accompagnamento dei canti regionali, l’organetto ebbe origine nella prima metà del XIX secolo a Vienna, affermandosi però solo intorno al 1860. Fuori dall’Austria, i più importanti distretti di produzione di organetti si trovavano invece in Germania, nella Repubblica Ceca e in Italia. 

			Nel corso del tempo, l’organetto ha subito una serie di modificazioni al fine di rendere lo strumento maggiormente versatile e più “ricco di note”, potendolo così adattare a nuovi stili e repertori musicali: come risultato di questa evoluzione si è ottenuta la fisarmonica cromatica bitonale. 

			659. Capostipite (risposta corretta: A)

			L’epoca della canzone classica napoletana inizia convenzionalmente nell’anno 1839, quando venne composta Te voglio bene assaje e tu non pienze a me, ancora oggi una delle più famose e apprezzate del repertorio. L’autore dei versi è Raffaele Sacco, poeta e inventore di origini calabresi (produceva anche congegni ottici) che a Napoli possedeva una bottega di occhialaio in via della Quercia (oggi via Domenico Capitelli). La musica è di Filippo Campanella, anche se per molto tempo sono state attribuite all’operista Gaetano Donizetti, come recita la targa apposta davanti al locale dove lavorava Sacco. 

			Si racconta che la canzone nacque quasi per gioco una sera in cui alcuni amici lo convinsero a modificare leggermente un suo vecchio testo poetico in modo da renderlo più enfatico ed emozionante. Te voglio bene assaje fu quindi il primo componimento a trionfare alla festa della Madonna di Piedigrotta (8 settembre), che da allora divenne un appuntamento fisso per gli amanti della canzone tradizionale e a cui si ricollega gran parte della leggendaria storia musicale di Napoli.

			660. Tutti in funicolare (risposta corretta: D)

			La canzone Funiculì Funiculà nacque nel 1880 dal sodalizio artistico tra il giornalista Giuseppe Turco e il musicista Luigi Denza. La genesi del brano è da ricondurre a un evento cruciale nella storia della città partenopea: l’inaugurazione della Funicolare del Vesuvio, il nuovo e modernissimo mezzo di collegamento che dal 1879 rese possibile ai turisti risalire senza fatica le pendici del vulcano e ammirare lo splendido panorama. Il testo del brano non fu composto, come spesso si racconta, con uno scopo di marketing, ma come canto “motivazionale” e rassicurante per vincere la paura del vulcano: la Funicolare del Vesuvio era infatti il primo e unico impianto di risalita al mondo realizzato su un vulcano attivo. Significativi a tal proposito i versi: «Addó lu fuoco coce, ma si fuje te lassa sta! (Te lassa sta!) E nun te corre appriesso, nun te struje sulo a guardà (sulo a guardà)». Il brano – un ritmo di tarantella – divenne una hit dopo esser stata presentata alla Festa di Piedigrotta di quello stesso anno. Per darle maggiore impulso lo stesso Denza ne avrebbe realizzata anche una versione in italiano, ma contro le sue aspettative non ottenne il successo desiderato. 

			661. Dalle risaie alla Resistenza (risposta corretta: B)

			Bella Ciao è oggi una canzone simbolo della Resistenza italiana e negli ultimi anni è diventata celebre in tutto il mondo grazie alla serie TV spagnola La casa di carta, che l’ha lanciata come generico inno alla libertà. La melodia del brano però non è nata negli ambienti partigiani, trattandosi di un vecchio motivo intonato dalle mondine vercellesi almeno dal 1906, opportunamente modificato nel testo in funzione del nuovo contesto politico-militare venutosi a creare dopo l’armistizio dell’8 settembre 1943 tra il Regno d’Italia e le forze alleate (ma allora Bella Ciao circolava poco, i canti partigiani più diffusi erano altri). 

			Il testo originale parlava invece dello sfiorire precoce della giovinezza a causa del duro lavoro nelle risaie, come dimostrano i seguenti versi: «Ed ogni ora che qui passiamo, o bella ciao bella ciao bella ciao ciao ciao, ed ogni ora che qui passiamo noi perdiam la gioventù…». 

			Pare che la “versione partigiana” si sia ispirata al testo di un canto d’amore ottocentesco dal titolo Fior di tomba, che in alcune sue versioni si apre con i seguenti versi: «Sta mattina, mi sun levata…». Secondo l’etnomusicologo Roberto Leydi, la reiterazione della parola “ciao” deriva invece da un canto popolare infantile diffuso in passato nel Nord Italia, La me nòna l’è vecchierella.

			662. Sonorità ancestrali (risposta corretta: C)

			Le launeddas sono lo strumento musicale a fiato tipico della Sardegna, in grado di regalare sonorità polifoniche, inconfondibili e arcaiche. Tecnicamente si tratta di un flauto policalamo ad ancia, ossia di un flauto composto da un sistema di tre canne variamente saldate l’una accanto all’altra e con le imboccature poste tutte sullo stesso livello. Le tre canne dello strumento hanno estensioni e spessori diversi, in modo tale che ognuna possa produrre note di altezza diversa: la canna più lunga è il basso (basciu o tumbu) ed emette una sola nota; la seconda (detta mancosa manna), di dimensioni inferiori, produce le note dell’accompagnamento ed è legata alla canna precedente con dello spago. Queste due prime canne vengono tenute assieme dalla mano sinistra. La terza canna è la più piccola (mancosedda) e ha la funzione di produrre le note della melodia. A differenza delle prime due, la mancosedda è libera. Le launeddas (come tutti i flauti) hanno antichissime origini: la prima testimonianza nota è fornita da un bronzetto nuragico del IX secolo a.C. ritrovato a Ittiri (Sassari) e oggi conservato al Museo archeologico di Cagliari.

			663. Dalla Russia alle Brigate Garibaldi (risposta corretta: B)

			Fischia il vento fu uno dei canti più diffusi e noti durante la lotta italiana di liberazione dal nazifascismo. Adottato come inno ufficiale dei partigiani comunisti organizzati nelle Brigate Garibaldi, esso s’ispira (ma solo per la melodia) a un’aria russa composta nel 1938 da Matvej Isaakovič Blanter e Michail Isakovskij dal titolo Katjiuscia, in cui si narra di una giovane donna sofferente per il fidanzato mandato a combattere («O canzone, canzone di una ragazza, vola seguendo il sole luminoso e al soldato sulla frontiera lontana porta i saluti di Katjiuscia…»). La versione italiana del testo è stata scritta durante la Resistenza dal medico e partigiano ligure Felice Cascione, detto U Megu (“medico”, appunto, in ligure) perché era solito compiere visite e prestare soccorso gratuitamente ai propri compagni.

			664. I cantori di maggio (risposta corretta: C)

			Il Calendimaggio, o Cantar Maggio, è una festa popolare di origine contadina (e con radici medievali) presente in molte località dell’Italia centro-settentrionale (soprattutto nella Maremma toscana). Si celebra tra il 30 aprile e il Primo maggio per salutare l’arrivo della primavera. In molte di queste feste, nella versione fedele alla tradizione, un gruppo di cantori itineranti detti maggerini (o maggianti) eseguono la tradizionale questua, ossia la processione con la quale si chiedono offerte e doni porta a porta, offrendo in cambio coloratissime performance canore. I maggerini vagano per la città con il capo addobbato di nastri variopinti e fiori (soprattutto viole e rose), per evocare appunto l’esplosione dei colori che si accompagna al risveglio della natura. 

			Il gruppo di cantori è generalmente accompagnato da strumenti di vario tipo (organetti, fisarmoniche e chitarre) e si compone di diverse figure: il poeta, che intona sia il “permesso” per avvicinarsi o entrare nelle proprietà sia il “ringraziamento” finale dopo aver ricevuto le offerte; l’alberaio, che porta in mano un ramoscello d’alloro; il corbellaio, incaricato di raccogliere e custodire i doni ricevuti (soprattutto generi alimentari) e infine i componenti del coro.

			665. Riscoperte preziose (e giovani promesse) (risposta corretta: D)

			Il Nuovo canzoniere italiano è stato un gruppo musicale di grande importanza per la riscoperta della musica popolare del nostro Paese. Nacque a Milano per iniziativa della coppia di etnomusicologi Sandra Mantovani e Roberto Leydi. Quest’ultimo, insieme all’editore dell’«Avanti!» Gianni Bosio, aveva già fondato con lo stesso nome una rivista storico-musicale che si proponeva di riscoprire e riportare in auge il repertorio della canzone tradizionale italiana, in particolare quella di protesta di matrice comunista e socialista, al fine di tracciare le vicende storiche del popolo italiano di fine Ottocento e del primo Novecento, ma anche quelle del lavoro di operaie e mondine. 

			Del gruppo musicale Nuovo canzoniere italiano (noto con la sigla N.C.I.) fecero parte musicisti e attori degli anni Sessanta e Settanta divenuti poi grandi interpreti delle canzoni di protesta, tra cui si ricordano la stessa Mantovani (ottima cantante e musicista oltre che studiosa), Giovanna Marini, Enzo Jannacci, Milly Monti e Paolo Pietrangeli. Fu proprio grazie all’attività dell’N.C.I che la canzone Bella Ciao venne riscoperta diventando il simbolo della Resistenza italiana.

			666. Il canto funebre degli Alpini (risposta corretta: C)

			Signore delle cime è uno straziante canto funebre, la preghiera in musica più famosa del repertorio corale alpino. Il brano è stato composto nel 1958 dal musicista vicentino Giuseppe “Bepi” De Marzi per onorare la memoria di Bepi Bertagnoli, un giovane studente di legge padovano travolto da una slavina pochi anni prima, nel 1951, durante un’escursione solitaria sul Monte Gramolon, nell’alta Valle del Chiampo. De Marzi, all’epoca ventitreenne, si era appena diplomato al Conservatorio e aveva istituito un coro di voci maschili (che più tardi avrebbe assunto il nome “I Crodaioli”, diventando molto noto) per eseguire canti d’autore d’ispirazione popolare. Mentre i coristi si preparavano a raggiungere la Valle del Chiampo per una cerimonia commemorativa di Bertagnoli, il primo tenore del gruppo propose a De Marzi di comporre un canto-preghiera, di impronta cristiana, ma laico nella forma, in onore del ragazzo scomparso tra le montagne che tanto amava. Nacque così Signore delle vette, poi ribattezzato Signore delle cime, brano famoso nel mondo e tradotto in ben 104 lingue diverse. De Marzi ha composto moltissimi altri canti legati alla tradizione alpina, tra cui Joska la rossa, L’ultima notte, Il ritorno, Monte Pasubio e Volano le bianche.

			667. Dalle miniere della Sicilia (risposta corretta: D)

			Vitti ’na crozza, una delle più famose canzoni popolari siciliane, è stata musicata dal compositore agrigentino Franco Li Causi negli anni Cinquanta ed è stata registrata per la prima volta su dischi Cetra nel 1951 dal tenore Michelangelo Verso. Sebbene non si conosca l’autore del testo, la paternità della ballata è attribuita allo stesso Li Causi perché fu lui a metterla per iscritto dopo averne ascoltato alcuni versi recitati da un anziano minatore di Favara. La melodia è incalzante e con toni solari, ma il brano ha un contenuto drammatico: narra di un teschio umano (la crozza) che si lamenta di non aver potuto ricevere l’ultimo saluto a causa di un peccato non assolvibile dalla Chiesa (forse il suicidio?) e ora prega insistentemente il suo interlocutore di preparargli una degna sepoltura prima di decomporsi del tutto. Il brano è stato snaturato nel corso degli anni con l’aggiunta, tra una strofa e l’altra, di un «lallalero» inventato e fuori luogo. Nel film di Pietro Germi Il cammino della speranza, che non a caso ha per protagonisti dei minatori siciliani, si può ascoltare la versione originale di Li Causi.

			668. Il “padre della canzone romanesca” (risposta corretta: A)

			Giggi Zanazzo (1860-1911), nato Luigi Antonio Gioacchino Zanazzo, è stato un poeta e commediografo romano noto per i suoi studi sulla cultura popolare di Roma e per aver contribuito alla formazione e alla trasmissione del repertorio musicale romanesco. Ispirato da Giuseppe Gioachino Belli, Zanazzo scrisse molte liriche in romanesco, mettendo fedelmente per iscritto il linguaggio di strada parlato dai suoi concittadini. Ma fu soprattutto grazie alla sua opera di “raccoglitore” di stornelli, canti, favole e proverbi romani che riuscì a salvare dall’oblio la memoria delle vecchie tradizioni orali, comprese quelle musicali. 

			Di fondamentale importanza fu il libretto dato alle stampe nel 1890 Dieci canzoni popolari romanesche, che egli stesso definì «mazzolino di fiori poetici de’ nostri popolani». Il Zanazzo peraltro non si limitava alla mera trascrizione dei brani, ma ne eseguiva anche l’analisi metrica e li arricchiva di note esplicative e di approfondimento in cui riassumeva le tematiche della canzone, proprio come un antesignano degli studi folclorici. 

			669. Abruzzesi sotto il Vesuvio (risposta corretta: B)

			Pur essendo entrambi originari dell’Abruzzo, Francesco Paolo Tosti e Gabriele D’Annunzio realizzarono una bella romanza in napoletano dal titolo ’A vucchella, resa celebre dall’interpretazione del tenore Enrico Caruso. Pare che il poeta pescarese l’abbia scritta raccogliendo una “sfida letteraria” lanciatagli nel 1892 da Ferdinando Russo (anche lui poeta e autore di canzoni) allo storico Caffè Gambrinus di Napoli, dove entrambi si trovavano a conversare. Russo avrebbe affermato che il collega non sarebbe mai stato capace di comporre nella lingua partenopea e invece D’Annunzio compose in pochi minuti un sonetto in versi settenari in perfetto napoletano. Con la sensibilità linguistica che lo caratterizzava, vi inserì anche un neologismo di sua invenzione, appassuliatella, traducibile come “un poco appassita”. D’Annunzio, si sa, era solito giocare con le parole e nel corso della sua vita ha inventato moltissimi termini poi entrati a pieno titolo nel vocabolario degli italiani. Successivamente, la poesia fu musicata da Francesco Paolo Tosti e pubblicata ufficialmente nel 1907 dalle edizioni musicali Ricordi.

			670. Contro la guerra (risposta corretta: A)

			Nel 1964, al Festival dei due Mondi di Spoleto, la grande manifestazione culturale e musicale che si tiene annualmente dal 1958, lo storico gruppo Nuovo canzoniere italiano presentò per la prima volta lo spettacolo Bella Ciao. Il programma era tutto di canzoni popolari italiane, tra le quali O Gorizia, tu sei maledetta, ispirata alla tragica sesta battaglia dell’Isonzo (o battaglia di Gorizia), combattuta nell’agosto del 1917 e in cui persero la vita 21.000 soldati italiani. 

			Il brano non era affatto sconosciuto al pubblico, tuttavia quella sera era prevista una versione “censurata” delle sue parti più smaccatamente antimilitariste e irriverenti al fine di evitare fastidiose polemiche. Nonostante le direttive, uno degli storici componenti del gruppo, Michele Luciano Straniero, decise d’intonare i versi che erano stati eliminati. Questi: «Traditori signori ufficiali, che la guerra l’avete voluta, scannatori di carne venduta e rovina della gioventù…». Parte della sala esplose in un coro di proteste e il Nuovo canzoniere italiano fu denunciato per vilipendio alle forze armate.

			671. Dalla notte dei tempi (risposta corretta: D)

			Quella dei cantastorie in Sicilia è una realtà dalle origini remote, ma che stenta a rimanere in vita. Eppure, esistono ancora degli apprezzatissimi maestri di cuntu, ossia cantori di professione che narrano, in versi, storie di fantasia o più frequentemente ispirate a fatti reali legati alla propria terra, accompagnandosi con la chitarra. I temi trattati sono più o meno sempre gli stessi: guerre, amori, storie di omicidi, avventure di eroi, come facevano i cantastorie medievali, in fondo. Si tratta in pratica di mettere in parole e musica soggetti in grado di intercettare gli umori e i gusti del pubblico. Per esempio, il poeta Salvatore Bella divenne celebre negli anni Cinquanta per aver narrato, in forma epica, la storia del bandito Giuliano (Turiddu Giulianu, re di li briganti, in otto episodi editi nel 1950), che in quel periodo era ancora percepito come un eroe popolare. Ovviamente sarebbe impossibile identificare un unico caposcuola dell’arte del cuntu siciliano, ma di certo Orazio Strano (1904-1981), originario di Riposto (Catania) era considerato un’autorità indiscussa. Nonostante fosse costretto sulla sedia a rotelle, Strano fu uno dei più instancabili cantastorie itineranti siciliani di tutti i tempi.

			672. Un “noir” d’altri tempi (risposta corretta: A)

			Donna lombarda è un’antica ballata “noir” italiana. Racconta la truce storia di una giovane sposa istigata dal proprio amante a uccidere il vecchio marito facendogli bere del vino avvelenato. La canzone non ha un testo univoco, essendo giunta a noi attraverso innumerevoli varianti, alcune delle quali prevedono anche un terzo personaggio che svela l’intrigo: in alcune versioni si tratta della figlia undicenne della coppia, in altre di un neonato di pochi mesi che riesce miracolosamente a parlare. A ogni modo, secondo un noto filologo del XIX secolo, Costantino Nigra, la canzone non sarebbe lombarda, bensì piemontese e si ispirerebbe a un fatto tramandato dalle cronache medievali, la cui protagonista è la regina dei Longobardi, Rosmunda. Come narra Paolo Diacono nel secondo libro della Historia Langobardorum, nel 572 Rosmunda avrebbe orchestrato l’omicidio del marito, il re Alboino, facendosi aiutare dal proprio amante, il nobile guerriero Elmichi. Il tutto come vendetta: Alboino aveva ucciso il padre di Rosmunda, il re dei Gepidi, costringendola poi a bere dal teschio di lui. 

			673. Dramma d’amore (risposta corretta: B)

			Fior di tomba è una ballata della tradizione piemontese nota soprattutto per aver contribuito alla nascita della celeberrima Bella Ciao. Ma è anche uno dei brani-tipo della canzone popolare italiana. Se ne conoscono diverse versioni, piuttosto difformi una dall’altra, sebbene accomunate dallo stesso tema tragico-amoroso. In una delle più antiche, la ragazza protagonista vuole sposare un giovane condannato a morte, ovviamente contro il parere dei genitori. Lei risponde al dolore dicendo che morirà a sua volta, quindi raccomanda che le si prepari la tomba, sulla quale spunterà un bel fiore. In un adattamento più tardo (il cui incipit ha dato origine a Bella Ciao), la giovane si affaccia alla finestra e vede l’amato parlare con un’altra donna. Il prete a quel punto la esorta a lasciare il traditore, ma lei preferisce morire per la disperazione.

			674. “Ha poca voce…” (risposta corretta: B)

			Una delle voci più potenti e conosciute della lirica mondiale, Enrico Caruso, crebbe in un ambiente povero, che lo costrinse a lavorare fin dai dieci anni come apprendista in una fonderia. Il che non gli impedì di intraprendere, in parallelo, la carriera di cantante. Entrò da bambino nel coro parrocchiale di padre Giuseppe Bronzetti, con il quale si esibiva come contralto solista in occasione di matrimoni, funerali e processioni liturgiche. 

			Caruso stesso scrisse, in una lettera del 1906 indirizzata al collega Oreste Noto: «Facevo la delizia di tutti i buoni fedeli». Dopo qualche anno di gavetta, nel 1891 il baritono Eduardo Missiano lo ascoltò mentre si esibiva a un funerale nella chiesa di Sant’Anna alle Paludi, eseguendo un’aria da una messa del compositore ottocentesco Saverio Mercadante. Missiano ne fu colpito e indirizzò Caruso al maestro Guglielmo Vergine, il quale sentenziò che il ragazzo «aveva poca voce»… Ciononostante, Vergine stipulò un contratto con il giovane Enrico, che prevedeva il versamento del 25% dei proventi che avrebbe guadagnato nei suoi primi cinque anni di carriera. 

			675. Rivendicazioni (risposta corretta: A)

			«Saluteremo il signor padrone, per il male che ci ha fatto, che ci ha sempre maltrattato, fino all’ultimo momen’». Questo è l’arrabbiatissimo incipit di un celebre canto di lavoro delle mondine, che Eugenio Finardi inserì nel suo album d’esordio Non gettate alcun oggetto dai finestrini (1975). Quello nelle risaie era uno dei lavori più faticosi del bracciantato agricolo stagionale: svolto solitamente da giovani donne arrivate da varie regioni, consisteva nel trapiantare le piantine e togliere le erbe infestanti stando per intere giornate a schiena china, a piedi nudi e con l’acqua fino alle ginocchia, spesso sotto il sole cocente della Pianura Padana. Non era possibile fermarsi nemmeno per espletare i propri bisogni e le condizioni erano ulteriormente peggiorate dai fastidiosi animaletti che infestavano gli ambienti acquitrinosi delle risaie, su tutti le zanzare. Il duro lavoro delle mondine era inizialmente scandito dai canti di lavoro a tema sentimentale, ma ben presto queste cedettero il passo ai canti di protesta contro lo sfruttamento padronale. Saluteremo il signor padrone si diffuse a inizio Novecento, quando iniziarono le prime, timide proteste per chiedere migliori condizioni in questo settore, ignorato anche da sindacati e movimenti in difesa dei diritti dei lavoratori e delle lavoratrici. 

			676. Semileggendario (risposta corretta: C)

			La figura di Velardiniello si confonde tra leggenda e storia. Per molti studiosi si tratta semplicemente del diminutivo di Bernardo Passaro, autore vissuto tra XV e XVI secolo e al quale si attribuisce una vasta produzione poetica e musicale in lingua volgare napoletana, un filone sviluppatosi di pari passo con quella latina degli ambienti umanisti. Secondo altri storici, invece, il nome Velardiniello era solo una “copertura”, una sorta di pseudonimo utilizzato da un personaggio all’epoca molto conosciuto, che evidentemente voleva tenere nascosta la sua attività come autore di canzoni popolari e d’amore. 

			Che sia stato un nome d’arte o che nasconda un autore veramente esistito, le storie in musica attribuite a Velardiniello sono stato molto amate negli ambienti intellettuali, per la versatilità dello stile e della lirica. Il poeta e autore di canzoni napoletane Ferdinando Russo (1866-1927) di lui scrisse che appariva «or plateale, or guappo, or petrarcheggiante». Sue sono il poema Cient’anne arreto, la Farza de li Massare e una raccolta di molte “villanelle”, componimenti in endecasillabi di carattere popolare che derivano dai balli campestri. Tra queste, la villanella Voccuccia de nu pierzeco apreturo è ancora oggi nel repertorio della musica classica napoletana.

			677. Storia e musica (risposta corretta: D)

			La tammurriata è una danza tradizionale della Campania appartenente alle famiglie delle tarantelle, come la taranta pugliese e la saltarella abruzzese. Si distingue per un tempo binario (le tarantelle invece hanno un tempo ternario) e per l’esecuzione in coppia, non necessariamente uomo-donna: infatti, tra i due danzatori si viene a creare un gioco di sguardi che può essere amoroso o di sfida a seconda del sesso dei partner. 

			Sebbene antichissima, la tammurriata più nota risale solamente al 1944 ed è la Tammurriata nera, composta da E.A. Mario (già autore del La canzone del Piave) e da Edoardo Nicolardi. Si basa sulla storia di una donna napoletana – realmente esistita – che mette al mondo un bimbo dalla pelle scura concepito con un soldato di colore, forse a seguito di uno stupro, durante il governo militare alleato (Amgot). Il testo verte attorno alle reazioni contrariate dei vicini e della stessa madre, che tenta goffamente di camuffare l’accaduto assegnando al piccolo dei nomi italiani. Nonostante il sapore razzista (in linea con le idee dominanti all’epoca), la canzone ha toccato le più alte vette del successo soprattutto a partire dal 1974 con la versione incisa dalla Nuova compagnia di canto popolare.

			678. Etno-folk sardo (risposta corretta: C)

			Il successo del gruppo etno-folk Tazenda nell’edizione del 1991 del Festival di Sanremo con il brano Spunta la luna dal Monte coincise con la riscoperta, da parte degli italiani, delle sonorità e del dialetto sardo. Nessuno prima di allora aveva mai portato sul palco dell’Ariston un brano di carattere popolare che non fosse di gusto partenopeo. Per questioni di regolamento e commerciali, le parole delle canzoni in concorso non potevano essere soltanto dialettali, quindi, prima di presentare il proprio brano a Sanremo (il cui titolo originale era Disamparados, “emarginati”), i Tazenda lo affidarono al cantautore Pierangelo Bertoli chiedendogli di riscriverlo parzialmente in italiano. I Tazenda hanno avuto dunque il merito di aver portato la musica tradizionale e la lingua sarda al grande pubblico e ancora oggi, nonostante l’assenza di uno dei suoi fondatori, Andrea Parodi (uscito dalla band nel 1997, poi scomparso nel 2006) portano avanti il loro progetto.

			679. Alla birbantesca (risposta corretta: B)

			I canti a dispetto o stornelli a dispetto (anche detti “alla birbantesca”) sono una sorta di competizione canora tra due interpreti, fatta di “botte” e di “risposte” alternate, in cui ogni cantante (in genere un uomo e una donna, ma anche due uomini) intona una breve strofa di solito formata da tre o quattro versi endecasillabi legati insieme da rime assonanzate. 

			Il tema dominante è il sentimento amoroso, ovviamente un amore non corrisposto, tradito o trascurato, una disputa tra due amanti litigiosi. I canti a dispetto sono diffusi in ogni tradizione popolare regionale, ma li ritroviamo soprattutto nell’Italia centrale, Marche e Lazio su tutte. Sono detti stornelli proprio perché sono delle tenzoni poetiche (estorn in provenzale), con un rimbalzo di versi da un interprete all’altro.

			680. In cerca delle radici (risposta corretta: A)

			Antonio Virgilio Savona (1919-2009), membro storico del Quartetto Cetra nonché principale arrangiatore dei brani del gruppo vocale, era anche un musicologo. A partire dagli anni Sessanta, proprio quando il Quartetto Cetra iniziò a proporre cover di vecchi successi con Dischi Ricordi, Savona intraprese un’intensa attività di ricerca sui canti tradizionali italiani, pubblicando diversi libri sul tema, spesso insieme a Michele Luciano Straniero. Tra questi: Campagnola, Musica & Cartoline, Piccolo canzoniere del mare, Marinara e Nostalgia italiana: le canzoni della nostra vita. Savona curò anche un’antologia di Canti anarchici di Pietro Gori, una raccolta di canti popolari napoletani e diversi libri di canzoni e filastrocche per bambini.

			681. Anti-serenata lucana (risposta corretta: D)

			I canti a rampogna fanno parte della tradizione musicale lucana. Come suggerisce il nome, sono canti popolari di scherno e disprezzo (rampogna, appunto), caratterizzati dallo scambio di battute sarcastiche, provocatorie, talvolta offensive. Spesso venivano intonati rivolgendosi o ispirandosi a una donna che aveva causato una pena d’amore per non aver corrisposto il sentimento o per aver scelto un altro uomo: il cantore non elogiava la bellezza e le virtù dell’amata sperando di riconquistarla, né cantava il proprio dolore con versi nostalgici e sdolcinati, bensì esaltava senza pietà i difetti fisici della fanciulla, la punzecchiava per la sua reale o presunta bruttezza, naturalmente con l’intento di sdrammatizzare il contesto. Insomma, il canto a rampogna era una sorta di antiserenata. 

			682. Suoni greci del Salento (risposta corretta: A)

			Matinata (conosciuta anche con il titolo Kalinìfta, “Buona notte”) è una serenata d’amore in lingua grika, oggi annoverata tra le melodie tradizionali della pizzica salentina. Eseguita ancora oggi da un grandissimo numero di interpreti e gruppi etno-folk (ma ne esistono svariate versioni arrangiate in stile jazz, soul e rock), la canzone è stata scritta tra la fine del XIX e il XX secolo da Vito Domenico Palumbo, poeta e letterato nativo di Calimera (Lecce), che ha dedicato gran parte la sua vita allo studio e alla salvaguardia del patrimonio linguistico e culturale della Grecìa salentina, quel territorio della Puglia meridionale in cui si parla (sempre meno) un idioma che presenta molte affinità con il neogreco, tranne che per l’alfabeto, noto appunto come griko. Il brano viene spesso eseguito come “sigla di chiusura” nella serata finale della Notte della Taranta.

			683. Padroni vecchio stampo (risposta corretta: D)

			Sciur padrun da li beli braghi bianchi (che letteralmente significa “Il signor padrone dalle belle braghe bianche”) è il primo verso di un famoso canto di lavoro diffuso originariamente tra le mondariso (o mondine che dir si voglia) della Lombardia e del Piemonte, e in seguito anche tra quelle venete ed emiliane. La lingua con cui è stata scritta appare infatti come una mescolanza di italiano e vari dialetti del Nord, con predominanza di termini lombardo-piemontesi. Il brano è un’esortazione rivolta dalle lavoratrici al proprio padrone a tirar fuori le monete dalle tasche dei suoi bei pantaloni bianchi («Sciur padrun da li beli braghi bianchi, fora li palanchi»), cioè a pagarle quanto spetta loro, così che possano finalmente tornare nei loro paesi di origine. Probabilmente le ragazze iniziavano a intonare questo canto verso la fine del periodo lavorativo, quando ormai mancavano pochissimi giorni alla chiusura della stagione, come si deduce facilmente dai versi: «E non va più a mesi e nemmeno a settimane la va a pochi giorni». La versione più nota è quella incisa da Giovanna Daffini del Nuovo canzoniere italiano (1964), ma ne esiste anche una versione cantata da Gigliola Cinquetti. 

			684. Amori patriottici (risposta corretta: C)

			Addio mia bella addio è un canto patriottico del 1848 il cui testo è tradizionalmente attribuito all’avvocato e poeta fiorentino Carlo Alberto Bosio. Fu scritto, si narra, poco prima che Bosio partisse come volontario per respingere l’avanzata austriaca a Curtatone e Montanara («io vado in Lombardia incontro all’oppressor») e incontrò subito molta fortuna tra i soldati volontari e tra i volontari delle guerre d’indipendenza. 

			D’altra parte, chi non veniva accettato nell’esercito ne fece una propria “versione” cambiando gli ultimi versi della prima strofa «se non partissi anch’io sarebbe una viltà», in «però non parto io ché invece resto qua». 

			Il canto non perse popolarità con la fine delle lotte risorgimentali, diventando anzi parte della tradizione musicale italiana: una delle sue più recenti interpretazioni risale al 2011, quando fu presentata da Luca Barbarossa e Raquel Del Rosario al Festival di Sanremo, in occasione del 150º anniversario dell’Unità d’Italia.

			685. Inno del movimento (risposta corretta: A)

			Paolo Pietrangeli, uno dei componenti del gruppo musicale Nuovo Canzoniere Italiano, ha composto alcune canzoni di protesta che si sono trasformate in veri e propri inni politici del movimento studentesco e dei giovani impegnati di sinistra. Tra queste si ricordano Valle Giulia e la più celebre Contessa, entrambe scritte nel 1966 e successivamente incise, insieme a Giovanna Marini, nell’LP Mio caro padrone domani ti sparo, del 1969. Eppure, fu un successo inatteso. Lo stesso Pietrangeli ha infatti ricordato in un’intervista al Manifesto come, poco più che ventenne, trovandosi a una manifestazione a Pisa nel 1968, qualcuno avesse cominciato a intonare Contessa, con sua enorme sorpresa: «Il coro divenne così generale e così assordante da costringermi, commosso, ai lati della strada a guardare incredulo tutte quelle ragazze e quei ragazzi che sfilavano cantando una canzone che credevo di conoscere solo io e poche altre persone».

			686. Dalle risaie ai teatri (risposta corretta: D)

			La cantante e chitarrista Giovanna Daffini iniziò a lavorare giovanissima come mondina nelle risaie tra Piemonte e Lomellina (Lombardia), dove scoprì i canti di lavoro del repertorio delle mondariso, a cui si aggiunsero più tardi le canzoni politiche e di protesta legate alla Resistenza. Fu il padre Essio, suonatore ambulante di violino, a insegnarle i rudimenti di canto e chitarra, avviandola così all’attività artistica. Dagli anni Cinquanta, grazie alla sua bella voce, Giovanna iniziò a esibirsi in occasione di sagre di paese, matrimoni e feste private. Il successo però arrivò piuttosto tardi, nel 1962 (aveva allora quarantotto anni), quando venne scoperta dagli etnomusicologi Roberto Leydi e Gianni Bosio. Giovanna Daffini entrò nel gruppo del Nuovo Canzoniere Italiano e prese parte allo spettacolo Bella Ciao del 1964 interpretando la versione originale di Bella ciao (quella con il testo sul lavoro nelle risaie) e Sciur padrun da li beli braghi bianchi. Morì nel 1969, dopo soli cinque anni d’esperienza all’interno del gruppo musicale.

			687. La canzone delle gite scolastiche (risposta corretta: B)

			Quel mazzolin di fiori è uno dei brani più conosciuti del repertorio dei cori alpini (e delle gite scolastiche di qualche anno fa). Sebbene non sia nato propriamente come un canto di guerra è diventato celebre, in primis, tra i soldati italiani nel corso del primo conflitto mondiale come motivetto da intonare per alleviare la fatica delle lunghe marce. Non sappiamo né da chi sia stata composta né quando, ma la prima attestazione scritta a noi conosciuta (pubblicata senza spartito) risale al 1870 e si trova nella rubrica “Proverbi della Val di Cembra” di una rivista austriaca chiamata «Zeitschrift des Ferdinandeums für Tirol und Vorarlberg», dove appare con un incipit leggermente diverso rispetto alla versione più diffusa: “Un mazzetin di fiori”. La canzone non poteva mancare nell’album di Gigliola Cinquetti del 1972 Su e giù per le montagne, una raccolta dei più popolari canti di montagna.

			688. Dal Cinquecento agli inni nazionali (risposta corretta: A)

			Il Ballo di Mantova (anche detta Mantovana o Aria di Mantova) è il nome di una canzone popolare del XV-XVI secolo attribuita al tenore italiano Giuseppe Cenci, anche conosciuto come Giuseppino del Biado. Il testo è noto attraverso innumerevoli versioni, tutte però accomunate dallo stesso incipit “Fuggi, fuggi, fuggi da questo cielo” e fece la sua prima apparizione a stampa (la prima di cui abbiamo notizia, almeno) nella raccolta di madrigali di del Biado, nell’anno 1600. La linea melodica, nel corso dell’Ottocento, divenne popolare in tutta Europa, tanto che la ritroviamo identica, ma con diversi titoli, in molti Paesi, tra cui Polonia, Romania, Scozia, Svezia, Spagna e Ucraina. Le melodie più conosciute derivanti dal Ballo di Mantova si trovano nel poema sinfonico La Moldava, parte del ciclo Ma Vlast (La mia patria), del compositore ceco Bedřich Smetana (1874) e dell’inno nazionale israeliano Hatikvah (1877).

			689. Alle radici del varietà (risposta corretta: C)

			Raffaele Viviani (nato Raffaele Salvatore Catello Viviano, 1888-1950) è stato un brillante commediografo e attore di Castellammare di Stabia. Iniziò a cantare da bambino al teatro dei pupi di Porta San Gennaro, successivamente si esibì per anni nei café chantant e nei teatri di varietà di tutta Italia come macchiettista, portando sul palco spassosi personaggi maschili e femminili ispirati alla gente di strada (Prezzetella ’a caprera, ’O tammuraro, ’O pezzaiuolo, per citarne alcuni). Grazie a questi ruoli divenne famoso e apprezzato anche dalla critica. 

			Nel 1916 divenne anche impresario di sé stesso, fondando una propria compagnia di varietà che chiamò Tournée Viviani e di cui la sorella Luisella era prima attrice. Scrisse personalmente tutte le opere teatrali messe in scena dalla compagnia, di cui si ricordano l’atto unico di prosa ’O vico (1917) e lo spettacolo musicale Festa di Piedigrotta (1919) ispirato alla festa popolare settembrina e in cui Viviani interpretava quattro ruoli diversi: Papele, La guardia, Mimì e Spallucchiello.

			690. Testimone (risposta corretta: A)

			Il cantautore folk Otello Profazio è uno dei testimoni storici della musica dialettale italiana. Nato nel 1934 a Rende (Cosenza), in oltre quarant’anni di carriera ha raccolto, rielaborato e divulgato l’immenso patrimonio etnomusicale del Sud Italia, dunque non soltanto calabrese, ma anche della Basilicata, della Puglia e soprattutto della Sicilia. Famosi a tal proposito i suoi album Profazio Canta Buttitta: il treno del sole del 1964, basato su alcune delle più famose poesie dialettali del poeta siciliano Ignazio Buttitta, e Qua si campa d’aria, pubblicato dieci anni più tardi. Quest’ultimo è forse l’album più importante nella sua produzione, una sorta di manifesto della musica popolare del Meridione: raccoglie sia capolavori del passato, sia inediti. Avendo venduto oltre un milione di copie, Qua si campa d’aria detiene un singolare primato, quello di vincitore di un disco d’oro, prestigioso riconoscimento che nessun altro autore di musica in lingua dialettale ha ottenuto. Otello Profazio ha anche ricevuto il prestigioso Premio Tenco alla carriera, nel 2016.

			691. Maestro Murolo (risposta corretta: C)

			La nova gelosia (anche conosciuta come Fenesta co’ ’sta nova gelosia o ancora Canzone di Afragola) è un’antica e raffinata canzone d’amore napoletana, che parla dell’amata nascosta agli occhi dell’amato dalle “gelosie”, cioè le persiane. Le sue origini risalgono addirittura al Settecento, ma è stata riproposta negli anni dai più grandi musicisti e interpreti partenopei e non solo (per esempio Fabrizio De André nell’album Le nuvole, del 1990). Su tutti, Roberto Murolo. Napoletano di nascita, Murolo peraltro iniziò la carriera artistica dedicandosi a un repertorio musicale che guardava oltreoceano: nel 1937, aveva fondato il quartetto Mida, un gruppo vocale d’ispirazione jazzistico con il quale si fece conoscere in Italia e in Europa (il nome del quartetto derivava dalle iniziali dei suoi quattro componenti: Murolo, Imperatrice, D’Acova e Arcamone). Il gruppo rimase attivo fino al 1946, dopodiché Murolo si dedicò completamente e definitivamente alla canzone napoletana antica e moderna. Frutto di questo suo lavoro è la monumentale opera musicale in dodici dischi dal titolo Napoletana. Antologia cronologica della canzone partenopea (1963), la più grande raccolta di canzoni napoletane mai realizzata, che abbraccia un periodo di ben otto secoli di musica. La nova gelosia è contenuta appunto nel primo disco dell’antologia, che comprende brani dal 1200 al 1700. 

			692. Successo casuale (risposta corretta: D)

			Fiorin fiorello, composta da Giuseppe Mendes e Gian Vittorio Mascheroni, venne lanciata nel dicembre del 1938 da Alfredo Clerici, soprannominato Al Mica, un giovane calzolaio di Vigevano che in quello stesso anno aveva partecipato “per gioco” a un concorso nazionale per voci nuove indetto dall’Eiar (Ente italiano audizioni radiofoniche) a Torino. Il brano era stato pensato originariamente come una ninna nanna, ma poi gli autori crearono uno stornello “modernizzato” che seppe conquistare popolarità a livello internazionale: negli Stati Uniti la canzone divenne una hit proprio grazie alla voce di Clerici (subito ribattezzato Mr. Fiorin Fiorello), mentre in Italia è stata associata soprattutto a Carlo Buti, che la registrò nel 1939. Negli anni a venire sarebbero stati tantissimi gli interpreti a volersi confrontare con questo classico della musica leggera italiana: Clara Calamai la cantò nel 1943 per il film Ossessione di Luchino Visconti, Claudio Villa la incise nel 1953, Luciano Ligabue l’ha citata, en passant, nel brano A che ora è la fine del mondo (1994) e Luciano Pavarotti l’ha portata addirittura sul palco del Pavarotti & Friends nel 1999 con Gloria Estefan, suscitando peraltro polemiche in chi considerava un sacrilegio che un grande tenore cantasse uno stornello.

			693. Oboe popolare (risposta corretta: B)

			La pipita o ciaramella (parola che significa “piccola canna”) è uno strumento aerofono di antiche origini (risalente almeno al XII secolo) simile a un oboe, suonato soprattutto nei concerti di musica popolare. Diffuso un po’ ovunque nell’Italia centro-meridionale, esso viene classicamente associato alla zampogna e alla cornamusa, di cui potrebbe essere il diretto antenato. In base alla zona presa in considerazione questo nome identifica strumenti leggermente diversi: in alcune aree della Sicilia e della Calabria, la ciaramedda è costituita da una o più canne di legno collegate a una riserva d’aria (come appunto lo sono cornamuse e zampogne) ed è tradizionalmente impiegato nei canti natalizi durante la novena. Altrove indica lo strumento con una canna singola, senza sacco d’aria. In Abruzzo e nella Ciociaria è conosciuta come bifera o piffera. Nel Molise, in Campania e in Basilicata è anche nota come totarella. Il termine pipita, invece, sembra essere diffuso solo in Calabria.

			694. Propaganda e razzismo (risposta corretta: A)

			La canzone Faccetta nera, scritta nel 1935 da Renato Micheli e musicata da Mario Ruccione, fu eseguita per la prima volta da Carlo Buti al Teatro Capranica di Roma. Si tratta, com’è noto, di un brano di propaganda fascista in forma di marcetta militare e a tematica razzista, il cui intento era celebrare il colonialismo italiano nell’Africa orientale. La Guerra d’Etiopia fu una durissima guerra d’aggressione dettata da ragioni politiche ed economiche, durante la quale gli italiani si macchiarono di crudeltà e crimini contro l’umanità. Ma nella propaganda l’intervento militare venne edulcorato e giustificato con il pretesto della “civilizzazione” delle popolazioni locali, che l’Italia avrebbe liberato da antiche e barbare pratiche, come la schiavitù. Questo è in sostanza il contenuto della canzone. Nell’ambito di uno spettacolo particolarmente esplicito messo in scena al teatro Quattro Fontane di Roma, la showgirl Anna Fougez, nelle vesti allegoriche dell’Italia, liberava una donna di colore in catene per poi farle indossare una camicia nera. Sebbene molto popolare tra i fascisti, a Benito Mussolini la canzone non piacque perché a suo dire favoriva il meticciato.

			695. Romano, ma non solo (risposta corretta: C)

			Quando si parla di “stornelli” in genere si pensa a un qualsiasi canto popolare in romanesco, brioso e spensierato, magari cantato per strada da stornellatori professionisti. A dire il vero, gli stornelli sono diffusi in tutta l’Italia centrale (in particolare Toscana, Lazio e Marche) e al Sud (esistono stornelli salentini e siciliani). Sebbene ormai non presentino più uno schema metrico fisso, nella loro forma tradizionale si possono riconoscere alcune caratteristiche. 

			La strofa dello stornello classico presenta tre versi, con il primo di cinque o undici sillabe e due endecasillabi a seguire. Si crede però che la forma primitiva sia stata quello del distico (due versi), in rima o sciolto. 

			Anche i contenuti degli stornelli, per quanto apparentemente liberi e semplici, seguivano delle “regole”: alcuni studiosi hanno classificato un gruppo di stornelli (quelli un tempo più comuni) detti “di fiore”, perché il verso d’introduzione conteneva il riferimento a un fiore o a parte di esso, oppure il nome di una donna ispirato ai fiori.

			696. Folk siciliani (con esordi andini) (risposta corretta: C)

			Nel 1979, la scena della musica folk siciliana si è arricchita di un gruppo composto da giovani musicisti palermitani destinato a un grande successo, gli Agricantus (in latino, “canto della terra”). In realtà, il loro percorso artistico parte dalla ricerca e riproposizione della cultura musicale sudamericana, in particolare andina, e solo successivamente hanno allargato lo sguardo ai ritmi e alle melodie tipicamente mediterranee sapientemente mescolate con la musica ambient. Questo progetto ambizioso e sofisticato è proseguito attraverso l’incontro di diverse lingue e dialetti. 

			L’esordio discografico degli Agricantus arriva abbastanza tardi, nel 1993, con l’album Gnanzù!, una parola rubata al vocabolario dei tonnaroti siciliani. Per mantenere un buon ritmo di lavoro sulle tonnare, i pescatori erano soliti scandire i movimenti attraverso dei canti detti cialome, e quando giungeva il momento di issare l’ultima rete con i pesci (la cosiddetta “camera della morte”) si facevano forza intonando due formule: ajamola e appunto gnanzù (la versione siciliana di “oh, issa!”).

			697. Cinquecento anni di banda (risposta corretta: A)

			La Società filarmonica Guido Moretti di Pietra Ligure si è formata nel lontano 1518 (precisamente l’8 luglio in vesperis, come recita l’atto di nascita ufficiale) per iniziativa del reverendo Nicola Nano, rettore della locale chiesa di San Nicola, desideroso di arricchire le principali funzioni religiose con concerti e cori di voci bianche. Venne quindi ingaggiato il maestro Luca di Arimindis di Foroiulio perché impartisse lezioni di musica e canto a dodici fanciulli, scelti di anno in anno, che avrebbero fondato il primo nucleo del corpo musicale (e poi bandistico) più antico d’Italia. Alla fine del XIX secolo, il gruppo musicale di strumenti a fiato contava già un organico di circa 50 elementi e cominciò a chiamarsi Società filarmonica di mutuo soccorso. Poco dopo venne intitolato al maestro Guido Moretti, che la diresse per ben cinquant’anni, dal 1872 al 1922. Oggi ha un carattere laico e conta circa 35 elementi. 

			698. Lamenti professionali (risposta corretta: B)

			L’attitu (in sardo s’attitu) è una nenia per voce femminile cantata dalle prefiche, cioè dalle lamentatrici di professione (dette attittadoras) durante le cerimonie funebri: una tradizione di origine antichissima, ma ormai scomparsa. Secondo una diffusa interpretazione, il termine attitu, dal verbo attitare, si riferisce all’“attizzare”, nel senso di “incitare alla vendetta”, poiché un tempo questa manifestazione di dolore era dedicata anche (ma non solo) alle vittime di omicidi. Attraverso l’attitu, le donne incoraggiavano il defunto alla vendetta nell’aldilà. 

			Il lamento rituale è però una pratica arcaica presente in ogni civiltà: presso le famiglie dell’antica Roma, per esempio, le donne erano incaricate della conclamatio, che consisteva nel pronunciare incessantemente il nome del trapassato fino al momento della deposizione del suo corpo nel sepolcro o sulla pira funebre. 

			Figure simili si sono mantenute fino a qualche decennio fa nel Salento, dove erano in voga le chiangimuerti, che recitavano nenie di origine greca, nonché in Sicilia, in Calabria e in Basilicata. Le ultime prefiche lucane sono state ritratte da Franco Pinna in un meraviglioso e al tempo stesso disturbante reportage fotografico realizzato in collaborazione con l’antropologo Ernesto De Martino, tra gli anni Cinquanta e Sessanta, quando l’Italia stava vivendo il suo boom economico mentre il Sud viveva ancora nella miseria e in una società arcaica.

			699. Tarantismo musicale (risposta corretta: C)

			Il Canzoniere Grecanico Salentino è il primo gruppo etno-folk a essersi formato in Puglia. È stato fondato nel 1975 dalla scrittrice Caterina “Rina” Durante, che si è sempre interessata al recupero delle tradizioni del Salento, sua terra d’origine, contribuendo in tal modo alla riscoperta del tarantismo pugliese, un fenomeno piuttosto misterioso e complesso strettamente legato alla musica. Gli esperti definiscono tarantismo (o tarantolismo) lo stato psichico caratterizzato da intense crisi di natura isterico-compulsiva (una trance psichica), attribuito al morso della tarantola (un ragno) e un tempo curato attraverso ritmi musicali che secondo la credenza popolare avevano il potere di “sbloccare” il malato. Come ha spiegato l’antropologo Ernesto De Martino (1908-1965), il rito consisteva in una danza saltellante che veniva ripetuta per tre giorni di fila, dall’alba al tramonto, con un’interruzione di una sola ora al centro della giornata, come in un “rave” a ritmo di taranta. 

			700. Anima popolare (risposta corretta: B) 

			L’anima popolare di Domenico Modugno si è espressa attraverso l’interpretazione di moltissimi brani appartenenti alle tradizioni musicali di diverse regioni italiane, in primis Puglia e Sicilia. Ma del suo ricco repertorio fa parte anche una struggente canzone di origine abruzzese, reinterpretata in tempi diversi da Ginevra Di Marco, Radiodervish, Ermal Meta e Piero Pelù. Si tratta della celeberrima Amara terra mia, scritta con la collaborazione di Enrica Bonaccorti e pubblicata nel 1971 nell’album Con l’affetto della memoria. Si dice che il brano sia un adattamento in chiave “nazionale” di un più antico canto di lavoro abruzzese dal titolo Cade l’uliva (caschi la foje), registrato nel 1964 da Giovanna Marini nello spettacolo Bella Ciao portato in scena dal Nuovo Canzoniere Italiano (la canzone fu presentata allora come un canto delle raccoglitrici di olive nella piana di Ortona). In realtà, sia Amara terra mia sia Cade l’uliva sarebbero l’elaborazione del canto tradizionale di fine Ottocento Addije, addije amore, che lamentava la crisi agricola e lo svuotamento delle aree rurali nei primi anni dell’industrializzazione italiana postunitaria. 

			I cantautori e le scuole cantautorali

			701. Laboratorio Trastevere (risposta corretta: D)

			Il locale in questione, aperto nel 1960 nel rione romano di Trastevere (in via Garibaldi, ai piedi del Gianicolo), era il Folkstudio. Tra le sue pareti, nel corso degli anni, hanno mosso i loro primi passi molti giovani cantautori romani (e anche qualche straniero, come capitò nel 1962 a un quasi esordiente Bob Dylan), spesso destinati alla celebrità. Tra i tanti artisti destinati al successo c’erano Francesco De Gregori e Antonello Venditti. Nel 1972, un anno prima di lanciare i loro rispettivi album d’esordio (Alice non lo sa e L’orso bruno), pubblicarono un disco a doppia firma – “concepito” proprio durante le ore trascorse al Folkstudio – dal titolo Theorius Campus (di cui uno dei più grandi estimatori sarà il rocker Luciano Ligabue). Nel disco erano già contenuti alcuni dei loro futuri successi, come Signora Aquilone (De Gregori) e Roma capoccia (Venditti). Degno di menzione è anche Il Locale, spazio musicale attivo negli anni Novanta (proprio mentre il Folkstudio cessava di esistere), vicino a piazza Navona. Anche qui hanno fatto gavetta diversi artisti romani tra i quali si ricordano in particolare Daniele Silvestri, Max Gazzè e Niccolò Fabi.

			702. Cantautori goliardi (risposta corretta: B)

			La cacca di Piero è la rivisitazione del capolavoro La guerra di Piero, proposta scherzosamente da De Gregori all’inizio degli anni Settanta davanti al pubblico del Folkstudio. Quando un giorno De André ebbe l’occasione di ascoltarla (dopo essere entrato in contatto con Luigi De Gregori, fratello di Francesco e anch’egli cantautore), ne rimase così colpito da avviare una collaborazione con De Gregori, dal 1974. Dal sodalizio nascerà, tra l’altro, l’album Volume 8 (firmato da De André, ma contenente diversi brani scritti a quattro mani). 

			Quanto alla versione “goliardica” de La cacca di Piero, ecco uno stralcio dei primi versi: «Cachi nascosto in un campo di grano / e per pulirti non hai che la mano / emerge il culo dall’ombra dei fossi / in mezzo a mille papaveri rossi. / Volevi cacare in maniera decente / su cessi comodi e sterilizzati / ma sei finito a cacare per prati / sopra la merda di tanta altra gente. / […]».

			703. Omaggio a Bob (risposta corretta: C)

			L’artista omaggiato da De Gregori è Bob Dylan, da lui ammirato fin da ragazzo. Nello specifico, l’album in oggetto s’intitola De Gregori canta Bob Dylan - Amore e furto (versione italianizzata di Love and Theft, titolo di un disco firmato da Dylan nel 2001) e contiene la traduzione di diversi brani del celebre folk singer statunitense, tra cui il capolavoro Desolation Row (divenuto Via della povertà). Questo, peraltro, era già stato tradotto da De Gregori nel 1974, in collaborazione con De André (il quale l’aveva a sua volta pubblicato nell’album Canzoni). Nel corso del 2015, qualche mese prima dell’uscita di Amore e furto, lo stesso De Gregori ha inoltre aperto un concerto di Bob Dylan a Lucca. Il primo incontro tra i due era invece avvenuto nel 1984, in occasione di un’esibizione dell’artista americano a Roma. Un’ultima curiosità: una delle canzoni più famose di Francesco De Gregori, Buonanotte fiorellino (1975) è ispirata proprio a un brano di Dylan, intitolato Winterlude.

			704. In cima alla hit (risposta corretta: A)

			La canzone che portò per la prima volta Antonello Venditti al vertice della hit-parade, tra il 1975 e il 1976, è stata Lilly, che era anche il titolo dell’album (uscito nel 1975) in cui il brano in questione era contenuto, giunto al primo posto al pari del 45 giri. In precedenza, tra il 1972 e il 1974, il cantautore romano aveva già pubblicato tre album (più un quarto, a inizio carriera, in coppia con De Gregori), ma fu per l’appunto Lilly il disco che lo portò in cima alle classifiche. In tale lavoro, oltre al brano omonimo, incentrato sulle drammatiche vicende di una ragazza tossicodipendente, spicca la canzone Compagno di scuola, ancora oggi tra i cavalli di battaglia di Venditti, dedicata al passaggio dall’adolescenza alla vita adulta sullo sfondo delle tensioni politiche che segnarono l’Italia di quegli anni, con riferimenti espliciti alle contestazioni studentesche del Sessantotto.

			705. Oltre mezzo anno (risposta corretta: D)

			Il record di vendite e, allo stesso tempo, di settimane consecutive trascorse sul primo gradino del podio della classifica italiana (secondo i dati della FIMI, Federazione Industria Musicale Italiana), spetta all’album La vita è adesso. Pubblicato da Claudio Baglioni nel 1985, tale lavoro rimase primo in classifica per ben ventisette settimane consecutive (dal giugno 1985 al gennaio 1986), vendendo in totale oltre quattro milioni di copie. Al secondo e al terzo posto del podio dei dischi più venduti di sempre in Italia troviamo invece, rispettivamente, Oro, incenso e birra, di Zucchero (1989) e Io non so parlar d’amore, di Celentano (1999). Rimanendo a Baglioni, c’è da ricordare che il grande successo era per lui giunto già nel 1972, anno di uscita dell’album (e dell’omonima canzone) Questo piccolo grande amore, interamente incentrato sull’evolversi di una liason tra un ragazzo e una ragazza e rimasto a sua volta primo in classifica per quindici settimane consecutive.

			706. Il pirata della canzone italiana (risposta corretta: A)

			Lo pseudonimo scelto da Rino Gaetano per firmare il singolo I love you Marianna (uscito giustappunto nel 1973 e prodotto tra gli altri da Antonello Venditti) era Kammamuri’s. Il soprannome fu probabilmente adottato per un’eccessiva timidezza di Gaetano (il cui nome di battesimo era Salvatore Antonio), il quale, alle prime armi, non si sentiva pronto per debuttare. Le cose cambiarono però già l’anno seguente, quando il cantautore – nato a Crotone ma romano di adozione – pubblicò il suo primo 33 giri, dal titolo Ingresso libero, contenente tra gli altri il celebre brano Tu, forse non essenzialmente tu. Il primo vero successo arrivò quindi con la canzone Ma il cielo è sempre più blu (incisa nel 1975 come singolo 45 giri), seguita nel 1976 dall’album Mio fratello è figlio unico e nel 1978 dal brano forse più noto di Gaetano: Gianna (contenuta nel disco Nuntereggae più).

			707. Autori a confronto (risposta corretta: B)

			A produrre il primo album di Amedeo Minghi, nel 1973, fu Edoardo Vianello. Il celebre autore di vari intramontabili successi degli anni Sessanta (da Guarda come dondolo ad Abbronzatissima) faceva parte, a quel tempo, del duo “I Vianella”, assieme alla moglie Wilma Goich, con la quale dirigeva anche l’etichetta Apollo (casa discografica che lanciò pure i Ricchi e Poveri). Lo stesso Minghi, nel corso degli anni Settanta, scrisse diversi brani cantati dalla coppia Vianello-Goich, collaborando in parallelo con artisti della scena romana, tra i quali Califano, De Gregori e De Angelis (noto soprattutto per la struggente Lella, del 1970). Seguirono anni d’intensa produzione musicale che lo videro scrivere testi sia per se stesso sia, come in passato, per altri. Fino al grande successo ottenuto nel 1990 al Festival di Sanremo con il brano Vattene Amore, cantato assieme a Mietta (all’anagrafe Daniela Miglietta).

			708. Il terzo LP (risposta corretta: D)

			L’album in questione, pubblicato nel 1976, è Trapezio. Si tratta del terzo 33 giri inciso dal cantautore romano (No! Mamma, no!, del 1973, e Invenzioni, del 1974), tra le cui tracce spicca soprattutto il brano Madame. Il vero successo, per Renato Zero (il cui vero cognome è Fiacchini: Zero fu come provocatoria risposta a chi, agli esordi, lo definiva “uno zero”), giunse però l’anno seguente, con l’album Zerofobia. Lanciato nel 1977, conteneva alcune canzoni poi divenute leggendarie, come Mi vendo e Il Cielo. Per vedere entrare in scena il Triangolo, brano dal testo oltremodo ambiguo e destinato a un successo clamoroso che dura ancora oggi, si dovette invece attendere il 1978 e l’uscita dell’album Zerolandia. La canzone fu poi pubblicata come singolo (sul lato B del 45 giri c’era Sesso o esse).

			709. Anticamera di Sanremo (risposta corretta: D)

			Interpretando il brano Sarà l’età, da lui scritto, Luca Barbarossa vinse nel 1980 il Festival di Castrocaro, ottenendo grazie a tale successo la possibilità di partecipare l’anno seguente al Festival di Sanremo, dove si presentò con la canzone Roma spogliata (lo stesso percorso fu seguito nel biennio 1981-1982 da Zucchero, prima vincitore a Castrocaro e poi tra i protagonisti sul palco di Sanremo). Il grande successo, per Barbarossa, arrivò quindi nel 1988, grazie a brani come L’amore rubato e Yuppies, entrambi nell’album Non tutti gli uomini, del 1988. Quanto allo storico Festival di Castrocaro, o Concorso per Voci Nuove (la cui prima edizione è datata 1957), che ha lanciato tra gli altri Gigliola Cinquetti, Iva Zanicchi, Giuni Russo e Alice, è oggi ormai in profonda crisi, tanto che negli ultimi anni ne sono saltate diverse edizioni.

			710. Africa galeotta (risposta corretta: C)

			L’idea del fortunato progetto “Fabi Silvestri Gazzè” è nata dopo un viaggio compiuto dai tre cantautori romani – colleghi e amici fin da ragazzi – in terra africana, per la precisione in Sud Sudan. I tre, impegnati nel sociale attraverso la raccolta di fondi, vi sono giunti nell’ottobre 2013, al seguito dell’organizzazione non governativa Medici con l’Africa Cuamm (impegnata nella tutela della salute), decidendo poi appunto di unire i loro sforzi anche in ambito musicale (dopo una serie di collaborazioni già avviate negli anni Novanta), con un album a sei mani. Pubblicato nel settembre 2014 con il titolo Il padrone della festa (12 tracce), il disco è stato anticipato di pochi mesi dal singolo Life is Sweet, il primo firmato da tutti e tre assieme. Dopodiché, fino al 2015, è stato portato in tour con enorme successo di pubblico, sia in Italia sia in molti Paesi europei.

			711. Intreccio di generazioni (risposta corretta: A)

			Il concerto tenuto il 4 luglio 2019 allo stadio Olimpico di Roma – dopo l’uscita dell’album Colpa delle favole, primo in classifica fin dall’esordio e rimasto al vertice per cinque settimane consecutive – ha costituito un momento fondamentale nella carriera di Ultimo, tra i più apprezzati cantautori di “nuova generazione”, il quale nell’occasione, di fronte a oltre settantamila spettatori, ha duettato con uno dei suoi miti musicali, Antonello Venditti, sulle note di Roma capoccia e Notte prima degli esami. Ultimo ha cantato anche assieme a un altro cantautore da lui amato e al quale è legato da una forte amicizia: Fabrizio Moro. Il quale, in questo modo, ha potuto ricambiare quanto fatto dall’amico l’anno precedente. Aveva infatti cantato con Moro durante un concerto tenuto da quest’ultimo, sempre all’Olimpico.

			712. Il paroliere romano (risposta corretta: C)

			Dietro al successo di Margherita e di altri brani di Cocciante (tra cui Bella senz’anima, del 1974), vi è il nome di Marco Luberti, paroliere di nascita romana che, assieme allo stesso Cocciante, firmò uno dei maggiori successi di Rino Gaetano, A mano a mano (1978). Quanto a Margherita, fu inserita da Cocciante nell’album Concerto per Margherita, nel 1976, uscendo poi anche come singolo. Il brano, incentrato su una storia d’amore, scalò quindi la classifica sia in Italia (dove rimase in vetta per dieci settimane consecutive) sia all’estero (in Francia e Spagna Cocciante cantava una versione francese e una spagnola, Marguerite e Margarita), spopolando persino in Sudamerica. Luberti raccontò in seguito che il celebre attacco della canzone («Io non posso stare fermo con le mani nelle mani») gli era venuto in mente nel corso di un sogno.

			713. Libera di amarsi (risposta corretta: A)

			L’oggetto tenuto in mano dalla Statua della Libertà era un vibratore, evidente allusione alla masturbazione femminile, argomento all’epoca tabù. D’altronde, la stessa canzone di apertura dell’album, dal titolo America, era espressamente dedicata al tema della masturbazione («Per oggi sto con me / Mi basto e nessuno mi vede», recita uno dei versi). Il disco, come le polemiche che accompagnarono la copertina, fu un passo importante nella carriera della Nannini, a cui cominciarono ad aprirsi le porte del successo per poi spalancarsi del tutto nel 1984, anno di uscita dell’album Puzzle, dove era contenuto uno dei brani tuttora più celebri della cantautrice senese: Fotoromanza. Nel 2011 l’artista, sempre sulla cresta dell’onda, è tornata a far parlar di sé per via dell’immagine scelta per la cover dell’album Io e te, dove appare incinta, con la maglietta alzata sopra la pancia.

			714. Tour a tre (risposta corretta: C)

			Il tour del 1994 vide protagonisti Pino Daniele, Jovanotti ed Eros Ramazzotti, che cantarono negli stadi di mezza Italia per poi salire sul palco anche in alcune tappe estere. In alcuni dei concerti tenuti oltreconfine, Pino Daniele, richiamato da altri impegni, fu sostituito da Luca Carboni (il quale aveva a sua volta già collaborato in tour con Jovanotti nel 1992). Ogni concerto prevedeva una parte iniziale in cui i tre artisti cantavano contemporaneamente vari loro brani, dopodiché ognuno di loro si alternava esibendosi principalmente da solo, con piccole “incursioni” degli altri due. L’operazione, che univa stili e sonorità provenienti da mondi assai diversi, riscosse un enorme successo e vide a un certo punto parteciparvi anche Carlo Verdone, provetto batterista che durante la tappa romana del tour è stato invitato sul palco per cimentarsi in un breve assolo.

			715. Unico italiano (risposta corretta: B)

			L’unico artista italiano invitato a Woodstock ’94 è Zucchero (pseudonimo di Adelmo Fornaciari), apprezzato oltreoceano per l’originale capacità di rivisitare in chiave italiana i suoni tipici del soul e del blues americano. Nel contesto del festival americano (tenutosi dal 12 al 14 agosto, a venticinque anni dal Woodstock originale del 1969), il cantautore italiano si esibì in ben nove brani, alternando successi vecchi e nuovi. Nello stesso giorno della sua esibizione (13 agosto), sul palco si sono esibiti gli Aerosmith, i Metallica, The Cranberries e Joe Cocker, il cantante blues britannico, celebre per la sua voce roca e presente al Woodstock “originale”: a Cocker lo stesso Zucchero si è ispirato all’inizio della carriera e i due, in passato, avevano cantato assieme in diverse occasioni. Per esempio, durante il tour di Zucchero del 1987, per l’uscita di Blue’s, l’album che ne consacrò il successo (grazie a brani “cockeriani” come Con le mani e Senza una donna).

			716. Cantautore-illustratore (risposta corretta: C)

			A eccellere nell’arte del fumetto oltreché in quella musicale era Ivan Graziani, diplomatosi pittore nel 1968 presso l’Accademia di Belle arti di Urbino e appassionato di disegni animati e fumetti (ne realizzò tra l’altro alcuni per una rivista pornografica svedese). Nel tempo prevalse però la passione per la musica, anche se agli esordi l’artista usò lo pseudonimo di Rockleberry Roll, con il quale pubblicò nel 1973 il suo primo album. Il titolo era Desperation e la copertina fu disegnata dallo stesso Graziani (in stile murales). Anche in tal caso ricorse però a un soprannome, firmandosi Ivan73 e accreditando l’opera a un certo Omerus von der Velt (altro suo pseudonimo). Già dal secondo album (anch’esso del 1973 e intitolato La città che io vorrei), il cantautore-illustratore iniziò però a utilizzare il suo vero nome, con il quale raggiungerà il successo musicale a partire dal 1979, anno di uscita dell’album Agnese dolce Agnese, primo suo lavoro a entrare nella Top Ten delle vendite.

			717. Scomodi refrain (risposta corretta: B)

			La canzone Dio è morto, il cui titolo completo è Dio è morto (se Dio muore, è per tre giorni poi risorge), è stata composta nel 1965 dal cantautore modenese Francesco Guccini, ma nel corso degli anni è stata riproposta da moltissimi altri artisti, tra cui Caterina Caselli, Ornella Vanoni, Fiorella Mannoia, Gianna Nannini. La cover più famosa è quella eseguita dallo storico gruppo dei Nomadi, che la incise nel 1967 riscuotendo un enorme successo di pubblico. A tal proposito, il tastierista Beppe Carletti, cofondatore della band insieme ad Augusto Daolio, ha dichiarato di dover essere grato all’Equipe 84 per la fortuna ottenuta dalla canzone: prima di passare ai Nomadi, infatti, era stata proposta proprio da quella band, che però rifiutarono di eseguirla per il rischio di rovinare la propria immagine. In effetti, la canzone appariva troppo rivoluzionaria per la metà degli anni Sessanta e la Rai decise di censurarla perché ritenuta “blasfema”. Paradossalmente, l’unica emittente a diffonderla fu Radio Vaticana e pare che lo stesso papa Paolo VI l’apprezzasse.

			718. Canto funebre (risposta corretta: A)

			Per scrivere l’incipit di Dio è morto, Guccini si è ispirato al poema del 1956 Urlo (titolo originale Howl) dello scrittore statunitense Allen Ginsberg, considerato il profeta della Beat Generation. Entrambi i testi si aprono con un disperato affresco della generazione del secondo dopoguerra: una generazione in crisi fatta di ragazzi senza più ideali in cui credere, che non riesce ad affrancarsi dal materialismo imperante e dal “perbenismo interessato” («Ho visto la gente della mia età andare via, lungo le strade che non portano mai a niente», cantava Guccini). Il titolo del brano, invece, rimanda a un’espressione usata dal filosofo tedesco Friedrich Nietzsche (nei libri La gaia scienza e Così parlò Zarathustra) per evocare il declino del mondo occidentale.

			719. Le vie del jazz (risposta corretta: C)

			Lucio Dalla (1943-2012) iniziò a suonare a Bologna nel 1960, quando era ancora un adolescente, con l’orchestra jazz Rheno Dixieland Band, di cui faceva parte anche il futuro regista Pupi Avati. Il suo strumento era il clarinetto, che il giovane Dalla, da bambino prodigio qual era, imparò a suonare da autodidatta a partire dai dieci anni. La band era stata fondata nel 1952 da Nardo Giardina con il nome di Superior Magistratus Ragtime Band, poi cambiò diverse volte denominazione, passando da Panigal Jazz Band a Rheno Dixieland Band (nel 1959) e infine in Doctor Dixie Jazz Band (nel 1972), con cui è nota ancora adesso, attestandosi come la jazz band più longeva della storia musicale italiana.

			720. Dall’arte al “pop” (risposta corretta: C)

			Paola Pallottino, figlia di Massimo Pallottino, il più illustre etruscologo del Novecento, è una storica dell’arte nonché illustratrice di libri per l’infanzia e di testi scientifici. Romana di nascita ma bolognese d’adozione, ha iniziato a collaborare come paroliera di Lucio Dalla negli anni Settanta, sfornando enormi successi quali 4/3/1943 (data di nascita dello stesso Dalla, presentata al Festival di Sanremo 1971), Il gigante e la bambina, Il bambino di fumo, Un uomo come me e Anna Bellanna. Dalla non fu il solo artista a utilizzare le parole di Paola Pallottino. L’attore-cantante Silvano Pantesco la scelse per scrivere tutti i testi dell’album Bianco come la neve rosso come il sangue (1971) e lo stesso farà quattro anni più tardi Gianfranca Montedoro per Donna circo (1974). Tra le canzoni maggiormente conosciute di Pallottino si ricordano Giovanna d’Arco e La ragazza e l’eremita, incise da Angelo Branduardi nell’album Domenica e lunedì (1994).

			721. Prima di Morandi (risposta corretta: D)

			La grande popolarità di Occhi di ragazza è arrivata grazie all’interpretazione di Gianni Morandi, ma in origine il brano era destinato a un giovanissimo Rosalino Cellamare (non ancora “in arte Ron”), che avrebbe dovuto cantarla al Festival di Sanremo 1970, appena sedicenne, in abbinamento con Sandie Shaw, la “cantante scalza” britannica. La canzone non fu ammessa dalla commissione selezionatrice e al suo posto venne presentata Pa’ diglielo a Ma’, che Rosalino cantò in coppia con Nada. Nel marzo dello stesso, Occhi di ragazza passò nelle mani del già famosissimo Morandi e fu portata all’Eurovision Song Contest ottenendo l’ottava posizione, dopodiché divenne una hit! Lo sfortunato Ron riuscirà comunque a “riappropriarsi” del brano che il caro amico Lucio Dalla aveva musicato per lui inserendola nell’album Tutti cuori viaggianti, registrato dal vivo nel 1983.

			722. Pubblicità sì, ma per il sociale (risposta corretta: C)

			Il cantastorie emiliano Pierangelo Bertoli contrasse la poliomielite da bambino, quindi rimase parzialmente paralizzato e dovette trascorrere gran parte della sua vita sulla sedia a rotelle. Per questo nel 1989 accettò di essere il protagonista di una “Pubblicità progresso” per sostenere la campagna per l’abbattimento delle barriere architettoniche, vincendo nello stesso anno anche un Telegatto. Nello spot si vede Bertoli sulla sedia a rotelle che vorrebbe chiamare i soccorsi dopo aver assistito a un incidente motociclistico, ma non riesce a entrare nella cabina telefonica perché troppo stretta. 

			L’impegno come testimonial fece sì che Bertoli fosse invitato a presenziare a diversi dibattiti sulla questione e fu in uno di questi incontri, al Circolo della stampa di Milano, che avvenne un duro diverbio con Roberto Formigoni. Il politico milanese avrebbe infatti affermato che: «Le barriere architettoniche sono solo nella nostra mente». A quel punto, Bertoli gli mostrò la carta d’identità, dove alla voce “Professione” l’impiegato comunale aveva scritto “invalido”.

			723. Corrispondenze di date (risposta corretta: C)

			Eppure soffia, pubblicato nel 1976, è stato il primo album di Pierangelo Bertoli prodotto da una grande casa discografica, la CGD (Compagnia Generale del Disco), legata a Caterina Caselli, sempre attenta a far emergere i cantautori di nicchia. Per l’immagine di copertina, come ha raccontato lo stesso Bertoli, fu scelta la sua carta d’identità, per ricordare una felice coincidenza: la data di inizio delle registrazioni coincideva sia con il giorno del suo compleanno (5 novembre) sia col rinnovo del documento. Tuttavia, poiché il disco, come i precedenti, doveva uscire come “Angelo Bertoli” e non “Pierangelo”, la prima parte del nome venne visibilmente cancellata. Eppure soffia contiene alcune canzoni già incise in passato (tra cui la stessa title track) più alcuni nuovi brani: Sera di Gallipoli, Cristalli di memoria, Racconta una storia d’amore, Povera Mary, È nato si dice.

			724. Impegno e ironia (risposta corretta: A)

			Elio e le Storie Tese sono diventati celebri per la loro originalità dissacrante, ma anche per avere proposto “duetti-parodie” con voci note della canzone italiana, di solito con uno stile musicale molto diverso dal loro. Oltre che per l’impegno sociale di Elio e compagni. Tra i risultati più riusciti di questa sperimentazione figurano T.v.u.m.d.b. con Giorgia e Fossi figo in duetto con Gianni Morandi, un vero “inno dell’aspetto fisico piacevole” come hanno affermato gli stessi “Elii” sul loro sito. 

			Stessa sorte è toccata anche a Pierangelo Bertoli, coinvolto dalla band nel 1990 per cantare alcuni versi di Giocatore mondiale, la sigla del programma Mai dire Mondiali: «La vita è bella, perché le cabine son strette ma largo è lo stadio, solo alla morte non c’è rimedio». Le “cabine strette” sono le cabine telefoniche trattate nella pubblicità progresso contro le barriere architettoniche di cui Bertoli era stato testimonial l’anno precedente.

			725. Concerto da record (risposta corretta: B)

			Vasco Rossi ha realizzato il sogno di ogni musicista, ossia riunire il più alto numero di spettatori al mondo a un concerto. È accaduto il 1° luglio 2017 a Modena, quando il rocker italiano si è esibito al parco Enzo Ferrari per celebrare i quarant’anni di carriera: ben 225.173 biglietti emessi, di cui 5.000 gratuiti. Questo permise al Modena Park 2017 (questo il nome dell’evento) di conquistare il primato mondiale del concerto con il più alto numero di spettatori paganti. La cosa incredibile è che furono decine di migliaia i fan rimasti esclusi dalla vendita dei biglietti, quindi, potenzialmente, il concertone avrebbe potuto vantare un numero ancora più alto di spettatori se solo la struttura avesse potuto accoglierli tutti. Lo storico show si aprì con Colpa d’Alfredo, brano del 1980, e si chiuse dopo tre ore e mezzo di musica con Albachiara, singolo del 1979 da sempre usato da Vasco al termine dei suoi concerti. In seguito fu realizzato anche un libro edito da Dve, che portava il titolo “distorto” E poi Modena fans. Il concerto dei concerti. Gli editori non poterono usare la formula “Modena Park” perché già coniata da Ivan Graziani nel 1979.

			726. C’è scuola e scuola (risposta corretta: B)

			A partire dagli anni Sessanta, con il successo crescente del cantautorato in Italia, si sviluppò in modo spontaneo e indipendente una “scuola” di musicisti cresciuti artisticamente a Genova, accomunati dalla frequentazione di alcuni locali del celebre quartiere Foce. Fondamentale fu inoltre il legame con i fratelli Reverberi, Gianfranco e Gian Piero, arrangiatori molto apprezzati dall’industria discografica milanese che ebbero appunto il merito di promuovere questi cantautori nel capoluogo lombardo. Del gruppo facevano parte apprezzatissime voci storiche della canzone italiana come Fabrizio De André, Gino Paoli, Luigi Tenco, Umberto Bindi e Bruno Lauzi. Il movimento si caratterizzò stilisticamente non tanto per la musica ma per i testi, che in rottura con la canzone d’amore si distinsero per un linguaggio più realista e per la scelta di temi politici, sociali o esistenzialisti. 

			Ivano Fossati, sebbene sia nato e cresciuto anch’egli nel capoluogo ligure, non rientra nella scuola genovese per motivi anagrafici: appartiene infatti a una generazione successiva.

			727. Colori e creatori (risposta corretta: D)

			Secondo la versione ufficiale, l’appellativo “Faber” fu scelto dall’attore e scrittore Pao-lo Villaggio, grande amico di De André e occasionalmente suo collaboratore, poiché il cantautore genovese usava spesso pastelli e matite colorate dell’azienda tedesca Faber-Castell, ancora oggi prodotti. Ma ovviamente anche la vicinanza fonetica al nome Fabrizio ha giocato un ruolo importante: il nome gentilizio romano Fabricius, da cui Fabrizio, deriva etimologicamente dal latino faber; inoltre, la parola vuol dire “fabbro”, “artefice”, un titolo perfetto per De André, considerato uno dei maggiori poeti in musica contemporanei, artefice di capolavori della musica italiana. L’amicizia tra Villaggio e il cantautore, entrambi genovesi, nacque nel dopoguerra ed è durata fino alla scomparsa di De André. Villaggio la sintetizzava così: «Ho conosciuto e frequentato Fabrizio da quando aveva quattro anni e l’ho perso di vista quando è morto». 

			728. Chanson de geste alla genovese (risposta corretta: B)

			Si tratta del verso 75 del XXXIII canto dell’Inferno di Dante Alighieri, con cui si conclude il drammatico racconto del conte Ugolino. Nel brano Carlo Martello ritorna dalla battaglia di Poitiers (1963), il passo dantesco è stato però adattato ironicamente alla storia del condottiero franco di ritorno dalla sua campagna militare: “Ma più dell’onor poté il digiuno” si riferisce chiaramente al “digiuno sessuale” a cui il re Carlo Martello si piegava quando era impegnato a combattere i musulmani in battaglie come quella di Poitiers, del 732 d.C. 

			Il testo di questa divertentissima canzone si deve a Paolo Villaggio, che ne raccontò la genesi con queste parole: «Fabrizio con la chitarra mi fece ascoltare una melodia, una specie di inno da corno inglese e io, che sono di una cultura immensa, cioè in realtà sono maniaco di storia, ho pensato subito di scrivere le parole ispirandomi a Carlo Martello re dei Franchi che torna dalla battaglia di Poitiers, un episodio dell’VIII secolo d.C., tra i più importanti della storia europea visto che quella battaglia servì a fermare l’avanzata, fino ad allora inarrestabile, dell’Islam».

			729. Johnny Bassotto & altre storie (risposta corretta: C)

			Bruno Lauzi (1937-2006), rappresentante di spicco della cosiddetta scuola genovese, è stato un artista poliedrico e infaticabile, che seppe cimentarsi con diversi generi, dalla musica cantautorale alla poesia al cabaret. Ma non bisogna dimenticare che è stato anche un prolifico autore di musica per bambini e che alcune delle sue canzoni sono diventate dei classici per ragazzi molto conosciuti ancora adesso. Sicuramente in molti ricorderanno la storica Johnny Bassotto, scritta da Lauzi nel 1976 e cantata da Lino Toffolo, che venne utilizzata come sigla della trasmissione televisiva Anteprima di CHI? Altri celebri lavori che l’artista ligure ha dedicato all’infanzia sono Virgola, La bella tartaruga, Ninnananna meridionale, Il leprotto Zip e I bambini d’Italia, tutte contenute in Johnny bassotto, La tartaruga… e altre storie di Bruno Lauzi (1976), suo quindicesimo album in studio.

			730. Amici per sempre (risposta corretta: D)

			Fabrizio De André e Luigi Tenco furono uniti da una profonda amicizia, nata nel 1956 quando entrambi facevano parte di una piccola orchestra jazz, il Modern Jazz Group, dove il primo suonava le chitarre e il secondo il sassofono. Sebbene non ci sia mai stato alcun sodalizio artistico, Tenco ebbe l’occasione di interpretare una canzone di De André quando prese parte al film La cuccagna di Luciano Salce (1962) nel ruolo del co-protagonista Giuliano: il brano era La ballata dell’eroe, caratterizzato da un testo fortemente antimilitarista che ben si adattava al personaggio da lui interpretato. Tuttavia, la canzone simbolo del rapporto tra i due cantautori è sicuramente Preghiera in gennaio, capolavoro di straziante bellezza che Faber compose tornando dal funerale dell’amico, morto suicida nel gennaio del 1967. Il brano fu però criticato dal collega Bruno Lauzi, poiché ritenuto una sorta di elogio del suicidio.

			731. Successo postumo (risposta corretta: A)

			Alla giuria del Festival di Sanremo del 1967, Luigi Tenco avrebbe voluto presentare un brano antimilitarista (era in corso la guerra del Vietnam), dal titolo Li vidi tornare (pubblicata postuma, in cui si cantano le impressioni e i sogni di un ragazzino di campagna che osserva un gruppo di soldati partire per il fronte, quasi certo che non faranno ritorno. Quel testo fu però reputato troppo serio e impegnato per il palco dell’Ariston, quindi fu chiesto a Tenco di cambiarne il contenuto: nacque così Ciao amore ciao, che rispetto alla sua versione originale conserva immutato solamente il ritornello. Nonostante il titolo, l’artista fu comunque abile nello schivare il tema amoroso e scrisse una canzone importante e complessa sul dramma dell’Italia rurale, dove il protagonista è un contadino povero che parte per la città pieno di speranze, ritrovandosi poi a dover fare i conti con un mondo troppo diverso dal proprio.

			732. Suggestioni classiche (risposta corretta: B)

			Nel 1960 il cantautore e pianista ligure Umberto Bindi incise un brano in cui seppe mettere a frutto il suo solido background di studi di musica classica: Il nostro concerto, caratterizzato da un’introduzione strumentale lunga più di 70 secondi, una sorta di ouverture per pianoforte e orchestra ispirata al Concerto di Varsavia di Richard Addinsell, virtuosistico piuttosto popolare all’epoca. 

			Tutta la canzone ha una struttura sinfonica e una durata complessiva considerevole, per l’esattezza 5’29”, ben oltre i canonici tre minuti. Eppure, Il nostro concerto (su testo di Giorgio Calabrese) ebbe da subito successo e mantenne la prima posizione in classifica per dieci settimane. Il brano è oggi considerato un grande classico della musica italiana, un gioiello che ha saputo dare lustro non solo a Bindi ma a tutti quegli artisti che hanno voluto reinterpretarlo nel corso degli anni, tra i quali Peppino di Capri, Massimo Ranieri, Renato Zero e Morgan.

			733. Radici genovesi (risposta corretta: C)

			Classe 1960, Francesco Baccini iniziò a farsi conoscere nell’ambiente del cantautorato genovese alla fine degli anni Ottanta con lo pseudonimo “Espressione musica”, finché non venne notato da Caterina Caselli, cantante diventata discografica e talent scout, che nel 1989 lo fece esordire sotto l’etichetta CGD, con l’album Cartoons. Che vinse la Targa Tenco come migliore opera prima. La carriera di Baccini è da allora segnata da uno stile personale e inconfondibile, votato all’ironia. Ma le radici di Baccini affondano appunto nella tradizione cantautorale genovese degli anni Sessanta. E proprio con il più famoso esponente di quella scuola, Fabrizio De André, ha scritto e interpretato Genova blues, inserita nel secondo album dell’artista Il pianoforte non è il mio forte, pubblicato nel 1990. Quattro anni dopo, Baccini ha fatto un altro bell’omaggio alla scuola ligure reinterpretando in chiave reggae Lei sta con te, successo di Bruno Lauzi datato al 1964.

			734. Genova per lui (risposta corretta: D)

			Paolo Conte, come è noto, è un cantautore di origini piemontesi (per la precisione di Asti), eppure ha realizzato uno dei brani più rappresentativi della “genovesità”, o meglio di come un piemontese vede Genova. La canzona è Genova per noi, incisa per la prima volta nel 1975 da Bruno Lauzi e riproposta dallo stesso Conte nel suo secondo album in studio (Paolo Conte, dicembre 1975). Con il suo tipico stile un po’ rétro, l’artista descrive il punto di vista del visitatore piemontese che dalla campagna scende verso il capoluogo ligure, una città ricca di suggestioni e atmosfere esotiche ma allo stesso tempo familiari, perché in fondo piemontesi e genovesi si assomigliano (“Eppur parenti siamo un po’ di quella gente che c’è lì, che come noi è forse un po’ selvatica…”). Per evocare quella sensazione di leggera malinconica che aleggia su Genova, Conte usa il termine dialettale macaia (“Macaia, scimmia di luce e di follia, foschia, pesci, Africa, sonno, nausea, fantasia”). Nello specifico, si tratta di quella particolare condizione meteorologica del golfo genovese che si verifica quando spira vento di scirocco, ma qui in senso metaforico assume anche il significato di “languore” o appunto “malinconia”.

			735. Classe 1877 (risposta corretta: D)

			Nella tradizione musicale italiana, la nascita della figura del cosiddetto “cantautore”, ovvero dell’artista che oltre a comporle, interpreta personalmente le proprie canzoni, è legata al nome di Michele Testa, in arte Armando Gill (1877-1945). Nato a Napoli da una famiglia benestante, Testa scrisse il suo primo brano, musicato da Vincenzo De Crescenzo e intitolato Fenesta ’nchiusa, nel 1896, abbandonando qualche anno dopo gli studi in giurisprudenza e dedicandosi interamente al teatro. Nel 1914 fondò la Compagnia musicale Armando Gill, con la quale si recò in tournée in tutta Italia, raggiungendo la celebrità tra il primo e il secondo decennio del Novecento. Proprio in quel periodo, scrisse e interpretò (sia in lingua italiana sia napoletana) i suoi maggiori successi, tra cui Come pioveva (1918) ’O zampugnaro nnammurato (1918), e Palomma (1926), confezionando un vasto repertorio nel quale convivono brani ironici e melodie d’amore divenute dei classici. Pur non avendo una grande estensione vocale, Gill fu apprezzato dal pubblico per l’inconfondibile presenza scenica e le doti di improvvisatore, che rendevano uniche le sue interpretazioni dal vivo.

			736. I fratelli prodigio di Bagnoli (risposta corretta: A)

			L’esordio musicale dei Bennato fu precoce: ancora bambini, i tre fratelli formarono il Trio Bennato, una band con la quale eseguivano cover di canzoni folk e popolari. A cantare e a suonare la chitarra era il maggiore, Edoardo, appena dodicenne, mentre Eugenio (dieci anni) era alle prese con la fisarmonica e Giorgio (nove) si dedicava alle percussioni. Incredibilmente talentuosi, i fratelli si fecero notare subito, esibendosi nei locali di Bagnoli, il quartiere di Napoli dove erano nati. Nel corso di una delle loro esibizioni, furono notati dalla giornalista e autrice per libri per l’infanzia Lea Maggiulli Bartorelli (in arte Zietta Liù), che nel 1959 li fece partecipare a un programma televisivo per bambini intitolato Il nostro piccolo mondo. Poco dopo, il Trio Bennato riuscì addirittura a essere ingaggiato per esibirsi su una nave da crociera diretta in America Latina e apparve in un programma televisivo venezuelano, Lo show de las doces. Negli anni seguenti, pur intraprendendo carriere separate come cantautori, i Bennato continueranno a collaborare e nel 2017 torneranno a cantare insieme nel brano inedito Domani, composto dal napoletano Gino Magurno.

			737. Commedia e musica (risposta corretta: A)

			Il film Operazione San Gennaro, diretto da Dino Risi e interpretato (tra gli altri) da Nino Manfredi, Totò, Enzo Cannavale e Pinuccio Ardia, vede snodarsi alcune scene cruciali sullo sfondo del Festival della canzone napoletana del 1966. Nella trama della commedia, infatti, un gruppo di improvvisati e pittoreschi banditi guidati da Armando Girasole, detto Dudù (Nino Manfredi), organizza il trafugamento del favoloso tesoro di San Gennaro e decide di attuare il difficile colpo proprio durante la finale del Festival. Il motivo? Tutta la città, comprese le forze dell’ordine, è distratta dalla popolare manifestazione canora… Nel corso della serata, mentre la banda mette goffamente in atto il colpo, si sentono alcune delle canzoni in gara quell’anno, tra cui Ma pecché, cantata da Iva Zanicchi e Ce vo’ tiempo, cantata da Peppino di Capri. A essere citata esplicitamente è però la canzone trionfatrice, Bella, interpretata dal cantautore Sergio Bruni, la cui vittoria è annunciata da uno dei membri della banda, Il Barone (interpretato da Pinuccio Ardia).

			738. Quartetto partenopeo in salsa swing (risposta corretta: D)

			Nato nel 1912 in una benestante famiglia napoletana (il padre, Ernesto, era un noto poeta, drammaturgo e giornalista partenopeo) Roberto Murolo (1912-2003) esordì come cantante e musicista nel 1937, quando aveva venticinque anni. La formazione di cui faceva parte si chiamava Quartetto Mida, dall’acronimo dei cognomi dei suoi quattro componenti (Roberto Murolo, Amilcare Imperatrice, Enzo Diacova e Alberto Arcamone) ed era ispirato allo stile dei Mills Brothers, gruppo jazz e pop di cantanti afroamericani divenuto celebre negli anni Trenta negli Stati Uniti. Come i Mills Brothers, il Quartetto Mida era specializzato nei cori “a cappella”, senza accompagnamento strumentale e in cui componenti imitano le sonorità dei vari strumenti. Nel 1938, la band firmò un contratto con l’etichetta discografica La voce del padrone e fino alla metà degli anni Quaranta si esibì – nonostante la guerra mondiale – in località italiane ed europee, tra cui Barcellona, Berlino e Budapest, riscuotendo ottimi successi. Murolo rimase insieme al Quartetto Mida fino al 1946, quando iniziò la sua fortunata carriera solista.

			739. Americano d’Italia (risposta corretta: C)

			Reso famoso in tutto il mondo da Renato Carosone (1920-2001), che ne ideò il refrain musicale, il testo di Tu vuo’ fa’ l’americano fu frutto della creatività del napoletano Nicola Salerno, in arte Nisa. Quest’ultimo aveva conosciuto Carosone a Milano nel 1956, quando entrambi avevano partecipato a un concorso radiofonico organizzato dalla casa discografica delle edizioni Ricordi. Da allora, tra i due iniziò una fruttuosa collaborazione, dalla quale nacquero canzoni celeberrime nel dopoguerra, tra cui Torero (1957) e ’O sarracino (1958). In Tu vuò fà l’americano, Nisa racconta di un giovane partenopeo che vuole a tutti i costi vivere come un americano, tra “baseball, whisky and soda e rock and roll”. Quando Salerno mostrò per la prima volta il testo a Carosone, quest’ultimo intuì che l’arrangiamento perfetto sarebbe stato un boogie-woogie e vi abbinò la musica in pochissimo tempo. Ben presto, Tu vuò fà l’americano divenne il brano più famoso di Carosone e una hit internazionale. In Italia, tuttavia, prima di essere presentata in televisione nel 1957, la canzone dovette subire la censura. Il verso “’e solde pe’ ’e Camél chi te li dà?” (“i soldi per le Camel, chi te li dà?”) dovette infatti essere modificato con “‘e solde pe’ campà chi te li dà?” (“i soldi per campare chi te li dà?”). Il motivo? Eliminare la pubblicità occulta del noto marchio di sigarette Camel.

			740. Masaniello blues (risposta corretta: C)

			Alla fine degli anni Settanta, un giovane Pino Daniele (1955-2015) cominciò ad affermarsi nel panorama musicale italiano attirando l’attenzione di pubblico e critici. Dopo l’uscita di Terra mia, nel 1977, due anni dopo il poliedrico artista partenopeo fece uscire il proprio secondo album, intitolato Pino Daniele, che ne consacrò il successo. Pubblicato dall’etichetta EMI, il disco comprendeva dodici tracce, tra le quali spiccava la canzone Je so’ pazzo. Cantato nel corso di una puntata della trasmissione Domenica in del 1979, condotta da Pippo Baudo, il brano fu censurato dalla Rai, che “sfumò” l’audio sul suo verso conclusivo, “nun ce scassate ’o cazzo!”, in modo da nascondere l’improperio. 

			Censure a parte, Je so’ pazzo è un esempio perfetto del cosiddetto “taramblù”, stile musicale ideato da Daniele e frutto della commistione di blues e tarantella, nonché uno dei brani più conosciuti del musicista napoletano. A ispirare la figura del “pazzo” protagonista della canzone è Masaniello, capopopolo partenopeo vissuto nel XVII secolo, simbolo di anticonformismo e ribellione, citato nel testo.

			741. Sold out a San Siro (risposta corretta: B)

			Il 19 luglio 1980, molto prima dell’avvento di artisti come Ligabue e Vasco Rossi, che lo riempiranno rispettivamente nel 1990 e nel 1997, quasi ottantamila persone gremivano lo stadio Meazza di Milano per ascoltare Edoardo Bennato. Immensamente prolifico e con al suo attivo ben sette album (gli ultimi due, Uffà! Uffà! e Sono solo canzonette, erano usciti ad appena 15 giorni di distanza in quello stesso anno), Bennato si esibì interpretando alcune delle sue hit più amate, tra cui L’isola che non c’è, Il rock di Capitan Uncino e la citata Sono solo canzonette. Acclamato come astro del panorama cantautoriale italiano, che innovò con inedite sonorità rock, Bennato era accompagnato in quell’occasione da Mark Harris (tastiere), Enzo Avitabile (sassofono), Ellade Bandini e Tony Cercola (percussioni). Da quello storico concerto fu tratto anche un documentario televisivo firmato dal giornalista Gianni Minà intitolato …e invece no…e invece sì – Pensieri, parole, musica e dubbi di Edoardo Bennato.

			742. Pupillo di Merola (risposta corretta: C)

			Prima di diventare uno degli interpreti napoletani più popolari degli anni Novanta, Luigi D’Alessio detto Gigi fece la gavetta al seguito del “padre” della sceneggiata partenopea, Mario Merola. In quel momento, D’Alessio aveva poco più di vent’anni, si era appena diplomato al conservatorio in pianoforte e aveva già manifestato interesse nella composizione, firmando alcuni brani per artisti emergenti napoletani. 

			L’incontro con Merola fu determinante per dare una spinta decisiva alla sua carriera: nel 1992, i due interpreteranno insieme la canzone Cient’anne (composta da D’Alessio e da Vincenzo D’Agostino), che fu anche il primo singolo d’esordio di Gigi D’Alessio e in seguito inserita nel suo album di esordio, Lasciatemi cantare, uscito nel maggio di quell’anno. 

			Nel 1999, quando ormai D’Alessio stava raggiungendo l’apice della carriera, Cient’anne sarà anche il titolo di una sceneggiata di Merola, nella quale l’ex pupillo interpreterà una parte.

			743. Autore per bambini (risposta corretta: A)

			All’anagrafe Fabio Bruno Ernani Piccaluga, Fabio Concato raggiunse l’apice del successo negli anni Ottanta, decennio nel quale compose alcune delle sue canzoni più famose: Domenica bestiale (1982), Fiore di maggio, Sexy tango e Guido piano (1984), distinguendosi per lo stile delicato e la commistione tra sonorità jazzy e melodiche, interpretate con una inconfondibile voce confidenziale. Nel 1990 partecipò come autore alla 33a edizione dello Zecchino d’Oro, scrivendo un brano intitolato L’ocona sgangherona, il cui testo racconta la storia di una simpatica oca che finisce per sposare un bellissimo cigno. La canzone, interpretata dalla piccola salernitana Natalia Vigorita (sette anni) si classificò al terzo posto, venendo scavalcata da La canzone dei colori e E nelle onde che baraonde, che si aggiudicò il concorso. Concato non fu l’unico cantautore di fama a partecipare a quell’edizione dello Zecchino d’Oro: in lizza c’erano anche Enrico Ruggeri (che firmò la Canzone dei colori insieme a Luigi Schiavone) e Pino Daniele, autore di Tegolino (quinta classificata).

			744. Il signor G (risposta corretta: C)

			Negli anni Settanta la scena musicale si arricchì di un nuovo genere artistico definito Teatro Canzone. I suoi ideatori furono il pittore toscano Sandro Luporini (1930) e il cantautore milanese Giorgio Gaber (1939-2003), all’anagrafe Giorgio Gaberščik, che lo rese celebre in tutta Italia facendone il proprio “marchio di fabbrica”. Secondo la definizione data dallo stesso Luporini, il Teatro Canzone si caratterizza per una commistione tra teatralità, parola e musica, che alterna parti cantate e recitate evocando temi a prima vista “leggeri”, ma legati in realtà a problematiche politiche e sociali contemporanee. Ufficialmente, la data di nascita del Teatro Canzone è considerata il 6 ottobre 1970, quando negli studi milanesi Regson fu registrato l’album Il signor G, dal nome dello spettacolo teatrale messo in scena in quell’anno da Gaber, con gli arrangiamenti del musicista Giorgio Casellato (1938-2020).

			745. Pirati milanesi (risposta corretta: A)

			Il 18 maggio del 1957, al Palazzo del ghiaccio di Milano si tenne il primo Festival del Rock’n’Roll e Danze Jazz, nel quale si esibirono alcuni esponenti della futura generazione di cantautori di successo. Fra tutti, un diciannovenne Adriano Celentano, frontman dei Rock Boys, gruppo composto anche dai giovani Giorgio Gaber ed Enzo Jannacci (rispettivamente di diciotto e ventun anni). Sulla scorta di quella esperienza, poco dopo Gaber e Jannacci fonderanno I due corsari, un duo che sfornerà una serie di brani rock’n’roll dal sapore umoristico e a tratti demenziale. Il primo 45 giri del duo (24 ore/Ehi! Stella) venne pubblicato dalla Ricordi, seguito da Birra/Perché e da Corsari Scozzesi/Una fiaba (tutti usciti nel 1959), anche se il brano di maggior successo rimane Una fetta di limone (1960). Il sodalizio tra Gaber e Jannacci all’interno del duo finì nel 1960, ma nel 1972 Ricordi pubblicò una raccolta che raggruppava le canzoni più celebri del duo.

			746. Inno della “scuola milanese” (risposta corretta: B)

			Scritta nel 1971, Luci a San Siro è riconosciuta come uno dei capolavori della canzone d’autore italiana, nonché il brano di maggior successo di Roberto Vecchioni. Quest’ultimo la inserì come prima traccia del lato B del suo album di esordio, Parabola, prodotto da Renato Pareti e dalla casa discografica Ducale. Non si trattava, tuttavia, di un inedito: la canzone (la cui musica è di Andrea Lo Vecchio e Giorgio Antola) era stata interpretata dal cantante Rossano (1946-1976) con un testo totalmente diverso e il titolo Ho perso il conto. La nuova versione targata Vecchioni divenne Luci a San Siro e racchiude un malinconico insieme di ricordi autobiografici giovanili dell’artista, sullo sfondo di Milano, sua città natale. Nel brano, Vecchioni non risparmia un’aspra critica all’universo discografico, con cui si trovò spesso in contrasto e che gli rimproverava una presunta “inattualità” dei testi rispetto alle preferenze del pubblico (Mi han detto ‘E’ vecchio tutto quello che lei fa… parli di donne da buoncostume… di questo han voglia se non l’ha capito già’). Una curiosità: nella raccolta I colori del buio (2011), Vecchioni ha reinterpretato Luci a San Siro insieme a Mina, modificandone le parole.

			747. Da Catania a Milano (risposta corretta: A)

			Nato in un piccolo comune della provincia di Catania nel 1945, Franco Battiato (scomparso nel 2021) approdò a Milano nel 1964, quando aveva appena diciannove anni. In quel periodo, la scena musicale della città meneghina viveva un momento di grazia, accogliendo da tutta Italia futuri astri del cantautorato. Battiato mosse i primi passi al Cab 64, piccolo locale di musica e cabaret in via Santa Sofia, fondato in quello stesso anno dal poliedrico ligure Tinin Mantegazza, autore televisivo di successo. Malgrado fosse poco più di un magazzino (lo stesso Mantegazza lo definì “lo scantinato di un bar”) , il club era frequentato da talenti come Giorgio Gaber, Bruno Lauzi ed Enzo Jannacci. Lì, Battiato si esibiva interpretando canzoni siciliane in apertura degli spettacoli e venne notato da Giorgio Gaber, con cui strinse una duratura amicizia. Sarà proprio Il signor G a dare una spinta alla carriera del cantautore siciliano, sponsorizzando tre anni dopo le canzoni del duo Gli Ambulanti, fondato da Battiato insieme all’amico Gregorio Alicata, con l’etichetta milanese Ricordi. Il duo ebbe vita breve, ma le sue canzoni erano caratterizzate da testi “impegnati” e da un’originale commistione tra sonorità beat e folk, stilemi che saranno ripresi da Battiato nella sua successiva carriera solista.

			748. Una sedia scomoda (risposta corretta: B)

			Inserita nel suo album di esordio del 1979, intitolato Alberto Fortis e pubblicato dalla PolyGram Philips Records, La sedia di Lillà è il racconto amaro di un paraplegico che si sfoga con un amico confidandogli la sua condizione in sedia a rotelle (la sedia di lillà, appunto). A fornire lo spunto per quella canzone fu un episodio simile avvenuto allo zio materno di Fortis, Ugo de Gasperis, che aveva perso la mobilità delle gambe in seguito a una banale caduta da una scala. Quella tragedia fu particolarmente dolorosa, dato che Alberto considerava lo zio, personaggio noto per lo stile di vita avventuroso, come un secondo padre (figura che aveva perso a diciotto anni). Le vicende del protagonista de La sedia di lillà non coincidono tuttavia con quelle del parente: se nella canzone si lascia intendere un suo suicidio (“Ma vedevo un’ombra appesa la vedevo dondolare / L’ombra non voleva stare sulla sedia di lillà”), Ugo de Gasperis riuscì addirittura ad alzarsi dalla sedia compiendo qualche passo, prima di morire per cause naturali.

			749. I Decibel di Ruggeri (risposta corretta: D)

			La storia del punk italiano inizia negli anni Settanta a Milano, e tra i primi gruppi meneghini a rendere popolare tale genere spiccarono i Decibel, fondati nel 1977 da Enrico Ruggeri sulla scorta dell’esperienza musicale maturata con precedenti complessi già ai tempi del liceo. A far balzare i Decibel agli onori delle cronache fu una geniale trovata di marketing: all’inizio di ottobre di quell’anno, infatti, la band decise di tappezzare la città di manifesti su cui veniva annunciato un proprio concerto nella discoteca meneghina Piccola Broadway. Si trattava però di una farsa: il gruppo non aveva infatti intenzione di suonare, ma semplicemente di attirare la reazione del pubblico. Il risultato? Il 4 ottobre, giorno prefissato per l’esibizione, davanti alla discoteca si presentarono centinaia di giovani punk e poco dopo si scatenò una mega rissa con alcuni militanti di sinistra sedata dall’intervento della polizia. L’incidente fu riportato dai giornali nazionali e sulla scia di quella inaspettata notorietà, poco dopo l’etichetta milanese Spaghetti Records decise di ingaggiare i Decibel producendo il loro primo album (conosciuto come Punk, dall’unica parola presente in copertina). Fu un flop, ma segnò il loro esordio. Appena due anni dopo, nel 1980, riuscirono persino ad approdare al Festival di Sanremo con la canzone Contessa (da non confondere con l’omonima canzone di protesta firmata da Paolo Pietrangeli).

			750. “Molleggiato” iconoclasta (risposta corretta: C)

			Alcuni anni prima dell’approdo sulla scena di artisti come Jovanotti, Articolo 31 e 99 Posse, alcune sonorità tipiche del rap furono anticipate dalla canzone Prisencolinensinainciusol. Inserita in un singolo del 1972 (insieme a Disc Jockey), il brano fu scritto e musicato da Adriano Celentano e si caratterizza per un testo nonsense, fatto di parole interamente inventate dall’artista, cantate con un accento vagamente americano. Il tutto accompagnato da una melodia in loop fortemente ritmata. Sembra che il brano in questione sia nato in modo quasi casuale in sala di registrazione, dove il Molleggiato si mise a improvvisare su una base da lui stesso ideata. Proprio tale approccio “freestyle”, viene considerato un prototipo del genere rap. Sul 45 giri in cui era presente la canzone, il Molleggiato scriverà così: “questa canzone è cantata in una lingua nuova che nessuno capirà. Avrà un solo significato: amore universale”. La volontà di stravolgere gli schemi della canzone italiana non fu sulle prime apprezzata, tanto che nel 1972 Prisencolinensinainciusol non entrò in classifica (il suo successo arriverà solo dal 1974). La reazione del pubblico internazionale fu ben diversa: in alcuni paesi europei (Francia, Belgio, Germania) la canzone entrò nella hit parade, diventando il brano più celebre di Celentano all’estero.

			Sanremo è sempre Sanremo 

			751. “Amici vicini e lontani” (risposta corretta: C)

			Le prime quattro edizioni del Festival di Sanremo (1951-1954) vennero trasmesse via radio dal salone delle feste del casinò di Sanremo e presentate da Nunzio Filogamo. Filogamo divenne celebre per il suo saluto-sigla: «Miei cari amici vicini e lontani buonasera, buonasera ovunque voi siate!». 

			Filogamo, nato a Palermo nel 1902, aveva studiato legge e dopo aver praticato l’avvocatura per un paio d’anni decise di seguire la sua passione per lo spettacolo, prima recitando in teatro poi conducendo vari programmi radiofonici, tra cui appunto il Festival della canzone italiana. Quando però la kermesse approdò in TV, nel 1955, al presentatore-avvocato venne preferito Armando Pizzo, ritenuto più “televisivamente” adatto. Ma è quasi certo che Filogamo sia stato allontanato dal piccolo schermo per le voci sulla sua omosessualità. Tornò a presentare Sanremo nel 1957 apparendo tutt’altro che poco telegenico, affiancato dalle attrici Marisa Allasio (spesso ripresa dallo stesso Filogamo per le numerose “papere”) e Fiorella Mari. Si è spento nel 2002.

			752. Record woman (risposta corretta: C)

			Nilla Pizzi, all’anagrafe Adionilla, fu una delle protagoniste assolute degli esordi del Festival. Vinse infatti sia la prima sia la seconda edizione. Anzi, nella seconda (1952) stabilì un primato, piazzandosi prima, seconda e terza con tre canzoni diverse: Vola colomba, Papaveri e papere, Una donna prega. All’inizio del concorso canoro, infatti, era la commissione artistica a selezionare le canzoni e ad abbinarle agli interpreti. Nella prima edizione (1951) si esibirono solo tre interpreti, dividendosi tra le venti canzoni in gara: il Duo Fasano, Achille Togliani e appunto Nilla Pizzi, che in quell’anno fu chiamata a cantare ben nove canzoni. Nella seconda edizione furono cinque gli interpreti chiamati a esibirsi e Nilla Pizzi cantò sette brani diversi, riuscendo come detto a occupare tutto il podio con tre di essi. 

			In totale partecipò a sette edizioni, le prime tre (1951-1953), poi altre tre consecutive dal 1958 al 1960, interrompendo quindi la sua partecipazione al Festival. Ben trentaquattro anni dopo, nel 1994, partecipò come membro della Squadra Italia, che portò in gara Una vecchia canzone italiana. In totale, nelle sette partecipazioni al Festival di Sanremo, Nilla Pizzi cantò ventotto brani in gara.

			753. Regolamenti fluidi (risposta corretta: D)

			Il nome esatto del Festival di Sanremo è “Festival della canzone italiana”, perché la manifestazione nacque appunto col proposito di mettere in gara le canzoni piuttosto che i cantanti. Le formule della competizione subirono naturalmente molte variazioni nel corso degli anni e le uniche regole che sono considerate immutabili prevedono che i brani siano inediti, scritti in lingua italiana o eventualmente in un dialetto regionale. Fino all’edizione del 1963 le canzoni venivano abbinate a interpreti famosi dalla stessa commissione artistica che li selezionava. Nel 1964 furono introdotte due importanti novità: i brani venivano proposti alla commissione già abbinati agli interpreti che li avrebbero eseguiti; inoltre per ogni canzone era previsto un doppio interprete, uno italiano e uno internazionale, il quale era comunque tenuto a cantare in italiano. Ma ancora ogni cantante poteva eseguire più di un brano. Solo nel 1968 verrà stabilito che ogni cantante potesse gareggiare con un solo brano, dando quindi maggior risalto agli interpreti. Una formula che però negli anni successivi cambiò ancora molte volte,.

			754. Doppio ruolo (risposta corretta: A)

			Tra i quattro artisti, l’unico che ebbe modo di presentare e vincere un Festival di Sanremo – ovviamente in due edizioni diverse – fu Johnny Dorelli, che vinse in coppia con Domenico Modugno due volte, nel 1958 e nel 1959. Lo stesso poi presentò, questa volta in coppia con Gabriella Carlucci, l’edizione 1990. 

			L’unico altro cantante che può vantare questo record è Gianni Morandi, che condusse le edizioni del 2011 e 2012 dopo aver vinto il Festival del 1987 con il brano Si può fare di più, in trio con Enrico Ruggeri e Umberto Tozzi. 

			Loretta Goggi partecipò nel 1981 con il successo Maledetta primavera arrivando però solo seconda e fu chiamata a condurre la kermesse cinque anni dopo, nel 1986. Sebbene fosse la prima volta che la conduzione veniva affidata a una donna proveniente dal mondo della musica, va detto che la sua carriera era ormai quella di presentatrice. 

			755. Una coppia che funzionava (risposta corretta: D)

			Come era d’obbligo a Sanremo nelle prime edizioni, ogni canzone doveva essere eseguita da una coppia di cantanti. Domenico Modugno, che partecipò molte volte al Festival, fece coppia in varie edizioni, arrivando secondo insieme a Teddy Reno nel 1960, primo con Claudio Villa nel 1962 e con Gigliola Cinquetti nel 1966. Nel blu dipinto di blu fu invece presentata nel 1958 insieme a Johnny Dorelli, che ebbe modo di cantarla solo in quell’occasione. Il brano fu poi sempre legato a Modugno, autore con Franco Migliacci, che lo portò da solo all’Eurovision Song Contest di quell’anno dove la canzone riscosse un incredibile successo mondiale, imponendosi per ben cinque settimane nelle classifiche statunitensi, prima volta per una canzone italiana. La canzone vanta centinaia di cover da parte di cantanti italiani e internazionali con versioni che hanno trasportato l’originale folk swing melodico a ogni genere musicale, dal rock al samba. Modugno e Dorelli si presentarono in coppia anche al Festival successivo con Piove (ciao ciao bambina), imponendosi nuovamente alla testa della classifica finale.

			756. Primato canoro (risposta corretta: D)

			Il primato, condiviso, spetta alle voci di Claudio Villa e Domenico Modugno, artisti che nell’arco della loro lunghissima carriera si sono aggiudicati quattro vittorie. Il cantante trasteverino vinse nel 1955 con Buongiorno tristezza, cantata in coppia con il grande interprete della musica napoletana (e non solo) Tullio Pane; nel 1957 con Corde della mia chitarra, insieme a un altro partenopeo, Nunzio Gallo; nel 1962 con Addio… addio, affiancato da Domenico Modugno e infine nel 1967 con Non pensare a me, in coppia con Iva Zanicchi. Modugno vinse la prima volta nel 1958 con Johnny Dorelli cantando Nel blu dipinto di blu; nel 1959 con Piove (ancora insieme a Dorelli); nel 1962 in coppia con Claudio Villa e infine nel 1966 grazie al brano Dio come ti amo insieme a Gigliola Cinquetti.

			757. Suscettibili… (risposta corretta: C)

			Nel cantare Le mille bolle blu, una delle due canzoni in gara insieme a Io amo tu ami, Mina faceva scivolare le dita sulle labbra per imitare le bolle che frizzano. Quel gesto oggi è entrato nell’immaginario collettivo della cultura popolare italiana, ma all’epoca fu interpretato dal pubblico come una mancanza di rispetto. In realtà, sia la canzone sia l’interpretazione di Mina furono molto innovative, ma i giornali dell’epoca non seppero comprenderne il valore. La reazione emotiva della cantante fu tale da farle dichiarare che non avrebbe mai più partecipato a gare canore, come in effetti accadde. L’insuccesso sanremese però non intaccò la popolarità di quella che è considerata la più importante voce femminile italiana. Le mille bolle blu riscosse un enorme successo sia come dischi venduti sia come richieste nei juke-box, segnando l’inizio di quel processo che vede spesso separato il successo sanremese da quello commerciale.

			758. Casual (risposta corretta: C)

			L’esibizione di Gino Paoli del 1961 con la canzone Un uomo vivo non riscosse particolare interesse musicale: arrivò appena decimo e il brano finì presto nel dimenticatoio. Invece il cantautore genovese fece scalpore per l’abbigliamento poiché, contrariamente alle convenzioni ancora in vigore al momento, preferì esibirsi non in smoking, bensì indossando semplicemente un abito e una camicia. Nonostante Paoli affermi ancora oggi di aver anche rinunciato alla cravatta, le foto dell’epoca testimoniano come la indossasse regolarmente, benché sciolta al collo. Inoltre il cantante salì sul palco indossando degli occhiali da sole, cosa che destò altrettanto scalpore. Ma mentre il vestito più casual fu una scelta dell’artista, che ebbe modo anche di discuterne con l’organizzazione, gli occhiali furono una semplice casualità, in quanto si dimenticò solamente di toglierli prima di uscire dalle quinte. Quella dimenticanza creò una moda tra i giovani di allora, che iniziarono a indossare gli occhiali da sole quotidianamente.

			759. “Grandi” mutamenti (risposta corretta: A)

			Quello del 1961 fu il Festival dei cambiamenti: la conduzione venne affidata per la prima volta a una coppia di donne (le attrici Lilli Lembo e Giuliana Calandra), le canzoni in concorso passarono da 20 a 24 e finalmente fu introdotto il voto popolare del pubblico, espresso grazie a una schedina dell’Enalotto (vennero raccolti ben 3 milioni di votazioni). Fu anche la prima volta che il Festival divenne oggetto di un’interrogazione parlamentare, poiché la Rai non prese parte alla selezione dei brani, compito affidato invece all’Azienda turistico-alberghiera di Sanremo. L’edizione del 1961 viene ricordata soprattutto per l’esordiente Adriano Celentano, in gara con 24mila baci (composta insieme a Pietro Vivarelli e Lucio Fulci): il Molleggiato suscitò accese polemiche per aver osato voltare le spalle al pubblico.

			760. Amori che passano (risposta corretta: A)

			L’edizione del 1967 è diventata tristemente nota per il suicidio del cantautore Luigi Tenco, in gara con il brano Ciao amore, ciao in abbinamento con Dalida (al secolo Iolanda Cristina Gigliotti), cantante con la quale, a detta della stampa dell’epoca, era legato sentimentalmente. Ciao amore, ciao ebbe una gestazione lunga e travagliata, poiché Tenco ne dovette elaborare almeno una decina di varianti prima di giungere alla versione finale, quella ritenuta più adatta alla gara (il paroliere Mogol la giudicò perfetta). Nonostante il grande impegno, il brano si piazzò solamente al dodicesimo posto (su sedici canzoni in gara), venendo infine eliminato. Forse a influire negativamente fu anche la cattiva interpretazione dello stesso Tenco, che si presentò sul palco visibilmente alterato dall’alcol, tanto che il direttore d’orchestra fece fatica a stargli dietro. Era il 27 gennaio: quella stessa notte, Tenco si sarebbe sparato un colpo di pistola alla tempia nella sua stanza d’albergo al Savoy di Sanremo. In seguito a ciò, Dalida tentò di togliersi la vita ma fu salvata dall’intervento di una cameriera. Ripeterà il gesto, stavolta purtroppo riuscendo nel suo intento e morendo il 2 maggio 1987.

			761. Il ragazzo del Clan (risposta corretta: A)

			Le quattro canzoni citate furono tutte presentate al Festival da Adriano Celentano, ogni volta affiancato da cantanti diversi. Con Chi non lavora non fa l’amore, cantata insieme alla moglie Claudia Mori, il cantante milanese vinse l’edizione del 1970, mentre 24mila baci fu il brano d’esordio sanremese, nel 1961, con cui arrivò secondo in coppia con l’allora più famoso Little Tony. Canzone, eseguita con Milva nel 1968, si classificò terza, mentre Il ragazzo della via Gluck, presentata a Sanremo nel 1966 in coppia con il Trio del Clan, una formazione creata appositamente per l’occasione con alcuni membri del noto “Clan Celentano”, non ricevette il gradimento del pubblico della kermesse, tanto che fu esclusa immediatamente. Come spesso capita, il 45 giri ottenne un incredibile successo di vendite, rimanendo nella hit parade italiana fino al 1967. Celentano decise di dare al suo secondo album in studio proprio il titolo di tale canzone e di chiamare “I ragazzi della via Gluck” anche il proprio gruppo musicale.

			762. Incontenibile Satchmo (risposta corretta: C)

			Nel 1968, il Festival di Sanremo vide la presenza di alcuni artisti internazionali di rilievo, tra cui Wilson Pickett (in coppia con Fausto Leali col brano Deborah), Dionne Warwick (che cantò La voce del silenzio in abbinamento con Tony Del Monaco) e il trombettista e cantante jazz Louis Armstrong. Il musicista di New Orleans esordì a Sanremo con Lara Saint Paul con la canzone Mi va di cantare (composta da Vincenzo Buonassisi, Giorgio Bertero, Marino Marini e Aldo Valleroni), piazzandosi però solo al penultimo posto nonostante l’ottima interpretazione di entrambi gli artisti. E a proposito d’interpretazione, quella di Armstrong rimase impressa per la sua incredibile durata: il trombettista, infatti, al termine della canzone iniziò a intonare When the Saints Go Marching In, convinto di dover tenere un mini-concerto per il pubblico sanremese. Fu allora che Pippo Baudo (alla sua prima conduzione) dovette intervenire per interromperlo, sventolando un fazzoletto bianco!

			763. Da autore a interprete (risposta corretta: C)

			Era l’edizione del 1969 e dopo aver partecipato per due anni di fila solo come autore di brani interpretati da altri, Lucio Battisti prese parte per la prima (e ultima) volta al Festival della canzone italiana anche come interprete cantando Un’avventura (composta dallo stesso Battisti sulle parole di Mogol), brano dalla leggera venatura rhythm and blues che, non a caso, fu eseguito in abbinamento allo statunitense Wilson Pickett, tra i maggiori esponenti di quel tempo della R&B e della musica soul. Sebbene sia diventata nel tempo uno dei maggiori successi dell’artista di Poggio Bustone e della musica italiana in generale, la canzone si piazzò solamente al nono posto e fu aspramente criticata soprattutto per la sua interpretazione troppo “impacciata”. Un’avventura fu poi inserita nel primo album in studio di Lucio Battisti pubblicato il 5 marzo 1969 (il cui titolo era semplicemente Lucio Battisti), che in quell’anno fu il terzo disco più venduto in Italia.

			764. Talento da palcoscenico (risposta corretta: A)

			Nonostante dovesse ancora compiere trent’anni, nel 1969 Milva inanellò la nona partecipazione consecutiva al Festival di Sanremo, segnando così un record che nessuno è mai riuscito a eguagliare. La cantante, il cui vero nome era Maria Ilva Biolcati, partecipò in quell’occasione con il brano Un sorriso, assieme a Don Backy, giunto terzo. In precedenza, l’artista aveva preso parte a tutte le edizioni tenute tra il 1961 e il 1968. 

			Milva tornerà a Sanremo per tre volte consecutive dal 1972 al 1975 e poi, negli anni seguenti, in altre tre occasioni (1990, 1993 e 2007), per un totale di quindici presenze. Quest’ultimo costituisce tra l’altro un ennesimo record della cantante, raggiunto solo da Al Bano, Peppino di Capri e Toto Cutugno. A differenza di loro, tuttavia, Milva (scomparsa nel 2021) non è mai riuscita ad aggiudicarsi il primo posto alla kermesse sanremese.

			765. Equivoco politico? (risposta corretta: B)

			Negli anni in cui montava la contestazione operaia, il Molleggiato si presentò a Sanremo con un brano apparentemente reazionario, che parlava di lavoratori pronti a rinunciare al proprio diritto allo sciopero pur di conservare stipendio e stile di vita: Chi non lavora, non fa l’amore. Vincitrice della 20a edizione del Festival, piacque al pubblico ma non alla critica, che la definì “crumira e reazionaria”. Persino un quotidiano romano di destra come «Il Tempo» scrisse che il testo della canzone era “una barzelletta reazionario-populista” e il cantante Sergio Endrigo, che nel 1970 arrivò terzo alla kermesse con L’arca di Noè, affermò stizzito che si trattava di un insulto ai lavoratori e alla loro causa. Dal canto suo, Celentano avrebbe poi affermato che la canzone non voleva schierarsi contro l’ondata di scioperi e che nessuno, a parte il pubblico, aveva capito che in realtà si trattava di una provocazione ironica a sostegno dei lavoratori più deboli.

			766. E in più dimenticò le parole… (risposta corretta: C)

			Dopo avere cantato 24mila baci nel 1961 e Il ragazzo della via Gluck nel 1966 (famosa per aver introdotto tematiche di carattere ambientalista), Adriano Celentano si presentò sul palco del Festival della canzone italiana del 1970, Chi non lavora non fa l’amore. All’inizio dell’esibizione, però, dovette interrompere l’orchestra per ben due volte perché continuava a sbagliare le parole e solo al terzo tentativo riuscì a intonare il brano per intero. Non sappiamo se Celentano dimenticò il testo per davvero o se fece solo finta (lui giurò che non si trattava di uno scherzo), sta di fatto che le telecamere gli rimasero incollate addosso tra l’imbarazzo dei coristi e il fastidio degli altri concorrenti, che pensavano volesse soltanto attirare l’attenzione. Il successo del brano fu immediato: oltre a vincere quell’edizione, divenne una vera hit arrivando a vendere la bellezza di settecentocinquantamila copie.

			767. Declino (risposta corretta: A)

			Quella del 1975 è considerata una delle peggiori annate per il Festival. Innanzitutto perché a causa di alcuni diverbi organizzativi con il Comune di Sanremo, molte delle più influenti case discografiche boicottarono il concorso non presentando cantanti celebri. Come risultato, la 25a edizione del Festival della canzone italiana fu un tripudio di sconosciuti o quasi provenienti da balere e concorsi canori regionali: Goffredo Canarini, Antonella Bellan, Nannarella, Annagloria e altri debuttanti destinati a scomparire presto dalle cronache musicali. 

			Sconosciuta era anche la cantautrice Gilda (pseudonimo di Rosangela Scalabrino), che vinse il concorso con Ragazza del Sud, un brano ritenuto poco innovativo e che non ebbe alcun successo commerciale (tra l’altro, era stato bocciato dalla commissione esaminatrice l’anno precedente). Di Gilda il quotidiano «La Stampa» scrisse: «Ieri Rosangela Scalabrino non era nessuno, oggi ha vinto, domani torna nell’anonimato» e in effetti andò così, come per la maggior parte dei concorrenti del 1975. Ecco perché i giornalisti definirono quei cantanti “meteore sanremesi”.

			768. Segno dei tempi (risposta corretta: D)

			Nel corso dei primi decenni della sua storia, il Festival di Sanremo non lasciò mai molto spazio ai gruppi, con l’eccezione di qualche band internazionale che partecipava come ospite. Fu il caso dei The New Christy Minstrels che parteciparono all’edizione del 1965 cantando la canzone vincitrice Se piangi se ridi, anche se il successo era merito dell’altro cantante che la eseguì, Bobby Solo. Nell’edizione del 1977, invece, i gruppi furono veri protagonisti del Festival. Non solo gli Homo Sapiens, che s’imposero con Bella da morire, ma altri due gruppi salirono sul podio, ovvero i Collage e i Santo California. Per le tre formazioni il podio sanremese rappresentò il loro acuto artistico. Quella del 1977 fu la prima edizione in cui si impose un gruppo italiano, ma anche nell’edizione successiva vinse un gruppo, i Matia Bazar, che invece da quel successo fecero partire un’importante carriera.

			769. Trasloco (risposta corretta: C)

			Per ben 26 edizioni, dal 1951 al 1976, il Festival si tenne nel salone delle feste del Casinò municipale di Sanremo. Progettato nel 1905 dall’architetto francese Eugène Ferret, l’edificio è tra i più raffinati esempi di stile liberty sulla Riviera ligure e da sempre era utilizzato come sede di concerti e spettacoli teatrali, diventando sala da gioco dal 1928. 

			Lo spostamento della manifestazione canora al Teatro Ariston fu dovuto a dei lavori di ristrutturazione, ma si decise poi di rendere definitivo il trasloco per via della maggiore capienza del nuovo complesso, ritenuto più adatto per la kermesse. Inaugurato nel 1953 e considerato al tempo uno dei teatri moderni d’Italia, oggi ha una capienza di 2.000 posti, è dotato di una vasta platea e di ben 16 palchi laterali e funge anche da cinema. In occasione dell’ampliamento del teatro, nel 1990, la 40a edizione del Festival di Sanremo si tenne per l’unica volta in una diversa struttura sanremese: il PalaFiori del nuovo mercato dei fiori.

			770. Signora mia! (risposta corretta: A)

			L’edizione del 1978, condotta da Maria Giovanna Elmi e con la partecipazione di Beppe Grillo, Vittorio Salvetti e Stefania Casini, vide l’esordio di Rino Gaetano, che presentò Gianna, destinata a diventare uno dei cavalli di battaglia del suo repertorio. Malgrado le resistenze iniziali del cantautore romano di origini calabresi, indeciso se partecipare alla gara, la sua performance rimase negli annali, contribuendo ad accrescere la sua popolarità presso il grande pubblico. Imbracciando un ukulele e vestito con un frac, un cilindro e scarpe da ginnastica, Gaetano ruppe alcune delle convenzioni vigenti sull’ancora paludato palco sanremese, distinguendosi per un’interpretazione originale e facendo scalpore per essere stato il primo a pronunciare la parola “sesso” (presente nel testo del brano) nella storia della manifestazione. Alla fine, Gianna si piazzò sul podio, guadagnando il terzo posto, scalzata solo da Anna Oxa (seconda con Un’emozione da poco) e i Matia Bazar (primi con E dirsi ciao).

			771. Amore libero (risposta corretta: A)

			Già noto nel panorama artistico italiano come attore anticonformista, nel 1980 Roberto Benigni viene ingaggiato dal direttore artistico del Festival, Gianni Ravera, che quell’anno aveva un chiaro obiettivo: dare nuovo slancio alla manifestazione canora, reduce da anni di crisi. Benigni partecipò così, insieme alla sua compagna dell’epoca, l’attrice Olimpia Carlisi, affiancando il conduttore principale Claudio Cecchetto nella conduzione della 30a edizione. Nel corso della kermesse, trasmessa dalla Rai nell’ultima serata, mentre era sul palco il comico toscano dedicò alla compagna una dichiarazione d’amore, baciandola per ben 30 secondi. L’appassionata effusione non fu tra l’altro l’unico evento con cui Benigni diede scandalo: poco prima, durante il suo monologo, aveva apostrofato il papa, Karol Wojtyła, con l’epiteto di “Wojtylaccione”, espressione che gli costò una condanna per vilipendio alla religione. Stravaganze a parte, il Festival del 1980 raggiunse un buon successo, vedendo la vittoria di Toto Cutugno con la canzone Solo noi.

			772. In cerca di qualità (risposta corretta: C)

			Il Premio della critica, nato come Premio della Critica del Festival della canzone italiana, fu introdotto per la prima volta nell’edizione del 1982 dall’idea di alcuni giornalisti accreditati alla manifestazione canora, con l’intento di premiare l’artista che fosse risultato più meritevole agli occhi della stampa e dei critici. La prima a vincerlo fu Mia Martini, quell’anno in lizza con la canzone E non finisce mica il cielo, composta per lei da Ivano Fossati. Insieme a Patty Pravo e Daniele Silvestri, proprio Mia Martini detiene a oggi il record di tre vittorie (prevalse anche nel 1989 con Almeno tu nell’universo e nel 1990 con La nevicata del ’56). Non a caso, in seguito alla sua tragica morte, nel 1995, dall’anno successivo il riconoscimento in questione è stato intitolato alla sua memoria, diventando il Premio della Critica del Festival della canzone italiana Mia Martini. 

			Nel corso degli anni, esso si è affermato come un autentico premio “parallelo” rispetto a quello del pubblico, dal quale si è discostato quasi sempre: il trionfatore del Festival si è aggiudicato anche il Premio della critica solo in cinque occasioni, nel 1995, 2001, 2007, 2011 e 2020.

			773. Spericolato Vasco (risposta corretta: C)

			Condotto da Claudio Cecchetto per la terza volta consecutiva, il Festival del 1982 vide l’esordio sulla scena sanremese di Vasco Rossi, che vi si presentò con la canzone Vado al massimo. Nel dettaglio, il brano si piazzò quarto, a pari merito con le altre canzoni non arrivate sul podio nella serata finale della manifestazione. L’anno seguente, le cose non andarono bene a Vasco nemmeno con Vita spericolata, finita penultima ma destinata a diventare in seguito (insieme alla citata Vado al massimo) uno dei brani di maggior successo del rocker emiliano. Scritta e musicata da Rossi, Vado al massimo contiene un’invettiva velata al giornalista veneziano Nantas Salvalaggio (“meglio rischiare che diventare come quel tale che scrive sul giornale”), personaggio che si era distinto per aver espresso giudizi negativi nei confronti del giovane performer. In quel Sanremo del 1982, Vasco non fu peraltro l’unico astro nascente a calcare il palco, che vide anche la partecipazione di un altro emiliano: Zucchero (alias Adelmo Fornaciari), in lizza con Una notte che vola via, piazzatasi appena un gradino sopra rispetto al brano di Rossi.

			774. Coppia canora (risposta corretta: B)

			Il sodalizio tra Al Bano e Romina Power cominciò ufficialmente con la canzone Storia di due innamorati, pubblicata nel 1970, lo stesso anno del loro matrimonio. Nel 1976, la coppia acquisì poi una notevole fama internazionale, partecipando all’Eurovision Song Contest e piazzandosi settima con il brano We’ll Live It All Again. Al suo esordio a Sanremo, nel 1982, Al Bano e Romina si presentarono sul palco con Felicità, che è forse la loro canzone più famosa ma con la quale non vinsero, piazzandosi secondi. Si imporranno solo due anni più tardi con Ci sarà, riuscendo a collezionare oltre due milioni di cartoline totip, con le quali in quell’edizione il pubblico poteva votare i cantanti in gara. In seguito, nelle due edizioni successive in cui parteciparono arrivarono entrambe le volte terzi (nel 1987 con Nostalgia canaglia e nel 1989 con Cara terra mia). Dopo l’ottavo posto collezionato nel 1991 con Oggi sposi, infine, il duo decise di non partecipare più al Festival fino al definitivo scioglimento artistico nel 1998. Al Bano e Romina sarebbero però tornati a Sanremo come ospiti nel 2020, annunciando un ultimo album di inediti dal titolo Raccogli l’attimo.

			775. La promessa di Eros (risposta corretta: A)

			Quando calcò per la prima volta il palcoscenico del teatro Ariston, Eros Ramazzotti aveva appena vent’anni e un solo precedente artistico di un certo rilievo, ovvero la partecipazione al Festival di Castrocaro nel 1981, nel corso del quale aveva interpretato il brano Rock ’80. Tre anni dopo, era già famoso in tutta Italia grazie alla vittoria della sezione “Nuove proposte” del Festival di Sanremo, durante la quale presentò un brano ancora oggi tra i più amati dal pubblico: Terra promessa, che dava il nome all’omonimo singolo uscito quell’anno. Scritta dallo stesso Ramazzotti insieme a Renato Brioschi e Alberto Salerno, la canzone racchiude le speranze e le inquietudini dei giovani, in bilico tra la voglia di emergere e la paura per il futuro. Dopo l’exploit di Terra promessa, il giovane cantante romano ritornerà a Sanremo nel 1985, classificandosi sesto con Una storia importante (destinato però a diventare un successo discografico internazionale) e nel 1986, dove riuscirà finalmente a imporsi con il brano Adesso tu.

			776. Pancioni della discordia (risposta corretta: B)

			Quando Loredana Bertè decise di salire sul palco dell’Ariston per la prima volta era già una cantante famosa. Oltre che per i tanti successi musicali, tra i quali figuravano Sei bellissima (1975) e Non sono una signora (1982), la celebre artista aveva anche attirato l’attenzione della stampa scandalistica, data la sua capacità di provocare il pubblico. Nel 1986 non smentì la sua fama, portando in gara la canzone Re, scritta da Mango, accompagnandola da una coreografia di Franco Miseria con costumi realizzati da Luca Sabatelli. Nel dettaglio, Bertè e le coriste apparvero con delle pance gravide finte, simulando addirittura un parto durante l’esibizione. Loredana Bertè dichiarò che il suo intento fosse quello di dimostrare come una donna incinta non sia malata, bensì una donna ancora più forte. La performance fu molto discussa, tanto che la casa discografica CBS annullò un contratto di produzione che prevedeva la realizzazione, da parte della Bertè, di un disco proprio con Mango, mai realizzato. Re si distinse anche per aver portato per la prima volta a Sanremo un solo di chitarra elettrica come intro.

			777. Addio Reuccio (risposta corretta: B)

			La sera del 7 febbraio 1987, poco prima della proclamazione dei vincitori del Festival, che quell’anno saranno Gianni Morandi, Enrico Ruggeri e Umberto Tozzi con Si può fare di più, dietro le quinte dell’Ariston si sparse la notizia della morte di Claudio Villa. Il celebre cantante romano, noto con l’epiteto di “Reuccio” della canzone italiana, si era spento poco prima in un ospedale di Padova in seguito alle complicazioni derivate da un’operazione al cuore. Il rapporto di Villa con il Festival di Sanremo era molto stretto: l’artista era infatti stato uno dei più assidui frequentatori della manifestazione vincendola ben quattro volte (nel 1955, 1957, 1962 e 1967). A dare il triste annuncio della scomparsa del “Reuccio” al pubblico fu Pippo Baudo, che gli tributò un lungo applauso, riuscendo poi a continuare con grande professionalità la conduzione delle fasi finali della puntata. Il lutto, tuttavia, sconvolse anche alcuni dei partecipanti alla gara, tra cui Gianni Morandi, legato da una forte amicizia con Villa (Morandi rimase indeciso se esibirsi, ma fu alla fine convinto a cantare).

			778. Mezzi Beatles (risposta corretta: A)

			Tra gli ospiti d’onore della trentottesima edizione del Festival, presentata da Miguel Bosé, Gabriella Carlucci e Carlo Massarini, ci furono Paul McCartney e George Harrison, ex componenti dei Beatles. Dallo scioglimento della band, avvenuto nel 1970, entrambi avevano avviato delle carriere soliste di successo e a Sanremo apparvero nel corso della serata finale della manifestazione, vinta quell’anno da Massimo Ranieri con Perdere l’amore. Nel dettaglio, McCartney si esibì sul palco principale dell’Ariston interpretando i brani Once Upon A Long Ago e Listen To What The Man Said, scambiando qualche battuta con Bosé e Carlucci, mentre Harrison apparve al Palarock, struttura utilizzata in quell’occasione per ospitare parte della kermesse, dove ritirò un premio per il videoclip della canzone When We Was Fab, venendo poi intervistato da Carlo Massarini. Né Paul né George si incontrarono, anche perché in quel periodo i rapporti tra i due baronetti non erano dei migliori.

			779. Tormentone (risposta corretta: A)

			A indossare un provocante bikini bianco (solo in parte coperto da una giacca) fu Sabrina Salerno, che quell’anno si presentava al Festival insieme a Jo Squillo, alias Giovanna Maria Coletti. Già nota a livello internazionale grazie al suo album d’esordio Sabrina (1987), Salerno era in quel momento all’apice del successo e non era tra l’altro nuova a performance chiacchierate (nonostante tutto, l’Italia era ancora bacchettona). Qualche anno prima, il videoclip di una delle sue canzoni più note, Boys (Summertime Love), nel quale la cantante viene ritratta in piscina e mostra inavvertitamente i capezzoli, destò scandalo venendo censurato in alcuni paesi (tra cui la Gran Bretagna, dove peraltro il pezzo si era classificato al terzo posto della hit parade nazionale). Il duetto sanremese con Jo Squillo divenne presto iconico e le due cantanti interpretarono un brano destinato a trasformarsi in un tormentone degli anni Novanta: Siamo donne. Malgrado il suo incredibile successo, nel corso della kermesse sanremese la canzone fu snobbata guadagnando un misero tredicesimo posto. A imporsi, invece, fu Riccardo Cocciante con Se stiamo insieme.

			780. Il disturbatore (risposta corretta: B)

			Oltre che per la vittoria di Luca Barbarossa, che si aggiudicò per la prima e unica volta la gara con la canzone Portami a ballare, la quarantaduesima edizione del Festival entrò negli annali per via dell’irruzione sul palco di Mario Appignani, in arte “Cavallo Pazzo”. Nel corso della prima serata della manifestazione canora, condotta quell’anno da Pippo Baudo, Appignani provò a togliere il microfono dalle mani del conduttore, per poi essere allontanato a forza dal palco. Prima di scomparire dalla scena fece in tempo a gridare che il Festival era truccato e che lo avrebbe vinto Fausto Leali. Si è discusso molto sull’incidente in questione (da alcuni ritenuto una “messa in scena”), ma di certo c’è solo che Appignani non era uno sconosciuto: già protagonista delle contestazioni studentesche negli anni Settanta, alla fine del decennio successivo si guadagnò la fama di “disturbatore” di eventi televisivi e sportivi. L’ultima apparizione l’aveva fatta, sempre ai danni di Pippo Baudo, appena pochi mesi prima del Festival, il 14 settembre del 1991, quando durante la 48ª Mostra internazionale d’arte cinematografica di Venezia era ancora una volta riuscito a salire sul palco interrompendo il conduttore.

			781. Due volte a Sanremo (risposta corretta: A)

			Madonna Louise Veronica Ciccone, in arte Madonna, ha partecipato come ospite per ben due volte al Festival di Sanremo: nel 1995 e nel 1998. Durante la prima apparizione interpretò la canzone Take a Bow, una ballata lanciata l’anno prima come singolo, ringraziando poi il pubblico sanremese con qualche parola pronunciata in italiano. Tre anni dopo, Madonna riapparve in maniera ancora più plateale con il brano Frozen, presentato per la prima volta al pubblico mondiale proprio sul palco di Sanremo e destinato a diventare uno dei suoi maggiori successi. Oltre alla celebre cantante italo-americana, l’edizione del 1995 vide la partecipazione di un’ampia rosa di prestigiosi ospiti stranieri, tra cui spiccarono Ray Charles, che interpretò un brano struggente intitolato Angelina (con tanto di bis dell’ultimo verso, eseguito su richiesta di Pippo Baudo), i Take That, con Sure, i Duran Duran con White Lines, e Sting, che si esibì cantando This Cowboy Song.

			782. Disperato (risposta corretta: D)

			La penultima serata della quarantacinquesima edizione del Festival fu sconvolta dall’apparizione di un tale Pino Pagano, trentottenne disoccupato di Bologna. L’uomo, visibilmente in preda alla disperazione, si affacciò dalla balaustra dell’Ariston minacciando di gettarsi giù, attirando su di sé l’attenzione del pubblico. Sul posto si precipitarono le forze dell’ordine, che tentarono invano di dissuadere Pagano dal compiere il folle gesto. La situazione fu risolta dall’intervento del conduttore, Pippo Baudo, che si fece accompagnare sulla balaustra e cominciò a dialogare con l’uomo, promettendo di aiutarlo e di non farlo arrestare. Grazie al sangue freddo di Baudo alla fine Pagano desistette. L’episodio in questione, seguito peraltro da più di 17 milioni di spettatori in diretta televisiva, divenne uno degli imprevisti del Festival più famosi di sempre. Al riguardo, c’è tuttavia chi ha insinuato che si trattasse di una messa in scena: alcuni anni dopo lo stesso Pagano (che tenterà senza successo una carriera da cantante) dichiarerà di essere stato pagato per fingere quel tentato suicidio.

			783. Anno da record: oltre 18 milioni (risposta corretta: B)

			Dal punto di vista del successo televisivo, e considerando che la prima edizione del Festival a essere monitorata dall’Auditel fu quella del 1987, il record di ascolti medi spetta finora alla 45a edizione del Festival, svoltasi dal 21 al 25 febbraio 1995 e condotta da Pippo Baudo, con al fianco Anna Falchi e Claudia Koll. Stando ai dati Auditel, la media di spettatori per serata di quell’edizione fu di 16.845.000. Nel dettaglio, la serata più vista in assoluto fu la seconda (22 febbraio), con 18.389.000 spettatori. In termini percentuali, la kermesse del 1995 registrò invece uno share medio del 66,42%, inferiore a quello ottenuto dall’edizione del 1987, che si chiuse con una media del 68,71%. Se quelle del 1987 e del 1995 rimangono a oggi le edizioni più apprezzate dal pubblico televisivo, quella con gli ascolti più fiacchi risulta essere quella del 2008 (sempre condotta da Baudo, in coppia con Piero Chiambretti), il cui share medio fu prossimo al 36% (equivalente a 6.810.000 spettatori per sera).

			784. Il Boss in Riviera (risposta corretta: A)

			L’ospite internazionale che ha impreziosito con la propria musica il Festival di Sanremo del 1996 (presentato da Pippo Baudo col supporto di Sabrina Ferilli e Valeria Mazza) è stato Bruce Springsteen, esibendosi in apertura della prima serata. In tale occasione il Boss, accompagnandosi solo con chitarra e armonica, e illuminato da poche luci soffuse, cantò la struggente The Ghost of Tom Joad (canzone che dà anche il titolo all’album in cui è contenuta, uscito nel 1995), il cui testo, dedicato agli emarginati e ai poveri d’America (e ispirato nel titolo al protagonista del romanzo Furore di John Steinbeck, del 1939), risultava essere ben diverso da quelli tipici del Festival, segnando così una piccola apertura verso tematiche più sociali. Su esplicita richiesta dell’artista statunitense (che per mantenere un basso profilo rinunciò a essere presentato o intervistato da Baudo), lo stesso testo fu trasmesso tradotto in sovraimpressione, con riscontro più che positivo da parte del pubblico.

			785. Doppietta (risposta corretta: D)

			La storica impresa di vincere il Festival sia nella categoria “big” (o “campioni” che dir si voglia) sia in quella “nuove proposte” (o “giovani”) è stata compiuta da Annalisa Minetti. Nello specifico, la cantante ci è riuscita nell’edizione del 1998 – presentata da Raimondo Vianello con Eva Herzigová e Veronica Pivetti – grazie al brano Senza te o con te. Quell’anno, in base a un nuovo regolamento, poi abbandonato, i primi tre classificati della categoria nuove proposte venivano ammessi a gareggiare anche per la vittoria finale, assieme ai big. Detto fatto, Annalisa Minetti si affermò a sorpresa anche tra i campioni, superando Antonella Ruggiero (che arrivò seconda col brano Amore lontanissimo) e Lisa (arrivata terza e anche lei “promossa” dalla categoria giovani, con la canzone Sempre). In seguito Annalisa Minetti, che alla carriera musicale ne ha affiancata anche una sportiva (partecipando, quale atleta paralimpica, a diverse competizioni internazionali), tornerà più volte a calcare il palco di Sanremo, senza però più riuscire a ottenere il trionfo finale.

			786. Carriera e tenacia (risposta corretta: A)

			La prima consegna del prestigioso premio alla carriera “Città di Sanremo”, assegnato a partire dal 1999 dal comune della “città dei fiori”, ha visto protagonista Ornella Vanoni. Quell’anno, l’artista partecipò alla gara canora assieme al cantautore napoletano Enzo Gragnaniello, interpretando la canzone Alberi, giunta al quarto posto. La primissima partecipazione al Festival, per Ornella Vanoni, risaliva invece al 1965, seguita poi da altre sette partecipazioni: 1966, 1967, 1968 (anno in cui, col brano Casa bianca, ottenne il secondo posto, suo miglior risultato), 1970, 1989, 1999 e 2018. A conti fatti, la signora della musica italiana detiene quindi anche il record della maggior distanza temporale tra la prima e l’ultima partecipazione di un artista a Sanremo (nel suo caso, cinquantatré anni).

			787. Scandalo e vittoria (risposta corretta: C)

			A destare scandalo, ma in misura tutto sommato contenuta, fu Anna Oxa (il cui cognome all’anagrafe è Hoxha), cantante dal fisico statuario non nuova a adottare look particolarmente provocanti. Già nel 1986, per esempio, aveva suscitato un certo clamore la sua scelta di presentarsi sul palco dell’Ariston con un vestito nero totalmente smanicato che, oltre alle spalle, le lasciava scoperta la pancia, con l’ombelico bene in vista. In quell’occasione l’artista arrivò quinta (con la canzone È tutto un attimo), mentre nel 1999 le polemiche scatenate dagli elastici del suo perizoma, che spuntavano in maniera vistosa dalla vita dei pantaloni, non le impedirono di vincere la kermesse, con il brano Senza pietà, posizionandosi davanti ad Antonella Ruggiero (che cantava Non ti dimentico (Se non ci fossero le nuvole) e a Mariella Nava (che portava il brano Così è la vita). In questo modo, Anna Oxa bissò il successo ottenuto dieci anni prima, nel 1989, in coppia con Fausto Leali (grazie al brano Ti lascerò).

			788. “Non ha l’età…”? (risposta corretta: D)

			Originaria del comune viterbese di Blera, dove è nata il 20 giugno 1990, Alina (nome completo, Alina Deidda) è stata ammessa a partecipare al Festival del 2003 (svoltosi dal 4 all’8 marzo) prima di aver compiuto tredici anni, risultando per l’appunto la più giovane cantante in gara in tutta la storia della kermesse sanremese. Per la cronaca, il brano da lei presentato nella sezione “Nuove proposte”, Un piccolo amore, si è piazzato al secondo posto nella classifica finale, dietro a Siamo tutti là fuori, canzone presentata da Dolcenera (nome d’arte di Emanuela Trane). Nel dettaglio, Alina era approdata sul palco dell’Ariston dopo essere stata selezionata nel 2002 nell’ambito della trasmissione televisiva Destinazione Sanremo, in cui venivano scelte alcune delle giovani promesse che avrebbero partecipato al Festival dell’anno seguente. Malgrado la buona performance canora, la giovane performer ha destato aspre polemiche proprio per la giovanissima età, tanto che gli organizzatori del Festival si sono visti costretti a modificare le regole della manifestazione, fissando a quattordici anni il limite minimo d’età per la partecipazione.

			789. Il pubblico a casa (risposta corretta: B)

			Dopo una lunga sospensione, iniziata a partire dall’edizione del 1990, in occasione del Festival di Sanremo del 2004 è stato reintrodotto il televoto, storico sistema di votazione telefonica che nel frattempo – non senza accese polemiche – era stato sostituito da specifiche giurie di qualità e demoscopiche. Con il ritorno al passato, i telespettatori hanno quindi potuto ricominciare a far pesare il proprio giudizio sull’esito finale della manifestazione, che in quel 2004 è stata vinta da Marco Masini con il brano L’uomo volante. Per un curioso gioco del destino, lo stesso artista aveva trionfato, nella categoria giovani, anche nell’edizione del 1990, ossia nell’anno in cui il televoto era stato per l’appunto provvisoriamente abbandonato. La reintroduzione di tale meccanismo di voto, peraltro, non ha cancellato la presenza di specifiche giurie composte da addetti ai lavori, il cui giudizio si somma a quello del televoto stesso.

			790. Secondo per sei volte (risposta corretta: B)

			Se il record di vittorie del Festival spetta a Claudio Villa e a Domenico Modugno, con quattro trionfi ciascuno (tra le donne spicca invece il nome di Iva Zanicchi, tre volte vincitrice), quello del maggior numero di secondi posti appartiene di diritto a Toto Cutugno. Il cantante, con il secondo gradino del podio ottenuto nel 2005 (in coppia con Annalisa Minetti, col brano Come noi nessuno al mondo), è arrivato ad accumularne ben sei, su quindici partecipazioni totali. Per la cronaca, gli altri sono giunti nel 1984, nel 1987, nel 1988, nel 1989 e nel 1990. In precedenza, tuttavia, l’artista era riuscito a salire, almeno una volta, sul primo gradino del podio, trionfando nel 1980 con il brano Solo noi. In campo femminile, il record di secondi posti spetta invece a Nilla Pizzi, che nel corso della carriera ne ha collezionati quattro.

			791. Il cerimoniere (risposta corretta: D)

			Con la conduzione del Festival del 2008, in cui è stato affiancato, oltre che da Piero Chiambretti, da Bianca Guaccero e Andrea Osvárt, Pippo Baudo ha raggiunto un totale di tredici edizioni condotte, staccando di due posizioni un altro storico presentatore come Mike Bongiorno, fermatosi a quota undici e scomparso nel 2009 (nel 2013 gli è stata dedicata una statua vicino al teatro Ariston). Nel dettaglio, la prima conduzione di Baudo risale al 1968, dopodiché il “Pippo nazionale” è salito sul palco nel 1984 e 1985, poi nel 1987, e ancora dal 1992 al 1996 e dal 2002 al 2003, per concludere con il biennio 2007-2008 (la prima edizione di Mike Bongiorno fu invece nel 1963, mentre l’ultima nel 1997). D’altronde, già la primissima apparizione in televisione di Pippo Baudo era legata all’ambito musicale: egli esordì infatti nel varietà La conchiglia d’oro, nel 1959, nelle vesti di pianista.

			792. Prima donna (risposta corretta: D)

			Tale primato non da poco spetta ad Antonella Clerici, la quale condusse l’edizione del Festival del 2010 senza ricorrere ad alcun co-conduttore, valletta o valletto di sorta. In precedenza, si erano registrati solamente due casi analoghi, con protagonisti però conduttori uomini, ossia Nunzio Filogamo (nelle edizioni dal 1951 al 1954) e Pippo Baudo (nel 1987). Nel complesso, la prima donna a prendere le redini del Festival è stata invece Loretta Goggi, nel 1986, affiancata da Anna Pettinelli, Mauro Micheloni e Sergio Mancinelli. Nel 2001 è quindi stato il turno di Raffaella Carrà, attorniata da Megan Gale, Massimo Ceccherini, Enrico Papi e Piero Chiambretti, e nel 2004 di Simona Ventura, supportata da Gene Gnocchi, Paola Cortellesi e Maurizio Crozza, finché, nel 2010, Antonella Clerici non ha per l’appunto deciso di condurre la kermesse in solitaria.

			793. Adesso basta! (risposta corretta: A)

			Nel corso dell’edizione del 2010, per protestare contro l’ammissione in finale della canzone Italia amore mio, interpretata da un anomalo trio composto da Pupo, Emanuele Filiberto di Savoia e dal tenore Luca Canonici, a scapito di altri brani ritenuti assai più degni, gli orchestrali della Sanremo Festival Orchestra, sostenuti dal pubblico rumoreggiante, hanno accartocciato i propri spartiti e li hanno gettati in aria. D’altronde, già nel corso di tutta la manifestazione il suddetto trio era stato al centro di numerose polemiche, sia per la presenza di Emanuele Filiberto, discendente dei Savoia, a cui fino al 2002 era stato interdetto l’ingresso in Italia, sia per la scarsa qualità musicale del brano. Poi, quando il 20 febbraio, durante la serata finale, Italia amore mio ha raggiunto il podio (per arrivare infine seconda) scalzando canzoni meglio strutturate, in primis quelle proposte da Noemi (Per tutta la vita) e Malika Ayane (Ricomincio da qui), è appunto esplosa tutta la rabbia degli orchestrali, pian piano placata dall’intervento della presentatrice Antonella Clerici.

			794. Sinergie (risposta corretta: A)

			In base a una nuova norma, il sessantesimo Festival di Sanremo ha incluso la partecipazione “d’ufficio” del vincitore del talent show musicale X Factor. Nella fattispecie, tale privilegio è toccato a Marco Mengoni, giunto terzo sul palco dell’Ariston col brano Credimi ancora, salvo tornarvi nel 2013 per trionfare con la canzone L’essenziale. Peraltro, già negli anni precedenti, alcuni artisti che erano divenuti famosi grazie a un talent show avevano poi conquistato la vittoria a Sanremo. Si trattava di Marco Carta (2009), Valerio Scanu (2010) ed Emma (2012), tutti lanciati da Amici di Maria De Filippi. Per vedere di nuovo alla ribalta, sul palco sanremese, dei cantanti “forgiati” da X Factor (programma in cui sono giunti secondi nel 2017) si è dovuto invece attendere il 2021 e il trionfo dei Måneskin con il brano rock Zitti e buoni.

			795. Doppia prova (risposta corretta: D)

			La curiosa novità introdotta al Festival del 2013, condotto da Fabio Fazio in accoppiata con Luciana Littizzetto, fu l’obbligo, per ogni artista, di presentare due brani nella prima esibizione. Il pubblico avrebbe poi scelto, per i vari cantanti, quale brano sarebbe dovuto proseguire nella gara. A partire dalla seconda esibizione ogni artista cantò quindi solo la canzone prescelta. Il vincitore dell’edizione, Marco Mengoni, affiancò per esempio al brano L’essenziale (votato per andare in finale) una canzone intitolata Bellissimo. Lo stesso meccanismo fu adottato nell’edizione del 2014 (vinta da Arisa con Controvento, brano scelto dagli spettatori a scapito di Lentamente (Il primo che passa), prima di essere abbandonato.

			796. Ironie intelligenti (risposta corretta: A)

			La geniale canzone proposta da Elio e le storie tese a Sanremo 2013 era interamente costruita, al netto di piccole eccezioni sparse qui e lì, sulla nota Do, seppur “declinata” in vario modo, attraverso diversi accordi, tempi e ritmi, tanto da riuscire ad abbracciare più generi musicali. L’unicità del pezzo rese tra l’altro La canzone mononota estremamente difficile da interpretare, motivo per cui il gruppo, Elio in primis, ottenne i complimenti di tutti gli addetti ai lavori, aggiudicandosi il secondo posto nella classifica generale. A destare interesse fu inoltre il testo, che dialogava perfettamente con la parte musicale (Quante cose che puoi fare / Senza cambiare la nota / Puoi cambiare l’ottava / Puoi cantare all’ottava bassa). Il brano fu presentato, come da regolamento, assieme a una seconda canzone, dal titolo Dannati forever, ritenuta però inferiore dal pubblico. In precedenza, Elio e le storie tese avevano già ottenuto un secondo posto al Festival, nel 1996, con il brano La terra dei cachi, ritornandovi poi nel 2016 e nel 2018, senza tuttavia bissare i successi precedenti.

			797. L’altro De André (risposta corretta: B)

			Nel 2014 il premio “Sergio Bardotti”, così intitolato dal nome del grande paroliere della musica italiana scomparso nel 2007 (autore di canzoni memorabili tra le quali si ricorda Ti lascerò, portata al successo da Anna Oxa e Fausto Leali proprio sul palco di Sanremo), è andato al “figlio d’arte” Cristiano De André, autore del brano Invisibili. Tale canzone, pur destinata a vincere il premio in questione, è stata peraltro “bocciata” dal pubblico rispetto al secondo brano portato in gara da De André (come imponeva il regolamento di quell’edizione), intitolato Il cielo è vuoto e arrivato settimo. Lo stesso cantante, sempre grazie alla “bocciata” Invisibili, si è inoltre aggiudicato il premio della critica Mia Martini, come gli era già capitato nel 1985, gareggiando nella sezione “nuove proposte” con il brano Bella più di me.

			798. Un curioso record (risposta corretta: D)

			Gareggiando al Festival del 2020 con il brano Niente (Resilienza 74), Rita Pavone ha stabilito il record relativo alla maggior distanza di tempo intercorsa tra due partecipazioni alla kermesse sanremese, alla quale lei aveva preso parte l’ultima volta nel 1972, ossia quarantotto anni prima, con la canzone Amici mai. In precedenza, la poliedrica artista, cantante, showgirl e attrice, legata a successi senza tempo tra cui Datemi un martello, Il ballo del mattone, Viva la pappa col pomodoro, La partita di pallone, aveva già partecipato al Festival in due occasioni: nel 1969, con il brano Zucchero, e nel 1970, con la canzone Ahi ahi ragazzo!. A fronte del clamoroso successo ottenuto nel corso della sua carriera, nelle varie partecipazioni sanremesi Rita Pavone non è peraltro mai riuscita a posizionarsi tra i primi dieci in classifica.

			799. Un festival “unico” (risposta corretta: C)

			La particolarità dell’edizione del 2021, oltre alla vittoria dei Måneskin col brano Zitti e buoni, a cui ha fatto seguito un pari successo all’Eurovision Song Contest 2021 (prima di allora, tra gli artisti musicali italiani, l’impresa era riuscita solo a Gigliola Cinquetti e Toto Cutugno) è stata quella che, per la prima (e finora unica) volta nella storia del Festival, la kermesse si è svolta senza pubblico, a causa dei particolari protocolli di sicurezza imposti dalla pandemia di Covid-19. Oltre a ciò, nel corso di quell’edizione, tenutasi tra il 2 e il 6 marzo e condotta da Amadeus affiancato da Fiorello, venne sospeso lo svolgimento di diverse altre iniziative e trasmissioni canonicamente legate alla manifestazione principale. Anche per questo, a livello di ascolti televisivi, fu un Festival da dimenticare, tra i meno seguiti di sempre.

			800. Omaggio a De André (risposta corretta: D)

			Pur avendo all’attivo una lunga carriera e numerosi brani lodati dalla critica e dal pubblico, tra cui si ricordano Che coss’è l’amor (1994), Il ballo di San Vito (1996) e Ovunque proteggi (2006), l’eclettico cantautore Vinicio Capossela (nato in Germania da genitori irpini), prima del 2022, non aveva mai calcato il palco del Festival di Sanremo, ma in quell’occasione lo ha fatto alla grande. In qualità di ospite, nella quarta serata della manifestazione, ha infatti omaggiato egregiamente De André assieme al cantante Giovanni Truppi (in gara con il brano Tuo padre, mia madre, Lucia), interpretando con lui Nella mia ora di libertà, canzone scritta dal cantautore genovese nel 1973 e inserita come brano finale del concept album Storia di un impiegato. Nel dettaglio, Capossela ha partecipato all’omaggio musicale sia cantando sia suonando la sua chitarra, e a dargli una mano, oltre a Truppi, è stato anche un altro musicista d’eccezione, già storico collaboratore di De André: il polistrumentista Mauro Pagani, che ha suonato l’armonica a bocca.

			801. Largo ai giovani (risposta corretta: D)

			Pur non raggiungendo il primato assoluto di Gigliola Cinquetti, che il 1º febbraio 1964 vinse il Festival a sedici anni da poco compiuti (li aveva festeggiati il 20 dicembre 1963), col brano Non ho l’età (per amarti), in ambito maschile spicca il nome di Blanco (pseudonimo di Riccardo Fabbriconi), che nel 2022 si è aggiudicato la kermesse canora con la canzone Brividi, cantata in coppia con Mahmood. Età al momento della vittoria: diciannove anni scarsi (li ha compiuti il 10 febbraio, ossia cinque giorni dopo il trionfo sanremese). Lo stesso suo compagno d’avventura, Mahmood, ha peraltro segnato, in tale edizione, un ulteriore record, divenendo l’unico artista ad aver vinto due Festival su due partecipazioni totali, sfruttando in altre parole il 100% delle occasioni (la precedente era stata nel 2019, anno in cui aveva raggiunto il primo gradino del podio con il brano Soldi). Ultima curiosità a proposito di record: l’unico artista ad aver trionfato in due categorie, giovani e big, in due edizioni consecutive è Francesco Gabbani (vittorioso nel 2016 con Amen e nel 2017 con Occidentali’s karma).

			I grandi interpreti e i gruppi che hanno fatto storia

			802. Anima senza tempo (risposta corretta: A)

			Uscita nel 1973, a tre anni dalla fondazione del complesso, Anima mia è stato il quarto singolo più venduto per tutto l’anno successivo. La canzone dei Cugini di Campagna, di ispirazione graziosamente hippy, inizialmente sembrava uno dei tanti brani di successo del momento. A renderla un vero cult è stato Claudio Baglioni che vent’anni dopo non solo la ricantò, ma la scelse anche come titolo per la trasmissione televisiva che condusse insieme a Fabio Fazio per ripercorrere miti e memorie degli anni Settanta. Il successo porterà la band nel 1998 a pubblicare un nuovo disco di canzoni inedite dal titolo Amor mio.

			803. Psichedelia italiana (risposta corretta: D)

			Cantante, polistrumentista e musicologo greco naturalizzato italiano, Demetrio Stratos è diventato famoso per essere stato il frontman delle band I Ribelli e gli Area. La prima delle loro incisioni celebri è l’album di esordio (1973) Arbeit macht frei (“il lavoro rende liberi”, frase scritta all’ingresso dei campi di sterminio nazisti), presa a simbolo dell’alienazione personale della società moderna: grigiore di lavori ripetitivi e anonimi e senso del dovere portano alla morte: questo era il messaggio evocato in un mix di jazz, rock e psichedelia. Demetrio Stratos rimarrà nella band per altri cinque anni. Colpito da una forma di anemia aplastica, morirà l’anno successivo a soli trentaquattro anni.

			804. Evergreen (risposta corretta: B)

			Uscita nel 1990 e scritta da Negrini e Facchinetti, la canzone divenne famosa dopo il successo ottenuto a Sanremo. Curiosamente, sui palchi dell’Ariston fu modificata una citazione: la strofa che alludeva al «Corriere della Sera» che fu cambiata – ma solo a Sanremo – in “giornali della sera”, citazione più evasiva e meno allusiva. Oltre al trionfo alla kermesse italiana, Uomini soli diventerà un evergreen della canzone italiana, insieme a molte altre canzoni dei Pooh, band che in cinquant’anni di carriera (1966-2016) ha inanellato grandi successi. Così si spiega anche il loro finale con il botto: è stata la prima volta in assoluto che una band ha chiuso con un concerto trasmesso in diretta via satellite in 200 sale italiane raccogliendo oltre 35000 spettatori.

			805. Dall’Appennino alla New Wave (risposta corretta: B)

			Nato in una famiglia di pastori dell’Appennino emiliano nel 1957, forma il suo primo gruppo, i Rynazyna, per poi passare alla new wave con i Frigo. Dall’incontro a Berlino con Giovanni Lindo Ferretti nel 1981 nascono i CCCP – Fedeli alla linea, band emiliana di musica punk e rock proseguita poi con il nome CSI.

			Il loro esordio sarà con Ortodossia (1984). Il 45 giri con tre pezzi dai titoli sibillini ma eloquentissimi – Live In Pankow, Spara Jurij e Punk Islam divenne uno dei casi del momento non solo nel circuito underground, ma anche su riviste come «L’Espresso» e «Panorama». A far notizia erano le esplicite dichiarazioni di fede per l’Unione Sovietica in anni in cui era avviato il processo di distensione, e la Guerra Fredda non si era ancora conclusa. Anche la copertina del disco aveva rimandi espliciti: rappresentava in forma stilizzata tre soldati della l’Armata popolare nazionale della Repubblica democratica tedesca in uniforme durante l’esecuzione a passo d’oca del cerimoniale del cambio della guardia alla Neue Wache di Berlino Est.

			806. Impegno e denuncia (risposta corretta: A)

			Uscita nel 1966, scritta da Guccini e Vandelli, fu portata al successo dal gruppo musicale Equipe 84 che la inserì nell’album Ho in mente te.

			Auschwitz ebbe un ottimo riscontro commerciale tanto da guadagnare il secondo posto in classifica e risultare il quinto 45 giri più venduto di tutto il 1966. A contribuire al successo fu probabilmente l’intensità con cui veniva affrontato il dramma della Shoah, narrata dal punto di vista di un piccolo protagonista bambino. Non solo. A far sì che non fosse dimenticata contribuì anche il fatto che la generazione dei giovani protestatari della fine degli anni Sessanta inserì la canzone nel novero dei loro testi più rappresentativi decretandone il definitivo successo. Altre incisioni della canzone Auschwitz furono fatte, oltre che da Francesco Guccini, anche dai Nomadi e dai Gang gruppo folk italiano ispirato ai Clash.

			807. Innovativi (risposta corretta: B)

			Il cantautore bolognese Francesco Guccini si riferiva al Quartetto Cetra, spesso indicato brevemente come I Cetra, un gruppo vocale attivo dal 1941 al 1988, protagonista alla radio e in televisione nel dopoguerra. Le loro canzoni negli anni Cinquanta riprendevano il jazzy di oltreoceano, ma anche le tendenze più nuove, come il rock and roll: già nel 1956 incisero una versione italiana di Rock Around the Clock di Bill Haley, con il titolo L’orologio matto. Il grande pubblico li conobbe però anche per le loro apparizioni televisive, da Il musichiere a Canzonissima, e per aver partecipato a numerose storie cantate della trasmissione pubblicitaria Il Carosello. In quarantasette anni di carriera, il gruppo propose oltre un migliaio di canzoni, molte delle quali scritte dalla coppia Giacobetti-Savona. La più celebre è sicuramente Nella vecchia fattoria (1949) diventata una delle canzoni più famose del repertorio per l’infanzia.

			808. I ragazzi di Pezzali (risposta corretta: D)

			Gli 883 nacquero alla fine degli anni Ottanta per iniziativa di Massimo Pezzali, in seguito noto come Max Pezzali (classe 1967) e Mauro Repetto (1968) compagni di classe al liceo. Scelsero di darsi questo nome ispirati dalla cilindrata del modello base della motocicletta Harley-Davidson Sportster. Il grande pubblico li conobbe però nel 1992 per il tormentone Hanno ucciso l’uomo ragno, loro terzo singolo. L’album omonimo prodotto in autunno arrivò a vendere 600.000 copie. Il successo fu strepitoso: complice un linguaggio facile, immediato e l’entusiasmo con cui trascinavano i giovani ai loro concerti. I critici li accusarono di avere impoverito culturalmente la generazione dei giovani anni Novanta e lo stigma durò a lungo. A riabilitare in parte le loro canzoni fu Edmondo Berselli, che nel libro Canzoni. Storie dell’Italia leggera ne rilesse il percorso giudicandolo un’esperienza sociologicamente interessante per comprendere i mutamenti sociali. 

			809. Ispirazione antimafia (risposta corretta: A)

			La canzone inserita nell’album Viva la vida, muera la muerte! fu scritta e pubblicata nel 2004 dai Modena City Ramblers, band emiliana che ama definirsi combat folk, ed è diventata uno dei brani di riferimento della loro discografia.

			Il brano prende ispirazione dall’omonimo film di Marco Tullio Giordana uscito quattro anni prima, tanto che il testo ne fa riferimento attraverso il campionamento di alcuni dialoghi. Lo scopo della canzone era omaggiare Peppino Impastato, ucciso dalla mafia a Cinisi nel 1978 dopo aver denunciato il padre e i traffici del boss Tano Badalamenti. Lo stesso giorno venne ucciso anche Aldo Moro dalle Brigate Rosse: “era la notte buia dello stato italiano”, come recita appunto la canzone.

			810. Agitatori musicali (risposta corretta: B)

			Anima degli Skiantos, Freak Antoni, pseudonimo di Roberto Antoni (1954-2014), è considerato il padre del rock demenziale italiano. Agitatore culturale, attivista rivoluzionario e irriverente nella musica e nell’arte usò la cifra della dissacrazione per mettere alla berlina nella Bologna degli anni Settanta e Ottanta un intellettualismo talvolta contraddittorio. Uno dei momenti fondativi degli Skiantos è stato il lancio di verdura sul pubblico, che ricambiava dando vita a una battaglia di ortaggi. “Prendevano duecentomila lire di cachet a sera, ma in realtà a loro interessava molto di più procurarsi un’adeguata scorta di verdure marce da buttare sul pubblico. Non avete idea per quanto tempo trovavamo resti imputriditi negli angoli più disparati del locale, anche mesi dopo i concerti degli Skiantos”, ha raccontato Bruno Casini, scrittore e fondatore del rock club fiorentino Banana Moon.

			811. Salentini (risposta corretta: B)

			La band è pugliese, nello specifico salentina, e combina ritmi giamaicani e sonorità locali, come l’uso del dialetto e le ballate di pizzica e tarantella. Divenne famosa nel 2005 dopo ben quattordici anni di lavoro, con la canzone Sciamu a ballare che la fece approdare alle radio nazionali. La canzone evocava le feste al mare pugliesi ed era inserita nel loro quinto album Acque pe sta terra che affrontava contenuti prevalentemente ambientalisti. Il successo della canzone fu favorito anche dal sostegno che ne diede MTV, che promosse il videoclip del pezzo. La band oggi è considerata tra i pionieri del raggamuffin italiano ed è spesso associata al mondo dell’hip hop nostrano.

			812. Passaggi di campo (risposta corretta: B)

			In oltre trent’anni di carriera (1967-1998) la band genovese nata beat e passata poi al rock progressivo ha conosciuto un grande successo negli anni Settanta. La canzone che però oggi tutti ricordano, tra le molte interpretate, è Quella carezza della sera, incisa per la prima volta nel 1978. La sonorità era diversa dalle loro sperimentazioni psichedeliche e progressive degli esordi, aveva un sapore molto più commerciale, ma forse fu proprio questa sonorità a renderla accessibile al grande pubblico. Il testo era scritto da Giorgio D’Adamo e ritoccato da Sergio Bardotti e racconta del passaggio dall’infanzia all’età adulta del protagonista, orfano di padre, rimandando a una più generica riflessione sullo smarrimento di tutte le certezze esistenziali.

			813. Meteore di successo (risposta corretta: C)

			Nel corso della sua breve storia, soli tre anni, la band ha pubblicato un solo disco, …Squérez?, ma ebbe un enorme e per molti inaspettato successo. Dall’album vengono infatti estratti sei singoli alcuni dei quali divennero veri cult. Tra questi vanno ricordati sicuramente 50 Special e Qualcosa di grande. Quest’ultimo brano, dedicato alla ragazza di uno dei componenti, permise alla giovane band bolognese nel 2000 di vincere il Festivalbar. 50 Special invece fu scritto da Cesare Cremonini prima dell’esame di maturità, ispirato dalla lettura del libro Jack frusciante è uscito dal gruppo e ancora nel 2019 ne è uscita una versione rimasterizzata. Dopo lo scioglimento del gruppo infatti l’autore ha continuato la sua carriera da cantante solista promuovendo anche la canzone che l’ha reso celebre.

			814. Vacanze romane (risposta corretta: A)

			Antonella Ruggiero fu la voce dei Matia Bazar, complesso musicale nato a Genova nel 1975 come quintetto. Il nucleo della band dovette negli anni affrontare numerosi cambi di formazione (soprattutto fra le cantanti): lei stessa ne prese le distanze nel 1989 continuando poi una carriera da solista.Tra le canzoni più celebri cantate con il quintetto c’è Per un’ora d’amore, Ti sento e Vacanze romane. La prima delle tre canzoni è stata poi incisa da Antonella Ruggiero con un’altra band, i Subsonica, nel 1997.

			815. Inno generazionale (risposta corretta: A)

			Dietro lo pseudonimo Pontiak si nascondeva il giovanissimo cantautore Francesco Guccini che allora, nel 1966, non era ancora iscritto alla SIAE e scriveva canzoni esclusivamente per conto terzi. La canzone fu interpretata dai Nomadi, che si erano formati nel 1963 grazie all’iniziativa di Augusto Daolio e Beppe Carletti. Nel 1965 uscì il loro primo 45 giri dal titolo Donna la prima donna e un anno dopo partì la collaborazione con l’allora sconosciuto Guccini. Da quel sodalizio nasceranno canzoni che influenzeranno profondamente il panorama musicale italiano: Noi non ci saremo e Dio è morto, veri e propri inni generazionali per milioni di giovani. E nel 1972 Io Vagabondo, ancora oggi canzone simbolo della band e inno per diverse generazioni.

			816. Marlene, Marlene (risposta corretta: A)

			Quando i Marlene Kuntz – gruppo rock alternativo formatosi nel 1989 e originario della provincia di Cuneo – dovettero scegliere un nome scelsero “Marlene”, tributo all’attrice tedesca Marlene Dietrich. Poi Godano, membro della band aggiunse “Kuntz”, dopo aver ascoltato un pezzo dei Butthole Surfers intitolato appunto Kuntz, deformazione di cunts, termine slang della lingua inglese che corrisponde all’italiano fighe. Inizialmente il nome doveva essere Marlene Kuntz e le sue suppellettili, vista la loro abitudine di usare oggetti di ogni tipo per creare dei suoni. Questa idea fu in seguito abbandonata e il gruppo assunse il nome definitivo Marlene Kuntz.

			817. Demenziali geniali (risposta corretta: C)

			“Abbiamo sempre fatto titoli semplici perché aiuta a vendere dischi” chiosò qualche anno dopo Stefano Belisari, fondatore nel 1980 della band di rock demenziale insieme a Pier Luigi Zuffellato. Belisari, che studiava flauto traverso al Conservatorio di Milano, compose la sua prima canzone nel 1979 e la chiamò “Elio”, da qui il suo nome d’arte.  L’espressione “le storie tese “ebbe origine dalla frase di un suo conoscente che era solito dire “ho delle storie tese”, come raccontato dal tastierista della band Rocco Tanica nel 2018 nell’intervista con Stefano Bartezzaghi al festival “Il senso del ridicolo”. Negli anni il repertorio di Elio e le Storie tese è diventato sempre più “situazionista”, facendosi apprezzare anche dai critici per l’ironia e il gusto del grottesco dei testi e delle soluzioni musicali sempre originali. 

			818. Musica militante rivisitata (risposta corretta: A)

			Originariamente il brano era inciso nell’album Crac! del 1975 degli Area e interpretato da Demetrio Stratos. Il brano si impose come un tentativo, deflagrante per quegli anni, di conciliare attivismo militante e pacifismo. La cover degli Afterhours, a quasi trent’anni di distanza, è stata prodotta invece per essere inserita nel film di Guido Chiesa Lavorare con lentezza (2004), dedicato all’esperienza dell’emittente radiofonica indipendente bolognese Radio Alice. L’anno successivo gli Afterhours faranno uscire Ballata per piccole iene, che contiene alcuni dei testi divenuti più celebri della band milanese.

			819. Le tre sorelle (risposta corretta: B)

			Furono le tre sorelle Leschan del trio Lescano. Il nome è l’italianizzazione del loro cognome. Le sorelle nate in Olanda, ma di origini ungheresi, vennero naturalizzate italiane nel 1924. Nel 1937 entrarono nel gruppo di cantanti dell’Orchestra Cetra diretta da Pippo Barzizza, il quale le diresse nell’esecuzione di centinaia di canzoni. I loro testi e le loro melodie diventarono la colonna sonora di un’epoca dolorosa e inquieta per il nostro Paese ed esse conquistarono un’immensa popolarità, al punto da divenire il “fiore all’occhiello” delle trasmissioni di musica leggera dell’EIAR. La canzone Pippo non lo sa attirò le attenzioni del regime fascista dal momento che dietro al personaggio protagonista – che si pavoneggia con il petto in fuori mentre la gente ride di lui alle sue spalle – si sarebbe nascosta una satira del gerarca Starace, segretario del Partito nazionale fascista, notoriamente vanesio.

			820. Cinquant’anni beat (risposta corretta: B)

			La storia dei Ricchi e Poveri ha inizio a Genova nel 1967, in piena era beat, sulla scia dei gruppi americani Mamas & Papas e California Dream. Il nome lo scelse il loro produttore, il cantante Franco Califano, che dopo aver creato per loro un nuovo look che comprendeva un taglio maschile per i capelli di Angela e un’ossigenata a quelli di Angelo e Marina, li guardò e disse: «Siete ricchi di idee e poveri di soldi». Nacque così il loro nome: Ricchi e Poveri. L’apice del successo lo raggiunsero però negli anni Ottanta, quando dopo aver conquistato il pubblico italiano si affermarono anche a livello internazionale.

			821. Cinefili romantici (risposta corretta: A)

			I Baustelle nel 2005 incisero La guerra è finita ispirandosi al film omonimo del regista Alain Resnais (1966). Al posto di un militante antifranchista la protagonista è però un’adolescente sedicenne che decide di farla finita. Il singolo è contenuto nell’album Malavita. La band dei Baustelle è nata nel 1996 in quel di Montepulciano, in provincia di Siena. I singoli La guerra è finita e Un romantico a Milano, forti anche degli efficaci video di Lorenzo Vignolo, segnarono la svolta, facendo crescere enormemente la popolarità del gruppo, con vendite tanto rilevanti da fruttare il primo disco d’oro. La canzone che li consacrerà, però, ancora una volta dedicata all’adolescenza, è Charlie fa surf del 2008, con la quale vinsero la Targa Tenco. 

			822. Al terzo posto sul podio (risposta corretta: A)

			I Righeira, con il loro brano l’Estate sta finendo scalarono le classifiche del 1985. Il singolo, a dispetto del nome, uscì a inizio estate e divenne uno dei primi “tormentoni” sulle spiagge italiane, vincendo anche il Festivalbar. La canzone però non è l’unica ad aver fatto ballare gli italiani negli anni Ottanta, tra quelle realizzate dalla band formata dai due giovani torinesi Stefano Righi e Stefano Rota. Tra i loro successi, clamorosi furono Vamos a la Playa e No tengo dinero, entrambi del 1983. La ragione per cui questi due titoli sono in lingua spagnola non è chiara: forse perché in quegli anni la Spagna stava vivendo il suo revival dopo gli anni bui del franchismo, o forse solo perché l’Italia vi aveva vinto i mondiali di calcio poco prima, nel 1982.

			823. Dai centri sociali (risposta corretta: B)

			Diretta espressione del Centro Sociale Occupato Autogestito Officina 99 il gruppo napoletano esordisce con due singoli: Rafaniello e Salario garantito, nel 1993. Curre curre guaglió è il loro primo album con cui si aggiudicano la Targa Tenco come miglior contributo in dialetto dell’anno. Il gruppo è anche stato oggetto di controversie: sul loro conto pendono accuse sia per la violenza di alcuni testi sia per il loro rapporto ambiguo con la droga. Nella canzone Rigurgito Antifascista si afferma ad esempio che l’unico fascista buono è il fascista morto e il ritornello dice se vedo un punto nero ci sparo a vista. L’album Corto Circuito pubblicato nel 1998 conteneva invece un videogame nel quale si dovevano lanciare bottiglie molotov contro agenti di polizia.

			824. Dalla Brianza (risposta corretta: B)

			Nati a Monza a metà degli anni Novanta, dopo alcuni anni di concerti tenuti sul territorio lombardo cominciano a farsi conoscere fuori regione, finché nel maggio del 1999 esce, per l’etichetta Musica Mezzanima-Samsara, il primo loro album intitolato Mai paura, che contiene sette riletture di Fabrizio De André e quattro brani originali. Il gruppo musicale è divenuto celebre anche per la collaborazione con il regista e drammaturgo Marco Paolini, ai cui spettacoli faranno la colonna sonora. Uno dei più conosciuti è probabilmente Miserabili, io e Margaret Thatcher, riproposto alcuni anni fa in televisione in diretta dal porto di Taranto.

			825. Vendetta compiuta (risposta corretta: A)

			l gruppo, nato a Brescia negli anni Ottanta, fu fondato dal chitarrista Omar Pedrini. Lo stesso Pedrini ha avuto modo di raccontare: «Ci consideravano un po’ come gli “scemi del villaggio” perché, quando c’erano le assemblee politiche, gli altri compagni saltavano la scuola e andavano in giro con le ragazze, noi invece ci chiudevamo in sala prove a suonare, ci prendevano in giro. “Un giorno ci vendicheremo”, pensai, e nacque quel nome». Timoria, parola derivata dal greco antico τιμωρια, significa infatti “aiuto”, ma anche “vendetta”. Così, ne 1988, uscì la prima incisione ufficiale del gruppo, l’EP Macchine e dollari con alla voce Francesco Renga. Ma l’anno di maggior successo sarà il 1993, quando escono due singoli divenuti celebri: Senza vento e Sangue impazzito. Il gruppo si è sciolto nel 2003.

			826. Hip Hop (risposta corretta: C)

			Gli Articolo 31, formatosi a Milano nel 1990, erano un duo composto da J-Ax e DJ Jad. Il pubblico specializzato li conosceva per aver fondato nel 1994 il collettivo musicale chiamato Spaghetti Funk insieme ai Gemelli DiVersi, Space One, Grido e il writer Raptuz. A caratterizzare tutti gli aderenti alla crew è la somiglianza di stile, di contenuti e di musica, legata ad una componente funk, oltre che rap. A partire dagli anni Duemila gli Articolo 31 fecero il grande salto e si fecero conoscere al grande pubblico dopo aver realizzato il celebre Greatest Hits, virando verso sonorità più pop. In seguito J-Ax (Alessandro Aleotti) e DJ Jad (Vito Luca Perrini) hanno intrapreso carriere soliste, salvo essersi riproposti come duo nel 2018 per l’anniversario di venticinque anni di carriera di J-Ax.

			827. Tra generi (risposta corretta: B)

			Scritta da un autore anonimo, fu interpretata da Giovanna Daffini (1914-1969), mondina che lavorò nel vercellese e nel novarese, originaria di Modena. Daffini divenne celebre per l’interpretazione di canzoni popolari a sfondo sociale, soprattutto negli anni Sessanta quando, anche per ragioni politiche, ci fu una riscoperta di questo genere musicale. Le prime occasioni in cui si esibì cantando Sciur padrun da li beli braghi bianchi, canzone di rivendicazione salariale delle mondine, fu infatti all’interno di festival antifascisti con canzoni partigiane come quello dal titolo Bella ciao (1964).

			La canzone più tardi fu cantata anche da Gigliola Cinquetti e Anna Identici.

			828. Il Reuccio (risposta corretta: A)

			Il verso Rosso di sera/bel tempo si spera contenuto nella canzone Rosso di sera fu intepretato da Claudio Villa (1926-1987) nel 1949. Da allora Claudio Villa (il “Reuccio” della canzone italiana) si rivelò come un vero e proprio re Mida della canzone italiana. Nell’arco della sua carriera ha venduto 45 milioni di dischi in tutto il mondo. E poteva vantare, con Domenico Modugno, il primato di vittorie (quattro) al Festival di Sanremo. Amatissimo dal pubblico italiano morì a soli sessantun anni per un infarto. L’annuncio del suo decesso venne dato in diretta da Pippo Baudo, durante la serata finale della 37a edizione del Festival di Sanremo. Nello stesso anno venne data alle stampe la sua biografia Una vita stupenda. 

			829. Pensieri stupendi (risposta corretta: A)

			Nella sua lunga carriera Patty Pravo, classe 1948, ha attraversato svariati stili musicali, promuovendo diverse immagini di sé: da esponente del beat a interprete della canzone d’autore a sperimentatrice del pop rock nelle sue varie declinazioni. Per lei hanno scritto cantautori come Léo Ferré, Lucio Battisti, Paolo Conte e Ivano Fossati, solo per citarne alcuni. Quest’ultimo è l’autore di Pensiero stupendo interpretata da Patty Pravo nel 1977, canzone che insieme a Pazza idea uscita qualche anno prima conferma l’immagine di una cantante trasgressiva e ribelle.

			830. Firmato De Curtis (risposta corretta: A)

			Fu Renato Carosone (1920-2001) e correva l’anno 1953. La canzone era stata scritta due anni prima da Antonio De Curtis, in arte Totò. Era dedicata alla moglie, colpevole a suo dire di aver trasgredito una promessa che i due si erano scambiati: anche se ufficialmente separati avevano concordato di convivere nella stessa casa e condividere anche il talamo come fidanzati sino al raggiungimento del diciottesimo compleanno della figlia; dopo l’ennesimo tradimento Diana lasciò invece Totò per sposare un avvocato. Tra i maggiori successi di Carosone ci fu anche Tu vuo’ fa’ l’americano, ’O sarracino, Maruzzella e Pigliate ’na pastiglia.

			831. Genova vista dal Piemonte (risposta corretta: C)

			Bruno Lauzi (1937-2006), nato ad Asmara (Eritrea) ma cresciuto a Genova, è ritenuto con Umberto Bindi, Gino Paoli e Luigi Tenco tra i fondatori della cosiddetta “scuola genovese”, che tanto ha contribuito allo sviluppo della canzone moderna italiana.

			La sua attività di interprete prende il volo quando alla fine degli anni Sessanta conosce e diventa amico di Lucio Battisti che gli propone di entrare nella sua casa discografica, la Numero Uno: inizia così una proficua collaborazione col duo Battisti-Mogol che lui suggellerà portando al successo, come interprete, brani storici come E penso a te, L’aquila e Amore caro, amore bello (1971) con il quale raggiunse il primo posto in hit parade. Ma il brano dell’autore piemontese Paolo Conte (di Asti) resta forse la sua interpretazione più famosa. 

			832. Piccolo talento (risposta corretta: D)

			Con questo piccolo complesso una giovanissima Donatella Rettore si esibiva nelle parrocchie cantando le canzoni più famose di Caterina Caselli e guadagnando 500 lire a serata. Evidente il rimando alla nota canzone Kobra cantata dalla Rettore negli anni Ottanta, il momento del grande successo. Oggi si ricorda Donatella Rettore soprattutto per canzoni come Splendido splendente e Brivido divino. Ma nell’estate del 1981 Rettore riuscì a spopolare con Donatella, uno dei pochi esempi di ska italiano, che le permise di aggiudicarsi la vittoria assoluta al Festivalbar.

			833. Il paroliere del Molleggiato (risposta corretta: A)

			Cognato di Adriano Celentano dopo aver sposato la sorella della moglie, Claudia Mori, Gino Santercole è stato autore di alcuni dei testi del Molleggiato, divenuti poi immortali. Uno su tutti: I ragazzi della via Gluck. Ma non solo: per Celentano, Santercole scrisse anche Una carezza in un pugno, uscito come lato B del singolo Azzurro, scritto invece da Paolo Conte. I due si conobbero ragazzi quando Celentano formò i Rock Boys, divenuti poi I Ribelli. In poco tempo la carriera del Molleggiato sarebbe decollata fino a renderlo uno dei cantanti più venduti in Italia e affermato anche all’estero. Verso la fine degli anni Settanta si impose anche in Francia, Unione Sovietica, Germania, Stati Uniti, Cina, Sudamerica, Grecia e Austria. 

			834. Pantera da palcoscenico (risposta corretta: C)

			Milva (1939-2021), all’anagrafe Maria Ilva Biolcati, era nata a Goro, un paese della Pianura Padana vicino a Ferrara. Molto amata in Germania grazie alle sue interpretazioni in stile “brechtiano” e in lingua tedesca, Milva si esibì sui maggiori palcoscenici del mondo: dalla Scala al Piccolo Teatro di Milano ai tempi di Giorgio Strehler, dallo Châtelet all’Opéra di Parigi, dallo Schauspielhaus di Zurigo alla Konzerthaus di Berlino. Con oltre 80 milioni di dischi venduti in tutto il mondo, Milva vantava anche il record di essere tra le artiste ad aver pubblicato il maggior numero di album: 39 soltanto per il mercato italiano, spaziando peraltro fra generi diversi, della musica leggera al repertorio del teatro musicale impegnato. Non a caso la prima incisione discografica, che sancì l’esordio della sua carriera artistica, fu negli anni Sessanta la versione italiana di Milord, di édith Piaf.

			835. Ex urlatrice (risposta corretta: A)

			Nel film, uscito nel 1960, è presente la celebre canzone di Mina Tintarella di luna, uscita l’anno precedente e rimasta tre mesi nella hit parade. La “tigre di Cremona” come era soprannominata, la registrò alla vigilia della sua evoluzione da “urlatrice” a raffinata interprete di canzoni d’autore, resa evidente pochi mesi dopo dall’incisione di Il cielo in una stanza (di Gino Paoli). La sua carriera a questo punto era ormai lanciata, sia come cantante, sia come conduttrice di trasmissioni televisive. La carriera cinematografica invece non decollò: Mina non volle mai intraprendere questo percorso, sebbene non le siano mancate proposte: le più clamorose? Quella di Federico Fellini per il film Satyricon e quella di Francis Ford Coppola per Il padrino, nel ruolo della protagonista femminile, che venne poi affidato a Diane Keaton. 

			836. Premiata (risposta corretta: D)

			Quando esce Oh che sarà corre l’anno 1989, Fiorella Mannoia è già conosciuta come una delle maggiori cantanti italiane. L’album in cui è inclusa la canzone si chiama Di terra e di vento e le varrà la Targa Tenco come migliore interprete. La sua carriera era però iniziata prima, già negli anni Ottanta e aveva raggiunto l’apice nel 1987 con la canzone Quello che le donne non dicono, presentato a Sanremo e scritto per lei da Enrico Ruggeri uno dei primi cantautori a scommettere su di lei. Scommessa riuscita: Fiorella con quel testo vinse infatti il Premio della critica e il successo fu tale che la canzone rappresenta ancora oggi uno dei brani con cui il pubblico la identifica maggiormente.

			837. Un giovane talento (risposta corretta: A)

			Barese di nascita, padre albanese e madre italiana, Anna Oxa si presentò ancora giovanissima al grande pubblico di Sanremo nel 1978 con Un’emozione da poco, brano scritto da Ivano Fossati che si classificò al secondo posto. Lo stesso anno pubblicò l’album d’esordio, Oxanna. La canzone è stata poi reincisa dalla Oxa nel 2001 e vanta numerose versioni alternative, tra cui quella degli Aram Quartet, quartetto canoro italiano, interamente formato da pugliesi, arrivato alla notorietà per aver vinto nel 2008 la prima edizione della versione italiana del talent show X Factor.

			838. Tra musica e teatro (risposta corretta: B)

			L’attore e cantante napoletano Massimo Ranieri, classe 1951, ha sempre coltivato la doppia passione di interprete musicale e uomo di teatro e di cinema. Per la regia di Mauro Bolognini debuttò accanto a Lucia Bosè e Ottavia Piccolo nel film Metello, tratto dal romanzo di Vasco Pratolini e in contemporanea incise il brano Io e te di Ennio Morricone, tema del film. Lo stesso Morricone era l’autore delle musiche per La sciantosa, con Ranieri e la grande Anna Magnani. Nonostante il grande pubblico lo conosca come interprete e per aver vinto Sanremo nel 1988 con la canzone Perdere l’amore, scritta per lui da Giampiero Artegiani e Marcello Marrocchi, la maggior parte dei suoi successi arrivarono dal mondo del teatro: memorabile la sua interpretazione in Pulcinella di Manlio Santanelli, tratto da un copione cinematografico di Roberto Rossellini, con cui vinse il Premio Taormina Arte. 

			839. La voce di Roma (risposta corretta: B)

			Maria Gabriella Ferri (1942-2004) è stata una cantante italiana celebre per le interpretazioni delle canzoni popolari romane e napoletane, oltre che come attrice teatrale. Tra le canzoni più celebri legate al suo nome ce ne sono di Paolo Conte (Vamp), Luigi Tenco (Lontano lontano), Ennio Morricone (Stornello dell’estate). Ma il suo nome è ancora oggi associato ai più celebri stornelli romani, che ha interpretato con voce e passione magistrale. Sulla sua tomba, al Cimitero monumentale del Verano di Roma, l’epitaffio recita la poesia del marito Seva Borzak: “Di notte i tuoi occhi brillavano più forte della luce di giorno, il tuo amore riscaldava più del sole”.

			840. Nuova generazione (risposta corretta: A)

			La discografia di Emma Marrone (1984), cantante pop rock di origine toscana ma vissuta in Puglia, include sei album in studio, uno dal vivo, una raccolta, un EP e oltre trenta singoli, pubblicati tra il 2010 e il 2022. Il primo dei suoi album, A me piace così, ha la maggior parte dei testi scritti da Roberto Casalino, paroliere di Avellino famoso per alcuni dei testi divenuti poi celebri come Non ti scordar mai di me e Novembre di Giusy Ferreri, Cercavo amore di Emma Marrone, Magnifico di Fedez e L’essenziale di Marco Mengoni, quest’ultimo vincitore a Sanremo.

			841. Arrabbiata (risposta corretta: A)

			Era il 1962 quando esordì come bassista nelle balere emiliane. Poi partecipò al Festival di Sanremo nel 1966 e intraprese una straordinaria carriera di imprenditrice, organizzatrice, discografica, produttrice e talent scout. Tra le interpretazioni più celebri sicuramente quella di Insieme a te non ci sto più, scritta da Paolo Conte e Vito Pallavicini, già autori di Azzurro. Entrambe escono nel 1968, ma mentre la seconda fu interpretata da Celentano, la prima venne cantata da Caterina Caselli, già soprannominata Casco d’oro per via del suo taglio di capelli biondi. Fu lei a portarla al secondo posto in classifica.

			842. Reggae italiano (risposta corretta: B)

			Loredana Bertè è considerata tra le prime (se non la prima) interpreti ad aver portato a conoscenza del grande pubblico italiano sonorità reggae. La canzone E la luna bussò la accreditò come artista innovativa e sperimentale. Il brano vendette 400.000 copie e complice anche la sua presenza al Festivalbar, rimase un brano di punta per tutto il 1979. La Bertè oltre che come interprete ha collezionato esperienze come attrice, ballerina e mimo. Ha ottenuto anche il ruolo di Jeanie nella versione italiana del musical Hair. Dopo oltre quarant’anni di carriera internazionale, l’artista vanta circa 30 dischi pubblicati.

			843. Esistenzialista  (risposta corretta: B)

			Nato a Bologna nel 1950 e scomparso nel 2018, Claudio Lolli è stato uno dei rappresentanti più significativi del cantautorato italiano, fatto conoscere da Francesco Guccini, che nel 1972 caldeggiò alla EMI la produzione del primo disco, Aspettando Godot. I due filoni della sua produzione, che conta venti album, sono da una parte la politica (le sue canzoni antiborghesi furono una delle colonne sonore del Sessantotto, mentre negli anni Settanta mise in musica temi spinosi come le stragi di Stato e il terrorismo) e dall’altra l’introspezione psicologica. Da qui la fama di “cantante triste”. Tra i suoi album più importanti, oltre a Un uomo in crisi, sono da ricordare Canzoni di rabbia (1975, diviso in un lato A intitolato La rabbia solitaria e un lato B intitolato La rabbia lucida), Ho visto anche degli zingari felici (1976, con influssi progressive, ad alto tasso di impegno sociale e secondo molti critici il suo capolavoro). Proprio il disco Ho visto anche degli zingari felici dimostra però, con l’energia della sua musica, che Lolli non era solo il “cantante triste” che molti ricordano. 

			844. Dalla Scala a Sanremo (risposta corretta: A)

			Malika Ayane (1984) interprete e violoncellista, ha iniziato a cantare nel coro delle voci bianche del Teatro alla Scala di Milano e ha firmato il primo contratto a ventitré anni con l’etichetta Sugar Music, pubblicando l’anno successivo il suo primo album, da cui fu estratto il singolo Feeling Better, scritto da Ferdinando Arnò. I testi scritti dal cantante dei Negramaro che l’hanno resa famosa sono però Come foglie presentata a Sanremo e Ricomincio da qui (2010) con cui ha vinto il Premio della Critica “Mia Martini” e il Premio della Sala Stampa Radio e TV nella categoria Artisti.

			845. Competizione (risposta corretta: A)

			Per Iva Zanicchi, classe 1940, hanno scritto i grandi nomi della musica: da Paolo Conte a Roberto Vecchioni a Mogol. Eppure, i primi anni alla casa discografica Ri-Fi non furono facili per lei: doveva vedersela con Mina, all’epoca già molto famosa e amata grazie a canzoni come Tintarella di luna e Il cielo in una stanza. Le canzoni più importanti e di successo venivano più facilmente offerte prima a lei che a Iva Zanicchi. Sarà solo a partire dal 1967, a seguito del passaggio di Mina a un’altra casa discografica, la PDU, che la Ri-Fi incomincerà a concentrarsi su Iva Zanicchi e a riservarle maggiore considerazione. Una delle sue canzoni più celebri fu Zingara, interpretata insieme a Bobby Solo nel 1969. Non è mai stata svelata l’origine del testo, ufficialmente scritta da Albertelli e Riccardi, ma secondo alcune voci da attribuire a Gianni Morandi.

			846. Sugli Champs-Élysées (risposta corretta: B)

			Quella di Mia Martini (1947-1995) è considerata una delle voci più sofisticate della storia della musica italiana. Il suo album di debutto, Oltre la collina (1971) e il singolo Padre davvero sono giudicati tra i migliori lavori italiani mai realizzati. Successi come Piccolo uomo, scritta da Bruno Lauzi e Michelangelo La Bionda o La costruzione di un amore di Ivano Fossati, con cui ha avuto una tormentata storia d’amore, la consacrano tra le protagoniste della musica italiana negli anni Settanta, decennio nel quale Mia Martini raggiunge una grande popolarità sia nazionale sia internazionale. Fu in quegli anni che gli impresari di Mia Martini e Charles Aznavour li misero in contatto organizzando un tour in coppia, culminato proprio a Parigi, all’Olympia, tempio francese della canzone. 

			847. La colonna sonora del dopoguerra (risposta corretta: C)

			Adionilla Pizzi, detta Nilla (1919-2011), esordì ventenne nel 1940, grazie a uno zio ufficiale, negli spettacoli organizzati per i soldati italiani. Dieci anni dopo passava alla storia della musica italiana come vincitrice del primo Festival di Sanremo (1951), con Grazie dei fiori. Nilla Pizzi fu l’interprete della colonna sonora di un Paese appena uscito dal trauma della Seconda guerra mondiale, con canzoni come Papaveri e papere (giudicata troppo “di sinistra” per i contenuti critici verso i “papaveri”) e Vola, colomba (che allude al ritorno di Trieste all’Italia, altro argomento spinoso nell’immediato dopoguerra). Nel 2019 le Poste italiane hanno emesso un francobollo per ricordarla; una scelta appropriata, perché a lei si deve anche la nascita del primo fan club della musica italiana. I suoi fan si spedivano cartoline, le “cartoNille”, su cui incollavano sue immagini.

			848. Una lunga vacanza (risposta corretta: A)

			Interprete di testi scritti da grandi nomi della musica italiana, come Vasco Rossi e Jovanotti, Irene Grandi si è fatta conoscere alla fine degli anni Novanta quando vendette oltre 500.000 copie in Italia grazie all’album In vacanza da una vita, trainato dal fortunato singolo omonimo, e dal successo del brano Bum Bum. Proprio con quest’ultimo brano pop-rock si accreditò nelle emittenti radiofoniche guadagnandosi anche diverse partecipazioni al Festivalbar. Due suoi brani, Prima di partire per un lungo viaggio e Bruci la città, sono risultati a lungo tra i più trasmessi dalle radio, rispettivamente nelle estati 2003 e 2007.

			849. Raffa nazionale (risposta corretta: C)

			L’uscita della canzone, che arrivò a vendere oltre 200.000 copie, segnava il debutto discografico di Raffaella Carrà (1943-2021) e fu accompagnata da uno scandalo. Nell’apertura della canzone-sigla, Raffaella Carrà mostrava infatti l’ombelico. Uno scandalo che al giorno d’oggi fa sorridere, ma che ai tempi segnò un punto di svolta per la liberazione femminile dagli stereotipi legati all’abbigliamento. Il grande successo della canzone la spinse a pubblicare il suo primo album, Raffaella, che conteneva anche lo “scandaloso” ballo del brano Tuca Tuca, scritto da Gianni Boncompagni e Franco Pisano. Il successo all’estero arrivò negli anni Settanta e Ottanta, in Spagna e poi anche in Germania, Francia, Olanda, Belgio, Inghilterra, Grecia e soprattutto nei Paesi dell’America Latina.

			850. Scatenata Rita (risposta corretta: A)

			Figlia di un operaio siciliano trasferitosi a Torino per lavorare alla Mirafiori e di una casalinga, Rita Pavone, classe 1946, è la terza di quattro fratelli. Conosciuta anche con il nomignolo “pel di carota” per via dei suoi capelli rossi, si accredita al grande pubblico con interpretazioni memorabili come La partita di pallone (1962) e Sul cucuzzolo (1962) scritte entrambe da Edoardo Vianello. A farla entrare nelle case degli italiani però sarà soprattutto, nel 1964, lo sceneggiato televisivo Il giornalino di Gian Burrasca, tratto dal romanzo per ragazzi di Vamba e diretto da Lina Wertmüller, con musiche di Nino Rota. Rita Pavone nei panni di uno scatenato Giannino Stoppani interpreterà anche la ormai classica canzone Viva la pappa col pomodoro.

			851. Senza fine (risposta corretta: A)

			Milanese, classe 1934, ebbe una relazione giovanissima con il regista Giorgio Strehler, interrotta dopo qualche anno secondo quanto lei racconta, per l’abuso di sostanze stupefacenti di lui. Divenuta famosa per le sue interpretazioni sensuali e poetiche di canzoni di grandi autori, da Appuntamento a Senza fine, ha riempito le pagine dei rotocalchi anche per la sua relazione con il celebre cantautore genovese Gino Paoli. Fu proprio l’interpretazione di Senza fine, scritta da Gino Paoli, a rendere celebre Ornella Vanoni. Il titolo secondo quanto racconta l’autore nel libro Gino Paoli. Una lunga storia d’amore, nasceva dal fatto che dopo averla conosciuta Paoli disse che lei “aveva mani grandi. Mani senza fine. E da questo particolare – aggiunse – è nata la mia canzone più celebre” che Ornella Vanoni ha mirabilmente interpretato in tanti concerti (anche in coppia con Paoli).





			World music e musiche dal mondo

			Musiche dal mondo

			852. Non chiamatela World Music (risposta corretta: A)

			Morto nel 2021, Jon Hassell è stato un trombettista e compositore americano che, nel 1980, ha inciso con Brian Eno Fourth World Vol 1: Possible Musics, un album in cui vengono mischiate sonorità provenienti da varie parti del mondo (India, Bali, Sudamerica, Nordafrica) e in cui si concretizza la sua idea di “musica del quarto mondo” (Fourth World Music).

			Anche se non si è mai voluto definire come un esponente della World Music, Hassell ne è sicuramente una figura di primo piano. Oltre che con Brian Eno, ha collaborato con molti altri gruppi e musicisti (David Byrne, Ry Cooder, Ani DiFranco, Peter Gabriel, K.D. Lang, Manhattan Transfer, David Sylvian, Talking Heads, Tears for Fears), compreso l’italiano Francesco Guccini, per cui ha suonato nell’album Stanze di vita quotidiana.

			853. Mondi che si incontrano (risposta corretta: C)

			La Real World Records è stata fondata nel 1989 da Peter Gabriel con l’obiettivo di diffondere il più possibile la World Music e di dare la possibilità ad artisti di tutto il mondo di farsi ascoltare al di fuori dei loro Paesi d’origine. Da allora, ha pubblicato centinaia di album, molti dei quali realizzati negli omonimi studi di registrazione, i Real World Studios, che si trovano sempre in Inghilterra.

			Tra i tanti artisti che hanno inciso per la Real World Records, ci sono il pakistano Nusrat Fateh Ali Khan, il congolese Papa Wemba, gli americani Dengue Fever e The Blind Boys of Alabama. Lo stesso Gabriel ha pubblicato alcuni suoi dischi con la Real World Records, per esempio la colonna sonora del film Passion di Martin Scorsese o l’album Us.

			854. Dal Senegal al mondo (risposta corretta: D)

			Lo mbalax è una musica da ballo africana, che intreccia sonorità e strumenti tradizionali – per esempio il sabar usato in origine dal popolo Wolof per comunicare tra i vari villaggi – con la musica pop e con strumenti elettronici come tastiere e sintetizzatori. È diventato molto popolare in Senegal a partire dagli anni Settanta e, anche se c’erano molti gruppi che lo suonavano, l’artista che lo ha reso famoso è stato Youssou N’Dour, che lo ha a sua volta contaminato con altri generi e ritmi, dalla rumba cubana all’hip hop al jazz. Lo mbalax ha contribuito molto alla diffusione della musica africana nel mondo ed è considerato un classico esempio di come dalla musica tradizionale siano nati sottogeneri classificabili come world music.

			855. Suoni ancestrali (risposta corretta: A)

			Il didgeridoo ha la forma di un largo bastone, è lungo in genere da 1 a 3 metri ed è lo strumento tradizionale degli aborigeni, cioè le popolazioni originarie dell’Australia. Viene chiamato in molti modi diversi ed è usato da circa mille anni, stando alla datazione di alcune pitture murali su cui è raffigurato.

			Quelli costruiti ancora oggi con la tecnica tradizionale si ricavano da un ramo di eucalipto scavato dalle termiti. Il suono ricorda un po’ quello di uno scacciapensieri e viene prodotto soffiandoci dentro, chiudendo e aprendo le labbra. Si suona con la tecnica della respirazione circolare, che permette di non interrompere mai il flusso d’aria: il musicista australiano Mark Atkins lo ha suonato per 50 minuti senza mai fermarsi. È stato usato anche dalla cantante americana Kate Bush e dalla band di musica industriale Test Department.

			856. Cantastorie (risposta corretta: A)

			Quella del griot è una figura molto importante in molte parti dell’Africa. Si tratta di un cantastorie che, un po’ come i trovatori medievali, ha il compito di raccontare e tramandare la storia, la cultura e le tradizioni orali del popolo a cui appartiene. In passato, ha avuto anche la funzione di diplomatico, ambasciatore e consigliere dei re. Oggi, invece, è soprattutto un poeta, un narratore e un musicista che utilizza strumenti come la kora (un’arpa liuto), il balafon (uno xilofono) o il djembe (un tamburo).

			Due dei più famosi esponenti della cultura dei griot, in epoca moderna, sono il cantante e musicista guineano Mory Kanté, scomparso nel 2020 e famoso per la canzone Yéké Yéké del 1987, e Baba Sissoko, un musicista jazz del Mali.

			857. Echi di Armenia (risposta corretta: A)

			Lo strumento musicale armeno più noto è sicuramente il duduk: una specie di oboe di legno con otto fori e un’ancia doppia, che ha una lunghezza variabile da 28 a 40 cm. Tradizionalmente, viene costruito usando legno d’albicocco e ha un suono evocativo, che alcuni descrivono come simile alla voce umana e che è conosciuto abbastanza bene dal grande pubblico grazie alle colonne sonore di film come Dead Man Walking e Dune.

			Il più famoso suonatore di questo strumento, considerato un vero maestro del duduk, è stato Jiivan Gasparyan, che ha collaborato con Peter Gabriel per la colonna sonora del film L’ultima tentazione di Cristo e con Hans Zimmer per Il gladiatore. È morto a novantadue anni nel 2021, ma la sua eredità è stata raccolta dal nipote, omonimo e anche lui abile suonatore di duduk.

			858. Ritmo caraibico (risposta corretta: C)

			Il son, che è contemporaneamente un genere musicale e un ballo di coppia, è nato a Cuba verso la fine dell’Ottocento ed è considerato il capostipite di altri ritmi caraibici come il mambo, il cha cha cha e la salsa. Furono i contadini nelle campagne di Santiago di Cuba a inventarlo durante alcune feste chiamate changui, in cui cantavano e ballavano al ritmo della rumba africana per prendere in giro i loro padroni, che invece si dilettavano con il più aristocratico danzòn.

			Tra il 1925 e il 1928, quando Cuba divenne meta del turismo americano, il son diventò sempre più popolare e iniziò a essere esportato anche al di fuori dell’isola. La canzone El manicero di Rita Montaner, tuttora molto suonata e conosciuta, entrò nelle hit parade europee e diventò un successo negli Stati Uniti nel 1930.

			In epoca più recente il son è stato riscoperto ed è tornato popolare in tutto il mondo grazie alla musica e ai dischi del gruppo Buena Vista Social Club e all’omonimo film che Wim Wenders ha dedicato loro nel 1999.

			859. Suoni d’Oriente (risposta corretta: A)

			Il termine gamelan indica un tipo di orchestra di musica tradizionale diffusa a Giava e a Bali, in Indonesia, e composta in prevalenza da strumenti a percussione, come metallofoni, xilofoni, tamburi (kendang) e gong. La stessa parola gamelan deriva probabilmente dal termine giavanese gamel, che significa “percuotere con un mazzuolo”. La particolarità di queste orchestre, che a volte comprendono anche flauti e strumenti a corda, è che gli strumenti sono accordati di volta in volta, usando scale diverse a seconda del “gamelan” in cui devono essere suonati.

			La loro musica viene usata per accompagnare cerimonie religiose, danze, spettacoli teatrali o di marionette e ha influenzato anche musicisti occidentali, in particolare Claude Debussy, che la ascoltò all’Esposizione universale di Parigi nel 1889.

			In epoche più recenti le sonorità gamelan sono state usate anche nelle colonne sonore di film come Merry Christmas, Mr. Lawrence o Akira, in serie TV e videogame.

			860. Fatalista (risposta corretta: B)

			Il fado è un genere di canzone popolare portoghese che è nato e si è sviluppato a Lisbona a partire dall’inizio dell’Ottocento, anche se le sue origini sono probabilmente più antiche. Ciò che lo contraddistingue, oltre a essere spesso accompagnato dalla chitarra portoghese a 12 corde, sono le melodie e i testi, intrisi di un sentimento di malinconia e di rassegnazione nei confronti del destino (il termine fado deriva dal latino e significa proprio “fato”, “destino”).

			Una delle più grandi interpreti di fado è stata Amália Rodrigues (1920-1999), che ha reso popolare questo genere in tutto il mondo. Un’altra cantante che, in anni più recenti, ha ottenuto un successo internazionale è Teresa Salgueiro: voce del gruppo Madredeus, quando il gruppo si è sciolto ha proseguito come solista continuando a ispirarsi, anche se in maniera non “filologica”, alle sonorità del fado.

			861. Fase mistica (risposta corretta: A)

			Il sitar è uno strumento musicale usato nella musica classica dell’India settentrionale. La cassa armonica è fatta con una zucca tagliata a metà e può avere da 18 a 21 corde, ma solo 6-7 vengono suonate direttamente, pizzicandole con un anello metallico chiamato mizrab. Tutte le altre, dette corde simpatiche (o corde di risonanza), servono ad amplificare il suono dello strumento.

			Il musicista che lo ha reso popolare in occidente è stato Ravi Shankar, che partecipò anche al festival di Woodstock nel 1969 e che insegnò a suonarlo a George Harrison, il chitarrista dei Beatles. Il suono del sitar è presente in diverse canzoni del quartetto di Liverpool (Norwegian Wood, Love you to, Within You Without You), ma è stato usato anche da altre band, come i Rolling Stones (Paint it Black) e i Doors (The End).

			862. Il maestro del tango moderno (risposta corretta: A)

			Inventato da un commerciante di strumenti musicali tedesco, Heinrich Band, il bandoneon fu inizialmente concepito come strumento di accompagnamento per la musica religiosa, in alternativa alla concertina, uno strumento simile. Portato dagli emigranti tedeschi e italiani in Argentina intorno al 1870, diventò molto popolare nelle orchestre di tango e fu reso famoso da musicisti come Aníbal Troilo (1914-1975) prima e Astor Piazzolla (1921-1992) poi.

			Nella sua lunga opera di rinnovamento del tango, anche attraverso l’uso di strumenti musicali che non appartenevano alla tradizione (flauto, marimba, batteria, chitarra e basso elettrici…), Piazzolla non ha mai abbandonato il bandoneon e lo ha reso protagonista dei suoi album più famosi, come per esempio Libertango.

			A differenza della fisarmonica, a cui assomiglia, il bandoneon produce suoni diversi quando si apre o quando si chiude il mantice. 

			863. A tre corde (risposta corretta: B)

			Lo strumento più famoso usato dalle geishe giapponesi durante le loro esibizioni musicali è lo shamisen: una specie di chitarra a tre corde che fu importata in Giappone dalla Cina nel XVI secolo. Ha una cassa quadrata, che tradizionalmente era ricoperta con pelle di gatto o di cane, e viene suonato usando un plettro. Si usa anche per accompagnare le rappresentazioni di teatro kabuki, ed è sicuramente uno degli strumenti più noti della musica tradizionale giapponese, ma non è l’unico che le geishe imparano a suonare. Benché meno conosciuti, ci sono anche i tamburi (taiko), il flauto traverso (fue) o il kotsuzumi (un altro tamburo con la forma a clessidra), tutti strumenti usati anche nelle rappresentazioni di teatro nō.

			864. Dai bassifondi di Atene (risposta corretta: A)

			Il rebetiko è un genere musicale che si è sviluppato nei bassifondi delle città greche a partire dalla fine dell’Ottocento ed è stato definito un po’ come l’equivalente del fado in Portogallo, del tango in Argentina e del blues negli Stati Uniti. I testi delle canzoni raccontano storie di povertà, prigione, droga… e sono spesso accompagnate col bouzouki, uno strumento musicale che assomiglia a un grosso mandolino. Le prime canzoni furono composte in carcere dai detenuti, che cantavano con voci basse e rauche aggiungendo uno dopo l’altro una strofa.

			Il cantante Markos Vamvakaris (1905-1972), autore della canzone Frankosyriani, e Vasilīs Tsitsanīs (1915-1984) sono considerati due delle figure più importanti del rebetiko. Anche il cantautore italiano Vinicio Capossela, attento agli stimoli interculturali mediterranei, ha composto canzoni in stile rebetiko: il brano Morna e, nel 2012, un intero disco chiamato Rebetiko Gymnastas.

			865. Grande Nord (risposta corretta: D)

			Chansons des mers froides è un album del musicista francese Hector Zazou (1948-2008), uscito nel 1994. Ha la particolarità di essere composto quasi per intero da brani tradizionali di vari Paesi del Nord (Alaska, Canada, Groenlandia, Islanda…) riarrangiati e poi interpretati da altri artisti. Tra quelli più noti figurano Björk, Siouxsie, Jane Siberry e Suzanne Vega, che insieme a John Cale canta l’unico brano originale, scritto appositamente da Zazou come segno di gratitudine per la casa discografica (Taktic Music), che gli diede carta bianca nella realizzazione del disco.

			L’album vede anche la partecipazione della cantante giapponese Tokiko Kato e del gruppo folk finlandese dei Värttinä, che hanno riscritto i testi, ormai perduti, del brano Annukka Suaren Neito, basandosi sulla leggenda popolare di una ragazza che vuole sposare un uomo che vive nell’oceano.

			866. Dal Sudafrica agli Stati Uniti (risposta corretta: B)

			Pop, rock, zydeco, canto a cappella (Isicathamiya) e soprattutto mbaqanga, un genere musicale sudafricano di cui Paul Simon si appassionò ascoltando un bootleg… Graceland, l’album del 1986 che fece decollare nuovamente la carriera del cantautore americano dopo la rottura con il folk singer Art Garfunkel, è un mix di suoni e stili musicali che è stato spesso accostato alla World Music (pur con molti distinguo).

			Per realizzarlo, Simon andò in Sudafrica e incise molto materiale insieme ai più noti musicisti del posto. Poi, tornato negli Stati Uniti, coinvolse altri gruppi come gli Everly Brothers o Los Lobos. Il risultato, nonostante alcune accuse di plagio e molte critiche per non aver rispettato il boicottaggio culturale in vigore in quegli anni contro il Sudafrica, fu un enorme successo. Il disco, infatti, vendette più di ogni altro disco inciso in studio da Simon (oltre 16 milioni di copie) e fu molto apprezzato dalla critica (Rolling Stone l’ha più volte inserito nei primi 100 migliori dischi di tutti i tempi).

			867. Maya New Age (risposta corretta: C)

			I Popol Vuh sono un gruppo tedesco che è stato fondato nel 1969 da Florian Fricke e si è sciolto, alla sua morte, nel 2001. Furono tra i primi a utilizzare il moog ma, a differenza di altre band della cosiddetta scena “kosmische” (Tangerine Dreams, Kraftwerk, Neu!…), hanno progressivamente abbandonato l’elettronica per riscoprire strumenti acustici ed etnici, come per esempio la tambura indiana.

			Considerati tra i precursori della musica ambient e new age, hanno anche collaborato a lungo con il regista Werner Herzog per alcune colonne sonore dei suoi film. Il loro terzo disco, Hosianna Mantra, unisce musica sacra cristiana e misticismo induista ed è considerato da molti il loro capolavoro, testimonianza preziosa di una continua ricerca spirituale e musicale. Del resto, il nome stesso del gruppo è preso da un antico testo dei Quiché, un popolo che discende dai Maya, in cui si racconta come alcuni suoni possano avere un effetto benefico sulla mente umana.

			868. Mandolino russo (risposta corretta: A)

			La balalaika è uno strumento musicale di origini russe. A differenza del mandolino napoletano, a cui assomiglia, ha una cassa armonica di forma triangolare e tre corde, che vengono suonate con le dita o con un plettro. Discende probabilmente dalla domra, un altro strumento simile, e divenne popolare tra il XVIII e il XIX secolo per accompagnare balli e canti popolari durante feste e cerimonie. Inizialmente, fu osteggiata dalle autorità perché veniva usata nelle canzoni degli skomorokh, i menestrelli dei villaggi, per mettere alla berlina la chiesa ortodossa e lo zar. Fu il violinista Vasilij Andreev che, a partire dal 1880, ne ideò un nuovo modello e iniziò a usarlo nei suoi concerti in tutta la Russia, trasformandolo in uno strumento adatto anche per la musica classica e colta. 

			869. Anche per García Lorca (risposta corretta: C)

			Il cante jondo, che significa “canto profondo”, è uno degli stili vocali di canto nel flamenco. Questa musica e danza di origine andalusa, infatti, è accompagnata da un canto molto particolare, che in alcuni momenti sembra quasi un lamento, all’apparenza stonato. 

			Secondo il poeta andaluso Federico García Lorca, che ne era un grande appassionato e che dedicò a questo stile una raccolta di poesie (Poema del cante jondo), il cante jondo era un’espressione di pura poesia. Non a caso, scrisse anche il discorso di apertura del Concurso de cante jondo organizzato a Granada nel 1922 dal compositore spagnolo Manuel De Falla, dove parteciparono musicisti, intellettuali e letterati con l’obiettivo di restituire dignità a questa forma d’arte.

			870. Zucche armoniche (risposta corretta: A)

			Il balafon è uno strumento musicale molto diffuso nell’Africa occidentale, soprattutto in Guinea, Gambia, Mali e Senegal. Si tratta di uno xilofono composto da una serie di fasce in legno, sotto cui vengono posizionate zucche (calebasse) che producono un suono più o meno grave a seconda delle dimensioni. Su ogni zucca, inoltre, viene fatto un forellino che, tradizionalmente, veniva ricoperto con la tela prodotta da alcuni ragni. Oggi, invece, di solito si usano le cartine per fare le sigarette o una pellicola di plastica, ma l’obiettivo è sempre lo stesso: ottenere il tipico suono un po’ nasale che contraddistingue lo strumento.

			I musicisti che lo hanno utilizzato e lo utilizzano sono molti: per esempio, ai giorni nostri, Aly Keita, che è considerato uno dei più grandi virtuosi di questo strumento.

			871. Vecchia Francia (risposta corretta: B)

			La musette era una sorta di cornamusa, particolarmente diffusa nella regione dell’Alvernia, in Francia, e venne importata anche a Parigi verso la metà del XIX secolo e usata per accompagnare la bourrée, una danza popolare. A partire dal 1880, però, grazie agli immigrati italiani che iniziarono ad animare con i loro balli i quartieri della capitale francese, la musette iniziò gradualmente a essere sostituita dalla fisarmonica.

			Nonostante il nome sia rimasto legato allo strumento originario, quindi, tutti i cosiddetti “balli musette”, che sono un po’ l’equivalente francese del nostro liscio e che hanno spopolato nei bistrot e nelle sale da ballo francesi fino al 1960, sono accompagnati dalla fisarmonica: dal valzer (valse musette) al tango alla java.

			872. Meticciato panamense (risposta corretta: C)

			Il reggaeton nasce dall’unione del reggae cantato in spagnolo degli immigrati giamaicani a Panama con i riddim, cioè le basi musicali che alcuni DJ iniziarono a creare a Porto Rico verso la fine degli anni Ottanta. Uno di questi riddim diventò anche una canzone di successo del giamaicano Shabba Ranks: Dem Bow, il brano del 1991 che è considerato l’inizio del genere.

			Da allora il reggaeton ha iniziato a diffondersi in altri Paesi, da Cuba agli Stati Uniti, dove nel 2004 il rapper Daddy Yankee lo ha reso popolare in tutto il mondo con la canzone Gasolina. Un successo che si è rinnovato e amplificato ulteriormente nel 2017 con Despacito di Luis Fonsi, che vede la partecipazione sempre di Daddy Yankee e il cui video, per due anni, è stato il più visto in assoluto su YouTube.

			873. Ritmi bellicosi (risposta corretta: A)

			Il termine taiko, in Giappone, si usa per indicare tutti i tamburi in generale. All’estero, invece, spesso viene usato per descrivere solo un particolare tipo di tamburo tra i più conosciuti e usati (il wadaiko) oppure per i gruppi di suonatori di tamburi (kumi-daiko).

			Le origini di questi strumenti si perdono nei secoli del Giappone feudale, quando i taiko erano usati in guerra, per motivare le truppe e dare un ritmo di marcia degli eserciti. In particolare, durante il cosiddetto Periodo degli Stati combattenti, dal 1467 al 1615, furono usati per comunicare gli ordini ai soldati, per esempio quelli di ritirarsi o di avanzare. Anche per questo, a volte, i taiko sono chiamati “tamburi di guerra giapponesi”. Negli anni si sono formati diversi gruppi di suonatori di tamburi giapponesi che grazie anche all’aspetto coreografico delle loro esibizioni hanno avuto molto successo in Occidente.

			874. Corde d’Africa (risposta corretta: A)

			La kora è lo strumento tradizionale dei Mandingo, etnia dell’Africa occidentale. A metà strada tra un’arpa e un liuto, ha 21 corde che vengono pizzicate con le dita di entrambe le mani e una cassa armonica costruita con una mezza zucca svuotata e ricoperta di pelle d’animale. Il suono ricorda quello di un’arpa ma le tecniche usate per suonarla nello stile tradizionale ricordano quelle della chitarra nel flamenco o nel Delta blues.

			Due tra i più famosi e apprezzati suonatori di kora sono il guineano Mory Kanté e il malese Toumani Diabaté.

			875. Comunicare tra le valli (risposta corretta: B)

			Il corno alpino, che ha la forma di una grande pipa con un manico lunghissimo, è costruito in legno di larice o abete, a parte le imboccature che richiedono invece legni più duri come olivo, gelso o ebano. In totale il corno può essere lungo da 2,5 fino a oltre 4 metri e richiede almeno 60 ore di lavoro per essere costruito.

			In passato era utilizzato per richiamare le mucche dal pascolo o per comunicare da un villaggio all’altro nelle valli alpine. Dimenticato nel XVIII secolo, è stato riscoperto durante il Romanticismo ed è stato poi usato anche da alcuni compositori classici, come Johannes Brahms (nella sua Prima sinfonia un assolo di corno fa riferimento ai corni alpini che aveva ascoltato in Svizzera) o Richard Strauss. Oggi, è considerato uno dei simboli nazionali della Confederazione elvetica. 

			876. Nigeria Beat (risposta corretta: D)

			L’afrobeat intreccia diversi generi musicali africani (highlife, musica tradizionale degli Yoruba) con il jazz e il funk americani. Si è sviluppato verso la fine degli anni Sessanta in Nigeria grazie al lavoro di Fela Kuti (1938-1997). Musicista e attivista politico nigeriano, dopo essere stato negli Stati Uniti e aver conosciuto da vicino il pensiero di Malcom X e del movimento delle Pantere Nere, Fela Kuti tornò in Africa con l’idea che la musica potesse diventare un veicolo per ridare orgoglio al popolo africano (“music is a weapon of the future” era il suo slogan). Dal 1970 al 1975 ribattezzò il suo gruppo Africa 70 e iniziò a diffondere l’afrobeat a partire dall’Afrika Shrine, un locale da lui fondato nei pressi di Lagos. 

			Tra gli artisti che più sono stati influenzati dalla musica di Kuti c’è David Byrne, che ha esplicitamente riconosciuto l’importanza dell’afrobeat per la realizzazione dell’album Remain in Light, inciso con i Talking Heads nel 1980. 

			877. Caraibico globale (risposta corretta: A)

			Con un ritmo simile a quello della rumba, il calypso è un genere musicale caraibico che ha avuto origine a Trinidad e Tobago. Si è sviluppato intorno alla prima metà dell’Ottocento, soprattutto dopo l’arrivo del carnevale sulle isole e dopo l’abolizione della schiavitù nel 1834, ma le sue origini sono precedenti e vanno ricercate nei canti in lingua creola che gli schiavi facevano per comunicare tra loro e prendere in giro i padroni senza che se ne accorgessero.

			Le prime registrazioni di calypso negli Stati Uniti risalgono agli inizi del Novecento e, a partire dal 1930, nascono anche le prime star, come Aldwyn Roberts: soprannominato Lord Kitchener è il musicista di calypso che ha avuto la carriera più lunga. Due degli artisti che però hanno reso popolare questa musica in tutto il mondo sono stati soprattutto Harry Belafonte con l’album Calypso del 1956 e, successivamente, Calypso Rose, un’artista di Tobago che ha collaborato con Manu Chao ed è considerata la “regina del calypso”, di cui ha mantenuto viva la tradizione di denuncia nei testi.

			878. Irlandesi scatenati (risposta corretta: A)

			La giga (jig) è una danza popolare dal ritmo molto veloce che ha iniziato a diventare molto popolare in Irlanda e in alcune parti della Gran Bretagna nel XVI secolo, per poi diffondersi abbastanza rapidamente in tutta Europa ed essere usata anche nella musica da camera barocca. 

			Nel XX secolo è stata ripresa da alcuni compositori come Debussy, Schönberg e Stravinskij e, attualmente (anche se è ancora ballata in alcune zone degli Appennini) è popolare soprattutto tra gli irlandesi che, tra l’altro la esportarono in America. Lì, negli anni Trenta, un particolare tipo di giga fu adottato dagli afroamericani per dare poi vita a un ballo che è considerato l’antenato del tip tap. E dalla fusione fra tradizione afroamericana e irlandese è nato anche il rock’n’roll. 

			879. Note yiddish (risposta corretta: D)

			La musica klezmer è la musica tradizionale degli ebrei ashkenaziti, cioè dei discendenti delle comunità ebraiche che nel Medioevo si stanziarono in Europa orientale. In origine il termine veniva usato per descrivere in generale i musicisti e non la musica (in ebraico, klezmer significa “strumento di canto”).

			Chiamata a volte (impropriamente) “musica yiddish”, la musica klezmer è nata per accompagnare i balli, soprattutto durante i matrimoni e altre cerimonie, e aveva come strumento principale il violino, presto affiancato nelle orchestre klezmer dal clarinetto. È diventata molto popolare tra il 1910 e il 1930 negli Stati Uniti, dove moltissimi ebrei ashkenaziti erano emigrati, ed è stata poi un po’ dimenticata fino agli anni Settanta, quando alcuni musicisti hanno iniziato a riscoprirla intrecciandola con altri generi, dal jazz al punk.

			880. Folclore messicano (risposta corretta: B)

			I mariachi sono i gruppi di suonatori che accompagnano feste, matrimoni, serenate e altre occasioni speciali in Messico, ma il termine ha finito per indicare anche il genere musicale suonato da questi gruppi. Vestiti con abiti che richiamano quelli del charro, il cowboy messicano con il sombrero, sono composti in genere da almeno 7-8 elementi, che suonano trombe, violini, chitarra e altri strumenti a corda. Il loro repertorio comprende vari stili (canzone ranchera, bolero, valzer messicano…), con testi che parlano soprattutto di amore, tradimenti, morte.

			La musica mariachi è diventata popolare negli Stati Uniti, dove c’è una comunità messicana molto ampia. Il gruppo Mariachi los Camperos di Los Angeles, per esempio, ha vinto un Grammy e ha collaborato con la cantante Linda Ronstadt alla realizzazione di Canciones de mi padre, un album di musica mariachi del 1987. L’esponente più famoso di questo genere è però forse il messicano Vicente Fernandez (1940-2021), che ha interpretato e reso popolarissime canzoni come El Rey, che era anche il suo soprannome, Volver Volver o Hermoso Cariño, quest’ultima composta da lui stesso.

			881. Ritmi di Spagna (risposta corretta: B)

			Il fandango è una danza che si balla al suono di chitarra e nacchere e ha un ritmo ternario di 3/4: come valzer, mazurke e minuetti. Si è sviluppato in Spagna durante il XVII secolo ed è stato poi usato anche da molti compositori di musica classica, come Scarlatti, Boccherini, Mozart, Rimskij-Korsakov.

			Molto popolare anche in Messico, si balla in cerchio oppure a coppie in fila, con gli uomini da un lato e dall’altro le donne, che tengono il tempo scandendolo con le nacchere o con le mani.

			882. Da Santo Domingo al mondo (risposta corretta: C)

			La bachata è nata come canto, caratterizzato da testi malinconici e tristi, tra i campi della Repubblica Dominicana e ha iniziato a diventare popolare a partire dagli anni Sessanta (la prima incisione è del 1962), dopo la morte del dittatore Trujillo. Suonata nei locali malfamati e diffusa soltanto nelle classi più povere, inizialmente era guardata con disprezzo dalla ricca borghesia, anche perché il ballo associato alla musica era ritenuto osceno e volgare. Poi, dagli anni Ottanta, è stata rivalutata, ha iniziato a essere trasmessa per radio ed è diventata popolare anche all’estero grazie al lavoro di alcuni musicisti: Luis Vargas, Antony Santos e Juan Luis Guerra (il suo disco Bachata rosa è stato un successo internazionale).

			Anche il ballo, uno dei più diffusi tra quelli caraibici insieme a salsa e merengue, si è evoluto rispetto alle origini e oggi esistono diversi stili di bachata. Quello più tradizionale, legato alle origini, è più essenziale e prevede pochissime figure.

			883. Simboli del flamenco (risposta corretta: D)

			Usate anche (con varianti) in danze popolari come la tarantella o la tammurriata, le nacchere sono lo strumento tipico per accompagnare, insieme alla chitarra, il flamenco (in Spagna si chiamano castañuélas, cioè “castagnole”). Sono composte da due pezzi di legno duro (palissandro o ebano in genere) che ricordano le valve di una conchiglia e sono tenute insieme da una cordicella. Vengono suonate usandone un paio per mano e percuotendo con le dita la parte esterna, in modo da farla sbattere contro l’altra metà.

			Sono state spesso usate, a prescindere dal genere musicale, per creare atmosfere esotiche riconducibili alla Spagna, anche da compositori come Bizet, Strauss, Ravel. 

			884. Per musicisti delle steppe (risposta corretta: A)

			Simile a un mandolino, la dombra è uno strumento musicale molto diffuso in Asia centrale e in modo particolare in Kazakistan. Appartiene alla famiglia dei liuti ed è dotato di un lungo manico e due corde, che vengono percosse o pizzicate per produrre i suoni.

			Uno dei più celebri suonatori di dombra è stato il musicista Kurmangazy Sagyrbayuly (1818-1889), una figura molto importante nella storia della musica kazaca: viene venerato come una specie di santo o padre della patria e il suo mausoleo è uno dei luoghi più visitati in Kazakistan. 

			885. Ballando nella pampa (risposta corretta: A)

			La milonga è un ballo che si è sviluppato dagli inizi del XIX secolo in Uruguay e in Argentina. Deriva dall’habanera, una danza popolare cubana, ed è stata un precursore del tango. Del resto, la parola stessa ha iniziato a essere usata per indicare anche la sala dove ci si ritrova a ballare proprio il tango, di cui oggi la milonga è spesso considerata un sottogenere (tango-milonga). Si tratta di uno spazio, in genere abbastanza grande, dove i ballerini procedono lungo una pista in senso antiorario. 

			Dal punto di vista musicale, il più grande interprete di milonghe è considerato Atahualpa Yupanqui (1908-1992), che il cantautore Paolo Conte ha omaggiato nel brano Alle prese con una verde milonga, definendolo nelle note del disco “l’ultimo grande interprete della danza pampera chiamata milonga”.

			886. Dal Portogallo al Pacifico (risposta corretta: A)

			Simile a una piccola chitarra con quattro corde, l’ukulele è lo strumento musicale tipico delle Hawaii. Deriva da un altro strumento musicale chiamato cavaquinho. È stato introdotto sulle isole americane da alcuni immigrati portoghesi verso la fine dell’Ottocento, ma ha avuto molta fortuna anche altrove. In Canada, per esempio, negli anni Sessanta l’educatore J. Chalmers Doane iniziò a usarlo come strumento economico e pratico per insegnare musica nelle scuole, rendendolo popolarissimo in tutto il Paese. La stessa cosa è avvenuta in Gran Bretagna grazie all’attore George Formby, che lo suonò in molti film degli anni Trenta-Quaranta o, più di recente, alla Ukulele Orchestra of Great Britain: un gruppo nato nel 1985 che, con diversi tipi di ukulele (soprano, basso…), rivisita in chiave acustica e spesso ironica brani famosi di musica pop.

			Tra gli altri, tanti, musicisti che hanno usato l’ukulele c’è anche il cantante dei Pearl Jam Eddie Vedder, che ha pubblicato un album (Ukulele Songs) interamente suonato con questo strumento.

			887. Il ritmo di un continente (risposta corretta: B)

			Il tamburo africano più famoso è il djembe. Si tratta di uno strumento a percussione a forma di calice originario dell’Africa occidentale (Burkina Faso, Mali, Senegal in particolare) che ha iniziato a essere conosciuto al di fuori della zona in cui è nato a partire dagli anni Cinquanta, anche grazie ai tour in Europa della compagnia di danza Les Ballets Africains fondata da Fodéba Keïta, in cui era ampiamente usato.

			Con un diametro di circa 30-38 cm e un’altezza di circa 60 cm, è fatto di legno e ricoperto di pelle animale, in genere capra, che può essere più o meno tirata e produrre, così, un suono più o meno intenso. In generale, comunque l’intensità del suono è sempre molto elevata: un suonatore esperto può arrivare a 105 decibel, come un martello pneumatico. Viene colpito con le mani in tre modi principali (slap, tone e bass), ognuno dei quali produce un timbro diverso. 

			888. Il genere di Khaled (risposta corretta: A)

			La musica raï è nata in Algeria, nella città portuale di Orano, a partire dagli anni Venti del Novecento, per poi diffondersi in Marocco e in altri Paesi, a cominciare dalla Francia e dalla Spagna, contaminandosi con altri generi musicali (pop, rock, reggae…). Si è sviluppato nei locali notturni, in contrapposizione alla raffinata musica tradizionale algerina, con testi improvvisati che parlavano, usando un linguaggio crudo e spesso volgare, di vita quotidiana, povertà, guerra, colonialismo, sesso. La parola raï, che in algerino significa “opinione” o “consiglio”, veniva infatti usata dai cantanti (chiamati cheb) per riempire il tempo mentre, in maniera simile al rap, immaginavano una nuova strofa.

			Cheikha Rimitti, una cantante algerina diventata popolare in patria a partire dagli anni Quaranta, è considerata tra i pionieri di questo genere. Dopo l’indipendenza dell’Algeria nel 1962, invece, si sono affermati nomi come Cheb Mami, Cheb Sahraoui (il primo ad andare in tour negli USA) e soprattutto Cheb Khaled, che ha fatto conoscere il raï in tutto il mondo, con il successo globale Aïcha (1996).

			889. La voce dei ghiacci (risposta corretta: A)

			Il katajjaq è un tipo di canto armonico praticato dagli Inuit, che è nato come forma di intrattenimento tra le donne mentre gli uomini erano via per la caccia. Tradizionalmente, viene eseguito da due donne che si fronteggiano stando faccia a faccia e tenendo ciascuna le braccia dell’altra, in una specie di sfida a chi resiste di più, con suoni che possono anche ricordare il verso di animali e fenomeni naturali (acqua, vento…).

			Una delle più famose interpreti di katajjaq, Tanya Tagaq, un’artista che ha collaborato anche con Bjork, si esibisce però da sola. I Jerry Cans sono un altro gruppo musicale che usa questa tecnica di canto nei propri brani di musica folk-rock.

			890. Salterio magiaro (risposta corretta: D)

			Lo strumento nazionale ungherese è il cimbalom, che nel Paese viene usato quasi con la stessa frequenza del pianoforte, di cui è considerato un precursore. Ha una base trapezoidale che poggia su quattro gambe (ricorda un tavolino), è dotato di un pedale per smorzare i suoni ed è attraversato da corde che vengono percosse con apposite bacchette con le estremità cotonate. Secondo alcune fonti deriverebbe, come il santur in Grecia e Turchia o il salterio in Italia, da un antenato comune arabo, il qanun, che è poi stato modificato e adattato in vari Paesi. Nella sua forma moderna, in ogni caso, il cimbalom è stato messo a punto da József Schunda intorno al 1870 e, circa vent’anni dopo, è stato proclamato strumento nazionale dell’Ungheria.

			È stato usato da molti compositori (Bartók, Liszt, Kodály, Stravinskij, Stockhausen…) e anche dal gruppo rock progressive The Alan Parsons Project nel disco Pyramid.

			891. Reggae per tutti (risposta corretta: B)

			Il raggamuffin, spesso abbreviato “ragga”, è un sottogenere del cosiddetto dancehall reggae, che è a sua volta una derivazione del reggae di origini giamaicane. Si è sviluppato verso la metà degli anni Ottanta e ha come caratteristica principale l’utilizzo di basi (riddim) elettroniche. Il primo brano di raggamuffin della storia è considerato Under Me Sleng Teng, realizzato nel 1985 da Wayne Smith con un piccolo sintetizzatore Casio.

			La possibilità di realizzare con facilità, senza quasi bisogno di musicisti, le basi musicali, che poi venivano passate ad altri artisti per realizzare una loro versione del pezzo, ha fatto esplodere il genere ragga: in Giamaica nei primi anni furono prodotti migliaia di singoli e, contemporaneamente, al di fuori dell’isola il ragga iniziò a ibridarsi con l’hip hop. Nel 1987 Asher D e Daddy Freddy pubblicano il disco Ragamuffin Hip-Hop, che è considerato uno dei primi esempi di fusione dei due generi, anche se altri artisti, come Shinehead, avevano già fatto esperimenti in questa direzione. Shabba Ranks, Capleton, Buju Banton sono alcuni tra i nomi più noti del raggamuffin, che ha raggiunto l’apice del successo, anche in Italia, negli anni Novanta.

			892. Flauto nipponico (risposta corretta: A)

			Lo shakuhachi è un tipo di flauto che si è diffuso in Giappone a partire dal XVI secolo, durante il cosiddetto Periodo Edo, sia come strumento da concerto sia in ambito religioso. Era infatti suonato anche da alcuni monaci buddisti per praticare una forma di meditazione, il suizen, tuttora in voga.

			Il modello più diffuso è lungo 54,5 cm, ha cinque buchi per le dita (quattro davanti e uno dietro) e, tradizionalmente, è fatto di bambù, anche se oggi se trovano di altri tipi di legno o persino in plastica.

			Il suono che produce – anche molto acuto – si può ascoltare in alcune colonne sonore di film (Karate Kid 2 e 3, Braveheart, Jurassic Park) o nell’album So di Peter Gabriel (1980).

			893. Teniamoci per il mignolo (risposta corretta: A)

			L’an-dro è una danza popolare bretone che può essere ballata in cerchio oppure, nelle versioni più moderne, anche in coppia. Nella versione in cerchio, la più popolare anche al di fuori della Bretagna, i ballerini, alternando uomini e donne, si tengono per i mignoli, fanno ampi movimenti circolari con le braccia e si muovono con un passo simile a quello della polka, sia verso sinistra sia verso destra. Alan Stivell ha registrato una canzone intitolata An-dro durante il suo storico concerto all’Olympia di Parigi, nel 1972. La danza ha un ritmo binario ed è spesso accompagnata da tamburi o tamburelli, oltre che dagli altri strumenti della tradizione bretone, come l’arpa e il flauto.

			894. L’Europa in Brasile (risposta corretta: C)

			Lo choro, chiamato anche chorinho, è un genere di musica popolare affermatosi a Rio de Janeiro nella prima metà del XIX secolo, quando alcuni musicisti iniziarono a suonare e reinterpretare in stile brasiliano alcuni balli europei, in particolare la polka.

			La formazione dei primi gruppi di choro comprendeva un flauto, una chitarra e un cavaquinho, a cui poi si aggiunsero, nel corso del tempo, altri strumenti come la bandola, il clarinetto, il sassofono e il trombone.

			Alcuni dei nomi più famosi di questa musica, che ebbe il suo apice quando iniziarono a essere incisi i primi dischi in Brasile nel 1910, sono Joaquim Calado, Chiquinha Gonzaga, Ernesto Nazareth e, in seguito, i compositori Pixinguinha e Heitor Villa-Lobos, considerati due capisaldi del choro moderno.

			895. Mantici slavi (risposta corretta: B)

			La fisarmonica bayan è diffusa in molti Paesi dell’Europa orientale e soprattutto in Russia, dove è stata messa a punto alla fine del XIX secolo. Il nome, che deriva dal leggendario bardo russo Boyan, fu probabilmente coniato da Peter J. Sterligov, un fabbricante di strumenti musicali russo che, nel 1907, costruì un modello di bayan per Jakov Orlansky-Titarenko, un popolare interprete di San Pietroburgo.

			A differenza della fisarmonica con i tasti da pianoforte per la mano destra, che siamo abituati a vedere dalle nostre parti, il bayan ha solo pulsanti su entrambi i lati e un suono più potente, soprattutto nei bassi. Entrambe si suonano premendo e tirando il mantice al centro.

			896. Malinconie d’Irlanda (risposta corretta: A)

			Da non confondere con il flauto irlandese (l’irish flute, che è un flauto traverso in legno), il tin whistle (in italiano “fischietto di latta”) è un flauto diritto a sei fori che viene spesso associato alla musica tradizionale irlandese e, più in generale, alla musica celtica. 

			Come tutti i flauti, ha origini antichissime, ma la versione moderna si è sviluppata durante il XIX secolo. All’inizio, era considerato poco più che un giocattolo a basso costo, veniva usato dai ragazzini in strada per intrattenere i passanti ed era fatto di latta o altri materiali economici (l’altro nome con cui a volte viene chiamato è penny whistle, cioè “fischietto da un penny”); oggi quelli più diffusi sono fatti di ottone.

			Tra i musicisti che lo hanno usato ci sono Paddy Moloney, leader del gruppo The Chieftains, ma anche i Cranberries e i Pogues. Il suo suono si può ascoltare anche nella colonna sonora de Il signore degli anelli, dove esegue il “tema della Contea”. 

			897. Nazioni Unite (risposta corretta: B)

			Un pow-wow, termine che nella lingua del popolo Narragansett significa “leader spirituale”, è un raduno in cui i nativi americani si trovano per socializzare, cantare, danzare e tramandare la propria cultura. Il più grande di questi festival si chiama Gathering of Nations e si tiene ad Albuquerque, nel New Mexico (Stati Uniti), il quarto fine settimana di aprile di ogni anno.

			Sulla città del Sud-Ovest americano convergono i rappresentanti di centinaia di tribù, alcune provenienti dal Canada, e prevede gare di ballo, di canto e di musica. C’è anche un palco, il palco 49, dedicato alla musica contemporanea e pensato perché i musicisti nativi possano esibirsi di fronte a un pubblico numeroso.

			898. Archi indiani (risposta corretta: B)

			Considerato un antenato del violino, il ravanahatha è un antico strumento ad arco, utilizzato in India, Pakistan e Sri Lanka. La cassa armonica può essere fatta con una zucca vuota o un cilindro di legno scavato, a cui viene aggiunto un lungo manico di legno o bambù. Le corde possono essere di budello, peli o acciaio. L’arco è solitamente di crine di cavallo. Spesso usato dai suonatori di strada del Rajasthan, nell’India settentrionale, in epoca moderna lo strumento è stato riportato in auge da Dinesh Subasinghe, un compositore e violinista dello Sri Lanka, e dal gruppo folk sperimentale degli Heilung, che lo hanno usato in due dischi.

			899. Al seguito dei cantanti (risposta corretta: B)

			Nell’Opera di Pechino, una forma di teatro musicale che si è sviluppata alla fine del XVIII secolo nella capitale cinese, lo strumento di accompagnamento principale è lo jīnghú: una specie di violino a due corde che vengono strofinate. Il suonatore di jīnghú segue le melodie delle canzoni eseguite dai cantanti, ma usa un’intonazione diversa e deve essere molto abile nell’adattarsi alle loro improvvisazioni spontanee. Si tratta di uno degli strumenti più difficili da suonare, nonostante l’apparente semplicità. 

			Oltre al jīnghú, che tra l’altro è stato usato in un brano (Shinjitsu No Uta) dal gruppo pop giapponese Do As Infinity, nell’Opera di Pechino figurano lo yueqin, un liuto di forma circolare anche detto “chitarra a forma di luna”, e vari strumenti a percussione.

			900. La base della musica indiana (risposta corretta: D)

			I raga sono strutture melodiche della musica classica indiana che vengono usate dai musicisti per improvvisare. Sono composti da almeno cinque note, che possono essere riordinate in migliaia di combinazioni. In pratica, però, nella tradizione classica ne sono state selezionate “solo” alcune centinaia e ogni musicista ne ha un repertorio di 40-50. Ciascun raga ha un significato emotivo particolare ed è considerato un mezzo per evocare sentimenti specifici nel pubblico. 

			I raga non hanno corrispettivi nella teoria musicale o nell’armonia occidentale e sono stati a lungo studiati dagli etnomusicologi, per cercare di comprenderne il significato e il funzionamento. 

			901. Caldo come la voce (risposta corretta: B)

			Parente del violino, il sarangi è uno strumento ad arco molto antico che veniva costruito, tradizionalmente, scavando un unico pezzo di legno, in genere cedro, poi ricoperto di pelle animale. È lungo 60-70 cm e ha tre corde principali di budello, accompagnate a lato da una quarantina di corde di risonanza in metallo. È uno degli strumenti principali della musica indiana, in cui viene usato sia per accompagnare la voce nel canto sia come solista.

			Si suona in verticale tenendolo appoggiato in grembo e, secondo alcuni, è lo strumento che si avvicina di più alle qualità timbriche della voce umana.

			902. Invocando gli spiriti (risposta corretta: A)

			Gli Gnawa sono un gruppo etnico presente in Marocco e altre regioni del Maghreb, discendente dagli antichi schiavi neri provenienti dall’Africa subsahariana. La loro musica ha una funzione religiosa ed è accompagnata da canti (in cui vengono invocati diversi spiriti) e da balli che possono durare anche ore, culminando in fenomeni di trance. Gli strumenti principali che vengono usati sono il guembri (o sintir), una sorta di chitarra a tre corde, le castagnette metalliche e i tamburi: insieme producono un mix altamente ipnotico, che ha affascinato molti musicisti occidentali.

			Uno dei primi a interessarsi alla musica gnawa e a registrarla è stato il bassista e produttore Bill Laswell, che nel 1990, tramite la sua etichetta, ha pubblicato l’album Gnawa Music of Marrakesh – Night Spirit Masters registrato nella Medina di Marrakech. A Essaouira, invece, si tiene ogni anno un festival di musica gnawa (Gnaoua World Music Festival) al quale hanno partecipato artisti da tutto il mondo: dall’italiano Paolo Fresu ai giamaicani Wailers. 

			903. In estasi (risposta corretta: B)

			I dervisci rotanti praticano una forma di meditazione in cui cercano di raggiungere la perfezione continuando a ruotare su se stessi, con il braccio destro rivolto al cielo e la mano sinistra rivolta verso la terra. Sono diffusi in Turchia e sono adepti del sufismo, una dottrina che, all’interno dell’Islam, tende al perfezionamento spirituale e al misticismo.

			Praticano diversi rituali: in quello principale, chiamato dhikr, viene recitata una lunga preghiera al profeta Maometto, che accompagna la danza. La musica è dominata dai suoni del nay (flauto verticale) e dai küdum (piccoli tamburi ricoperti di pelle di capra).

			Franco Battiato, che era molto interessato al sufismo, ha citato i dervisci rotanti in alcuni suoi brani e, alla sua morte nel 2021, è stato a sua volta omaggiato dal musicista Kudsi Erguner, considerato un maestro della musica sufi e uno dei più noti suonatori di flauto nay, insieme alla sua orchestra.

			904. Il festival delle musiche dal mondo (risposta corretta: A)

			Il primo festival si è tenuto nel 1982, in Inghilterra, ma la sua storia è iniziata due anni prima, quando Peter Gabriel, dopo aver inciso la celebre canzone dedicata all’attivista sudafricano anti-apartheid Steven Biko, iniziò a sognare un festival che permettesse di far conoscere i musicisti provenienti da vari Paesi di cui si era innamorato. Per questo, insieme ad altri musicisti, fondò la società WOMAD e, due anni dopo, organizzò la prima manifestazione, a cui parteciparono artisti occidentali (lo stesso Gabriel, ma anche Simple Minds, Echo & the Bunnymen…) insieme ad artisti come gli africani The Drummers of Burundi o l’indiano Imrat Khan. L’evento, però, fu un insuccesso dal punto di vista economico e la società fu salvata dal fallimento solo grazie all’intervento degli altri membri dei Genesis, che accettarono di riunirsi con Gabriel e fare un concerto per sostenerla economicamente.

			Da allora, il festival ha continuato a essere organizzato, ma non più solo in Inghilterra: si è tenuto anche in Australia, Spagna, Emirati Arabi Uniti, Nuova Zelanda e, più sporadicamente, in Canada, Grecia, Giappone e Stati Uniti.

			905. Il “country” del sertão (risposta corretta: A)

			Il sertanejo è uno stile musicale nato nelle zone rurali del Brasile negli anni Venti, ma riscoperto e riadattato in forme più moderne a partire dagli anni Novanta. È diventato così il genere pop più ascoltato in patria, con successi che hanno raggiunto le vette delle classifiche internazionali.

			In origine, era considerato una sorta di “musica country” brasiliana, con testi che evocavano lo stile di vita dell’uomo di campagna (o più propriamente, in questo caso, del sertão la regione arida del Nordest brasiliano) in opposizione a quello di città. Poi, col passare del tempo, si è evoluto, attraversando diverse fasi che hanno visto l’introduzione di strumenti musicali come la chitarra elettrica o i sintetizzatori e l’influenza di altri generi come il pop e l’hip hop.

			Alcuni dei nomi più famosi del sertanejo, noti anche all’estero, sono Michel Teló, autore della hit Ai se eu te pego!, Gusttavo Lima (Balada), Leo Rodriguez (Bara Bará Bere Berê).

			906. Concerto per campane (risposta corretta: A)

			Il beiaard (la parola è fiamminga) è uno strumento musicale che può essere suonato con una tastiera ed è collegato a una serie di campane, anche più di 40, di solito installate sulla torre campanaria di una chiesa o di un municipio. Viene chiamato anche carillon fiammingo o più semplicemente carillon, un termine che, però, in italiano è associato a un altro strumento.

			Per suonarlo, il campanaro usa pugni e piedi, che sbatte su leve e pedali collegati ai battagli delle campane. Volendo può essere azionato anche in maniera automatica, attraverso un meccanismo a orologeria. È molto diffuso nei Paesi Bassi, nel Belgio e negli Stati Uniti, dove è diventato molto popolare a partire dalla fine della Prima guerra mondiale.

			907. Gli aedi dell’Ucraina (risposta corretta: A)

			La bandura è uno strumento musicale a corde la cui storia è profondamente intrecciata con quella del Paese in cui viene usata: l’Ucraina. Nel XV secolo, infatti, fu adottata dai musicisti itineranti, molti dei quali non vedenti, come strumento di accompagnamento per ballate che raccontavano le gesta dei cosacchi ucraini. Per il loro nazionalismo, i suonatori di bandura e di kobza, uno strumento analogo che veniva usato in precedenza, furono a lungo perseguitati dai russi e, durante il regime sovietico, molti di loro furono deportati in Siberia o uccisi. 

			Lo strumento ha un corpo in legno che ricorda la forma di una goccia, con attaccato un manico abbastanza corto e, nella versione oggi più diffusa, 55-65 corde di metallo. Si suona da seduti, tenendolo in grembo e pizzicando le corde sia con la mano destra sia con la mano sinistra. 

			Insieme al gopak – il cosiddetto “ballo dei Cosacchi” di cui si legge per esempio nei racconti di Nikolaj Gogol’ – il repertorio per bandura rappresenta uno dei tratti musicali distintivi della cultura ucraina. 

			908. Botta e risposta (risposta corretta: A)

			Come la giga, il reel è un genere di danza popolare di origine celtica molto diffusa in Irlanda, dove la si può vedere ballare in vari festival ma anche, a volte, durante le feste. Si balla in coppia, con due file di uomini e donne che si fronteggiano, e richiede un gioco di gambe molto veloce. Ai piedi si possono tenere sia scarpe morbide, sia scarpe rigide, che vengono sbattute ritmicamente contro il pavimento.

			La musica che accompagna il ballo, in cui si usano strumenti tradizionali come violino, cornamuse (uilleann pipes), tin whistle e tamburello (bodhràn), ha una struttura prestabilita, in cui si ripetono alternandosi due frasi musicali, come fossero una domanda e una risposta.

			909. Tradizione orale dalla Finlandia (risposta corretta: B)

			I Sami, spesso chiamati erroneamente lapponi, sono una popolazione indigena che abita nelle regioni artiche, tra Norvegia, Svezia, Finlandia e Russia. Lo joik è la loro forma di canto tradizionale, che può essere accompagnato da strumenti come le percussioni oppure eseguito con la sola voce, a cappella. Si pensa che abbia origini antichissime, ma non esistono testimonianze certe perché i Sami non hanno avuto una loro forma di scrittura fino agli anni Cinquanta. Per questo, lo joik ha rappresentato anche il principale mezzo per trasmettere tra le generazioni la loro storia e la loro cultura, in forma orale. 

			Di recente, questa forma di canto è stata usata anche all’interno di alcune canzoni pop norvegesi, alcune delle quali presentate all’Eurovision Song Contest, e da artisti di origine sami come Mari Boine.

			910. Nelle valli georgiane (risposta corretta: A)

			Il panduri è uno strumento tradizionale della Georgia, dove viene usato per accompagnare ballate eroiche tramandate da secoli, canzoni d’amore o danze. Ha una forma che ricorda quella di una spada ed è munito di tre corde. Ha un suono simile a quello della chitarra e, tradizionalmente, veniva costruito lavorando un singolo pezzo di legno.

			Viene suonato, in genere da uomini, sia da seduti sia stando in piedi, pizzicando le corde in entrambe le direzioni con movimenti verso l’alto e verso il basso.

			911. Tra son e merengue (risposta corretta: A)

			La pachanga è un ballo che ha avuto origine nell’arcipelago delle Grandi Antille e si è sviluppato, soprattutto a Cuba, a partire dagli anni Cinquanta. Era suonato dalle charangas, piccole orchestre di musica da ballo popolare, che usavano strumenti come il tres cubano (una chitarra), i legnetti (claves) e altre percussioni, a volte anche improvvisate.

			Negli anni Sessanta il successo della pachanga, un misto tra son cubano e merengue, divenne travolgente anche al di fuori dei Caraibi, soprattutto a New York, dove iniziò a essere suonato e ballato in moltissimi locali, a cominciare dal Caravana Club, che divenne la “casa” di questo genere musicale.

			912. Come i suoni della natura (risposta corretta: A)

			Il xöömej è un tipo di canto armonico (o difonico), cioè un insieme di tecniche vocali che permettono di emettere due note armoniche diverse contemporaneamente, utilizzato nella musica tradizionale delle repubbliche russe di Tuva e Altaj. Viene eseguito comprimendo la laringe a livello delle false corde vocali (per questo in inglese viene anche definito throat singing, cioè “canto di gola”). Una tecnica analoga è usata dagli Inuit dell’Artico. 

			Le canzoni, con testi ispirati ai suoni della natura (l’acqua che scorre, il vento che soffia…), alternano momenti eseguiti con la voce “normale” ad altri dove si usa la voce gutturale tipica del xöömej.

			Una delle artiste più note a usare questa forma di canto è Sainkho Namtchylak, che è nata in un piccolo villaggio della regione di Tuva, anche se ora vive in Austria. Nel 1999 è stato realizzato anche un documentario, intitolato Genghis Blues, in cui un cantante blues cieco, l’americano Paul Pena, arriva fino a Tuva per conoscere meglio la tecnica del canto xöömej.

			913. Dalla parte dei nativi (risposta corretta: B)

			Nata nel 1867 e scomparsa nel 1957, Frances Densmore lavorò come maestra di musica con i nativi americani per tutti gli Stati Uniti, registrando e trascrivendo la loro musica. Il suo lavoro è stato molto importante per preservare e tramandare la cultura dei nativi americani, che all’epoca venivano invece incoraggiati dal governo americano a adottare stili di vita occidentali. Allo stesso tempo, le sue registrazioni pionieristiche, effettuate per il Bureau of American Ethnology della Smithsonian Institution presso molte tribù (Chippewa, Sioux, Pawnee di Oklahoma, Papago dell’Arizona…), hanno rappresentato un patrimonio molto importante per l’etnomusicologia. Non a caso, sono conservate presso la Biblioteca del Congresso americana come una delle testimonianze più preziose del passato pre-europeo in America del Nord. 

			914. Parentele sarde (risposta corretta: B)

			Chi è stato in vacanza nell’entroterra còrso può averla ascoltata. La paghjella è un canto polifonico tradizionale della Corsica, che viene eseguito da almeno tre uomini, ognuno con un ruolo specifico. “U bassu” è quello con la voce più profonda; “a seconda” è il “solista”, quello che materialmente inizia la canzone; “a terza” è la voce più acuta, che impreziosisce il brano.

			Come avviene anche nel canto a tenore sardo e in generale in tutti i canti polifonici tradizionali, si usa una tecnica particolare, in cui vengono fatte vibrare contemporaneamente sia le corde vocali sia le false corde vocali, producendo suoni gutturali.

			In genere, i brani sono brevi e hanno testi composti da sei versi di otto sillabe, che parlano della vita quotidiana. Oggi sono eseguiti più che altro nei villaggi o in occasione di feste.

			915. La danza delle forbici (risposta corretta: B)

			Lo sher è uno degli stili di danza, il più noto, della musica klezmer, cioè la musica tradizionale degli ebrei ashkenaziti. Ha un ritmo simile a una marcia in 4/4 e viene a volte chiamata anche “danza delle forbici” (sher in ebraico significa “forbici”).

			Inizia con una “passeggiata” in cerchio, in senso orario e antiorario, dei partecipanti, che sono divisi in quattro coppie. Poi, ogni ballerino invita le quattro partner femminili del gruppo a ballare con lui. Durante la danza vengono usate molte figure, con coppie che avanzano, si ritirano, cambiano posto, passano sotto le braccia di altre coppie, girano di nuovo in cerchio… Secondo alcuni sarebbe un adattamento delle quadriglie in voga nelle corti inglesi e francesi del XVIII secolo.

			916. Corea tradizionale (risposta corretta: A)

			Gugak è il termine con cui, in generale, ci si riferisce a tutta la musica tradizionale in Corea. Il termine, in coreano, significa “nazionale” e raggruppa vari generi: dalla musica folk strumentale (sanjo) alla musica sciamanica (shinawi), dalla musica di corte (dang-ak) al pansori, un tipo di narrazione musicale in cui la voce è accompagnata da un tamburo chiamato buk.

			Tra gli altri strumenti usati nella musica tradizionale coreana ci sono il daegeum (un flauto traverso di bambù), l’haegeum (una specie di violino) e il kayagŭm (una cetra), che è forse il più noto e compare anche all’inizio del video Pink Venom M/V delle Blackpink, il gruppo coreano di sole ragazze che ha raggiunto le vette delle classifiche di tutto il mondo.

			917. La musica dei giannizzeri (risposta corretta: B)

			Mehterhâne è il termine con cui vengono chiamate le bande militari turche, in particolare quelle di giannizzeri, che sono tra le più antiche al mondo. In origine, la parola era usata per descrivere gli edifici in cui, dal 1453, erano ospitati i musicisti, che avevano anche mansioni militari e di rappresentanza: all’inizio vicino al palazzo del sultano a Costantinopoli ma, poi, con l’espansione dell’Impero ottomano, anche in altre zone. Le bande potevano avere un numero variabile di elementi e comprendevano strumenti come lo zurna (un oboe), il davul (un tamburo), vari tipi di timpani e trombe.

			Suonavano continuamente durante i combattimenti, ma buona parte del loro repertorio è andato perso perché non è stato trascritto; nel 1826, inoltre, le mehterhâne sono state ufficialmente abolite. Oggi vengono usate solo in occasione di anniversari storici o durante eventi folcloristici. La loro musica viene spesso definita anche “musica dei giannizzeri”, che erano i soldati scelti delle antiche fanterie turche.

			918. Il “vero” merengue (risposta corretta: D)

			Il termine colloquiale perico ripiao viene usato per indicare il cosiddetto merengue tipico, cioè lo stile più antico di merengue, quello che si è sviluppato a partire dal 1850 nelle zone rurali a nord della Repubblica Dominicana, nella regione del Cibao (infatti, e chiamato anche merengue cibaeño). Normalmente si suona usando tre strumenti: la güira, uno strumento a percussione di metallo che ricorda un po’ una grattugia, un tamburo (tambora) e la fisarmonica, che ha sostituito la chitarra delle prime orchestre. Oltre a questi, però, oggi nelle orchestre si usano spesso anche un basso e un sassofono.

			Secondo alcuni, perico ripiao, che significa “pappagallo spennato”, deriverebbe da un bordello in cui, in origine, veniva suonato questo tipo di musica.

			919. Menestrelli d’Etiopia (risposta corretta: B)

			Un po’ musicisti, un po’ poeti, in maniera simile ai griot dell’Africa occidentale o ai menestrelli medievali, gli azmari sono cantastorie itineranti che hanno avuto un ruolo molto importante nella società e nella cultura dell’Etiopia. Accompagnati da strumenti tradizionali come il masenqo (una specie di violino a una corda) e il krar (una lira a sei corde), infatti, i loro componimenti erano spesso critici nei confronti dei potenti di turno, che venivano presi in giro senza risparmiare nessuno.

			Anche per questo molti di loro furono perseguitati e uccisi dal regime fascista in Etiopia, durante la brutale repressione in seguito al fallito attentato contro il viceré Rodolfo Graziani.

			920. Nel nome degli dèi (risposta corretta: C)

			Con il termine bahajan si intendono tutti i tipi di canti religiosi o a tema spirituale che, in India, vengono eseguiti dai fedeli sia all’interno dei templi sia in casa sia all’aperto come parte di un rituale di devozione nei confronti della divinità (pūjā). In genere sono accompagnati da strumenti musicali a percussione come il tabla o il dholak.

			I testi possono raccontare aneddoti e storie della mitologia, ma anche essere basati sulla ripetizione dei tanti nomi di Dio o di semplici mantra. Alcuni dei compositori più famosi del passato sono Mirabai, Surdas e Kamir, poeti del XVI secolo che sono considerati santi e hanno composto diversi bahajan, cantati ancora oggi.

			921. Dalla Mesopotamia argentina (risposta corretta: A)

			Il chamamé è un ballo (ma il termine indica anche la relativa musica) popolare tipico della provincia di Corrientes e del Nordest dell’Argentina (la cosiddetta Mesopotamia argentina). Tuttavia, è apprezzato anche in alcune aree di Paraguay, Uruguay, Brasile, Bolivia e nella Patagonia cilena.

			Nato probabilmente come danza cerimoniale all’interno della popolazione guaranì, si è sviluppato nel XVIII secolo grazie al lavoro delle missioni dei gesuiti, che incoraggiavano lo sviluppo culturale del luogo, e con l’utilizzo di strumenti come la chitarra spagnola, il violino e la fisarmonica.

			Isaac “Isaco” Abitbol e Mario del Tránsito Cocomarola, meglio conosciuto come Tránsito Cocomarola, sono considerati due delle figure più importanti del chamamé delle origini.

			922. Influssi lusitani (risposta corretta: A)

			La musica kroncong iniziò a svilupparsi tra le città portuali del Sudest asiatico durante il XVI secolo, quando i marinai portoghesi importarono i loro strumenti in Indonesia (il kroncong deriva dal cavaquinho, che è a sua volta “parente” dell’ukulele hawaiano), per poi diventare conosciuta in tutto l’arcipelago.

			Un’orchestra kroncong è in genere composta da un flauto, un violino, un violoncello, un contrabbasso, un paio di kroncong e una cantante. La musica, molto melanconica, è stata paragonata al fado portoghese ed è rimasta sostanzialmente ferma alle origini, anche se alcuni artisti indonesiani, come Bondan Prakoso, hanno provato a modernizzarla contaminandola con il rap e il pop.

			Il termine kroncong viene usato sia per indicare lo strumento sia lo stile musicale.

			923. I canti dei balenieri (risposta corretta: D)

			In origine, i sea shanty erano canti che venivano eseguiti dai marinai sulle baleniere e sui grandi velieri mercantili, senza alcun accompagnamento musicale. Servivano a scandire ritmicamente e a rendere meno noioso il lavoro, che era molto duro e ripetitivo.

			Quando lo scozzese Nathan Evans, nel 2020, ha iniziato a postare sui suoi canali social video in cui cantava questi vecchi canti, di sicuro non immaginava l’incredibile successo che avrebbero avuto, complice il lockdown, in tutto il mondo. Uno di questi, una vecchia ballata neozelandese intitolata Wellerman, è diventato virale su TikTok, con persone da ogni angolo del pianeta, comprese molte celebrità, che hanno iniziato a rifarla (il fenomeno è stato ribattezzato shanty tok). Il titolo originale (Soon May the Wellerman Come) era riferito agli “uomini di Weller”, un armatore che possedeva alcune navi utilizzate per il rifornimento nelle remote basi marittime e baleniere della Nuova Zelanda. 

			924. Il Valzer delle candele (risposta corretta: A)

			Auld Lang Syne, che in Italia è stato ribattezzato Valzer delle candele, è un canto popolare scozzese molto diffuso in tutti i Paesi anglofoni, dove viene eseguito soprattutto a Capodanno, per salutare il vecchio anno, ma anche durante funerali e cerimonie di addio di ogni tipo. Il testo della canzone, infatti, è un inno ai “vecchi tempi” (il titolo, in italiano, si può tradurre con “i bei tempi andati”).

			In America la canzone è diventata famosa soprattutto grazie al direttore d’orchestra Guy Lombardo che, dal 1929, la eseguì per trent’anni ininterrottamente durante un seguitissimo show radiofonico e televisivo di fine anno. Anche molti artisti rock l’hanno cantata, in decine di versioni diverse: da Jimi Hendrix a Bruce Springsteen. È anche molto diffusa tra gli scout: al ritrovo mondiale di Moisson, in Francia, nel 1947, venne usata come canto ufficiale. 

			925. Chiamata alla preghiera (risposta corretta: C)

			Il canto con cui i muezzin richiamano i fedeli musulmani alla preghiera si chiama adhān, che in arabo significa “annuncio”. Viene eseguito in cinque momenti diversi della giornata ma, durante alcune feste religiose, viene ripetuto per tutto il tempo, di continuo.

			Le varie parti che compongono l’adhān, dove vengono sintetizzati gli insegnamenti dell’Islam (“Allah è il più grande”, “Non esiste altro dio all’infuori di Allah”, “Maometto è il messaggero di Allah”…) insieme agli inviti alla preghiera (“Affrettatevi alla preghiera”, “Affrettatevi alla felicità”, “Pregare è meglio di dormire”…), sono ripetute più volte, con una voce cantilenante.

			Per far sentire l’invito a più persone possibili, il muezzin “canta” in un microfono collegato ad alcuni altoparlanti montati sulla parte più alta della moschea. A volte, inoltre, si usa direttamente una voce preregistrata.

			926. Melodie ebraiche (risposta corretta: A) 

			Nigun (al plurale nigunim) è un termine ebraico che vuol dire “melodia” e indica una forma di canto religioso che ha un ruolo molto importante nello hassidismo, una corrente dell’ebraismo nata in Polonia nel XVIII secolo e basata su un’idea più mistica e meno intellettualistica della divinità, che è percepita come immanente, presente in ogni cosa dell’Universo.

			Nella concezione hassidica, il nigun è un canto in grado di avvicinarci a Dio ed è accompagnato dal dondolamento del corpo, del busto e delle braccia. Il testo ha poca importanza ed è spesso ridotto a una sola parola o a sillabe che vengono ripetute per creare melodie in cui si sentono le influenze più disparate: russe, ucraine, polacche, ungheresi, rumene, turche… Alcuni nigunim riprendono addirittura il ritmo delle marcette napoleoniche.

			927. Gorgheggi alpini (risposta corretta: B)

			Lo jodel echeggiava un tempo (e in parte lo fa ancora) in tutte le valli alpine di lingua tedesca, di cui è uno dei “suoni identitari”. Si basa su una particolare tecnica vocale, in cui il cantante (detto jodeler) alterna in continuazione voce di petto e voce di testa (falsetto), pronunciando la sillaba jo (da cui il nome del canto stesso). Lo jodel è nato tra i pastori delle Alpi centrali – che lo usavano per richiamare il gregge oppure per comunicare da un alpeggio all’altro – ed è poi diventato parte della tradizione musicale e folclorica di quelle zone.

			Grazie all’emigrazione tedesca e austriaca, lo jodel ha avuto una certa fortuna anche negli Stati Uniti, dove si è mischiato con il blues e la musica folk della East Coast e delle pianure. Jimmie Rodgers, considerato uno dei padri della musica country, tra il 1927 e il 1933 compose e incise una serie di 13 canzoni yodel (con la Y, all’inglese) chiamate blue yodel, che sono diventate fonte di ispirazione e base musicale per la figura dei “cowboy canterini” di tanti film western. In Europa, invece, uno dei più noti interpreti è stato il bavarese Franz Lang (1930-2015): ribattezzato “il re dello jodel”, era una presenza costante in alcuni programmi della TV tedesca durante gli anni Settanta e ha venduto oltre 10 milioni di dischi.

			928. La colonna sonora di Bollywood (risposta corretta: B)

			Con il termine filmi, in India si indicano le colonne sonore dei film, che sono popolarissime e possono vendere anche milioni di copie. Nell’industria cinematografica indiana, la cosiddetta Bollywood (Hollywood + Bombay, ovvero Mumbay, dove si trovano molti studios), le canzoni hanno infatti un’importanza fondamentale e influenzano in maniera determinante il successo o l’insuccesso di un film. Secondo una tradizione iniziata con i musical girati in India da metà anni Trenta, tali musiche sono realizzate ad hoc da alcuni cantanti e poi eseguite in playback dagli attori, durante scene di ballo e canto che possono durare moltissimo. Alcune filmi hanno avuto grande popolarità anche all’estero, a cominciare da quella di The Millionaire realizzata da Allah Rakha Rahman, il compositore indiano che ha scritto anche Chaiyya Chaiyya (1998), una delle canzoni indiane più famose di sempre. Lo stile filmi intreccia strumentazioni e sonorità tradizionali a basi ritmiche del pop e della dance occidentale. 

			929. I cantori del Maghreb (risposta corretta: A)

			Gli Imazighen, in Occidente da secoli noti con il termine spregiativo di Berberi, sono le popolazioni originarie del Maghreb (Marocco, Algeria, Tunisia, Libia, Mauritania). La loro musica tradizionale può essere divisa in due grandi categorie. Da una parte c’è la musica che viene suonata nei villaggi, dove uomini e donne partecipano a una danza collettiva chiamata ahwass; dall’altra, la musica eseguita dai gruppi di musicisti itineranti chiamati rwais.

			In entrambi i casi viene usata prevalentemente la voce, che ripete i versi di una poesia, accompagnata da strumenti come il bendir (un tamburello) o il ney (un flauto) nei villaggi e il rebab (uno strumento ad arco col manico lungo) o il loutar (uno strumento a corde) nei rwais. 

			930. La cetra cinese (risposta corretta: D)

			Il ghuzeng è una cetra usata nella musica tradizionale cinese che può avere 21, 25 o 26 corde. Spesso impreziosito da raffinate decorazioni, si suona pizzicando appunto le corde – che in origine erano di seta, con plettri attaccati alle dita di una o di entrambe le mani, che in origine potevano essere fatti di bambù, ossa e denti di animali o materiali più fini come avorio, tartaruga e giada. Anche se il più antico esemplare finora scoperto risale al periodo degli Stati Combattenti (475-221 a.C.), lo strumento è diventato molto popolare in Cina soprattutto durante la dinastia Tang (618-907 d.C.)

			Mindy Meng Wang, una suonatrice di ghuzeng sino-australiana, nel 2021 ha collaborato con il musicista elettronico australiano Tim Shiel per l’album Nervous Energy.

			931. Orgoglio scozzese (risposta corretta: D)

			È molto difficile non aver mai ascoltato il suono delle cornamuse che accompagna Scotland the Brave, un brano che è considerato un vero inno nazionale, anche se non ufficiale, dagli scozzesi. La nazionale di calcio scozzese l’ha intonato prima delle partite di alcuni mondiali. È usata come marcia dal Royal Regiment of Scotland. Viene eseguita durante moltissime cerimonie ufficiali… 

			Il testo della canzone, volutamente condito di stereotipi sugli scozzesi, fu scritto da un giornalista e scrittore di Glasgow, Cliff Hanley, intorno al 1950: inizialmente pensato per uno spettacolo teatrale, divenne subito molto popolare in patria. Nonostante questo, quando nel 2006 la Royal Scottish National Orchestra lanciò un sondaggio tra gli scozzesi per capire quale inno non ufficiale preferissero, vinse un’altra canzone: The Flowers of Scotland, con il 41% delle preferenze (Scotland the Brave arrivò secondo con il 29%). Da allora è questo l’inno “un po’ più ufficiale” (formalmente la Scozia appartiene al Regno Unito, il cui inno è God Save the King) usato dalla Scozia per molti eventi sportivi.

			932. Contro gli yankees (risposta corretta: B)

			Guantanamera è probabilmente la canzone cubana più conosciuta al mondo. Risale al XIX secolo ma, nella sua forma definitiva, la melodia è attribuita a Joseíto Fernández, un personaggio radiofonico degli anni Trenta, che la rese popolare in tutta l’isola, cantandone diverse versioni durante la sua trasmissione. Il testo poi diventato ufficiale è invece basato su una selezione dei versi del poeta nazionale José Martí (1853-1895) fatta negli anni Cinquanta, alternati al ritornello guajira guantanamera, che significa “contadina di Guantanamo”. I versi di Martí, scritti durante le Guerre d’Indipendenza dalla Spagna (1895-98) sono poi diventati anche un simbolo della rivoluzione cubana e della resistenza all’imperialismo degli Stati Uniti (che si fa cominciare proprio con la guerra contro la Spagna combattuta dagli USA per il controllo su Cuba, nel 1898). Tra le versioni più note di Guantanamera, che è stata reinterpretata da decine di artisti, ci sono quella di Compay Segundo, di Pete Seeger e del gruppo inglese The Sandpipers. 

			933. La “cilena” (risposta corretta: B)

			È un ballo di coppia molto popolare in Colombia, Perù, Bolivia, ma soprattutto in Cile, dove è stata dichiarata danza nazionale nel 1979, ai tempi della dittatura di Pinochet. 

			L’origine non è sicura: secondo alcuni studiosi è da far risalire alla tradizione rom andalusa portata in Cile dagli spagnoli, secondo altri era un ballo degli schiavi neri e secondo altri ancora si tratterebbe di una danza zoomorfica in cui viene messo in scena il corteggiamento tra gallo e gallina (i fazzoletti che i ballerini portano nella mano destra simboleggerebbero le piume e le creste). Di fatto, a metà del XIX secolo, la cueca era già conosciuta in gran parte del Cile, con caratteristiche proprie e melodie originali, e iniziò a diffondersi anche in altri Paesi sudamericani, spesso semplicemente con il nome di “la cilena”.

			934. Eroi d’Islanda (risposta corretta: B)

			I rimur (al singolare rima) sono poemi epici tramandati di generazione in generazione in Islanda a partire dal XIV secolo. I loro versi venivano cantati a cappella, senza accompagnamento musicale, come forma di intrattenimento popolare in cui si narravano le gesta di eroi leggendari. All’inizio del XVIII secolo, con l’arrivo sull’isola delle danze europee (polka, valzer, reel…) caddero abbastanza in disuso e furono anche osteggiati dalla Chiesa, perché facevano concorrenza ai racconti, molto meno seguiti, delle Sacre Scritture.

			La maggior parte dei rimur non è mai stata stampata: sopravvive solo nei manoscritti, per lo più conservati alla Biblioteca nazionale di Reykjavík e grazie alle prime registrazioni di questo repertorio, che iniziarono agli inizi del Novecento. Di recente sono stati riscoperti come fonte di ispirazione da alcuni artisti islandesi, tra i quali i Sigur Rós, che nel 2001 hanno realizzato un intero disco di rimur insieme a Steindór Andersen, pescatore, musicista e presidente della Icelandic Poetry Society.

			935. Dalle Ande ai Balcani (risposta corretta: B)

			Il tipico flauto andino a più canne, che è stato reso celebre in molte canzoni degli Inti-Illimani, si chiama siku. Si tratta di una variante del flauto di Pan, composto da tante canne di bambù di lunghezza diversa, che è molto diffuso in tutte le Ande. È però caratteristico soprattutto tra gli Aymara, una popolazione che vive vicino al lago Titicaca, tra Perù, Bolivia, Cile e Argentina. 

			In origine, il siku era composto da due file di canne (ira e arka) e per suonarlo servivano due musicisti. Oggi non è più così. Oltre agli Inti-Illimani, uno dei musicisti che lo ha usato con successo, insieme al quena (un altro flauto andino), è stato Uña Ramos, che ha collaborato anche con Paul Simon, Alan Stivell e l’italiano Ivano Fossati. ll rumeno Gheorghe Zamfir (classe 1941), invece, è attualmente considerato uno dei massimi virtuosi dello strumento, nella versione chiamata flauto di Pan (o siringa).

			936. Musica per foglie (risposta corretta: B)

			Le foglie di eucalipto sono talmente caratteristiche degli ambienti naturali australiani da essere diventate, da tempo immemore, uno strumento musicale degli aborigeni. Vengono suonate tenendole tra le labbra e soffiando in modo da farle vibrare, come se si trattasse di un’ancia. In origine erano usate dai cacciatori indigeni per imitare i richiami degli uccelli o altri animali, ma i suonatori più esperti riescono a produrre melodie e canzoni, modulando i suoni con le labbra.

			Anche in altre parti del mondo si usano le foglie di alcuni alberi per produrre musica: per esempio in Cambogia, in Cina e in Giappone. Il filippino Levi Celerio è entrato anche nel Guinness World Records come musicista capace di “suonare le foglie”.

			937. Ballate persiane (risposta corretta: A)

			Il tasnif è una ballata popolare tipica dell’Iran. In origine, durante la dinastia Qajar, che regnò sul territorio dell’antica Persia dal 1794 al 1925, tutti potevano comporre tasnif e non solo i musicisti professionisti: dalla gente comune ai membri della famiglia reale. I testi erano per la gran parte lirici, dedicati all’amore, ma alcuni parlavano anche di attualità, con toni a volte critici o satirici, e venivano cantati per strada, soprattutto dai bambini.

			Durante la Rivoluzione costituzionale, avvenuta tra il 1905 e il 1911, sono stati usati anche come veicolo di temi patriottici: il poeta e musicista Aref Qazvini ne è stato uno dei principali interpreti.

			938. Etno-pop bulgaro (risposta corretta: C)

			Il chalga è il corrispondente bulgaro del cosiddetto etno-pop (o folk-pop) balcanico, genere popolarissimo in tutta la regione e noto con diversi nomi nei diversi Paesi. Nacque a metà del XIX secolo, grazie alle orchestre itineranti di musicisti rom, che mischiavano nei loro concerti influssi musicali lontani (greci, turchi, serbi, arabi…) dando vita a un mix molto originale e “meticcio”, che si contrapponeva al “purismo” della musica tradizionale dei villaggi. Osteggiata nel Novecento dal regime comunista instaurato in Bulgaria dopo la Seconda guerra mondiale, la musica chalga è sopravvissuta anche grazie al commercio di musicassette pirata, per poi riesplodere dopo il 1989 e farsi conoscere anche all’estero.

			È stata spesso criticata come musica d’intrattenimento di bassa qualità, con testi volgari: il risultato è che in Bulgaria c’è chi la detesta e chi la ama alla follia. Uno degli interpreti più famosi è il bulgaro Vasil Troyanov Boyanov, noto con il nome d’arte di Azis.

			939. Liuto alla turca (risposta corretta: A)

			Il saz (o bağlama) è uno strumento a corda, un tipo di liuto lungo molto usato nella musica tradizionale turca. Può avere nomi diversi a seconda delle dimensioni e della regione in cui viene usato ed è generalmente in legno di gelso, ginepro, faggio o abete rosso, con una cassa armonica che ricorda la forma di una nocciola. 

			Tra i virtuosi novecenteschi del saz vanno ricordati Âşık Veysel, Muharrem Ertaş, Neşet Ertaş, Arif Sağ e, più di recente, Erkan Oğur, il musicista turco che ha anche inventato la prima chitarra classica senza tasti (fretless). 

			Lo strumento viene anche suonato nel gruppo rock psichedelico olandese degli Altın Gün. Petra Nachtmanova, una musicista austriaca, lo ha invece portato in spalla da Berlino all’Iran, durante un viaggio che ha fatto per il documentario Saz – The Key of Trust, in cui ha chiesto a tutti i musicisti che ha incontrato di suonarle una canzone da portare a casa con lei.

			940. Salterio d’Arabia (risposta corretta: B)

			Ha forma di trapezio ed è antichissimo. Il qanun (o kanun, a seconda della traslitterazione) affonda le sue radici nelle regioni dell’Anatolia, della Mesopotamia e dell’Egitto, dove ebbe origine circa quattromila anni fa, anche se notizie certe non ne abbiamo e la versione attuale dello strumento si fa risalire al Settecento. Possiede 75 o 78 corde, divise in gruppi di 2 o 3 ciascuna, che tradizionalmente erano fatte di budello e oggi sono di nylon. Possono essere allungate e accorciate fino a trovare l’accordatura desiderata e vengono pizzicate, tenendo lo strumento sulle ginocchia, usando due plettri. Lungo circa un metro, il qanun è considerato un precursore del cimbalom e, con l’aggiunta di una tastiera, del clavicembalo. È inoltre imparentato con strumenti orientali come il koto, la “cetra giapponese”. 

			Ara Topouzian, un musicista armeno, e Maya Youssef, una musicista siriana che vive in Gran Bretagna, sono due tra gli interpreti oggi più noti di questo strumento.

			941. Rivelazione in musica (risposta corretta: D)

			In modo non troppo diverso dai Dead Can Dance, ai quali si sono dichiaratamente ispirati, e da altri gruppi della cosiddetta scena ethereal (This Mortal Coil, Cocteau Twins…), gli Irfan intrecciano musica sacra e popolare di Balcani, Anatolia, Medio Oriente, Nordafrica e altre parti del mondo con suoni e strumenti elettronici, dando vita a melodie suggestive.

			Il gruppo si è formato a Sofia, in Bulgaria, nel 2001 e, in un’intervista, i suoi membri hanno dichiarato che, per loro, comporre ed eseguire musica è un atto profondamente spirituale, un po’ come avveniva nella concezione medievale dell’arte. Il nome stesso, Irfam, è un termine che viene dal sufismo e significa “gnosi”, “rivelazione”.

			942. Il clarinetto di Romania (risposta corretta: A)

			Il taragot discende dalla zurna, fu importato in Europa dai Turchi durante il Medioevo ed è molto simile a un clarinetto. Ha un suono molto potente e per questo, in origine, veniva usato anche in battaglia dall’esercito ungherese. Nella sua forma moderna è stato messo a punto intorno al 1890 dal musicologo Gyula Kaldy insieme a József Schunda, un fabbricante di strumenti musicale di Budapest. Da allora, divenne subito molto diffuso nella musica popolare ungherese e, nel 1920, Luţă Ioviţă, un musicista rumeno che lo aveva usato durante il servizio militare, lo importò anche in Romania. Dopo di lui, uno dei più grandi suonatori di taragot è stato Dumitru Fărcaș, che lo ha fatto conoscere in tutto il mondo.

			943. Invenzione da film (risposta corretta: A)

			Il sirtaki è conosciuto come la “danza greca” per eccellenza ma, in realtà, non è un ballo tradizionale e non è nemmeno antico. È infatti stato “inventato” e chiamato così dal compositore greco Mikis Theodorakis per il film Zorba il greco (1964). Theodorakis si ispirò principalmente all’hasapiko. L’hasapiko, che in greco significa “ballo dei macellai”, risale alla Costantinopoli del Medioevo bizantino ed esiste in due forme, una più lenta e una più veloce: dalla fusione di queste due varianti nacque il sirtaki. Quanto al termine sirtaki, fu scelto dai coreografi del film: è un diminutivo di syrtos, un nome dato a diverse danze greche che si ballano in cerchio e che, come l’hasapiko, li ha in parte ispirati.

			944. Sanremo austro-tedesco (risposta corretta: B)

			Può sembrare un trionfo del kitsch (e forse lo è), eppure è stato uno dei fenomeni più popolari nel mondo musicale germanofono. Il nome Musikantenstadl è l’unione di due termini: Musikanten, che significa “musicisti”, e Stadl, un termine in dialetto bavarese che vuol dire “fienile”. La scenografia del programma, infatti, era proprio una specie di stalla, con tanto di pannocchie appese ad asciugare, dentro la quale si esibivano artisti di musica popolare accompagnati da un’orchestra fissa e presentati, con intermezzi umoristici di vario tipo, prima da Karl Molk e poi, dal 2006, da Andy Borg. Una specie di Festival di Sanremo in salsa austro-tedesca, insomma, che è andato in onda regolarmente fino al 2015, con più puntate all’anno, ciascuna trasmessa da una città diversa e persino, in alcuni casi, anche da Paesi non di lingua tedesca (Canada, Cina, Emirati Arabi, Russia, Sudafrica, Stati Uniti). 

			945. Su con la vita, soldato… (risposta corretta: B)

			Il lavani è un genere di musica popolare, che combina danze e canti, tipico del Maharashtra, una regione dell’India occidentale. Anche se le origini risalgono al Cinqueento, la musica lavani si è sviluppata soprattutto tra il XVIII e il XIX secolo come forma di intrattenimento per tenere alto il morale dei militari. I testi delle canzoni sono di carattere erotico o comunque amoroso e il ballo viene eseguito da ballerine che indossano un sari, il tradizionale abito femminile indiano.

			Esistono due tipi di lavani: uno pubblico e uno privato, che viene eseguito per un ristretto numero di spettatori maschili. Lo strumento principale di accompagnamento è il dholak, un tamburo a forma di botte che viene suonato con le mani.

			946. Atmosfere etno-gotiche (risposta corretta: C)

			I Dead Can Dance sono un gruppo di rock definito etno-gotico (o ethereal wave) che si è formato in Australia (a Melbourne per la precisione) nel 1981 grazie all’incontro di Lisa Gerrard, la cantante, e Brendan Perry, all’epoca cantante e chitarrista di una band punk. Nei loro dischi hanno mischiato e rielaborato musiche tra loro lontanissime (percussioni africane, folk celtico, canti gregoriani, mantra mediorientali…) in un continuo percorso di esplorazione e ricerca di suoni da tutto il mondo, iniziato in particolare con il secondo album (Spleen and Ideal, del 1985). Si sono sciolti nel 1999 ma sono tornati insieme nel 2011, pubblicando, da allora, due nuovi album.

			947. Danza quechua (risposta corretta: B)

			Il Huayno è una danza folcloristica, tuttora molto diffusa tra le popolazioni andine del Perù, in particolar modo tra i Quechua. Ha avuto origine all’epoca degli Inca (il cui impero prosperò tra il 1150 e la metà del Cinquecento, quando fu sopraffatto dai conquistadores spagnoli), come ballo tradizionale durante le cerimonie religiose, e si è poi evoluto anche dopo la colonizzazione spagnola.

			La danza si esegue a coppie, battendo i piedi per terra per scandire il ritmo musicale e facendo giravolte e piccoli salti. Per accompagnarla si usano strumenti come la zampogna, la quena (un flauto), il charango (una chitarrina), il violino e, in alcune varianti, anche trombe, sassofono e fisarmonica.

			948. Arte del cucchiaio (risposta corretta: D)

			Il Kaşık Havası è un ballo turco in cui, oltre a strumenti musicali come il baglama (una specie di mandolino che assomiglia a un piccolo bouzouki greco) e al clarinetto, vengono usati anche i cucchiai di legno. Sono i ballerini stessi a tenerne in mano un paio, uno tra il pollice e l’indice e l’altro tra il medio e l’anulare, e a suonarli come se fossero nacchere.

			Il ballo, di solito eseguito in cerchio, ha avuto origine in Turchia ma si è diffuso anche in altri Paesi del Mediterraneo. L’utilizzo dei cucchiai come strumento musicale, tuttavia, è diffuso anche altrove. Anche in Russia, per esempio, esiste una lunga tradizione di suonatori di cucchiai. 

			949. Il quartetto “world” per eccellenza (risposta corretta: B)

			Il Kronos Quartet è un quartetto d’archi di San Francisco (USA) fondato nel 1973 dal violinista David Harrington, che esegue musica di varie epoche e di vario genere: dal rock di Jimi Hendrix al jazz di Thelonious Monk e Bill Evans, dal tango di Astor Piazzolla a composizioni scritte appositamente per loro da autori come, per esempio, il minimalista Philip Glass. Hanno anche composto o eseguito le colonne sonore di alcuni film e collaborato con diversi artisti pop (Joan Armatrading, David Bowie, Paul McCartney, Björk, Nine Inch Nails e altri).

			Il loro album del 1992 Pieces of Africa contiene sette brani scritti da sette compositori africani: Abraham Dumisani Maraire, Hassan Hakmoun, Foday Musa Suso, Justinian Tamusuza, Hamza El Din, Obo Addy, Kevin Volans. 

			È considerato un esempio “classico” di World Music, anche per la commistione tra un organico tipico della tradizionale europea (il quartetto d’archi) e strumenti, ritmi e voci della tradizione africana (del Maghreb, subsahariana e sudafricana). Il risultato è uno dei loro maggiori successi del gruppo. In seguito il Kronos Quartet ha collaborato diverse altre volte con musicisti africani, per esempio con il Trio Da Kali, con cui nel 2017 hanno realizzato l’album Ladilikan.

			950. Modernismo ed etnomusicologia (risposta corretta: B)

			Nato nel 1881 e morto a New York nel 1945, il compositore ungherese Béla Bartók si dedicò per tutta la vita a studiare la musica tradizionale e popolare dell’Europa orientale e del Medio Oriente. Non solo: ne incluse ritmi, motivi melodici e armonie, rielaborati, nelle proprie opere: È il caso delle Tre canzoni popolari del distretto di Csík (1907), composizione basata su due semplici melodie ascoltate da un pastore che suonava un flauto, oppure le più celebri Danze popolari rumene (1915).

			Bartók visitò moltissimi villaggi contadini in Ungheria, Slovenia, Romania e Bulgaria armato di fonografo, con cui registrava suoni e canti su dischi di cera. Per questa sua continua ricerca sul campo è considerato anche un pioniere dell’etnomusicologia.

			951. Maori in musica (risposta corretta: B)

			I taonga pūoro erano gli strumenti musicali tradizionali dei Maori neozelandesi e potevano essere realizzati con vari materiali (legno, ossa, pietra). Alcuni imitavano i suoni della natura e, per esempio, erano usati per cacciare gli uccelli; altri avevano una funzione più cerimoniale, come il pūmotomoto, un lungo flauto che veniva suonato vicino alla testa dei bambini appena nati. Il pūtōrino è invece un altro strumento a fiato a forma di crisalide che ha la particolarità di poter essere suonato sia come tromba, per produrre una voce più maschile, sia come flauto, per produrre una voce più femminile.

			I taonga pūoro erano visti anche come strumenti legati alla superstizione e, per questo, furono banditi nel 1906 a causa del Tohunga Suppression Act, una legge pensata per impedire le pratiche di guarigione degli sciamani maori (tohunga) e favorire la diffusione della medicina occidentale. Da alcuni anni questi strumenti sono stati riscoperti e iniziano a essere di nuovo conosciuti, anche grazie a una nuova generazione di musicisti, come per esempio il neozelandese Jerome Kavanagh, che ha collaborato all’album Calling All Dawns (2009) di Christopher Tin.

			Canzoni e interpreti dal mondo 

			952. Senza rimpianti (risposta corretta: D)

			Sia l’attrice Marlene Dietrich sia Ella Fitzgerald sia Grace Jones (quest’ultima nel 1977 ne fece una celebre versione in stile disco), hanno cantato La vie en rose. Il brano originale, però, è di Édith Piaf (1915-1963), che ne scrisse il testo nel 1945 su musica di Louis Guglielmi (Louiguy) e che iniziò a cantarla dal vivo a partire dal 1946. La voce inconfondibile della Piaf è oggi indissolubilmente legata a questo brano, che la cantante parigina rese un successo internazionale. In quella canzone, dopo gli orrori della Seconda guerra mondiale, si tornava finalmente a parlare di amore e del vedere “la vita in rosa” (“la vie en rose” appunto), superando rimpianti e dolori. 

			Da allora la canzone, che è diventata col tempo uno dei simboli musicali della Francia, è stata reinterpretata da decine di altri artisti, oltre a quelli citati: dall’italiana Milva a Lady Gaga, da Louis Armstrong a Michael Bublé. Inoltre è stata usata in molti film, compresi Mission Impossibile e Natural Born Killers.

			953. Dolori familiari (risposta corretta: A)

			Nata a San Diego (USA) nel 1955 in una famiglia di origini greche, ma con rami anche anatolici ed egiziani. Diamanda Galás è considerata una cantante e performer dalle incredibili qualità vocali, aveva un fratello, Philip-Dimitri, che morì di AIDS nel 1986. Ed è proprio alle sofferenze patite dalle persone affette da HIV che è dedicata la sua trilogia di dischi Masque Of The Red Death, a cui iniziò a lavorare nel 1984 e che comprende tre dischi: The Divine Punishment, Saint of The Pit e You Must Be Certain of The Devil.

			Paragonata in Italia a Demetrio Stratos per le sue incredibili capacità vocali, durante la sua carriera Diamanda Galás ha sempre lavorato sulla sperimentazione, anche estrema (per esempio nei manicomi insieme al gruppo di teatro-danza), collaborando con gli artisti più vari: dal compositore d’avanguardia Iannis Xenakis al bassista dei Led Zeppelin John Paul Jones, da John Zorn al gruppo greco black metal dei Rotting Christ. 

			954. La voce ruvida di Tom (risposta corretta: C)

			Pubblicato nel 1973, il primo disco di Tom Waits si intitola Closing Time e, anche se all’epoca non ebbe grande successo, contiene alcuni brani diventati simbolo della produzione del cantautore statunitense, che sono poi stati ripresi da altri artisti. Tra questi, Ol’ ’55, una ballata dedicata a una Cadillac del 1955 che è stata ripresa, tra gli altri, dagli Eagles, e Martha, una canzone d’amore reinterpretata come cover da Tim Buckley, Bette Midler e Meat Loaf, tra gli altri. 

			Nel disco, si ritrovano già atmosfere e temi cari al cantautore americano, anche se la voce non è ancora quella roca e profonda che lo ha reso famoso in tutto il mondo e che il critico musicale Daniel Durchholz ha descritto “come se fosse stata immersa in un tino di whisky, poi appesa in un affumicatoio per qualche mese e infine portata fuori e investita da un’auto”.

			Nella sua lunga carriera Waits ha realizzato una ventina di album in studio e diversi live e best-of, ma ha lavorato anche come attore cinematografico: da quelli del regista Francis Ford Coppola (I ragazzi della 56ª strada, Rusty il selvaggio, Cotton Club, Dracula) a Daunbailò di Jim Jarmusch, con Roberto Benigni, fino al più recente Licorice pizza (2021) di Paul Thomas Anderson. 

			955. Contro il sistema con l’arma dell’ironia (risposta corretta: A)

			Nato a Mosca nel 1938, Vladimir Vysockij è considerato uno tra i più importanti cantautori europei del secondo dopoguerra. Quando morì, sempre a Mosca, nel 1980, una folla di centomila persone gli rese spontaneamente omaggio. Nonostante non fosse particolarmente amato dal regime sovietico, per le sue canzoni caratterizzate da testi che ironizzano su corruzione, burocrazia, “riti” della società collettivizzata, ma anche per la sua vita sregolata, Vysockij era infatti amatissimo dalla gente comune in URSS, che ascoltava le sue canzoni attraverso cassette pirata che circolavano in tutto il Paese. “Armato” di chitarra e della sua voce ruvida da accanito fumatore (più che cantare, parlava), è stato pubblicamente riconosciuto in patria soltanto alla fine degli anni Ottanta e soprattutto dopo il crollo dell’URSS (1992), quando furono pubblicate in vinile le registrazioni dei suoi concerti. 

			In Italia è meno conosciuto rispetto ad altri Paesi europei (in Francia, per esempio, è stato una celebrità), anche se nel 1993 gli è stato assegnato, postumo, il Premio Tenco ed è stato pubblicato un album, Il volo di Volodja, in cui vari artisti (Finardi, Vecchioni, Guccini, Capossela…) reinterpretano alcuni suoi brani più celebri tradotti in italiano. 

			956. Ivo, Sali! (risposta corretta: B)

			Yves Montand (1921-1991) si chiamava in realtà Ivo Livi ed era nato in Italia, a Monsummano Terme, anche se si trasferì quasi subito in Francia: all’età di due anni, nel 1923, dopo l’avvento del Fascismo. Anche il suo nome d’arte aveva origini in parte italiane: lo inventò lui stesso, nel 1938, su richiesta dell’impresario con cui all’epoca lavorava, ricordando la madre che, per farlo salire in casa, gli gridava in francese “Ivo, monte” (“Ivo, sali!”).

			Arrivato a Parigi nel 1944, Montand debuttò quasi per caso in uno spettacolo al Moulin Rouge con Édith Piaf, con cui ebbe una relazione, e da allora il suo successo fu inarrestabile, sia come attore sia come cantante. Nel 1946, ottenne la parte da protagonista nel film Mentre Parigi dorme, dove lo si può ascoltare interpretare uno dei suoi brani simbolo: Les feuilles mortes, con il testo composto dal poeta Jacques Prévert.

			957. Diaspora armena (risposta corretta: B)

			Nato a Parigi nel 1924 e morto nel 2018, Charles Aznavour era figlio di due immigrati armeni (il suo vero nome era Shahnourh Varinag Aznavourian) e per tutta la vita ebbe a cuore la causa del suo popolo, per cui scrisse anche alcuni brani: per esempio Ils sont tombés (1973), in cui ricorda il genocidio armeno del 1915, e Pour toi Armenie (1989), realizzato per sostenere la popolazione dopo il terremoto del 1988.

			Oggi Aznavour è considerato sia un’icona della cultura francese, sia un eroe della diaspora in Armenia. Aznavour incise, con la sua voce tenorile, oltre 1200 canzoni in nove lingue diverse, vendendo oltre decine di milioni di dishi ed esibendosi in tutto il mondo, compresa l’Italia, dove era molto famoso negli anni Sessanta e Settanta per canzoni (incise anche in versione italiana) quali Com’è triste Venezia (1964) e E io tra di voi (1970). La Bohème è però forse il suo brano più celebre, inciso per la prima volta nel 1966.

			958. L’altro maestro del bandoneon (risposta corretta: C)

			Oggi è considerato uno dei più raffinati innovatori del repertorio per bandoneón, aperto a contaminazioni tra i generi (jazz, classica, contemporanea), nel solco del maestro del tango moderno Astor Piazzolla (dal quale però lo distingue un maggiore interesse per le tradizioni musicali andine e per la sperimentazione). 

			Dino Saluzzi è nato nel 1935 in Argentina, a Campo Santo, nella provincia di Salta, non distante dal fiume Mojotoro, corso d’acqua a cui dedicherà un album nel 1992.

			Figlio di un polistrumentista, inizia a suonare fin da piccolo il bandoneón, prima nel suo paese di nascita e poi a Buenos Aires, nelle orchestre di tango. Nel 1970 incontra il sassofonista Gato Barbieri, con cui pubblica due album sotto il nome di Gaucho, iniziando così una lunga serie di collaborazioni che lo porteranno a suonare con i musicisti più diversi in giro per il mondo: il contrabbassista Charlie Haden, il trombettista Enrico Rava, il chitarrista Al Di Meola, il celebre violinista lettone Gidon Kremer. 

			L’album che lo rivelò al pubblico mondiale fu Kultrum, inciso nel 1983 per la raffinatissima etichetta tedesca ECM. La musica di un suo altro album-capolavoro, Andina (1988) è stata usata anche da Jean-Luc Godard nel suo film Nouvelle vague.

			959. Campanili per montagne (risposta corretta: B) 

			“Con le cattedrali come uniche montagne e campanili neri come pali della cuccagna…”. Inizia così la seconda strofa di Le plat pays che, in italiano significa “Il Paese piatto”. Questa canzone di Jacques Brel (1929-1978) è infatti tutta dedicata alle Fiandre o, più in generale, al suo Paese d’origine, il Belgio, che come l’Olanda è notoriamente privo di rilievi montuosi (e non a caso è stata fatta una versione anche in neerlandese della canzone).

			Verso la fine della sua breve vita (morì a quarantanove anni), quando si era già ritirato in Polinesia smettendo di cantare, Brel confidò a un amico di essere stato ispirato a comporre Le plat pays da un poeta svizzero, Jean Villard, che aveva a sua volta scritto un poema dedicato a una regione della Svizzera. 

			La canzone è contenuta nel disco Les bourgeois, che è anche il titolo di uno dei brani più noti di Brel, quello in cui definisce “maiali” i borghesi, insieme ad altri successi del cantautore-poeta scomparso a nemmeno cinquant’anni, come Ne me quitte pas o La valse à mille temps. 

			960. La “Quarta piramide” (risposta corretta: B)

			Nata probabilmente nel 1904 e amatissima da più generazioni in tutto il mondo arabo, Umm Kulthum è considerata una gloria nazionale in Egitto. Tanto da essere soprannominata “Quarta piramide”, “Immortale” e “La Signora”. Alla sua morte, nel 1975, milioni di persone si accalcarono nelle strade del Cairo per seguirne il corteo funebre.

			Umm Kulthum imparò a cantare fin da piccola dal padre, un Imam del villaggio che cantava canzoni religiose ai matrimoni e alle feste. Kulthum iniziò a esibirsi con lui ma travestita da maschio, perché per le donne era considerato disdicevole cantare in pubblico. Poi, quando si trasferì al Cairo, intorno al 1923, incise le sue prime canzoni, diventando sempre più famosa.

			Recitò anche in alcuni film e collaborò con i migliori compositori, poeti e cantautori dell’epoca, tra cui Mohammed Abdel Wahab, con il quale scrisse Inta Omri, uno dei suoi brani classici. Durante gli anni Cinquanta, il suo periodo d’oro, cantò molte canzoni a sostegno del leader egiziano Gamal Abdel Nasser: il brano Walla Zaman Ya Selahy (con un testo nazionalista scritto durante la Crisi di Suez) fu adottato come inno nazionale della Repubblica araba unita (unione di Egitto e Siria) dal 1960 al 1971 e poi dell’Egitto fino al 1979. Alla sua figura l’artista iraniana Shirin Neshat nel 2017 ha dedicato il film Looking for Oum Kulthum. 

			961. Romanticismi nella Francia occupata (risposta corretta: B)

			Que reste-t-il de nos amours? è una canzone scritta dal cantautore francese Charles Trenet su musica del pianista Léo Chauliac. Nato nel 1913, Trenet compose questa canzone nel 1942, durante l’occupazione tedesca della Francia, un periodo nel quale Trenet fu indicato come ebreo da alcuni collaborazionisti e inseguito dagli agenti della Gestapo, che gli spararono a una gamba.

			Insieme a Boum! e La mer è la sua canzone più nota. È stata reinterpretata da decine di altri artisti, anche in versione jazz da Chet Baker e Paolo Fresu, per esempio. Negli Stati Uniti, dove Trenet andò spesso, è stata tradotta e intitolata I Wish You Love, ed è stata eseguita, tra i tanti, da Bing Crosby, Sam Cooke, Frank Sinatra, Barbra Streisand. In Italia l’ha cantata Ornella Vanoni e Battiato ne ha fatto un adattamento (Che cosa resta nell’album Fleurs). È usata a più riprese nel film Baci rubati di François Truffaut (1968).

			962. Nostalgia di casa (risposta corretta: D)

			Scritta mentre era in esilio in Svezia da Julio Numhauser, uno dei fondatori del gruppo cileno che fu tra i principali esponenti della Nueva canción chilena (Quilapayún), Todo cambia fu registrata e portata al successo nel 1984 da Mercedes Sosa: la cantante argentina, ribattezzata “la voce dell’America Latina” e che per tutta la vita lottò contro la dittatura e per i diritti civili.

			Il testo parla di come le cose e le persone cambino nel tempo ed è dedicato al Cile, per il quale l’amore invece non cambierà mai. Insieme a Gracias a la vida, scritta da Violeta Parra, è forse la canzone più conosciuta di Mercedes Sosa ed è stata reinterpretata da molti artisti, a partire da Joan Baez, con cui la Sosa fece un tour nel 1988.

			In Italia è stata inserita nella colonna sonora del film Habemus Papam di Nanni Moretti (2011). 

			963. Voce di Lusitania (risposta corretta: B)

			Nata a Lisbona nel 1920 da una famiglia molto povera, Amália Rodrigues è universalmente riconosciuta come la voce più importante del fado, che iniziò a cantare fin da bambina, rielaborando a modo suo le musiche che ascoltava al cinema.

			Diventata subito popolare a Lisbona, dove iniziò a esibirsi in un locale a diciannove anni, fino al 1945 non incise alcun disco ma iniziò a recitare in alcuni film, come Gli amanti del Tago (1955) di Henri Verneuil, che la fece conoscere ancora di più in Francia, dove si esibì poi all’Olympia di Parigi e dove, negli anni Sessanta, diventò popolare quanto in Portogallo. In Italia, un altro Paese in cui era molto seguita, interpretò canzoni popolari come La bella Gigogin, e brani siciliani (Vitti ’na crozza, Ciuri ciuri) o napoletani insieme a Roberto Murolo (Dicitincello vuje, Anema e core).

			Nel film Parla con lei, il regista Pedro Almodóvar inserisce una sua citazione: “Quando morirò, voglio che la gente pianga per me”. Un sogno che è diventato realtà nel 1999, quando la cantante è scomparsa: il governo portoghese dichiarò infatti tre giorni di lutto nazionale e migliaia di persone parteciparono ai suoi funerali. Molti, piangendo. 

			964. Il bluesman del Mali (risposta corretta: C)

			Soprannominato da alcuni “John Lee Hooker del Mali” perché in alcune canzoni si ispirava proprio al grande bluesman statunitense, Ali “Farka” Touré (1939-2006) è stato uno dei principali esponenti del blues africano. Nato a Kanau e cresciuto nel vicino villaggio di Niafunké (che è anche il titolo di un suo album del 1999 registrato appunto a Niafunkè), è stato un virtuoso della chitarra, sia elettrica sia acustica, ma sapeva suonare anche altri strumenti tradizionali come il njarka, una specie di violino a una corda.

			Iniziò a diventare popolare negli anni Ottanta, quando diventò uno degli artisti della casa discografica World Circuit Records, con cui incise vari dischi, collaborando con musicisti come Kevin Conneff dei Chieftains e Taj Mahal. La collaborazione più importante fu però quella con Ry Cooder, con il quale nel 1994 realizzò l’album Talking Timbuktu, che lo consacrò a livello internazionale.

			Farka, che nella lingua del Mali significa “asino”, un animale famoso per la sua tenacia, è un soprannome che gli diedero i suoi genitori perché fu l’unico sopravvissuto di dieci figli.

			965. Intrecci bulgari (risposta corretta: B)

			Le mystère des voix bulgares è un celebre coro di sole donne che canta musica popolare bulgara con arrangiamenti moderni. È stato fondato nel 1952 a Sofia, come coro per la radio e la televisione di Stato, dal compositore Filip Kutev, dopo aver setacciato in lungo e largo i villaggi alla ricerca delle voci migliori.

			La compagine ha iniziato a essere conosciuta nel 1975, quando lo svizzero Marcel Cellier pubblicò con una piccola etichetta indipendente una compilation che ne documentava il lavoro, intitolata Le mystère des voix bulgares, nome che da lì in poi sarà usato anche per indicare il coro stesso. L’ex leader dei Bauhaus, Peter Murphy, anni dopo ne fece ascoltare la registrazione al fondatore dell’etichetta inglese 4AD, che decise di ristampare il disco. Così, undici anni dopo, nel 1986, Le mystère des voix bulgares – in pieno boom della World Music – divenne un successo, a cui seguirono i volumi 2, 3 e 4, influenzando anche musicisti come Kate Bush e i Dead Can Dance.

			Il gruppo di coriste ha collaborato anche con Elio e le storie tese, per il brano Pipppero (con tre p, del 1992).

			966. Ritmi balcanici (risposta corretta: B)

			Goran Bregović è nato nel 1950 a Sarajevo, in Bosnia-Erzegovina, dove iniziò a studiare prima il violino e poi la chitarra. Prima di diventare famoso come compositore di colonne sonore, soprattutto per i film di Emir Kusturica (Il tempo dei gitani, Il valzer del pesce freccia, Underground, Gatto nero gatto bianco), ha suonato il basso e la chitarra nel gruppo dei Kodeksi, una cover band di brani pop e easy-listening che, all’epoca, ha fatto da spalla anche ai Pooh durante alcune serate in Italia. Poi, nel 1974, insieme ad alcuni membri dei Kodeksi, che nel frattempo avevano cambiato rotta verso sonorità più hard-rock, fondò i Bijelo Dugme (letteralmente, “Bottone bianco”, che diventarono il gruppo rock più famoso in Jugoslavia e che, dagli anni Ottanta, iniziarono anche ad attingere, rielaborandola, alla musica tradizionale balcanica. Un’operazione che Bregović continuerà anche come solista, dopo lo scioglimento del gruppo nel 1989, mescolando e contaminando tra loro rock, musica zigana, tango e bande di ottoni. 

			967. Contro l’apartheid, per l’Africa (risposta corretta: A)

			Nata nel 1932 a Johannesburg, in Sudafrica, Miriam Makeba è stata tra le prime musiciste africane (e non solo tra le donne) a diventare popolare in tutto il mondo, facendo conoscere la sua musica e, allo stesso tempo, diventando un simbolo globale della lotta contro l’apartheid. Anche per questo, fu soprannominata Mama Africa. 

			Costretta all’esilio dal Sudafrica per le sue posizioni, divenne molto popolare negli Stati Uniti, dove collaborò con Harry Belafonte e dove, nel 1967, pubblicò Pata, Pata, uno dei suoi maggiori successi. Dopo aver sposato uno dei leader delle Pantere nere (nel 1974 compose anche una canzone per Malcolm X), divenne però invisa anche al governo americano, che le revocò il visto mentre era all’estero. Fu così costretta a ritornare in Africa, trasferendosi inizialmente in Guinea. 

			Miriam Makeba morì la notte del 9 novembre 2008 a Castel Volturno, in provincia di Caserta, dopo essersi esibita in un concerto contro la camorra, che poco tempo prima aveva ucciso alcuni immigrati africani.

			968. Il divo del tango (risposta corretta: D)

			Anche se qualcuno ha effettivamente ipotizzato che fosse nato a Tacuarembó, una città dell’Uruguay, secondo le fonti biografiche più attendibili Carlos Gardel – uomo-simbolo del tango argentino tradizionale – venne alla luce a Tolosa, in Francia, nel 1887, trasferendosi poi a Buenos Aires, in Argentina, quando aveva due anni. Lì, da ragazzo, iniziò a esibirsi prima alle fiere e alle feste private e poi, con sempre più successo, in locali e teatri, fino a cantare il suo primo tango nel 1917: scritto da Pascual Contursi e Samuel Castriota, Mi noche triste vendette 10.000 copie e fu un successo in tutto il Sud America. Da allora Gardel incise centinaia di altri tanghi (Mi Buenos Aires querido e Volver sono solo un paio dei titoli più noti) e andò in tour in vari Paesi (Argentina, Uruguay, Cile, Brasile, Porto Rico, Venezuela, Colombia) per poi sbarcare anche negli Stati Uniti, in Spagna e in Francia. 

			Considerato come una sorta di Rodolfo Valentino sudamericano, recitò anche in molti film ma, nel 1935, all’apice della sua carriera, morì in un incidente aereo all’aeroporto di Medellín, in Colombia. 

			969. Me gustas tú (risposta corretta: B)

			Próxima estación: Esperanza è il secondo disco di Manu Chao ed è stato pubblicato nel 2001 dopo l’incredibile successo di Clandestino, l’album che ha reso popolare il cantautore francese di origini spagnole in tutto il mondo come solista.

			L’album contiene 17 canzoni, cantate in cinque lingue diverse (francese, inglese, spagnolo, portoghese, arabo, ma ci sono anche campionature in russo) dall’ex leader dei Mano Negra e da altri artisti che duettano con lui, come il marocchino Mostafa El Hafer in Denia, una ballata che racconta il dramma dell’Algeria. In Homens, che riprende quasi alla lettera la musica di una canzone precedente (Bongo bong), è invece una giornalista brasiliana, Valeria dos Santos Costa, a rappare con lui. La canzone più popolare dell’album, in cui sono state usate registrazioni degli annunci della metro e soprattutto delle emittenti radiofoniche di mezzo mondo, è però Me gustas tú, che in generale è forse anche il brano più conosciuto dell’artista, nato a Parigi nel 1961.

			Riprendendo in parte quello che i Clash avevano fatto in Sandinista, Manu Chao è diventato famoso per aver creato un mix di generi musicali (punk rock, folk, flamenco, ska, salsa, hip hop, raï, reggae) ribattezzato da lui stesso patchanka, che era poi anche il titolo del primo album dei Mano Negra, nel 1988.

			970. La canzone dei bananieri (risposta corretta: B)

			Conosciuta anche come The banana boat song, Day-O è stata resa popolare in tutto il mondo dal cantante americano Harry Belafonte nel 1956, che la incluse nel suo album Calypso. Divenne subito sinonimo del genere musicale di cui Belafonte è ancora oggi considerato il re. In origine Day-O era un canto di lavoro giamaicano che veniva cantato nelle grandi coltivazioni di banane dell’isola, su una melodia e un ritornello simili, ma con un testo differente e, probabilmente, improvvisato sul posto. La versione di Belafonte è tuttavia basata su due incisioni del brano precedenti, di Edric Connor nel 1952 e di Louise Bennett nel 1954, ma con un testo riscritto per l’occasione. In Italia ne sono state incise una versione in napoletano, nel 1959 a opera di Gino Latilla (’E banane) e una, con un testo completamente cambiato, da Adriano Celentano (Deus).

			971. Soul africano (risposta corretta: B)

			Nato in Camerun nel 1933 e morto nel 2020, Manu Dibango è stato un musicista fusion che ha mischiato funk e jazz con la musica tradizionale del suo Paese. Suonava il sax (soprattutto) e il vibrafono e collaborò con molti musicisti importanti, come Fela Kuti, Herbie Hancock, Bill Laswell.

			La sua canzone più famosa è Soul Makossa del 1972: registrata in origine come lato B di un 45 giri nato per celebrare i successi della nazionale di calcio camerunense, fu riscoperta negli Stati Uniti, diventando un successo. Il ritornello è stato ripreso, senza autorizzazione, anche da Michael Jackson e Rihanna in due loro canzoni. Makossa è il nome di un genere musicale molto ritmato che è diventato popolare in Camerun a partire dagli anni Ottanta e che ha origine da una danza chiamata kossa.

			972. Voce celtica e new age (risposta corretta: C)

			Nata nel 1961 in un piccolo villaggio di pescatori irlandese (Gaoth Dobhair), nel 1979 Enya si unì alla band che alcuni dei suoi fratelli e dei suoi zii avevano fondato nel 1968: gli An Clann As Dobhair, poi ribattezzati Clannad. Dopo avere suonato le tastiere e aver partecipato ai cori dei primi due album, lasciò il gruppo per intraprendere la carriera solista, diventando, anche grazie al lavoro del suo produttore e della moglie (Nick e Roma Ryan), un’artista famosissima in tutto il mondo, a partire dal secondo album Watermark (1988) e dalla canzone Orinoco Flow.

			Considerata una delle principali esponenti della musica new age, con echi celtici, le sue canzoni sono state usate anche in diversi film. Curiosamente, però, anche se alcuni lo pensano non è lei la compositrice della colonna sonora di Titanic, che alla fine dovette rifiutare e che fu scritta da James Horner usando come spunto alcune basi che la cantante aveva composto. È invece lei a interpretare May It Be, canzone che si ascolta nella sigla del primo capitolo della saga cinematografica Il signore degli anelli (2001).

			973. La regina della morna (risposta corretta: C)

			La cantante Cesária Évora (1941-2011) è considerata la “regina della morna”, una danza e un genere musicali tipici di Capo Verde, dove è nata nel 1941. Iniziò a cantare sulle navi da crociera portoghesi che si fermavano in porto a Mindelo e in vari locali, diventando col tempo molto nota in patria. Il successo internazionale arrivò quando si recò a Parigi per incidere, nel 1988, il suo terzo album, La diva aux pieds nus (“La diva a piedi nudi”), un altro dei suoi soprannomi, che si guadagnò per l’abitudine di esibirsi scalza.

			Cesária Évora ha collaborato anche col musicista Goran Bregović per la colonna sonora di Underground, dove canta Ausência. In Italia, Alberto Zeppieri le ha dedicato un’intera collana discografica, con adattamenti in italiano delle sue canzoni cantate da artisti come Massimo Ranieri, Giusy Ferreri, Stefano Bollani, Antonella Ruggiero, Gino Paoli, Ornella Vanoni, Paolo Fresu.

			974. Voce maliana (risposta corretta: C)

			Il wassoulou, oltre che un’area geografica, è anche un genere di musica popolare del Mali, eseguita di solito da donne, che ha avuto in Oumous Sangaré una delle interpreti più famose. Nata a Bamako nel 1968, ha iniziato a cantare fin da piccola, accompagnando la madre, anche lei cantante, a esibirsi durante matrimoni e battesimi.

			In seguito, dopo aver fatto parte del gruppo Djoliba Percussions, ha iniziato a studiare gli strumenti tradizionali della musica wassoulou, come il kamele ngoni (un’arpa) e, nel 1990, ha pubblicato il suo primo disco (Moussoulou), che ha riscosso subito successo, vendendo oltre duecentocinquantamila copie, anche per i temi trattati nelle canzoni (poligamia, matrimonio combinato, discriminazioni delle donne in Africa).

			975. Portabandiera dell’Irish Folk (risposta corretta: B)

			I Chieftains, uno dei gruppi più noti di musica folk irlandese, sono stati fondati nel 1963 da Paddy Moloney, un suonatore della tipica cornamusa irlandese (uilleann pipes), insieme ad alcuni amici: Martin Fay (violino), Seàn Potts (tin whistle), Michael Tubridy (flauto) e David Fallon (bodhrán, il tamburo irlandese). Durante la loro lunga carriera si sono aggiunti altri musicisti, come Derek Bell (arpa celtica, tastiere, oboe), e alcuni membri della formazione originaria sono stati sostituiti. Paddy Moloney, invece, è rimasto presente fino alla fine: è scomparso nel 2021.

			The Long Black Veil, del 1995, è uno dei loro album di maggiore successo, a cui hanno collaborato artisti come Mick Jagger, Van Morrison, Sinéad O’Connor, Sting e Mark Knopfler. La loro musica è stata usata anche in diversi film come Braveheart di Mel Gibson e Barry Lyndon di Stanley Kubrick.

			976. Riscoperti (risposta corretta: B)

			Nel 1996, il chitarrista americano Ry Cooder si trovava a Cuba insieme a Nick Gold, un produttore dell’etichetta discografica inglese World Circuit Records, per registrare un disco in cui musicisti del Mali suonavano insieme a musicisti cubani. I musicisti africani, tuttavia, non arrivarono mai sull’isola per problemi di visto e così Cooder e Gold cambiarono i loro piani e decisero di incidere un disco per far conoscere la musica tradizionale cubana (son, bolero, danzòn…), mettendo insieme una band di musicisti del posto. Nel progetto, che chiamarono come uno storico locale riservato ai neri e attivo all’Havana fino al 1959 (il Buena Vista Social Club), venne imbarcato anche Juan de Marcos González, un direttore d’orchestra che aveva già messo in piedi un gruppo simile, gli Afro-Cuban All Stars. Il resto è storia. L’omonimo album del gruppo che alla fine venne creato fu pubblicato nel 1997 ed ebbe un successo clamoroso, che portò la band a esibirsi anche ad Amsterdam e New York. Il film-documentario che il regista Wim Wenders girò su di loro ne amplificò ulteriormente la fama, facendo riscoprire la musica tradizionale cubana in tutto il mondo. 

			977. Meravigliosa Africa (risposta corretta: C)

			Figlia di diplomatici, la cantante e polistrumentista Rokia Traoré è nata in Mali nel 1974 ed è ormai conosciuta anche fuori dal suo Paese di origine (oltre a esibirsi in vari festival musicali, nel 2015 ha fatto parte della giuria del Festival del cinema di Cannes).

			Allieva di Ali Farka Touré, con il quale ha anche collaborato, ha iniziato ad avere successo nel 1997, dopo la pubblicazione del suo primo album Mouneïssa, in cui suona lo n’goni e il balafon. Il disco più noto è però Beautiful Africa, del 2013, che è stato prodotto dal musicista inglese John Parish, storico collaboratore di PJ Harvey: è cantato in lingua bambara e mischia sonorità tipicamente africane con il rock e il blues, secondo appunto l’insegnamento di Ali Farka Touré. 

			978. Dal profondo Nord (risposta corretta: B)

			Conosciuta anche solo come Tagaq, Tanya Tagaq Gillis è una cantante canadese famosa per essere un’interprete di katajjaq, il tipico canto armonico praticato dagli Inuit, che lei esegue da sola invece che in coppia con un’altra donna come avviene nella tradizione.Nata nel 1975 a Cambridge Bay, sulla costa meridionale dell’Isola Vittoria, Tagaq è diventata nota a livello internazionale perché ha collaborato con Björk per l’album Medúlla. Si è anche esibita con il Kronos Quartet, il quartetto d’archi americano “ambasciatore” della World Music in Occidente. 

			979. Il guru del sarangi (risposta corretta: C)

			Nato nel 1927 in un villaggio vicino a Udaipur, nel Nord dell’India, e proveniente da una famiglia di musicisti di corte, Ram Narayan è considerato uno dei più grandi virtuosi di sarangi, una specie di violino che proprio lui ha iniziato a suonare come strumento solista, rendendolo popolare anche fuori dall’India. 

			Seguendo in parte l’esempio di Ravi Shankar con il sitar, dopo avere lavorato a lungo per l’industria del cinema, Narayan ha iniziato a esibirsi sempre più spesso in concerti e festival sia in patria sia all’estero, dove ha iniziato a essere conosciuto soprattutto dopo il primo tour del 1964 in America e in Europa.

			Nel corso della sua lunga carriera ha ricevuto diverse onorificenze dal governo indiano.

			980. Dalla Romania con passione (risposta corretta: B)

			I Fanfare Ciocărlia sono un gruppo di musicisti di origini rumene che suona musica balcanica con una formazione che comprende trombe, corni, tuba, clarinetti, sassofoni, grancassa e percussioni. Sono nati a Zece Prăjini, un piccolissimo villaggio romeno ai confini con la Moldavia popolato da rom con una lunga tradizione di suonatori di ottoni, e sono stati scoperti nel 1996 da Henry Ernst, un ingegnere del suono tedesco che organizzò il loro primo tour ufficiale e produsse il loro primo album del 1998 (Radio Paşcani).

			Da allora il successo dei Fanfare Ciocărlia è cresciuto a dismisura. In totale hanno pubblicato sette album e, nonostante la scomparsa nel 2006 di Ioan Ivancea, che era considerato il leader del gruppo, hanno continuato a suonare.

			Nei pochi brani non strumentali che hanno realizzato cantano in romanì, la lingua dei rom, o in romeno.

			981. Tra sonno e veglia (risposta corretta: B)

			Sono una coppia di origine sami e si sono formati, come gruppo musicale, nel 2004, dandosi il nome di Adjágas. Si chiamano Sara Lawra Somby e Marielle Gaup, e sono di nazionalità norvegese. La loro musica appartiene al genere folk, e in particolare sono specializzati nei joik, cioè i canti tradizionali dei sami. 

			Hanno all’attivo due album, Adjágas del 2005 e Mánu Rávdnji nel 2009. Nel 2012 hanno partecipato con un brano alla compilation Nordic Woman. In lingua sami il nome del gruppo indica lo stato mentale vissuto tra la veglia e il sonno.

			982. Il Paganini della balalaika (risposta corretta: C)

			È nato a Tuapse (regione di Krasnodar, sul Mar Nero), in Russia, nel 1967 e ha ereditato dal padre fisarmonicista la passione per la musica. Aleksej Arkhipovskij da quando aveva nove anni ha iniziato a studiare la balalaika, lo strumento con cui, nel 1989, è entrato a far parte dell’Orchestra popolare russa di Smolensk come solista.

			Soprannominato dalla stampa russa “il Paganini della balalaika” o “il Jimi Hendrix della balalaika”, Arkhipovskij si è esibito sia in Russia sia all’estero durante vari festival. Nel 2009 ha anche suonato durante la cerimonia di apertura di Eurovision song contest, a Mosca.

			983. Una nuova Haiti (risposta corretta: A)

			Col suo mix di rock, blues, jazz e musica tradizionale, Moonlight Benjamin è una musicista della nuova scena di Haiti, dove è nata nel 1971. Cresciuta in un orfanotrofio, ha imparato a cantare gospel in chiesa e, nel 2002, si è trasferita in Francia, a Tolosa, dove ha iniziato a farsi conoscere prima con il gruppo Dyaoulé Pemba e poi con alcuni musicisti jazz come il pianista Omar Sosa. Definita dal quotidiano inglese «Guardian» “una Patti Smith caraibica”, è una grande estimatrice degli Arctic Monkeys e canta in creolo e in francese, con testi che denunciano le condizioni di sfruttamento e scarsa libertà in cui vive il suo Paese. Il suo ultimo album si chiama Simido ed è uscito nel 2020, dopo il successo di Siltane, il disco del 2018 in cui si era fatta conoscere con sonorità più elettriche e rock rispetto al passato.

			984. Cantore di Bretagna (risposta corretta: B)

			Alan Cochevelou, nato a Riom nel 1944 e meglio noto come Alan Stivell, è universalmente conosciuto come il suonatore di arpa celtica più famoso del mondo. Parte del merito va a suo padre, un liutaio che ha ricostruito questo antico strumento studiando antichi disegni e testimonianze. Nel 1953 Alan Stivell tenne il suo primo concerto con questo strumento e nel 1956, a soli tredici anni, si esibì all’Olympia di Parigi. Da allora il suo successo, come musicista e come cantante, non si è mai arrestato.

			Considerato uno degli animatori del movimento folk-rock degli anni Sessanta e Settanta, è stato un precursore della World Music e uno dei principali artefici della riscoperta della musica celtica. Stivell canta principalmente in lingua bretone (brezhoneg) e ha collaborato con moltissimi artisti di tutto il mondo: da Youssou N’Dour ad Angelo Branduardi. 

			985. Samba pop (risposta corretta: B)

			Nato nel 1942 a Rio de Janeiro, Milton Nascimento ha pubblicato il suo primo disco all’età di ventitré anni, nel 1967. Il disco, in origine, si chiamava come lui, Milton Nascimento, ma è più conosciuto con il titolo che gli è stato dato quando è stato ripubblicato nel 1978: Travessia.

			Nascimento ha iniziato a suonare in due gruppi di samba, per poi avvicinarsi, nel 1963, al collettivo musicale Clube da Esquina, che mischiava progressive rock, jazz e musica folk brasiliana e che pubblicherà un doppio album nel 1972, di solito attribuito a lui stesso e al suo amico Lô Borges, che è considerato una pietra miliare nella storia della musica brasiliana. 

			Durante la sua lunga carriera ha collaborato con artisti come Pat Metheny, Paul Simon, Herbie Hancock, Quincy Jones, Peter Gabriel ma anche con gruppi pop come i Duran Duran. Ha dato l’addio alle scene nel 2022 con un tour chiamato A última sessão de música.

			986. Lotta e tradizione (risposta corretta: D)

			Violeta Parra (1917-1967) è sinonimo di musica in Cile. Insieme a Victor Jara, gli Inti-Illimani e i Quilapayún, è stata infatti una delle esponenti principali della Nueva canción chilena, il movimento che, negli anni Sessanta, ha recuperato e rielaborato la musica tradizionale latinoamericana in chiave di lotta e di impegno sociale.

			Dopo i primi riconoscimenti in patria, a partire dal 1955 iniziò a viaggiare all’estero e, nel 1960, incontrò il musicologo e antropologo svizzero Gilbert Favre, per cui scrisse alcune delle sue più famose canzoni d’amore, tra le quali, quando la loro relazione finì, Corazón maldito, un brano che fu interpretato con successo da Mercedes Sosa e dagli Inti-Illimani ma che lei non cantò mai. 

			Il suo brano più famoso è però Gracias a la vida, anch’esso reinterpretato e portato al successo da Mercedes Sosa e da decine di altri artisti.

			Violeta Parra morì suicida a quarantanove anni, nel 1967. La sua ricerca sulle radici musicali della sua terra, incoraggiata in parte dal fratello, il poeta Nicanor Parra, confluì nel libro Cantos folklóricos chilenos del 1959, in cui sono raccolte circa tremila canzoni popolari.

			987. Sorelle del Nord (risposta corretta: B)

			I Värttinä sono un gruppo folk finlandese che è stato formato nel 1983 dalle sorelle Sari e Mari Kaasinen.

			Si sono esibiti per la prima volta al Kaustinen folk music festival nel 1985 e, durante la loro carriera, hanno cambiato varie formazioni di musicisti fino ad arrivare a quella attuale, in cui ci sono tre cantanti donna accompagnate da tre musicisti acustici. Cantano in dialetto finlandese e usano strumenti come kantele, chitarra acustica, contrabbasso, violino, fisarmonica, sassofono, flauto e tin whistle.

			L’album che li ha fatti conoscere, quello in cui hanno consolidato lo stile che li contraddistingue tuttora, è Oi Dai del 1991. Nel 2006, invece, hanno pubblicato Miero per la Real Worlds Records di Peter Gabriel.

			988. Rinascimento hawaiano (risposta corretta: A)

			Nato nel 1921 a Honolulu e morto nel 1980, Gabby Pahinui è stato un famoso cantante hawaiano e un chitarrista esperto nella tecnica slack-key. 

			Si tratta di un modo di accordare e suonare la chitarra che è stato inventato alle Hawaii, probabilmente dopo che i portoghesi importarono lì i primi strumenti di questo tipo, in cui le corde vengono allentate o tirate in modo da produrre, tutte insieme, un certo accordo, senza bisogno di premere con le dita.

			Pahinui, che era già un bravo suonatore di steel guitar, pubblicò il suo primo disco Hi’ilawe nel 1947 e, da lì in poi, iniziò a far conoscere al di fuori delle Hawaii questo modo di suonare, che avrebbe poi influenzato anche la musica country e blues negli Stati Uniti.

			Fece parte, insieme a Eddie Kamae, Joe Marshall e David “Feet” Rogers, della band Sons of Hawaii, che ebbe un ruolo determinante nel cosiddetto “rinascimento” della musica hawaiana negli anni Settanta. Tra le sue collaborazioni, da ricordare quella con il chitarrista Ry Cooder.

			989. Revival yiddish (risposta corretta: C)

			I Klezmorim sono stati fondati da una coppia di musicisti da strada, il violinista David Skuse e il flautista Lev Liberman, nel 1975, a Berkeley, in California (USA), insieme ad altri musicisti. Hanno fatto i loro primi concerti alla biblioteca cittadina e in un locale nel 1976, dove sono stati scoperti dal produttore discografico Chris Strachwitz. Inizialmente guardati con sospetto dalla comunità ebraica, hanno continuato incessantemente a esibirsi in centinaia di locali e club ma anche per strada, dando il via a una riscoperta della musica klezmer un po’ in tutto il mondo.

			Durante la loro carriera, in cui nel gruppo si sono alternati decine di altri musicisti, hanno ricevuto una nomination ai Grammy per l’album Metropolis del 1982 e si sono esibiti all’Olympia di Parigi, tempio della canzone e delle contaminazioni musicali. 

			990. Voce del Pakistan folk (risposta corretta: B)

			Una delle più famose interpreti delle canzoni dei pashtun, un gruppo etnico che vive tra Afghanistan e Pakistan, è Zarsanga, che è infatti stata soprannominata “la regina del folklore pashtun”.

			È nata in un villaggio del Pakistan nel 1946, all’interno di una tribù nomade, e ha iniziato la sua carriera esibendosi dalle frequenze di Radio Peshawar, dopo essere stata scoperta mentre cantava a un matrimonio. Durante la sua carriera ha pubblicato un disco, Chants Du Pashto, e si è esibita in vari tour musicali in Germania, Francia, Belgio, Iraq, Emirati Arabi Uniti, Stati Uniti e Regno Unito. Ma la sua presenza è ancora oggi molto richiesta soprattutto nelle feste e nelle cerimonie di nozze in Pakistan.

			991. Ebrei marocchini (risposta corretta: D)

			Zohra Al Fassiya è nata nel 1905 a Sefrou, non lontano da Fez, la città da cui deriva anche il suo nome d’arte (“al fassiya” significa “di Fez”). Proveniente da una famiglia di ebrei marocchini, iniziò a cantare in una sinagoga e, fin da adolescente, si fece notare per il suo talento. Il successo arrivò quando, intorno ai vent’anni, si trasferì a Casablanca e, negli anni Trenta, incise i primi dischi (fu tra le prime donne a farlo in Marocco). Divenne particolarmente rispettata come cantante di malhun, cioè lunghi poemi in musica; si esibì anche per il re Mohammed v.

			Nonostante fosse ormai una star in tutto il Maghreb, a causa del crescente nazionalismo arabo nel 1962 si trasferì in Israele dove però non fu mai pienamente apprezzata e dove, come altri mizrahì (gli ebrei provenienti dal mondo arabo), fu discriminata. È morta ad Ascalona nel 1994, all’età di ottantanove anni.

			992. Desert blues (risposta corretta: B)

			I Tinariwen sono un gruppo musicale del Mali considerato tra i pionieri del desert blues, un genere che mischia blues, rock e musica tradizionale dei Tuareg. Hanno iniziato a suonare insieme prima nel 1979, mentre erano in esilio in Algeria, e poi durante l’addestramento militare in Libia sotto il regime di Gheddafi. Tornati in Mali, hanno iniziato a dedicarsi a tempo pieno alla musica dal 1991 e a diventare popolari fuori dalla regione del Sahara nel 2001, esibendosi in alcuni festival musicali e incidendo il loro primo album, The Radio Tisdas Sessions. Il disco che li consacra a livello internazionale è però il terzo, Aman Iman del 2007, che ha ricevuto gli apprezzamenti di musicisti del calibro di Carlos Santana, Robert Plant, Thom Yorke dei Radiohead, Chris Martin dei Coldplay, Henry Rollins e Brian Eno. Una vera consacrazione. 

			993. Arabic-ethno-techno (risposta corretta: B)

			Natacha Atlas è una cantante belga che si è fatta conoscere per il suo particolare mix di musica araba e musica etno-elettronica, con influenze techno e hip-hop.

			Nata a Bruxelles nel 1964, dopo la separazione dei suoi genitori è andata a vivere con la madre in Inghilterra, dove è rimasta fino a ventiquattro anni. Tornata in patria, per mantenersi ha iniziato a esibirsi come danzatrice del ventre e, dopo un po’, è entrata a far parte come cantante principale dei Transglobal Underground, una band inglese considerata fra le più interessanti per il genere “etno-techno”. Dopo alcuni album con loro, la Atlas ha iniziato la carriera solista, pubblicando diversi dischi che le hanno fatto guadagnare una discreta popolarità. La sua versione di Mon amie la rose, una canzone cantata da Françoise Hardy nel 1964, ha avuto, per esempio, un notevole successo in Francia. Ha anche collaborato alla colonna sonora di alcuni film e cantato insieme a Franco Battiato nel brano Personalità empirica.

			994. Nel fitto della foresta (risposta corretta: B)

			I Deep Forest hanno creato nei decenni un mix sonoro a base di musica etnica di varie parti del mondo, fusa con l’elettronica e la dance. Il gruppo fu fondato nel 1992 da Michel Sanchez ed Éric Mouquet, con l’idea di usare alcune registrazioni dei pigmei Baka per il loro primo disco: Deep Forest.

			L’album contiene anche il brano Sweet Lullaby che ha raggiunto le vette delle classifiche in molti Paesi europei e in cui è stata usata senza permesso una ninna nanna registrata alle isole Salomone dall’etnomusicologo Hugo Zemp nel 1971 (Rorogwela). Con il loro secondo album, Boheme, ispirato stavolta alle tradizioni musicali dell’Europa Orientale (Boemia, Ungheria, Romania, Bulgaria…), hanno addirittura vinto un Grammy ma, anche in questo caso, ci sono state alcune controversie perché il cantante del brano Freedom Cry non avrebbe mai ricevuto alcun compenso.

			995. Tropicalista globale (risposta corretta: B)

			Cucurrucucú paloma: è questo il brano che canta Caetano Veloso nel film di Pedro Almodóvar Parla con lei (2002) durante un cameo girato nella villa del regista stesso. Insieme a Gilberto Gil, il cantante brasiliano è considerato il principale esponente del tropicalismo, un movimento incentrato sul concetto di “cannibalismo culturale” che si è sviluppato in Brasile negli anni Sessanta e che, per quanto riguarda la parte musicale, fondeva ritmi brasiliani e africani con la psichedelia e il pop rock. 

			Al di fuori del Brasile, il tropicalismo ha influenzato musicisti come David Byrne, Arto Lindsay, Nelly Furtado e Beck che, nel 1998, ha pubblicato un album intitolato Mutations proprio come un omaggio agli Os Mutantes, un gruppo molto importante per questo movimento, su cui Veloso ha anche scritto un saggio (Verità tropicale. Musica e rivoluzione nel mio Brasile).

			996. I suoni di Dakar (risposta corretta: B)

			L’Orchestra Baobab si è formata nel 1970 come band residente di un locale di Dakar, in Senegal: il Baobab Club. I musicisti, alcuni dei quali venivano da un’altra popolare band (Star Band) in cui suonava anche Youssou N’Dour, non erano però solo senegalesi. Insieme al sassofonista Baro N’Diaye, che svolgeva il ruolo di leader della band, c’era per esempio anche Barthélémy Attisso, un chitarrista autodidatta del Togo che aveva imparato a suonare ascoltando B.B. King e Carlos Santana e che, con i suoi assoli, ha dato un’impronta inconfondibile al sound della band: un mix di musica cubana e musica africana. 

			L’Orchestra Baobab fu il gruppo di maggior successo in Senegal negli anni Settanta e nei primi Ottanta; nel 1987 si sciolse, per poi tornare alla ribalta nel 2001 quando la World Circuit Records ripubblicò, con l’aggiunta di sei inediti, il loro album di maggior successo: Pirate Choice. Al disco seguirono una serie di tour e la collaborazione con Youssou N’Dour, che produsse il disco Specialist in all styles.

			997. Dalla Grecia alla Grecìa (risposta corretta: B)

			Anche se il loro repertorio, dedicato in generale alla musica popolare del Mediterraneo, contiene molti brani di pizzica, tarantella e canti popolari italiani, gli Encardia sono un gruppo composto da musicisti greci, formatosi nel 2004. Hanno all’attivo quattro dischi e si sono esibiti anche con i Ghetonia, il gruppo italiano nato nel 1992 da un’idea di Roberto Licci che canta in griko, il dialetto greco-italiota che si parla in un’area del Salento, in provincia di Lecce (la Grecìa Salentina).

			Il loro nome è una parola latina che significa “pietra preziosa sconosciuta” ma che ha origini greche e che, come ha detto uno dei membri del gruppo in un’intervista, può essere tradotta come “la pietra che qualcuno ha nel cuore per proteggersi”. Nel 2012 è stato realizzato un documentario sulla loro musica: Encardia, la pietra che balla.

			998. Collezione da record (risposta corretta: A)

			I numeri sono questi: 40.000 dischi a 78 giri, 30.000 dischi a 33 giri, 10.000 nastri, 5.000 tra videocassette e musicassette, 5.000 libri di musica, attrezzature tecniche per la riproduzione e la copia di diversi tipi di fonti sonore. La preziosa collezione che Arne Dørumsgaard conservava a Marzio, in provincia di Varese, il paese dove aveva scelto di trasferirsi nel 1968 e dove ha vissuto fino al 2006, anno della sua morte. Nel 1984, la collezione di musica, una delle più grandi al mondo tra quelle private, è stata venduta al comune di Stavanger, dove il compositore norvegese era nato, al prezzo simbolico di una corona, per essere trasformata in un museo. 

			Dørumsgaard, per un certo periodo e prima di dedicarsi ad altro, ha scritto e arrangiato la musica per centinaia di brani, in alcuni dei quali ha anche cantato. Uno di questi, Kullan Ylistys (La canzone dell’innamorato), una canzone tradizionale finlandese, è stata ripresa anche da Björk. 

			999. Echi dalla Mongolia (risposta corretta: D)

			Il canto armonico (khoomei), una tecnica vocale con cui si riescono a produrre due o tre note contemporaneamente, e l’uso di strumenti tradizionali della regione di Tuva come l’igil (uno strumento ad arco) o il khomus (uno scacciapensieri). Sono questi i due tratti caratteristici degli Huun-Huur-Tu, il gruppo di quattro elementi che è stato fondato nel 1992 da Kaigal-ool Kim-oolovich Khovalyg insieme a due fratelli e un altro musicista, originari della regione di Tuva, lungo il confine con la Mongolia.

			Il loro primo album, del 1993, si intitola 60 Horses in My Herd ed è stato registrato in studio tra l’Inghilterra e la California.

			A partire dal quarto disco (Where Young Grass Grows), che contiene anche alcune registrazioni dei cantanti mentre vanno a cavallo, gli Huun-Huur-Tu hanno iniziato a usare strumenti musicali non tuvani come arpa, tabla e sintetizzatore.

			1000. Una star delle Ande (risposta corretta: C)

			Nato a Santiago de Guayaquil nel 1935 e popolare in tutto il Sudamerica, Julio Jaramillo è considerato il più grande cantante dell’Ecuador, noto per le sue interpretazioni di bolero, pasillos, tango e canzoni ranchere. Alla sua morte, avvenuta all’età di quarantadue anni nel 1978, dopo una vita sregolata contraddistinta dall’abuso di alcol, la sua camera ardente fu visitata da circa 200.000 persone.

			Pubblicò il suo primo disco, Mi pobre querida Madre, nel 1954 e, durante la sua carriera, incise oltre 2.200 canzoni. Nuestro juramento è forse il suo più grande successo, quello che nel 1957 lo fece conoscere, per un certo periodo, anche a livello internazionale.

			1001. Immigrati di successo (risposta corretta: C)

			Nato nel 1959, Youssou N’Dour è uno dei cantanti africani più popolari al mondo. È del resto lui il musicista che ha fatto conoscere lo mbalax, la musica popolare da ballo del Senegal, al di fuori del suo Paese d’origine. L’album che lo ha lanciato, dieci anni prima del celebre duetto con Neneh Cherry (7 Seconds), è stato pubblicato nel 1984. Con i suoi soli 34 minuti di energia live, Immigrés è considerato dalla critica uno dei migliori album di Youssou N’Dour, quello che non a caso ha attirato l’attenzione di Peter Gabriel, allora impegnato con le sue prime ricerche nel campo della World Music, e che ha fatto conoscere il musicista senegalese alla stampa internazionale.
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