MUGELLINI FESTIVAL

Tommaso

Ruffini

Assessore alla Cultura
Potenza Picena

A livello culturale, in questi anni, il Mugellini Festival ha
rappresentato il risveglio ed il riscatto della Citta, celebrando il
ricordo del nostro illustre concittadino. La scintilla di quella che era
all'inizio una scommessa & divenuta oramai un fuoco che arde con
vigore, alimentato e sostenuto dall’affetto che la Citt le riconosce.
E ancora viva in noi la consapevolezza che non si trattasse solo di
concerti e musica e che non si esaurisse tutto a delle piacevoli
serate. Ma attraverso questi concerti, questa musica e queste
piacevoli serate, sin dall'inizio, abbiamo voluto che il paese
ricominciasse a credere in se stesso e che il Bello potesse di nuovo
tornare ad abitare Potenza Picena.

Cosi come la singola nota di una sinfonia o il singolo strumento di
un’orchestra, il Mugellini Festival si inserisce e riveste un ruolo di
primo piano nella piti ampia strategia di recupero e rilancio della
Cittd, che prima ancora che nei muri, nelle strade e nelle piazze
deve essere presente nella mente e nel cuore di ognuno di noi.
Buon Mugellini Festival!

L Assessore alla Cultura
Tommaso Ruffini



I direttori artistici

Il Mugellini Festival ¢ nato a Potenza Picena e non poteva
essere diversamente. La cittadinanza ha riconosciuto subito in

Bruno Mugellini una personalita di rilievo dedicandogli il suo
teatro storico e ricordandolo in diverse e importanti manifesta-
zioni. Questo ¢ accaduto perché la musica ha da sempre fatto
parte di questa terra, dalle sue forme popolari fino alle espres-
sioni pit alte. Ne ¢ testimonianza il numero di artigiani e
aziende che in questo territorio hanno realizzato i loro
strumenti musicali. Da una simile cultura, ancora oggi viva e
fiorente, ¢ scaturito il progetto del Festival che ogni anno vede
la partecipazione di grandi musicisti e artisti, onorati di esibirsi
nella cittd di Mugellini. La parola che vogliamo sottolineare e
che ha guidato il lavoro di scelta dei protagonisti e dei
programmi in questa edizione ¢ ‘risveglio’, un augurio sincero
di rinnovamento e di speranza che nasce dalla nostra pit bella
tradizione e si apre a un tempo nuovo, tutto da scoprire e
costruire insieme con impegno.

Direttori artistici del Mugellini Festival
Mauro Mazziero ¢ Lorenzo Di Bella



ANTEPRIMA FESTIVAL

Domenica 8 Settembre, ore 17.30
TEATRO ‘BRUNO MUGELLINT

Presentazione del programma 2019

BRUNO RE violz da gamba

BARBARA VIGNANELLI fortepiano

interverra

Paola Ciarlantini musicologa

presentazione a cura di
Nicolo Rizzi



Programma

JOHANN F. RUHE
(1699 - 1776)

JOHANN C. BACH
(1735 - 1782)

JOHANN F. RUHE
(1699 - 1776)

CARLF. ABEL
(1723 - 1787)

Sonata in Sol magg.
per viola da gamba e basso continuo

I. Andante
1. Allegro
1. Adagio
Iv. Vivace

Sonata in Re magg. Op. 5, n. 2

per fortepiano

L. Allegro di molto
1I. Andante di molto
1. Minuetto I & II

intervallo

Sonata in Re min.
per viola da gamba e basso continuo

I. (Andante)

1. Allegro

1. Siciliano

Iv. Un poco Vivace

Sonata n. 30 in Do magg. WK 170

per viola da gamba e basso continuo

L. (Allegro) moderato
1. Andantino
1. Allegro



Note di sala

Il primo programma di quest’anno intreccia non solo le vite di tre importanti
compositori del XV1II secolo, ma pit di tutti il destino di due particolari strumenti,
la viola da gamba ed il fortepiano, che hanno fatto a proprio modo la storia di
tanta musica europea. Come anche il fortepiano, il pitt delle volte noto soltanto
in quanto evoluzione rivoluzionaria del clavicembalo e ‘progenitore’ pertanto del
pianoforte moderno, anche la viola da gamba ¢ uno strumento condannato dalla
storia all’'amaro destino di venir considerato un passaggio intermedio nel perfezio-
namento organologico che avrebbe poi condotto al violoncello. Ed ¢ un peccato, in
entrambi i casi, perché si dovrebbe parlare invece di due nobilissimi strumenti dalle
caratteristiche timbriche ineguagliate, per cui alcuni grandi compositori europei
hanno scritto veri e propri capolavori. La viola da gamba — che, come il nome fa
intendere, si distingue dagli strumenti appartenenti alla famiglia ‘da braccio’ (da
cui poi gli archi moderni), anche perché va dolcemente tenuta tra le ginocchia, per
poter esser suonata — fu strumento di origine probabilmente spagnola, ma si diffuse
ben presto in Europa, particolarmente in Inghilterra e nella Germania del Nord.

Pur non essendo moltissimi i compositori che seppero al meglio impiegarla, sfrut-
tandone le potenzialit espressive, tra questi figura di certo Johann Friedrich Ruhe,
impiegato presso la cattedrale di Magdeburgo come summissarius, vale a dire re-
sponsabile dell’intera attivitd musicale ecclesiastica (dal canto in latino, alla direzio-
ne corale, alla composizione). Di lui sappiamo che completo un ampio catalogo, di
cui ci rimangono soltanto pero proprio i lavori per viola da gamba. tra questi diver-
se sonate, alcune ‘pour viole de Gambe et Violoncello”, altre per viola con ‘fundamen-
t0”, vale a dire un’'indicazione di basso figurato che permettesse di accompagnare il
solista con l'ausilio di pitt d’uno strumento a scelta, anche da tasto se lo si preferiva.

Nel caso poi di Carl Friedrich Abel, abbiamo a che fare non solo con ['ulti-
mo, ma anche forse il pili grande ‘gambista’ del secolo. Nato da una famiglia di
musicisti tutti dediti a quello strumento, a Kéthen frequento i Bach, divenendo
poi amico di Johann Christian. Trasferitosi 2 Londra nel 1759, rimarra in terra
inglese per il resto della vita, molto contribuendo alla vitalitd musicale della ca-
pitale, anche grazie alle sue personali esibizioni in qualita di virtuoso di uno stru-
mento divenuto oramai raritd, e del quale — con malinconia — fu costretto ad
assistere al definitivo declino. Vi si dedicd con gran devozione, dando alla luce
lavori per viola sia sola che accompagnata, senza interessarsi perd ad un virtuo-
sismo esteriore ed anzi compiacendosi di una naturalezza espressiva che, anche
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avvicinandolo nell’estetica ai risultati consimili dello Stile galante, gli permet-
tera di lasciarci pagine, in alcune delle sue Suite e Sonate, che nulla hanno da
invidiare davvero alle pit celebri opere di ].S. Bach per violoncello o violino.

Johann Christian Bach, nato anche lui a Kéthen e dodicesimo figlio di Johann
Sebastian, segui — come molti dei suoi fratelli — le orme del padre, sino al punto
di divenire nel Settecento di gran lunga il rappresentante piti noto in Europa di
tutta la sua numerosa e dotata famiglia (Bach ‘senior’ compreso). Viaggio mol-
to, com’era d'uso a quel tempo, rimanendo per qualche tempo in Italia (a Bo-
logna), dove — tra le altre cose — apprese la particolare scrittura cembalistica di
Alberti e di Benedetto Marcello. Compositore in grado di affrontare qualsiasi ge-
nere musicale del tempo, sard proprio nel repertorio per strumenti da tasto che
eccellera, ponendo in fruttuoso dialogo I'eredita italiana con quanto in Germania
aveva potuto apprendere grazie all’assistenza di suo fratello maggiore, Carl Philipp
Emanuel, cembalista alla corte di Federico II di Prussia nonché autore del celebre
Saggio sulla vera arte nel suonare gli strumenti a tastiera. Se lo stile del fratello, del
resto, avrebbe ben presto condotto allo Empfindsamer Stil (o “Stile della sensibilit),
tutto fiorito di spunti retorici, subitanei mutamenti nella dinamica e figurazio-
ni inaspettate, Johann Christian preferi esplorare invece un’estetica differente, piti
vicina ad una naturale semplicita negli affetti, e che avrebbe contribuito allo stile
che verra poi detto Galante. La biografia di J.C. Bach ¢ lunga e complessa, ma il
1762 ¢ un anno che vi riveste particolare importanza perché segna il suo arrivo a
Londra, dove presto trovera impiego e sicurezza economica, presso la corte reale
di Giorgio III (che gli assicurera anche uno speciale privilegio reale sulla stampa
delle proprie composizioni, in pratica uno dei primi esempi di ‘copyright’ nella
storia musicale). Proprio qui a Londra Bach rincontrera C.E Abel, assieme al quale
fondera gli Abel-Bach Concerts, e in cui spesso si esibird come virtuoso fortepia-
nista, promuovendo cosi la fortuna di uno strumento che, superando la tecnica
a ‘pizzico’ del clavicembalo per la piu solida percussione delle corde, permette-
va una variabilita espressiva sino allora impensabile su uno strumento a tastiera.
Cosi proprio a quegli anni risalgono le sei Sonate op. 5 che, assieme alle pi tar-
de gemelle dell’'op 17, sono esempio magistrale di una scrittura nuova, al meglio
capace di sfruttare le potenzialitd di quei neonati strumenti (fabbricati per Bach
da Zumpe e da Broadwood), preludendo pertanto a non pochi sviluppi futuri.

Nicolo Rizzi



Bruno Re, viola da gamba

Dopo aver studiato il pianoforte con Augusto D’Ottavi, si ¢
presto accostato alla musica antica suonando diversi strumenti
a fiato rinascimentali, in numerosi ensembles specializzati in
questo repertorio. Si & quindi specializzato in viola da gamba,
studiando sotto la guida di alcuni tra i migliori docenti europei
(come Paul Adler, Wieland Kuijken, Ariane Maurette, Pere
Ros e Jat Bernfeld). La sua attivitd concertistica ’ha portato a
suonare in Europa, America del Sud, Australia, Asia e Africa.
Ha al suo attivo pitt di una trentina di dischi, come solista, e in
diverse formazioni cameristiche oltreché con orchestre, anche
per la realizzazione di opere barocche. Ha all’attivo un’ampia
attivitd discografica, per etichette quali Verany, Ricordi, Claves,
Cantus, Bongiovanni, Nuova Era, Edi-Pan e Sicut Sol. Ha
inoltre registrato per la RAI, Radio France, Radio Vaticana e
per la Radio Ucraina. Dopo aver insegnato Storia della Musica
e Storia ed Estetica Musicale presso diversi Conservatori (a
partire dal 1984), dal 2000 ¢ titolare della cattedra di Viola
da Gamba presso il Conservatorio di S. Cecilia in Roma.



Anteprima Festival 2018, foto di Alfredo Tabocchini



Barbara Vignanelli, fortepiano

Nata a Roma, ha precocemente iniziato gli studi musicali, con
il flauto dritto e poi con il pianoforte, diplomandosi con Vera
Gobbi Belcredi. Contemporaneamente, ha studiato organo
con Hedda Illy e Giorgio Carnini, composizione con Carlo
Cammarota e Vieri Tosatti, flauto dolce con Marianne Eckstein.
Successivamente, sotto la guida di Ferruccio Vignanelli e Danuta
Chmielecka, si ¢ diplomata in clavicembalo con il massimo
dei voti e la lode. Ha poi proseguito gli studi con Kenneth
Gilbert, presso il Mozarteum di Salisburgo. Ha suonato in
Italia ed all’estero in veste di solista, oltreché continuista, in
diverse formazioni. Insegna in Conservatorio dal 1976, mentre
dal 2012 ¢ titolare della cattedra di Clavicembalo e Tastiere
storiche al Conservatorio di S. Cecilia in Roma.

Duo Re - Vignanelli

Ha debuttato a Roma nel 1982, con un programma
monografico sulle sonate di J.S. Bach per viola da gamba e
cembalo obbligato. Dopo molti concerti ha deciso di ampliare
il proprio organico collaborando sovente con altri strumentisti
e formando cosl 'ensemble de “I musici del re”. Con questa
formazione ha registrato una raccolta di Canzoni strumentali
di G. Frescobaldi, per la Pierre Verany, nel 1993. Dal 2013
¢ tornato ad essere un duo, svolgendo attivitd concertistica
principalmente per il Conservatorio di S. Cecilia, in Roma.
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Paola Ciarlantini, musicologa ospite

Vive a Recanati, ha studiato presso i Conservatori di Firenze
e Bologna, diplomandosi in Pianoforte, Musica Corale e
Direzione di Coro, Composizione. Si ¢ laureata in Lettere
Moderne (tesi in Storia della Musica) con Alberto Zedda
all'Universita di Urbino. E dottore di ricerca in Italianistica.
Ha all’attivo oltre cento pubblicazioni tra saggi, monografie e
collaborazioniconiprincipalientimusicologiciitaliani. Svolge
regolare attivitd compositiva, con brani pubblicati da Edipan,
Musik Fabrique, Da Vinci Editions di Osaka. Su nomina
ministeriale, & socio effettivo dell’Accademia Marchigiana
di Scienze, Lettere ed Arti. Dal 2017 presiede 'ARIM
Associazione Marchigiana per la Ricerca e Valorizzazione
delle Fonti Musicali. E stata docente contrattista di Musica
Vocale e Musica per il Cinema all’Universita di Macerata.
E docente ordinario di Poesia per Musica e Drammaturgia
Musicale presso il Conservatorio ‘A. Casella’ dell’Aquila.



Nicolo Rizzi, musicologo del festival

Diplomato in Pianoforte e laureato in Musicologia a Cremona,
nel corso dei propri studi approfondisce in particolare la mu-
sica pianistica russa con tre tesi di laurea (su Skrjabin, Musor-
gskij e Medtner) anche partecipando, in qualita di musicologo,
a conferenze ¢ convegni sia in Iralia che all’estero (San Pietro-
burgo, Berlino e Odessa). Ha fatto parte del direttivo scienti-
fico nel progetto editoriale ‘Ergo Diesis’ e ha collaborato con
Ieditore Zecchini alla redazione della Guida alla Musica Sacra.
E Maestro di Palcoscenico al Teatro lirico ‘Ponchielli’ di Cre-
mona, dopo essere stato in quel teatro assistente del Segretario
artistico musicale. Dopo aver collaborato con I’Associazione
‘Musica rara’ di Milano e il WAM Festival Mozart di Rovereto,
¢ da tre anni Responsabile in sede al Mantova Chamber Music
Festival, mentre piu di recente ¢ stato il Concert Stage Manager
per la 18° International Baroque Music Conference. Sempre in
Cremona, ¢ stato per diversi anni Direttore Artistico nel Comi-
tato Concerti del Dipartimento di Musicologia ¢ Beni Cultura-
li, nonché assistente alla direzione artistica del Cremona Piano.
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Forum. Attualmente collabora, nelle Marche, con il Mugellini
Festival e il Civitanova Classica Piano Festival, mentre - appas-
sionato di divulgazione musicale - ¢ redattore di sala per teatri e
festival italiani, volentieri curandovi anche guide all’ascolto. Ol-
tre all’activitd da musicologo, approfondisce la propria esperien-

za musicale sia in qualitd di pianista (solista e in formazione di
duo) che come voce di basso (nella neonata Ensemble Coruscans
e, da oltre dieci anni, nel Coro della Facoltd di Musicologia).




CONCERTO INAUGURALE

Domenica 6 Ottobre, ore 17.30
CAPPELLA DEI CONTADINI

MICHAIL LIDSKIJ pianoforte

presentazione a cura di
Nicolo Rizzi

esposizione di

BRUNO D’ARCEVIA
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Programma

FRANZ LISZT
(1811 - 1886)

FRANZ LISZT
(1811 - 1886)

Rapsodia ungherese n. 12
Fantasia e Fuga sul nome B.a.c.h. 5529, n. 2

Sonetto del Petrarcan. 123
dagli Années de pélerinage - 2me année, Italie S 161

Ballatan.2,S5171

intervallo

Csardas macabre S 224
Nuages gris 5199

In festo transfigurationis Domini nostri Jesu
Christi S 188

Studio da concerto n. 2 La leggierezza
Studio da concerto n. 3 Un sospiro

Réminiscences de Don Juan S 656



Note di sala

Si sa che con 'ungherese Férénc Liszt il pianoforte ha guadagna-
to un protagonista fondamentale nella propria evoluzione. Dandy
raffinato e alla moda, amante di alcune tra le pitt potenti donne
d’Europa, mutatosi in pitu tarda eta in pio religioso (prese anche gli
ordini minori); colto lettore di Goethe, Schiller e Dante, si racconta
che si esercitasse anche a volte con una mano soltanto, al pianoforte,
mentre con 'altra reggeva un libro nella cui lettura era immerso;
maestro di allievi notevoli, supporto immancabile di amici e colle-
ghi (anche economico, qualora serviva), nonché pianista eccellente
(si narra che apprese gli Studi dell’amico e rivale Chopin in meno
di una settimana); virtuoso leggendario, infine, e fenomeno quasi
d’isteria popolare (ai suoi concerti giungeva su carrozze trainate da
cavalli bianchi, e gli facevano omaggio fin sopra al palcoscenico con
corone di fiori). Liszt puo essere a buon ragione riconosciuto come
Peroe per eccellenza del pianismo romantico in Europa. E il pro-
gramma che ascolteremo oggi pare un’ottima occasione di percor-
rerne opera sconfinata, dai brani di puro virtuosismo ai momenti
di pit poetica introspezione, dalle sue parafrasi d’opera alle eco po-
polari della sua terra natale, sino agli sperimentalismi del suo ultimo
stile che con sorpresa prelude al superamento di quello stesso lin-
guaggio romantico che proprio da lui era stato portato a perfezione.

Nel 1859, tra le pagine di un godibilissimo libricino (Degli zinga-
ri e della loro musica in Ungheria), lo stesso Liszt si trovo a scrivere
come: «i Magiari hanno adottato gli tzigani in quanto loro musi-
cisti nazionali. I'Ungheria puo¢ dunque a buon diritto evocare a sé
quest’arte, nutrita del suo pane e del suo vino, maturata al suo sole
e alla suo ombra, e tanto strettamente penetrata nelle sue abitudini
da legarsi alle piu gloriose memorie della patria. [...] Ho cosi volu-
to fare una specie di epopea nazionale della musica zingaresca, ma
con la parola ‘rapsodia’ ho voluto alludere all’elemento epico che ho
creduto di scorgervi». Non si potrebbe meglio chiarire quel carattere
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fantastico, violento alle volte, cavalleresco e popolare al contempo,
che rivive nelle quindici Rapsodie ungheresi, in cui Liszt condensa
tutta la nostalgia per la propria terra natale. Una nostalgia malinco-
nica che si risveglia poi subito, improvvisa, nello scatenio ribelle di
pagine ben pil virtuosistiche, inscenando un particolare dualismo
formale (contrapposto nelle sezioni denominate Lassan e Friska) che
le Rapsodie lisztiane desumono da una forma tipica della musica
magiara, in ungherese Csdrdds (derivato da ‘csdrda’, osteria). Ecco
anche quindi la Csdrdds macabre, che ne ¢ un esempio strabilian-
te in quanto a trasfigurazione; allucinata, funerea, dove le memo-
rie zigane sembrano torcersi tra i contorni scomposti di un incubo.

«Composizioni di questo genere le mani le hanno strappate allo
strumento, e solo le mani reimmerse nello strumento possono ren-
dercene giustizia. E poi bisogna anche vederlo il compositore, [...]
lottare col pianoforte, domarlo e farlo obbedire in ciascuno dei suoni
che vuole. Sono Studi di tempesta e di orrore, e sono forse non pil
di quattro o cinque i pianisti in tutto il mondo in grado di venirne a
capo». A parlare cosi era stato Robert Schumann, nel 1842, e anche
se il riferimento era ai Grandi Studi giovanili dell’'ungherese, le sue
parole restano pit che valide per le serie seguenti di difficilissimi Stu-
di che Liszt comporra poi, negli anni a venire, sovente assegnandovi
non a caso l'aggettivo di ‘trascendentali’. Forse temendo pero che la
profezia schumanniana si potesse avverare, e che nessun altro oltre a
lui si sarebbe cimentato su una musica tanto rischiosa, Liszt provo a
riformulare la sua concezione di Studio, con uno spirito nuovo: ne
nacquero i tre Studi da concerto che sin gia dai titoli (// lamento, La
leggierezza, Un sospiro) chiariscono un mutamento di stile, dalla po-
tenza muscolare all’agilita, dove la retorica drammatica cede il passo
auna poetica del suono diversa, languida persino, raffinata e squisita.

Pur essendo rischioso aprire il capitolo dell’ispirazione letteraria
nella musica lisztiana, tant’¢ vasto, multiforme, sfuggente, provere-
mo ad accennarne solo qualche elemento, tra i piu significativi. Per



‘letteratura’ potremmo intendere qui, in senso pilt ampio: sia capo-
lavori propriamente letterari cui Liszt sembro ispirarsi per trattare la
forma e il linguaggio pianistici come in una vera e propria narrazio-
ne musicale; sia diversi miti e leggende che affascinarono piu volte
la sua fantasia; come in ultimo quelle pagine di altra musica che
Liszt si dilettd spesso a trascrivere, e a rimaneggiare. Si pensi cosi al
caso di Dante o ai tre Sonetti del Petrarca nelle tre diverse raccolte
degli Anni di pellegrinaggio. Sia la Sonata aprés une lecture de Dante
che i Sonetti appartengono al volume secondo, dedicato all’ltalia, e
quest’ultimi in particolare reinterpretano la parola poetica stilnovi-
sta in un’eleganza di timbri che ci ricorda Chopin. Dal carattere piu
drammatico e passionale, la Seconda Ballata (del 1853) sceglie inve-
ce di recuperare il mito di Ero e Leandro: due innamorati, separati
dal mare, la passione di lui che lo spinge a una traversata, tempesta
con ribollire di tuoni e di orride ondate, la morte, e quindi il lutto,
il compianto, poi l'apoteosi finale, nella quale lo spirito d’amore
trascende la pena del vivere umano in una ricongiunzione dei sen-
si. La prima versione chiudeva con pagine strepitose, I'ultima che
oggi ascoltiamo (ed ¢ sempre il vecchio Liszt che qui ripensa la pro-
pria scrittura) conclude piuttosto in pianissimo, come sfinita in un
morente mormorio. Il caso del rimaneggiamento di musiche altrui
infine ¢ eclatante nelle numerose trascrizioni, parafrasi o fantasie
che Liszt ci ha lasciato: sulle pitt note melodie d’opera (da Mozart
a Rossini, da Bellini a Donizetti o a Verdi), su Lieder di Schubert o
Schumann, su celebri partiture orchestrali (come le Ouvertures di
Wagner, la Marcia nuziale di Mendelssohn e perfino Sinfonie intere
di Beethoven e Berlioz). Tutto sembra trasformarsi insomma — sotto
le dita lisztiane — in possibile oggetto di trascrizione pianistica; in
un cosmo multiforme di pagine in cui la fantasia titanica di Liszt
ricorda e riassembla, scompone e traduce temi, motivi, suggestioni
sonore in quelle che lui stesso chiamava le sue “partiture per pia-
noforte” (come se dentro vi avesse rinchiuso un’orchestra intera).
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Ecco tornare cosi i migliori motivi dal capolavoro mozartiano nel-
le Reminiscenze dal Don Giovanni; il motivo del Commendatore
(“Don Giovanni, a cenar teco...”) o gli accenti affettuosi e galanti
del “La ci darem la mano...”, e la scanzonata melodia “Fin ch’han
del vino”, trasposti in una cornice virtuosistica che non perde anzi
esalta il profondo senso drammaturgico di quelle memorabili arie.

Che dire infine dell’'ultimo Liszt, quello che dismette I’abba-
gliante virtuosismo e la magniloquenza retorica, per accostarsi a vi-
sioni sfuggenti, talvolta tetre e funeree, talaltra evaporanti nell’in-
distinzione sonora (capace di anticipare sensibilita future e ben piu
moderne)? Ecco allora la composizione sacra dell’/n festo Domini
nostri, dove la trasfigurazione da tematica si fa appunto sonora, o
la Fantasia e Fuga sul nome di Bach che, riprendendo stilemi con-
trappuntistici, li affolla di astuzie pianistiche spaziando, nei risul-
tati espressivi, dal travolgente al misterioso. Resta perd Nuages gris
uno dei brani pilt sconvolgenti del Liszt oramai anziano, dove in
pochissima musica si condensa il livido spettro sonoro come di una
premonizione; non solo quella di una tempesta lontana, in arrivo
sull’orizzonte (le ‘nuvole grige’ appunto), ma anche quella — gia
quasi post mortem — di un destino forse nuovo per la musica stessa.
Premonizione che da Liszt ¢ lasciata aperta pero, come un dubbio,
per un vagheggiato futuro che non poté mai vedere ma sembrava
aver udito, chissa come, in anticipo persino sulla corsa del tempo.

Nicolo Rizzi



Michail Lidskij, pianoforte

Nato a Mosca nel 1968, Michail Lidskij inizia lo studio
del pianoforte a cinque anni. Nel 1975 ¢ ammesso alla
Gnessin Moscow Specialised Music School (nella classe
di Marina Marshak-Young). Nel 1978 ottiene il diploma
e tra il 1987 e il 1992 studia con il M° Vladimir Tropp.
Si esibisce per la prima volta con un’orchestra a tredici
anni e a quindici tiene il suo primo recital. Nel 1989
si classifica primo al concorso Eighth All-Russia Piano
Competition di Kislovodsk (ottenendo il premio della
Societd Musicale Russa, ed il premio speciale per I'esecu-
zione del Concerto n. 2 per pf. ¢ orch. di Prokofjev). La
sua carriera include concerti, oltreché in Russia, in di-
versi paesi quali: Belgio, Germania, Italia, Francia, Fin-
landia, Turchia, Taiwan e Giappone. Il suo repertorio &
vasto e versatile e comprende in particolare opere di J.S.
Bach, Scarlatti, Haydn, Mozart, Beethoven, Schubert,
Schumann, Chopin, Liszt, Brahms, Caikovskij, Debussy
e Rachmaninov.

Il Me Lidskij si ¢ esibito con la Russian State Symphony
Orchestra, la Russian National Orchestra, la Moscow
Philharmonic Orchestra, la Saint-Petersburg Philhar-
monic Orchestra, la Lithuanian Chamber Orchestra, la
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Netherlands Radio Philharmonic Orchestra, la Rotter-
dam Philharmonic Orchestra, e la Netherlands Radio
Symphony Orchestra. Ha inoltre eseguito concerti ca-
meristici insieme ad artisti del calibro di A. Vedernikov,
F. Glus¢enko, A. Katz, D. Liss, V. Ponkin, R. Martynov,
V. Verbitskij e D. Nordio. Dal 1997 ¢ artista delle Se-
rate Musicali di Milano, per le quali si esibisce regolat-
mente. E fondatore di alcuni Festival tra cui il ‘Notti
Musicali in Autunno’, a Mosca, ¢ il Festival pianistico
di Volgograd. Dal 2007 ¢ il solo pianista della sua ge-
nerazione ad organizzare un Festival per la Moscow In-
ternational Music House della capitale. Collabora rego-
larmente col M° V. Spivakov e coi Solisti di Mosca, con
la Filarmonica di Mosca nel Festival pianistico russo e
con la Filarmonica di San Pietroburgo, per 'esecuzione
del Concerto n. 1 per pf. e orch. di Prokofjev. Ha inciso
con Domenico Nordio, per Decca, I'integrale delle So-
nate di Brahms per violino e per viola, con pianoforte,
oltre a sei dischi per Denon. Dal 1996 insegna al Con-
servatorio Statale di Mosca, inizialmente come assisten-
te di Eliso Virsaladze, dal 2003 come docente titolare.



Bruno d’Arcevia, pittore

E tra i fondatori della Nuova maniera italiana, il mo-
vimento artistico nato nei primi anni Ottanta nel con-
testo della Transavanguardia, grazie alla collaborazione
con il critico Giuseppe Gatt, con l'obiettivo precipuo
di recuperare la grande tradizione pittorica del Rina-
scimento e le tecniche del Manierismo cinquecentesco.
Scrive di lui Maurizio Calvesi: «Dal filone degli “anacro-
nisti”, si ¢ staccato un gruppo di pittori che sono stati
battezzati “neo-manieristi” o artisti della “Nuova Manie-
ra”. Bruno d’Arcevia ¢ forse il piu tipico rappresentante
di questa corrente. Questi pittori “citano” (ma non te-
stualmente) i manieristi, ovvero gli inventori della cita-
zione in pittura. Quel gioco di specchi proprio dell’ar-
te concettuale che si valeva soprattutto di riproduzioni
fotografiche, diventa un meccanismo incarnato nel vivo
farsi della pittura, con un esuberante margine di gioia
creativa nel dinamismo dei colori e delle linee. Le linee
di d’Arcevia enfatizzano gli stilemi allungati e contor-
ti del manierismo, dando vita a un fantastico arabesco.
I colori sono mentali nei loro accesi e acidi cangianti-
smi, in un trapasso dal “freddo” della citazione colta al
“caldo” dell’immaginazione, che rivisita una divertente
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ma meditata mitologia. Per apprezzare ’emancipazione
mentale e la quasi sfacciata felicitd di questa operazio-
ne basata sul travestimento dello stile, bisogna vincere
Pistintivo rifiuto del primo colpo d’occhio, quale del
resto suscita sempre ogni avventurosa novita dell’arte,
che dissesti le abitudini del gusto. Acrobata del salto
all'indietro (nel passato), d’Arcevia cade perd in piedi
sulla pedana del suo circo ellittico e anamorfico. La ci-
tazione virtuosa ¢ inventata, la mimesi dello stile che
si alimenta di se stessa, sono il luogo di un gioco intel-
lettuale che ha tutte le stimmate della modernita, an-

che proprio nella sua irritante forza di provocazione».




Sabato 12 Ottobre, ore 21.15

TEATRO BRUNO MUGELLINI

“ROBESPIERRE”

testo teatrale di

GIOVANNI PROSPERI

regia e voce
MAURIZIO BOLDRINI

con

MARCO POETA chitarra

CARLO SAMPAOLESI fisarmonica
CHRISTIAN ZUCCONI sculture
GRETA DI LORENZO aztrice
MASSIMO ELEONORI coszume
EURO MORRESI fonico

esposizione di

SALVATORE PALLOTTI
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“Robespierre”

monologo di Giovanni Prosperi
per la voce di Maurizio Boldrini.

C’¢ sempre una principessa da restaurare, o una fanciulla da
difendere, o una contingenza da giustiziare. L'ultima mezz’o-
ra di vita di Maximilien-Francois-Isidore de Robespierre ¢
lo spazio-tempo terminale in cui strumenti, ricordi, persone
¢ suoni sono amplificati ¢ deformati dal fonendoscopio del-
la disperata vitalitd che resta. Il monologo ¢ costantemente
insidiato e corrotto dall’emergere di immagini (vane ambi-
zioni, romantiche illusioni), esitate, espulse nella circostanza
invasa dai simulacri dell’esistenza che si vestono a festa per
esorcizzare la fine. Linventore della ghigliottina spettaco-
larizza o mette in scena la crudeltd della mannaia, dove il
colpo pud essere impreciso, quindi lo rende preciso e meno
atroce. La rivoluzione francese diviene, per quella raffinata
violenza, non terrore. La testa ¢ altrui. Robespierre ¢ un te-
sto e un decollo, un depensamento della scrittura; anche se
qua e 12 il romanticismo getta dalle mani la sorte: vediamo
dove va a finire la storia, nel vuoto passato o nella disciplina
di un presente riesumato. La scrittura ¢ quello che ¢: onda
che rivolta I'identico della sabbia, non sard mai terrore ma
inesorabilmente errore. La parola detta non sbaglia perché
lo scritto le sviene dietro, come un’onda anomala che pri-
ma di colpire si ritira. La trama della parola ¢ lo strumento
per dissolvere il pensiero, la voce fa il resto: sveste e decapita
concetti per restituirsi al testamento della sensazione, alla sua
essenza di flatus. La musica accorda e distrae I'ultima vicenda.

(Nota di regia in memoria di Clementine Deteuf).

Maurizio Boldrini e Giovanni Prosperi



Giovanni Prosperi, poeta

Nato ad Ancona il 26 giugno 1956, scrive da quando
aveva 6 anni: poesie, racconti, fiabe, strani romanzi e te-
atro per I'inseparabile voce di Maurizio Boldrini. La pa-
rola per Giovanni ¢ tutto: con questa, aggiunge, sottrae,
scarta, curva, devia, per ritrovare un orizzonte prossimo
di alta cucitura e un sottile mosaico tagliato ad arte. Nei
suoi labirinti dove I’entrata & 'uscita, e I'uscita ¢ ’entra-
ta, ci si perde volentieri. Cosi pud sembrare che la scrit-
tura di Giovanni sia solo un gioco sottile e senza regole,
ma le sue parole sanno dove andare a parare.

Fra i suoi ‘mestieri’ vi ¢ anche quello di critico d’arte,
che non rincorre alla filologia, né a note, bensi si affi-
da alle sue intuizioni e suggestioni ‘quasi scientifiche’.
A testimonianza del lavoro di una vita, vi sono mostre,
scritti seminati ovunque, rappresentazioni teatrali, e in-
fine, 'insegnamento all’Accademia di Belle Arti di Roma
e all’Universita di Macerata.

«Scrivere significa contemplare la lingua, chi non sa
compitarne la tenue elegia, né percepirne I'inno som-
merso, non ¢ uno scrittore» (Giorgio Agamben, I/ fuoco e
il racconto, Nottetempo, 2014).
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foto di Stefano Menchi

Maurizio Boldrini, attore

Attore, regista, docente e ricercatore teatrale, ¢ nato a
Muccia (MC) nel 1958. Da ragazzo canta nel Chorus
Angelicus della Cattedrale di Macerata, diretto dal
M° L. Calistri, ne diviene poi presidente e organizza
diverse rassegne organistiche. Nel 1983 si laurea a pieni
voti con lode in DAMS, Facoltd di Lettere e Filosofia
dell’Universita di Bologna, con una tesi di laurea in
materia di Organizzazione ed Economia dello Spettacolo,
dal titolo “La cooperazione teatrale in Italia” (relatore L.
Trezzini, presidente di commissione R. Leydi). Subito
viene invitato dall’Istituto della Comunicazione e dello
Spettacolo (DAMS) a svolgere attivitd di conferenziere
(collaborazione che durerd per dieci anni). Sard il primo
incarico di una lunga serie d’interventi in istituzioni
nazionali e internazionali: RAI Radiotelevisone Italiana;
CIDIM Comitato Nazionale Italiano Musica - Centro
di Documentazione Musicale (Roma); Escuela Official
de Idioma (Valencia e Saragozza, Spagna); ERT - Emilia
Romagna Teatro); Institut del Teatre (Barcellona,
Spagna); Regione Marche; Universita di Macerata;
Trinity College University (Dublino, Irlanda); Universita
di Siena. Il luogo propulsivo di tutta la sua opera & il



Minimo Teatro (che fonda a Macerata nel 1982 e che
dirige ininterrottamente fino ad oggi) e 'annessa Scuola
di Dizione, Lettura e Recitazione. Con ’etichetta Minimo
Teatro ¢ pioniere delle attivitd teatrali nelle scuole del
territorio regionale: incalcolabile ¢ il numero di alunni,
studenti, docenti che ne frequentano i laboratori, gli
spettacoli e i seminari. Costante suo punto di riferimento
sono le indicazioni ricevute dai suoi principali maestri:
L. Trezzini, L. Squarzina, G. Scabia, F. Ruffini, D
Camporesi, G. Trestini, G. Matteuzzi, J. Beck, E. Barba,
L. Flaszen, M. Marullo, C. Bizzarri, G. Bartolomei, ]J.
Stuhr, S. Sequi, K. Anderson, J. Ivens, R. Cucciolla, N.
Gazzolo, C. Bene. Non riproduce le loro pratiche, riesce
a collegare e combinare tra loro tracce diversissime,
le supera, aprendo e generando una poetica teatrale
unica e distintiva, senza costumi e scenografie, in cui il
corpo-voce dell’attore ¢ 'unico luogo teatrale. Nel 2004
fonda e dirige la Prima Scuola di Ingegneria Umanistica
(Macerata), traduzione pratica dell’applicazione delle
ricerche teatrali ad altre discipline. Realizza studi
scenici, spettacoli, rassegne, laboratori, documentari,
registrazioni e audiovisivi. Una produzione tanto radicata
¢ attenta agli stimoli del microcosmo in cui opera,
quanto capace di risultare indicativa in ambito nazionale
¢ internazionale. A Parigi, Barcellona, Dublino, Bologna,
Roma, Torino, ’Avana i suoi testi sono materiali di
studio in universitd e in accademie di teatro. Il suo
repertorio recitativo e registico spazia dalla tradizione
testuale antica agli autori contemporanei italiani, ai quali
dedica particolare attenzione, interpretando molte prime
esecuzioni assolute, tra le quali ricordiamo quelle dai
testi di M. Luzi, R. Pagnanelli, G. Garufi, B. Arzeni, F.
Ferrara, G. Vincenzi ed E. Villa. Con il poeta Giovanni
Prosperi ha un rapporto di amicizia e di collaborazione
costante, che si ¢ materializzato nella realizzazione di
opere memorabili: Fuente, Sul perfetto amore, Arlecchino,
H il suono scritto, Advocata, Robespierre, Leopardinfinito.
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Marco Poeta, chitarra

Nasce nel 1957 a Recanati. Trascorre ’'adolescenza musicale
nelle balere, suona in night club proponendo sin da allora
generi musicali inusuali, interpretando con chitarra classica
e voce la Canzone napoletana antica, la Bossa Nova, il Fado
strumentale. A 20 anni si dedica alla Bossa Nova, tra i primi
in Italia, specializzandosi nello stile di Baden Powell e vocal-
mente alla maniera di Joao Gilberto. La Bossa Nova lo porta
a collaborare con importanti jazzisti come A. Tavolazzi (ex
Area — basso), G. Capiozzo (ex Area — batteria), E.Bandni
(batteria), A. Marangolo (sax), J.-L. Henriques (batteria), A.
Urso (ex trio Irio de Paula), T. Esposito, F. D’Andrea (piano)
e M. Rosen (sax). Nel 92 inizia a lavorare per il teatro grazie
allo spettacolo musicale Dalla Bossa Nova al Jazz. Si esibisce
con S. Cerri al basso, A. Marangolo al sax, F. alla chitarra
ed E. al piano. Nasce una collaborazione ¢ profonda amici-
zia con Sergio Endrigo, in un quinquennio di concerti. Per
merito di Endrigo, Marco Poeta conosce Toquinho, Chico
Buarque, Gilberto Gil e CaetanoVeloso.

Nel 1996 ¢ con il grande maestro di Bossa Nova Baden Powell
al festival Musicultura di Recanati e in seguito, nella sua casa
a Parigi, ha la possibilita di perfezionarsi nella tecnica chitar-
ristica. Poeta si esibisce come chitarrista acustico con prota-



gonisti della canzone d’autore quali M. Bubola, R.Gianco e
U. Bindi. Dal 1997 collabora alla direzione artistica del Cen-
tro Studi Leopardiani di Recanati, promuove spettacoli di
musica e poesia dal titolo Nosturni Leopardiani. Nel 1998, in
occasione del bicentenario della nascita di Giacomo Leopar-
di, incide un album che raccoglie i Canti leopardiani recirtati
in lingua portoghese dal professor A. Fournier, consigliatogli
dall’amico A. Tabucchi, con commenti musicali eseguiti alla
chitarra classica. Alla fine del 1998 Poeta presenta il progetto
a ‘Casa Pessoa’ di Lisbona. Nel 1998 si esibisce nelle citta di
Oporto, Lisbona e Coimbra. Durante il concerto di Lisbona,
al Museo del Fado di Alfama, incontra il grande Me chitar-
rista del Fado A. Chainho, presente tra il pubblico. Quel
giorno nasce una grande amicizia che continua anche oggi. E
il Me Chainho a insegnare a Marco Poeta i primi rudimenti
della guitarra portuguesa.

Nel 2001 incide il suo primo album di Fado con la guitarra,
e Renzo Arbore gli attribuisce la paternitd del Fado italiano.
Nel 2003 tiene il primo importante concerto di Lisbona.
Nel 2004 ¢ all’isola di Madeira, al teatro di Funchal, con
la scrittrice D. Maraini e il regista R. Faenza. Nel 2005, al
teatro Sao Luiz di Lisbona, presenta con Lucio Dalla // no-
stro Fado, arrangiando le canzoni del cantautore bolognese
in chiave fadista. Nel 2005 ¢ in teatro con F. Cigliano nello
spettacolo Saudade d’o core, da Napoli a Lisbona. Partecipa
allo spettacolo Mediterraneo ¢ dintorni che vede la voce di
Peppe Servillo duettare con la sua guitarra portuguesa. Nel
20006 esce nelle librerie del Portogallo un libro antologico
sulla storia del Fado da Amalia Rodrigues a oggi, O futuro
da saudade, che dedica un intero capitolo a Marco Poeta,
annoverandolo tra i grandi guitarristi della storia del Fado.
Al Meeting di Rimini del 2008 compone le musiche per lo
spettacolo inaugurale dal titolo La Straniera. Artista molto
eclettico e caratterizzato da un estro musicale senza con-
fini, Poeta sta lavorando a un progetto molto ambizioso:
interpretare con la sua chitarra acustica a 12 corde bra-
ni ispirati al Cinquecento inglese da lui stesso composti.
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Carlo Sampaolesi, frsarmonica

Nasce nel 1997 e vive a Castelfidardo. Intraprende il
proprio percorso di studi sotto la guida del M® Alessan-
dro Mugnoz presso I'Istituto pareggiato ‘G.B. Pergolesi’
di Ancona. Si iscrive successivamente al Conservatorio
di Fermo proseguendo con il M° Riccardo Centazzo, con
il quale consegue il diploma accademico di I livello con
il massimo dei voti e la lode.

Si ¢ esibito in numerosi concerti solistici specializzan-
dosi nel repertorio fisarmonicistico contemporaneo e
nella letteratura bachiana. Collabora da alcuni anni in
duo con il chitarrista classico ed elettrico C. Sampaolesi
e con il sassofonista A. del Guercio. E ideatore del con-
certo-spettacolo Opus 0, in trio con M. Giorgetti (piano-
forte) e G. Balestrini (percussioni). Si ¢ esibito in diversi
teatri italiani (Roma, Jesi, Montegranaro, Porto Sant’El-
pidio, Arcevia, Montecosaro, San Ginesio), con numero-
se formazioni cameristiche. Ha partecipato ad una pro-
duzione operistica in forma di ‘circo-opera’, Caffé Bach,
presso il Teatro ‘G.B. Pergolesi’ di Jesi. Ha inoltre suo-
nato in prestigiosi festival come il Premio Internazionale
della Fisarmonica di Castelfidardo e il Macerata Opera
Festival. Ha tenuto concerti all’estero insieme a C.Sam-



paolesi, esibendosi in due tournées in Albania e tenen-
do masterclass in istituti di studi superiori musicali. Ha
eseguito composizioni in prima esecuzione assoluta di B.
Porena Notturno a Talla e collabora per I'arricchimento e
I’evoluzione del repertorio fisarmonicistico con compo-
sitori quali F. De Rossi Re, V. Ruggiero e L. Colonella.
Ha partecipato alla prima esecuzione italiana del brano
Concerto Cubico di E. Lambert ed ha inoltre eseguito il
brano per sei esecutori [ funerali dell’anarchico Serantini
sotto la guida del compositore F. Filidei.

Sue esecuzioni sono inserite all’interno di cd, editi da
Prendi Nota Records, dedicati a importanti compositori
e fisarmonicisti italiani: G. Fugazza, L. Ferrari Trecate,
G. Kramer, A. Volpi e B. Boccosi.

Ha partecipato a lezioni e a masterclass con C. Jacomuc-
ci (all’Italian Accordion Accademy), C. Rojac, F. Palazzo
e P. Vignani. Ha inoltre seguito corsi con importanti di-
rettori d’orchestra e pianisti, quali S. Fermani, C.Butz-
berger, A. Turini e G. Fagone.

31



32

Christian Zucconi, scultore

Nato nel 1978 a Piacenza, Zucconi intraprende la pro-
pria ricerca artistica gia dal ‘90, quando inizia a frequen-
tare le cave di Carrara. Sono anni in cui lo studio della
tecnica e la passione per Michelangelo lo portano a solu-
zioni estetiche poderose, che saranno protagoniste della
prima personale organizzata da Piero Molinari all’Uni-
versita Cattolica di Piacenza nel 1998.

Nel successivo decennio si impegna nella realizzazione di
grandi monumenti pubblici. Summa di questo periodo,
la personale del 2007 curata da Alain Toubas nella pina-
coteca del Castello Visconteo di Legnano, dove in Piazza
San Magno espone la Gigantesca Legione. Da quel mo-
mento la scultura monumentale interessa sempre meno
a Zucconi, che vira la propria ricerca verso una scultu-
ra pill intimista, basata sull’interpretazione individuale
del mito classico, tanto che alla fine del 2007 inventa
la tecnica Kenoclastica. I risultati di quella «sofferta di-
struzione, svuotamento e ricostruzione di una scultura (e
di se stessi)» vengono presentati da Rudy Chiappini nel
2010 in Scandalosa, una personale al Museo d’Arte An-
tica del Castello Sforzesco di Milano. Dopo Edipo e dopo

la Cena in Emmaus di cadaveri (esposta alla Biennale di



Venezia del 2011), sentendo esaurita la vena mitologica
e religiosa, senza pit filtri si addentra nelle zone d’ombra
dell’'uomo contemporaneo e - gia dalle personali ai Mu-
sei Civici di Palazzo Farnese di Piacenza, a cura di Elena
Percivaldi, e al Museo dell’Opera del Duomo di Prato,
a cura di Luca Beatrice - la sua scultura si fa sempre
pit «brutale e sporca», fino ad arrivare nel 2013 al ‘pe-
riodo delle opere nere’ ispirate ai sotterranei dell’Antico
Ospedale del Ceppo di Pistoia. In questo lasso di tempo
collabora con M. Sabbagh a progetti comuni di scultura
e di videoinstallazione a Oporto (Portogallo) ¢ a Mila-
no, in occasione della mostra Hor a cura di L. Beatrice.
Per la cura di A. Mancinelli, concepisce 'happening di
tre interi giorni Peep-Hole, in cui esplicita meccanismi
voyeuristici solitamente tenuti nascosti.

Tra la fine del 2013 e I’'inizio del 2014, il drammatico
momento storico e una coscienza ecologica sempre pin
forte. lo portano a stravolgere I'idea michelangiolesca.
E infacti assemblando scarti di lavorazione in grandi
blocchi che Zucconi di inizio al ‘periodo del Leviata-
no’, i cui esiti vengono per la prima volta presentati a
cura di E. Beluffi in occasione della mostra Leviathan.
Scultura, forografia, video e performance: ogni aspetto
del lavoro di Zucconi & visto come insieme unitario di uno
studio interamente dedicato al corpo umano. Partendo
dagli esiti ‘kenoclastici’, passando attraverso il periodo
delle ‘opere nere’, si arriva alle serie fotografiche Cenere
e Rewind, a video come Silence, Blank, Action/Dogma,
fino alle sculture ispirate al Leviatano hobbesiano. Con
queste ultime opere lo scultore stravolge I’'idea michelan-
giolesca di ‘blocco unico’ per dare espressione, attraverso
blocchi formati da ‘pietre di scarto’, uniti da filo di fer-
ro e ricoperti di cera, alla frammentazione psicologica,
sessuale, culturale ed estetica dell’'uomo contemporaneo;
a una societa sempre pil violenta, disgregata e confusa.
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Greta di Lorenzo, attrice

Nasce a Milano nel 1994. Si diploma presso la scuola
Teatro Arsenale nel 2018 e nello stesso anno, in qua-
lita di attrice, prende parte a spettacoli con regia di
Marina Spreafico e Kuniaki Ida. Continua la sua for-
mazione nell’ambito del teatro di figura frequentando
Animateria: scuola di alta formazione nell’ambito del-
le tecniche e dei linguaggi del teatro di figura presso
Teatro Gioco Vita, in collaborazione con Teatro delle
Briciole, Teatro del Drago, Teatro del Buratto. Prece-
dentemente studia costruzione e animazione di gua-
rattelle con Gaspare Nasuto presso Atelier delle Figu-
re, a Faenza, e la tecnica di animazione su nero con
Nadia Milani presso il Teatro del Buratto a Milano.



Massimo Eleonori, sarto

Nasce a Macerata il 19 aprile 1967. Dopo gli studi obbligatori
si diploma come geometra a Macerata e successivamente come
maestro d’arte al corso di pittura dell’Accademia di Belle Arti,
sempre a Macerata. E nel contesto accademico che nasce e cresce
il suo interesse per la sartoria e, nello specifico, per la sartoria
storica. Terminati gli studi accademici, frequenta e si diploma
nel 1993 come sarto teatrale dopo aver studiato con Giorgio
Tani, tagliatore storico della sartoria Cerratelli di Firenze. Con-
temporaneamente alla pittura, nel 1996 apre la sartoria TUL.
MA a Tolentino. Collabora e realizza costumi (disegno, taglio
e confezione) per numerose rievocazioni storiche delle Marche.
Collabora con numerose scuole di danza e gruppi teatrali ama-
toriali ricevendo vari premi come costumista. Nel 2011, dopo
numerose collaborazioni come sarto, riceve la commissione per
realizzare i costumi per il musical Frankestein Junior prodotto
dalla Compagnia della Rancia. Questa collaborazione lo portera
a realizzare i costumi per A.A.A. cercasi Cenerentola, Grease, Ca-
baret, Sister act e Grease 30 anni. La tutela del fare artigianale lo
porta a contatto con molte realtd, ultima delle quali con i fratelli
Marconi di Senigallia per i quali cura il ‘Corteo storico della Rie-
vocazione del solenne ingresso’. Colleziona da anni abiti vintage,
come reucpero di una memoria artigianale che va scomparendo.
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Salvatore Pallotti, decoratore

Nasce a Belmonte Piceno nel 1967. Sin da giovanissimo
rivela un estro creativo non comune. Frequenta ’istituto
Statale d’arte ‘U. Preziotti’ di Fermo (sezione Cerami-
ca), i suoi maestri sono stati il prof. Giuseppe Pende, il
prof. Salvatore Fornarola e il prof. Costanzo Corrina.
Nel 1985, durante gli anni di scuola, viene premiato a
Lodi per aver progettato e realizzato una lampada in ce-
ramica dal design avveniristico (esposta presso I'Istitu-
to e importante riferimento per lo studio di strutture
modulari). Si diploma nel 1989 e apre a Servigliano il
laboratorio di decorazione a terzo fuoco su porcellane e
maioliche “Il Decoro”, contemporaneamente condivide
tecniche e aggiornamenti con maestri dell’Italia setten-
trionale. U'accurata selezione dei materiali, la riscoperta
delle antiche tecniche di decorazione, la raffinatezza dei
motivi rielaborati con originalitd pongono il suo atelier
ai massimi livelli, ottenendo commissioni anche dall’e-
stero. Nei 30 anni di activita ¢ riuscito a mantenere viva
la tradizione del decoro su porcellana e maiolica dive-
nendo uno dei pili importanti esponenti di questa nobile
arte. Tale impegno ¢ stato riconosciuto dalle Istituzioni,
che gli hanno conferito nel 2018 una Medaglia d’oro.



La rappresentazione “Robespierre” assume per '’Associazione Centro

Culturale un significato speciale. E I'occasione per coronare un sogno lungo
pitt di dieci anni: valorizzare e presentare al grande pubblico un manufatto
di proprieta del Comune di Potenza Picena, un manichino plurimaterico
che affettuosamente definiamo la nostra ‘principessa’. Si tratta appunto
di un manichino di donna, a grandezza naturale, articolato, dal corpo in
legno, con un corredo di abiti in seta e le estremita rimovibili in cartapesta,
presumibilmente datato intorno al XVIII sec, sulla cui provenienza molto
abbiamo ragionato, ma di cui non sussistono di fatto documenti certi.
Forse appartenente ad una famiglia nobile, sicuramente riutilizzata nel
recente passato come manichino processionale, ha due teste, di cui una
di notevole fascino e fattura. La sua eleganza e struggente bellezza hanno
colpito la fantasia dello scultore Christian Zucconi, che ringraziamo
per aver accettato il nostro invito a lavorare alla ‘rinascita’ della nostra
principessa. Loperazione culturale che viene presentata ¢ quella di ridare
un corpo contemporaneo, una nuova forma materica all’anima contenuta
in questo manufatto storico. Una nuova vita al potenziale comunicativo
ancora inespresso, ma prepotentemente contenuto nel fascino di quel
volto. Un ringraziamento speciale va agli uffici della Soprintendenza
Archeologia, Belle Arti e Paesaggio delle Marche, in particolare al dott.
Pierluigi Moriconi e alla Soprintendente Marta Mazza per aver creduto
nel nostro progetto e averci concesso di operare su un bene storico, in
maniera reversibile, nel pieno rispetto della sua tutela e conservazione.
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AMICI DEL MUFE

Domenica 20 Ottobre, ore 10.00
CAPPELLA DEI CONTADINI

seminario con

VINCE TEMPERA

in collaborazione con
MUSIC GALLERY 0

Peak Time PEAKTINE



Vince Tempera, musicista

Nato a Milano il 18 settembre 1946, Vincenzo — in arte Vince — Tempera si diploma
al Conservatorio ‘G. Verdi’ in pianoforte e composizione con i maestri Carlo Vidusso e
Ottorino Gentilucci, iniziando giovanissimo a scrivere arrangiamenti e a suonare con le
orchestre di G. Kramer, G. Intra e E Pourcel. Nel 1967 arrangia e produce E Guccini
(con il quale continua tuttora a collaborare) ¢ i Nomadi, mentre due anni piu tardi de-
butta al Festival di Sanremo con la canzone Zingara di Iva Zanicchi e inizia la lavora-
re con la produzione di Otis Redding, scrivendo due brani per A. Conley ¢ arrangiando
per W. Pickett, Sweet Inspiration ¢ Vanilla Fudge. Nel 1970 scrive con M. De Martino
la prima opera rock italiana, il concept album dei Giganti Zerra in bocca, e registra una
serie di dischi come pianista rock-jazz con il gruppo The Pleasure Machine, prodotto
addirittura dai Pink Floyd su etichetta Harvest-Emi, continuando a collaborare con di-
versi artisti tra cui L. Barttisti, C. Baglioni, J. Hallyday, A. Venditti, A. Sorrenti e grup-
pi alternativi dell’epoca. Nel 1974 forma con i chitarristi M. Lavezzi e A. Radius, il
bassista B. Callero e il batterista G. Dall’Aglio il super gruppo “Il volo”, con cui pub-
blica gli LP 1/ volo e Essere o non essere per I'etichetta Numero Uno di Mogol e Battisti.
Produce i Daniel Sentacruz Ensemble in numerosi successi mondiali tra cui Soleado mentre
arrangia Sei bellissima e i tre successivi album di Loredana Berté. Sempre negli anni 70 e
‘80, ¢ il direttore artistico della Baby Record che produce i dischi dei Ricchi & Poveri, Pupo
e Al Bano. Verso la fine degli anni Settanta scrive e produce una ventina di sigle di cartoni
animati che venderanno piti di 5 milioni di dischi: tra le altre, Capitan Harlock, Remi, Anna
dai capelli rossi, Goldrake, Lape Maia, Daitan 3, Hello! Spank e soprattutto Ufo Robot, che da
sola ha venduto 650.000 copie come singolo e 300.000 come LP, ancora oggi un riempipi-
sta capace di far ballare diverse generazioni. Autore anche di Na-no Na-no, sigla del seguitis-
simo telefilm “Mork & Mindy”, negli anni Settanta e Ottanta realizza — prima per la Cine-
riz e poi, unico musicista italiano, per la Paramount Italy — oltre 80 colonne sonore tra cui
“Fantozzi”, “Febbre da cavallo”, “Sette note in nero” di Lucio Fulci e “Kill Bill” di Quentin
Tarantino, mentre da qualche tempo a questa parte lavora quasi in esclusiva per la RAI,
componendo le musiche di diverse fiction di successo come “Raccontami”, “Nebbie e de-
litti”, “Raccontami una storia”, “amore non basta”, “Tutti i rumori del mondo”. Piu volte
direttore della London Symphony Orchestra, Mercer Ellington Band, Bulgarian Symphony
Orchestra, Belarus Philarmonic Minsk, Stuttgart Symphony Orchestra e altre ancora, vanta
un numero record di oltre 44 partecipazioni al Festival di Sanremo, come arrangiatore e
direttore d’orchestra, e all' Eurofestival per conto di altre nazioni, tra cui lo Stato di San Ma-
rino, I'Italia e Malta. Intensa anche la sua attivita di talent scout: tra le sue scoperte F. Con-
cato, Zucchero, B. Antonacci, Fiorello e G. Grignani. Due anni fa vince ancora il Festival di
Sanremo con il cantante F. Gabbani. A meta gennaio del 2018 ¢ stato invitato, dal Presidente
della Camera dei Deputati, a tenere un concerto (primo e unico artista) alla Sala Della Re-
gina a Montecitorio, in onore dei 70 anni della promulgazione della Costituzione Italiana.
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Domenica 20 Ottobre, ore 17.30
CAPPELLA DEI CONTADINI

ITALIAN SAXOPHONE QUARTET

FEDERICO MONDELCI sassofono soprano
DAVIDE BARTELUCCI sassofono contralto
PASQUALE CESARE ;ussofono tenore
MICHELE PAOLINO sussofono baritono

presentazione a cura di
Nicolo Rizzi

esposizione di

LORENZO CICCONI MASSI



Programma

]OHANN S. BACH
(1685 - 1750)

GIOACHINO ROSSINI
(1792 - 1868)

SAMUEL BARBER
(1910 - 1981)

PEDRO ITURRALDE
(1929)

NICOLA PIOVANI
(1946)

MICHAEL NYMAN
(1944)

ENNIO MORRICONE
(1928)

Aria
dalla Suite per orchestra n. 3, BWv 1068

Allegro

dalla Sonata a quattro n. 3

Adagio per archi

Pequetia Czarda

intervallo

Musiche per il film La vita ¢ bella

Suite di musica per film

Canzone per Elena
dalle musiche per il film Nuovo Cinema Paradiso

Sean Sean
dalle musiche per il film Giu la testa

C’era una volta il West

Il Buono, il Brutto e il Cattivo - tema principale
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NINO RoTA
(1911 - 1979)

GEORGE GERSHWIN
(1898 -1937)

ASTOR PIAZZOLLA
(1921 - 1992)

Addio a Cheyenne
dalle musiche per il film C’era una volta il West

La leggenda del pianista sull’oceano
dalle musiche per I'omonimo film

L’oboe di Gabriel

dalle musiche del film Mission

La passerella di 8 V2
dalle musiche per il film 8 %2

Blues
da Un americano a Parigi

Oblivion

Libertango

e
-
i

.
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Note di sala

Il programma ideato dallTtalian Sax Quartet ci permettera questa sera
di fare un’esperienza di un’altra musica da camera, rispetto quella cui pit ci
siamo abituati, o forse sarebbe giusto parlare di musica ‘da un’altra camera’, o
meglio ancora da ‘camere diverse’. Se nella prima parte di questo programma
il timbro tutto particolare del quartetto di sassofoni ci incuriosira infatti con
la reinterpretazione di alcuni grandi classici della tradizione euro-colta, nella
seconda ci ritroveremo trascinati nell'universo di un’arte consorella — seppur piti
giovane — della musica, che unendo suoni, immagini, gestualita e parole ha nel
Novecento dato luce a un linguaggio del tutto nuovo: il cinema.

Di poco successiva al 1720, la terza Suite orchestrale di Johann Sebastian
Bach ¢ uno dei migliori esempi di quella produzione strumentale che il
compositore completd durante il suo lungo periodo a Lipsia. La celebrita del
secondo movimento di questopera ¢ certo dovuta alla sua delicata bellezza,
ma anche grazie ad una celebre trascrizione che — per pianoforte e violino —
ne fece nell'Ottocento il violinista tedesco A. Wilhelmj; adattandola per il
proprio strumento, Wilhelmj trascrisse 'Aria bachiana facendone una melodia
che potesse esser suonata usufruendo unicamente della corda di Sol, che caso
vuole sul violino esser la quarta. Da qui il nome con cui tutfoggi nel mondo
questopera ¢ nota; Aria sulla quarta corda’, ma che in veritd Bach concepi per
trombe, timpani, oboi, archi e basso continuo.

«Che colosso questo Bach, in uno stile come quello scrivere una tal quantita
di composizioni! Incredibile; cid che per gli altri ¢ difficile, per lui era un gioco».
Con queste parole, un ormai anziano Gioacchino Rossini confidava all'amico
E Hiller la sua ammirazione per il genio tedesco. Non che lui, in effetti, fosse
poi tanto da meno; e I'abilita dell’autore (in grado di scrivere 'Ouverture de La
gazza ladra il giorno stesso della prima, rinchiuso in uno sgabuzzino della Scala)
gia si esprime nella spumeggiante agilita delle sei giovanili Sonate a quattro,
in tutto e per tutto dei quartetti per archi seppur dall’'organico insolito. Due
violini, violoncello e contrabbasso erano, infatti, le risorse strumentali di una
combriccola di quattro amici (tra cui lo stesso Rossini) che si ritrovava vicino
Ravenna, per passare I'estate. Rossini era allora sedicenne, e si vergognera in
seguito di questi ‘peccati di gioventl’: «Sei Sonate in effetti orrende, da me
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composte alla villeggiatura. Il tutto realizzato e copiato in tre giorni ed eseguito
cagnescamente dal Triossi, il Morini, il fratello di questi e me stesso, che ero per
dire il vero il meno canel». Classica autoironia rossiniana, per pagine di cui tutto
si puo dire fuorché fossero ‘orrende’.

Se con Bach e Rossini ricordiamo il meglio del barocco e del tardo-
classicismo europeo, con I'Adagio per archi di Samuel Barber giungiamo ad un
capolavoro indiscusso del Novecento musicale. Icona di un dolore malinconico,
assoluto, che 'americano Barber compose nel 1936, a soli ventisei anni, questa
pagina era nata come movimento centrale di un suo Quartetto, aprendo tra
i due tempi agitati che l'incorniciavano uno squarcio di sonora immobilita,
attonita, sconsolata; «ho sempre creduto di aver bisogno, intorno a me, di una
circonferenza di silenzio» avrebbe lui stesso scritto alcuni anni pitt tardi. Nella
sua forma orchestrale I'Adagio verra diretto a New York, e con enorme successo,
da Arturo Toscanini, mentre trent'anni pitt tardi Barber ne ricavera infine,
apponendovi il testo liturgico, un Agrnus Dei per coro ad otto voci, dalla bellezza
se possibile ancor piti disarmante.

LAdagio di Barber ¢ inoltre un esempio tra i piti celebri di pagine musicali
‘classiche’ ad essere state adottate anche come potente testo sonoro per
un capolavoro cinematografico, nel Platoon di Oliver Stone, dove — come
trasfigurate dall'umanissima voce degli archi — scorrono dinanzi ai nostri occhi
le immagini colme di orrore della violenza in cui venne precipitato il Vietnam
con la guerra del 1955-75. Ma la tradizione di musica eccellente impiegata
o appositamente composta per film abbonda di opere celebri. Oggi di quella
tradizione, sempre nella resa particolare del quartetto di sassofoni, avremo
un assaggio corposo rappresentativo di due delle sue piti rinomate ‘scuole’
quella americana, e quella nostrana. Ecco quindi il Blues gershwiniano da Ur
americano a Parigi, sorta di ‘balletto rapsodico’ che diverra poi la colonna sonora
del’omonimo film-musical di V. Minnelli, del ‘51. O le musiche da film di
Michael Nyman, tra i padri del minimalismo musicale, che seppe fare invece
il percorso inverso; traendo ad esempio un intrigante Concerto per pianoforte,
clavicembalo, trombone e sassofono dalle proprie musiche per il film Lezioni di

piano (Palma d’Oro a Cannes, nel 93).
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Il caso poi della ‘scuola italiana’ ¢ di un artigianato musicale colto, elegante,
sicuro che per registi come S. Leone, G. Tornatore, R. Benigni o E Fellini ha
confezionato lavori indimenticabili. Si pensi — nel caso della Zrilogia del dollaro
di Morricone — al celebre fischio e alle grida dei coyotes nel lontano Far West
(o al flauto di Pan che riecheggia tra le strade di Cera una volta in America,
dove un'epicita inaudita si fonde alla nostalgia costante, inalienabile, di un
mondo rivagheggiato si ma perduto per sempre); o alloboe di padre Gabriel
che risuona tra le profondita della jungla; alle mani di Benny Goodman “T.D.
Lemon Novecento', sorta di reincarnazione fantastica dello spirito di Scott Joplin,
Jelly Roll" Morton e Bill Evans, riuniti dalla penna di Alessandro Baricco e
poi ritrovati nella collaborazione di Morricone col pianista Amedeo Tommasi;
come a quelle tante reminiscenze della canzone italiana dai primi del secolo
che Nicola Piovani racchiude nelle partiture de La Vita é Bella; o infine nella
Passerella con cui, in 8 %2, Nino Rota inquadra lo spettacolo onirico di un bel
mondo italiano immaginato come un circo, in riva al mare, dove la malinconia
si fa musica, e questa a sua volta ricordo, allucinazione, magia. Non ¢ un caso
se Rota, Piovani e piu di recente Morricone sono i tre pitt grandi compositori
italiani per cinema ad esser stati insigniti dell'Oscar per il loro lavoro.

Resterebbe un accenno da fare ai due compositori con cui si concludono
entrambe le parti di questo programma, lo spagnolo Pedro Iturralde che a soli
ventanni scrisse la sua Peguesia Czarda, mescolandovi ricordi classici di danza
con timbri e colori del jazz, e 'argentino Astor Piazzolla che, ancor piti che non
nel suo Libertango, ci regala in Oblivion l'essenza stessa dell'anima anguéra,
nelle forme di una lenta Milonga che ci parla di amore e di oblio, e che un
altro grande del cinema italiano (Marco Bellocchio) sapra rendere celebre anche
presso il pubblico nazionale.

Nicolo Rizzi

45



46

Italian Saxophone Quartet

E formato da solisti che hanno messo la loro esperienza
al servizio della musica da camera e che, in formazione di
quartetto, hanno trovato una perfetta simbiosi artistica,
portando ’ensemble a livelli di assoluta eccellenza. Nel-
la sua pluriennale attivita, 'l.S.Q. ha partecipato a vari
concorsi di musica da camera, distinguendosi particolar-
mente grazie alla vittoria del ‘primo premio assoluto’ al
Concorso Internazionale ‘Premio Ancona’ presieduto dal
M° Goffredo Petrassi, aggiudicandosi anche il ‘premio
speciale’ per linterpretazione del repertorio contempo-
raneo. Oltre a trascrizioni di celebri pagine di J.S. Bach,
C. Monteverdi, G. Gershwin e D. Sostakovi¢, il reperto-
rio dell’I.S.Q. comprende: brani originali del Novecento
per quartetto di sassofoni (di A. Glazunov, J. Frangaix,
P. Glass, PM. Dubois, M. Torke e A. Desenclos); bra-
ni di autori contemporanei (come S. Sciarrino, M. Ny-
man, F. Donatoni, 1. Xenakis, H. Pousseur, P. Glass ed
A. Pirt) e latino-americani; oltre a brani di estrazione
blues o jazz. Il gruppo propone inoltre in concerto, e
con grande successo, composizioni ad esso espressamente
dedicate di autori contemporanei (come F. De Rossi Re,
S. Scodanibbio, A. Sbordoni, J. Harnell e D. Nicolau).



Lensemble ¢ gia stato applaudito in oltre 300 concerti,
tenuti nelle pitt importanti sale internazionali di Fran-
cia, Germania, Spagna, Svezia, Grecia, Giappone, Stati
Uniti, Libano e Russia, con programmi che affiancano
volentieri tradizione e modernita. Il Quartetto si ¢ poi
esibito con molteplici orchestre sinfoniche, sia propo-
nendo progetti originali che collaborando con i maggiori
compositori del nostro tempo. In merito, possono esse-
re ricordate le collaborazioni con I’Orchestra Sinfonica
‘Malipiero’ (con musiche di PM. Dubois e A. Piazzol-
la), e quella col quartetto d’archi Foné, per la realiz-
zazione di un’inedita elaborazione de Larte della Fuga
di J.S. Bach (per doppio quartetto) e per I’esecuzione
- nel 2010 (prima assoluta in Italia) - di Amao Omi di
G. Kancheli, per quartetto di sassofoni e coro, presso il
Duomo di Milano. Di assoluto rilievo, inoltre, la par-
tecipazione nel 1999 alla premiére di Outis di L. Be-
rio, con I’Orchestra Sinfonica del Teatro alla Scala di
Milano, oltre alla collaborazione con S. Sciarrino nella
promozione della sua opera Pagine. La loro produzio-
ne discografica comprende dischi per le etichette De-
los e Pentaphon. Nel 2018, I’.5.Q. ha infine presentato
il disco The Italian Way (con autori sia classici che di
musica per film), con etichetta giapponese Da Vinci.
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Lorenzo Cicconi Massi, forografo

Nel 1991 discute la tesi di laurea in Sociologia “Mario
Giacomelli e il gruppo Misa a Senigallia”. Nel 1999 ottie-
ne il primo premio al concorso Canon. Dal Gennaio del
2000 ¢ uno dei fotografi di Agenzia Contrasto. Il mensile
Arte lo include fra i 10 giovani talenti del nuovo pano-
rama fotografico italiano. I suoi lavori vengono premiati
in numerosi concorsi, pubblicati dalle maggiori testate
italiane e straniere (Images, Newsweek, Io Donna, Spor-
tweek, la Stampa, Ventiquattro, Meridiani, Corriere delle
sera ecc...). Mostre personali alla Treffpunke Galerie di
Stoccarda e allo Stadthaus di Ulm, al Palazzo del Duca
di Senigallia, alla galleria Forma di Milano, alla galleria
Fuorifuoco di Salerno, al Teatro dei Dioscuri di Roma.
Mostre collettive a Palazzo Reale Milano, Museo Traste-
vere Roma, Fondazione Venezia 2000, Triennale Bovisa.
Nel 2007 ¢ premiato nella sezione “Sports features sin-
gles” al World Press Photo, con un lavoro sui giovani
calciatori cinesi. Venerdi di Repubblica gli dedica la co-
pertina insieme ai colleghi italiani premiati.

Sempre nel 2007 riceve il premio G.R.I.N.(Amilcare Pon-
chielli) per la serie sui giovani “Fedeli alla tribi”. Ne se-
gue una mostra antologica Viaggio intorno a casa curata da



Contrasto. Per i 10 anni dalla scomparsa del grande foto-
grafo senigalliese realizza il film Mi ricordo Mario Giaco-
melli (dvd ed. Contrasto), con la partecipazione dei piu
importanti personaggi della fotografia e dell’arte italiana.
Nell’estate 2011 espone sue opere per la Biennale di Venezia
padiglione delle Marche, curata da Vittorio Sgarbi. Espone
i suoi lavori a Parisphoto, rappresentato da Forma galleria.
Nel 2012 ha lavorato per il progetto di Altagamma “Ita-
lian Contemporary Excellence” con le pilt importati
aziende italiane, in mostra alla triennale di Milano, con
volume edito da Rizzoli. Nell’estate del 2012 ha esposto
Cammino verso niente presso la galleria Galic a Spalato,
Croazia. Aprile 2013 ha esposto al Museo Ferragamo per
la mostra I/ calzolaio prodigioso. La fondazione museale
Tod’s lo incarica di realizzare le fotografie sul ‘fatto a
mano’. E stato scelto dalla rockstar Elisa come fotogra-
fo ufficiale del tour Lanima vola. Dalla Regione Mar-
che ¢ incaricato di fotografare e filmare i luoghi della
spiritualitd nella regione. Nel 2016 la mostra La grande
bellezza del made in Italy presso il Rettorato dell’Univer-
sita Politecnica delle Marche. Del 2016 ¢ la mostra Le
Donne Volanti, al museo Nori De Nobili in provincia di
Ancona. Nel 2017 espone presso la Galleria Contrasto
Milano, poi a Palazzo Montecitorio in occasione della
ricorrenza dell’8 Marzo, su invito della Presidente del-
la Camera Laura Boldrini. Gli viene conferito il premio
“Scanno” per la fotografia. Nel Gennaio 2018 Le Donne
Volanti fa parte della mostra New Perspective alla Trien-
nale di Milano. E del maggio 2018 la mostra antologica
In Aria (catalogo Capponi editore) alla Rocca Roveresca
di Senigallia, mentre nel giugno 2018, presso la Cer-
tosa di S. Giacomo di Capri, la mostra curata da De-
nis Curti La Liquidita del movimento, in collaborazione
con La Fondazione Nazionale della Danza / Aterballetto.
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CONCERTO DI CHIUSURA

Domenica 10 Novembre, ore 17.30
AUDITORIUM ‘FERDINANDO SCARFIOTTT’

ORCHESTRA FILARMONICA
MARCHIGIANA

EMANUELE ANDRIZZI direttore

SIHANA BADIVUKU-HOXHA violino
*MIHAJLO ZURKOVIC pianoforte

LORENZO DI BELLA pianoforze

presentazione a cura di

Nicolo Rizzi

WALTER SCOTUCCI presenta
“Narcissus poeticus” di ADOLFO DE CAROLIS



Programma

FELIX MENDELSSHON
(1809 - 1847)

*FRYDERYK CHOPIN
(1810 - 1849)

FELIX MENDELSSHON
(1809 - 1847)

Ouverture Le Ebridi Op. 26
“La grotta di Fingall”

Concerto n. 2, in Fa min. Op. 21
per pianoforte e orchestra

I. Maestoso
1. Larghetto
1. Allegro vivace

intervallo

Doppio Concerto in Re min. Mwv 0.4
per pianoforte, violino e orchestra d’archi

I. Allegro
1. Adagio
111. Allegro molto
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Note di sala

Il naturalista Joseph Banks scopri lo Uamh-Binn (in gaelico ‘Grotta delle me-
lodi€’) nel 1772, tra i fiordi e le gole della costa Ovest di Scozia. Sprofondato sin
dentro le gelide acque dell'oceano, un fitto nuigolo di piloni basaltici (di proba-
bile origine lavica) si era li assiepato, come una selva antiche di pietre, a guardia
dell'ingresso di un mondo perduto, abissale. Gia allora quel luogo era conosciuto
come ‘la Grotta di Fingal’, essendo quanto rimasto (secondo antiche leggende)
della titanica impresa di un eroe irlandese: un ponte scolpito, tra I'Irlanda e la
Scozia, scavalcandovi il mare. E cosi lo conobbe, sessant’anni piti tardi, anche
un giovane Mendelssohn durante un viaggio intrapreso tra le isole britanniche,
giusto appena ventenne, dopo aver lasciato una Berlino che gia lo acclamava per
quel genio che era. Facile a immaginarsi, la Scozia impressiond molto 'animo
sensibile del giovane compositore; ben rispondendo quei paesaggi selvaggi al fa-
scino oscuro di cui amava nutrirsi la nuova sensibilita del romanticismo tedesco.
Per la sua nuova Ouverture, abbozzata proprio in quei giorni del 1829, Mendels-
sohn sembrd propendere in un primo momento per il titolo Die einsame insel
(‘Lisola solitaria’), con cui in effetti I'opera sara data alle stampe I'anno seguente,
a Venezia. Solo piti tardi l'autore lo mutera in Die Hebriden (‘Le Ebridi), com'¢
conosciuta tuttora. Mendelssohn pero, cercando di suscitare nel pubblico una-
deguata suggestione fantastica, si risolvera ad aggiungere infine anche un sotto-
titolo: La Grotta di Fingal. Con intuito profondo, Mendelssohn precorre gia i
tempi, dando alla luce una ‘musica a programma, antesignana per 'epoca del
Poema sinfonico, futuro genere prediletto dai tardo-romantici tedeschi. In or-
chestra si spiega cosi un ampio spettro di timbri, e di effetti, in grado di animare
favolisticamente — come sempre in Mendelssohn — il piti fine magistero formale.

Se Mendelssohn ¢ capace di impiegare 'orchestra fin nelle pit sottili nuan-
ces, ¢ allo stesso tempo un raffinato poeta del pianoforte, capace di delicatezze
sublimi e di virtuosismo smagliante, ancor piti perché sempre circonfuso di una
classicita laccata e lucente, perfetta come in un prezioso cammeo. Nel suo piani-
smo perd, a confronto con quello del suo collega Chopin, difficilmente troviamo
quella stessa profondita di pensiero, che presto, anzi prestissimo, nel compositore
polacco si fara vertiginosa, capace di unire a proporzioni anche minute i voli pitt
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alti di un sentimento musicale purissimo, gia pienamente maturo sin da opere
per certi versi ancora giovanili. Chopin del resto, al contrario di Mendelssohn,
scrivera molto poco per 'orchestra, e sempre componimenti per pianoforte ac-
compagnato, mai pensando al solo organico orchestrale: solo quattro altre opere
(tra cui la celeberrima Grande Polonaise Brillante) affiancano per questo orga-
nico gli unici due Concerti che Chopin ci ha lasciato per pianoforte e orchestra,
composti inoltre a breve distanza 'uno dall’altro. In seguito alle ultime glorie
del concertismo di scuola viennese (I'ultimo di Mozart ¢ del 1791, il quinto di
Beethoven del 1810), il genere del Concerto si era in verita ritrovato — a cavallo
del secolo — pronto oramai a salpare gli ormeggi e ad allontanarsi per sempre
dagli aurei equilibri dello stile dei classici. Cosl, giusto prima che esplodesse il
nuovo tumulto romantico, tre diversi autori percorreranno quello stile instabile
e inquieto, dalla temperie non pit classica certo, né pienamente romantica, che
siam soliti chiamare Biedermeier. 1l primo di questi tre compositori sara Carl
Maria von Weber, che nel 1811 scrive il suo Concerto in Do maggiore; undici
anni pit tardi lo seguira Mendelssohn con il primo dei suoi quattro concerti
solistici (di cui solo due pubblicati); mentre sara nel 1829 (lo stesso anno in cui
Mendelssohn visitava la Scozia) che anche Chopin intraprendera la sfida, co-
minciando la partitura che diverra poi pit tardi il suo secondo Concerto, op. 21.
Tradizione e stravaganza al contempo, nella raffinita pulizia di scrittura, sovente
ornata perd di agilitd arabescate; orchestra per contro dall’autonomia limitata,
relegata un po’ ai margini, con compiti il piti delle volte a commento dell’elo-
quenza solistica. Primi tempi militareschi (con fanfare di corni magari); il pit
dolce lirismo nel mezzo (di stampo chiaramente vocale, e qui Chopin ci regala
alcune perle meravigliose); poi le code da ultimo, tutte agilita popolareggiante di
danze, nostalgiche perd come reminiscenze lontane. Citando Rattalino: se il con-
certo classico era stato teatrale, e quello romantico propendera verso il dramma-
tico, il Concerto biedermeier ci pare il piti esatto equivalente di una coreografia.

Questo stesso carattere, agilissimo e statico al contempo, pago di incresparsi
nel suo gioco continuo di fremiti e volute, si riverbera anche nelle pagine giova-
nili del Concerto per pianoforte e violino di Mendelssohn. Opera questa che con

53



l'abilita un po’ stralunata dell enfant prodige (il compositore a quel tempo aveva
soltanto tredici anni!) ci ripropone una tradizione si classica (quella del concerto
per pitt di un solista), agitata perd da tensioni che crepitano sotto al velo imma-
colato della forma, scoprendovi guizzi, e languori, e passioni. In un abbraccio
continuo, il pianoforte e il violino vi dialogano e turbinano, sul letto armonico
che la compagine orchestrale — qui ridotta agli archi soli — porge con sapiente ele-
ganza di scrittura, alternando un raffinato riserbo ‘a commento’ (che ben si addi-
rebbe ad un coro, in teatro) a quei magici momenti di rapimento fantastico che
solo a Mendelssohn riescono, con tale naturalezza e apparente semplicita. Certo
diversi, non solo per la scelta d’organico, ma ancor piti per la destinazione pensa-
ta (un'intimitd pitt da camera nel caso mendelssohniano, come cavallo di batta-
glia da virtuoso in carriera, Chopin) ci troviamo qui di fronte perd a un risultato
consimile: siam forse lontani dai capolavori beethoveniani, come pure dai colos-
si che saranno il vanto piti tardi del concertismo romantico, ma la godibilita di
queste opere ¢ innegabile e, nella spensierata raffinatezza che le attraversa dal capo
alla fine, i giovani Mendelssohn e Chopin sembrano volerci confidare un'inne-
gabile veritd; vale a dire quanto la piti grande eleganza, giusto in bilico forse dal
tramutarsi in leggerezza, possa fondere al contempo il virtuosismo e lo charme.

Nicolo Rizzi
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FORM - Orchestra Filarmonica Marchigiana

La FORM - Orchestra Filarmonica Marchigiana ¢ un’Istituzione
Concertistica Orchestrale Italiana, fra le tredici riconosciute dal
Ministero per i Beni e le Attivitd Culturali. Affronta il repertorio
sia lirico, sia sinfonico con notevole flessibilita e duttilita sul piano
artistico-interpretativo, come rilevato da tutti gli interpredi e i di-
rettori d’orchestra che con essa hanno collaborato. Nel corso della
sua attivitd, in primo luogo nella realizzazione della Stagione Sinfo-
nica in ambito regionale e nella partecipazione alle piti importanti
manifestazioni a carattere lirico delle Marche, la FORM si ¢ esibita
con grandi interpreti come G. Kremer, N. Gutman, V. Askenazi,
I. Pogorelich, U. Ughi, S. Accardo, A. Lonquich o M. Brunello,
avvalendosi della guida di direttori di prestigio internazionale, quali
G. Kuhn, W. Nelsson, D. Renzetti, A. Battistoni ed H. Soudant.
Collabora con gli Enti e le Associazioni concertistiche pitt prestigio-
se del territorio marchigiano, realizzando anche circuiti di concerti
destinati al pubblico scolastico. LOrchestra ha partecipato a impor-
tanti eventi di carattere nazionale e internazionale, fra i quali: Con-
certo di Fine Anno al Quirinale (2005); Concerto per la Vita e per
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la Pace in Roma, Betlemme e Gerusalemme (2006); veglia e con-
certo serale per I'incontro di Papa Benedetto XVI con i giovani di
tutto il mondo a Loreto (2007); partecipazione con il chitarrista G.
Seneca al Festival Internazionale di Izmir (Turchia) con il concerto
“Serenata mediterranea” (2009), successivamente riproposto anche
al Festival Internazionale di Hammamet (2010); “Concerto in ono-
re di Benedetto XVI”, offerto al Pontefice dal Cardinale Domenico
Bartolucci (2011); Concerto “De-Sidera” con G. Allevi e diretta
tv “Al centro della Vita”, in occasione del Congresso Eucaristico
Nazionale di Ancona (2011). Attualmente la FORM — Orchestra
Filarmonica Marchigiana si avvale della direzione artistica del M°
E Tiberi e dal 2015 della direzione principale del M® H. Soudant.

Auditorium Ferdinando Scarfiotti’



Emanuele Andrizzi, direttore

Nato a Roma e cresciuto nel ricco ambiente musicale del Conser-
vatorio di S. Cecilia, il M°® Andrizzi ¢ stato apprezzato dalla critica
internazionale come un direttore «sensibile» (Chicago Tribune) e
«pieno di spirito e sottigliezza allo stesso tempo» (San Diego Union
Tribune). La sua versatilitd lo ha portato ad esibirsi in repertori di
largo respiro ed in vari generi musicali (dall’opera alla sinfonica, dal
balletto alla musica contemporanea), portandolo a collaborare con
istituzioni del calibro della Lyric Opera of Chicago, la San Diego
Symphony, 'Orchestra della Citta di Ravenna o la Chicago Philhar-
monic. Di recente ¢ stato invitato per un imminente debutto dal
prestigiosissimo Joffrey Ballet. Musicista da camera e pianista ac-
compagnatore sin dalla pili giovane etd, il M® Andrizzi - dopo esser-
si diplomato in pianoforte al Conservatorio ‘A. Casella’ de CAquila
e poi in Composizione e Direzione d’Orchestra al Conservatorio di
S. Cecilia in Roma - si ¢ trasferito negli Stati Uniti, nel 2007, per
perfezionare la propria tecnica direttoriale, sotto la guida dell’illu-
stre M® V. Yampolskij, presso la prestigiosa Northwestern Univer-
sity. Dove peraltro ¢ stato invitato nel corso degli anni successivi
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come direttore ospite, unico fra i vecchi studenti dell’Universita ad
essere invitato a dirigere per ben tre diverse produzioni operistiche.
Oltre alla carriera direttoriale, il M® Andrizzi vanta un’intensa car-
riera didattica, essendo da diversi anni il Direttore Musicale delle
Orchestre titolare al Conservatorio di Musica di Chicago (presso la
Roosevelt University), la cui stagione include pit di quattro orche-
stre e una mezza dozzina di concerti sinfonici, nonché varie produ-
zioni operistiche. Grazie alla sua attivitd pedagogico-professionale
¢ stato invitato a dirigere in alcune delle Universita pil prestigio-
se degli Stati Uniti, nonché presso vari Festival internazionali (dal
Ryan Opera Center, alla Chicago Summer Opera e al Mediterra-
nean Opera Studio and Festival). Durante la propria attivita, il M®
Andrizzi ha avuto pili volte 'onore di dirigere artisti di chiara fama
internazionale, da E Furlanetto a E Von Stade, da J. Castle a M.
Baglini, da W. Farouk a E Almond, con il quale ha anche inciso un
album per la Albany Records con musiche per violino ed orchestra.
Dopo essere divenuto il direttore ospite principale della Chicago
Philharmonic, ha spinto per la sperimentazione costante di una
commistione tra generi e destinazioni diverse (da concerti estivi a
Family e Holiday concerts, da pop-up performances sino a una recente
partecipazione all’eclettico Pitchfork Festival, eseguendovi musiche
di W. Basinski). Fra i vari Festival in cui ha partecipato, in qualita di
direttore ospite, spiccano il Grant Park Festival, il Ravinia Festival
ed il Latino Music Festival. Negli anni precedenti la propria carriera
professionale, ha lavorato come assistente dei Maestri J. Conlon e
Sir A. Davis, oltre ad aver vinto il ‘secondo premio’ al Concorso In-
ternazionale per Direttori di Musica Contemporanea “4X4 Prize”.



Jfoto Sasa Huzjak

Sihana Badivuku-Hoxha, vio/ino

Nata a Pristina (in Kosovo) nel 1967, da una famiglia di musicisti,
studia dall’eta di 16 anni al Conservatorio ‘PI. Caikovskij” di Kiev,
in Ucraina, con il famoso violinista Bogodar Kotorovi¢. Successiva-
mente prosegue gli studi a Mosca, al Conservatorio ‘PI. Caikovskij’
con la prof.sa Evgenja Cugajeva. Si perfeziona quindiallaHochschule
di Detmold, in Germania, con Young Uck Kim, mentre nell’agosto
1994 frequenta una masterclass a Siena, presso I’Accademia Chigia-
na, con Uto Ughi. Ha partecipato a diversi festival internazionali: in
Kosovo alla ‘Settimana Bach’, al festival internazionale di musica da
camera ‘KamerFest e ai festival internazionali di musica contempo-
ranea ‘Nuova scena’ e ‘ReMusica’ di Pristina; in Albania al festival di
musica contemporanea ‘Ohrid Summer Festival’ (Giorni di Musica
Macedone) di Tirana; in Slovenia al Festival ‘Muzina’; in Macedo-
nia al ‘Bitola InterFest’; in Bulgaria al “Varna Music Festival’; in
Italia al ‘Gubbio Festival’ e ai ‘Concerti dell’Altamarca’ di Treviso.
Ha tenuto diversi concerti in Kosovo, Macedonia, Albania, Bulga-
ria, Germania, Italia, Russia, Finlandia, Irlanda, Spagna, Slovenia,
Belgio e Stati Uniti. Dal 1992 ¢ professore presso la Facolta delle
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arti di Pristina e Maestro concertatore presso la Kosova Philhar-
monics e I’Albanian Philharmonics. Ha suonato in formazioni
da camera con vari artisti illustri, come P. Vernikov, M. Barley, P
Camicia e B. Giraud. E molto attiva, in formazione di duo per
violino e pianoforte, con i pianisti Maja Kastrakovi¢ (dal 1994) e
Derek Han (dal 2000). Nel 2016 ¢ stata artista ospite infine agli
Spectrum Concerts, presso la Philharmonic Chamber Hall di Ber-
lino, fondata e diretta dal violoncellista americano Frank S. Dodge.

Auditorium Ferdinando Scarfiotti’



Mihajlo Zurkovié, pianoforze

E nato nel 1978 a Sombor, in Serbia, dove ha iniziato lo stu-
dio del pianoforte. All'etd di 14 anni ¢ stato ammesso all’Ac-
cademia di Belle Arti di Novi Sad con una borsa di studio
per giovani talenti, nella classe di Jokuthon Mihailovi¢, col
quale si ¢ poi diplomato ed ha ottenuto il titolo magistrale.
Arttualmente Zurkovi¢ sta frequentando un dottorato a Novi
Sad sotto la guida di B. Gorunovi¢ ed ¢ allo stesso tempo
assunto in qualita di Professore Associato di pianoforte e Co-
ordinatore del Dipartimento, al’Accademia di Belle Arti di
quella cittd. Ha vinto numerosi premi in concorsi naziona-
li ed internazionali tra i quali: Primo Premio al Concorso
Internazionale ‘P. Konjovi¢’ (Belgrado, 1995), all’European
Piano Competition (Moncalieri, 1995) e all’International
Forum (Kiev, 2009). A partire dal suo primo concerto da
solista (tenuto all’etd di 12 anni) M. Zurkovié si ¢ esibito
in pitt di 500 recitals, e concerti di musica da camera oltre
ad essersi esibito pilt volte in veste solista, con diverse or-
chestre. Le sue esecuzioni lo hanno portato in tutta Europa,
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Cina, Giappone e Stati Uniti d’America. Ha partecipato al
progetto “Operation 40 Fingers” per il quale ha compiuto
una tournée in Italia, nella stagione concertistica 2007-08.
Nel 2009 ha tenuto recitals in prestigiose sale di New York
(due concerti nella Bechstein Concert Hall, ed uno al Sym-
phony Space), mentre nel 2010 ha proseguito la sua attivita
concertistica in Russia, esibendosi a San Pietroburgo. Nel-
la stagione concertistica 2013-14 ha preso parte al progetto
Irish Dance Company con il Fabulous Beast Dance Theatre
suonando Petruska e la Sagra della Primavera di Igor’ Stra-
vinskij, in vari Festival tra Germania ed Irlanda. Ha inciso
per la Radio Svizzera, la radio Vaticana, la Radio Televisione
del Montenegro, la MTV2-Radio-Televisione Ungherese ¢ la
Televisione Nazionale Serba. Nel 2009 Zurkovi¢ ha inciso un
live CD (pubblicato dal Centro Culturale ‘L. Kostic’ di Som-
bor e dall’Accademia di Belle Arti di Novi Sad) con brani di
Schubert, Skrjabin, Brahms e Chopin. Nel 2010 ha fondato il
Festival musicale “SO-MUS” nella sua citta natale, divenen-
done il direttore artistico. Sin dal suo esordio, il Festival ¢ di-
venuto uno dei pitt importanti eventi musicali della regione.



Joto Giulia Sirolli

Lorenzo Di Bella, pianoforte

Cosi si ¢ espresso il pianista Lazar’ Berman, pochi mesi prima

della sua scomparsa: «Lorenzo ¢ un notevole pianista di talento,
un brillante virtuoso, un emozionante e raffinato musicista. Io
sono stato suo insegnante per tre anni e ho sempre ammirato
la sua grande abilitd tecnica e la sua forte personalita artistica

ma soprattutto la sua voglia di parlare al pubblico...». Lorenzo
Di Bella si ¢ aggiudicato nel 2005 il primo premio e medaglia
d’oro al concorso pianistico ‘Horowitz' di Kiev (membro della
Federazione Internazionale dei Concorsi di Ginevra). Per meri-
ti artistici nel 2006 gli ¢ stato consegnato in Quirinale, dall’ex
Presidente Ciampi, il ‘Premio Sinopoli’, in memoria del diret-
tore d’orchestra G. Sinopoli, scomparso nel 2001. Nel 1995 si
¢ aggiudicato il ‘Premio Venezia’, il pilt importante concorso
nazionale a seguito del quale ha tenuto recitals per le maggiori
societa concertistiche italiane. Grande successo hanno riscosso le
sue apparizioni al “Festival dei Due Mondi” di Spoleto, su invito
personale del M° G. Menotti, al Teatro “La Fenice” di Venezia, al
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Teatro Olimpico di Vicenza, al Teatro delle Muse di Ancona, alla
Sala Michelangeli di Bolzano, alla Maison Symphonique di Mon-
tréal, al Festival Liszt di Utrecht, alETH di Zurigo, al Festival
Chopin di Marianske Lazne e al Festival di Sombor, oltre che a
Lugano, Amburgo, Berlino, Praga, Cracovia, Sarajevo, Novi Sad,
Ottawa, Denver (CIPA), Pechino, Shanghai (Oriental Center),
Wuhan, Xi’han, alla Societa dei Concerti di Milano e all’Audito-
rium “Parco della Musica” di Roma con I’Orchestra Nazionale di
S. Cecilia. Ha eseguito nel 2013 l'integrale delle Etudes-Tableanx
di Rachmaninov in due concerti, a Torino e Milano, all’interno
della settima edizione del Festival MITO — Settembre Musica. La
sua attivitd concertistica lo ha portato ad esibirsi in importanti
cited italiane ed estere, e a collaborare con orchestre quali: I'Or-
chestra dei Pomeriggi Musicali di Milano, 'Orchestra Sinfoni-
ca di San Remo, I'Orchestra Nazionale di O’Porto, I’Orchestra
Filarmonica Marchigiana, I'Orchestra Sinfonica di Pesaro, I'Or-
chestra Sinfonica Nazionale dell’Ucraina, I’Orchestra Sinfonica
di Nancy, la Siidwestdeutsche Philarmonie, 'Orchestra Sinfoni-
ca Villingen-Schwenningen, la New World Philarmonic, la Mo-
ravian Philarmonic Orchestra, la West Bohemia Orchestra e la
Philarmonisches Kammerorchester Berlin. Ha collaborato con
numerosi direttori tra cui J. Conlon, K. Karabits, V. Christopou-
los, R. Sechafer, J. Iwer, Z. Miiller, V. Sirenko, M. Maciaszczyk,
M. Brousseau, D. Crescenzi, F. Lanzillotta e L. Piovano.
Dal 2016 ¢ docente di pianoforte principale presso il conservato-
rio ‘G. Rossini’ di Pesaro e direttore artistico dell’Accademia Pia-
nistica delle Marche di Recanati dove ogni anno organizza master-
classes con pianisti e didatti di fama internazionale. E ideatore e
direttore artistico della stagione concertistica Civitanova Classica
Piano Festival, del Mugellini Festival di Potenza Picena e del Con-
corso Pianistico “La Palma d’Oro” di San Benedetto del Tronto.



Walter Scotucci, storico e critico darte

Compiuti gli studi liceali a Fermo, ha conseguito la laurea in Medi-
cina e Chirurgia nel 1981 e la specializzazione in Pediatria nel 1986
presso ’Atenco dorico e nello stesso anno, la qualifica di operatore
culturale per 'Archeologia. E curatore di diverse pubblicazioni ed
autore di numerosi saggi su temi di storia dell’arte, archeologia,
architettura, antropologia culturale, medicina e storia della me-
dicina. Ha redatto testi critici, schede e collaborato a vari allesti-
menti di mostre sia di arte antica che contemporanea in qualita
di membro di comitati scientifici, di curatore e di organizzatore.
Partecipa da oltre un trentennio all’attivita di numerose Associa-
zioni di volontariato culturale, di Istituti scientifici ed Accade-
mie e prende parte a convegni ed incontri culturali in qualita di
relatore o di moderatore. Ha maturato diverse esperienze anche
grazie ai numerosi incarichi ricoperti. E presidente della sede di
Monterubbiano e della bassa valle dell’Aso di Archeoclub d’I-
talia, associazione della quale ¢ diventato dal 2001 Consigliere
Nazionale e dopo dieci anni svolti come Coordinatore regionale
per le Marche, & stato nominato componente del Comitato di-
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rettivo e vice presidente nazionale. Gia membro della consulta dei
Beni ed attivita culturali della Regione Marche, ¢ stato pitl volte
proposto alla carica di Ispettore onorario delle Soprintendenze
di Urbino e di Ancona. Componente di varie Giurie e Comitati
scientifici, ¢ past president dell’ Associazione le Cento Cittd, non-
ché socio dell'Istituto Firmano dell’antica Universita per la Storia
dell’Arte Medica e membro dell’Istituto Italiano dei Castelli, se-
zione Marche.

E conosciuto nel mondo dell’arte in particolare per lo studio
monografico su uno dei pitt importanti protagonisti del Rina-
scimento regionale, il pittore Vincenzo Pagani, grazie ad una sua
pubblicazione presentata in Campidoglio da Federico Zeri nel
1994 (menzione speciale I'anno successivo al premio Salimbeni).
Studio coronato nel 2004 con una grande mostra curata insieme
a Vittorio Sgarbi nel palazzo dei Priori a Fermo. Tra le sue piu
importanti scoperte, quella dell’'oscuro pittore di origine slava
Marchisiano di Giorgio, operante nel territorio maceratese nel se-
dicesimo secolo, del quale non si conosceva la turbolenta vicenda
umana ed artistica. Suo ¢ anche il progetto per una monumentale
schedatura del patrimonio artistico regionale disperso, finanziato
dalla regione Marche tuttora in corso ed ancora non pubblicato.
Dal 2008, per diversi anni, ha collaborato con Vittorio Sgarbi
in qualitd di Vice presidente all’Accademia di belle arti di Ur-
bino ed ¢ stato successivamente inserito dallo stesso critico fer-
rarese tra i membri del Comitato di studio alla 547 esposizione
internazionale d’arte della Biennale di Venezia, padiglione Italia.
Ha recentemente collaborato con il progetto diffuso di Achille
Bonito Oliva per 'Expo di Milano all'impresa dell’Albero della
Cuccagna, istallazione unica per le Marche, site specific dell’ar-
tista Franco lo Svizzero, presso la Roccaccia di Montefortino.



Adolfo de Carolis nasce a Montefiore dell’Aso il 6 gennaio 1874. Le opere
dell’artista hanno influito negli sviluppi formativi del gusto floreale, sia nel
settore dell’illustrazione, che della pittura e della fotografia. Studia all'Istituto
di Belle Arti di Bologna e poi si trasferisce a Roma, dove aderisce al gruppo
umanistico romano In Arte Libertas. Si dedica alle incisioni, realizza opere
a tempera raffiguranti la campagna romana e si occupa della decorazione
della villa Brancadori a San Benedetto del Tronto. Conosce il poeta Giovanni
Pascoli e nel 1900 ne illustra alcune pubblicazioni. Nello stesso anno
I'Accademia delle Belle Arti di Perugia lo nomina accademico di merito.
Nel 1901 lascia Roma per trasferirsi a Firenze dove insegna Ornato
allAccademia delle Belle Arti dedicandosi alla xilografia. Larte della
decorazione ¢ per De Carolis I’essenza del suo stile. Nel 1903 esegue il ritratto
della contessa Venturini e illustra con xilografie I'edizione della ‘Francesca
da Rimini’ e nel 1904 de La figlia di Iorio di Gabriele D’Annunzio, di cui
esegue anche la locandina e cura i bozzetti e i costumi per lallestimento
teatrale. Tra le sue tante opere, dal 1908 al 1928, le decorazioni del Palazzo
Provinciale di Ascoli Piceno e di quello di Arezzo, nonché la decorazione
dell’Aula Magna dell’Universita di Pisa e di quella del San Francesco di
Ravenna. Esegue, primo in Italia, xilografie a pill colori e illustrazioni per
varie riviste (‘Leonardo’, ‘Hermes’, ‘UEroica’, ecc.), nonché per le opere di
D’Annunzio, del quale ¢ grande amico. Muore a Roma nel 1928, le sue
spoglie si trovano nella chiesa di San Francesco a Montefiore dell’Aso.
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