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Giunto alla nona stagione il Mugellini Festival è pronto ad aprire 
il sipario nel segno di quello che è ormai diventato un punto 
fermo nel panorama culturale del nostro territorio. Il Festival che 
celebra il nostro concittadino M° Bruno Mugellini, ha raggiunto 
rilevanti traguardi per l’altissimo livello qualitativo dell’o�erta 
musicale e artistica. Nei luoghi signi�cativi e suggestivi prescelti 
per le esibizioni quali: la Cappella dei Contadini, l’Auditorium 
“F. Scar�otti” e il Teatro Comunale “Bruno Mugellini” 
(quest’anno chiuso per lavori) si sono esibiti molti protagonisti 
dello scenario artistico nazionale e internazionale. Grazie al 
successo ottenuto nelle precedenti edizioni, ogni anno il Festival 
si arricchisce della presenza di personaggi illustri e di proposte 
volte a promuovere il nostro patrimonio culturale e le sue 
eccellenze.  Per il suo nono compleanno il Festival ha scelto un 
tema che o�re molti spunti e ri�essioni: “La bellezza che verrà” 
intesa come qualcosa di profondo e non super�ciale. Del resto il 
nostro MuFe è, dalle sue origini, un appassionante percorso nella 
Bellezza che si pregia di una doppia direzione artistica: il M° 
Lorenzo Di Bella per la parte musicale e l’artista Mauro Mazziero 
per le arti visive. Alla loro professionalità e passione vanno i nostri 
ringraziamenti e un plauso speciale. 
A tutti l’augurio per un Buon Mugellini Festival!

Assessore alla Cultura
del Comune di Potenza Picena

Assessore alla Cultura
Potenza Picena

Michele Galluzzo

Michele
Galluzzo

In un’intervista del 2017 Piero Badaloni chiese a Philippe 
Daverio se era ancora valida l’a�ermazione che Dostoevskij fece 
pronunciare al principe Myškin: «La bellezza salverà il mondo». 
La sua risposta è stata, come sempre, illuminante. «Il concetto di 
bellezza in Dostoevskij viene da Sant’Agostino che si riferisce alla 
Pulchritudo Dei… è la Grazia divina che salva il mondo e questa 
grazia ha anche una valenza di equilibrio estetico e armonia… La 
bellezza non va intesa in senso puramente estetico, gli va ridato il 
signi�cato che era in Sant’agostino: un incrocio fra armonia, 
equilibrio e grazia». Facciamo nostre queste parole di Daverio e 
con il programma di questa nona edizione andiamo a costruire 
insieme a voi la bellezza che verrà.

Direttori artistici del Mugellini Festival
Lorenzo Di Bella e Mauro Mazziero
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ANTEPRIMA FESTIVAL

esposizione di 

MICHELE OMICCIOLI

Domenica 1 settembre, ore 17:30
Cappella dei Contadini

CLAUDIO VIGNALI 
pianoforte

improvvisazioni su brani di
Johann Sebastian Bach
Bruno Mugellini
Ruggero Leoncavallo
Giacomo Puccini
Pietro Mascagni

in collaborazione con
Lions Club Recanati Loreto Host

Buona sera, sono il pronipote di Bruno Mugellini e per queste poche righe sul 
mio bisnonno volentieri mi avventuro su un terreno personale, limitandomi 
a qualche aneddoto di famiglia e a brevi considerazioni sull’opera del nostro, 
anche alla luce di quella che è stata la mia vita musicale. Concertista, docente 
di conservatorio, giornalista musicale, critico discografico… la mia vita ha 
sempre girato intorno alla musica.
“Ricordati sempre lo sbinnonno”. Le parole di mia nonna Anna, moglie di 
Mario Mugellini, hanno segnato la mia infanzia. La musica, quella classica, 
era la mia grande passione. A furia di Beethoven e Chopin, i miei gusti 
erano chiaramente orientati fin da bambino. Quando al passaggio in prima 
media divenni allievo di un pianista, luminare di S. Cecilia, avevo già una 
conoscenza del primo e secondo Ottocento musicale pari a un concorrente 
di Rischiatutto. Ma tra il dire e il fare ce ne corre e dopo tre anni il Maestro 
emise il verdetto: il bambino non è portato per la musica! Il fatto gettò nello 
sconforto la famiglia, senza turbare più di tanto nonno Mario che continuò 
a portarmi annualmente a trovare Bruno Mugellini a Barbiano, figlio del 
suo gemello Catullo, per rinverdire ricordi di famiglia. Indimenticabili 
zingarate tra nonno e nipote che andarono avanti per tanti anni. Anche 
io non ero molto turbato dal parere dell’illustre docente e continuavo ad 
assecondare la mia curiosità musicale con passione. Ero al ginnasio quando 
un amico mi propose di studiare il flauto dolce: gli strumenti rinascimentali, 
ben più del pianoforte, mi insegnarono che la musica è ancora più bella se 
si fa insieme. E il bello è che ci riuscivo bene, nonostante i nefasti presagi! 
Da lì presi piano piano il volo, con studio e metodo: i primi concerti 
d’insieme, i festival, le rassegne; quando potevo, lasciavo gli studi e mi 
calavo in un mondo che mi affascinava. Fatalmente dopo il Rinascimento 
venne il Barocco, Bach in testa. Ma che sapore aveva allora! Il contrappunto 
applicato alla melodia e all’accompagnamento mi spalancava le finestre su 
un mondo di affascinati architetture che mi lasciavano a bocca aperta. Con 
Bach e i suoi contemporanei mi gettai nella mischia di chi negli anni '80 
aveva deciso di sviscerare i problemi connessi al repertorio barocco: le fonti, 
le trascrizioni, le revisioni. Ovviamente mi trovai sulla barricata opposta a 
quella dello sbinnonno. Imbarazzo? No di certo, solo la bella sensazione di 
continuità nella tradizione, di vivere sulla mia pelle il lento e inevitabile 
evolvere di quella musica che ormai sento come patrimonio di famiglia. 

Ricordi di famiglia
di Bruno Re



98

Claudio Vignali pianista 

Viene definito dalla critica come «pianista dotato di una tecnica 
strepitosa di straordinaria matrice classica, con un tocco pieno di 
colori» (A.Tenni), «pianista di grandi doti interpretative» (Mon-
treux International Jazz Piano Competition). È il vincitore del 
Terzo Premio Assoluto al più importante concorso internaziona-
le per pianoforte jazz: “Parmigiani Montreux International Jazz 
Piano Solo Competition 2013”, dove era stato precedentemente 
selezionato tra 10 pianisti jazz under 30 in tutto il mondo. Risul-
ta inoltre vincitore del primo premio al “Concorso Internazionale 
di Musica Moderna, Piano Jazz Venezia”, semifinalista al “Not-
tingham International Jazz Piano Solo Competition” nel 2012 e 
2014, dopo essere stato selezionato entrambe le volte tra 12 piani-
sti jazz in tutto il mondo. Nel campo classico è vincitore nel 2011 
del concorso pianistico promosso dal “Lions Club” di Bologna 
con un programma comprendente musiche di Rachmaninoff, 
Ravel e Bach, mentre nel 2002 è vincitore della borsa di studio 
per giovani pianisti “Pio Rocco Zampa”, suonando brani di L. V. 
Beethoven e F. Schubert. È diplomato in Pianoforte classico e in 
Musica jazz con il massimo dei voti e la lode presso i Conservatori 
di Ferrara e Adria. È diplomato in Piano/Tastiere Professional 
presso il Music Academy 2000 Bologna. Continua a perfezionar-
si con importanti pianisti tra cui: Wonmi Kim, Giorgio Gasli-

ni, Ramberto Ciammarughi, Franco d’Andrea, Fausto Caporali 
(improvvisazione barocca), Fabiana Ciampi e Daniele Venturi. 
Frequenta masterclass con George Cables e Benny Green. A mar-
zo 2017 è in tour in Giappone in trio e piano solo. Nello stesso 
anno insieme a Principato e Hiorth è in tour in Islanda, dove 
ha l’opportunità di suonare per la radio nazionale di Reykjavik. 
Nel 2019 il tour in Norvegia dove tiene masterclass di pianoforte 
jazz e improvvisazione presso l’Accademia di Musica Rønningen 
Folkehøgkole. Il tour in Giappone si ripete a novembre nel 2022 
dove calca alcuni tra i palchi più importanti di Kobe, Tokyo e 
Kyoto. Sempre nel 2022 è di nuovo in Norvegia per masterclass 
e concerti presso la “NLA Academy of Music” e la “Norvegian 
Academy of Music”. La sua storia artistica è stata inserita nel libro 
Buonanotte ai Suonatori di Marco Cespugli e nel libro del gior-
nalista Paolo Natalini nella sezione Musica e Poesia. Dal 2015 al 
2019 è il docente di Pianoforte Jazz dell’ensemble di insegnanti 
in collaborazione con “Berklee Music School Boston” con il do-
cente Tiger Okoshi nella Masterclass musicale di livello avanzato 
presso il Teatro Bismantova (Reggio Emilia). Tra i vari album nei 
quali ha preso parte come co-produttore è importante citare il 
disco Tiziano Bianchi Relate che vede la preziosa partecipazione 
di Bill Frisell alla chitarra. È stato più volte ospite a trasmissioni 
radiofoniche Rai, tra cui La Stanza della Musica, Piazza Verdi e 
Battiti. Con la produzione Tiger Okoshi (Berklee Music School) 
registra Now and Then, distribuito della major giapponese “Pony 
Canyon”. Il disco viene segnalato come uno dei migliori lavori 
del 2016 da “Rockambula Magazine”, “Music Coast to Coast”, 
“Sound36 Music Magazine”; la formazione partecipa ad “Albinea 
Jazz” in apertura al quartetto di Charles Lloyd. Nello stesso anno 
registra Revert con Frank Martino, per l’etichetta “Auand”. Re-
vert viene definito come il miglior disco jazz del 2016 da “Onda-
Rock”. Ha insegnato teoria e lettura della partitura presso il corso 
Aerco di Bologna. Nell’anno scolastico 2022/2023 è titolare della 
cattedra di Pianoforte Jazz presso il Conservatorio di Cosenza. 
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Michele Omiccioli

Michele Omiccioli nasce a Fano nel 1981. Dopo il diploma 
di Liceo Classico si laurea nel 2005 in Filologia Moderna con 
una tesi sul romanzo Corporale di Paolo Volponi. Il suo mezzo 
d’espressione è la pittura.

Mi avvalgo di un approccio pittorico piuttosto eterogeneo. Non mi 
piace dipingere in serie. Il quadro non deve apparire ma essere un 
esperimento, le cui variabili divengono elementi fondanti dell’opera 
in fieri, seppure sotto uno stretto controllo della mente e della mano. 
Occorre costruire il quadro per vedere oltre, utilizzando ‘imprevisti’, 
peculiarità del colore, del tatto, della superficie che si rivelano risorse, 
attese inaspettate che si accendono ad ogni pennellata. Il resto non 
mi interessa. Il pittore non deve accontentarsi di un ‘progetto’ di 
quadro, ma deve cercare un’opera viva, inattesa, che scalzi il già visto 
nella sua mente. Un lavoro che dice tutto alla prima occhiata è già 
limitato nel suo orizzonte ispirativo. Ogni elemento, ogni dettaglio 
deve apparire e riapparire nella stratificazione delle letture, come 
pietre che riemergono da una marea, la marea della superficie. Cerco 
continuamente di rendere questo, il paradosso della visione. Da una 
parte, creando istintivamente patterns ritmici astratti molto intensi, 
talvolta elaborati, spero non privi di una loro musicalità. Dall’altra, 
non posso non pensare a come architetture ‘potenti’ come quella del 

Gugghenheim di New York o la monoliticità di un Colosseo possano 
benissimo ribaltarsi in ruote, giostre, turboventole, in nuove visioni 
che arricchiscano l’interpretazione dei miei lavori, che definisco 
talvolta ‘opere critiche’. Una pittura che vuole rappresentare e riflettere, 
mettere sull’attenti ed ammonire sui rischi della rappresentazione 
passiva di ciò che sembra e di ciò che è.

Michele Omiccioli, Ho visto un re, 2024
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presentazione a cura di

PAOLA BALLESI

esposizione di 

ALESSANDRO FOGO

Domenica 6 ottobre, ore 17:30
Cappella dei Contadini

ALESSANDRO TAVERNA 
pianoforte

presentazione a cura di 

CONCERTO INAUGURALE

NICOLÒ RIZZI

13

Alban BERG

(1885 - 1935)

Friedrich GULDA

(1930 - 2000)

Sonata op. 1
in Si minore

Aria
Preludio e Fuga

PROGRAMMA

Johann STRAUSS JR.

(1825 - 1899)
Schatz –Walzer op. 418
arrangiamento di Ernó von Dohnányi

Adolf SCHULZ-EVLER

(1852 - 1905)
Arabesken über ‘An der schönen blauen Donau’
su motivi di Johann Strauss jr.
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NOTE DI SALA

– A cosa sta lavorando, ora?

– A un conflitto, a una lotta tra 
una società conservatrice ed una 
progressista. Nella storia, alla fine, 
c’è sempre una soluzione, che è poi 
l’accordo tra questi due mondi.

Friedrich Gulda è stato un musicista eccezionale, l’unico forse nella storia del 
pianismo europeo (magari solo Glenn Gould gli si potrebbe avvicinare) ad aver 
dedicato, e con lo stesso entusiasmo, la propria vita alla musica ‘classica’ come al 
jazz, all’interpretazione come all’improvvisazione, alla composizione come alla 
performance. E in questo è riuscito a suggerirci una strada: la possibilità, quando 
si confida sia nell’arte che nell’essere umano, d’infrangere la rigidità di uno 
schema che ancor oggi s'intravede, ahinoi, velenoso e mortifero, mistificatore 
e insincero. Quello schema che vorrebbe l’opera come immutabile testimone 
di una verità, e l’interpretazione come univoca esecuzione di un messaggio: il 
musicista, pertanto, come suo mezzo e strumento, e il pubblico infine come suo 
ricettore passivo. Detto per via più schietta, senz’altri giri di parole: il suicidio, 
insomma, di quanto di umano abita l’opera d’arte musicale.

Comparso per la prima volta sulle scene nel 1946, alla fine della Seconda 
Guerra Mondiale, e morto nel 2000, alle porte del nuovo millennio, anche nella 
sua biografia Gulda pare essere un interprete prescelto per il secondo Novecento. 
Nel rileggerne il linguaggio, la tradizione, l’anima stessa musicale, Gulda 
ha costretto quel secolo (ricordando le parole di Sergio Sablich) a uno shock: 
come se nelle sue mani prendesse vita «una parodia nella quale tutto – pensieri, 
sentimenti, stili, metafisica – viene messo allegramente, quasi impudicamente 
in discussione». Confrontarsi con lui ci costringe a riflettere su cosa significhi, 
in musica, ‘interpretare’: quell’interpretazione che vive la musica nel comporla 
come nel suonarla, e nel prendervi parte, infine, durante l’ascolto. 

Anche perciò il programma di Alessandro Taverna si disvela fascinoso e 
inquieto al contempo, oltreché colto e aperto a più diverse letture. Ad esempio, 
il dialogo tra conservazione e progresso, tra passato e futuro, tra tradizione e 
ricerca: dalla cultura fin de siècle di Johann Strauss jr., attraverso il travaglio 
primo-novecentesco di Alban Berg, sino al moderno che, rileggendo l’antico, 
forse meglio intravedere il futuro, come nei due brani guldiani. Oppure 

l’interpretazione (tutt’altra cosa, si badi, dalla mera ‘esecuzione’) che si svela 
come lettura e ri-lettura del classico, di ciò che abbiamo – volenti o nolenti 
– introiettato come memoria culturale: se non tutti coglieranno a orecchio le 
melodie dallo Zingaro-barone, nello Schatz-Walzer trascritto da Dohnányi; certo 
a nessuno sfuggirà l’eco di quel ‘Danubio blu’ che Adolf Schulz-Evler trasfigura 
nei suoi maliziosi Arabeschi.

Conclusa nel 1908, la Sonata op. 1 di Berg è un breve capolavoro, scritto 
da un musicista ventitreenne ancora sotto la guida del proprio maestro Arnold 
Schönberg. Capolavoro perché, in poche pagine, racchiude tutta la tensione 
di quegli anni tumultuosi, stritolati quasi tra il peso di un Ottocento morente 
e l’impulso violento del secolo nuovo. Tradizione e progresso vanno qui 
paradossalmente a braccetto, perché la forma trattiene ancora (ed è questa la 
lezione di Schönberg) sia l’erompere della materia che la febbrile attività del 
pensiero. Così, se i temi e il linguaggio armonico si avviano su sentieri impervi, 
interviene comunque il ricordo della tonalità (il Si minore la attraversa, anche se 
come un fantasma) e vi traspaiono spesso profili motivici, come vaghi accenni 
di tema. Tra le rovine, insomma, dell’edificio-sonata si ritrovano le linee di 
un’architettura passata che qui si vuol ricordare, ma che è impossibile riproporre 
indenne dal travolgimento della Storia. Il percorso, perciò, è più quello svelato da 
una sismografia emotiva, la cui introspezione si affida all’andamento del suono, 
oscillando sovente dal sussurro al fragore, per dissolversi quasi nel bisbiglio 
finale, forse come temendo di riabbracciare il silenzio.

Sia Ernó von Dohnányi che Adolf Schulz-Evler furono interpreti insigni 
di quella cultura musicale che, fino al Novecento, come oggetto preferito 
ha continuato a tramandare una sorta di noblesse oblige dagli illustri natali. 
Entrambi cresciuti in seno alla cultura mitteleuropea (il primo nell’Ungheria 
degli Asburgo, il secondo in una Polonia tiranneggiata dai Romanov), furono 
eccellenti pianisti e didatti, spesso ricordati più per l’abilità di interpreti che per 
le loro composizioni. Abilità testimoniata, in particolare, in notevoli pagine di 
trascrizione o parafrasi di opere altrui. Non stupiranno pertanto – in un mondo 
al tramonto (quel ‘mondo di ieri’, immortalato nella letteratura di Mann, di 
Musil o Zweig) – né la scelta della ri-lettura (dell’omaggio, dunque, a una 
tradizione passata), né la predilezione del Valzer come oggetto privilegiato di 
quella colta parafrasi. E se di Valzer si deve parlare, nell’ambito della tradizione 
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europea, quale rappresentante più adatto di Johann Strauss figlio, il ‘Re del 
Valzer’ per antonomasia? Ecco, quindi, lo Schatz-Walzer (il Valzer del tesoro) op. 
418, che Dohnányi ripropone al pianoforte nell’ambito di una pura trascrizione, 
smaliziata nei gesti da un virtuosismo scaltro e sinuoso al contempo. Ed ecco, 
pure, l’An der schönen blauen Donau (il celebre Sul bel Danubio blu), offertoci 
da Schulz-Elver più nelle vesti cangianti di una vera e propria parafrasi, che 
sceglie di scomporre l’originale in un vorticoso caleidoscopio di rifrazioni e 
richiami. Due esemplari che, dell’arte interpretativa, al pianoforte, svelano un 
volto forse un poco svagato ma mantengono saldo quell’equilibrio che tra tecnica 
e spirito è il senso primario d’ogni opera d’arte.

Come eravamo partiti, ritorniamo ora a Gulda, per poter chiudere in 
cerchio questo nostro ragionare di musica, intorno all’interpretazione. Come si 
può intendere sin dalla frase scelta per incipit (tratta da un’intervista rilasciata 
nel 1991), Gulda ha chiaramente vissuto nel vivo del binomio tra presente e 
tradizione, tra ricerca e passato. Ha saputo però, in questo, mantenere un grande 
equilibrio tra introspezione e dialogo, capace di creare un’opera come Concert 
for my self (Concerto per me stesso) e di suonare sul palco insieme a batteristi jazz 
o ballerine cubiste, amplificatori elettronici e clavicembali ‘preparati’, trovando 
anche il tempo di regalarci letture (anzi ri-letture) dei classici, che restano tutt’oggi 
imprescindibili a una loro piena comprensione. Dunque, ‘interpretazione’ 
come lettura rinnovata: suonando da interprete, com’è il caso della sua resa del 
Clavicembalo ben temperato di Bach (tra le più creative e profonde che siano state 
intraprese); ma anche componendo opere personalissime in cui la storia della 
musica sembra rinascere in corpi che salvano la propria memoria nel riscoprirsi 
innovati. È questo il caso di pagine come il jazzistico e spericolato Preludio e 
Fuga (del 1965) o la neobarocca e purissima Aria (del 1989) che, se da un lato 
intravedono sentieri percorsi dal pianoforte sino poi ai nostri giorni, trattengono 
vivida una dote umana che sempre commuove: riconoscersi sì collocati nel 
tempo, ma sapersi anche immersi in un corso che di quel tempo è parallelo. In 
quel corso, ci si può facilmente immaginare Gulda al fianco di Mozart o di Bach, 
e ci sembrerà del tutto normale, perché frutto non di astratta retorica ma di più 
tenera e umana comprensione.

Nicolò Rizzi

NOTE DI SALA

Alessandro Taverna
	
Nato nel 1983, si esibisce nelle principali istituzioni musicali 
internazionali, tra cui Teatro alla Scala di Milano, Musikverein 
di Vienna, Gasteig di Monaco, “Lincoln” Center di New York, 
Meyerson Symphony Center di Dallas, Tokyo Metropolitan 
Theatre, Teatro San Carlo di Napoli, Royal Festival Hall e 
Wigmore Hall di Londra, Auditorium Parco della Musica di 
Roma, Teatro “Carlo Felice” di Genova, Teatro del Maggio 
di Firenze, Teatro Comunale di Bologna, Sala “Verdi” di 
Milano, Auditorium “Toscanini” di Torino, Auditorio della 
Radiotelevisione Svizzera di Lugano, Philharmonic Hall di 
Liverpool, Bridgewater Hall di Manchester, Konzerthaus di 
Berlino, DR Koncerthuset di Copenaghen. Diretto da Lorin 
Maazel, Riccardo Chailly, Fabio Luisi, Myung-Whun Chung, 
Daniel Harding, Michele Mariotti, Daniele Rustioni, Robert 
Trevino, Thierry Fischer, Alpesh Chauhan, Michele Gamba, 
Carlo Boccadoro, Hartmut Haenchen, Asher Fisch, Yutaka 
Sado, ha suonato con prestigiose orchestre come l’Orchestra 
dell’Accademia Nazionale di Santa Cecilia, la Filarmonica della 
Scala, l’Orchestra Sinfonica Nazionale della Rai, i Munchner 
Philharmoniker, la Dallas Symphony Orchestra, l’NHK 
Symphony Orchestra, la Royal Philharmonic Orchestra, la 
Minnesota Orchestra, la Kremerata Baltica, la Danish National 
Symphony Orchestra, la Royal Liverpool Philharmonic, la 
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Bucharest Philharmonic, l’RTÉ National Symphony Orchestra 
of Ireland, l’Orchestra del Maggio Musicale Fiorentino, 
l’Orchestra Filarmonica Slovena. Molto attivo nella musica 
da camera, collabora con artisti quali Francesca Dego, Martin 
Owen, Mariangela Vacatello, Enrico Bronzi, Edgar Moreau, 
Alena Baeva, Maxim Rysanov, Fumiaki Miura, Clara-Jumi 
Kang. Si è affermato in prestigiose competizioni pianistiche 
internazionali come il Piano-e-Competition negli Stati Uniti, 
i concorsi pianistici di Leeds, Londra, Hamamatsu, “Busoni” 
di Bolzano, il Premio Venezia, il Premio “Arturo Benedetti 
Michelangeli”. Nel 2012 ha ricevuto al Quirinale da Giorgio 
Napolitano il “Premio Presidente della Repubblica” per meriti 
artistici e per la sua carriera internazionale. Si è formato con 
Laura Candiago Ferrari presso la Fondazione Musicale Santa 
Cecilia di Portogruaro e diplomato con il massimo dei voti, la 
lode e la menzione d’onore al Conservatorio “Cesare Pollini” 
di Padova. Dopo essersi perfezionato con Piero Rattalino alla 
Scuola di Perfezionamento di Portogruaro, ha completato la 
sua formazione artistica all’Accademia Pianistica di Imola con 
Franco Scala, Leonid Margarius, Boris Petrushansky e Louis 
Lortie. Ha conseguito il diploma cum laude all’Accademia 
Nazionale di Santa Cecilia di Roma con Sergio Perticaroli e 
ha completato gli studi alla Lake Como Piano Academy con 
William Naboré, Fou Ts’ong, Dmitri Bashkirov, Malcolm 
Bilson e Stanislav Ioudenitch e alla Hochschule fur Musik, 
Theater und Medien di Hannover con Arie Vardi. Viene 
spesso chiamato a tenere masterclass per istituzioni italiane 
ed estere e invitato a far parte di giurie di concorsi pianistici 
internazionali. Collabora come divulgatore per Rai Radio 1 
FVG in trasmissioni di carattere musicale. Ha inciso album 
per le etichette Sony Classical, Somm, Musicom, RaiTrade, 
Tzadik. Nel 2023 insieme a Francesca Dego e a Martin Owen 
ha realizzato per l’etichetta Chandos Records un album 
con i trii per violino, corno e pianoforte di Brahms, Ligeti, 
Mozart. È titolare di cattedra presso il Conservatorio Pollini 
di Padova. È inoltre docente all’Accademia Pianistica di Imola 
“Incontri con il Maestro” e alla Scuola di Perfezionamento della 
Fondazione Musicale Santa Cecilia di Portogruaro. È Direttore 
artistico del Festival Internazionale di Musica di Portogruaro e 
consulente artistico per la musica e la danza del Teatro “Verdi” 
di Pordenone.

Alessandro Fogo, pittore
	
È nato nel 1992, vive e lavora a San Benedetto del Tronto (AP). 
Consegue la laurea triennale presso lo IUAV Arti visive di Venezia e 
nel 2017 ottiene un Master in Pittura presso la Royal Academy of Fine 
Arts di Anversa. La sua ricerca pittorica si concentra principalmente 
su elementi che, estrapolati dal loro contesto abituale, generano 
ambiguità e spiazzamento, che possono, a loro volta, dare luogo 
a nuovi motivi per inedite narrazioni. Tra le principali mostre in 
Italia e all’estero: Reach Out Touch Faith, Fondazione Coppola 
(Vicenza, 2024), Mythos, Palazzo Buonaccorsi (Macerata, 2023); 
Hierophany, Vacancy Gallery (Shanghai, 2023) Hang a Crocodile 
outside for the Unbelievers, Cassina Projects (Milano, 2023); Skins 
and leathers, PM/AM Gallery (Londra, 2022); Black Morning, Lyles 
& King Gallery (New York, 2022); Alla luce del sole, un attimo 
prima di spegnersi, Galleria Annarumma (Napoli, 2021); Domani 
Qui Oggi, Quadriennale di Roma, Palazzo delle Esposizioni (Roma, 
2020); If on a winter’s night a traveller, Mamoth Gallery (Londra, 
2020); Immersione Libera, progetto di Galleria Continua, Bagni 
Misteriosi, (Milano, 2019). Nel 2018 vince il primo premio nella 
sezione Pittura di Arte Laguna Prize di Venezia e nel 2019 vince il 
primo premio nella sezione Pittura del Premio Combat di Livorno.
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Paola Ballesi, storica e critica d’arte
	
Laureata in Filosofia all’Università di Macerata, ha insegnato Esteti-
ca all’Accademia di Belle Arti di Macerata, dove dal 1989 al 2001 ha 
ricoperto la carica di direttrice. Dal 2002 al 2011, è stata docente di 
Estetica delle Arti Visive all’Accademia di Brera, Milano, svolgendo  
anche l’incarico di Presidente del Nucleo di Valutazione. A partire 
dal 1995 fino al 2008 ha affiancato l’impegno nelle Accademie di 
Belle Arti con quello di docente universitario presso l’Università di 
Macerata in qualità di Professore a contratto per gli insegnamenti di 
Critica d’arte e di Storia dell’Arte contemporanea, svolti rispettiva-
mente nella facoltà di Beni culturali e di Economia. Storico e critico 
d’arte, già membro del Consiglio dei Curatori della Pinacoteca di 
Macerata dal 1993 al 2008, è curatore e organizzatore di eventi e 
mostre e ha all’attivo numerosi saggi e monografie, con particolare 
riguardo per il territorio marchigiano. Nel 2017 ha ricevuto il titolo 
di “Marchigiano dell’anno”. 
Attualmente ricopre la carica di Consigliere esperto del M.I.U.R. pres-
so il CDA dell’Accademia di Belle Arti di Macerata, Consigliere del 
Nucleo di Valutazione dell’Accademia POLIARTE di Ancona, Presi-
dente dell’Associazione “Amici di Palazzo Buonaccorsi” e delle Istitu-
zioni Culturali del territorio.

Alessandro Fogo, Satiro, olio su lino, 180 x 155 cm, 2022
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Domenica 13 ottobre, ore 17:30
Cappella dei Contadini

SECONDO CONCERTO

OGAM

esposizione di

RICCARDO MESSI

ANGELO CASAGRANDE 
violoncello

FRANCESCO SAVORETTI 
percussioni

LUCIANO MONCERI 
arpa celtica, chitarra acustica, moorin khur

MAURIZIO SERAFINI 
cornamusa irlandese, cornamusa scozzese, �auti 

Sinossi del concerto

Gli anni Settanta, la provincia, un ragazzo fuori dagli schemi 
e un giradischi. Ma mentre i suoi amici si dividono tra gli 
ascolti dei grandi successi, chi i Pink Floyd e chi i Bee Gees, 
Maurizio scova, tra i solchi dei vinili, una melodia differen-
te che scatena il fantasioso immaginario di un adolescente. 
Inizia così l’avventura che lo porterà a girare il mondo inse-
guendo le note della musica folk e celtica. Parte diciottenne, 
a cavallo di una Vespa 125, verso un punto imprecisato della 
Bretagna; incontra artisti, liutai e ribelli. Si innamora delle 
cornamuse e si ritrova a suonare ovunque, dai pub d’Irlanda 
alle oasi del Sahara: non smette più di viaggiare, per la musi-
ca e con la musica. Finché un giorno decide di chiamare a sé 
i compagni di mille concerti e, sugli altopiani dell’entroterra 
marchigiano, fonda assieme a loro un’intera città nomade: 
il Montelago Celtic Festival. Tra le pagine poetiche e ro-
cambolesche della propria vita, Maurizio canta la libertà dei 
sognatori. Un libro che contiene anche otto tracce musicali 
originali composte ed eseguite dalla comunità dei musicisti 
del Festival durante il periodo della pandemia.
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sonoro è compresso tutto sulle medio-alte. Anche con le cuffie non 
troviamo appagamento, così lontane dalla nostra idea comunitaria di 
ascolto. Da liceali ci adunavamo in qualche soffitta per ascoltare il rock 
dei Doors, dei Led Zeppelin, dei Deep Purple, dei Pink Floyd. Ma 
questo libro soprattutto tratta di musica altra. Narra di una folgorazio-
ne per il folk del Nord Europa che, per quasi mezzo secolo, è stato ed 
è tuttora il filo rosso su cui ho costruito le principali vicende di vita. 
Racconta di una storia vera, di un sogno adolescenziale, di un percorso 
di avvicinamento alla musica, vissuto quasi sempre con istinto e pas-
sione, controcorrente e pieno di colpi di scena, che ha permesso a me 
e ad alcuni amici musicisti di viaggiare in giro per il mondo e, come 
fondatore del Montelago Celtic Festival, di portare il mondo a casa. E 
qui quel mondo è diventato comunità internazionale di artisti, amici 
e fratelli che si ritrovano puntualmente a proporre una visione creativa 
e sonora legata alle immagini belle e positive di questo faticoso inizio 
terzo millennio. Il libro ha come obiettivo quello di far percepire al let-
tore tutta la musica che ha influenzato questa vicenda umana, con una 
colonna sonora composta da verbi e aggettivi, metafore e allitterazioni, 
simbolismi e parafrasi. A completamento dello spettro sonoro troverete 
nel volume un QR Code che permette di scaricare otto brani origina-
li, composti e realizzati proprio da questa grande famiglia di musicisti 
sparsi in Italia ed Europa, che, durante la pandemia, ha sopperito alla 
mancanza di concerti live continuando a condividere musica da casa. 
Non per nulla la compilation allegata si intitola Suonar Lontano. Ecco, 
il digitale ha questo di buono: pur lontani ci si può sentire vicini; ma 
non potrà mai sostituirsi al calore degli abbracci, ai cenni d’intesa tra i 
musicisti sul palco, ai loro sorrisi per le note armonizzate, all’energia del 
pubblico e alle mille vicende realmente vissute e raccontate in questo 
libro. Buona lettura e buon ascolto.

L'unico viaggio senza ritorno

Ci chiamano boomer. Sì, i ragazzi della generazione internet e cellulari, 
a noi nati negli anni ’60, ci chiamano boomer, accomunandoci, in senso 
dispregiativo, a quel periodo spensierato e frivolo del boom economico 
italiano. Sottintendono che non capiamo i dubbi e le lacerazioni della 
contemporaneità, siamo lontani anni luce da tecnologia e scienza tra le 
quali ci muoviamo come elefanti inconsapevoli, abbiamo riferimenti 
culturali obsoleti, una comicità che ormai non fa più ridere nessuno, 
tempi comunicativi lenti, nostalgia per i sapori ruspanti di campagna 
e soprattutto uno storico egocentrismo che mal collima con ogni ri-
chiesta di conformismo. In realtà siamo analogici che, in senso filo-
sofico, vuol dire più attinenti possibile al concreto: non prescindiamo 
dall’esperienza personale diretta per ottenere risultati e conoscenza. Del 
resto siamo cresciuti fuori casa giocando a pallone nei cortili e la TV 
riempiva solo il tempo tra una partita e l’altra, comunicavamo tra noi 
adolescenti anche rudemente ma mai per interposta persona o piatta-
forma social, per ogni approfondimento tematico dovevamo mettere 
scarpe e cappotto e fare due chilometri a piedi da casa per raggiungere 
la biblioteca, leggevamo libri e soprattutto eravamo amici divertiti con 
l’ambizione di essere unici, ognuno diverso dall’altro, per cui ci esalta-
vamo con i pensieri divergenti e con gli esempi di vita di chi quella ir-
regolare esistenza ne faceva bandiera. Questo è un libro della memoria, 
che racconta di un periodo storico che ha provato a lasciar spazio alla 
fantasia e all’immaginazione. In cui, noi giovani ribelli, viaggiavamo 
senza tempo e denaro nelle remote strade dei sogni e dei desideri. Ci 
ponevamo fiduciosi del mondo, sfrontati e senza paure e ogni incon-
tro e ogni scelta potevano essere decisivi per aprire porte inaspettate ai 
nostri animi liquidi. Per me l’abbraccio più casuale e bello fu quello 
con la musica. Ascoltare quei vinili per ore, senza l’immancabile fruscio 
di sottofondo, può senz’altro considerarsi il mio unico viaggio senza 
ritorno. I regali e le paghette erano tutti destinati a impianti audio e 
dischi. Ecco, noi analogici siamo cresciuti con un ascolto della musica 
su impianti hi-fi e con amplificatori a valvole. E ci resta ancora difficile 
consumare canzoni su telefoni, computer e autoradio dove lo spettro 

NOTE DI SALA

Maurizio Serafini, Concerto per cornamusa e giramondo - In viaggio con musicisti 
ribelli, Terre di Mezzo editore, 2024.
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Riccardo Messi	pittore e musicista

È un artista originario di Appignano, provincia di Macerata. Ha fre-
quentato l’Istituto d’Arte, l’Accademia di Belle Arti a Macerata e la 
Scuola Internazionale Comics. La sua passione per le arti visive gli 
viene dalla suo ambiente familiare, il papà Sandro è un artista della 
ceramica e insieme alla mamma Tina sono titolari di un importante 
laboratorio di ceramica ad Appignano. Riccardo si interessa al mondo 
dell’entertainment, del cinema, cartoni animati e fumetti. Lavora per 
Disney Italia, Disney Channel e altri studi, nel 2001 entra a far parte 
della grande famiglia Rainbow (Winx, Monster Allergy). Nel 2013 
si trasferisce a New York dove trova ispirazione da una cultura che lo 
aveva sempre affascinato. Frequenta la School of Visual Arts e lavora 
per diversi studi fra i quali il Nathan Love, ora associato con l’altret-
tanto famoso Aardman Studios (Wallace and Gromith). Successiva-
mente si trasferisce a Los Angeles dove lavora nel campo dell’anima-
zione. Negli ultimi anni ritorna a New York e collabora con Andrea 
Belfiore. Ha organizzato personali a Manhattan (Soho) e Brooklyn. 

OGAM, quartetto	

Un viaggio fantastico nella terra delle emozioni incontrollabili, 
dove fluida scorre l’energia che ci unisce alla natura e all’univer-
so e dove la nobiltà degli animi regna sovrana. Ecco il magico 
mondo in cui si muove disinvoltamente la musica degli Ogam, 
formazione marchigiana che dal 1988 mantiene inalterato il suo 
organico. Una musica senza frontiere, dove la contaminazione 
culturale ipotizza e si dirige verso la serena convivenza della nuo-
va società interraziale e si riaggancia con l’ancestrale esigenza 
dell’uomo al nomadismo e al viaggio (inteso come migrazione 
e conoscenza). Gli Ogam hanno all’attivo due produzioni disco-
grafiche: la prima Li Ma To (1993) dedicata al percorso fisico e 
spirituale del grande gesuita maceratese Matteo Ricci e la seconda 
Il regno della Sibilla (2001) suite musicale ispirata alle leggende 
dei Monti Sibillini. Hanno partecipato a numerose compilation 
nazionali e internazionali e realizzato per il teatro le musiche per 
gli spettacoli La ballata del Vecchio Marinaio di S. T. Coleridge 
con l’attore romano P. Giorgio, La Rosa, poema trobadorico di e 
con F. Scataglini e Nel Regno della Sibilla, spettacolo multimedia-
le sulle leggende dei Monti Sibillini. Hanno realizzato nel 1997, 
in qualità di ambasciatori musicali, il progetto Il Pullman del 
Levante, in autobus da Macerata a Pechino, viaggio sulle orme di 
Matteo Ricci, suonando nelle principali città di Polonia, Ucraina, 
Russia, Kazakistan e Mongolia.



2928

Riccardo Messi, Subway live show, spazio espositivo Mayday, 2019
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Domenica 20 ottobre, ore 17:30
Cappella dei Contadini

TERZO CONCERTO

VINCENZO PIERLUCA viola

STEFANO CORRADETTI violino II

FEDERICO PERPICH violoncello

DAVID PADELLA contrabbasso

LUCIA GALLI arpa

Omaggio a Giacomo Puccini

esposizione di

CARLO PIERONI 

con la partecipazione  di

MASSIMO GAROFOLI

arrangiamenti a cura di

LUCA MENGONI

EMANUELE EVANGELISTA

FRANCESCO CAFISO sassofono 

QUINTETTO GIGLI 

LUCA MENGONI violino I

Sinossi del concerto

Per i cento anni dalla morte di Giacomo Puccini abbiamo in-
trapreso un viaggio tra le Arie più celebri del repertorio lirico 
del compositore, considerato uno dei più significativi operisti di 
tutti i tempi. Rimodellando le melodie in una chiave originale, 
abbiamo dato vita a un progetto che nasce come una sfida, un 
azzardo visionario creato per far dialogare i linguaggi musicali 
apparentemente lontani del mondo classico e dell’universo jazz, 
mantenendo intatte le melodie. Consapevoli che questa conta-
minazione possa destare dubbi, non possiamo che guardare al 
prodotto estetico, riconoscendogli una validità artistica intrinse-
ca e connessa a un significato autonomo non meno rispettoso 
dell’archetipo originario. Un’autonomia stilistica lontana dai ca-
noni e indipendente dai formalismi stilistici che trasforma i brani 
in momenti suggestivi arricchiti da tinte nuove, esplorate dalla 
tessitura strumentale di un organico insolito, dove individualità 
e colloquio timbrico, oltre che stilistico, ricamano e dipanano 
dialoghi senza tempo.
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Francesco Cafiso sassofonista

È nato nel 1989, a nove anni muove i primi passi facendo esperienze 
con musicisti di fama internazionale quali Bob Mintzer, Maria 
Schneider, George Gruntz, Gianni Basso e molti altri. Decisivo per 
la sua carriera è l’incontro, nel luglio del 2002, durante il Pescara 
Jazz Festival, con Wynton Marsalis che, stupito dalle sue qualità 
musicali, lo porta con sé nell’European tour del 2003. Da allora, 
Francesco suona nei jazz festival, nei teatri e nei jazz club più 
importanti del mondo. Vince diversi premi prestigiosi, tra i quali 
il Premio Nazionale “Massimo Urbani” a Urbisaglia, il Premio 
“EuroJazz” a Lecco, l’International Jazz Festivals Organization 
Award a New York, la World Saxophone Competition a Londra, il 
Django d’Or a Roma, e riceve molti altri importanti riconoscimenti. 
Per fare nuove esperienze musicali, va a New Orleans, dove suona 
con Ellis Marsalis e molti altri importanti musicisti del luogo. Nel 
2004 partecipa come ospite al Festival di Sanremo. Nel 2005 lo 
“Swing Journal”, l’autorevole rivista giapponese di musica jazz, gli 
conferisce il New Star Award, premio riservato ai talenti stranieri 
emergenti e, subito dopo, si è affermato nel Top Jazz, referendum 
della rivista italiana “Musica Jazz”, che lo ha riconosciuto miglior 
nuovo talento dell’anno. Suona con grandissimi musicisti quali: 
Hank Jones, Dave Brubeck, Cedar Walton, Mulgrew Miller, Jimmy 
Cobb, Ben Riley, Ray Drummond, Lewis Nash, James Williams, 

Joe Lovano, Christian McBride, George Mraz, Kenny Wheeler, Gonzalo 
Rubalcaba, Enrico Rava, Stefano Bollani e molti altri. Nel 2006 consegue 
il Diploma di laurea di I livello in Flauto traverso presso l’Istituto Superiore 
di Studi Musicali “V. Bellini” di Catania. Dal 2008 è Direttore Artistico del 
Vittoria Jazz Festival a Vittoria, sua città natale. Il 19 gennaio del 2009 suona 
a Washington DC durante i festeggiamenti in onore del Presidente Barack 
Obama e del Martin Luther King Jr. Day. Il 17 luglio del 2009 Umbria Jazz 
lo nomina “Ambasciatore della musica jazz italiana nel mondo”. Nel 2010 
consegue la Laurea specialistica di II livello in Jazz presso il Conservatorio 
“Corelli” di Messina e subito dopo si esibisce in Cina durante il Festival “The 
best of Italian Jazz” in occasione dell’Expo a Shangai. Nel 2012 arrangia Don’t 
Stop, la musica di sottofondo dello spot pubblicitario ENI Station. Nel luglio 
del 2012, in occasione dei Giochi Olimpici, è invitato a esibirsi a Londra, presso 
la sede di Casa Italia, alla presenza dell’Ambasciatore italiano a Londra e dei 
vertici del CONI. Nel settembre 2012, durante una lunga permanenza negli 
stati Uniti, tiene una serie di masterclass di sassofono alla UPenn, la prestigiosa 
Università di Filadelfia. Nei primi del mese di giugno 2013, per volontà del 
Ministero degli Esteri ed espressa scelta del Console Generale di Philadelphia, 
in collaborazione con il Segretario di Stato Americano John Kerry, Francesco 
è scelto per rappresentare l’Italia per suonare nell’ambito dei festeggiamenti 
per l’Anno della Cultura Italiana negli Stati Uniti. Il 20 febbraio 2014 a New 
York riceve dall’American Society of the Italian Legions of Merit il “Grand 
Award of Merit”, per il contributo che Francesco ha dato, in rappresentanza 
dei musicisti siciliani, allo sviluppo e alla diffusione del Jazz nel mondo. Nel 
Marzo 2015 viene pubblicata l’ambiziosa opera discografica denominata 
3 (Alfredo Lo Faro Produzioni), costituita da tre album profondamente 
diversi tra loro: La Banda, Contemplation e 20 Cents Per Note. Pubblicati 
in contemporanea, i tre dischi vedono Cafiso nelle vesti di compositore, 
arrangiatore ed esecutore. Nel 2016 crea la sua propria etichetta discografica 
dal nome EFLAT Records. Nel 2017 registra al Vittoria Jazz Festival il disco 
We play for tips, album che verrà pubblicato nel 2018 con la sua etichetta 
discografica EFLAT Records, ottenendo numerosi consensi e riconoscimenti 
dalla critica specializzata. Nel 2019 entra di nuovo in studio di registrazione 
con la prestigiosa London Symphony Orchestra per dar vita al suo progetto 
Irene of Boston - Conversationavec Corto Maltese che viene pubblicato nel 
2020. Il 27 dicembre 2022 il Presidente della Repubblica Sergio Mattarella gli 
conferisce l’onorificenza di Cavaliere dell’Ordine Al Merito della Repubblica 
Italiana. Il 19 maggio 2023, Francesco riceve l’Artist Diploma in Musica Jazz 
presso The Juilliard School of Music di New York. Francesco continua a tenere 
concerti in tutto il mondo con svariate formazioni musicali da lui dirette.
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Quintetto Gigli: Luca Mengoni, David Padella, Stefano 
Corradetti,  Federico Perpich, Vincenzo Pierluca.

Luca Mengoni (Montecassiano MC, 1973) ha compiuto gli 
studi di Violino presso il Conservatorio Statale di Musica “G. 
Rossini” di Pesaro, diplomandosi nel 1997 a pieni voti sotto 
la guida del Maestro R. Segreto. Ha frequentato in seguito 
corsi di perfezionamento sulla prassi orchestrale con i Maestri 
M. Fornaciari, P. Toso, D. Rossi, S. Pagliani, P. Prencipe, G. 
Franzetti, M. Marin e L. Spirer, e corsi sulla prassi solistica 
con i Maestri Steriu e Dora Bratchkov, F. Manara e A. Perpich. 
Nel 2005 si è diplomato in Didattica della Musica presso il 
Conservatorio Statale di Musica “G. B. Pergolesi” di Fermo, 
dove nel 2009 ha conseguito anche il Diploma di Secondo livello 
a indirizzo didattico per la formazione di docenti di strumento; 
si è diplomato inoltre in viola nel 2011 presso l’Istituto “G. 
Braga” di Teramo. È attualmente iscritto al biennio specialistico 
in Violino barocco presso il Conservatorio “B. Maderna” di 
Cesena. Svolge attività concertistica per varie associazioni 
culturali in diverse formazioni da camera. È membro fondatore 
del quartetto “Eudora”, dell’Ensemble “Du Cinéma” (violino, 
clarinetto, contrabbasso e pianoforte), dell’Ensemble “Voyage – 
Trio” (violino, fisarmonica e contrabbasso) e del Quartetto Gigli. 
Suona stabilmente in duo con il M° Alberto Nones (violino – 
pianoforte). Partecipa da diversi anni, sia come violinista che 

come curatore delle trascrizioni d’opera per quintetto, al progetto “Villa 
InCanto” del M° Riccardo Serenelli. All’attività cameristica affianca 
quella orchestrale collaborando con importanti realtà quali: l’Orchestra 
Filarmonica Marchigiana, l’Estro Armonico, l’Orchestra Sinfonica delle 
Marche, la Camerata Gigli (di cui è fondatore) e i Solisti Abruzzesi. È 
docente di Violino presso la Civica Scuola di Musica “B. Gigli” di Recanati 
e presso l’Istituto “N. Vaccaj” di Tolentino. Suoi giovanissimi allievi sono 
risultati vincitori di importanti concorsi nazionali e internazionali. È 
fondatore, preparatore e direttore dell’Orchestra da Camera “Sinfonietta 
Gigli” di Recanati, con la quale svolge intensa attività concertistica presso 
le maggiori associazioni regionali di concerti, e con cui ha accompagnato, 
fra gli altri, musicisti di fama internazionale quali Andrea Bocelli e Leo 
Nucci. È stato spesso invitato a far parte, come membro di giuria, di 
importanti concorsi internazionali, tra cui il concorso violinistico 
“Postacchini”. Suona un violino Bissolotti Francesco del 1986.

David Padella si è diplomato in Contrabbasso nel 2009 al Conservato-
rio “G. Rossini” di Pesaro, si è poi perfezionato presso l’Accademia“Wal-
ter Stauffer” di Cremona con il M° Franco Petracchi. Come contrab-
bassista ha partecipato nel 2005 ad alcune puntate della trasmissione 
Con parole mie e In Europa di Umberto Broccoli su Radio Rai Uno con 
il quartetto classico “Giovani Solisti Fermani”; nel 2007 si è esibito in 
una serie di concerti in Puglia come solista con l’Ensemble di Tango 
del Gargano. Dal 2011 lavora stabilmente con l’Orchestra Filarmonica 
Marchigiana per le stagioni operistiche dell’Arena Sferisterio di Mace-
rata, con la medesima formazione ha intrapreso una tournée in Oman, 
ricoprendo il ruolo di Primo contrabbasso con il noto trombettista jazz 
Fabrizio Bosso. Si è esibito inoltre con l’Orchestra “Luigi Cherubini” di 
Piacenza, diretta dal M° Riccardo Muti, al San Carlo di Napoli, al Teatro 
Real di Madrid e ha partecipato al Ravenna Festival del 2013. Nel 2014 
è Primo contrabbasso nella tournée italiana dell’orchestra Sinfonica di 
Toyota diretta dal M° Toshaki Hayashi; si è esibito in importanti con-
certi in Vaticano e al Festival di “Chiaravalle Centrale” in Calabria con 
due prestigiosi rappresentati del Tango a livello mondiale, Héctor Ulises 
Passarella (interprete della colonna sonora de Il postino) e Mario Stefano 
Pietrodarchi. Nel 2015 con l’Orchestra Sinfonica “Rossini” di Pesaro è 
stato Primo contrabbasso in tournée in Cina e in Giappone e sempre 
con questa formazione orchestrale ha partecipato a una serie di concerti 
in Svizzera, alcuni dei quali hanno avuto come ospite il tenore Andrea 
Bocelli (Concerto per il Centenario del CONI andato in onda su Rai 1 
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e Bocelli & Zanetti Night diretto da Zubin Metha su Canale 5). Sempre 
con l’Orchestra Sinfonica “Rossini” si è esibito anche per il Capodanno 
nella Perla 2011: Riccione Bollani Show - Only Smoking Music con Stefano 
Bollani e Dario Vergassola. Dopo anni di intensa attività didattica come 
docente di basso elettrico presso diverse scuole di musica private, dal 
2014 a oggi è docente di Contrabbasso presso i Licei Musicali “C. Rinal-
dini” di Ancona, “D. Cotugno” de L’Aquila e “A. Mariotti” di Perugia.

Corradetti Stefano, nato nel 1965, ha studiato presso il Conservatorio 
“G. Rossini” di Pesaro, sez. stacc. di Fermo, diplomandosi nel 1990 in 
Violino sotto la guida del M° Raniero Di Amico. Contemporaneamen-
te all’attività violinistica ha intrapreso lo studio della viola, ottenendo 
affermazioni in entrambi gli strumenti sia come solista, in formazione 
cameristica e in formazioni orchestrali. Ha seguito corsi di perfeziona-
mento in Violino con la docente Dora Bratchkova Videnova (Bulgaria) 
a Fermo, con il M° Tiberiu Horvat a Firenze e presso l’Hochschule Mo-
zarteum (1993-1996) di Salisburgo sotto la guida del M° Irmgard Schu-
ster Gahl seguendo, sempre presso la stessa Scuola di Salisburgo, corsi di 
perfezionamento in musica barocca con i Maestri Tachezy e Kurosaki.
Ha collaborato con le seguenti orchestre: “Benedetto Marcello” di Tera-
mo; “I Filarmonici” di Torino, Scuola di Alto Perfezionamento; Giovanile 
Pesarese; Internazionale d’Italia (collaborando anche come 1° Viola e 1° 
dei Secondi Violini); O. da Camera “Giovani d’Europa Carta di Parigi” 
(1° dei Secondi Violini); Filarmonica di Ancona (Spalla dei Primi Violini 
e 1° Viola); “Giordani” di Fermo (Spalla dei Primi Violini); Sinfonica 
Italiana; “Rossini” di Pesaro; “Camerata Musicale” di Pisa (collaboran-
do anche come 1° dei Secondi Violini); Mozarteum Orchester Salzburg; 
ORT Orchestra Regionale della Toscana; Sinfonica “Haydn” di Bolzano e 
Trento; Orchestra del Teatro Lirico di Cagliari; Filarmonica Marchigiana 
(collaborando anche come 1° dei Secondi Violini e come 2° Viola); Or-
chestra da Camera delle Marche (collaborando anche come 1° Viola); So-
listi Aquilani (collaborando anche come Prima Viola). Nel corso della sua 
attività concertistica ha partecipato fino ad ora a più di 2000 concerti tra 
recital, concerti da camera, rappresentazioni liriche e concerti sinfonici, 
suonando per le più importanti associazioni concertistiche. Ha collabo-
rato con molti direttori quali Celibidache, Muti, Mazel, Mehta, Tate, De 
Burgos, Renzetti, Gelmetti, Luisi, Morricone e con i più importanti soli-
sti come Accardo, Quarta, Mullova, Kremer, Krylov, Grubert, Argerich, 
Ashkenazy, Campanella, Turkovic, Holliger, Di Rosa, Mondelci, Londeix, 
Rostropovich, Gazzelloni e altri.

Federico Perpich ha conseguito il diploma presso il Conservatorio “U. 
Giordano” di Foggia, sotto la guida di Giovanni Lippi. Ha studiato inoltre 
con Mario Domenicucci presso il Conservatorio “L. D’Annunzio” di Pe-
scara; con Franco Rossi presso il Conservatorio “L. Cerubini” di Firenze; 
con AdrianoVendramelli presso il Conservatorio “B. Marcello” di Vene-
zia e presso l’Accademia internazionale Superiore “L. Perosi” di Biella. Ha 
frequentato corsi di musica da camera tenuti da P. N. Masi presso l’Ac-
cademia musicale di Firenze dedicandosi in particolare al repertorio del 
quartetto d’archi e pianoforte e avvalendosi della collaborazione del Quin-
tetto “Tiziano”. Si è dedicato, in occasione di Master Classes tenute da 
Vito Paternoster, alla prassi di esecuzione della musica barocca. Ha inoltre 
frequentato presso la Scuola Superiore di musica all’Accademia Musicale 
pescarese il corso di violoncello tenuto dal M° Enrico Dindo come allievo 
effettivo. È risultato vincitore di numerosi concorsi di esecuzione musicale 
(Catanzaro, Chieti, Viareggio, Stresa) e svolge, attualmente, un’intensa at-
tività concertistica che lo vede impegnato in diverse formazioni da camera. 
Con il Quartetto “Erato” e il Quartetto “Koré”, dei quali è stato membro 
fondatore, ha approfondito lo studio del repertorio quartettistico avvalen-
dosi di musicisti di chiara fama e ottenendo ampi consensi di pubblico e 
critica. Collabora con numerose orchestre sinfoniche e da camera in Ita-
lia e all’estero tra le quali: I Florence Sinfonietta, l’Orchestra Sinfonica di 
Pescara, l’Orchestra Internazionale d’Italia e la Filarmonica Marchigiana. 
Attivo anche in ambito jazzistico, è membro del “Threetono”, trio col qua-
le ha inciso un CD di successo ed effettuato tournées in Italia, Germania 
e Olanda.

Vincenzo Pierluca si è laureato in Viola nel 1997, in Didattica della Mu-
sica nel 2006 presso il Conservatorio Statale di Musica “G. B. Pergolesi” di 
Fermo e nel 2012 in Musica da Camera presso l’Istituto Superiore di Studi 
Musicali “G. Braga” di Teramo, ha perfezionato la propria formazione da 
solista con la prof.ssa J. Levitz, quella orchestrale con D. Rossi, M. Ma-
rin, M. Fornaciari, P. Toso, S. Pagliani, C. Onczay, U. B. Michelangeli, P. 
Monetti, W. Jansen e Leon Spierer già spalla dei Berliner Philarmoniker, e 
quella cameristica con B. G. Smith, H. Van Dijk, il Trio di Parma, F. Fiore 
e G. Franzetti. All’attività orchestrale, tra le altre, nell’orchestra Internazio-
nale d’Italia, nell’orchestra Filarmonica Marchigiana, nell’orchestra Stabile 
di Bergamo, unisce quella cameristica in diverse formazioni, tra le quali il 
Quartetto d’archi “Eudora”. Dal 1996 si dedica all’attività didattica e di 
animazione musicale. Insegna nella scuola secondaria di primo grado e 
realizza progetti di animazione ed educazione musicale nelle scuole dell’in-



3938

fanzia, primaria, secondaria, nell’Università della terza età e nella Casa cir-
condariale, tra cui il progetto “Orchestra” nella scuola primaria dell’I.C. 
“Betti” di Camerino. Dirige dal 2005 il Coro di voci bianche e giovanile 
della Cappella del Duomo di Camerino e dal 2013 il Coro dei Licei di 
Camerino. Ha frequentato i corsi di aggiornamento in didattica musicale 
e composizione con M. Spaccazocchi, F. Rosi (metodo Suzuki), G. Piaz-
za (metodo Orff), Klara Nemes (metodo Kodàly), K. Shore (metodo S. 
Nelson-P. Roland), G. Corni (metodo Dalcroze), A. Rebaudengo (lezione 
collettiva di musica), F. Piazza (composizione per piccole formazioni stru-
mentali e corali), F. De Rossi Re (composizione per il cinema), Floranna 
Spreafico e Stefania Piccardi (vocalità del coro di voci bianche). Dal 2005 
collabora con il M° H. U. Passerella e il suo ensemble con il quale si esibi-
sce in Italia e all’estero. Compone musica per coro, formazioni strumentali 
e spettacoli teatrali: Sogno di una notte di mezza estate di W.Shakespeare 
messa in scena al teatro “F.Marchetti” di Camerino nel 2004, L’uccellino 
azzurro di M. Materlinck messa in scena al teatro “F.Marchetti” di Came-
rino nel 2005, Gli animali di Leonardo nel 2005. Suona una viola Cesare 
Castelli del 1978.

Lucia Galli arpista

diplomata presso il Conservatorio “G. Rossini” di Pesaro nel 1988 e nel 
1991 in Didattica della Musica, consegue il Diploma Europeo di Opera-
tore in Musicoterapia nel 1992. Numerosi i concorsi a cui ha partecipato 
ottenendo consensi e premi sia come solista che in formazioni di musica 
da camera; tanti i repertori e le formazioni musicali sperimentate: flauto e 
arpa, mandolino clavicembalo e arpa, corno naturale e arpa e arpa celtica. 
Tante le produzioni orchestrali sinfoniche, liriche e di musica da camera 
in cui ha ricoperto il ruolo di prima arpa. Trasversale il percorso musicale 
che abbraccia sperimentando anche il genere pop e jazz, portando l’arpa in 
territori musicali nuovi. Nel campo della didattica musicale ha svolto oltre 
200 ore come formatrice per il personale educativo della scuola dell’infan-
zia e della scuola primaria. Ha pubblicato nel 2009 il suo primo CD da 
solista con l’arpa celtica In Viaggio, la mia Irlanda…, riarrangiando il re-
pertorio della tradizione celtica. Ha insegnato arpa classica presso l’Istituto 
Musicale d’Alta Formazione “G. B. Pergolesi” e presso il Liceo Musicale 
“C. Rinaldini” di Ancona. Dal 1991 insegna Arpa celtica e Arpa classica 
presso la Scuola di Musica “B. Padovano” di Senigallia (AN). Dal 2019 
insegna Arpa celtica presso la Civica Scuola di Musica “Beniamino Gigli” 
di Recanati. Dal 2015 è docente di Musica presso la scuola secondaria di 
primo grado I. C. “Bruno da Osimo” di Osimo (AN).

Emanuele Evangelista è pianista, arrangiatore e compositore. Intraprende 
il percorso musicale all'età di 12 anni, avviandosi allo studio della fisar-
monica; strumento ancora prediletto per la composizione e l'esecuzione di 
lavori teatrali, realizzati negli ultimi anni (Rane - Tau Urbisaglia, Incanti 
e Disincanti etc). L'interesse per il pianoforte nasce in seguito all'incon-
tro con il Maestro Ramberto Ciammarughi, di cui organizza per anni i 
seminari in territorio marchigiano. Approfondisce, quindi, lo studio del 
linguaggio jazzistico, frequentando pianisti come Greg Burk, Davide San-
torsola e lo studio della composizione e dell'arrangiamento Presso il Con-
servatorio “G.B. Pergolesi” di Fermo conseguendo la Laurea in Pianoforte 
Jazz (triennale e biennale).Partecipa a masterclass e corsi con: Ramberto 
Ciammarughi, Gerald Clayton, David Kikosky, Fabio Zeppetella, Umber-
to Fiorentino, Greg Burk, Franco D’Andrea. È leader del progetto Ver-
tex quintet e co-leader, insieme al chitarrista Giovanni Baleani, del Bardo 
Quintet. Svolge attività concertistica in numerose rassegne e festival ja-
zzistici nazionali ed internazionali tra cui Jazz Ethnic, Festival Durazzo, 
Villa Celimontana Roma, MIFA Jazz Matera, Jazz Village Fano, Ancona 
Jazz, Julia Jazz, Fiorenza Jazz, TAM, Casa del Jazz, Fabrijazz, Tolfa Jazz, 
DeltaBlues Festival, Lucca Jazz Donna etc. Suona in diverse formazioni 
jazz e sviluppa, parallelamente, in qualità di arrangiatore e compositore, 
differenti esperienze nell'ambito rock e pop a livello nazionale (Tora Tora 
Festival, Hiroshima mon amour, Rock in the Casbah etc).
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Carlo Pieroni fotografo	
Nasce a Filottrano nel 1948, da oltre cinquant’anni è punto 
di riferimento internazionale nell’ambito della fotografia nel 
mondo del jazz. Ha seguito come un’ombra Chet Baker nei suoi 
spostamenti in Italia e in Europa e ha immortalato praticamente 
tutti i giganti del jazz dagli anni Sessanta ad oggi, non soltanto 
attraverso l’ottica del professionista, ma soprattutto con l’amore e 
la conoscenza di chi è padrone della materia. Sono perciò fotografie 
leggibili a due livelli, sia dal profano che dal professionista. 
Scrive di lui Libero Farnè: «Egli è un fotografo ipertecnico, non 
persegue un’esasperata nitidezza dell’immagine o inquadrature 
tagliate in modo perfetto o singolare; come pure non insiste, a 
differenza di molti suoi colleghi, in quella visione stereotipata che 
coglie i musicisti nel momento supremo dello sforzo esecutivo, 
fra contrasti cromatici e chiaroscuri accentuati; certo anche gli 
scatti di Pieroni restituiscono l’azione dei vari strumentisti, ma 
quello che riescono a esprimere al meglio è piuttosto la fase del 
riposo, del ripensamento, afferrando la naturalezza, gli aspetti 
abituali, quotidiani e intimi dei protagonisti». Le sue opere sono 
apparse sulle riviste “L’Esagono”, “Jazz Hot”, “Piano Time”, 
“Stereoplay”, “Blu Jazz”, “Oggi”, “Panorama”, “Jazz Concerto” e 
“Enciclopedia Jazz Time” della Fabbri Editore. Fino agli anni ’90 
è stato collaboratore per l’Italia di “Jazz Forum” (ed. inglese) e di 
“Musica Jazz”.

Massimo Garofoli chef
	
Massimo Garofoli nasce nel 1971. È un professionista con 
esperienza pluriennale nel settore della ristorazione nel ruolo di 
executive chef, ma preferisce definirsi un ‘tagliacipolle’. Inizia la 
sua attività nel 1992 a L’Albereta di Erbusco in collaborazione con 
Gualtiero Marchesi, Carlo Cracco e Davide Oldani. Dal marzo 
1995 è stato capo partita primi piatti a Le Clivie di Carlo Cracco 
a Piobesi d’Alba e all’Hotel Giardino di San Lorenzo in Campo. 
Come executive chef  ha lavorato all’Osteria della Miseria di Gabicce 
Monte, all’Osteria dell’Arancio di Grottammare, al Ristorante 
Benprovvisto di Civitanova Marche, all’Osteria dell’Arancio 
a Londra. Dal 2010 al 2014 è executive chef e manager del 
Ristorante Mood di Civitanova Marche. Attualmente è proprietario 
ed executive chef del Ristorante Mescola di Civitanova Marche. 
È ambasciatore dell’Accademia del Tartufo della Regione Marche 
e membro dell'associazione Cuochi della provincia di Macerata. 
Da sempre appassionato di musica Jazz e di arti visive, organizza 
da sette anni “Piazza Conchiglia” una rassegna di musica che ha 
lasciato il segno per la sua originalità e qualità dei protagonisti. 
Da quest’anno è il Direttore artistico della rassegna itinerante 
nella Regione Marche “Fuori da guscio – traiettorie musicali e 
di gusto” nei cui eventi coniuga alta cucina ed eventi musicali 
d’eccellenza. Da due anni collabora stabilmente con l’Associazione 
di promozione Sociale “Centro Culturale” di Potenza Picena.
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Non vissi d’arte

Vivo affamato d’arte, tra i piatti e le stoviglie, a caccia di emozioni. Mai 
contento e in eterna ricerca di estasi emotiva di fronte a ogni espressione 
artistica. È lì che il mio animo si placa, trova conforto, si espande e prende 
vita. È lì che tra un taglio di cipolle e una lacrima metto in scena passioni 
e suggestioni. Stavolta il dramma è pucciniano. Le mani in pasta a evocare 
melodie eterne, pochi gli ingredienti fondamentali: le passioni dell’animo 
umano che Puccini ha musicato tempo fa, ma che risuonano attualissime. 
Una composizione tanto complessa quanto semplice da mescolare senza 
sosta, alla ricerca della nota giusta. Come le cancellature sullo spartito, la 
ripetizione del gesto per arrivare a celebrare il rito, la messa in scena.
Tutti i sensi in un boccone.

Giacomo Puccini era un artista dall’indole non cittadina, amante dei 
boschi, della caccia e delle lunghe tavolate tra amici, preparate a base 
di fagiani arrosto, folaghe rosolate o pernici fritte. Non appena poteva, 
passava il suo tempo libero a Torre del Lago, dove coltivava la sua grande 
passione per la cucina e la rumorosa schiera di amici. Ispirato da questo 
suo amore per la selvaggina, ho creato una mia ricetta, che rende dolce e 
prezioso un ingrediente base della cucina toscana come i fegatini.

Rocher di fegatini e nocciola

Ingredienti per il patè di fegatini: fegatini puliti, burro, panna (all’occor-
renza), olio evo, rosmarino, salvia, alloro, vino bianco.

Tagliare la cipolla, l’aglio in camicia e versarli nell'olio, aggiungere i fegatini, 
rosolare bene per due o tre minuti, sfumare con il vino, aggiungere gli aromi, 
un po’ d’acqua e cuocere per trenta minuti. Frullare e mantecare con il burro. 
Colare negli stampi a sfera e inserire una nocciola in una delle due metà. 
Finitura: cioccolato fondente al 70%, burro di cacao, pasta di nocciola, 
granella di nocciola e polvere d'oro. Fondere il cioccolato con il burro di 
cacao e la pasta di nocciole, aggiungere la granella, accoppiare le due se-
misfere, infilzarle con uno stecchino e immergerle nella glassa rocher. Far 
solidificare e spennellare con polvere d’oro.

Massimo Garofoli

Carlo Pieroni, Francesco Cafiso e Gianni Basso, 2001
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Domenica 27 ottobre, ore 17:30

INCONTRO CON L’ARTISTA

intervista a cura di

esposizione di 

GILDO PANNOCCHIA

Cappella dei Contadini

ROMEO SCACCIA 
pianoforte

ANNA TIFU 
violino

NICOLÒ RIZZI

Tomaso A. VITALI

(1663 - 1745)

Maurice RAVEL

(1875 - 1937)

Ciaccona in Sol minore
per violino e basso continuo

Tzigane, rapsodia da concerto op. 76

PROGRAMMA

Pablo DE SARASATE

(1844 - 1908)
Fantasie de concert sur ‘Carmen’ op. 25
per violino e pianoforte
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«Torniamo all’antico, e sarà un progresso». La riflessione è di 
Verdi, e giustamente è citata, più o meno a proposito. Chiaro è il suo 
senso, di fulminea sagacia: l’antico, più che la tradizione, custodisce 
momenti di intuizione profonda, capaci persino di illuminare un 
futuro, più in là del presente. L’arte difatti è un non-luogo in cui 
l’uomo riscopre, e con giusta meraviglia, questo bel paradosso: che il 
‘progresso’ non sfugge a un’oscura circolarità, rivelandoci cifre forse 
più comprensibili grazie ai segni del tempo. Questa stessa intuizione 
ha però condotto, sovente, a sovrastimare il passato, gravandolo così 
dei nostri dubbi e speranze, del desiderio d’intendervi conferme più 
che stimoli nuovi. Il caso, notevole, della Ciaccona per violino di 
Tomaso Vitali è in musica, in tal senso, tra i più affascinanti. Ecco, 
in breve, la storia: scoperto a fine Ottocento dal violinista Ferdinand 
David, nella biblioteca di Dresda, un manoscritto riportava una 
Ciaccona per violino (e per basso continuo, dunque con la parte di 
accompagnamento solamente riassunta, senza ulteriori specifiche di 
destinazione strumentale) di cui si dava paternità a tale “Sig. Vitalino 
Tomaso”. Con approccio tipico per l’epoca (certo non conforme al 
rigore filologico che ci attenderemmo noi oggi), David ne propone 
un’edizione, con accompagnamento pianistico, nel secondo 
volume della sua Die hohe Schuledes Violinspiels (Scuola superiore 
del violino, del 1867). Da allora, grazie a una qualità musicale a 
dir poco sconvolgente, la Ciaccona diviene giustamente celebre, 
ma controversa al contempo. Molti solleveranno dubbi sulla sua 
paternità: quanto David si sarebbe intromesso, manomettendo di suo 
pugno il manoscritto originale? Su quali basi possiamo consolidare 
l’attribuzione a Vitali di un’opera che si discosta, e parecchio, dalle 
altre del medesimo autore? Lasciando agli specialisti le disquisizioni 
attributive, per noi la questione si riduce al comprendere, anzi 
meglio all’accogliere una provocazione, che questa musica continua 
a rivolgerci: aprirsi a un’inquietudine che inevitabilmente ci assale, 
quando rinunciamo ai più comodi pregiudizi, consentendo a noi 
stessi il più intimo raccoglimento.

La passione per lo ‘zingaresco’ fu fenomeno non solo diffuso 
– e da sempre – nell’Europa musicale, ma anche soggetto a un 

NOTE DI SALA

particolare revival, in pieno xix secolo, com’è ben documentato 
nel piccolo ma delizioso libretto di Franz Liszt intitolato Gli zigani 
(o Des bohémiens et de leur musique en Hongrie), dove già nel 1881 
troviamo indagati i tratti più caratteristici della musica rom, dei 
sinti ungheresi. L’imitazione stilistica certo non equivale al sincero 
interesse etnografico (che giungerà in musica solo qualche decennio 
più tardi, con Béla Bartók), tuttavia già nel tardo-romanticismo si 
trovano fusi un’emulazione linguistica ed un estro improvvisativo 
che, pur se non immuni da stilizzazioni di maniera, in molti casi 
conducono a risultati assai degni di nota. E non è da convincersi 
che il gusto per la ‘rivisitazione zigana’ fosse un vezzo di colore, 
unicamente pensato per virtuosi patentati: anche un musicista 
colto e raffinato come Maurice Ravel scriverà una Tzigane in cui, 
se medesima appare la ricerca d’emulazione, questa vi è trasfigurata 
però da un’elegante ironia. Eccellente ricreatore di universi sonori, 
Ravel sperimenta volentieri i linguaggi, non solo lontani o ‘esotici’ 
ma anche alieni – per l’epoca – alla ‘musica colta’. Così è per il Blues 
nella Sonata per violino, o per il Fox-Trot ne L’enfant et les sortilèges. 
Ma, anche quando rivolto ai colorismi locali, Ravel si rivela di 
scintillante efficacia: ecco dunque il suo amore per la terra di Spagna 
(in opere come l’Habanera, Alborada del Gracioso o il celebre Bolero), 
mentre invece in Tzigane trova un omaggio quel mondo – reale ma 
anche immaginifico – che già aveva ispirato Liszt, Kreisler e Pablo 
de Sarasate. Pagina malinconica ed estasiata, riflessiva e ombrosa, 
lucente e appassionata, Tzigane si accende – quasi avvolta da mistero 
– nell’estro rapsodico del violino come nella scrittura pianistica, 
ch’è intelligente e capace sia di virtuosismo che di limpida sobrietà. 
Grazie a un’intrigante calibratura di trilli, armonici e corde pizzicate, 
l’opera si svolge circolarmente, in un esercizio di ipnosi, perdendosi 
in un turbine di bravura che si arresta soltanto nello slancio finale, 
come un tuffo nel vuoto.

Pablo Martin Melitón De Sarasate y Navascués è forse stato 
il primo musicista a conquistarsi, in terra spagnola, una fama 
internazionale. Enfant prodige di Pamplona, figlio del direttore di 
una banda militare, protetto della Regina di Spagna, De Sarasate fu 
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violinista eccelso, acclamato in tutta Europa nonché nelle Americhe, 
anche dedicatario di alcuni celebri capolavori tardo-romantici (come 
la Sinfonia spagnola di Eduard Lalo, la Fantasia scozzese di Max Bruch, 
e alcuni tra i migliori concerti per violino del tempo, come il secondo 
di Heinryk Wieniawski o il primo e il terzo di Camille Saint-Saëns). 
Ingiustamente derubricato a campione di un virtuosismo un po’ 
kitsch, lo si è da tempo rivalutato per quelle doti di sperimentatore 
che, sensibile anche a un equilibrio dei timbri e dei colori, condivide 
con pochissimi altri (come il belga Eugène Ysaÿe, o il viennese Fritz 
Kreisler). Autore di numerosi pezzi di bravura, che inseriva spesso nei 
suoi programmi da concerto, Sarasate intreccia volentieri la tradizione 
musicale della propria terra con quella violinistica-popolare dell’Est 
Europa, tingendo così la Spagna di colori gitani. Mentre, pagando 
un pegno al gusto borghese del tempo, i suoi più celebri cavalli di 
battaglia restano le brillanti e fosforescenti parafrasi su temi d’opera, 
come le Fantasie sul Don Giovanni di Mozart, sul Faust di Gounod, 
sulla Forza del Destino di Verdi e – soprattutto – sulla Carmen di 
Bizet. Qui le pagine più amate dell’opera (la festante Aragonesa di 
Plaza de Toros, la celeberrima Habanera, la sensuale Seguidilla, la 
vorticosa Danza gitana) vengono tutte porte e trasfigurate da un 
violinismo spregiudicato, quasi mefistofelico. De Sarasate, al violino, 
viene a ricoprire pertanto un ruolo parallelo a quello svolto da Liszt, 
al pianoforte: rivisitando cioè celebri temi del canone, contribuendo 
alla loro diffusione, potendovi altresì sperimentare la più ampia 
gamma di virtuosismo tecnico ed espressivo. Così, come la sensuale 
e intrigante protagonista dell’opera di Bizet (che per noi avrà sempre 
la voce dell’inimitabile Callas), qui pure il violino canta e strega, 
ammalia e seduce, rapendo l’ascoltatore verso terre che crede ben 
note, ma che riscopre poi vivide di un fascino nuovo.

Nicolò Rizzi

Gildo Pannocchia, Luogo di estrema verità, metacrilato scolpito, 2004
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Anna Tifu, violinista
	
Nata a Cagliari, ha iniziato lo studio del violino all’età di sei anni 
sotto la guida del padre e a suonare in pubblico a 8 anni, vincendo 
il Primo premio con Menzione speciale di Merito alla Rassegna 
di Vittorio Veneto. A undici anni ha debuttato come solista con 
l’Orchestra National des Pays de la Loire e l’anno dopo, all’età 
di 12 anni, debutta alla Scala di Milano con il Concerto n.1 
di Max Bruch. All’età di quattordici anni vince il 1° Premio al 
Concorso Internazionale “Viotti Valsesia” e nello stesso anno vince 
il 1° Premio al Concorso Internazionale “M. Abbado” di Stresa. 
Si diploma appena quindicenne al Conservatorio di Cagliari 
con il massimo dei voti e la Menzione d’Onore. Ha studiato con 
Salvatore Accardo all’Accademia “Walter Stauffer” di Cremona e 
successivamente all’Accademia Chigiana di Siena dove, nel 2004, 
ottiene il Diploma d’Onore. Viene ammessa, all’età di 17 anni, 
al Curtis Institute di Philadelphia dove ha studiato con Aaron 
Rosand, Shmuel Ashkenazy e Pamela Frank e successivamente si 
perfeziona a Parigi dove ottiene il diploma superiore di Concertista. 
Si è esibita con alcune tra le più prestigiose orchestre nazionali 
e internazionali come l’Orchestra Nazionale di Santa Cecilia, 
Orchestra Nazionale della Rai di Torino, Orchestra del Teatro 
“Carlo Felice” di Genova,  Orchestra del Teatro “La Fenice” di 
Venezia, Simòn Bòlivar Orchestra del Venezuela, George Enescu 
Philarmonic, per citarne alcune, e ha collaborato con direttori del 

calibro di Yuri Temirkanov, Gustavo Dudamel, Diego Matheuz, 
Ezio Bosso, David Afkham, Mikko Franck, Jonathon Heyward, 
Roberto Abbado. Tra gli impegni più prestigiosi recenti e futuri 
ricordiamo concerti al George Enescu Festival di Bucarest dove è 
regolarmente invitata come a Milano, per la Società dei concerti, 
concerto con Gustavo Dudamel e la Simòn Bòlivar Orchestra 
del Venezuela, inaugurazione della Stagione a Genova, Teatro 
“Carlo Felice” dove, per l’occasione, si è esibita con il famoso 
violino Guarneri del Gesù detto “IL CANNONE” appartenuto 
a Niccolò Paganini, inaugurazione a Venezia, Teatro “La Fenice” 
con Diego Matheuz, concerto allo Stradivari Festival di Cremona, 
dove si è esibita in uno spettacolo insieme all’Etoile Carla Fracci, 
concerti all’Auditorium Parco della Musica di Roma insieme a 
Yuri Temirkanov e l’Orchestra dell’Accademia di Santa Cecilia, 
l’inaugurazione della Stagione a Parigi, con l’Orchestra Filarmonica 
di Radio France, diretta da Mikko Franck che la dirigerà anche nel 
concerto di chiusura della Stagione al Teatro “San Carlo” di Napoli 
a novembre 2024, debutto con la New Mexico Philharmonic 
Orchestra di Albuquerque, concerto con l’Orchestra Nazionale 
della Rai di Torino diretta da Marco Angius e la registrazione di un 
CD per la casa discografica “Brilliant” con l’Orchestra di Padova 
e Veneto e Marco Angius. Ha collaborato con musicisti come 
Maxim Vengerov, Yuri Bashmet, Ezio Bosso, Enrico Dindo, Julien 
Quentin, Giuseppe Andaloro, Mario Brunello, Michael Nyman, 
l’Etoile Carla Fracci, l’attore John Malkovich e Andrea Bocelli, il 
quale nel 2011 ha invitato Anna come solista ospite in numerosi 
concerti in Italia, Egitto e Stati Uniti. Ha tenuto concerti a 
rinomati festival come il Tuscan Sun Festival, Festival de Musique 
Menton, Ravello Festival, Al Bustan di Beirut e il George Enescu 
Festival dove è regolarmente invitata, oltre che presso celebri sale da 
concerto come la Scala di Milano, Auditorium Parco della Musica 
di Roma, Sala “Verdi” di Milano, Great Hall di San Pietroburgo, 
Tchaikovsky Concert Hall di Mosca, Konzerthaus di Dortmund, 
Konzerthaus di Berlino, Beethoven-Saal di Stoccarda, Teatro 
“La Fenice” di Venezia, Rudolphinum Dvorak Hall di Praga, 
Ateneo e sala Palatului di Bucharest, Madison Square Garden 
di New York, Staples Center di Los Angeles, Auditorium Simòn 
Bòlivar di Caracas. Anna Tifu è stata testimonial della campagna 
pubblicitaria 2011 di Alitalia, assieme a Riccardo Muti, Giuseppe 
Tornatore ed Eleonora Abbagnato. Suona il violino Giovanni 
Battista Guadagnini 1783 “Kleynenberg” della Fondazione Canale 
di Milano.
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Romeo Scaccia pianista	
	
Inizia la sua formazione musicale a Cagliari al Conservatorio “Pierluigi da 
Palestrina”, sotto la guida di Arlette Giangrandi Eegmann diplomandosi 
con il massimo dei voti e la lode. Prosegue i suoi studi presso la Scuola 
di Alto Perfezionamento Musicale di Saluzzo sotto la guida di Alexan-
der Lonquich e presso l’Accademia “Franz Liszt” di Budapest, sotto la 
guida di Ferenc Rados (tra i suoi allievi András Shiff e Zoltàn Kocsis), 
che definisce Scaccia, “un talento autentico e straordinario”. Si specializ-
za in Pianoforte, Composizione e Arti Multimediali presso lo Sweelinck 
Conservatorium di Amsterdam. Vincitore di numerosi concorsi pianisti-
ci nazionali e internazionali, attualmente è un affermato compositore e 
concertista. Si esibisce in tutto il mondo, palesando spiccate qualità arti-
stiche e notevole personalità interpretativa. Apprezzato anche nel modo 
del jazz, vanta collaborazioni con Frank Gambale, Steve Gadd, Dave 
Weckl, Abraham Laboriel, Dionne Warwick. A seguito di una fortunata 
tournée con la celebre fanfara macedone “Kocani Orkestar”, pubblica un 
CD live Romeo Scaccia meets Kocani Orkestar, prodotto dalla Jazzverkstatt 
di Berlino. Nella veste di compositore, Scaccia manifesta una padronanza 
indiscussa dei vari generi musicali, spaziando dal classico al barocco, al 
jazz, al pop, al contemporaneo. È autore di numerose colonne sonore, 
dagli spot pubblicitari ai documentari e lungometraggi. Costantemente 
alla ricerca di nuove forme espressive, è precursore nell’uso di computer e 
sintetizzatori; realizza il primo concerto multimediale al mondo via inter-
net, con esecuzione dal vivo a Macerata e collegamento tramite software 

proprietario con pianoforti disklavier nelle sedi remote di Amsterdam e 
Londra, e streaming web livecast dell’evento. Nel 2005 realizza la colonna 
sonora del film muto del 1929 La Grazia, eseguita dall’Orchestra del 
Teatro Lirico di Cagliari. Protagonista all’Expo Universale di Shanghai, 
come unico artista europeo invitato nel prestigioso Padiglione Cina, in 
collaborazione con l’artista cinese Shan Shan Sheng. La musica composta 
da Scaccia per l’occasione diventa la colonna sonora del video sull’Expo 
2010 che ottiene il Prix Italia. Nel 2011 pubblica il suo album per piano 
solo NotYet, che presenta in Svizzera in occasione dell’Auvernier Jazz Fe-
stival, nel quale Scaccia è chiamato nel ruolo di artista testimonial. Vinci-
tore delle edizioni 2012 e 2015 del Premio tecnico della Pubblicità Me-
diastars per la migliore colonna sonora. Sua la musica che accompagna 
la mostra multimediale I 150 anni dell’Unità d’Italia, presentata presso 
la Camera dei Deputati alla presenza del Presidente della Repubblica. 
Nel 2014 gli viene riconosciuta la Medaglia di rappresentanza della Pre-
sidenza del Senato della Repubblica “per le sue spiccate qualità artistiche 
e per la costante ricerca di nuove espressioni fra arte visiva, recitazione e 
musica, che favoriscono essenziali strumenti per la formazione e gli scam-
bi culturali”. Firma la colonna sonora dell’Esposizione multimediale del 
Padiglione Italiano in occasione dell’Expo 2015 di Milano. La sua recente 
tournée negli Stati Uniti e Canada è stata coronata dal concerto presso gli 
studi CBS “Gleen Gould” di Toronto.
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Gildo Pannocchia scultore	
	
Nasce a Montelupone (Macerata) nel 1954. Inizia a scolpire il legno 
nel laboratorio di falegnameria del padre; nel 1967 le sue prime 
esposizioni. Nel 1972 si diploma Maestro d’arte presso l’Istituto Statale 
d’Arte di Macerata. Prosegue gli studi artistici diplomandosi in Scultura 
all’Accademia di Belle Arti di Macerata, nel 1976. Inizia a lavorare nel 
proprio studio a una serie di ‘mobili scultura’ acquisendo una grande 
esperienza nelle tecniche della scultura lignea. Nel 1979/80 progetta e 
costruisce un teatro scultura completamente in legno sito in Roma a 
piazza Fontanella Borghese per conto della Libera Università Europea. 
Dal 1984 allarga la sua ricerca artistica ad altri materiali quali il bronzo 
e la terracotta. Nel 1989 erige a Macerata una scultura monumentale in 
bronzo. Ne seguiranno altre in varie città italiane ed estere. Nel 1990 inizia 
a scolpire il metacrilato, mettendo a punto, nel suo studio, una nuova e 
rivoluzionaria tecnica di lavorazione del materiale. Espone continuamente 
le sue opere in vari paesi del mondo. Attualmente è docente presso il 
Liceo Artistico di Macerata.Vive e lavora a Montelupone. Di lui è stato 
scritto: «Le sculture di Ermenegildo Pannocchia testimoniano come 
l’esperienza dell’arte, incontrando i limiti della concezione metafisica e 
della pretesa oggettività delle scienze esatte, metta in luce l’interpretatività 
di ogni esperienza del vero e, insieme, la storicità entro cui ogni vero può 
darsi, e dunque le sue sculture vogliono presentarsi come interpretazione 
di una storia, di un periodo, necessariamente di una provenienza».

Gildo Pannocchia, Rivelazioni, legno, 2024
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esposizione di un disegno inedito di

PABLO PICASSO

AMICI DEL MUFE

FRANCO ARMINIO

Domenica 3 novembre, ore 17:30
Cappella dei Contadini

La bellezza che verrà

GASTONE PIETRUCCI voce

ADRIANO TABORRO chitarra, mandolino, violino, oud

MARCO GIGLI chitarra, cembalo, voce

ROBERTO PICCHIO �sarmonica

con la partecipazione di

LA MACINA QUARTET

Franco Arminio

Franco Arminio è nato nel 1960 a Bisaccia, in Irpinia d’Orien-
te, dove vive tuttora. Come poeta e prosatore ha pubblicato 
una trentina di libri, che hanno raggiunto decine di migliaia di 
lettori. Tra i tanti: Viaggio nel cratere (Sironi), Vento forte tra La-
cedonia e Candela (Laterza), Terracarne (Mondadori), Cartoline 
dai morti (Nottetempo), Geografia commossa dell’Italia interna 
(Bruno Mondadori), Cedi la strada agli alberi (Chiarelettere), 
La cura dello sguardo (Bompiani), Lettera a chi non c’era (Bom-
piani), Studi sull’amore (Einaudi), Sacro minore (Einaudi), Canti 
della gratitudine (Bompiani). È l’inventore della paesologia, una 
disciplina nata per studiare i paesi nella loro condizione attuale, 
unendo “l’attenzione al dettaglio con la spinta verso il sacro”. 
Come paesologo ha ideato nel 2012 il festival La luna e i calan-
chi, evento di cui è Direttore artistico e che si svolge ogni anno 
ad Aliano (MT), con migliaia di partecipanti da tutta Italia. Nel 
2014 ha creato e tuttora porta avanti la Casa della Paesologia a 
Bisaccia. È ispiratore e punto di riferimento di molte azioni 
contro lo spopolamento dell’Italia interna. Collabora con vari 
quotidiani, tra cui il “Corriere della Sera”, “la Repubblica”, “il 
Fatto quotidiano” e “il Mattino”. Sul suo lavoro Rai3 ha realiz-
zato due puntate del programma Che ci faccio qui di Domenico 
Iannacone. Ha vinto vari premi, tra cui il Premio Dedalus e 



5958

il Premio Gorky con Cartoline dai morti, il Premio Volponi e 
Carlo Levi con Terracarne, il Premio Brancati con Cedi la strada 
agli alberi. Nel 2021 ha vinto il Premio Napoli alla Cultura e 
nel 2023 il Premio Camaiore per la poesia con Sacro minore. 
Come osservatore di luoghi collabora con il Touring Club e con 
National Geographic. Si occupa anche di documentari e foto-
grafia. Tra i vari lavori, ha realizzato con Davide Ferrario Nuovo 
Cinema Paralitico (uscito nel 2020).

Dino Ignani, ritratto di Franco Arminio

La Macina Quartet: Adriano Taborro, Marco Gigli, Ga-
stone Pietrucci, Roberto Picchio.

Una più che cinquantennale attività, la pubblicazione di ben 
venti dischi e del volume Cultura Popolare Marchigiana di Ga-
stone Pietrucci (“…sicuramente la più ampia e organica raccolta 
di canti popolari che vantino le Marche…”, Gastone Venturelli, 
dalla prefazione al disco de La Macina, C’era una volta Caterina 
nerina baffina de’ la pimpirimpina…, 1986)  fanno del gruppo La 
Macina, l’unico autorevole portavoce di quello che è il ricchissi-
mo patrimonio della tradizione e della cultura orale marchigiana. 

“… [...] Tra i numerosi gruppi… che hanno cercato di animare 
il secondo folk revival italiano, quello marchigiano della Macina 
occupa un posto a parte e (a mia conoscenza) unico [… ]”. (Ro-
berto Leydi, dalla prefazione al CD de La Macina: Je se veda le 
porte dell’affanno…, 1998).

“[…]. Il lavoro de La Macina mira al presente e in particolare a 
questo presente plastificato e perfettamente omologato, per aprir-
vi dei varchi, degli istanti di equilibrio e pienezza imprevedibile, 
traghettandoli a fatica coi suoni e le parole di una civiltà (quella 
rurale e artigianale, della Marca chiusa e profonda) che altrimenti 
sembrerebbe persa per sempre […]”. (Massimo Raffaeli, Per il 
compleanno de La Macina, dalla prefazione al disco Silenzio, canta 
La Macina!, 1999).
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“Cos’è il gruppo La Macina? Un collettivo di indagine 
etnomusicologica che tiene al proprio rigore sia nel senso della 
ricerca sia in quello dell’esecuzione. La ricerca viene condotta 
nelle Marche (principalmente nell’area anconetana). Per quel 
che riguarda l’esecuzione, il gruppo si attiene, sin dall’uso degli 
strumenti, per non parlare ovviamente della voce, alle modalità 
espressive delle loro origini. Chi assisterà ai loro concerti, capirà 
da sé il discorso de La Macina: per quel che dicono cantando, 
per come lo cantano, per l’espressività estrema del gruppo, che 
e riuscito ad attingere linfa dalle più profonde radici della nostra 
terra, facendo proprie le modalità ed i riti della civiltà contadina, 
che sicuramente divulgano con esemplare rispetto ed amore” . 
(Gilberto Severini, Corriere Adriatico, 30,V, 1977 e 1, IX, 1978).

“…Forse in questo darsi completamente, senza riserve, alla  
melodiosità del canto, alla musicalità istintiva, al conservare uno 
stile che hanno ritrovato innato in se stessi e che riproducono con 
tanta facilità e allo stesso tempo con tanto rigore (ma rigore non 
ostentato) sta il miracolo che rende questo gruppo uno dei più 
vitali ed accattivanti di oggi”. (Giovanna Marini, dalla prefazione 
al disco de La Macina, Io me ne vojoandà pel mondo sperso…, 
1984).

“La Macina, la migliore espressione di ricerca e canto popolare 
delle Marche, una delle formazioni più importanti, qualificate 
e rigorose di tutto il panorama folk internazionale…” (Dino 
D’Arcangelo, “la Repubblica”, 10 Settembre, 1998).

Pablo Picasso, inchiostro su carta, (particolare), 1899
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Mauro Mazziero, pittore e incisore

Pittore, incisore, fotografo, ceramista, ed esperto in tecniche 
di comunicazione multimediale. Iniziato all’arte fin da ado-
lescente dall’artista osimano Nando Carotti, prosegue la sua 
formazione sotto la guida di Federico Zeri e successivamente 
di Wladimiro Tulli, con il quale negli anni ’90 instaura un 
profondo legame di amicizia e proficuo sodalizio artistico. 
Sue incisioni sono presenti nella collezione dell’Albertina 
Museum di Vienna e in altri prestigiosi musei. Nel 2018 vie-
ne nominato socio per meriti artistici e culturali dall’Accade-
mia dei Catenati di Macerata. Dal 2016 è Direttore artistico 
per le Arti visive del Mugellini Festival. È presidente dell'As-
sociazione “Centro Culturale APS’” di Potenza Picena.

Associazione di Promozione Sociale “Centro Culturale”

L’Associazione nasce nel 2007. È composta da professionisti 
del mondo dell’arte e della comunicazione e lavora da anni 
nel territorio maceratese per portare realtà internazionali del 
mondo della musica classica e dell’arte visiva nel territorio 
della provincia, in eventi a ingresso gratuito in cui il pubblico 
può incontrare nomi storicizzati e provenienti dal panorama 
europeo. Tra i principali eventi organizzati dall’Associazio-
ne sono da annoverare, in collaborazione con il Comune di 
Potenza Picena (MC), le due edizioni 2014 e 2015 del Festi-
val InnovArti, dedicato all’artigianato artistico tipico e tra-
dizionale e, sempre a Potenza Picena, il Mugellini Festival 
(Rassegna di Musica e Arte giunto nel 2022 alla sua settima 
edizione); da giugno 2018 si aggiunge la creazione e gestione 
dell’incubatore di progettazione artistica Mayday. 
Tutte le realtà sono annualmente sostenute da Regione Mar-
che e da importanti partner istituzionali e privati. 
Dal 2019 al 2021 ha curato la segreteria organizzativa e am-
ministrativa per l’Azienda Speciale Servizi Cultura Turismo e 
Spettacolo Teatri di Civitanova. 
Nel 2020 avvia una collaborazione con il Premio Oscar Dan-
te Ferretti, per il quale cura, nel giugno 2020, l’installazione 
dell’opera monumentale Enolo presso il gate Arrivi dell’Aero-
porto Internazionale delle Marche, per Regione Marche. 
Dal 2020 inizia la progettazione di Scenaria, primo festival 
in Italia dedicato alla scenografia, sotto la direzione artistica 
del M° Dante Ferretti, con il sostegno di Regione Marche e 
Comune di Macerata e in partnership con importanti enti 
pubblici e privati del territorio. Nel 2021 realizza la prima 
edizione del Festival do Fado, do Mar e Dos Portos a Seni-
gallia, con la direzione artistica di Marco Poeta, quest’anno 
giunta alla seconda edizione.
Ci trovate sul web: www.mugellinifestival.it, www.maydayarte.it, 
www.scenariafestival.it  e relativi profili Facebook  e Instagram.
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Lorenzo Di Bella, pianista

Ultimo allievo del pianista russo Lazar Berman, Lorenzo Di 
Bella si è aggiudicato nel 2005 il Primo Premio e Mmeda-
glia d’oro al concorso pianistico Horowitz di Kiev (membro 
della Federazione Internazionale dei Concorsi di Ginevra). 
Per meriti artistici nel 2006 gli è stato consegnato in Quirinale 
dall’ex Presidente Ciampi il Premio Sinopoli, in memoria del di-
rettore d’orchestra Giuseppe Sinopoli, scomparso nel 2001. Nel 
1995 si è aggiudicato il Premio Venezia, il più importante concor-
so nazionale a seguito del quale ha tenuto recitals per le maggio-
ri società concertistiche italiane. Grande successo hanno riscosso 
le sue apparizioni al Festival dei Due Mondi di Spoleto, su invi-
to personale del M° Giancarlo Menotti,  al Teatro “La Fenice” di 
Venezia, al Teatro Olimpico di Vicenza, al Teatro delle Muse di 
Ancona (Amici della Musica), Sala “Michelangeli” di Bolzano, 
alla Maison Symphonique di Montreal, Muth Hall di Vienna, all’ 
ETH di Zurigo, Festival Chopin di Marianske Lazne, Festival di 
Sòmbor e Novi Sad (Serbia), a Lugano (RSI), Amburgo, Madrid, 
Berlino, Utrecht (Old Vredenburg Centre), Haydn Hall di Eisen-
stadt, Praga (Rudolfinum e Smetana Hall), Cracovia, Sarajevo, So-
fia, Mosca, Tiblisi, Sala della Filarmonica e Opera House di Kiev, 
Denver, San Paolo, Pechino, Shanghai (Oriental Center e Conser-
vatorio), Wuhan, Xi’han, alla Sala “Verdi” di Milano per la Società 

foto Giulia Sirolli

dei Concerti e le Serate Musicali e alla Sala “Moricone” dell’Auditorium 
“Parco della Musica” di Roma. Ha eseguito nel 2013 l’integrale degli 
Etudes-Tableaux di Rachmaninov in due concerti, a Torino e Milano, 
all’interno della settima edizione del Festival MiTo-Settembre Musica. 
La sua attività concertistica lo ha portato ad esibirsi in importanti cit-
tà italiane ed estere e con orchestre quali: Orchestra Nazionale di Santa 
Cecilia, Orchestra dei Pomeriggi Musicali di Milano, Orchestra Sinfo-
nica di Sanremo, Orchestra Filarmonica Marchigiana, Orchestra Sinfo-
nica di Pesaro, Orchestra Nazionale di O’Porto, Orchestra Sinfonica di 
Cascais e Oeiras, Orchestra Sinfonica Nazionale dell’Ucraina, Orchestra 
Sinfonica di Nancy, Südwestdeutsche Philarmonie, Orchestra Sinfoni-
ca Villingen-Schwenningen, New World Philarmonic, Adana State Or-
chestra, North Czech Philarmonic, Moravian Philarmonic Orchestra, 
West Bohemia Orchestra, Szolnok Hungarian Symphony, Podkarpacka 
Symphony Orchestra, Filarmonica Sudecka, Kielce Philarmonic, Phi-
larmonisches Kammerorchester Berlin. Ha collaborato con importanti 
direttori tra cui James Conlon, Kirill Karabits, Vassylis Christopoulos, 
Reinhard Seehafer, Jorge Iwer, Zbinĕk Müller, Vladimir Sirenko, Micha-
el Maciaszczyk, Michel Brousseau, Hasan Niyazi-Tura, Fan Ting, David 
Crescenzi, Francesco Lanzillotta, Luigi Piovano, Massimiliano Caldi. 
Per la sua attività artistica è stato insignito in Campidoglio del Picus del Ver 
Sacrum insieme all’attore Max Giusti e al regista Pier Luigi Pizzi, quale “Mar-
chigiano dell’anno 2006”, riconoscimento istituito dal CE.S.MA. di Roma.  
Lorenzo Di Bella si è formato con i maestri Bruno Bizzarri, Franco Scala, 
Lazar Berman e Sergio Perticaroli, inizialmente al Conservatorio “Rossi-
ni” di Pesaro, successivamente presso le Accademie “Incontri col Maestro” 
di Imola e “Santa Cecilia” di Roma. Molto attivo in ambito didattico, 
è attualmente docente di Pianoforte presso il Conservatorio di Pesaro, 
Direttore artistico dell’Accademia Pianistica delle Marche di Recanati e 
tiene corsi e masterclass per importanti istituzioni musicali italiane ed 
estere (Istituto “Gnessin” di Mosca, Accademia Pianistica di Imola, Con-
servatorio di Shanghai, Accademia Nazionale “Vladigerov” di Sofia, etc.). 
Nel febbraio del 2022 si è esibito insieme all’Orchestra Filarmonica Mar-
chigiana presso la Sala d’Oro del Musikverein di Vienna nell’ambito della 
serie Musik der Meister. È ideatore e Direttore artistico della stagione con-
certistica “Civitanova Classica Piano Festival”, del “Mugellini Festival” 
di Potenza Picena (insieme all’artista Mauro Mazziero) e del Concorso 
Pianistico Internazionale “La Palma d’Oro” di San Benedetto del Tronto.
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Nicolò Rizzi, musicologo

Ricerca per passione un dialogo tra l’esperienza interpretativa 
pianistica e un’approfondita formazione musicologica. Nei suoi 
studi accademici, all’Università e al Conservatorio di Cremona, 
si è dedicato alla musica pianistica russa, con tre progetti di tesi 
su Skrjabin, Musorgskij e Medtner, pubblicando in Germania 
(unico autore italiano) nella prima miscellanea moderna dedicata 
a quest’ultimo autore. In luce dei propri interessi slavistici, è stato 
invitato a tenere conferenze e convegni sia in Italia che all’estero, a 
San Pietroburgo e Odessa, e ha collaborato con l’editore Zecchini 
di Varese per la redazione di voci su autori russi e sovietici, nella 
Guida alla Musica Sacra (2017). Da otto anni lavora nel mondo 
del teatro d’opera, presso il Teatro lirico “Ponchielli” di Cremona 
(avendo l’opportunità di lavorare con Maestri come P. L. Pizzi, O. 
Dantone, R. Catalano, C. Goldstein, F. Corti, L. De Angelis, A. 
Greco, F. Cilluffo, E. De Capitani): da due anni ne è il Direttore 
di Scena per le produzioni d’opera, danza e prosa, mentre dalla 
primavera 2023 ne è anche il responsabile delegato per l’Ufficio 
di Produzione – dopo esservi stato Maestro di palcoscenico, 
nonché Assistente del Segretario artistico. Per due anni è stato 
Segretario musicale, Ispettore d’orchestra, Concerte tour manager 
dell’Orchestra da Camera di Mantova. Nel 2017 è Concert stage 
manager della 18ma International Baroque Music Conference, che 

ha raccolto in Cremona centinaia di musicisti e musicologi da 
tutto il mondo. Nel 2022 è Stage manager nella prima produzione 
mondiale dell’opera A Sweet Silence in Cremona (co-produzione 
con il Center for Contemporary Opera di New York), presso la sede 
fiorentina della New York University. Mentre, più di recente, è 
stato stage manager per una campagna di Versace incentrata sulla 
realtà musicale del teatro.
Ha collaborato con l’Associazione “Musica rara” di Milano e il 
WAM Festival Mozart di Rovereto, prima di divenire, dal 2015, 
responsabile in sede al Mantova Chamber Music Festival. Dopo 
esser stato per anni, in Cremona, Direttore artistico del Comitato 
Concerti al Dipartimento di Musicologia e Assistente alla Direzione 
artistica del Cremona Piano Forum, attualmente collabora nelle 
Marche al Mugellini Festival e al Civitanova Classica Piano Festival, 
in qualità di musicologo. Seguendo un suo particolare interesse per 
la divulgazione musicale, è da tempo Redattore di sala per diversi 
teatri e festival italiani e in alcuni di questi ha spesso curato varie 
guide all’ascolto, a uso del pubblico. È stato anche invitato in tal 
senso a introdurre opere di Ravel, Puccini, Mascagni e Poulenc per 
le stagioni liriche del Teatro “Ponchielli”. In qualità di pianista, si 
è specializzato nel repertorio russo e dell’Est Europa, per diversi 
anni anche in formazione per duo. A fianco dell’insegnamento 
privato dello strumento, è docente di Pianoforte classico da 
quattro anni, presso un istituto privato in provincia di Piacenza. In 
ambito corale, oltre ad aver co-fondato cinque anni fa l’Ensemble 
Coruscans, è stato per dodici anni voce di basso nel Coro della 
Facoltà di Musicologia, col quale si è esibito più volte in tournée, 
sia in Italia che all’estero, anche collaborando ad alcune prime 
incisioni discografiche (per le etichette DA VINCI e BRILLIANT 
CLASSICS). Nato a Milano, vive attualmente in Cremona.
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