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R E C E N S I O N I

ROCK
STURGILL SIMPSON
A Sailor’s Guide to Earth
Atlantic
www½

Sturgill Simpson è uno 
strano personaggio. 
Nella vita ha fatto di 
tutto, prima di diventare 
musicista. Ha passato anche 
tre anni in marina. Poi ha 
fondato e suonato con una 
band bluegrass per alcuni anni, 
Sunday Valley, Per poi lasciarla 
dopo il 2011. Quindi ha deciso 
di fare il musicista a tempo 
pieno ed ha pubblicato un disco, 
autogestito, ma prodotto da 
Dave Cobb: High Top Mountain. 
Edito nel 2013, il disco gli ha 
dato un piccola fama e alcuni 
critici lo hanno paragonato a 
Waylon Jennings, per il suo 
suono elettrico e per una certa 
parentela con l’outlaw country. 
L’anno seguente, 2014, è stata la 
volta di Metamodern Sounds in 
Country Music, un disco sempre 
country, ma più moderno. 
Sempre prodotto da Cobb, 
l’album segnava il suo esordio 
su una vera etichetta (l’indie 
Thirty Tigers). Metamodern 
Sounds in Country Music (che 
prendeva il titolo da un famoso 
disco di Ray Charles: Modern 
Sounds in Country Music) 
riceve poi critiche positive sia 
in America che nella vecchia 
Europa. Sopratutto in Inghilterra 
viene largamente lodato e 
l’impatto di questa campagna 
stampa si rivela decisamente 
positivo, portando Simpson 
all’attenzione di un pubblico 
molto più vasto. A Sailor’s 
Guide To Earth, il terzo album 
è spiazzante. Non è un disco 
country, a parte una canzone, 
ha un suono completamente 
diverso, con largo uso di fiati 
ed anche voci (ci sono i Dap 
Kings, la band di Sharon Jones, 
ai fiati ed agli archi): un disco 
diverso che non cerca il dialogo 
con il pubblico di Simpson, ma 
che va completamente fuori 
dal seminato. Non c’è più Dave 
Cobb come produttore, ma lo 
stesso Sturgill Simpson. Quindi 
un album sorprendente, molto 
bello in alcuni momenti, forte 
e deciso. I testi sono storie 

marinare, che derivano dalle 
sue passate esperienze, e la 
copertina rinforza il soggetto 
del disco. Nove canzoni, brani 
forti, tesi, pieni di suoni, carichi 
ed anche potenti. Il punto di 
riferimento non è più Waylon 
Jennings (a parte la splendida 
Sea Stories), come veniva 
ventilato per il disco di esordio, 
bensì il Marvin Gaye di What’s 
Going On. Ma anche Nevermind 
dei Nirvana. Infatti l’unica cover 
del disco, le altre canzoni sono 
tutte di Sturgill, è Bloom di 
Kurt Cobain, tratto proprio dal 
famoso album della band di 
Seattle. Ma non spaventatevi, il 
suono rimane comunque in un 
ambito classico, niente a che 
vedere con il sound dei Nirvana. 
Nove canzoni, che traggono 
l’ispirazione da dischi diversi, ci 
sono anche David Bowie ed i T. 
Rex, Ziggy Stardust ed Electric 
Warrior: quindi quanto di più 
diverso ci si poteva aspettare. E 
poi il soul, ad ampio raggio,da 
Sam Cooke al suono degli anni 
settanta, proprio quello della 
Motown. Il lavoro, sorprendente 
a tutti gli effetti, ha dunque una 
sua forza ed una ben precisa 
identità. Bisogna dare atto a 
Sturgill Simpson di avere avuto 
grande coraggio e di fregarsene 
altamente di tutto e di tutti. In 
Inghilterra avrà sicuramente 
successo (è già disco del mese 
per Uncut). In America, forse, 
ma mi sembra più difficile. Nove 
canzoni: Bloom viene riletta in 
modo assolutamente personale, 
con influenze soul ma anche, 
molto leggermente, country, 
con un suono che è agli antipodi 
rispetto a quello dei Nirvana. 
Poi ci sono almeno due canzoni 
superbe: All Around You, una 

ballatona soul di straordinario 
spessore, cantata alla grande 
e suonata benissimo, coi fiati 
che ricamano attorno alla 
voce, caricando ulteriormente 
la canzone. E Sea Stories, che 
racconta storie di mare, su una 
turgida melodia country. Forte, 
decisa, anche epica, Sea Stories 
rappresenta il fulcro della musica 
passata e presente di Sturgill. 
Country venato di soul, suonato 
in modo deciso, forte e vigoroso. 
Due composizioni che valgono 
il prezzo del biglietto. Welcome 
to Earth, la canzone che apre il 
disco, viene introdotto da un 
bel pianoforte, diventando poi 
una slow ballad intensa, piena di 
suoni, ma mai ridondante. Anche 
Breakers Roar, sfiorata dagli archi, 
è una composizione classica, 
in cui si percepisce la forza dei 
venti di mare. Keep It Between 
The Lines è un solido rhythm 
and blues flatistico, dirompente. 
Mentre Brace For Impact è ancora 
tesa, ossuta e molto errebi. Oh 
Sarah è stata recuperata dal 
periodo con la band bluegrass, 
e rimane fluida, discorsiva, 
melodica. Chiude la rutilante Call 
it To Arms, un cocktail di suoni 
acceso, che mischia rhythm 
and blues ruvido, elementi 
rock, influenze blues, in una 
commistione sonora che ha 
molto fascino. Sturgill Simpson 
sorprende tutti, dal fan della 
prima ora a quelli che avevano 
pensato di trovare una risposta 
al country pop imperante a 
Nashville. Simpson è country 
solo in minima parte, ha una 
gran voce e fa musica a 360 
gradi. A Sailor’s Guide to Heart è 
un disco di indubbio spessore. E 
cresce, ascolto dopo ascolto. 

Paolo Carù

THE RIDES 
Pierced Arrow 
Provogue
www½

Steve Stills l’ha definita 
“la blues band dei 
miei sogni”, vista l’età 
e l’esperienza bisogna dargli 
credito anche se le blues band 
dei sogni sono altre, almeno 
per noi ascoltatori di vecchia 
data. Comunque sia i Rides, una 
sorta di supergruppo formato 
da Steve Stills, l’esuberante 
chitarrista e cantante Kenny 
Wayne Shepherd ed il veterano 
tastierista di Chicago Barry 
Goldberg, hanno sfornato il loro 
secondo disco e sinceramente 
non credevo sarebbero arrivati 
a tanto considerati gli acciacchi 
di Stills, la non più giovane 
età di Goldberg ed il fatto che 
se è difficile che due galli in 
un pollaio vadano d’accordo, 
figuriamoci tre. Smentito in 
pieno con Pierced Arrow, 
seguito di Can’t Get Enough del 
2013, i tre hanno fatto ancora 
meglio ed il nuovo album 
riflette la chimica instauratasi 
al loro interno in virtù di una 
evoluzione maturata suonando 
insieme anche dal vivo, un 
entusiasmo che come ha 
affermato lo stesso Stills li ha 
coinvolti oltre ogni aspettative 
e li ha convinti a programmare 
un ulteriore tour per la prossima 
estate. Per questo nuovo disco 
hanno lavorato con la stessa 
line up ovvero la potente 
sezione ritmica di Kevin 
McCormick al basso e Chris 
Layton (KWS band e Double 
Trouble di Stevie Ray Vaughan) 
alla batteria realizzando undici 
canzoni che sono testimonianza 

di un robusto e solido rock-
blues suonato con tecnica, 
padronanza e feeling, compresa 

qualche variazione sul 
tema come un paio di 
ballate, Virtual World e Be 
My Side, che non passano 
inosservate e due cover, 

My Babe e I’ve Got To Use My 
Immagination, che la dicono 
lunga sul loro background. La 
prima è stata scelta da Kenny 
Wayne Shepherd per il suo 
messaggio d’amore ed è stata 
estratta dall’infinito songbook di 
Willie Dixon, la seconda fu scritta 
da Goldberg con Gerry Goffin 
per Gladys Knight and The Pips 
ma qui ci è arrivata attraverso la 
versione lenta e soulful di Bobby 
“Blue” Bland. Tutto il resto è 
frutto della scrittura originale dei 
tre, i quali si dividono i compiti 
e si fondono alla perfezione 
mostrando comunque le 
loro individualità, la chitarra 
infuocata di Shepherd in riff di 
duro hard-blues (l’iniziale Kick 
Out of It), in flussi sonori da jam 
(Riva Diva) e in sferzanti ma 
romantici rockabilly (I Need Your 
Love), a cui risponde Stills col 
sanguinolento roadhouse blues 
di Game On, con la magnifica, 
inconfondibile voce della 
riflessiva Virtual World dove 
ricrea le dolci armonie di CSN, 
nella soffice soul ballad There 
Was A Place e nella dinamica 
Mr.Policeman che pare uscita 
di sana pianta da uno dei suoi 
primi favolosi dischi solisti. I due 
si intendono alla perfezione, 
ne sono dimostrazione le 
voci incrociate e l’interplay 
di chitarre in By My Side, 
un’atmosferica ballata dai risvolti 
rootsy incendiata dall’assolo 
di Shepherd. Che la visione 
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d’assieme sia unitaria lo dice il 
lavoro di Barry Goldberg che in I 
Need Your Love regala un assolo 
da favola, ricama My Babe da 
maestro e con il suo organo ed il 
suo piano punteggia un po’ tutto 
Pierced Arrow. 
Niente di nuovo, niente di 
eccezionale ma un signor disco.

Mauro Zambellini 

CHRIS FORSYTH 
& THE SOLAR 
MOTEL BAND
The Rarity Of Experience 
I & II
No Quarter 2CD
www½

Due CD, da 6 e 4 tracce cadauno, 
per quasi 75 minuti di musica: 
un’esagerazione, per un’epoca 
in cui la durata viene vista alla 
stregua del peccato originale, 
ma anche un preciso invito 
a concentrarsi sulla forza dei 
dettagli, sui misteri nascosti nelle 
combinazioni della scaletta, su di 
un’avarizia di parole fatta apposta 
per lasciar risaltare la sostanza. 
Dopo le asprezze e le cacofonie 
delle sue precedenti formazioni, 
Peeesseye e Phantom Limb, il 
chitarrista Chris Forsyth, dal 2013 
a oggi reinventatosi guida del suo 
gruppo di accompagnamento, 
appunto la Solar Motel Band, ha 
iniziato a recuperare i materiali 
della psichedelia degli anni ’60, 
con un occhio di riguardo a quella 
acida e improvvisata dei Grateful 
Dead e a quella non meno lirica 
ma senz’altro più tagliente dei 
Quicksilver Messenger Service, per 
dilaniarla con gli squarci epici, i 
vortici di tensione e le sanguinarie 
cavalcate dei grandi esponenti del 
guitar-rock affiorati nei decenni 
successivi, dai Television ai Sonic 
Youth, senza dimenticare i primi 
Dream Syndicate di Steve Wynn e 
Karl Precoda. La mitologia del rock 
e dei suoi protagonisti fa parte a 
pieno titolo delle visioni di Forsyth 
e dei suoi accoliti: se in Intensity 
Ghost (2014) i tratti più stravolti 
del loro improvvisare stavano 
appena iniziando a ricomporsi, 
già la copertina del successivo 
Solar Live 15.11.2013 (uscito 
su Electric Ragtime nello stesso 
anno) citava in maniera esplicita 
i deliranti artwork escogitati 
da Neon Park per i Little Feat, 
e in particolare l’immagine di 
Hoy-Hoy! (1981). The Rarity Of 
Experience si spinge addirittura 
oltre coagulando intorno a brani 
strumentali da cinque, sette e 
addirittura dieci minuti la furia 

nevrastenica dei Crazy 
Horse (numi tutelari sul 

cataclismico wah-wah di una The 
First Ten Minutes Of Cocksucker 
Blues dedicata al leggendario e 
invisibile documentario di Robert 
Frank sui Rolling Stones, il jazz-
rock epilettico e ribollente del 
Miles Davis elettrico, l’arroventarsi 
e l’attorcigliarsi delle sei corde 
di Tom Verlaine e Richard Lloyd, 
qui celebrati dai duelli tra gli 
strumenti di Forsyth e del nuovo 
arrivato Nick Millevoi nell’affresco 
rumorista della convulsa High 
Castle Rock. Nelle due parti della 
title-track, che segue a ruota un 
altro dittico (quello feroce della 
sontuosa Anthem), il musicista 
di Philadelphia si cimenta anche 
davanti al microfono, come a 
ribadire un’essenziale identità «di 
carne» poi riaffiorante, stavolta in 
forme più distaccate e sognanti, 
nello spazio cosmico, siderale 
e fluttuante della malinconica 
Harmonium Dance. Con il 
disincanto e la decisione di chi 
è consapevole dei precedenti 
della storia, e li guarda con 
affetto e ammirazione, Forsyth 
e i suoi – Peter Kerlin al basso, 
Steven Urgo alla batteria, Shawn 
Edward Hansen alle tastiere, più 
gli ospiti Daniel Carter (fiati), 
Ryan Sawyer (percussioni), 
Jaime Fennelly (harmonium) – 
rivisitano il loro stesso passato 
(Boston Street Lullaby) in chiave 
di blues atmosferico, sinuoso 
e notturno, e soprattutto 
riprendono il passato altrui senza 
pregiudizi né illusioni, semmai 
amplificandone la sofferenza 
tramite un linguaggio di caustico 
realismo e spigolosa asciuttezza: 
è quanto accade nell’ultima The 
Calvary Cross, rivisitazione di 
un brano di Richard Thompson 
(stava su I Want To See The Bright 
Lights Tonight [1974]) dove il 
titolare canta, o meglio recita, per 
la seconda volta e tutta la Solar 
Motel Band sceglie di affogarsi in 
un crescendo interminabile, con le 

chitarre a dispensare frustate e la 
sezione ritmica intenta a picchiar 
sale sulle ferite del vivere. Degna 
conclusione di un disco in cui 
l’esecuzione – i suoi riflessi e le sue 
evoluzioni – diventa l’esercizio 
continuo, affilato e spettacolare di 
un avant-rock che aspira a evadere 
da se stesso per tramutarsi 
finalmente in vita, anima, 
palpitazione, sentimento. In The 
Rarity Of Experience i virtuosismi 
e le istantanee fulminanti degli 
strumenti colpiscono prima di 
tutto al cuore. E nonostante 
le lamentele di puristi, esegeti 
delle mode e custodi del 
nuovo, regalano un affresco 
tremendamente avvincente sulla 
metafisica del rock e sugli anni 
in cui questo sapeva essere una 
cosa viva.

Gianfranco Callieri 
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& THE MAGNETIC 
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Leggendo i commenti relativi 
a PersonA, quarto album di 
Edward Sharpe & The Magnetic 
Zeros dal 2009 a oggi, uscito un 
po’ a sorpresa verso la metà del 
mese scorso, si resta spiazzati nel 
constatare come il rimprovero 
più spesso rivolto al leader della 
band – il cantante, compositore e 
polistrumentista Alex Ebert – sia 
quello di riconfigurare (diciamo 
così) con frequenza eccessiva 
il proprio linguaggio. Troppe 
giravolte di stile, è vero, possono 
talvolta celare preoccupanti 
carenze identitarie. Nel caso di 
Ebert e dei suoi musicisti, baciati 
dall’inaspettato successo del 
movimento neo-folk all’epoca del 
primo e fortunato Up From Below 
(2009) ma, a partire dal secondo, 
criticatissimo Here (2012) e dal 
suo gemello dell’anno dopo 

(l’ancor meno venduto Edward 
Sharpe And The Magnetic Zeros), 
già sanzionati dal pubblico per 
sovrabbondanza di eclettismo, la 
varietà imprevedibile del lessico 
assomiglia però più a un tratto 
costitutivo che a un espediente 
per guadagnare altri ascoltatori. 
Registrato a New Orleans e 
dedicato ai temi del carattere 
individuale e comunitario dei 
membri del gruppo, come se il 
rimando del titolo a una celebre 
pellicola di Ingmar Bergman 
alludesse contemporaneamente 
alla soggettività degli artisti 
coinvolti e alla loro capacità di 
trasformarsi, tra le quattro pareti 
di uno studio, in un’entità nuova 
e collettiva, PersonA rinuncia al 
contributo della cantante Jade 
Castrinos per concentrarsi sulla 
voce eterea e beatlesiana di 
Sharpe, al quale non resta altra 
scelta se non quella di enfatizzare 
l’influenza esercitata sulla sua 
scrittura dai Fab Four in una Wake 
Up The Sun modellata, prima 
d’inoltrarsi nei territori di un 
trascinante gospel tribale, proprio 
sulle indimenticabili cadenze tra 
rock e pop di Hey Jude. Sebbene 
l’elemento delle radici paia essere 

scomparso del tutto, o quasi, 
negli otto minuti dell’iniziale, 
evocativa Hot Coals sembra 
comunque di trovarsi di fronte a 
una versione ancor più sfumata, 
eterea e ambient dell’ultimo Paul 
Simon, mentre il folk-pop di Show 
Me Love, il dixieland svagato di 
Free Stuff, le decostruzioni jazz di 
Uncomfortable e il blues gassoso 
di una Let It Down conclusa dal 
delirio percussivo di una rumba 
inarrestabile insistono nella stessa 
alternanza di antico e moderno, 
di psichedelia folkeggiante e 
divagazioni da jam-band esiliata 
sulla luna. Al suo meglio, come 
per esempio accade in una Lullaby 
dedicata alla figlia e nonostante 
questo attraversata da un sinistro 
alone di minaccia («se solo potessi 
proteggerti da me stesso», dice 
il cantante alla sua bambina), 
Ebert si conferma in grado 
di mescolare registri emotivi 
diversissimi: qui la nostalgia 
cristallina di un Brian Wilson 
con l’umorismo lunare di Randy 
Newman, in Perfect Time la dizione 
operistica e gonfia di pathos di 
un Elvis Presley al tramonto con 
l’architettura sinfonica di Van 
Dyke Parks. La conclusiva The 
Ballad Of Yaya, invece, riannoda 
i fili delle filastrocche pop degli 
anni ’60, evocando ancora una 
volta le melodie di Simon & 
Garfunkel e lanciandosi oltre il 
tempo presente per aprire una 
dimensione unica e personale, 
dove ricordi e suggestioni vanno a 
braccetto. E no, non sarà un disco 
omogeneo, questo PersonA, ma il 
problema, finché Edward Sharpe 
And The Magnetic Zeros sapranno 
radunare, oltre a tutta l’evidente 
simpatia umana, canzoni così 
efficaci, continuerà a non porsi.

Gianfranco Callieri 
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