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Agnostic Front, Youth of Today, Murphy’s 
Law, Gorilla Biscuits – solo per citare le band 
più note –, tutti sono passati dal CBGB e in 
particolare dai suoi concerti pomeridiani 
della domenica, le matinée di metà anni ’80, 
le cui line-up sono state tramandate dai flyer 
e la cui atmosfera è stata catturata da più 
di un fotografo. Giangiacomo De Stefano, 
ex membro di Summer League, Ivory Cage 
e Cosa Nostra, mette mano all’argomento 
con il documentario ‘At The Matinée’ e lo 
fa con la preziosa collaborazione di Walter 
Schreifels, personaggio fondamentale 
dell’hardcore newyorkese, che qui si 
presta come narratore e chiave per aprire i 
ricordi di Sammy Siegler ad esempio, allora 
batterista ultra minorenne, di Ernie Parada 
dei Token Entry e ancora del semplice 
frequentatore del marciapiede di Bowery 
Street. Ciascuno di loro (e sono parecchi) ha 
la sua dose di aneddoti e se avete presente 
le variopinte immagini dell’epoca, tra creste 
e X sulle mani, il documentario è come se 
le animasse una volta per tutte. È piacevole 
e scorrevole nelle interviste esclusive, è 
divertente nei video di repertorio ed è 
toccante nel ricordare Ray Barbieri aka 
Raybeez, defunto frontman dei Warzone, 
cui Schreifels aveva dedicato la traccia di 
chiusura del suo disco solista nel 2010 (che 
gli valse un paio di pagine su Salad Days 
#4). ‘At The Matinée’ sarà presto fruibile al 
pubblico, nel frattempo Giangiacomo ha 
risposto a qualche mia curiosità.
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SD: Come, quando, perché nasce ‘At The Matinée’ e 
come si inserisce nelle tue produzioni video?
GDS: Nasce dalla considerazione che quello che è 
successo attorno al CBGB negli anni ’80 non era 
stato ancora raccontato in modo adeguato. Spesso, 
se si pensa al club, si resta ancorati agli anni ’70 e 
ci si scorda che chi tenne aperte le porte del CBGB 
dopo il punk delle origini furono i ragazzini della 
scena hardcore. Negli ultimi anni mi sono sempre più 
specializzato nell’ambito musicale: una serie di tre 
episodi sul liscio romagnolo trasmessa da Sky Arte, 
un’altra di quattro puntate sulla musica indipen-
dente sempre per Sky Arte e poi anche un paio di 
serie andate in onda su Classica HD. Attualmente sto 
producendo il film di due registe che narra la storia 
della discoteca in Italia e, insieme a Manuel Agnelli, 
un paio di episodi che raccontano Berlino a 30 anni 
dalla caduta del muro.

SD: Penso che ATM possa soddisfare sia l’ascoltato-
re dei Gorilla Biscuits sia lo spettatore casuale, ma 
chi viene prima nel suo concepimento?
GDS: Il film è stato pensato per un’audience il più 
ampia possibile e devo dire che la cosa ha funzio-
nato. Ho vinto il Premio del pubblico al Biografilm, 
proprio perché gli spettatori non prettamente punk 
hanno avuto modo di scoprire una storia che non 
conoscevano e che ha trasmesso loro l’energia e 
l’universalità della vita dei ragazzini cresciuti nella 
New York anni ’80.

SD: Nel primissimo Salad Days, tu stesso scrivevi 
“quel posto (il negozio sorto sulle ceneri del CBGB) 
è da considerarsi come l’antitesi di ciò che è stato 
il CBGB nella realtà dei fatti. I punk che suonano 
revival, come lo chiamo io, sono come quel negozio. 
Sono sterili, puzzano di vecchio e, cosa più impor-
tante, non fanno male a nessuno”. Da una parte 
l’hardcore newyorkese è stato trattato in diverse 
sedi, dall’altra c’è la tua diffidenza - che per altro 
condivido - verso la celebrazione del passato. Come 
ti sei mosso in questo gigantesco campo minato?
GDS: Il mio lavoro è raccontare storie interessanti, 
cercare di scavare nella memoria e rileggere il passa-
to in modo avvincente. Mi è capitato di vedere tanti 
documentari dove si sprecavano mortifere cadute 
nostalgiche e letture superficiali di fenomeni passati. 
Questi però sono semplicemente brutti documentari. 
Se invece si guarda indietro in modo intelligente, 

facendo emergere le storie davvero importanti e 
originali, non c’è pericolo di sembrare dei matusa. 
Come scrissi su Salad Days, non sopporto il revival o 
chi non guarda avanti, chi continua a suonare la stes-
sa musica all’infinito, oppure coloro che si attaccano 
ai feticci e, tanto per essere impopolare, alle proprie 
collezioni di dischi e vecchi arnesi. Il gesto più punk 
che ho mai fatto nella vita è stato quello di vendere 
la quasi totalità della mia collezione di dischi (2000 
titoli). Quei dischi per averli li ho sudati letteralmente 
e li ricordo quasi tutti, ma quello che rappresentano 
lo porto in ciò che sono oggi e non nello spazio che 
occupano nella libreria di casa.

SD: Per quanto mi piacciano libri e documentari sul 
punk rock, ci sono un paio di elementi che mettono 
sempre a rischio queste operazioni: la nostalgia e 
quell’atmosfera “non può esserci nulla del gene-
re oggi” (su cui scivola Richie Birkenhead degli 
Underdog). Nel caso di ATM, trovo che la presenza di 
Walter Schreifels (Youth Of Today, Gorilla Biscuits, 
Quicksand) sia quasi risolutiva. Una persona che na-
sce in quell’ambiente ma che ha poi continuato/con-
tinua in mille progetti. A che punto è diventato parte 
della tua idea e come avete discusso il suo ruolo?
GDS: Il film nasce proprio dalla poetica che ha 
espresso Walter come musicista, da alcuni brani nei 
quali ha scritto del Lower East Side, dei matinée e di 
New York negli anni ’80. Lui è stato parte del proget-
to anche dal punto di vista creativo, oltre al fatto che 
detiene alcuni diritti sulle vendite. Riguardo Richie, 
devo dire che è uno di quelli che ho amato maggior-
mente conoscere. Forse in pochi lo sanno ma gli 
Underdog sono stati il gruppo di punta di tutta la se-
conda ondata newyorkese, del resto Richie oggi se la 
passa sicuramente meglio di tutti noi messi assieme 
e non credo sia una persona nostalgica. Nell’inter-
vista penso volesse dire che quella storia così come 
si è sviluppata negli anni ’80, non potrà più ripetersi 
perché la Grande Mela è una città cambiata in modo 
radicale. Tra la New York di ‘Taxi Driver’ (quella del 
passato) e quella di ‘Sex And The City’ (quella di 
oggi) c’è una differenza abissale.

SD: Come è stato il processo di inclusione degli altri 
personaggi? C’è qualcuno che hai inseguito ma ha 
preferito declinare l’invito? 
GDS: Ce ne sono un paio che non erano raggiungibili: 
il compianto Todd Youth (chitarrista dei Warzone 

scomparso nel 2018) che viveva in California e Ray 
Cappo che è stato recuperato all’ultimo in modo for-
tunoso. Ho pensato a lungo se chiedere anche Harley 
Flanagan dei Cro-Mags di partecipare al documenta-
rio, però non aveva senso dato che in molte occasio-
ni non ha espresso giudizi particolarmente positivi 
sulla seconda ondata newyorkese. Di lui parlano 
comunque gli altri. 

SD: Don Fury, produttore di molte di quelle band, è 
una delle mie figure preferite, nel suo prontuario del 
suono newyorkese ma soprattutto nel suo esclamare 
“adventure, adventure, adventure” parlando della 
NY di quasi 40 anni fa. Esiste un girato inedito delle 
sue storie?
GDS: Don Fury è energia pura. Come hai visto è uno 
dei personaggi che appare di più proprio per questa 
grande capacità di essere crudo e allo stesso tempo 
fascinoso. Non ricordo tagli significativi relativamen-
te alla sua intervista.

SD: Le parole di Raybeez, in particolare “sappiamo 
che la musica hardcore dovrebbe stare lontano dal 
business”, suonano tanto pure quanto ancorate a 
quel preciso momento. I gruppi di quella NY si sono 
a volte reinventati, a volte riciclati e a tratti paiono 
vivere meglio in Europa che non negli Stati Uniti. 
Ne hai mai discusso con qualcuno dei personaggi 
intervistati?
GDS: Diciamo che lo spirito che proviene prima di 
tutto da una esigenza personale è finito da un pezzo. 
Ormai ci sono due categorie: quelli che lo fanno 
come lavoro e gli altri che un po’ mestamente suona-
no saltuariamente davanti ad un pubblico sempre più 
attempato e panzone. Questo giudizio drastico resta 
quello di una persona esterna e, così come i racconti 
più crudi che mi sono stati riportati fuori dalle inter-
viste, lo tengo per me.

SD: I disordini di Tomkpins Square, che sono l’epilo-
go di questo documentario, appartengono nella mia 
memoria ai fumetti di Seth Tobocman e Peter Kufer 
e più al mondo dell’ABC No Rio che inizia le proprie 
matinée poco dopo l’88 ma forse non crea un nucleo 
di local band altrettanto influenti. So che ci disco-
stiamo da ATM, ma personalmente hai seguito anche 
quell’evoluzione?
GDS: Si l’ho seguita e mi piaceva anche molto. Nel 
’93 quando visitai per la prima volta New York, andai 
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a vedere un matinée all’ABC No Rio con - tra gli altri - i 
Los Crudos freschi di primo 7”. Nella prima stesura 
del documentario eravamo arrivati a raccontare 
anche l’ABC No Rio e in minima parte il Pyramid, poi 
mi sono reso conto che, nonostante fosse sensato, 
la storia del CBGB offuscava quella degli altri posti 
e così abbiamo cambiato togliendo questa parte dal 
film.

SD: Il documentario ha avuto la sua première di 
recente, qual è il suo futuro nei prossimi mesi?
GDS: Il film tornerà in alcune delle principali città 
italiane attraverso una vera e propria distribuzione 

in sala. Le richieste sono inaspettate per un film 
che tratta un argomento che è potenzialmente poco 
interessante per il pubblico italiano. A seguire ‘At The 
Matinée’ andrà su Sky Arte, nel frattempo spero che 
siano partite le vendite all’estero. Abbiamo già molte 
richieste, ma dobbiamo fare le cose in modo da 
promuovere nel modo adeguato il film e non limitarci 
a proiezioni estemporanee. Primo obiettivo altri 
festival internazionali e le televisioni estere.

SD: Se dovessi pensare a gruppi, concerti e luoghi 
che hai vissuto più direttamente, su cosa ti potrebbe 
venire voglia di realizzare altri 90 minuti di video?

GDS: Per quel che mi riguarda è giusto pensare 
ad altro. Anni fa assieme a Marco Mathieu, stavo 
lavorando al film documentario sui Negazione. Me lo 
propose lui e l’idea era molto originale. Poi la disgra-
zia capitata a Marco ha bloccato tutto. Per quel che 
penso io, l’unica cosa che mi piacerebbe fare legata 
al punk hardcore è un film di finzione: la biografia 
di Dave dei Reagan Youth sarebbe pazzesca e non 
sfigurerebbe davanti a classici come i ‘Guerrieri Della 
Notte’. A proposito di questo film, spero si noti il mio 
omaggio nei titoli di testa di ‘At The Matinée’.

@atthematineedoc
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Uno dei writer piu’ conosciuti 
di Milano e d’Italia è senz’altro 
Mindone. Da moltissimi anni 
le sue produzioni lo hanno 
distinto e una delle sue crew, 
i Lords Of Vetra, ha scritto 
una grossa pagina del writing 
italiano.

SD: Ciao MINDONE, grazie della tua disponibilità. 
Comincio col chiederti quando hai preso in mano lo 
spray per la prima volta e perché. 
M: Arrivo da un paese fuori Milano dove, per mia 
fortuna, esistono Graffiti dal 1987. Sono cresciuto 
con la curiosità di decodificare queste scritte di cui 
non comprendevo il senso ma che mi facevano per-
dere la testa. Avevo 10 anni e le idee ancora poco 
chiare, ero totalmente rapito da quei disegni ma 
non immaginavo al momento di realizzarne uno con 
le mie mani. Un pomeriggio del 1991 entrai nella 
videoteca locale con alcuni amici e venni folgorato 

Txt by SE©SE
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da una cassetta in particolare: ‘Wild Style’. Cosa ci 
faceva un Graffito sulla copertina di una videocasset-
ta? Quel film mi cambiò la vita e devo ringraziare Ro-
berto Wap, (che in seguito scoprii essere l’autore di 
quei pezzi che mi mandavano fuori), per averlo fatto 
arrivare nella videoteca di “nowhere land”. Chiesi più 
informazioni possibili a Wap e mi cimentai nel mio 
primo Graffito. Cosa scrissi? ONE (hahahhah!)

SD: Come ti è venuto in mente di scrivere “Mind” ?
M: Sono sempre stato attratto dal wild style e dalle 
sue dinamiche contorte, quindi volevo una tag che ri-

flettesse un po’ questa mia predisposizione naturale 
alla ricerca di qualcosa di complicato: da qui è nato 
MIND, la mente.

SD: Ora come ora sei tra i writer più “longevi” di Mi-
lano. Oltre alla tua costanza, tanti colleghi dell’am-
biente ti riconoscono anche una particolare bravura. 
Sei noto per aver sempre “trattato con cura” le tue 
lettere, tenendone lo standard qualitativo alto nel 
tempo: già nel ’97-’98 si vedevano certi tuoi burner 
di notevole livello, che anche se riguardati adesso, 
20 anni dopo, fanno ancora la loro super figura. I 

tuoi pezzi hanno una base leggibile, ma allo stesso 
tempo sono molto elaborati, grazie all’ausilio di al-
cuni loop ed altri accorgimenti che influiscono nella 
struttura delle tue lettere. Quindi, rispetto a molti 
dei tuoi compagni di avventure, caratterizzati da 
forme “morbide” e “gonfie”, tu eri uno di quelli che 
preferiva il wild style. Negli ultimi anni hai semplifi-
cato un po’ i pezzi, facendo emergere maggiormente 
lo stampatello. Mi auguro sia un’analisi che condi-
vidi e vorrei mi descrivessi come concepisci il tuo 
lettering, parlandomi di come operi nella costruzione 
delle lettere e quali caratteristiche debba avere la 
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loro struttura per “funzionare”.
M: La tua analisi è giusta. Negli ultimi 20 anni ho 
pian piano semplificato e pulito le mie lettere. Il 
wild style comprensibile solo a chi lo esegue fa 
ridere, è un casino e spesso nasconde lettere brutte. 
Preferisco che chi si imbatte in un mio pezzo riesca, 
dopo un primo momento di incertezza, a decifrare le 
lettere e comprendere cosa c’è scritto. Un pezzo, per 
funzionare, deve avere lettere con delle caratteristi-
che in comune e -soprattutto- i loop, i sandwich e le 
frecce non devono essere buttati lì a caso o nascere 
dal nulla.

SD: E’ corretto sostenere che le produzioni di New 
York fine ‘70, inizio ‘80, ti abbiano ispirato? Ci sono 
degli elementi che ricorrono nei tuoi pezzi, come le 
stelle o le forme “a cuore”, (ovviamente persona-
lizzati dalla tua visione individuale), che riportano 
un po’ a quell’immaginario. Quanto è stata di 
riferimento per te “la grande mela” ed i loro 
pionieri dello stile?
M: New York ha avuto un’influenza fondamenta-
le sul mio modo di guardare e fare Graffiti.

SD: Mi dai l’idea di essere uno che si esercita 
parecchio e che fa tanti sketch, ogni loop ed ele-
mento che inserisci ha sempre una sua coerenza 
e dinamica, non sembra essere “figlio del caso”; 
pare quindi che studi molto su carta, ma sarai tu 
a dirmelo. Progetti molto o sei “sereno” anche in 
freestyle?
M: Assolutamente no, non sono un malato di 
sketch, faccio pochissime bozze e solo se devo 
andare a disegnare! Ho disegnato moltissimo in 
freestyle e non ho alcun problema a farlo quando mi 
capita l’occasione. Però, negli ultimi anni, preferi-
sco avere uno sketch da seguire perché mi aiuta a 
fermare su carta idee che vagano per la mia testa, 
permettendomi di studiare e sviluppare nuove forme, 
nuovi loop, connessioni, etc. Nell’atto del freestyle 
rischierei di ripetermi.

SD: Nonostante l’utilizzo dei loop molto ragionato e 
tutte le altre accortezze utilizzate, i tuoi pezzi non 
sono statici né “legnosi”, ma al contrario sono molto 
fluidi ed hanno una notevole spontaneità. Credo che 
questo derivi dal fatto che le lettere non hanno stick 
(barre n.d.r.) fini ma sono abbastanza grosse e molte 
parti di esse hanno delle curve. Qual’è la tua ricetta 
per risultare sempre “fresco”?

M: La ricetta per essere sempre fresco è rimanere 
coerenti con se stessi ed esser anche molto curiosi. 
Amo i Graffiti per un motivo ben preciso. Oltre a spin-
gere il proprio nome con qualsiasi mezzo su qualsiasi 
superficie, i Graffiti rappresentano per me un interes-
se viscerale per le lettere, per la loro costruzione ed 
evoluzione. Quando in un pezzo tutte le lettere sono 
state pensate e stanno bene insieme il pezzo vola.

SD: Una cosa molto determinante nel risultato di 
un pezzo è indubbiamente anche il tratto che ha un 
writer, derivante dalla sua capacità e padronanza, 
ma anche dal tappo. Tu personalmente che tappi 
ami usare? Con cosa fai solitamente outline e luci ad 
esempio? 
M: Onestamente non uso molti tappi differenti. Mi 
adeguo alla situazione e a quello che c’è. Detesto i 
virtuosi del fatcap che 

poi fanno lettere che, a guardarle 
bene, fanno ridere per quanto sono marce. Il mio 
preferito per outline e luci rimane l’originale, poi 
ovvio che se devo fare un wholecar o un blockbuster 
di grandi dimensioni uso il fat giallo.

SD: Dato che parliamo di tappi, vorrei sapere per 
curiosità cosa ne pensi del cap original, quello che 
fa il tratto sporco e nell’ultimo decennio è molto in 
voga tra i bomber europei. 
M: È vero, il cap original ha un tratto un pò sporco, 
ma mi piace per la sua velocità.

SD: Un’altra cosa che ho notato è che nei tuoi pezzi 
c’è una grossa prevalenza di utilizzo del 3D rispetto 
alle ombre. Credo che su 10 pezzi 8 abbiano il 3D. 
Questa cosa è venuta da sola col tempo, oppure è 
frutto di un ragionamento e di una scelta precisa, 

come ad esempio dare un determinato “peso” al tuo 
lettering? 
M: Per come disegno e incastro le lettere, mi riman-
gono sempre interspazi di dimensioni ridotte, quindi 
riempio tutto e scelgo una direzione dove puntare il 
3D. Raramente uso le ombre.

SD: E’ innegabile che anche il tuo hand style ed i 
tuoi throw up siano entrambi molto curati. Proprio in 
merito a questi ultimi, ho notato che sono realizzati 
quasi completamente in modalità oneline, cosa che li 
rende chiaramente molto apprezzabili e distinguibili. 
Ma un’altra caratteristica che mi ha colpito, è che in 
certi throw up le parti di alcune lettere confluiscono 
“nel nulla”, cioè restano “aperte” oppure vengono 
chiuse dal “giro” che fa la lettera successiva. Mi 
auguro di aver reso l’idea con la mia descrizione 

(hehe ma sfido chiunque a cimentarsi 
nel descrivere un tuo throw up a parole) 
e vorrei capire anche in questo, quanto 
studio ci hai messo e quanta sponta-
neità.
M: Il throw up deve essere semplice, 
efficace e deve essere eseguito in ve-
locità. Il mio MINDONE sembra oneline 
ma è composto da 6 linee; 8 contando 
i buchi della D e della E. Non l’ho stu-
diato più di tanto. Col tempo ho cercato 
di ottimizzare il tutto e il consistente 
numero di barre verticali nel mio nome 
mi ha permesso di ripetere moduli più 
o meno uguali, in cui la lettera prece-

dente si collega a quella successiva. Il fatto che porti 
a pensare sia un’unica linea, vuol dire che funziona!

SD: Attorno al ‘97-’98 hai scritto anche FOXER, e 
FIST… come mai questa “parentesi”?
M: Questa parentesi è nata un pò per la necessità 
di disegnare rapido in interrail e un pò per noia. Mi 
ero stancato di scrivere sempre MIND e, soprattutto, 
non mi piaceva scriverlo in modo semplice. Inoltre 
all’estero non sempre avevo tempo di fare dei pezzi 
complicati, quindi ho scelto FIST. Con FOXER ho fatto 
giusto un paio di pannelli.

SD: Sei membro di diverse crew, che godono di gros-
sa fama anche a livello internazionale. Negli anni 
accanto ai tuoi pezzi sono comparse svariate sigle, 
e di seguito ti chiederò un po’ di parlarmi di tutte 
queste formazioni. Le prime crew a cui appartenevi 

La componente viaggio all’interno 

dei Graffiti ha un’importanza 

fondamentale... ...Siamo stai gli 

ultimi di una generazione che poi 

è stata fagocitata dalla tecnologia e 

dai social.
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penso siano state TAK e GR (se non sbaglio “Troppo 
Ammalati di Kiavo” e “Gremo Religioso”... giusto?).
Mi racconti un po’ di questi anni e di queste due 
gruppi?
M: Ci siamo conosciuti nell’autunno del 1994 alla 
scuola di Grafica Pubblicitaria Caterina Da Siena. 
BEAN, DUPLO, KAUTO e OZE frequentavano ancora, 
mentre SPICE si era diplomato l’anno prima. I TAK-GR 
erano formate dalle stesse persone a parte qualche 
eccezione: END e CLEPH erano GR ma non TAK, io 
ero TAK ma solo in seguito GR. Quando dal ’95-’96 
iniziammo a disegnare seriamente su metallo ed 
entrarono in GR: DUMBO, ROBIN e ONEMAN (RNS) 
pian piano smettemmo di scrivere TAK.

SD: Penso fosse il 1997 quando TAK e GR confluirono 
in una mega crew chiamata VDS-LORDS OF VETRA 
nata da una fusione con gli RNS, e gli MDF di Roma, 
più altri writer come SHAMPO e DAN1 e successi-
vamente anche Fritz Da Cat, produttore hip hop e 
DJ Rash. La crew prendeva il nome da Piazza Vetra, 
il vostro luogo di ritrovo. Quali motivi vi hanno 
portato a formare una cricca così gigante? E’ nato 
tutto spontaneamente, perchè beccandovi spesso, 
volevate dare un nome a tutta la “ballotta” che si 
ritrovava lì, o c’è stata la precisa volontà di “fare 
squadra” creando una mega crew la cui unione delle 
forze potesse scrivere un nuovo capitolo nei Graffiti 
di Milano?
M: In realtà un cambiamento c’era già stato quando 
nel 1996 gli RNS sopracitati entrarono in GR. 
Iniziammo a scrivere GIER VANDALS o VETRASH 
VANDALS, arrivarono i romani e nel giro di un anno 
sarebbero nati i VDS. In ogni caso VDS e Lordz sono 
due cose differenti. Tutti i Vandals sono Lordz ma 
solo chi disegna è VDS. Questa super crew è nata 
dopo ore e ore passate insieme in piazza in qualsi-
asi situazione e con qualsiasi condizione climatica. 
Poi ai tempi eravamo in fissa per ‘Saturday Night 
Fever’ dei Lordz Of Brooklyn. Ci è sembrato figo, 
sono nati i Lordz Of Vetra.

SD: Tengo anche a chiederti come è avvenuta la 
connection coi romani… ho sentito dire che è JAKE di 
Amsterdam, amico di entrambi, ad avervi messo in 
contatto…
M: Non è vero. Nessuno di noi conosceva ancora 
JAKE. L’avremmo conosciuto (DUMBO, PANDA ed io) 
solo nell’estate del 1998. DUMBO incontrò HEKTO 
e PANDA a Roma nel 1996: da quel momento inizia-
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rono svariati pellegrinaggi da Milano alla capitale e 
viceversa. 

SD: Ma Piazza Vetra com’è diventata il punto di 
ritrovo tuo ed altri writer? E come ve la (s)passavate 
lì? Per decidere di inserirla nel nome di una crew, 
la sentivate proprio “vostra”. Raccontami un po’ di 
questo posto, Graffiti a parte.

(circa 50mt) con la scritta VDS, che nel 1998 regnava 
in Darsena e che tutt’ora è annoverato tra i più grossi 
della storia di Milano. Questo bloccone mostrava 
agli occhi della città l’innegabile spessore di questa 
nuova crew, che stava “cambiando le regole” della 
scena. Nella precedente domanda ti ho chiesto come 
si è formata la crew, ora vorrei continuassi a parlarmi 
un po’ di quel periodo attraverso qualche particolare 

M: Piazza Vetra è un parco nel quale ai tempi si 
mescolavano culture differenti e persone diametral-
mente opposte tra loro. C’era l’angolo dei fighetti, 
l’angolo dei tamarri, quello dei freakettoni, dei 
metallari, dei tossici e poi c’eravamo noi. Col tempo 
molti amici hanno iniziato a passare dalla piazza per 
bere qualcosa o fumarsi un lotto insieme. Da qui è 
diventato uno spot frequentato anche da altri writer 

ricordo o esperienza che conservi dentro. 
M: Too many to list… ho miliardi di bei ricordi, é stato 
un periodo tra i più belli della mia vita.
 
SD: Un’altra tua crew, (peraltro molto prestigiosa) 
che mi viene in mente è FY, con SHAMPO ed alcuni 
svedesi come LIGISD e XENO… in che occasione è 
nata questa connection?

e, comunque, era il nostro punto di ritrovo prima di 
ogni missione.

SD: I VDS-LORDS OF VETRA rivoluzionarono la scena 
in breve tempo, grazie ad una nuova impronta stili-
stica (poi ne parleremo) ed un’assidua attività che 
lasciò un segno indelebile in città. Un pezzo “simbo-
lo” di questa “new wave” fu un blockbuster gigante 

M: Nel 1998 a Stoccolma, durante il mio primo 
interrail con PANDA e DUMBO. Conoscemmo XENO, 
LIGISD e MEL e scattò subito una super intesa. Siamo 
tutt’ora molto amici e gli FY stanno devastando tutto.

SD: In anni successivi ai VDS hai scritto poi anche 
SMD (crew col succitato olandese JAKE), VLOK (con 
i brasiliani OS GEMEOS). Hai stretto un sacco di 
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rapporti con molti writer internazionali. Come sei 
entrato a far parte di queste crew?
M: JAKE mi chiese di scrivere SMD sempre nell’estate 
del 1998. Passammo quasi un mese a Stoccolma 
disegnando, bevendo e grigliando a più non posso. 
Gli piaceva il mio stile e, dopo tutti quei giorni 
trascorsi assieme e dopo essersi fatto un’idea della 
mia persona, era nata la nostra amicizia. Abbiamo 

smesso di scriverlo entrambi dall’inizio del 2007. 
Incontrai per la prima volta OS GEMEOS alla loro 
prima personale milanese, sempre nel settembre 
2007, alla Galleria Patricia Armocida. Mi presentai 
ricoprendoli di complimenti per i loro Graffiti e per la 
loro arte in generale e rimasi davvero stupito quando 
contraccambiarono i complimenti perché conosce-
vano i miei pannelli. Nel gennaio del 2010 Patricia 

mi offrì di assisterli durante la preparazione del loro 
nuovo show e ovviamente ci levammo ogni sfizio che 
un writer potrebbe levarsi a Milano. Nei seguenti due 
mesi li incontrai di nuovo a Lisbona e Madrid dove mi 
chiesero di scrivere VLOK.

SD: Ad un certo punto si “attenuò” un po’ il periodo 
di fuoco dei VDS e sotto i riflettori del trainbombing 

milanese arrivò la FIA (Fuck It All). Siamo attorno al 
2000 mi pare. La FIA era l’unione di alcuni membri 
dei VDS con altri writer.  Il gruppo era originariamen-
te composto da te, DUMBO, GEES, PANDA, SHAMPO, 
SAND, GANS, NENCHE, RISK, ROCKS… (ho dimentica-
to qualcuno?) questa è a mio avviso resterà storica-
mente tra le crew di trainbomber italiani con la qua-
lità più alta. Tutte le “carte in regola”: originalità, 

identità stilistica, molto attiva in strada, su treno ed 
anche in metro. Com’è nata questa nuova crew? Era 
forse la frangia dei Lords Of Vetra rimasta più attiva, 
potenziata da altri nomi di generazione più recente, 
o è un’ipotesi errata? Chi ha avuto l’idea del nome?
M: I FIA sono nati come conseguenza di uno scazzo 
tra DUMBO e BEAN. DUMBO per un lungo periodo 
non ha voluto scrivere VDS ed ha formato i Fuck It All 

con NENCHE, RISK ed altri amici a noi molto vicini. 
Io sono entrato nel 2001. In effetti successivamente 
si è dimostrata la frangia più attiva dei Lordz, grazie 
anche al contributo nei nuovi adepti.

SD: E invece in merito alla più recente RT (Real Talk) 
che mi dici?
M: RT è nata da TWIST e CHISTE, che per anni ha lavo-
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rato come suo assistente. Comprende un pò di vecchi 
e nuovi amici, tra cui qualcuno dei FIA, CTO e TBC.

SD: Ti ho chiesto delle tue crew e delle connessioni 
coi writer di altri Paesi, ma non dei tuoi svariati viag-
gi. Hai cominciato a muoverti abbastanza presto, 
già negli anni ’90 hai dipinto in Spagna, in Svezia, 
e sulle metro tedesche di Monaco e Norimberga. 
Erano altri tempi e non era da tutti andarsene in giro 
all’estero a bombardare, tanto più sulla subway. A 
proposito di metro, hai dipinto anche quella della 
Capitale. Successivamente negli anni ti sei recato 
in altri luoghi tra cui il Brasile. Raccontami un po’ 
dei tuoi viaggi e di ciò che ti hanno trasmesso, le 
esperienze che ti hanno colpito maggiormente sia in 
positivo che in negativo, e le connection che si sono 
trasformate in solide amicizie.
M: La componente viaggio all’interno dei Graffiti 
ha un’importanza fondamentale. I Graffiti sono da 
sempre stati un mezzo di confronto ma anche di ag-
gregazione. Grazie ai Graffiti ho visitato molti paesi, 
sono stato ospitato da persone conosciute 
pochi minuti prima solamente per il fatto di 
condividere la stessa passione. Questa cosa 
non ha prezzo. Sono passati 20 anni e i legami 
sono ancora forti e puri. Siamo stai gli ultimi 
di una generazione che poi è stata fagocitata 
dalla tecnologia e dai social.

SD: Parliamo ora di una parte di storia mila-
nese, di cui sei stato grosso protagonista in prima 
persona. A partire dal 1996 cominciarono a farsi 
spazio molti player che utilizzavano forme molto più 
leggibili rispetto al tradizionale wild style bars and 
arrows che si respirava a Milano negli anni prece-
denti, e si creò una “rottura stilistica” molto netta 
che a mio avviso nel 1998 raggiunse la sua totale 
affermazione segnando definitivamente un’inver-
sione di tendenza. In una città dove il wild style era 
“pane quotidiano”, ora si vedevano in prevalenza 
forme molto più semplici e leggibili, molti “lettero-
ni gommosi”. Ricordo che non mancarono pesanti 
critiche da parte di alcuni esponenti della vecchia 
scuola. Queste forme godevano in alcuni casi di 
influenze nord europee, ma il cambio di mentalità fu 
dovuto molto, correggimi se sbaglio, all’influenza 
dei romani MDF che portarono a Milano lo stampa-
tello leggibile ed un approccio più “vandalico”, con 
un intento differente, meno correlato a determinati 
tecnicismi sulle lettere e più legato più all’afferma-

zione “ad ogni costo” e veicolato da un uso smodato 
del fatcap... allora, è stata davvero “colpa loro”? 
Come hai vissuto questo momento?
M: Certamente! Parlando di Milano ritengo HEKTO 
e PANDA direttamente responsabili di questo 
cambiamento con annessa rivoluzione artistica e 
stravolgimento dei canoni etico-stilistici vigenti fino 
ad allora nella scena milanese! Senza di loro DUMBO 
avrebbe continuato a disegnare in 3D stile DELTA 
e ci saremmo persi un sacco di ottime produzioni! 
Io personalmente ho continuato a fare il mio. Se ho 
una cosa in testa vado avanti a testa bassa, fotte un 
cazzo degli altri, anche se sono i miei amici.

SD: Contemporaneamente a questo cambiamento di 
rotta, a Milano successe poi un fatto senza prece-
denti: per la prima volta nella storia, la metro girava 
dipinta! In particolare la linea 2, la Verde, fu talmen-
te devastata che certi pezzi girarono per dei mesi. 
Anche qui credo che il periodo di picco sia stato il 
1998.  

Oltre alla pre-
senza della tua crew, i treni furono massicciamente 
dipinti anche dai VMD e gli OAS. La vostra metro 
attirò quindi molti writer di un certo rilievo da ogni 
parte d’Europa, e le connessioni si rafforzarono. 
Potresti raccontarmi un po’ di come hai vissuto tutto 
questo periodo e quante persone sono passate a 
visitare la città? Hai qualche ricordo particolare?
M: A Milano è passato tutto il mondo! E’ stato un bel 
periodo, si respirava un aria newyorkese… era bello 
vedere i pannelli girare.

SD: Oltre alla metro ti sei dedicato molto ai treni. 
Dapprima hai dipinto gli di FS, ma successivamente 
la tua attività si spostò massicciamente su una linea 
privata molto famosa, le FN, Ferrovie Nord. La sta-
zione Cadorna era il capolinea che collegava Milano 
ad altre città come Varese, Como e Novara.
Bean, tuo compagno di crew che rappava, registrò 
assieme ad Esa e Polare ‘Bombardamenti A Tappeto’, 
un pezzo che rappresentava appieno quello che 

accadeva in questo momento storico a Milano… 
ascoltarla fa i brividi tutt’ora. Esa citò poi Cadorna 
anche in un altro suo pezzo. Stavate facendo un 
pezzo di storia dei Graffiti milanesi, tanto che gli MC 
della città la raccontavano! Come furono quei magici 
anni?
M: Cadorna in quegli anni è stata quasi una seconda 
casa. Ci passavamo un sacco di ore durante il giorno 
per aspettare le carrozze da fotografare, poi ci si 
incontrava la sera, prima di andare in Vetra. Eravamo 
spinti da un’energia mai vista ed eravamo convinti 
che tutto fosse possibile. Abbiamo cercato di levarci 
qualsiasi soddisfazione, non esisteva “non si può 
fare”: si faceva e basta. L’amicizia e il rispetto reci-
proco fra noi e i rapper hanno fatto tutto il resto. Se 
fai rap cerchi di parlare di quello che ti sta attorno e, 
se eri di Milano, ai tempi non potevi non accorgerti di 
quello che stavamo combinando.

SD: Sempre su questa linea, siete stati i primi di 
Milano ad aver realizzato un wholetrain 
argento da 5 carrozze (con 8 pezzi e la 
scritta Lords Of Vetra sull’ultimo vagone), e 
successivamente un altro, questa volta con 
8 pezzi a colori, e sulla carrozza centrale 
il nome della crew argento. Tu eri presente 
in entrambi i “serpentoni”… ti ricordi come 
avete pianificato queste missioni? Non 
è facile organizzare un wholetrain in cui 

ognuno fa il suo pezzo, perchè servono più scale e 
con buona probabilità anche più tempo ripetto ad 
una cosa unica. Non vi è mai venuto in mente di fare 
un wholetrain con solo una maxi scritta di crew?
M: No, non abbiamo mai pensato di fare un whole-
train di crew. Alla fine ognuno doveva nutrire il suo 
ego, come credo sia giusto.Col senno di poi ti dico 
che sarebbe stato figo, però sticazzi. Non siamo mai 
stati organizzatissimi nel realizzare gli wholetrain, 
giusto il minimo. Fondamentalmente se avevi le 
bombole per partecipare, disegnavi, altrimenti salta-
vi. Avevamo i posti giusti e comunque non avevamo 
paura di rischiare. Alla peggio corri no?

SD: Domanda un po’ ovvia, ma essendo stato spesso 
tra i binari, ricordi anche qualche fuga particolar-
mente pesa?
M: Ne ricordo due in particolare. La prima nel 1998 a 
Copenhagen. Stavo disegnando con DUMBO, PANDA 
e THEK un wholecar AOD-VDS molto vicini alla sta-
zione. A due linee dalla fine abbiamo dovuto mollare 

Uso i social per lavorare ma la 

fanzine cartacea da guardarsi sul 

cesso non ha paragoni!
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tutto e iniziare una corsa infinita tra convogli, vagoni, 
arbusti, etc. Un delirio! La seconda con TROTA, DASH 
e CHOK (RIP king) appena fuori Bruxelles nell’estate 
del 1999. Stavo disegnando un MIND abbastanza 
incasinato, lo spot sarebbe dovuto essere tranquillo, 
mi mancavano i colpi di luce ma siam dovuti scap-
pare in mezzo ai campi. Per tornare in città abbiamo 
camminato non so per quanti chilometri in mezzo ai 
prati sotto la pioggia, dovendo spesso scavalcare le 
recinzioni elettriche degli allevamenti di bestiame 
che, puntualmente, ci fulminavano le gambe. Alla 
fine è stata una nottata comica, ne ho un bel ricordo.

SD: Hai un’idea di quanti treni hai dipinto?
M: Tanti.

SD: Pannello dopo pannello, con alcune persone si 
creano dei legami fortissimi. Ciò nonostante, col 
passare del tempo spesso ci si perde di vista, e a 

legarti a molti dei tuoi storici compagni di nottate, 
restano solo ricordi. Quanta della gente con cui ai 
tempi ti beccavi spesso, senti ancora adesso?
M: Fortunatamente quasi tutti. Al di là dei bei Graffiti 
siamo riusciti anche a instaurare dei profondi rappor-
ti di amicizia. Siamo diventati adulti insieme.

SD: Tu che sei parte di una delle crew “madri” del 
trainbombing sui treni e la subway milanese, come 
vedi l’evolversi  della cosa negli anni? Che ne pensi 
delle new generation? In che rapporti sei con i bom-
ber delle nuove crew che dipingono attualmente me-
tallo? Ci sono dei personaggi che ti hanno colpito? 
M: Onestamente non mi viene in mente nessuno. 
Nonostante abbia un profilo Instagram incentrato sui 
Graffiti, non seguo particolarmente la scena e non 
conosco nessuno delle nuove leve attive.
SD: Parlando invece delle crew più old school di 
Milano, (non solo quelle molto attive sui treni), c’è 

qualcuno della vecchia scuola che credi si sia parti-
colarmente distinto nella storia della città? Anche 
qui per “dovere storico” faccio un piccolo elenco: 
MCA, PWD, CYB, MNP, TDK, CKC, TKA, ZONA 13, UAN, 
TGF, CYB ecc. 
M: In modo differente tra loro credo che tutte le crew 
da te citate abbiano contribuito a scrivere la storia di 
Milano. Personalmente ho sempre apprezzato i PWD 
e i CKC. Il loro modo di disegnare spaziava dal bars 
and harrows ai blockbuster, dai throw up avanti anni 
luce al metallo pesante.

SD: Quali sono invece i writer (vecchi o nuovi) al di 
fuori di Milano, che apprezzi o ritieni validi?
M: Mi piace da sempre DMOTE. Rispecchia la mia 
concezione di buon writer. Sa scrivere, sa fare un 
throw up, sa fare burner esagerati. Al giorno d’oggi 
tanti si specializzano su una cosa e non si spostano 
mai dalla posizione presa, quando invece un writer 
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dovrebbe saper fare e aver voglia di fare un po’ tutto. 
Tra i personaggi old school, DONDI secondo me è 
stato l’imperatore dell’universo conosciuto. 

SD: Utilizzi abbastanza i social network e vorrei 
sapere il tuo parere a riguardo, e se attualmente ti 
senti ancora abbastanza legato alle fanzine carta-
cee, o preferisci internet.
M: Uso i social per lavorare ma la fanzine cartacea da 
guardarsi sul cesso non ha paragoni!
SD: I Lords Of Vetra stanno vivendo da qualche anno 
una “nuova era”. La crew è ritornata a far parlare 

di sé performando a diverse jam sparse per l’Italia 
(per citarne alcune Amazing Day, Yellow Jam, Hell 
Of Fame e Per Un Pugno Di Writers (celebrazione del 
ventennale dei BBS di Bologna), ed oltre agli eventi, 
ci sono state diverse “murate reunion”, che avete 
fatto per conto vostro. Ho avuto il piacere di vedere 
tra gli altri, BEAN, ROBIN e DUMBO di nuovo all’o-
pera, non si vedevano loro cose da un pezzo… sono 
sempre in forma smagliante! Tu e quel mattacchione 
di SPICE però, siete senza dubbio la coppia che si 
sta dando molto da fare per pompare il nome della 
vostra family in questa nuova fase. Recentemente è 

entrato a far parte della crew anche il buon Egreen, 
rapper molto conosciuto nella scena, e qualcuno di 
voi fa addirittura la birra Lords Of Vetra. Insomma 
viene da chiedersi se ci si devono aspettare altre 
novità o progetti da parte vostra.
M: Bisogna sempre aspettarsi qualcosa dai Lordz 
Of Vetra! Parlando seriamente, siamo tutti concordi 
sul fatto che far entrare un writer nei Lordz al giorno 
d’oggi sarebbe stato anacronistico e senza senso.  
Però, dal momento che i Lordz Of Vetra sono nati 
come una famiglia con interessi che vanno al di là del 
writing, ci è sembrato più che lecito invitare Egreen 
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ad unirsi a noi. In lui abbiamo trovato molto di noi e 
dal suo ingresso in crew sta sfornando una bomba 
dietro l’altra. Innegabile dirlo. Pochi giorni fa ci ha 
dato l’opportunità di accostare per la prima volta il 
nostro nome al Wu Tang Clan, grazie al featuring di 
Masta Killa sul pezzo ‘Caption This’. Bravo biscocho!

SD: Dopo “millemila” domande sui Graffiti, ti chiedo 
di parlarmi un po’ di Milano, ma come città.
M: Mah… non mi sento la persona più adatta per 
parlarti di Milano. 
In questi ultimi 20 anni mi ha dato tantissimo, devo 
ammetterlo. Oggi vivo la città in modo abbastan-
za distaccato. Vedo giusto gli amici, non sono un 
animale sociale. Detto questo c’è sempre qualcosa di 
interessante da fare e persone da incontrare, per un 
giovane Milano è pura energia.

SD: Eccoci al capolinea, ultima domanda, ma certo 
non come importanza: oltre che come writer, a Mila-
no e in Italia negli anni ti sei contraddistinto anche 
come artigiano (MINDONER -Handmade Jewelry - 
info@mindoner.com), dedicandoti seriamente alla 
realizzazione di anelli in oro e argento, coi quali 
tantissimi writers ed MC si sono “pimpati” le dita. 
Come ti sei accostato al mondo dei gioielli?
M: Devo tutto a mio nonno, che ha lavorato come 
orafo per tutta la sua vita. Da bambino ho trascor-
so tantissimo tempo in laboratorio ad osservare i 
suoi gesti, guardando quelle mani che riuscivano a 
trasformare sapientemente un materiale grezzo in un 
gioiello unico e prezioso. Inconsapevolmente, quasi 
per osmosi, ho assimilato tutte le tecniche e l’amore 
che si nascondono dietro il mio mestiere. 
Non ho frequentato nessuna scuola orafa; mi sono 

semplicemente aggirato in laboratorio con tanta 
curiosità e voglia di scoprire, portando avanti con 
orgoglio la tradizione di famiglia.

SD: Vuoi salutare qualcuno? Ciao e grazie mille!
M: Voglio ringraziare te e Andrea per l’opportunità 
e salutare gli amici e i fratelli di sempre, sapete chi 
siete. Much Love!
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Non credo che in Italia il personaggio di 
Andy Anderson sia largamente conosciuto: 
giovane skateboarder canadese che tra 
genio e follia si sta facendo strada per le 
sue pari abilità in street e in bowl tanto che 
Powell Peralta ha creduto in lui dedicandogli 

una personalissima (e dallo shape non 
convenzionale) tavola pro model. Incontrato 
per caso a gironzolare tra le strade di Londra, 
non ci abbiamo pensato due volte a fermarlo 
per una veloce intervista.

SD: Ciao Andy, per chi non ti conoscesse puoi fare 
una breve introduzione di te stesso?
AA: Sono Andy Anderson, vengo da Vancouver, 
Canada... anzi per la precisione da White Rock, una 
piccola cittadina (ci mostra orgoglioso una spilletta, 
NDA) e ho 23 anni. Son nato nel ‘96 e ho iniziato a 
skateare nel 2000, il tempo più lungo che ho passa-
to senza tavola è stato due mesi.

SD: Cos’era successo in quei due mesi?
AA: Avevo 7 anni, era inverno... semplice-
mente non mi andava di andare a skateare 
al chiuso. 2 mesi è stato il tempo più lungo 
senza tavola negli ultimi 19 anni.

SD: Dai tuoi video si capisce che sai skateare 
ogni tipo di terreno, ti è venuta naturale 
questa cosa?
AA: Vivere in Canada significa inverni duri e 
inverni duri significa skateare in posti chiusi, 
avendo iniziato così giovane non mi son foca-
lizzato su ollies e kickflips, ero veramente ispirato 
dai “non-ollie” tricks. Quindi tutti quei movimenti 
che comportavano il conoscere come manovrare 
la tavola. Sai, lo skateboarding è nato negli anni 
‘50 e l’ollie è stato inventato nell’84, quindi per 
tutto quel tempo lo skateboarding è stato senza 
ollie. Oggigiorno la gente non riesce ad immagi-
narlo senza, se uno si fa male ad una caviglia sta 

fermo invece potrebbe fare molte cose tipo tip-tap, 
pivots, freestyle... questa cosa mi ha aiutato molto 
a progredire.

SD: E ad innovare magari?
AA: Si anche perchè ho iniziato skateando in bowl 
quando ero più giovane, ho approcciato lo street 
per ultimo. Iniziando in park e in bowl, 

passando per il freestyle e arrivando allo street 
sicuramente mi ha aiutato a portare un gusto diffe-
rente rispetto alla gente che ha iniziato e continuato 
in street.

SD: Ho notato che hai una grande conoscenza dello 
skateboarding, ti consideri uno skate-nerd?
AA: Ammetto di avere una grande conoscenza dello 

skateboarding old school ma non conosco niente 
di quello odierno. Diciamo dopo il 1989... non so 
nulla! Ho iniziato ad approcciare lo skateboarding 
ispirandomi a Dog Town e Z-Boys e quindi mi dicevo 
“devo arrivare allo stesso livello di Tony Alva, allo 
stesso livello dei pro negli anni ‘70” quindi quando 
ho imparato quello stile mi son detto “ok, adesso 

posso iniziare a costruire qualcosa sopra”. 
Ora la gente dice che vorrebbe essere allo 
stesso livello di Nyjah (Huston) e secondo 
me è una generazione differente, io voglio 
imparare dalle generazioni precedenti. 
Non mi chiamerei necessariamente “skate-
nerd” ma “vero appassionato”.

SD: Mi piacerebbe saperne di più sul tuo 
setup e sulla tua strana tavola pro model.
AA: Se ti dovessi dire ogni singola carat-
teristica della mia tavola mi prenderebbe 
letteralmente 10 minuti, una volta ne ho 

parlato molto velocemente e ci ho messo 4 minuti 
e mezzo in totale. Quindi riassumerò dicendo che 
la mia tavola ha uno shape non convenzionale e 
soprattutto non è pensata per essere cool. Se tu 
pensi che lo sia, beh tanto meglio! Ma ogni singolo 
angolo di questa tavola è stato pensato e disegnato 
per un trick specifico che io faccio. 

SD: Secondo me è anche bella da vedere perchè è 

Quando sei forte abbastanza puoi 

fare quel diavolo che vuoi e non 

pensare alle regole imposte da 

qualcun altro solo per appartenere 

ad una categoria. 

Txt Marco Mantegazza // Pics Rigablood
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particolare.
AA: Visto? Tanto meglio, figata!

SD: Qual è la tua opinione sullo skateboarding alle 
Olimpiadi?
AA: Penso che sarà una situazione molto interes-
sante che porterà sia divertimento che serietà ad 
una parte di skateboarding. E spero che ci saranno 
ragazzi alle Olimpiadi che terranno conto del diver-
timento tanto quanto delle posizioni in classifica. Le 
Olimpiadi sono un enorme palco per lo skateboar-
ding, forse un’esposizione così non si è mai vista...

SD: Pensi che la tua immagine sarà sempre associa-
ta al caschetto che usi quando giri?
AA: Non saprei... sicuramente è tutta la vita che la 
gente mi dice di levarmi il casco quando giro, ho 
rifiutato un sacco di cose per via del mio casco... ma 
ho sempre detto a me stesso che se un’opportunità 
non si concretizza per via dell’apparenza allora sei 
tu che me l’hai offerta a non esser buono abbastan-
za. Se sei forte lo sei in qualsiasi modo, se Nyjah 
mettesse un caschetto farebbe gli stessi tricks. Se 
io mettessi i suoi scaldamuscoli sarebbe strano 
ma farei comunque i miei tricks. Quando sei forte 
abbastanza puoi fare quel diavolo che vuoi e non 
pensare alle regole imposte da qualcun altro solo per 
appartenere ad una categoria. 

SD: Può essere anche di ispirazione per le nuove 
generazioni perchè si proteggano mentre girano.
AA: Nessuno si mette un caschetto e io mi chiedo 
perchè. È ironico perchè la gente di solito chiede a 
me perchè indosso un caschetto! L’ho sempre mes-
so, lo metterò sempre e non vedo alcuna ragione per 
sbarazzarmene.

@andyandersonsk8
@authenticandyanderson

Io voglio imparare dalle generazioni 

precedenti. Non mi chiamerei 

necessariamente “skate-nerd” 

ma “vero appassionato”.
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Piero, Piccolo Kety o Ketama126: 
in qualsiasi modo lo si voglia 
chiamare, Piero è uno stand out 
della trap italiana. È il più Jim 
Morrison di tutti, con quell’aura 
sporca e maledetta che lo avvolge. 
Ora ha ventisette anni, e si candida 
non ad entrare nel Club27 come 
alcuni dei suoi idoli, ma a crescere 
ulteriormente in una scena a cui 
sente di appartenere solo in parte, 
ma alla quale è riuscito con gli 

ultimi due album, ‘Oh, Madonna’ 
e ‘Rehab’, a dare un contributo di 
originalità sostanziale. L’occasione 
che ci si è presentata al Mira On 
Air Festival è quella di intervistare 
questa sorta di Califano in salsa 
trap, o la Bertè, se fosse donna. 
A fine live, dov’è stato osannato 
dall’inizio alla fine, ci riceve dietro 
le quinte su una poltrona, tra una 
sigaretta e una birra…

SD: Ciao Piero. Com’è cambiata la tua vita negli 
ultimi due anni, quindi dalla pubblicazione di ‘Oh, 
Madonna’ e ‘Rehab’?
K: È cambiata nel senso che faccio più date, mi sono 
fatto conoscere, mi sono fatto un nome, quindi 
la gente dell’ambiente ha iniziato a rispettarmi. 
Sostanzialmente è cambiato questo, solo il riscontro 
che ho, mentre il mio modo di fare musica è rimasto 
lo stesso.

SD: Come ti sei avvicinato e approcciato al mondo 
della musica? Tu individualmente e tu assieme ai 
componenti della Crew 126…
K: Ho iniziato facendo le basi al mio gruppo, a tutti 
quelli della 126, verso i sedici anni o giù di lì, poi, 
per scherzo, mi son messo a scrivere anch’io e visto 

Txt Fabrizio De Guidi // Pics Rigablood
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che mi veniva abbastanza facilmente e naturale, ho 
continuato a farlo.

SD: Cos’hai voluto esprimere nei tuoi album e nei 
tuoi pezzi? C’è una sorta di mood generale che trac-
cia un filo ad unire il tutto?
K: Non c’è un concept vero e proprio nell’album, ogni 
canzone è diversa. È più una raccolta di brani. Alla 

fine, in tutte le mie canzoni c’è la voglia di ritrarre 
la mia vita in quel preciso momento, quindi, sarà 
sempre quello il fulcro delle mie canzoni. Ogni album 
sarà diverso dall’altro perché la mia vita sarà sempre 
un po’ cambiata. In ‘Rehab’, alla fine i testi non sono 
poi tanto cambiati, c’è stata più un’evoluzione sulle 
basi, ho aggiunto dei tocchi di rock un po’ grunge, 
con le chitarre, è diventato ancora più cantato nella 

parte vocale, però le tematiche e i testi ci sono cose 
che affronto da sempre. 

SD: A differenza di altri qui in Italia, non sei il classi-
co trapper tutto pulito e con un sound ormai omoge-
neo alla scena. Qual è il tuo background musicale?
K: Il mio background viene più dal rock, dall’hard 
rock più classico, sono ascolti che ho fatto prima dei 
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sedici anni, l’età in cui ho iniziato ad ascoltare rap, 
io ascoltavo solo gruppi di rock classico pratica-
mente, i Led Zeppelin, i Black Sabbath, i Red Hot 
Chili Peppers sono il gruppo più nuovo che mi viene 
in mente, dai ’70 ai ’90 tutto quel rock là. Poi ho 
avuto anche un periodo, più da ragazzino, più metal, 
thrash metal, così… Poi l’hip hop e il rap sono venuti 
dopo. In realtà, partendo dall’inizio, quando ero 
proprio ragazzino, la prima cassetta che mi son fatto 
comprare è stata una cassetta di Jovanotti, pensa te! 
Da mio nonno, che alla fine, ai tempi, era rap. Poi, più 
da grande, quando mi sono approcciato alla musica, 
volendola fare, all’inizio volevo fare rock, perché 
suonavo il basso, era quella la musica che sentivo. 
Sai, nelle band è difficile trovare un punto d’accordo 
comune, è sempre un casino, ognuno vuole fare un 
genere diverso, uno vuole fare punk, uno jazz, un 
altro reggae… non si capisce mai un cazzo, quindi mi 
son detto: «Io ho le idee chiare su quello che voglio 

fare, è meglio che inizi ad imparare a produrre e 
faccio le cose per i cazzi miei».

SD: E quanto la scena romana, se penso magari al 
Truceklan (basti ascoltare l’album ‘Ketam-City’ per 
avere un’idea dell’impronta che han lasciato Noyz 
Narcos e Chicoria), ha influito su di te?
K: Sicuramente ha influito molto. Prima di Asian Fake 
lavoravo con la Smugglers Bazaar, l’etichetta dove 
Noyz Narcos e Chicoria hanno pubblicato ‘La Calda 
Notte’, un disco storico romano con cui sono cresciu-
to ai tempi. Quando feci il disco con la Smugglers 
Bazaar, anche se economicamente non c’era nessun 
guadagno, per me era il massimo, perché era l’eti-
chetta che aveva fatto i dischi con cui ero cresciuto, 
diciamo. Per me è stato un traguardo paragonabile 
a quello che ho adesso nell’aver firmato con Sony, 
anche se con Sony ho preso soldi e quindi potrei 
essere più contento, all’epoca non avevo esperien-

za, e se ti chiama un’etichetta che anche senza una 
lira ha fatto bei dischi, sei contento. Mi influenzava 
perché loro, a livello d’immaginario, erano la cosa 
più simile al metal, le copertine di Noyz sembrano le 
copertine degli Iron Maiden, vedendo quello andavo 
in un negozio, mi compravo i dischi degli Iron Maiden 
perché le copertine erano fighe, stesso ragionamento 
con Noyz, è figa la copertina e sarà figo pure questo, 
capito!? Comunque ho ventisette anni, fino a sedici 
anni ancora me li compravo i dischi con quello che mi 
rimaneva della paghetta. 

SD: Oggi come oggi, tu stai a Roma. Abitare lì può 
essere un limite per te, visto che gran parte della 
scena della quale fai parte è di Milano e/o si sviluppa 
lì?
K: Io faccio avanti e indietro tra Roma e Milano. Se 
non mi fossi mai mosso da Roma probabilmente non 
sarei qua adesso, nel senso che a Roma è difficile 
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trovare gente serie che ti dia una mano nella musica, 
è pieno di chiacchieroni. Paradossalmente le eti-
chette e le major con i soldi stanno tutte a Milano, e 
io pure mi rendo conto che finché stavo a Roma non 
facevo una lira, mentre quando ho cominciato a lavo-
rare con gente di Milano mi sono iniziati ad entrare in 
tasca i soldi. Forse sono stati più lungimiranti, hanno 
visto che potevano fare dei soldi su di me, forse 
semplicemente quello. Sta di fatto che purtroppo è 
così, Roma è una città dove non ci sono neanche i 

soldi per i mezzi pubblici, figurati se c’è la possibilità 
di sfondare con la musica! Ce ne sono di artisti, già 
se vedi Carletto (Carl Brave, ndr), lui, a parte che fa 
una musica proprio tipicamente romana, al di là che 
sia pop, poi ha avuto un’esplosione talmente grande 
che può permettersi “de sta’ ‘ndo cazzo je pare”. 
Io ho ventisette anni, è un periodoo della vita dove 
voglio correre e fare tante cose e Roma non è il posto 
adatto, è una città ferma, molto statica.

SD: Se ci pensi pure Coez ha fatto così per svoltare. 
Una volta faceva rap con Lucci nei Brokenspeakers…
K: Sì, esatto, i Brokenspeakers hanno fatto tra virgo-
lette la storia a Roma. E pure Franco (Franco126, ndr), 
il mio socio, adesso fa il cantautore, mentre prima 
come rapper non se lo inculava nessuno e ha fatto un 
sacco di dischi rap che nessuno si è mai ascoltato. 
Alcuni, magari, fanno dei compromessi per arrivare 
a più persone, no? O semplicemente è nella loro 
attitudine fare quel tipo di cosa. A me interessa fare 

Roma è una città dove non ci 

sono neanche i soldi per i mezzi 

pubblici, figurati se c’è 

la possibilità di sfondare 

con la musica!



38

Sconsiglio a chiunque di firmare 

con una major se non ha mai fatto 

almeno un disco, perché là vai a 

rovinarti la carriera.

quello che piace a me. Preferisco essere considerato 
pesante, anche perché son cresciuto con musica 
pesante e non con musica leggera, quindi, sono io.

SD: Con Massimo Pericolo e Speranza com’è stata la 
conoscenza?
K: Con Massimo tramite Phra Crookers, e Phra trami-
te Bebbo (Ugo Borghetti, ndr), che ci aveva fatto una 
canzone e me ne aveva parlato. Personalmente poi 
in studio da Crookers. È un bravissimo ragazzo, sim-
patico. Siamo persone molto diverse in realtà, però 
l’attitudine che abbiamo nel fare musica è la stessa, 
e stessa cosa Speranza. Poi lui, di noi tre, è forse 
quello più crudo di tutti in assoluto, però poi come 
persona, la vedi, è d’oro. Ad un concerto 
c’era pure mia madre, si è presentato a lei, 
è una persona veramente di cuore, oltre 
che un grande artista.

SD: Ora che hai chiamato in causa tua 
madre, ti chiedo di tuo padre, visto che è 
presente in ‘Con Te’ con un assolo di sax…
K: Beh, mio padre suona il sassofono da 
sempre, è appassionato di jazz, lo è sempre 
stato fin da ragazzo e prima che nascessi 
io pure lui si faceva i suoi concerti con la sua band. 
Poi sono nato io e si è dovuto trovare un lavoro serio. 
Lui mi ha sempre supportato nella mia scelta di fare 
musica, e questa è pure una fortuna. Quando ha 
visto che facevo musica, pure lui si è rigasato nel 
farla, gli ho fatto conoscere Carlo, e ora è in tour con 
lui, fa parte della sua band, quindi suona più di me 
e sta sempre in giro, non lo vedo più tra un po’, sta 
sempre al lavoro e quando ha le ferie va a suonare. 
Però lui è mega contento, è come se stesse vivendo 
un’altra gioventù. E questa è una delle più grosse 
soddisfazioni che ho nel fare musica, cioè aver reso 
felice mio padre.

SD: Ti ha passato qualche disco?
K: Eh, un sacco! Tantissimi! Però son dischi quasi 
tutti jazz, dai quali magari tante volte ho preso dei 
campioni, spesso sto a campionare Miles Davis. 
Pure io passo i dischi a lui, quando da ragazzino ero 
appassionato di hard rock, in realtà è più mia madre 
quella appassionata, mio padre è proprio “black”, 
infatti quando poi ho iniziato il rap perché me lo 
sentivo io gli piaceva, perché è sempre black music e 
lui è molto appassionato. 

SD: Come mai hai scelto ‘Pantani’ come personaggio 
di una tua canzone?
K: ‘Pantani’ perché è un personaggio che alla fine, 
nel periodo in cui ero piccolino io, era iconico. Io 
sono del ’92 e stavo sempre da mio nonno; lui, 
d’estate, era fisso a guardare il Giro d’Italia, perché 
c’era soltanto una televisione. Mi ricordo che mi 
era proprio rimasto impresso, tant’è che pure io ero 
tifoso, nonostante del ciclismo non me ne fregasse 
un cazzo. Crescendo, quando è morto, ho approfon-
dito la sua storia, sia della vicenda di come è morto, 
che non è ben chiara, sia proprio come campione, le 
imprese che ha fatto; c’è un documentario sulla sua 
vita e le sue 

vittorie, non parla neanche 
della sua morte, di quanto fosse un campione e di 
quanto riuscisse a rialzarsi dopo ogni caduta ed è 
una cosa che può dare forza nei momenti difficili. È 
una canzone che mi chiedono sempre ai live, ed io 
la tengo per ultima, e credo che chi mi segue abbia 
capito il parallelismo che c’è tra la sua figura e la 
mia. È un grande campione, però tenuto ai margini, 
un po’ per scelta sua e un po’ per scelta di altri, che 
ha sofferto un sacco e ha perso tanto, ma ha vinto in 
maniera epica più di chiunque altro, uno che bastava 
guardarlo in faccia per capirne la sofferenza, non è 
un caso che tutta Italia sia impazzita per lui.

SD: Per le basi a chi ti affidi?
K: Se guardiamo a ‘Rehab’, le basi sono quasi tutte 
praticamente prodotte da me, le strumentali, le parti 
di chitarra o sono campionate o sono di Generic Ani-
mal. Però tendo a fare tutto da solo perché so quello 
che voglio e mi piace fare ‘sta roba. 

SD: E con Generic Animal com’è nata la collaborazio-
ne?
K: Lui l’ho conosciuto tramite il mio fonico dal vivo, 
avevo bisogno di qualche polistrumentista bravo. 
Abbiamo generi veramente differenti, ma lui può 

dare un contributo a me e viceversa. Abbiamo fatto 
due-tre pezzi, e nel disco nuovo ne abbiamo fatto 
un altro, non è una cosa fissa, sono abbastanza 
casuale in ciò che faccio. Magari capita che una setti-
mana frequento un tipo, c’ha un amico che suona la 
chitarra e gli faccio registrare a casa la chitarra. Poi 
la settimana dopo ne conosco un altro e così via, e 
nel disco c’è tutta gente presa a caso. Però è anche 
questo il bello di lavorare così, ti lasci prendere dal 
momento.

SD: Piero e Ketama sono la stessa persona?
K: Sì, non c’è molta differenza, anche perché mi chia-

mano Ketama da prima che facessi rap. È un 
soprannome che non mi sono dato da solo e 
che non c’entra con la musica, per cui, non è 
un nome d’arte, ma un soprannome che mi 
hanno dato per strada. 

SD: Nuovo album?
K: Penso uscirà verso l’autunno di quest’an-
no. In questo album ci saranno più aspetti: 
è molto più violento a livello di testi, è 
forse l’album più incazzato che ho scritto, 

mentre a livello di sonorità è più ampio rispetto a 
‘Rehab’, e soprattutto è la prima volta che mi sono 
aperto a collaborazioni al di fuori della Love Gang e 
ci sono quattro o cinque feat, che comunque son tan-
ti, ma tutti di gente fighissima e king del rap italiano. 
È un po’ la mia paura fare un album con tanti feat, 
però alla fine se non lo faccio adesso quando cazzo 
lo faccio? La cosa bella è che sono tutti feat che non 
mi ha proposto la major, sono nati naturalmente o 
perché me l’hanno chiesto loro o perché ci siamo co-
nosciuti e abbiamo deciso di fare qualcosa assieme, 
ma comunque tutti con gente con cui io avrei voluto 
collaborare perché li rispetto già da prima.

SD: Ma la major ti mette pressioni? 
K: Guarda, sulla trap hanno capito che funziona 
perché è naturale, questo dopo vari tentativi di sna-
turarla, dopo Sfera Ebbasta con il quale hanno visto 
che facendo il cazzo che gli pareva faceva i numeri 
più grossi di tutti, loro hanno capito che la trap 
funziona solo se è una roba naturale e il pubblico si 
accorge se non lo è. Come un po’ pure l’esplosione 
del punk ai tempi, alla fine: quanti gruppi parucconi 
c’erano dopo aver capito che il genere tirava? Però, 
in sostanza, quelli che spaccavano erano quelli 
genuini. Ritornando alla pressione, nel mio caso, 
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@ketama126
soundcloud.com/ketama126

io ho firmato che già avevo una fanbase, avevo dei 
numeri abbastanza alti, già facevo un botto di con-
certi, quindi in questo caso sarebbero stati stupidi 
se avessero voluto cambiare il mio metodo di lavoro. 
Semplicemente, se funzioni e fai già un milione così, 
se loro ti danno la carica, ti danno le buste (di soldi, 

ndr), tu fai il quadruplo. Ecco: sconsiglio a chiunque 
di firmare con una major se non ha mai fatto almeno 
un disco, perché là vai a rovinarti la carriera; prima 
di andare a firmare devi avere bene le idee tu chiare, 
perché se non hai le idee chiare, loro te le possono 
plagiare. Se sai quello che vuoi, se ne accorgono 

pure loro e ti fanno fare quello che vuoi, perché ha 
sempre funzionato così.

SD: Grazie mille del tuo tempo, e in bocca al lupo!
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I Bold sono una di quelle band che hanno fatto la storia 
dei mid 80’s HC e tra le più influenti youthcrew straight 
edge della scena. Considerando i quasi 34 anni di attività 
tra alti e bassi, pause e cambi di line up, i cuginetti minori 
degli Youth Of Today sul palco hanno ancora carica e 
carisma da vendere e fisicamente sono in perfetta forma, 
come lo dimostrano nei loro shows. Certo non sono più 
gli anni d’oro dell’Anthrax, del CBGB’S, Pyramid, della NY 
Crew, dei cappucci, delle X e dei Construction Gloves, 
ma Matt, Tim; TC3 e Drew tengono il palco da maestri e 
lo spirito, sotto certi punti di vista è ancora intatto. Quei 
tredicenni nati come Crippled Youth nel cuore dello stato 
di New York al confine con il Connecticut, stessa città 
natale degli Upfront, ora sono uomini fatti con famiglia, 
hanno macinato tanta strada, tour e nottate in furgone, ma 
dimostrano ancora un’umiltà e una genuinità non comune 

a molte band veterane che, sembrano solo desiderare fare 
soldi e si atteggiano da rockstar navigate. La formazione 
è praticamente quella degli inizi, manca solo John “Zulu” 
Zuluaga, ma Tom Capone fa parte della band sin dal 1988. Il 
curriculum dei vari membri fa rabbrividire considerando
che Tom, Drew, Matt e Tim hanno suonato o fatto parte di 
tutto il gotha del NYHC, tanto per citare Youth Of Today, 
Beyond, Quicksand, Shelter, Running Like Thieves, Into 
Another, Handsome, Gorilla Biscuits, One Sided War (vinile 
postumo in uscita in questi giorni su Devarishi Records) 
praticamente il meglio degli ultimi 30 anni dell’hardcore 
della Big Apple. Il forte legame che li unisce proprio agli 
Youth Of Today, che appoggiarono come fratelli maggiori 
i Bold dagli inizi, è stato sempre un rapporto speciale che 
ha portato spesso le due compagini a incorporare membri 
dell’una o dell’altra band nella propria line up.
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“Straightfoward actions, common goals
Working together with straight clean souls
Working for a common cause, the youth unite
Join with us in our fight
Nailed to the X”

SD: Partiamo dalle origini: quando avete mosso i 
primi passi come Crippled Youth/Bold?
Matt: Agosto 1985: primo show in assoluto in un 
locale nel Connecticut.

SD: Siete stati straight edge sin dall’inizio?
M: In principio eravamo solo una punk band ma i 
primi show sono stati organizzati dalla Youth Crew e 
abbiamo iniziato a scambiare opinioni, dischi ecc… 
con i ragazzi degli Youth Of Today e altri del giro e 
piano piano siamo entrati in sintonia con questa 
filosofia e scena.

SD: Eravate in pratica nel posto giusto al momento 
giusto? Vi ho sempre visti come una sorta di cugini o 
fratelli minori degli Youth Of Today...
M: Esatto, al posto giusto nel momento giusto! 
Guarda alla fine ci conoscevamo già tutti, loro sono 
di qualche anno più grandi ma di vista a scuola ci 
conoscevamo bene, ad esempio mia sorella era in 
classe con uno dei loro batteristi mi sembra.

SD: Siete ancora straight edge?
M: Qualcuno nella band sì, altri no.

SD: Ho sempre pensato che lo straight edge non sia 
un insieme di regole ma una sorta di percorso molto 
personale.
M: Il messaggio dei Bold è quello di essere delle per-
sone positive, un messaggio che invita alla introspe-
zione e alla crescita interiore, a essere costruttivi con 
la propria vita. Vale anche per noi stessi ovviamente, 
e siamo cambiati molto nel corso degli anni. Riguardo 
lo straight edge, quando sei più giovane ovviamente 
tendi a vedere le cose o bianco o nero ma quando 
cresci sei più realista e capisci che la visione del 
mondo non può essere così netta.

SD: Quando avete cambiato il nome da Crippled 
Youth a Bold?
M: Penso sia stato nell’ ‘86/’87 ad un concerto dei 
Dag Nasty al CBGB di New York. Era un onore per 
noi aprire per loro ed è stato il primo concerto dove 
abbiamo usato il nome Bold.

SD: Com’è cambiato il vostro approccio verso la 
musica hardcore nel corso degli anni? E’ diverso il 
vostro spirito verso la scena e la musica rispetto ai 
vostri esordi?
M: Continuare suonare hardcore è un tributo alla 
musica che ci piace suonare ed ascoltare. Ci piace 
stare insieme e suonare on stage. Siamo migliorati 
come musicisti e le canzoni rendono decisamente 
meglio ora.

SD: Tom (Capone, ndr) come sei entrato in contatto 
con la band?
Tom: Ho conosciuto la band con ‘Speak Out’ ma 
sono entrato in pianta stabile a partire dal sette 
pollici uscito subito dopo e poi in ‘Looking Back’. 
Ho iniziato a suonare live dopo che hanno deciso di 
aggiungere una chitarra dal vivo e poi sono entrato 
nella band dopo che Matt ha deciso di dedicarsi solo 
alla voce. Già il sound stava cambiando e penso che 
il mio apporto come chitarrista abbia aiutato questo 
processo che era già in atto. Ci siamo presi dei rischi 
per staccarci dal resto delle band, è stata una cosa 
positiva per me.

SD: L’uscita di ‘Speak Out’ è stata molto travagliata 
e posticipata più volte, colpa della WishingWell 
Records?
M: E’ una domanda? (ride ndA). Facendola breve 
avevamo registrato il disco e siamo stati contattati 
da questa label che al momento di concludere si è 
completamente dissolta! Per fortuna alcuni ragazzi 
della Youth Crew stavano mettendo in piedi la Reve-
lation Records e dopo qualche mese siamo riusciti a 
pubblicare tramite loro ‘Speak Out’.

SD: Guardando al passato avete delle recriminazio-
ni? Vi pentite di qualcosa? Oppure pensate di aver 
raggiunto tutti gli obbiettivi che vi eravate posti?
M: Beh, la vita è strana. Quando passano gli anni 
puoi guardarti indietro e fare un sacco di ragiona-
menti postumi, però quando vivi il momento non 
fai molti calcoli e fai del tuo meglio. Posso dirti che 
ascoltandolo adesso non sono molto soddisfatto 
della produzione di ‘Speak Out’ e qualche canzone 
magari l’avrei riarrangiata in modo diverso, ma lo 
posso dire solo adesso anche se non mi piace guar-
darmi troppo indietro.
T: Posso dire lo stesso del 7” di ‘Looking Back’, ma 
eravamo dei ragazzini e non giravano molti soldi. 
Abbiamo dato il massimo con quello che avevamo a 

disposizione ed erano le prime volte che andavamo 
in studio. 

SD: Mi parlate di John Porcell: quando è entrato nella 
band? Che tipo di rapporto avete?
M: John si è unito a noi per dei live a fine anni ‘80 per-
ché in quel momento era fermo e visto che dal vivo 
proponevamo ormai fissi due chitarre la situazione ci 
è sembrata ottima. 
T: Sì esatto, era un momento in cui John era fermo 
con i suoi progetti e noi stavamo per partire in tour 
quindi anche in questo caso il momento e la situazio-
ne erano quelle giuste. Quando ci siamo riformati ci 
è venuto naturale chiamare John perché ci troviamo 
davvero bene insieme e visto che era libero ha accet-
tato volentieri. E’ un amico ed è ancora parte della 
band anche se ci raggiunge solo quando è libero da 
impegni: abbiamo suonato l’ultima volta insieme 6 
mesi fa mi sembra, a New York. Abbiamo suonato 
qualche show insieme nella West Coast. Per questo 
tour purtroppo aveva degli impegni e non è potuto 
venire. Vuoi sapere una cosa divertente? A volte 
la gente viene da me e mi chiede “hey, tu sei John 
Porcell?” (ride ndA).

SD: Cosa ricordate dei primi show italiani?
M: Mi sembra fosse il 2005 o 2006 e abbiamo suo-
nato con molte giovani band americane tipo i Down 
To Nothing: è stato divertente anche se non erava-
mo venuti con la line-up originale, in particolare il 
batterista. Preferisco quella di oggi più vicina ai Bold 
storici.

SD: Pensate che in generale la scena sia migliorata o 
peggiorata?
M: Non saprei.
T: Uhm, mi piace vivere nel presente, non bado molto 
alle differenze con il passato. Sono contento di suo-
nare davanti alla nostra gente e ai kid più giovani.

SD: Avere come band di supporto ragazzi più giovani 
vi stimola, vi da più motivazioni?
T: E’ strano perché di solito le band che aprono per 
noi hanno la stessa età o addirittura sono più vecchi 
di noi! Però quando ci capita di suonare con giovani 
band è senz’altro d’ispirazione e ci da molta energia.

SD: Una domanda personale, vi impaurisce invec-
chiare?
M: Direi di no, anzi: non mi sono mai sentito meglio! 
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SD: A me invece mette paura!
T: Anche a me, ma fa parte della vita (ride ndA).

SD: Cosa state ascoltando in questo momento?
M: Roba classica: hardcore, rock, punk, metal. Non 
sono molto dentro le nuove uscite anzi, onestamente 
non saprei nominarti nessuna nuova band...

SD: La scena di NYC al giorno d’oggi? Vivete ancora 

a New York?
M: A Brooklyn. A NYC ci sono sacco di venue, un 
sacco di concerti di ogni genere ma la scena hardcore 
non è più molto grande.
T: Io mi sono trasferito nel Vermont!

SD: Ultime parole per SD?
M: Grazie dell’intervista e speriamo di tornare molto 
presto dalle vostre parti!

boldnyc.bandcamp.com
@boldnyc
@boldhardcore
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Siamo seduti di fronte al nucleo storico dei Cockney 
Rejects, qualche ora prima del loro concerto all’Hiroshima 
Mon Amour di Torino (organizzato dai curatori del British 
Irish Film Fest, annuale rassegna cinematografica sabauda 
la cui prossima edizione si terrà a inizio ottobre). La 
cosa più naturale? Cominciare subito a parlare di calcio, 
probabilmente. Nessun gruppo punk – o persino rock, 
in generale – ha mai avuto un’associazione così stretta 
con una nota squadra professionistica, forse. La loro fama 
di tifosi del West Ham United, e figli della classe operaia 
dell’East End londinese, li precede: ne parlano volentieri, pur 
senza eccedere nelle autocelebrazioni gratuite. 
Vecchie storie già raccontate decine di volte, ormai 
leggendarie. Tipo l’esibizione molesta nel programma 
televisivo della BBC ‘Top of the Pops’, maggio 1980, 
suonando l’inno del West Ham pochi giorni prima della 
finale di Coppa d’Inghilterra, poi vinta dagli stessi Hammers 
contro l’Arsenal («Sbronzarsi e fare casino indossando la 
“nostra” maglia sulla TV nazionale: abbiamo dato il meglio di 
noi stessi. Io avevo appena sedici anni… immagina il giorno 
dopo, a scuola!», ricorda divertito il frontman Jeff Turner). 

O la famigerata “battaglia di Birmingham”, il mese 
successivo: un’imboscata tesa dagli hooligan dell’Aston 
Villa e del Birmingham City in un concerto nelle Midlands. 
Ne seguì una rissa sanguinosa, feriti da ambo le parti e 
gravi danni al Cedar Club. Un episodio che minò il seguito 
della carriera dei Cockney Rejects, di fatto («Era nell’aria: 
se non fosse successo quella sera, sarebbe accaduto altrove 
la settimana dopo. Anzi, è andata proprio così: pure a 
Liverpool volevano farci il culo!»). Qualcuno dice che l’abito 
non fa il monaco… ma lo veste. Insomma, i ragazzi ormai 
ultracinquantenni di Canning Town non rinnegano il 
proprio “vivace” passato (vedi l’amicizia con Cass Pennant: 
oggi scrittore e personaggio pubblico, ma un tempo fra i 
leader di uno dei più noti e violenti gruppi organizzati di 
hooligan britannici, l’Inter City Firm). Semplicemente, lo 
osservano con sottile e ironico distacco. 
I Cockney Rejects vanno presi così, innanzitutto: con 
rispetto umano – una moneta di scambio che, dalle 
parti dell’ex pugile dilettante “Stinky” Turner, del fratello 
e chitarrista Mick Geggus e del bassista Vince Riordan, 
possiede ancora un valore elevato. 

COCKNEY REJECTS

SD: Sono trascorsi tre anni dal passaggio del West 
Ham dallo storico stadio Boleyn Ground – meglio 
noto come Upton Park – allo Stadio Olimpico di 
Londra a Stratford, in una zona riqualificata ma priva 
della stessa identità popolare. Nel frattempo, il vec-
chio impianto è stato demolito; ora il terreno su cui 
sorgeva ospita una ventina di palazzi. È il simbolo 
della moderna “gentrificazione” del calcio inglese?
JT: Di sicuro è stata una cagata! Era una scelta 
sbagliata, e continua a esserlo. La maggior parte dei 
vecchi tifosi del West Ham non si troverà mai bene in 
uno stadio del genere, che non è stato costruito per il 
calcio. Come in molti altri stadi “nuovi” della Premier 

League, manca l’atmosfera di una volta; la gente 
sembra più interessata a comprare i popcorn e altre 
stronzate che a cantare i cori. I proprietari del club 
avrebbero potuto ristrutturare e ingrandire Upton 
Park; in fondo non c’era niente che non andasse 
bene, ma ovviamente era più conveniente vendere i 
terreni e farsi assegnare lo stadio olimpico in conces-
sione. E così, un domani, potranno vendere la società 
a qualche ricchissimo sceicco arabo… in mezzo, 
tante balle su come la squadra si sarebbe rafforzata 
e sarebbe diventata più prestigiosa ecc. Sai cosa? 
Qualche Hammer ci ha pure creduto, pensando che 
avremmo fatto come l’Arsenal dopo che hanno tirato 

giù Highbury, ma erano solo cazzate. Io, comunque, 
non andrò più allo Stadio Olimpico. A questo punto, 
mi appassiona di più il cricket. 
MG: Hanno portato via il calcio dalla classe opera-
ia, rendendolo un puro fenomeno commerciale. Lo 
seguo e lo seguirò sempre, ma non è più la stessa 
cosa. Gli attuali proprietari hanno fatto del West Ham 
un’attrazione per turisti stranieri, per avvocati ameri-
cani che bevono vino rosso e diplomatici giapponesi 
in pausa pranzo. Cazzo, non siamo i fottuti Harlem 
Globetrotters!

SD: Nella primavera del 2016 avete pubblicato la 

Txt Angelo Mora // Artwork Giulia Brachi
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canzone ‘Goodbye Upton Park’, con relativo vide-
oclip; poco dopo, avete suonato dal vivo l’inno del 
West Ham, ‘I’m Forever Blowing Bubbles’, proprio du-
rante la cerimonia di chiusura ufficiale dello stadio.
JT: E con grande orgoglio. Ma è stato un momento 
agrodolce, perché era la fine di una storia lunghis-
sima e bellissima. Siamo nati a quattro passi dallo 
stadio e cresciuti lì, quando sulle gradinate c’erano 
gli scaricatori di porto in cerca di svago e non c’era 
una donna nemmeno a pagarla… (sorride, nda)  
Un mondo completamente diverso e dove la distanza 
fra il pubblico e i calciatori era pochissima, in tutti i 
sensi. Un’altra cosa triste è che il trasloco del West 
Ham ha provocato anche la morte di piccoli ma storici 
esercizi commerciali, nei paraggi di Upton Park: pub, 
taverne e caffetterie che esistevano da tanti anni… 
Istituzioni locali come Nathan’s Pies and Eels soprav-
vivevano grazie al giro del calcio e, in poco tempo, 
hanno chiuso o hanno subito un “rebranding”, come 
la Boleyn Tavern, aumentando i prezzi e perdendo la 
propria identità originaria. 

SD: Negli ultimi anni, i Cockney Rejects hanno 
suonato dal vivo anche in posti “esotici” come il 
Giappone, la Russia o il Sudamerica. Forse i fan di 
Tokyo che indossano la maglietta del West Ham, o 
ne sventolano la sciarpa, sono gli stessi, potenziali 
“turisti per calcio” per i quali è stato architettato il 
passaggio dal pittoresco Upton Park al più conforte-
vole Stadio Olimpico.
JT: Vero, è l’altra faccia della stessa medaglia. Il pun-
to è che io non posso parlare a nome di tutti i tifosi 
del West Ham. Per quelli come me, con quarant’anni 
di militanza ad Upton Park, lo Stadio Olimpico non 
sarà mai “casa”. Ma se qualcun altro la pensa al 
contrario, pace. È una scelta legittima. 
MG: Non possiamo biasimarli. I tifosi più giovani 
o quelli stranieri non sono mai stati ad Upton Park 
negli anni ’70 e ’80; non è colpa loro. Per noi, però, 
Stratford non sarà mai “West Ham”. 
VR: È un fenomeno che nasce da lontano ed è più 
grande del calcio. Si chiama gentrificazione: una 
parola carina che significa “sgombriamo i poveri per 
costruire le nuove case dei ricchi”! (ride, nda)

SD: Nel 2010 vi eravate già esibiti ad Upton Park: 
prima di un importante incontro di pugilato pro-
fessionistico del vostro amico “East Ender” Kevin 
Mitchell (anch’egli tifoso del West Ham che, qualche 
settimana prima, aveva suonato la batteria con voi 

durante un concerto). 
JT: Uno spasso. Purtroppo, poi, lui perse per K.O. 
contro l’avversario australiano: Kevin è un amico, ma 
quella sera non era in gran forma né fisicamente, né 
mentalmente (soprattutto). Quell’incontro non rese 
giustizia al suo talento di pugile; un vero peccato, 
perché l’atmosfera allo stadio era elettrica. 
MG: Fino a quel giorno il club non ci aveva mai preso 
in considerazione per le cerimonie pubbliche o cose 
così. Penso che volessero prendere le distanze da 
noi, che ci vedessero legati a un periodo oscuro della 
storia del West Ham per via della violenza negli stadi 
e degli hooligan. Ma quell’incontro non era stato or-
ganizzato dalla società; ci fu una specie di sondaggio 
fra gli appassionati di boxe per decidere chi avrebbe 
“accompagnato” Kevin sul palco, musicalmente, e 
prendemmo circa l’80% dei voti! E così eccoci lì, gli 
ospiti indesiderati…
JT: Che si fottano, in ogni caso. Quelli pensano di 
essere i padroni del club, ma sono solo dei ricchi 
custodi. 

SD: Nel 2017 avete ri-registrato ‘Goodbye Upton 
Park’ in portoghese, intitolandola ‘Chapecoense’, 
pubblicandola come singolo e “dedicandola” alle 
vittime dell’incidente aereo dell’omonima squadra 
brasiliana, avvenuto nel novembre del 2016. 
JT: Volevamo tirar su qualche soldo per le famiglie dei 
calciatori morti, che non avevano ricevuto assoluta-
mente niente dalle istituzioni calcistiche internazio-
nali. 
MG: Eravamo incazzati perché le grandi squadre in-
glesi, in pratica, non avevano fatto nulla di concreto 
per quelle povere famiglie. Così abbiamo pensato di 
dare un piccolo contributo nostro. In Premier League 
fecero un minuto di silenzio in memoria delle vittime, 
ma qualche giorno era già stato tutto dimenticato. 
Per club così ricchi, famosi e pieni di calciatori super-
star, dopo un tweet di cordoglio era già tutto finito... 
bastardi egoisti! Parlavi con la gente appassionata 
di calcio, una settimana dopo lo schianto dell’aereo, 
e nessuno si ricordava più della Chapecoense. Non 
è giusto. Pensa al Grande Torino e al Manchester 
United dei Busby Babes: se ami il calcio, non puoi 
dimenticartene.
JT: Era la cosa giusta da fare. L’avremmo fatto per 
qualsiasi altra squadra. Tranne per il Tottenham, 
forse… (scoppia a ridere, nda)
VR: O per il Liverpool. O per l’Everton. O per il 
Leicester. O per qualsiasi altra fottuta squadra della 

federazione inglese! (ridono, nda)

SD: Dopo i turbolenti anni ’70 e ’80, il calcio britanni-
co è cambiato radicalmente sotto diversi aspetti e il 
“fenomeno hooligan” è stato debellato (dagli stadi, 
perlomeno). Voi eravate in prima fila, all’epoca. 
MG: La cultura giovanile inglese era completamente 
tribalizzata, in quegli anni. C’erano gang ovunque e 
quasi tutti i ragazzi come noi facevano parte di una, 
che fosse legata al calcio o alla musica. Hai presen-
te ‘I Guerrieri della Notte’? Il film era ambientato a 
New York, ma il senso era uguale. Se ti allontanavi 
dalla tua zona, tornare a casa poteva essere molto 
complicato. 
JT: Punk, skinhead, mod, new romantic, c’erano an-
cora in giro anche i teddy boys… un sacco di fazioni 
diverse.
VR: Eravamo dei ragazzi molti generosi. Quando gli 
altri ci chiedevano di fare a botte, non dicevamo mai 
di no… (ride, nda)

SD: Le vicende dell’ICF e di Cass Pennant fanno 
parte dell’immaginario collettivo legato all’ambien-
te di “quel” football. È interessante notare come 
un ragazzo di colore fosse arrivato ai vertici di un 
mondo generalmente “bianco” (in un periodo storico 
dove il Fronte Nazionale Britannico riscuoteva molti 
consensi fra alcune cosiddette sottoculture giovani-
li, peraltro).
MG: C’erano tantissimi neri fra i tifosi del West Ham. 
VR: Non c’erano infiltrazioni “nazi” o del National 
Front nella nostra tifoseria, per cui era una cosa 
normale.
MG: Cazzo, siamo cresciuti in mezzo alla gente di 
colore. “Parlavamo la stessa lingua” ed eravamo tutti 
sullo stesso piano sociale, nell’East End. Non c’erano 
differenze. 
JT: I miei idoli extramusicali erano i fottuti Muham-
mad Ali e Sugar Ray Leonard, avevo i loro poster 
appesi in camera! 
MG: Non ci poteva essere razzismo, fra noi Hammers. 
Eravamo tutti uniti contro il nemico, i tifosi avversari. 
E se dall’altra parte c’erano degli altri ragazzi di colo-
re, i primi a dargli contro erano proprio i “nostri” neri! 
JT: Gli unici colori che contavano per noi erano il 
“claret and blue”! 

cockneyrejects.com
@cockneyrejectsofficial
@CockneyRejects2
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L’assenza di pubblicazione di 
materiale ufficiale da quasi 
otto anni non ha scalfito 
minimamente l’attaccamento 
verso i Get Up Kids di una 
fanbase che non vedeva l’ora 
di riabbracciare anche in 
sede live la band di Kansas 
City. L’uscita di ‘Problems’, 

oltre a darci l’opportunità 
di ascoltare finalmente 
un nuovo album targato 
TGUK,  ci ha regalato un 
tour europeo e l’occasione di 
incontrare la band durante la 
tappa bolognese dello scorso 
Maggio al Locomotiv Club.

THE GET
UP KIDS

Txt Cristiano Crepaldi, intro Davide Perletti // Pics Arianna Carotta

Prima voce: Matthew “Matt” Pryor (voce, chitarra)
Seconda voce: James Dewees (tastiere)

SD: In tutti questi anni avete suonato poco in Italia, 
ma nonostante questo quasi tutti i vostri live sono 
sold out o quasi. Cosa significa questo per voi… che 
avete lavorato bene e siete sulla strada giusta?
Matt: Lo spero! Non suoniamo in Italia dal 2015 per il 
nostro ventennale. Ci piace venire da voi. In generale 
non abbiamo pubblicato materiale per un po’ di tem-
po e solo l’anno scorso abbiamo pubblicato un EP e 
abbiamo fatto un paio di brevi tour di supporto negli 
States. Non appena abbiamo pubblicato il nuovo 
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disco abbiamo scelto di venire in Europa e suonare in 
Italia, Spagna, Germania, Francia.. tutti posti che non 
visitavamo da tempo.
James: E incontrare di nuovo tanti amici che non 
vedevamo da tempo.

SD: Che esperienze avete avuto nel nostro paese?
M: Molto belle: stamattina abbiamo fatto un giro, 
incontrato e chiacchierato con un po’ di gente, fatto 
shopping. Sono tutti molto amichevoli. E’ bello per-
ché negli USA ci sono molti italo americani di secon-
da/terza generazione e mi spiace dirlo ma la maggior 
parte si comportano come dei perfetti coglioni e qua 

invece non ho questa impressione. Ascoltare parlare 
italiano poi è molto bello: ha un bel sound, un flow 
molto piacevole. Mi ricordo una volta di aver suonato 
in un castello, un’altra volta in un centro sociale... 
forse in un centro sociale in un castello? Tu ti ricordi?
J: No, mi ricordo di un concerto molto selvaggio. E mi 
ricordo però del castello sopra una collina, location 
splendida.
M: Abbiamo fatto una gita a Venezia, mangiato alla 
grande.
J: Siamo sempre stati trattati molto bene: mi ricordo 
una volta che siamo venuti in tour con mogli e figli e 
ci siamo imbattuti in forte dosi di grappa!

M: Venezia è davvero un posto da vedere! La cosa 
che mi piace di più dell’Italia è che le città sono 
relativamente vicine tra di loro al contrario che da noi 
negli States, al massimo in una/due ore puoi visitare 
una città diversa.

SD: Sono passati ormai vent’anni dall’uscita di ‘So-
mething To Write Home About’, il vostro feeling nei 
confronti di quell’album è mutato nel tempo oppure 
siete coscienti di avere realizzato un disco che rimar-
rà radicato nella storia?
J: Amo quell’album e sono molto contento che 
significhi ancora molto per i nostri fan. Onestamente 
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non è una cosa a cui penso molto, nel senso che per 
fortuna lo considero quasi una parte del mio lavoro 
(ride ndA). Certamente quel disco è una delle ragioni 
per la quale ora possiamo dire di avere costruito una 
carriera, ed è un disco molto importante perché ha 
permesso a tanta gente di “connettersi” con noi. E’ 
anche il motivo per il quale il nostro legame come 
band è molto stretto. Celebriamo quel disco ad ogni 
show suonando almeno cinque o sei estratti.

M: Riguardando al tutto adesso, all’epoca non 
avevamo idea ovviamente di come sarebbe diven-
tato importante questo disco, dell’impatto che ha 
avuto su di noi ma soprattutto sui nostri fan. Ora lo 
capiamo. Ha identificato un periodo della nostra vita 
ma allo stesso tempo ha definito anche quello che 
siamo adesso. 

SD: Ogni vostro album è caratterizzato da un cam-

biamento stilistico, ogni album ha sonorità differenti 
e credo personalmente che questa sia la carta vin-
cente. E’ un aspetto programmato o del tutto casuale 
dettato dall’umore del momento?
J: Non decidiamo mai a tavolino la direzione che 
deve prendere un album, ci lasciamo trasportare 
dal feeling del momento. Questo forse è il segreto 
della nostra longevità e di non annoiare mai i nostri 
ascoltatori. E’ il nostro modo di prendere dei rischi 
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“calcolati”. Tu che ne pensi?
M: Non lo so, probabilmente suoniamo quello che 
riusciamo a suonare in quel preciso momento. 
J: Vero, anche se ripensavo a una fase ben precisa 
della nostra carriera, a inizio 2000 quando eravamo 
più vicini ai 30 anni che ai 20... forse in quel momen-
to preciso abbiamo avuto una crescita e abbiamo 
sperimentato maggiormente con il nostro sound.
M: Sì, non potevamo certo scrivere pezzi come se 
fossimo dei teenager scapestrati.
J: Qualche esperimento acustico, elettronica...
M: Penso che faccia parte di un processo di appren-
dimento, come persone e come musicisti. A un certo 
punto realizzi che vuoi migliorare o sperimentare 
qualcosa di nuovo, metterti alla prova anche, perché 
no. E’ stato anche un modo per sfuggire alla noia del 
classico ciclo disco-promozione-tour. Uhm, non lo 
so, mi sa che sto parlando a ruota libera (ride ndA). 
La smetto, andiamo avanti!

SD: Se potessi consigliare un album o una 
vostra canzone a un teenager che ha appe-
na conosciuto i TGUPK, quale consigliere-
sti, quale vi identifica di più?
M: Dipende dal teenager!
J: Beh, posso basarmi su mia figlia dicias-
settenne che ha messo in piedi una punk 
band. Non so se lo sapevi Matt ma ci hanno 
coverizzato! Una canzone che amano molto e che 
ripropongono in saletta è ‘Holiday’. Parla di tante 
cose care ai teenager come il crescere, perdere gli 
amici in una fase di cambiamenti: affrontare i 17 
anni non è facile perché finisci l’high school e vai al 
college, inizi a uscire con le ragazze ecc.. quindi le 
mie ricerche mi portano a dire ‘Holiday’ (ride ndA). 
Dico però anche ‘Satellite’ del nuovo album, una 
canzone che parla di sentirsi soli e isolati, tutti argo-
menti a cui un teenager può facilmente relazionarsi.

SD: Nei video dei singoli di ‘Kicker’, che precedono 
l’uscita del vostro nuovo album, si nota una sorta di 
comune denominatore dedito alla rivincita persona-
le. Teeenagers che si vendicano contro i più grandi. 
Il messaggio ha qualche modo a che vedere con le 
vostre vite? Avete un senso di rivalsa nei confronti 
di qualcuno o qualcosa?
J: Non l’avevo pensato in questo senso il video, 
è una interpretazione interessante. I ragazzi che 
curano i nostri video hanno avuto questa idea con 
teenager che andavano in bici, giocavano a pallone, 

ci sembrava una idea “visiva” che calzasse a pennel-
lo con il mood della canzone.
M: Capisco cosa intendi: vengo da una cittadina 
molto piccola, davvero piccola e piena di cowboy e 
proprietari terrieri. Essere un piccolo punk dai capelli 
verdi che scorrazzava in skate non era il massimo del-
la vita ma ora che ho fatto dell’essere diverso, essere 
un punk, una carriera capisco bene cosa intendi per 
senso di rivalsa.

SD: Se chiudete gli occhi e ripensate ai TGUK ai tempi 
di ‘Red Letter Day’ o ‘Four Minute Mile’ cosa vedete?
J: 1999 circa, un video di un concerto in Belgio, molto 
selvaggio.
M: Penso di essere svenuto.
J: Rimpiango di aver venduto mia Telecaster dell’e-
poca! Vale un sacco di soldi adesso ed era una 
grande chitarra. Per me rappresenta un momento di 
innocenza, l’inizio di una 

avventura: non ero ancora sposato, venivo per la 
prima volta in Europa. Era tutto nuovo: locali, città, 
persone. Non mi ricordo molti dettagli e di questo mi 
dispiace, ma ricordo tanto divertimento sia on stage e 
giù dal palco.
M: Ancora oggi ogni tanto ci chiediamo tra di noi “ma 
qui abbiamo già suonato?” Spesso la risposta è “non 
mi ricordo” (ridono ndA).

SD: Chi sono i TGUK oggi rispetto a quelli di quel 
periodo?
M:  Siamo gli stessi di sempre, quando ci ritroviamo 
insieme siamo gli stessi diciottenni di un tempo! Una 
volta lasciati a casa moglie e figli e ci troviamo insie-
me per i tour o in studio il tempo non ha importanza, 
siamo sempre gli stessi.
J: Penso che approcciamo i tour in modo più serio.
M: Sì, prendiamo le cose più seriamente da quel 
punto di vista.
J: Mi ricordo che a volte ai nostri esordi arrivava qual-
cuno a dirmi che non avevamo suonato bene o peggio 
e io pensavo “hai pagato 5 dollari, hai passato una 

serata fuori casa, perché ti lamenti?”. Eravamo gio-
vani... ora penso che magari una persona per venire 
a sentirci il lunedì sera lascia a casa moglie e figli, 
la mattina presto deve alzarsi per andare in ufficio 
e per vederci ha pagato dei soldi per il biglietto e 
qualche birra... beh, mi sento più responsabile ora! 
Voglio che la gente vada a casa contenta quindi ora 
finisco l’intervista, finisco la mia birra, mi faccio un 
riposino e da sobrio salgo sul palco.

SD: Ci sono band del panorama attuale che ascolti 
volentieri e di danno stimoli compositivi e nelle 
quali magari ti riconosci?
J: I Pup, senza dubbio! Hai ascoltato il nuovo album? 
Spettacolare. Ascolto molte cose nuove e spesso 
sono davvero interessanti: ogni tanto “sbircio” 
tra gli ascolti di mia figlia e dei suoi amici oppure 
scopro le band quando ci suoniamo insieme. Un 

po’ di nomi: gli scozzesi The Spook School, 
i Retirement Party e The Hotelier. Ascolto 
queste band e penso che si sia quasi chiuso 
un ciclo, rivedo molto di noi nel loro sound, 
nella loro attitudine e mi riempie di orgoglio 
avere lasciato questa “eredità”.

SD: Quale brano di ‘Problems’ potrebbe 
diventare la nuova ‘Out Of Reach’?

J: Forse ‘Salina’.
M: Sì, ci può stare. Anche l’ultima canzone che in 
realtà è molto triste, ‘Your Ghost Is Gone’, però non 
vorremmo dare una impressione sbagliata (ride 
ndA).
J: Già! Penso che ‘Salina’ sia la canzone che emerge 
di tutto il disco e anche come tematica la accomuno 
a ‘Out Of Reach’: ‘Salina’ parla di partire, andare via 
per un lungo periodo. ‘Out Of Reach’ di stare lontano 
da casa, in particolare del fatto che affrontavo un 
periodo in tour lontano dai miei genitori.

thegetupkids.com
@thegetupkids

Essere un piccolo punk dai capelli 

verdi che scorrazzava in skate non 

era il massimo della vita. 
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Si ispirano alla “Revolution Summer” di 
Washington, all’oscurità eterea e sfibrante dei 
Dinosaur Jr e alla rabbia del grunge, riuscendo 
a creare un sound che ci abbraccia come una 
Madre dal quale abbiamo ereditato la malinconia 
di Cobain e i colori della pop culture, entrata 
nelle nostre case grazie a MTV. Stiamo parlando 
dei Mother, giovanissima formazione veneta 
attiva dal 2017. Nel marzo di quest’anno hanno 

pubblicato il loro primo EP, ‘Love Vision’, un 
piccolo gioiello che colorerà di una felicità sfocata 
la vostra estate.
Abbiamo quindi deciso di fare due chiacchiere 
con Riccardo Volpe, cantante del gruppo, per 
comprendere meglio il percorso, i sogni e le 
ispirazioni di quella che consideriamo una della 
band più interessanti tra le nuove leve nostrane.

Txt Serena Mazzini // Pics Rigablood
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SD: ‘Love Vision’ è uscito da qualche mese e mi 
sembra che sia stato accolto con entusiasmo da più 
parti. Cosa pensate di questo risultato?
R: ’Love Vision’ è stato scritto con non poca perse-
veranza e dedizione nel corso di un anno e mezzo in 
cui alcuni di noi sono stati per più o meno tempo in 
regioni e/o paesi diversi. È  stato fighissimo ricevere 
dei feedback positivi sin da subito, un po’ ci sperava-
mo dato che in primis noi ci siamo sempre presi bene 
per questo progetto. In quasi due anni di preparativi, 
nonostante tutti gli scazzi del caso, abbiamo fatto di 
tutto per far uscire i Mother dalla sala prove (davve-
ro, di tutto) perché in fondo anche se non sapevamo 
come il pubblico avrebbe reagito, noi stessi avevamo 
bisogno di una band come i Mother. Al tempo stesso 
dopo l’uscita di ‘Love Vision’, il disco ha raggiunto 
luoghi e persone che mai ci saremmo aspettati, 
probabilmente perché c’è chi ha saputo cogliere ciò 
che sta dietro la pura musicalità delle canzoni che 
abbiamo composto e questo ci ha reso davvero felici.

SD: Siete tutti molto giovani eppure avete 
scelto di ispirarvi a un sound e a un movi-
mento del passato. Come siete entrati in 
contatto con la “revolution summer” e quali 
sono le band che vi hanno ispirato maggior-
mente?
R: Essendo quasi tutti dei maniaci di hardcore 
punk e affini, siamo a conoscenza delle prin-
cipali band della Revolution Summer da anni. 
Ciò che ci ha spinto ad ottenere una certa cognizione 
di causa approfondendo le nostre conoscenze su 
questa scena però, è stata probabilmente l’uscita del 
disco ‘Leave It All Behind’ dei Praise. Poter rivivere 
quel sound nell’era musicale attuale ha probabil-
mente sortito su di noi lo stesso effetto che i Rites Of 
Spring hanno avuto su Ian McKaye. La profondità e 
la ricercatezza dei suoni e dei temi trattati, quell’e-
motività mai banale o melensa per molti di noi ha 
significato vedere la musica hardcore sotto un punto 
di vista totalmente nuovo. ‘Leave It All Behind’ è un 
discone che ci ha segnato quasi come se fosse un 
classico.

SD: La band si chiama Mother, che mi ricorda, oltre 
che una figura femminile, qualcosa di molto protet-
tivo, un soggetto che è legato al concetto di “Vita”. 
Come mai questa scelta?
R: Prima ancora che la band iniziasse effettivamente 
a suonare ho pensato al nome Mother principalmen-

te per due ragioni: in quel periodo ero in fissa con 
l’ultimo capitolo di una trilogia di videogiochi che 
portano quel nome (a loro volta intitolati per omag-
giare una canzone di John Lennon) e al contempo 
stavo cercando un nome dolce che si discostasse 
completamente dall’attitudine “cool” e “macho” che 
contraddistingue molte band di matrice hardcore. 
Quando il progetto è effettivamente partito e le 
influenze si sono fatte più chiare, il nome Mother è 
calzato a pennello. Alla fine crediamo che l’intensità 
dell’amore materno abbia un fascino che esprima 
bene l’emotività della band.

SD: A proposito di attitudine “macho”, si si sta par-
lando molto di “mascolinità tossica” ultimamente, 
anche in ambiente musicale. Che cosa ne pensate?
R: Non è possibile tollerare questi comportamen-
ti. Anche se si tratta di una piaga ancora lontana 
dall’essere debellata, situazioni del genere vengono 
denunciate con sempre più frequenza e sono diversi 
i modi per farsi sentire e agire 

contro tutto questo. Al tempo stesso, la rete (dove 
tanto, sia di buono che cattivo viene detto e fatto 
a riguardo) è spesso malinterpretabile, e senten-
ziare senza contesto può essere sbagliato. Più che 
giudicare, pensiamo bisognerebbe guardare dentro 
sé stessi e farsi portatori di valori positivi, in questo 
e in qualsiasi ambito. Cuori e fiori simboleggiano 
questa lotta ed è per questo che sono così presenti. 
Il miglior consiglio che possiamo dare a chi si crede 
superiore, sulla base di un proprio genere/identità 
sessuale/modello corporeo o caratteriale è quello di 
fare una giro al pride, in gattile o in un bel prato fiori-
to, indossare le cuffie con gli Smiths a tutto volume e 
soprattutto riflettere, magari potrebbe scappargli un 
ragionamento sensato.

SD: La vostra estetica è molto vivace e colorata ma le 
tematiche trattate dai vostri testi presentano invece 
dei lati oscuri: distanza emotiva, morte, resilienza. 
Credete che un approccio più positivo a queste tema-

tiche riesca in qualche modo a renderle più semplici 
da affrontare? Penso ad esempio a band come gli 
Idles.
R: L’estetica della band è sicuramente un veicolo 
fondamentale del nostro essere e di ciò che voglia-
mo trasmettere. Come dici tu, quella moltitudine 
di colori e disegni carini diventa un po’ ambigua se 
accostata a quelle che sono le tematiche trattate 
dai Mother. Sarà che forse abbiamo preferito non 
rimanere troppo fedeli a un unico mood (che sia esso 
esageratamente positivo o negativo) ostentando 
una coerenza che a lungo andare poteva sembrare 
ridondante. ‘Love Vision’ racconta di come il mondo 
non sia solamente o bianco o nero e di come le situa-
zioni negative non durino per sempre, come del resto 
quelle positive. Se poi si guarda con attenzione si 
percepisce che tutto l’immaginario a cui ci rifacciamo 
(il mondo dell’infanzia, i cuori, i fiori) è rappresentato 
spesso in maniera talvolta grezza, distorta, malinco-
nica e ambigua, un po’ per mostrare come ognuno di 

noi ricerchi costantemente felicità e amore 
nonostante siano sensazioni sfuggenti e 
imperfette.

SD: Beh, la vostra estetica mi ricorda un 
po’ un film di Harmony Korine: in superfi-
cie qualcosa di colorato che nasconde un 
disagio profondo. Quali sono stati i vostri 
riferimenti? 

R: Siamo figli degli anni ’90 e di quell’urgenza 
multicolore che li ha contraddistinti. Ognuno poi ha 
un suo modello di riferimento personale che spazia 
dai mostri sacri del brit-pop all’hardcore dell’epoca, 
fino ad arrivare al grunge. Tra tutti gli esempi del 
caso però, pensiamo che l’immaginario dei Dinosaur 
Jr. e del loro frontman J. Mascis sia stato fondamen-
tale per l’aspetto di cui hai appena parlato: molto 
sognante e variopinto ma anche profondo, oscuro, 
perfino triste se si analizza nel contesto della musica 
che lo ispira. Ci ha sempre affascinato il contrasto, 
ne è piena la storia di tutte le arti e noi cerchiamo 
solo una maniera personale di presentarlo!

SD: Quali sono i vostri progetti per il futuro?
R: Dietro il progetto Mother c’è tanta ambizione e 
stiamo costantemente guardando avanti (a volte 
forse anche troppo). Attualmente stiamo lavorando 
a un videoclip un po’ speciale per promuovere ulte-
riormente ‘Love Vision’. Con questo videoclip infatti 
pubblicheremo la ghost-track acustica che hanno 

Siamo figli degli anni ’90 e di 

quell’urgenza multicolore che li ha 

contraddistinti.
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avuto modo di ascoltare solo le persone che hanno 
comprato la tape uscita per Y.O.T. Records e IWTBT. 
Sicuramente dopo le poche date estive rimaste vor-
remmo organizzare delle uscite più sostanziose per 
continuare a promuovere questo EP. Parallelamente a 
tutto ciò, abbiamo già cominciato a fare delle sessio-
ni di scrittura full-immersion nel giardino di Giaco-
mo tra sole, fiori e zanzare per scrivere quello che 
speriamo possa diventare il primo album dei Mother 
per cercare di spingere la band anche all’infuori del 

contesto italiano.

SD: Vi facciamo un grande in bocca al lupo per il 
vostro primo album. C’è qualcosa che volete dire ai 
lettori di Salad Days?
R: Grazie lettori e lettrici, il fatto che abbiate preso 
questo magazine e siate arrivati fino alla fine di 
quest’intervista è già una cosa splendida. Andate 
ai concerti, fate l’amore e state vicini a chi vi vuole 
bene, se c’è sentimento, accettazione e voglia di 

costruire qualcosa, la vostra non potrà che essere 
una grande squadra. Bacioni.

@mother_lovesquad
mothervenice.bandcamp.com/releases
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Per come vivo e ragiono non mi 

interessa far parte di qualcosa o 

essere modello per altri.
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SD: Ciao Giulio, benvenuto su Salad Days Magazine. 
L’anno scorso avete festeggiato il trentesimo anno di 
attività con un cofanetto imperdibile, un full length 
nuovo di zecca uscito, ancora una volta, via Relapse, 
e partecipazioni a grandi festival. Ti andrebbe 
di tirare brevemente le somme dell’anno appena 
trascorso?
CB: Sì tra tutto il cofanetto e il nuovo album sono 
stati il modo migliore per festeggiare il 30simo 
anniversario e per constatare che dopo tutto questo 
tempo siamo ancora efficienti e dinamici quando si 
tratta di comporre materiale nuovo o mettere insieme 
un progetto a rompicapo come é stato il boxset ‘The 
Outside World’, composto da 5 LP, 2 CD e 2 libri! Le 
date più memorabili sono state l’Obscene Extreme 
2018, il Maryland Death Fest e il Venezia Hardcore. 
Peccato non essere riusciti a fare anche un breve 
comeback della line-up dei primi anni ’90, c’è stata 
addirittura una prova a questo scopo, ma alla fine 
l’idea non è andata in porto. A sorpresa però il mese 
scorso Alberto The Crippler è venuto ad un nostro 
concerto a Torino e a fine scaletta ha suonato con noi 

‘Stimmung’!

SD: ‘La Fine Cresce Da Dentro’ è il primo lavoro 
con Saini dietro le pelli che, senza nulla togliere a 
nessuno, ha fatto un lavoro impressionante, come 
impressionante è stato vederlo in azione dal vivo.  
Volevo giusto chiederti quanto l’alternarsi di musici-
sti con le proprie specificità tecniche abbiano influito 
o stiano influendo sulla scrittura dei pezzi.        
CB: L’ingresso di Raphael ha affinato ulteriormente il 
fattore precisione e velocità nella struttura dei pezzi. 
Ha un ottimo spirito di squadra ed é rapido nell’ap-
prendere e memorizzare il materiale nuovo, oltre al 
fatto che ovviamente ha gusto nelle soluzioni che 
propone in fase compositiva. Ci penalizza un po’ il 
fattore distanza (come sapete lui sta a Cagliari) ma 
quando organizziamo di vederci riusciamo a sfruttare 
al meglio il tempo e a venirne sempre fuori con risul-
tati concreti.

SD: Ad influire con sicurezza però, almeno a livello di 
sound, sono stati i Fredman Studios che avete scelto 

per la seconda volta e che riescono ad impreziosire 
tutto di death scandinavo. È una scelta che intende-
rete confermare anche per il futuro? 
CB: Ci tengo a dire che ‘La Fine Cresce Da Dentro’ è 
stato registrato in Italia al SPVN Studio di Stefano 
Santi e la voce al Toxic Basement di Carlo Altobelli, 
queste due persone hanno giocato un ruolo fonda-
mentale nella riuscita del lavoro. Il disco è solo stato 
mixato da Fredrick Nordstrom (Fredman), a differenza 
dei due precedenti che erano stati quasi interamente 
registrati e mixati da lui. L’impronta finale ovviamen-
te c’è sempre, è il suo stile, ma nel caso di quest’ul-
timo album abbiamo cercato di arrivare ad un punto 
di incontro tra un nostro gusto più personale e quello 
che da sempre é un po’ il suo marchio di fabbrica. Per 
il futuro non so dirti ancora nulla, io vorrei tentare 
nuove soluzioni comunque. 

SD: Parlando di futuro, a che punto sono i lavori per 
un prossimo album? 
CB: Al momento stiamo lavorando su materiale di più 
breve durata rispetto che un full length, è un po’ una 

Con l’uscita del nuovo album ‘La Fine Cresce Dentro’, ancora 

una volta su Relapse Records, e l’occasione di vederli live 

(dopo 11 anni di nuovo in Sicilia) nasce l’idea di intervistare 

Giulio, leader dei Cripple Bastards, per analizzare una band 

che al suo trentesimo compleanno si rivela sempre in forma 

e dannatamente estrema e nichilista.

Txt Santo Premoli // Pics Giuseppe Picciotto
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sorpresa… non ti dò molti dettagli. Finite queste cose 
ricominceremo a pensare a un eventuale album.

SD: Dando per scontato che nulla osti il vostro 
connubio con la Relapse, cosa significa far parte del 
gotha della musica estrema ed essere conseguente-
mente un modello di band per molti? 
CB: Ti rispondo per me perché ognuno nella band 
ha la sua opinione in merito. Mi fa piacere e ne sono 
onorato ma per come vivo e ragiono non mi interessa 
far parte di qualcosa o essere modello per altri, i 
Cripple Bastards per me sono una forma di espres-
sione in cui incanalare creatività, passione e deter-
minate sensazioni, la band per me é tutto lì e questo 
è il fuoco che mi alimenta, non riesco ad avere una 
visione al di fuori di questo. 

SD: Immagino però anche che un tale rapporto abbia 
determinato il fatto che non fate più uno split dal 
2011 (Cripple Bastards/Looking For An Answer – Re-
scued From Life Records), se le fonti non mi inganna-
no. Oppure è stata una vostra decisione? 
CB: Semplicemente per come si sono evolute le cose 
nell’arco degli anni abbiamo stabilito che anziché 
frammentare la nostra discografia in una miriade 
di split, era meglio focalizzarsi sul realizzare col 
massimo delle forze e della concentrazione un album 
ogni tot tempo. Ma questo non esclude la prospettiva 
di realizzare dischi a metà con altre band, e presto ci 
saranno novità su questo fronte. 

SD: A maggio avete partecipato ad un paio di 
festival, poi come proseguirà la vostra attività live? 
Rivedremo mai più i Cripple Bastards in tour? 
CB: Abbiamo appena annunciato un tour in Giappone 
con i Raw Power a Settembre 2019. Per il resto stia-
mo trattando per la partecipazione ad alcuni festival, 
più date sparse. La frequenza é quella che é in base 
alla nostra vita, famiglie e attività lavorative. 

SD: Ad aprile avete suonato a Catania insieme agli 
Schizo (Nerobove in apertura), com’è stato ritornare 
su un palco siciliano dopo 12 anni?
CB: La data a Catania è stata spettacolare, mi ha 
fatto estremamente piacere condividere il palco 
con i nostri amici Schizo, l’affluenza è stata ottima 
e ringrazio i ragazzi che hanno organizzato perché 
ci siamo trovati davvero bene, è stata una serata 
vecchio stile come non se ne vedevano da un po’ di 
tempo.

SD: Peraltro voi gli Schizo li avete coverizzati. Ma im-
magino pure che siano tante le band che coverizzano 
i vostri pezzi. Tieni un conto delle cover che vi fanno? 
Ne hai delle preferite? 
CB: Tanti anni fa era addirittura uscita una compila-
tion CD con 32 band da tutto il mondo che coverizza-
vano i Cripple Bastards, tra cui Orchid, Arturo, Rot, 
Birdflesh, Final Exit, Gride, Carcass Grinder e molti 
altri... l’aveva messa insieme Curby/Obscene.  
Difficile dire quale preferisco, forse ‘Milicija Die’ 
fatta dagli Acroholia di Belgrado per una questione 
affettiva, ma anche la cover degli Skruigners era 
incredibile! 

SD: Con la FOAD Records di certo seguirai tantissima 
musica. Cosa ti senti di consigliarci e cosa ti ha colpi-
to invece in particolare tra le nuove leve italiane? 
CB: Sì, ogni giorno ascolto una quantità mostruosa 
di musica in qualsiasi formato, dai demo in CDr o 
cassetta ai cofanetti più deluxe. Per qualche mia 
tara irreparabile non ho mai voluto stare a pari passo 
con i tempi o con quello che pur restando in ambito 
estremo va per la maggiore, ho sempre puntato ad 
approfondire nel minimo dettaglio la mia conoscenza 
sulla scena di un determinato paese, andando a sta-
nare i demo più imboscati, le registrazioni inedite, le 
etichette che fanno uscite in edizioni superlimitate. 
Per farti un esempio, l’anno scorso mentre registravo 
le voci per il nuovo album dei CB, mi ero preso una 
camera in una bettola a qualche Km dallo studio e la 
sera nelle ore libere passavo il tempo a fare ricerche 
su gruppi di un’etichetta cilena (Tobi Records) che 
per qualche motivo aveva catturato la mia attenzio-
ne. Da lì ho scoperto una serie di gruppi sconosciu-
tissimi e a mio gusto eccezionali, é nata un’amicizia 
con il gestore di questa label e di recente con FOAD 
abbiamo stampato il disco dei Deceso Por Causa De-
sconocida che originariamente avevano realizzato un 
demo stupendo per loro, limitato ad una manciata di 
copie. Lo stile è una specie di hardcore con influenze 
dark, in qualche modo mi fa pensare ai Nerorgasmo e 
alla distorsione che avevano gli Underage di Napoli. 
Questi ovviamente sono impazziti alla nostra propo-
sta di realizzargli un full length in vinile. Preferisco 
molto di più dare una chance ad una scoperta del ge-
nere che stare ad ascoltarmi i promo o i link youtube 
che mi passa qualcuno a 20Km da qui assillandomi 
di messaggi con press-kit e presentazioni patinate. E 
‘Decessi Per Cause Sconosciute’ mi ha ispirato a tal 
punto che é anche diventato il titolo di un brano sul 

nuovo CB!

SD: Qual è stata in questi trent’anni la più grande 
soddisfazione come artista e come uomo?
CB: Non mi considero un artista, io arrivo dal 
noisecore, come dice Juntaro Gerogerigegege “fuck 
melody, art is over”. Le più grandi soddisfazioni 
sono la discografia dei CB dal primo demo all’ultima 
uscita, l’aver girato il mondo grazie a un qualcosa di 
così estremo, ostile e radicale, l’aver scritto dei testi 
in cui mi rispecchio e ritrovo quotidianamente, il non 
esserci mai piegati a compromessi, boicottaggi o alla 
logica dello “sciogliamoci per qualche anno e poi 
torniamo al doppio del cachet”.  

SD: Chi è Giulio The Bastard al di fuori dei Cripple 
Bastards? Ha dei sogni? 
CB: I miei sogni sono il continuare a fare per più tem-
po possibile quello che faccio ora, sia con la band 
che con l’etichetta che coincide al 100% con la mia 
più grande passione.. stampare dischi, scavare nei 
meandri più intricati dell’underground. “Al di fuori 
dei Cripple Bastards” é un po’ difficile da definire 
come dimensione per me, perché alla fine sono i 
Cripple Bastards da quando avevo 13 anni, quindi è 
un’entità che ho assimilato sia come stile di vita quo-
tidiano che come modo di ragionare. Se intendi nella 
mia privacy, sono uno a cui piace stare in disparte, 
con poche persone, viaggiare, dedicarmi a tutto 
quello in qualche modo mi entusiasma e allontana 
dalla passività.

SD: Una considerazione sull’Italia del 2019.
CB: Penso che il testo di ‘Italia Di Merda’ sia sempre 
attuale e oltre a quello non ho nulla da aggiungere.

SD: Noi abbiamo finito, grazie per il tuo tempo. Puoi 
concludere come vuoi.
CB: Chiudo lasciando i link ai nostri siti:

cripple-bastards.com
facebook.com/cripplebastards
relapse.com/label/artist/cripple-bastards.html
cripplebastards.bandcamp.com

OFFICIAL MERCH DEALER:
scareystore.com/cripplebastards
foadrecords.it
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KELVIN HOEFLER
Txt Marco Mantegazza // Pics Rigablood
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SD: Com’è skateare questa tappa di Londra della Street League?
KH: Super bello, è la mia seconda volta a Londra e sono veramente emozionato 
di essere tornato qui a skateare, il park sembra figo quindi sono preso bene, 
non vedo l’ora di dare il mio meglio.

SD: Ti trovi a tuo agio a girare assieme con tutti questi grandi nomi dello 
skateboarding?
KH: Assolutamente si, è molto bello, ti trovi in mezzo a tutti questi ragazzi 
che alzano il livello di molto tipo Nyjah, uno dei livelli più alti di sempre, e poi 
ti trovi affianco personaggi storici come ad esempio Chris Cole nei panni di 
presentatore. 

SD: Com’è il mood del contest?
KH: Assolutamente amichevole, è come una grande famiglia, dopotutto stiamo 
skateando e non c’è tutta questa ansia da competizione. Aspetta non frainten-

Il livello degli skateboarder brasiliani è tra 
i più alti al mondo, non ci stupisce quindi 
vedere Kelvin Hoefler (Guarujá/Sao Paolo) 
tra i grandi nomi della tappa di Londra della 
Street League. In una pausa tra un trick e 
l’altro nella practice session, siamo riusciti 
a scambiare quattro parole con lui riguardo 
alla sua carriera e sulla sua personale visione 
dello skateboarding.
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Mi piacciono i contest, mi piace 

la pressione, sono sicuramente 

più a mio agio.
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dermi, rimane sempre una gara importante, ma tutto 
è su un altro livello, cerchiamo di supportarci ed 
aiutarci a vicenda e soprattutto di divertirci anche se 
non sempre è così facile.

SD: Tornando indietro alla tua prima apparizione in 
un contest Street League, come ci sei arrivato?
KH: Ho sempre avuto questo sogno, mi dicevo 
“un giorno sarò alla Street League a skateare” e 
finalmente dopo la vittoria al contest di Tampa è 
successo. Nel mio primo anno ho vinto la Supercrown 
Championship a Chicago ed è stato sicuramente uno 
dei momenti più alti della mia carriera in quell’anno. 
È stato un sogno divenuto realtà per me.
SD: Ti va di parlare del tuo infortunio? Quanto sei 

stato fuori dai giochi?
KH: Certo, in pratica ho vinto la Supercrown a Novem-
bre 2015 e poi non ho skateato contest fino ad inizio 
2016, dove mi son infortunato al ginocchio e mi ci 
son voluti ben 8 mesi prima che potessi skateare an-
cora. Ero ovviamente arrabbiato con me stesso, poco 
prima ero al top della mia forma e dopo l’infortunio 
ero praticamente sempre seduto a guardare la tv! 
Ma alla fine sai... nello skateboarding succede! Devi 
essere anche mentalmente preparato al fatto che 
possa succedere, l’importante è tirarsi su e riprende-
re tutto, finalmente ora sono pronto.

SD: Sei più per skateare in grandi contest o magari 
per uscire in strada con gli amici?

KH: Lo skateboarding è un mondo libero, puoi ska-
teare contest oppure in street con i tuoi amici, fare 
demo, filmare per una part. La cosa che mi appartie-
ne di più sono sicuramente i contest perchè posso di-
mostrare qualcosa, in street ad esempio può volerci 
molto tempo prima che possa portare a compimento 
qualcosa, divento molto ansioso. Mi piacciono i 
contest, mi piace la pressione, sono sicuramente più 
a mio agio.

SD: Vivi negli Stati Uniti ora? Pensi che il trasferi-
mento ti abbia aiutato a progredire nello skateboar-
ding.
KH: Si certamente. Perchè crescendo in Brasile era 
molto difficile andare in giro a skateare, per questo 
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appena ho avuto l’opportunità mi sono trasferito e 
ho preso la decisione di andare via e provare a far di-
ventare lo skate la mia professione. Ora è sicuramen-
te più facile uscire a skateare e per di più nei migliori 
skatepark quindi il mio progresso è stato veramente 
esponenziale.

SD: In Brasile però ci son così tanti skateboarder 
che stan spaccando, molti son anche qui con te alla 
Street League, che cosa c’è di particolare lì da voi?
KH: Sicuramente come ti dicevo è difficile da noi 
trovare buoni spot ed è difficile skatearli, quindi non 
appena abbiamo l’opportunità di andare da qualche 
parte per dimostrare le nostre capacità diventa una 
questione di vita o di morte: letteralmente, o vin-

ciamo o moriamo! Quindi... a volte vinciamo, a volte 
moriamo!

SD: Ok, allora per favore oggi cerca di vincere la 
gara!
KH: Si farò la scelta giusta! (risate) Ci son con me gli 
altri ragazzi brasiliani, Luan (Oliveira), Felipe (Gusta-
vo), Tiago (Lemos) ma dobbiamo stare attenti al resto 
della competizione.

SD: Giri con Colours Skateboards, le grafiche son ve-
ramente artistiche. Son frutto di un lavoro collettivo 
o di un tuo input personale?
KH: In realtà anche sono anche io proprietario del 
brand così anche l’altro rider Paul (Hart) e assieme 

a noi c’è un’altra persona, Jason, anche lui parte del 
brand: lui è un vero visionario oltre ad essere un vero 
bravo ragazzo, il suo pensiero è veramente avanti, la 
sua mente viaggia sempre e quindi ha pensato lui a 
queste grafiche oltre che alla faccia del brand. Son 
veramente orgoglioso di averlo incontrato e penso 
stia facendo un ottimo lavoro, son contento che 
abbia iniziato questa cosa con noi.

kelvinhoefler.com
@kelvinhoefler
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Alle volte capita che i cantanti di una band siamo restii a rilasciare 

interviste e deleghino ai propri compagni il compito di avere a che 

fare con la stampa: la scusa più usata, se facciamo i malfidenti e la 

consideriamo coma una scusa, è che le corde vocali non devono essere 

sollecitate in vista dello show o che siano sofferenti del più classico 

colpo d’aria alla gola ecc...  

Ecco, incontrare Rob Damiani è l’esatto contrario: il frontman della 

band inglese ci incontra sul tour bus prima della data milanese al 

Legend Club e, sfoggiando un outfit opinabile composto da cappellino 

da baseball rosa e una splendida maglietta di Buffy L’Ammazzavampiri, 

inizia a parlare a ruota libera sforando di un bel po’ il tempo a nostra 

disposizione!

Txt Davide Perletti // Artwork Giulia Brachi

donbroco.com    @donbroco

SD: Ciao Rob, come va?
R: Splendidamente, grazie!

SD: Allora finalmente riuscite a suonare a Milano, l’ul-
tima volta la data era saltata per l’opportunità di aprire 
per i 30 Seconds To Mars se non mi sbaglio.
R: Esatto e credimi, sono situazioni nelle quali purtrop-
po non puoi sdoppiarti e suonare in due posti contem-
poraneamente. Se ce ne fosse la possibilità sarei il 
primo a metterci la firma! Mi dispiace molto dover far 
saltare delle date ma ci sono opportunità che non puoi 
farti passare davanti e non prendere. Stasera prometto 
che ci daremo dentro il triplo per farci perdonare dai 
fantastici fan italiani.

SD: ’Technology’ è ormai fuori da un po’ di tempo ed è 
stato un album con il quale siete usciti parzialmente 
dalla vostra confort zone, cosa ne pensi riascoltandolo 
ora?
R: Riascoltare un tuo disco dopo averci lavorato tanto è 
un mix di sentimenti: da un lato non sei mai soddisfatto 
al 100% e quindi sei sempre ultra critico con il risultato 
finale. D’altro canto sai che devi arrivare a un certo pun-
to in cui ti fermi e accetti quanto hai prodotto. Suona 
un po’ manicale me ne rendo conto! Per ‘Technology’ 
abbiamo lavorato tanto in fase di preproduzione, come 
non mai! E devo dire che il risultato si sente perché 
abbiamo curato nei minimi dettagli tante piccole sfuma-
ture negli arrangiamenti che... boh forse mi rendo conto 
che ad un ascoltatore “normale” non cambi la vita ma 
noi lo sappiamo e quindi ci facciamo caso (ride ndA). 
Interessante quando dici che siamo usciti dalla nostra 
confort zone: non penso tanto per le sonorità ma per il 
modo di comporre e registrare sì, concordo.

SD: Infatti vi siete confrontati con il “mondo” USA: 
come vi siete trovati con il loro modo di lavorare?  
E in generale il mondo a stelle e strisce cosa vi ha 
restituito?
R: Hanno una etica del lavoro completamente diffe-
rente dalla nostra, almeno questo è quello che penso. 
Il music business in America è fortissimo, è tutto un 
altro mondo. Per un musicista europeo per me è una 

esperienza che ti cambia totalmente le carte in tavola. 
In generale invece l’esperienza negli States è molto 
variegata: le grandi città mi affascinano in modo incre-
dibile, sono un mondo a parte. Ma allo stesso tempo la 
provincia americana è un qualcosa di irreale, posti che 
sembrano usciti da qualche film di Hollywood! Ne sono 
enormemente affascinato, lo ammetto.

SD: C’è un aspetto che mi piace molto della vostra 
musica, una certa ironia nel vedere le cose soprattutto 
nei testi ma anche nei video, penso a ‘Come Out To L.A.’ 
ma anche i primi singoli come ‘Hold On’...
R: Sì dal punto di vista dei video ci piace molto speri-
mentare, i due che hai citato sono tra i miei preferiti 
anche se forse in ‘Hold On’ abbiamo un po’ troppo 
giocato con i doppi sensi sessuali, ma ci sta dai (ride 
ndA). Siamo un po’ dei cazzoni ed è un lato che viene 
fuori nella nostra musica. Per quanto riguarda i testi 
mi piace non essere banale e cercare di dire una cosa 
magari anche seria però in modo ironico e sfumato, con 
dei giochi di parole o delle metafore ad esempio. 

SD: Sempre parlando di video quello della titletrack 
è abbastanza eloquente: che rapporto avete con la 
tecnologia?
R: La adoro ma quando è troppo è troppo. Il video parla 
proprio di quando si abusa della tecnologia: perché 
non ti godi un concerto senza tenere in mano il cellulare 
tutto il tempo? Voglio dire, va bene farti una foto ricor-
do, ma perché filmare tutto il concerto? Per rivedertelo? 
Ok, ma perché non ti godi il momento lì, con noi! Non 
sopporto poi chi è in sala e sta nel bel mezzo a leggersi 
la posta, chattare o magari guardarsi un filmato su You-
tube, ma che senso ha? La tecnologia usata in questo 
modo è un fattore positivo? Direi proprio di no. Il mio 
messaggio è “usiamo la tecnologia ma non diventiamo 
degli schiavi”.

SD: La cover dell’album in questo senso è molto forte, 
com’è nata?
R: Bella vero? E’ un lavoro che abbiamo curato molto e 
rappresenta proprio il mood del disco. La parte anima-
lesca, la parte umana, la parte tecnologica e la parte 

più mistica o religiosa. Penso non possa esserci un 
biglietto da visita più d’impatto di questo. 
SD: Invece come è nato il vostro rapporto con SharpTo-
ne Records?
R: Oh è nato in modo molto divertente: i ragazzi della 
label hanno ascoltato un nostro brano presente in un 
videogioco e ci hanno subito contattati per collabora-
re! Per me è una cosa fuori di testa, io sono un grande 
appassionato di videogiochi.

SD: Davvero?
R: Assolutamente! Ho dovuto mollare un po’ la cosa 
perché se vuoi essere al top devi allenarti tante ore, 
non è uno scherzo ma un lavoro quasi a tempo pieno. 
Ora gioco solo durante gli spostamenti nel tour bus con 
la nostra Playstation ma credimi che per me è una pas-
sione vera. Ovviamente quando la priorità è diventata 
la musica ho dovuto mollare il colpo ma seguo ancora 
la scena.

SD: A cosa giocate di solito?
(R: Sessioni indiavolate di Call Of Duty e Fifa!

SD: Parlando di nuovo materiale invece?
R: Abbiamo una canzone pronta per essere pubblicata 
(il brano’Half Man Half God’ ndA) che è molto particola-
re, ha un vibe alla System Of A Down secondo me!

SD: La suonerete stasera?
R: No, dobbiamo prima capire come fare a suonarla live, 
è complicata (ride ndA). A parte gli scherzi aspetteremo 
a proporla live una volta pubblicata, vogliamo che i kids 
sappiano cosa ascoltano ad un concerto. Penso che in 
futuro pubblicheremo più brani estemporanei e non 
legati ad una uscita ufficiale tipo album o EP, mi piace 
dare subito ai nostri fans il frutto del nostro lavoro 
senza farli aspettare troppo!

SD: Grazie mille Rob! Vuoi concludere con un ultimo 
messaggio?
R: Grazie a tutti i fans italiani, sempre caldi e molto 
gentili con noi! Vi vogliamo bene.
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SD: ’Love Is All You Love’ è un album diverso dai pre-
cedenti, siete sicuramente usciti dalla vostra comfort 
zone: quali sono le vostre aspettative a riguardo?
Russell: Davvero non so cosa aspettarmi di preciso! 
E’ un album molto sperimentale per i nostri canoni 
ed arriva in un momento di grandi cambiamenti. Ci 
siamo rimessi in gioco e tutte le volte che mostri 
qualcosa di nuovo o che i tuoi ascoltatori non si 
aspettano quello che gli hai sempre dato ti trovi in 
territori sconosciuti... piacerà? Non piacerà? Perso-
nalmente sono molto curioso di leggere le recensioni 
e di ascoltare i pareri dei fans, è come aprirsi a tutta 
una serie di scenari che non puoi controllare, fa pau-
ra ma al tempo stesso è eccitante (ride ndA).
Emma: Sono molto curiosa di come sarà recepito dai 
nostri fans, i primi feedback sono stati molto buoni e 
per me ci divertiremo molto a suonarlo live.

SD: ’Love Is All You Love’ è stato registrato tra Lon-
da, Nashville e Southampton: le varie location hanno 
influenzato le composizioni e/o le fasi di registra-
zione?
E: Di certo ne siamo stati influenzati anche se magari 
in modo inconscio. A Londra abbiamo già registra-
to in passato, stessa cosa ovviamente per i nostri 
studi a Southampton. Discorso diverso per i The 
Smoakstack studio di Nashville: vivi un’atmosfera 
completamente diversa e l’influenza di un luogo di 
questo tipo è molto forte, me ne rendo conto. Ria-
scoltando il disco personalmente sento la differenza, 
percepisco le sfumature dei brani “americani”.

SD: Questo è anche il primo disco senza il batterista 
“storico” Matt Hayward.
R: Sì, le nostre strade “musicali” si sono divise ma 
siamo sempre buoni amici. Diciamo che abbiamo 
cercato di ragionare subito da duo e senza preoc-
cuparci troppo. Vista la natura sperimentale del 
disco ci siamo detti “proviamo cose nuove!” e una 
delle prime “applicazioni” è stata proprio quella di 
utilizzare drum machine e soluzioni elettroniche. 
Più che altro il grosso dubbio era come potevamo far 
suonare il disco live, ma una volta raggiunti da Julian 

(Dorio, batterista per le date live ndA) tutti i dubbi 
sono scomparsi.
 
SD: Uno dei brani che preferisco è ‘Carnivorous’, mol-
to oscuro e cinematografico.
R: Ti ringrazio! La prima bozza di ‘Carnivorous’ risale 
a dei vecchi demo, registrati con un quattro tracce 
quando iniziavamo a raccogliere le prime idee per 
il disco. E’ uno dei brani più sperimentali, con più ele-
menti elettronici; al tempo stesso però è il brano più 
heavy dell’intero platea. Dal vivo è molto divertente 
proporla.
E: Esatto, questo disco è il più sperimentale della no-
stra carriera e lo volevamo dimostrare sin dal primo 
brano (ride ndA).
  
SD: Invece quali sono i vostri brani preferiti dell’al-
bum?
R: Questa è difficile! Direi i singoli ma soprattutto la 
titletrack.
E: Sì sono i nostri brani preferiti anche in vista dei 
live. E poi mostrano bene tutte le nostre sfaccetta-
ture.

SD: A proposito della titletrack, che significato date 
al titolo ‘‘Love Is All You Love’?
R: A volte il titolo dell’album viene scelto prima, 
questa volta è stato un mix: nel senso che avevamo 
composto quella che poi sarebbe diventata la title-
track e alla fine il mood di questa canzone è rimasto 
in tutto l’album ed è diventato il titolo del disco. E’ un 
album positivo, incita le persone ad aprirsi al mondo 
con più amore, gentilezza, meno ostilità nei confronti 
degli altri, degli sconosciuti... viviamo in un periodo 
di grandi cambiamenti, soprattutto nel nostro paese 
e sai a cosa mi sto riferendo. Dopo il referendum 
(Brexit ndA) ci siamo sentiti impotenti ma c’è stata 
anche una grande presa di posizione di carattere 
contrario, e questo è stato forse lo spunto per vedere 
le cose in modo più positivo.

SD: Quanto è importante al giorno d’oggi essere 
“sotto” label, come vi trovate con So Recordings?

E: Lo scenario è cambiato, inutile girarci intorno. Il 
mondo musicale è stato stravolto dall’avvento del 
digitale, è normale. Però penso che per una band del 
nostro livello sia comunque importante avere una 
label come So Recordings che ti aiuti: è come una 
grande famiglia, non stiamo parlando certo di una 
major e su questo potremmo parlarne per ore visto 
che abbiamo “assaporato” entrambi i mondi.
R: Esatto, sono un gruppo di ragazzi come noi e ci 
troviamo bene, capiscono le nostre esigenze come 
musicisti e come persone. Abbiamo trovato una 
perfetta sintonia e penso che il rapporto professiona-
le vada di pari passo a quello umano. L’unione fa la 
forza, è un detto che per noi è quanto mai valido.

SD: Com’è la scena musicale di Southampton?
R: E’ molto vivace. Calcola che Southampton è una 
città universitaria e molto giovane, c’è sempre qual-
cosa da fare la sera ed è una città cosmopolita. Cer-
to, se fai il paragone con Londra non regge, però ha 
davvero tanti aspetti positivi e non la cambierei per 
niente al mondo. Ci sono un sacco di gruppi e locali, 
se vuoi ogni sera hai qualcosa da fare o un concerto 
di genere diverso dove sentire ottima musica. 
  
SD: Siete anche dei fan del Southampton?
R: Sono un grandissimo fan del Southampton! E’ un 
orgoglio essere in Premier League e ogni volta che 
posso vado allo stadio. A inizio stagione ho portato 
anche Emma allo stadio per due partite di fila e ora 
anche lei è una grande fan del Southampton.
E: Assolutamente sì, sono diventata una grande fan!

SD: Avremo la chance di vedervi a breve live in Italia? 
R: Lo spero proprio, l’ultima volta siamo venuti di 
spalla ai Queens Of The Stone Age e l’idea è di venire 
a suonare in Italia entro il 2019 o comunque entro il 
“ciclo di vita” del supporto all’album.

Suona sorprendentemente bene il nuovo album degli inglesi 
Band Of Skulls intitolato ‘Love Is All You Love’, un disco 
nato dallo split con il batterista e membro fondatore Matt 
Hayward e in un contesto “sociale” di grandi cambiamenti. 

Il duo composto da Russell Marsden (chitarra) ed Emma 
Richardson (basso) è riuscito a dare alle stampe un album 
sperimentale che esce dal pericoloso “recinto” indie rock per 
abbracciare sonorità più variegate e articolate.

bandofskulls.com
@bandofskullsofficial
@BandofSkulls
soundcloud.com/bandofskulls

Txt Davide Perletti // Artwork Benedetto Mineo
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ANDREA “FURCI” CUCINOTTA
CATANIA TATTOO CONVENTION

Txt & Pics Giuseppe Picciotto
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SD: Quanto tempo ci si impiega ad organizzare una 
Tattoo Convention e che ruolo ha la crew che compo-
ne l’organizzazione?
Andrea “Furci”: Per organizzare l’evento di solito 
impieghiamo circa 5 mesi. Io faccio da art director di-
ciamo, mi occupo di invitare e selezionare i tatuatori, 
e tutto quello che riguarda il sito ufficiale dell’evento, 
Facebook ed Instagram. Gli altri ragazzi si occupa-
no di tutto ciò che riguarda l’aspetto burocratico 
vivendo a Catania. Vincenzo di Forge Management 
si occupa dell’organizzazione dei concerti e dei live 
show correlati alla Convention, Alessandro di Muta-
zioni Tattoo mi dà una mano con i social e si occupa 

dell’aspetto igienico/sanitario e Gaetano si occupa 
delle sponsorizzazioni e degli stand non relativi ai 
tattoos.

SD: In base a quale criterio viene selezionato un 
artista?
AF: Gli artisti vengono selezionati in base a diversi 
criteri. Uno su tutti le capacità artistiche. Viene data 
priorità a chi ha già partecipato alle scorse edizioni 
per una questione di rispetto e per ringraziarli del 
supporto che hanno dato all’evento. Cerchiamo di 
selezionare artisti internazionali in modo da dare la 
possibilità agli appassionati locali di potersi tatuare 
da artisti che raramente verrebbero a lavorare a 

Catania. Inoltre cerchiamo ogni anno di diversificare 
gli stili e cercare di non prendere solo artisti che si 
occupano di American Traditional Tattoo e giappone-
se (che sono la maggioranza nella nostra convention 
al momento) e quindi cerchiamo di selezionare anche 
artisti che si occupano di tribali, dotwork, black and 
grey, realistico a colori.

SD: La terza edizione può essere come esperienza 
delle due passate edizioni e come si può cambiare 
ancora in futuro?
AF: La terza edizione c’è servita per tirare un po’ le 
somme e capire come ci siamo mossi in questi anni, 
e cosa possiamo migliorare per rendere l’evento 
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sempre più interessante per il pubblico. Ovviamente 
l’aver cambiato location e data dell’evento ogni anno 
(causa forze maggiori) non ci ha dato la possibilità 
di avere una quadro costante dell’evoluzione della 
tattoo convention ma lavoreremo per apportare qual-
siasi modifica possa rendere la Catania Tattoo Con-
vention un evento sempre più popolare e di qualità.

SD: Il tuo background? E quanto c’entra con il tuo 
mestiere di artista del tatuaggio?
AF: Da organizzatore, l’essere al tempo stesso un 
tatuatore credo che mi abbia aiutato tanto. Avendo 
partecipato come artista negli anni a varie tattoo 
convention in Italia e all’estero mi son reso conto di 

quali fossero le priorità per gli ospiti e per il pubbli-
co. Inoltre selezionando artisti nazionali ed interna-
zionali di un certo livello, cerco di far risaltare questo 
piccolo meeting rispetto alle tante che ci sono ormai 
in Italia e soddisfare così le esigenze degli appassio-
nati.

SD: Il rovescio della medaglia della moda del tatuag-
gio?
AF: La popolarità raggiunta dal tatuaggio ai giorni 
nostri ha ovviamente un rovescio della medaglia: 
ci troviamo di fronte ad una mole infinita di gente che 
si tatua, ma che segue troppo i trend del momento 
dettati da Instagram e Pinterest e non si approccia 

al tatuaggio cercando di coglierne la vera essenza 
e storia. Inoltre è diventato normale da parte dei 
giovani voler intraprendere la carriera del tatuatore 
guardando solo all’aspetto lucrativo del mestiere e 
non spinti da una vera e propria passione.  
Non è più un movimento underground ma  
un’alternativa ad intraprendere la carriera di graphic 
designer (nulla togliendo ai graphic designer).

SD: La migrazione è sulla bocca di tutti, vivi a Londra 
da 10 anni, ma la convention la fai a Catania? Perché 
non accade il contrario?
AF: Nonostante i 10 anni a Londra non ho dimentica-
to le mie origini e dove ho iniziato a tatuare. Ho avuto 
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sempre il sogno di cercare di far crescere la scena 
del tattoo dove ho iniziato. Una volta che mi è stato 
proposto di aggiungermi a questo progetto ho colto 
subito la palla al balzo, è un vero piacere ed onore 
ogni anno riuscire a riunire per un weekend grandi 
artisti nazionali ed internazionali e fargli godere le 
bellezze architettoniche, storiche, culinarie e pae-
saggistiche della Sicilia.

SD: So che sei un appassionato di musica. Durante 
il tuo lavoro quale musica preferisci accompagni la 
tua arte?
AF: Durante il mio lavoro dipende... quando tatuo 
cerco di ascoltare quasi sempre musica di sottofondo 
abbastanza easy e tranquilla, (qualsiasi cosa che và 
dalla musica indie strumentale a stoner o ambient) 
soprattutto quando mi devo concentrare e devo fare 

lavori dettagliati. Se invece ho una giornata tran-
quilla o pezzi dove posso essere più sciolto passo 
all’hardcore o metal. Ma soprattutto dipende anche 
dalle persone con cui lavoro, dividendo lo spazio la-
vorativo sempre con molta gente per quanto riguarda 
la musica dobbiamo trovare sempre un accordo e una 
via di mezzo per far felici tutti (non tutti abbiamo gli 
stessi gusti musicali quindi cerchiamo di non andare 
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mai verso generi estremi). Quando sto a casa la 
sera a disegnare invece finisco sempre con musica 
classica o band come Ancestors, Om, God Speed You 
Black Emperor.

SD: Grazie del tuo tempo, se hai qualcos’altro da 
aggiungere puoi farlo liberamente. Alla prossima 
edizione.

AF: Un ringraziamento particolare va ad alcuni com-
ponenti dei Dugjive (gruppo storico locale delle mie 
zone) che mi hanno iniziato alla musica underground 
durante la mia adolescenza. Se faccio questo lavoro 
adesso lo devo anche a loro e alle influenze musicali 
che mi hanno formato e mi hanno fatto crescere con 
una certa mentalità e attitudine.

@andreafurci
@cataniatattooconvention.it
cataniatattooconvention.it
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Pics by Giuseppe Picciotto 

Deathtrap

VENEZIA HARDCORE 2019
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VENEZIA HARDCORE 2019
@venicehardcorefest

Siberian Meat Grinder
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To Kill Shelf Life

NabatMustangPayback
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Methedrine

Brutality Will Prevail

Satanic Surfers

Satanic Surfers Death Side
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Despite Exile Hobos

Not On TourPayback

Nabat
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L’amico Di Martucci Shelf Life

Satanic Surfers Slope

Siberian Meat Grinder
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FRANCESCO SCHIAVI - USA TOUR 2019

Il mio viaggio inizia con un volo di otto ore da Vene-
zia a New York, seguito da un breve riposo in un ho-
tel del Bronx prima della partenza per il Texas fissata 
per le 3.30 del mattino seguente. Dopo uno scalo a 
Dallas arrivo finalmente a Corpus Christi, una città 
nella quale non sarei mai andato se non fosse per il 
mio amico Christian Lain e il Pinnacle Tattoo Studio 
(fondato nel 2007 da suo padre), amico che mi ac-
compagnerà durante questo tour negli USA in alcuni 

dei nostri studi di tatuaggi preferiti. Corpus Christi 
è una città molto violenta e non è così attraente, la 
maggior parte dei ragazzi fa parte di gang, e la gente 
ha paura ad uscire la sera, l’unica parte che si salva 
è quello che da sul mare, che ovviamente non sono 
riuscito a vedere a causa della nebbia. E così si par-
te, pollo ai ferri per pranzo e via a tatuare. La prima 
tappa è proprio il Pinnacle Tattoo Shop, il cui proprie-
tario è Chris Lain, padre di Christian e artista di fama 

mondiale che gestisce lo studio con la moglie e i figli 
Christian e Carson. Il mio primo cliente è Lucas Braly, 
anche lui tatuatore del Pinnacle, che da vero texano 
mi accoglie in negozio con mitra e fucili, voglioso di 
farmeli provare dopo la sessione di tatuaggio. L’anno 
prima ero stato a casa del padre di Lucas, proprieta-
rio di un ranch in mezzo al nulla, abbiamo sparato e 
“galoppato” quad tutto il giorno… credo che questo 
sia il vero modo di viversi il profondo Texas.
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Alle 5 del mattino seguente vengo svegliato da una 
blatta che mi cammina sulla faccia e che non mi per-
mette di riaddormentarmi; così attendo fino alle 8, 
quando Christian mi propone una colazione in riva al 
mare, che purtroppo è totalmente coperto alla vista 
dalla nebbia mattutina di Corpus Christi. La città di 
porto, localizzata sulla costa meridionale del Texas 
e poco distante dal Messico, mi ricorda nelle sue 
zone più interne la realtà della bassa veronese, zona 
da cui provengo, per questo ogni volta che torno mi 
sembra di essere a casa… umidità, campi sterminati 
e redneck coi trattori. Mi renderò conto, più avanti 
nel mio viaggio, che tutto il Texas ricorda la campa-
gna della pianura padana. 

Torniamo in negozio e nel pomeriggio tatuo il mio 
secondo cliente, che arriva con un enorme pick-up 
americano, le cui ruote erano così grandi da poter 
essere paragonate alle dimensioni di un’utilitaria 
europea. La sera, dopo una cena a casa Lain, ci 
prepariamo per la partenza del giorno successivo con 
destinazione Austin.

Partiamo in auto per quella che almeno sulla carta è 
considerata la città più inclusiva, vitale e tollerante 
dello stato, percorrendo infinite strade in mezzo al 
nulla texano e facendo alcune tappe di ristoro in 
stazioni di servizio delle dimensioni di un centro 
commerciale. Erano i giorni dell’uscita del film ‘The 
Dirt’ dei Motley Crue, cosi abbiamo guidato per 5 ore 
ascoltando glam metal cercando di stemperare la 
tensione di andare a lavorare in uno studio cosi pre-
stigioso. Dopo un viaggio di 5 ore arriviamo al Per-
fection, studio di tatuaggi di Chris Trevino, uno dei 
tatuatori più conosciuti al mondo soprattutto per lo 
stile giapponese/americano e che ha trascorso la sua 
vita e la sua carriera a studiare lo stile giapponese di 
Horiyoshi III, maestro del tatuaggio tradizionale giap-
ponese, riportandolo in Texas e creando un suo unico 
stile che combina caratteristiche del tatuaggio tradi-
zionale americano a quello giapponese. Lavorare in 
uno studio di tale importanza, a fianco ad un artista 
come Trevino, ha messo a dura prova la mia capacità 
di gestire la tensione nei primi momenti della gior-
nata, ma fortunatamente siamo riusciti a rompere il 
ghiaccio dopo poco tempo. Questo è stato possibile 
anche grazie a Carlos Truan, tatuatore del Perfection 
famoso per lo stile “chicano” e amico di vecchia data 
di Christian. CT di sicuro a primo impatto non è una 
persona socievole, tatuare a fianco a lui, ti fa tremare 

le mani tanto da non riuscire ad infilare l’ago nel 
puntale, mi sentivo proprio un “beginner”. A metà 
giornata l’atmosfera è totalmente cambiata rispetto 
all’inizio. Lui si è aperto con me dandomi un sacco di 
dritte e seguendomi molto durante il tatuaggio, fa-
cendomi provare colori fatti da lui e facendomi usare 
delle tecniche che non avevo mai tentato prima, è 
stata un esperienza magica, ero talmente emoziona-
to che non mi sembrava vero di stare in quel posto, 
circondato da dipinti originali di Ed Hardy, Horiyoshi 
III, Higgs, Mike Malone che avevo visto solo in parte 
nei libri, mi ha fatto rendere conto di quanto mi tro-
vassi realmente nel fulcro del tatuaggio che amo, ed 
ero li e lo stavo vivendo.

La sera siamo usciti ad Austin, dove ho avuto una 
delle sensazioni più “strane” che abbia mai provato 
prima, vedendo il degrado di homeless e tossici di 
ogni tipo in condizioni a dir poco pietose drammati-
camente sorvegliati dalla polizia “riparata” all’in-
terno di una gabbia in ferro a soli 2 passi dal fulcro 
della movida cittadina. E’ bastato uno sguardo con 
Christian che mi disse: “Welcome to America!” … 
quella frase mi ha letteralmente sconvolto.

Nello stesso giorno il mio amico Christian mi ha 
presentato Keith Underwood padre di Rooster, un 
tredicenne che ha trasformato la sua camera da letto 
in uno studio di registrazione per batteria, acconten-
tandosi di dormire su una stuoia, e che due anni fa, 
all’età di soli 11 anni, ha suonato con i NOFX davanti 
ad un pubblico di 8000 persone a Dallas.

Il mattino seguente, dopo solo un’ora di riposo, io 
e Christian ripartiamo per Richmond, Virginia, dove 
abbiamo incontrato Brian Bruno, proprietario del 
famoso Absolute Art Tattoo, da sempre uno dei miei 
idoli nel tatuaggio, per la potenza e la dinamicità che 
riesce a dare ai suoi lavori restando sempre molto 
sintetico e tradizionale. Richmond è una città molto 
tranquilla e ben curata, forse l’unica città americana 
che ho visto fino ad ora nella quale potrei pensare di 
trasferirmi. Il giorno dopo ho preparato in negozio 
i disegni per gli appuntamenti della giornata e la 
fortuna ha voluto che al tattoo shop comparisse 
Timothy Hoyer, una delle mie guide spirituali nel 
tatuaggio; colgo così l’occasione per prendere un 
appuntamento con lui e farmi un bel timbro. Farsi 
tatuare da Timothy è stata un esperienza incredibile 
che mi ha fatto capire quanto l’unica cosa che conti 

in questo mestiere sia solamente la passione per 
il disegno e per il tatuaggio stesso. A fine giornata 
ho cenato in uno dei pochi locali aperti con lo shop 
manager dello studio, che mi ha accompagnato 
in un bar gestito da un ragazzo che aveva un’aria 
incredibilmente familiare, nonostante mi trovassi 
per la prima volta a Richmond. Così vengo a sapere 
che si tratta del bassista della band hardcore/metal 
degli Iron Reagan, band che avevo visto in concerto 
pochi anni fa a Ferrara. Decido così di presentarmi 
e raccontargli di averlo visto suonare in un concerto 
in Italia dove in apertura c’erano gli Slander, la band 
di cui Matteo, il ragazzo che lavora con me al Tattoo 
River, è chitarrista. Entusiasta di questa coincidenza 
prende appuntamento con me il giorno successivo. 
L’esperienza è stata unica, abbiamo parlato di come 
la musica sia legata al tatuaggio e di come sia cam-
biato il mondo delle band, specialmente con l’arrivo 
della trap. Durante la conversazione, mentre gli tatuo 
un’ascia con un teschio sulla mano, nota che indosso 
la maglietta dei Valient Thorr, (band americana che 
seguo da quando li vidi in concerto a Bologna qual-
che anno fa) e mi racconta che il bar che ora gestisce 
è stato aperto in collaborazione proprio con il can-
tante dei Valient Himself (cantante del combo). Non 
ci credevo, le coincidenze che mi stavano accadendo 
erano davvero troppe! Rob decise quindi di chiamarlo 
e lui ci raggiunse in negozio per conoscermi.

Il giorno successivo, ancora elettrizzato per le 
esperienze appena capitate e le persone conosciu-
te, partiamo per una nuova tappa, l’Imperial Art 
Convention a Jacksonville, Florida. Prima di iniziare 
a lavorare nella convention andiamo a visitare l’Ink 
Smith And Rogers, storico tattoo shop dove ho 
lavorato l’anno scorso. La convention è stata davvero 
un’esperienza stupenda: vi partecipano artisti 
rinomati provenienti da ogni parte del mondo e che 
io conoscevo tramite disegni e tatuaggi visti solo su 
libri e riviste internazionali. L’atmosfera li dentro era 
totalmente diversa dalle varie fiere italiane, forse 
solo a Catania ho avuto un feeling simile.

Dopo tre giorni di convention, nonostante avessi-
mo prenotato un volo per New York, decidiamo di 
intraprendere il viaggio verso il New Jersey con Chris 
Howell, tatuatore della Big Apple che ci propone di 
accompagnarlo con un caravan dotato di ogni tipo 
di servizio; il cambio di programma si rivela presto 
l’idea migliore perché ci ha permesso di passare 
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un’intera giornata al Kona Skatepark, il più vecchio in 
America ancora aperto. È curioso che venga definito 
il “reaper” dei tatuatori perché molti lì si sono frat-
turati (tra questi Mike Wilson, famoso tattoo artist di 
Jacksonville che in passato si è fratturato entrambi i 
polsi); io stesso quel giorno, per tenere alta la nomea 
del posto, sono caduto con lo skateboard e mi sono 
quasi rotto un ginocchio.

Il giorno dopo siamo partiti con il caravan un mezzo 
incredibile, con cucina bagno camere da letto, davve-
ro una cosa assurda, Chris ci dice che per comprarlo 
ha dovuto vendere una casa, sembrava di essere 
una band in tour… abbiamo attraversato in circa 25 
ore l’intera Florida, la Carolina del Sud e poi quella 
del Nord, per poi passare attraverso la Virginia di 
nuovo e la Pennsylvania, fino a fino ad Asbury Park, 
New Jersey, dove io e Christian avremmo lavorato per 
tutto il giorno seguente all’Electric Tattoo di Robert 
Ryan, Mike Shwigert e Tom Yak. Asbury Park è una 
piccola città sul mare a circa due ore da New York, 
il posto è molto tranquillo e c’è un intensa attività 
musicale, con un sacco di locali dove esibirsi, la 
gente suona e si supporta a vicenda ed è questo che 
ha permesso di creare una scena che si lega molto 
anche al tatuaggio. 

Conclusa anche questa tappa trascorro uno degli 

ultimi giorni nei pressi di New York, in particolare a 
Pound Ridge, località residenziale a un ora di treno 
da Manhattan, dove Chris O’Donnell, uno dei miei 
artisti preferiti, ha aperto uno studio privato. Ormai 
da circa tre anni mi reco regolarmente a Pound Ridge 
per continuare il pezzo che O’Donnell sta realizzando 
sulla mia schiena. Abbiamo parlato della visione che 
entrambi abbiamo del tatuaggio di oggi, trovandoci 
in accordo su diversi punti del concetto artistico 
sottostante a questo genere di disciplina. Ho visto 
un sacco di disegni mai visti prima e ho ascoltato 
un sacco di storie, sia di esperienze personali sia 
riportate a lui da Ed Hardy riguardanti viaggi legati 
al tatuaggio, credo che questo tipo di conversazioni 
siano molto più utili che restare solamente a lavorare 
negli studi, mi piace molto ascoltare le esperienze 
delle persone e cercare di trarne qualche spunto 
interessante. 

Gli ultimi giorni prima della partenza li ho passati a 
New York, l’ombelico del mondo, la tappa diametral-
mente opposta a tutto ciò visto e vissuto fino ad ora! 
Un’intera giornata al King’s Avenue, uno dei migliori 
studi di Manhattan di proprietà di Mike Rubendall 
dove lavora anche Chris O’Donnell e dove anch’io ho 
avuto l’opportunità di lavorare per la prima volta. Lo 
studio dove quattro anni fa ho conosciuto Ed Hardy 
e lo stesso giorno ho iniziato la mia schiena con 

Chris, facendomi consigliare da Henning che disegno 
scegliere, insomma un posto che accomuna alcuni 
dei migliori artisti del panorama internazionale. Ho 
tatuato nella stessa postazione nella quale mi facevo 
tatuare, però stavolta dalla parte di chi lo esegue 
il tatuaggio… a ripensarci oggi è stata una bomba 
atomica.

Era la mia settima volta invece nella Grande Mela, la 
prima volta che ci sono stato mi sembrava di essere 
in un film ma ora la vedo decisamente con occhi 
diversi, specialmente dopo aver visitato altre zone 
dell’America “rurale”; penso che Manhattan sia più 
che altro il centro del business e del consumismo 
globale e non credo rappresenti la vera anima a stelle 
e strisce.

Così si sono concluse le mie tre settimane di tour, 
senza un dayoff, correndo tra uno spostamento e 
l’altro. È stata un esperienza fantastica che mi ha 
portato a vivere realtà e a conoscere persone che 
mi ispirano ogni giorno nel mio lavoro, facendomi 
realizzare ancora meglio come l’uniche cose che 
contano in tutto questo sono l’amore, la passione e il 
sacrificio che uno è disposto a metterci.

tattooriver.com/artists/francescoschiavi
@francescoschiavi
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Ecco come i Dune Rats hanno fatto dell’essere eterni adolescenti 

un marchio di fabbrica. È cruciale sapere che nascono e crescono 

a Brisbane, un pò come dire che vengono da Disneyland. Un posto 

che offre per la maggior parte del tempo mare, skate e fusti di birra 

da bere a testa in giù, in cui l’upgrade massimo è fare a gara a chi 

ha il bong più grande. Nulla di nuovo, questo è certo. Una cosa però 

rimane impressa: non ci sono maschere, non ci sono pose. I Dune 

Rats sono davvero quello che sembrano; così come la loro musica 

che senza quest’attitudine, sul palco e fuori dal palco, risulterebbe 

disperatamente statica. Non bisogna farsi largo per entrare nel loro 

universo, perché tutti sono i benvenuti, purché si abbia voglia di 

far festa. La filologia del divertimento non solo diventa una sorta 

di brand (basta guardare il loro sito) ma li porta dritti ad un tour 

mondiale dopo solo il primo album. Non contenti nel 2015 danno 

vita ad un’etichetta, la RatBag Records, che diventa uno dei punti 

di riferimento della scena musicale Australiana e non. Chi dice 

che la predisposizione alla spontaneità e la leggerezza non sia una 

coordinata vincente? Con i Dune Rats tutto è lecito finché è vero. 

Nascono con un atteggiamento disincantato e sbeffeggiante e fino 

a che non saranno loro a stufarsi della propria musica nessuno si 

stancherà di ridere con loro mentre sono sul palco.

SD: Il vostro tour è iniziato da poco. Una delle date 
più recenti è stata allo Sherwood Festival a Padova. 
Come vi siete trovati?
DR: É stato incredibile, non ci aspettavamo un 
pubblico così numeroso e divertente. Un ragazzo si 
è persino rotto una gamba durante lo show. È stato 
assurdo.

SD: Come sono nati i Dune Rats?
DR: Inizialmente eravamo un duo: io (BC Micheals) 
alla batteria e Danny alla voce e chitarra. Abbiamo in-
contrato Brett perché eravamo soliti andare a pesca 
insieme. Ognuno pescava con una modalità differen-
te e un giorno Brett per entrare nella band ci mostrò 
che poteva pescare pesci enormi con il suo chartplot-
ter 3210 (GPS che si utilizza sulle barche, ndr). Da lì 
non poteva che diventare il nostro bassista.

SD: Quindi vi conoscete da parecchio tempo?
DR: Si ci conosciamo da tanto.

SD: Com’è la vostra vita quando tornate a casa?
DR: Innanzitutto diventiamo più grassi e poi portia-
mo il cane a spasso.

SD: Avete un lavoro a Brisbane?
DR: No siamo tutti disoccupati.

SD: Dopo tutto il tempo che trascorrete insieme, 
non solo per questioni legate alla musica ma anche 
perché siete amici e a quanto pare avete parecchio 
tempo libero, com’è possibile che ancora vi soppor-
tiate a vicenda?
DR: Infatti non ci sopportiamo più.

SD: Allora diteci il segreto per riuscire a trascorrere 
insieme tutto questo tempo...

DR: La droga, sicuramente la droga.

SD: Nel vostro ultimo album ‘The Kids Will Know It’s 
Bullshit’ avete collaborato con Zac Carper, chitarra e 
voce dei Fidlar. Com’è nata questa collaborazione?
DR: Nel 2005 siamo stati in tour con i Fidlar, nel 
Midwest America ed è lì che abbiamo conosciuto me-
glio Zac. Ci siamo subito trovati sia umanamente che 
musicalmente. C’è stata grande intesa durante tutto 
il tour. Alla fine abbiamo chiesto a Zac di collaborare 
con noi all’uscita del nuovo album.

SD: Le vostre canzoni sembrano avere un tema comu-
ne o forse lo stesso messaggio, quello di non pren-
dersi troppo sul serio. Riflettono la vostra attitudine 
o più nello specifico il vostro modo di essere?
DR: Sai, in giro ci sono già troppe rockstar che parla-
no di far soldi, di donne o cuori spezzati. Noi siamo il 
contraltare di tutto questo. In realtà non abbiamo mai 
deciso a tavolino i nostri testi, sono sempre arrivati 
in maniera spontanea, quindi sicuramente riflettono 
la nostra attitudine: “Take care of fun stuff”!

SD: Se doveste descrivere la vostra musica, cosa 
direste?
DR: “Shit Shad Rock”. Ed è una definizione impossibi-
le da spiegare. Si può solo ascoltare.

SD: Qual è il vostro background musicale?
Danny: io ho suonato il sassofono per due anni al 
liceo…
BC: Io ho suonato il corno alle elementari…

SD: Mentre imparavate a suonare tutti gli strumenti 
a fiato esistenti non c’è stato spazio per i Black Sab-
bath, ad esempio, o qualsiasi altro gruppo punk che 
vi ha dato ispirazione?

DR: No. Niente di tutto questo. Solo John Denver….e 
anche Jack Johnson.

SD: Ok, torniamo al presente. Com’è la scena musi-
cale a Brisbane?
DR: Forse è poco conosciuta ma sicuramente è una 
delle città più interessanti dal punto di vista musica-
le. È pieno di band. Ogni settimana ci sono concerti 
e feste ovunque. La cosa interessante è che ci sono 
cosi tante persone che suonano e così tante band che 
si creano dei mix continui ed alla fine escono fuori 
sempre progetti interessanti.

SD: Oltre ad avere una band siete diventati i fondato-
ri della Ratbag Label. Com’è nata questa idea?
DR: È un’esperienza incredibile. Volevamo spin-
gere la musica che ci piaceva e alla fine tutto si è 
trasformato in un’etichetta. Nessuno si aspettava 
che la Ratbag prendesse vita in questo modo così… 
“professionale”.

SD: Quello del musicista è un lavoro secondo voi?
DR: Dipende… di certo il nostro non lo è. È impossibi-
le negare che essere in tour per tanto tempo può di-
ventare alienante per un miliardo di motivi ma come 
possiamo considerarlo un lavoro se siamo ubriachi e 
strafatti praticamente tutte le sere? (Ridono, ndr) 
No, è impossibile, ci divertiamo troppo per vederlo 
come un lavoro.

SD: Quali sono le band che preferite in questo mo-
mento?
DR: Skegss, TOTTY e i Gooch Palms.

SD: Quanto vi è piaciuta la nostra intervista da uno 
a dieci?
DR: 12!
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Marc Emmerik: quasi 23, siamo ancora molto giova-
ni, abbiamo iniziato che avevamo 6 anni.

SDM: Diventare grandi: bene o male, visto che state 
suonando sempre?
ME.: Penso che quando avremo ottanta… cinque.
Marko Korac: …6
ME: Quando avremo ottantasei anni suoneremo 
ancora, almeno così vogliamo pensarla, saremo an-
cora in giro saltando su un palco, non mi interessa 
che stia crescendo.
MK: Penso che a ottant’anni faremo ancora qualche 
concerto ogni tanto, magari uno al mese.

SDM: Squat o club?
ME: All’inizio della carriera suonavamo tanto negli 
squat ora facciamo tanti festival e anche qualche 
club, cerchiamo di combinarli.
MK: Forse quando saremo ottantenni faremo più 
squat, siamo dei nostalgici.

SDM: Rock’N’Roll o Hardcore?
ME: Entrambi.
MK: Entrambi.
SDM: Bel tempo caldo o freddo?
ME: Ahahah, mi piace il caldo, ma non troppo caldo.
MK: Si, un mix.

SDM: Nord o sud?
MK: Sud d’inverno e nord d’estate!
ME: Si.

SDM: Ok, ma pensate alla gente, ai posti…
MK: A me piacciono quelli del sud, ma io sono del 
sud.
ME: Ma io vengo dal nord, quindi mi piacciono quelli 
del nord, in realtà non dipende dal paese, di solito 
che sia Europa, America o Olanda, quelli del sud 
risultano più amichevoli, mentre quelli del nord, sai, 
come me, sono più diretti, più distanti, più rozzi.

Palermo - Ex Karcere - Pazzao 
Music Fest - 13,5 domande 
veloci come i Vitamin X, band 
che in novembre compierà 23 
anni di attività:

Txt Giulio // Pics Giuseppe Picciotto



107

SDM: Alcool, magari solo un po’ o straight edge?
ME: Noi siamo tutti straight edge.
MK: Sì, ma ci preoccupiamo per noi, per quanto 
riguarda gli altri o le altre band non è un problema.

SDM:  “Meat is murder” o “vegeteables make you 
stronger”? 
MK: Entrambi!
ME: Si, entrambi.

SDM: E il caffè?
ME: Guarda io ho appena iniziato, la storia è questa: 
eravamo in America stavo guidando tra Messico e 
Stati Uniti, gli altri della band stavano tutti dormen-
do ovviamente e a un certo punto il batterista mi 
fa: “Ehi devi bere un caffè” e io: “ma non ho mai 
bevuto caffè!” e lui ancora: “no, devi berlo o faremo 
un incidente” e fu così che ho bevuto questo caffè 
messicano.

SDM: Chitarra o batteria?
ME: Chitarra!
MK: Concordo, io suono la chitarra in un’altra band. 

SDM: Sposarsi o continuare a suonare?
ME: Beh, non sono sposato, quindi suonare!
MK: Si, uguale.

SDM: Carta o web?
MK: A me piace collezionare libri sul punk e l’hardco-
re.
ME: Internet è facile, puoi trovare un sacco di cose, 
band che non avresti mai potuto conoscere solo per 
fare un esempio.
MK: Si, ma quando vai a dormire non ti porti il telefo-
nino a letto, preferiresti avere un libro.
ME: In effetti internet è più semplice, ma non so se 
sia meglio.

SDM: Bandana o snapback?
ME: Entrambi (ma va?). Guarda, circa tra il 1999 
e il 2001 noi facevamo parte del bandana thrash 
movement, c’è pure un libro ora su questo movimen-
to scritto da un nostro amico del New Jersey (Ken) 
o meglio, in questo libro ne parlano parecchio. Un 
tempo il bandana lo usavano tutti.
MK: Negli anni ottanta lo usavano veramente un 
sacco di persone.

ME: A noi piacciono un sacco i gruppi italiani di que-
gli anni, gli Indigesti ad esempio…

SDM: Anche a noi piacciono un sacco quei gruppi, ma 
degli Indigesti è meglio il disco ‘Osservati Dall’In-
ganno’ del 45…
MK: Naaaaaa, meglio il 7 pollici oppure l’inarrivabile 
‘Lo Spirito Continua’ dei Negazione o ancora il 7” dei 
Declino.
ME: Il demo dei Raw Power o ‘Screams From The Gut-
ter’, penso che all’epoca la scena italiana sia stata la 
migliore.

SDM: Quanti anni avete?
MK: Io 46, ma non chiedermi quanti ne ha lui.
ME: E’ un segreto, ma puoi provare a fare il conto, è 
da 23 anni che suoniamo assieme e abbiamo iniziato 
che ne avevamo tra i 20 e i 30.

SDM: ok, grazie per il vostro tempo.
Vitamin X: No, grazie a voi.

vitaminx.bandcamp.com     @vitaminxhc
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01
VANS X WARPED TOUR Sk8-Hi
vans.it

03
VOLCOM X MIKE GIANT
volcom.eu

04
DC APPAREL-DAGUP
californiasport.info

02
DC SHOES-T FUNK LO
californiasport.info

06
OSIRIS X THE HUNDREDS D3
nitro.it/brands/osiris

07
STAPLE-COURTSIDE
nitro.it/brands/staple

08
AMERICAN SOCKS-TSUNAMI MID HIGH
americansocks.com

09
GROG-AQUA PRO PAINT LINE
graffitishop.it

10
SDM-CREW LOVE
saladdaysmag.bigcartel.com

11
QUIKSILVER-DIAMOND DELUXE
californiasport.info

12
ZOO YORK DEATH SHADOW
zooyork.it

13
ZOO YORK FREE PARTY
zooyork.it

4
ZOO YORK SKATEWORDED
zooyork.it

15
47-LA DODGERS
californiasport.info

05
DICKIES-NEW ORLEANS MOC TOE
blakshop.com

16
QUENTIN TARANTINO X STANCE
blakshop.com

17
FOX-LEGACY MOTH
californiasport.info

18
NITROBAGS-WEEKENDER
nitro.it/brands/nitro-bags

19
MINDONE X SDM
mindoner.com

11
10

12 13

15 16

17

18
19

14
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[ROBBY HARGREAVES]


