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Città di
Potenza Picena



Sindaco di
Potenza Picena

In occasione della decima edizione, il Mugellini Festival di Potenza 
Picena si apre ad altre importanti realtà presenti nei comuni vicini 
e inaugura le sue manifestazioni con un concerto al centro della 
piccola e suggestiva frazione di Montecanepino. Ci sarà anche un 
evento espressamente dedicato agli alunni della scuola media a 
indirizzo musicale che si terrà nell’Aula Magna della nuova scuola 
Primaria “Rita Levi Montalcini” di Porto Potenza Picena. Il 
Festival ha sempre avuto, �n dal suo inizio, lo scopo di valorizzare 
luoghi e artisti ma, soprattutto, quello di educare il pubblico 
all’ascolto e alla visione creando occasioni speciali. Quando si ha la 
capacità di mettere insieme i giusti ingredienti: qualità dell’o�erta 
musicale e di arte visiva, luogo suggestivo e adatto all’evento, 
contenuti ricchi ma fruibili a più livelli da tutti, si mette in atto il 
vero scopo di ogni evento culturale, quello di arricchire i sensi, la 
mente e la coscienza di tutti.

Assessore alla Cultura
del Comune di Potenza Picena

Assessore alla Cultura
Potenza Picena

Michele Galluzzo

Michele
Galluzzo
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Siamo giunti alla decima edizione di questo viaggio in cui 
abbiamo incontrato molti artisti che hanno lasciato un segno e un 
suono nelle nostre vite. Oggi ci chiediamo la direzione di questo 
percorso. La risposta è che stiamo andando verso il luogo in cui 
vivono i nostri a�etti, i nostri sogni e i nostri progetti. Dove 
riconosciamo le voci, i rumori, e i colori. Tutto è familiare e ogni 
segno è un ricordo. È la via di casa che, prima ancora di arrivare, 
ci fa sentire bene, si percorre senza pensare e sappiamo dove ci 
porta. Lo sappiamo perché quello è il luogo dell’anima, del nostro 
essere più profondo. La musica e le arti abitano da sempre in quel 
luogo e, �n dall’inizio della nostra storia, ce ne indicano la 
direzione.

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

con la partecipazione di 

MAURO CICARÈ

Sabato 30 agosto, ore 18:00
Piazzetta di Montecanepino

QUARTETTO ZAMUNER 

EMILIA  ZAMUNER 
voce

MASSIMO MORICONI 
contrabbasso

ELLADE BANDINI
batteria

ETTORE CARUCCI
pianoforte

Emilia Zamuner 

Nasce a Napoli nel 1993. A pochi anni inizia lo studio del piano-
forte con la nonna, Laura Lamagna, ma la sua grande passione è il 
canto. Nel 2009 ha studiato canto lirico sotto la guida del sopra-
no Marilena Laurenza presso il Conservatorio “Martucci” di Sa-
lerno. Nell’estate 2010 è stata la voce solista della suite Disney del 
compositore Scardicchio, accompagnata dall’Orchestra Sinfonica 
della Magna Grecia nell’ambito del prestigioso Festival “Dal Ba-
rocco al Jazz” ad Anacapri. Nel 2012 inizia a studiare canto jazz 
presso il Conservatorio “San Pietro a Majella” di Napoli sotto la 
guida dei maestri Carlo Lomanto e Giuppi Paone, conseguendo 
la laurea triennale nell’anno accademico 2014/2015 con votazio-
ne 110 e lode. Ha collaborato con numerosi artisti tra cui Pietro 
Condorelli, Massimo Moriconi, Massimo Manzi, Piero Frassi, 
Giulio Martino, Marco Sannini, Francesco D’Errico, Marco de 
Tilla, Alessandro Castiglione, Marcio Rangel, Andrea Rea, Da-
niele Sorrentino, Massimo del Pezzo, Mino Lanzieri, Antonio 
Caps, Elio Coppola, Carlo Lomanto, Giuppi Paone. Ha inoltre 
collaborato con gli attori Mariano Rigillo, Anna Teresa Rossini, 
Silvia Siravo, Francesco Sala, Marina Tagliaferri per produzioni 
teatrali. A partire dal 2011 svolge un’intensa attività concertistica 
che l’ha portata a esibirsi in numerose città italiane e straniere. 
Nell’estate 2013 è stata la voce solista accompagnata dall’Orche-
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stra sinfonica della Magna Grecia in due importanti concerti a Taranto 
e a Matera, in ricordo di Whitney Houston. Nel 2016 si classifica al 
primo posto del Premio Internazionale “Massimo Urbani”. L’11 luglio 
apre il concerto di Diana Krall pressol’Arena Flegrea di Napoli, venen-
do dalla suddetta presentata come a “wonderful voice”. Nell’ottobre del 
2016 partecipa alla rassegna Lucca Jazz Donna accompagnata da Piero 
Frassi, Massimo Moriconi e Massimo Manzi.

Massimo Moriconi

Collaborazioni nel jazz italiano: Marcello Rosa, Romano Mussolini, 
Armando Trovajoli, Nicola Arigliano, Lelio Luttazzi, Sestetto Dino 
Piana & Oscar Valdambrini, Saxes Machine, Trio Enrico Pieranunzi, 
Franco D’Andrea, Tullio de Piscopo, Isoritmo, Gianni Basso, Rena-
to Sellani Duo, Trio di Eddy Palermo, Trio Dado Moroni, Massimo 
Urbani, Tankyo Band, Riccardo Fassi Quartet, Flavio Boltro, Fabri-
zio Bosso, Paolo Fresu, Enrico Rava, Maurizio Giammarco Quartet, 
Trio Danilo Rea, Gianni Coscia, Giovanni Tommaso Big Band, Ren-
zo Ruggieri, Armando Trovajoli Sestetto, Aldo Romano, Nicola Ari-
gliano Quartet, Franco Cerri, etc. Collaborazioni nel pop italiano: 
dal 1981 è il bassista di Mina (45 CD registrati), Fabio Concato, 
Rossana Casale, Fiordaliso, Scialpi, Fred Bongusto, Franco Califano, 
etc. Collaborazioni con artisti internazionali: L. Konitz, J. Griffin, P. 
Woods, R. Briant, T. Farlow, J. Holiday, B. Brookmayer, M. Louis, J. 
Newman, K. Clarke, S. Nistico, B. Bailey, B. Freeman, C. Baker, P. 
Hutcho, A. Zoller, B. Clayton, B. Butterfield, J. Owens, H. Singer, 
K. Davern, P. Candoli, V. Ponomarev, G. Bertoncini, D. Goigowic, F. 
Ambrosetti, Don Moye, B. Smith, M. Melillo, B. Cobham, S. Gros-
sman, U. Green, T. Tielemans, B. Auger, B. Kessell, A. Sheep, O. 
Parlan, S. Turré, Ralph Towner, L. Tabakin, B. Moover, G. Smulyan, 
K. Wheler. Dall’80 all’89 è stato il bassista dell’Orchestra dei Ritmi 
Leggeri della RAI di Roma. In questo periodo ha suonato con Jerry 
Lewis (Tour italiano 1984), Mirelle Matieu, Liza Minnelli, etc. Ha 
registrato circa 350 dischi. Attività didattiche: ha pubblicato sei ma-
nuali per basso, cinque video didattici. Direttore didattico dal 1991 
all’Università della Musica e dal 2000 di Percentomusica.

Ellade Bandini

All’età di quattro anni riceve in regalo una batteria giocattolo: da qui 
inizia il suo interesse verso lo strumento che continua, intorno ai quin-
dici anni, con alcune lezioni del Maestro Raoul Ferretti. Cerca di assi-
milare i principali rudimenti guardando il batterista Giorgio Zanella. 
La passione si trasforma in professione all’età di diciassette anni con le 
orchestre da ballo dove incontra l’allora quindicenne Ares Tavolazzi. 
La sua carriera prosegue con la cantante Carmen Villani formando il 
gruppo The Avengers, insieme a Enrici Hartwig, Renzo Pincin e Ares 
Tavolazzi. La collaborazione con Carmen Villani lo fa incontrare con il 
giovane pianista e arrangiatore Vince Tempera che lo inserirà nel giro 
delle sale di registrazione, dove in breve tempo diventa tra i turnisti più 
richiesti. Nel 1969 con Ares Tavolazzi e Vince Tempera formano i The 
Pleasure Machine, iniziando allo stesso tempo un lungo sodalizio con 
Francesco Guccini che durerà fino al 2015, esperienza che lo porterà a 
essere considerato tra i migliori batteristi della canzone d’autore, rico-
noscimento che viene confermato con I suoni della canzone, diventando 
il primo musicista a ricevere un Premio Tenco. Bandini ha collaborato 
con moltissimi musicisti e artisti italiani: Francesco Guccini, Claudio 
Lolli, Roberto Vecchioni, Paolo Conte, Fabio Concato, Vinicio Capos-
sela, Albano e Romina Power, Fabrizio De André, Angelo Branduardi, 
Mina, Pino Presti, Victor Bach, Adriano Celentano, Bruno Lauzi, Dik 
Dik, Cristiano Malgioglio, Equipe 84, Antonello Venditti, Ron, Biagio 
Antonacci, Ornella Vanoni, Claudio Villa, Mario Del Monaco, Edo-
ardo Bennato, Renato Rascel, Luigi Proietti, Little Tony, Bobby Solo, 
Fiordaliso, Betty Curtis, Ricky Gianco, Gian Pieretti, Milva, Zucche-
ro, Vittorio De Scalzi, Maurizio Geri, Loredana Bertè, Raffaella Carrà, 
Renato Zero, Fiorella Mannoia, Eros Ramazzotti, I Giganti, Luigi Ma-
ieron, Teresa De Sio, Enzo Jannacci, Umberto Bindi, Cristiano De An-
drè, Fred Bongusto, Massimo Ranieri, Gino Paoli, Alessandro Ducoli, 
Adriano Pappalardo, Sergio Endrigo, Mal, Bobby Solo, Michele Peco-
ra, Tony Sheridan, Nino D’Angelo, Franck Pourcel, Edoardo Bennato, 
Wallace Collection, The Renegades, Antonella Serà, Daniel Sentacruz 
Ensemble, Albert Lee, Franco Simone, Peppino Gagliardi, Nicola Di 
Bari, Decibel, Enrico Ruggeri, Musicanova, Milly Carlucci, Pino Do-
naggio, Pino Calvi, Fausto Papetti, Dori Ghezzi, Edoardo De Crescen-
zo, I Leoni, Circus 2000, I Bruzi, Anonima Sound, Wess, Gigliola Cin-
quetti, Sandro Giacobbe, Alunni del Sole, I Decibel Santa Esmeralda, 
Alan Sorrenti. Con Ares Tavolazzi, Andrea Pozza, Carlo Atti, Roberto 
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Rossi, Marco Tamburini e Piero Odorici suona nel gruppo Comacchio 
Jazz Encounters, prima formazione italiana a essere in cartellone per 
due settimane consecutive nel noto jazz club londinese Ronnie Scott. 
Sempre nel mondo del Jazz ha occasione di collaborare con Phil Wo-
ods, Harry Allen, Paolo Tomelleri, Larry Nocella, Lee Konitz, Luigi 
Bonafede, Mario Rusca, Danilo Rea, Gaetano Liguori, Renato Sellani, 
Ray Bryant, Sergio Fanni, Franco Cerri, Bruno De Filippi, Carl Fonta-
na, Massimo Urbani, Alan Farrington, Sandro Gibellini, Enrico Rava, 
Fabio Zeppetella, Antonio Marangolo, Ares Tavolazzi, Gianni Basso, 
Pietro Tonolo, Antonio Faraò, Nicola Mazzucconi, Rossano Sportiello, 
Luciano Milanese, Henghel Gualdi, Silvia Donati, Jazz Art Orchestra, 
Massimo Moriconi, Jimmy Villotti, Marc Ribot, Nico Gori, Rosario 
Bonaccorso, Sandro Cerino, Tony Scott, Emil Richards, Flavio Boltro, 
Luigi Bonafede, Daniele Comoglio, Andrea Tofanelli, Mike Melillo, 
Armando Corso, Antonello Salis, Paolo Fresu, Massimo Moriconi, Joe 
La Viola, Dado Moroni, Fabrizio Bosso, Umberto Fiorentino, Claudio 
Angeleri, Mario Ciammarughi, Emilio Soana, Gianni Coscia, Franco 
Ambrosetti, Ettore Carucci, Emilia Zamuner. Dal 1999 fa parte della 
Drummeria, con altri quattro batteristi: Walter Calloni, Maxx Furian, 
Christian Meyer e Paolo Pellegatti. Insieme a Mario Arcari, Laura De 
Luca e Giorgio Cordini, che come Bandini militarono per anni alla cor-
te di Fabrizio De André, danno vita insieme ad altri giovani musicisti 
ai Mille anni ancora, gruppo col quale incide Storia di un impiegato to-
talmente riarrangiato da Mario Arcari. Nel 1993 diventa Ambasciatore 
della città di Ferrara. Nel 2003 gli viene assegnato il premio speciale 
“Federico Bernagozzi”. Nel 2007 riceve al Bordighera Jazz/Blues il Pre-
mio Memorial “Carlo Golzi”. Nel 2014 riceve insieme ad Ares Tavo-
lazzi il Premio città di Ferrara. Dal 2006 al 2012 è docente al triennio 
jazz tenuto presso il Conservatorio “G. Frescobaldi” di Ferrara, da dove 
darà le dimissioni per poi dedicarsi a incontri più informali e più adatti 
alla sua persona.

Ettore Carucci

Pianista jazz e compositore, ha iniziato a suonare il pianoforte all’età 
di quattro anni. Diplomatosi in pianoforte classico, ha avuto le sue 
prime esperienze artistiche nel 1989 con l’orchestra Jazz Taras Jazz Fo-
rum e con un quintetto jazz composto di veterani del jazz tarantino. 
Nel 1993/1994 ha frequentato i seminari di Siena Jazz e Umbria Jazz, 

vincendo due borse di studio. Ha approfondito lo studio del jazz con 
i pianisti Danilo Rea, Ray Santisi, Paul Schmelling. Ha collaborato e 
suonato con: Benny Golson, Gerry Bergonzi, Eric Marienthal, Den-
nis Chambers, Christopher Thomas, Greg Hutchinson, Mike Moreno, 
Tony Scott, Bob Mintzer, Rachel Gould, Sarah Jane Morris, Anne Du-
cros, Maria Pia De Vito, Kim Plainfield, Massimo Moriconi, Maurizio 
Giammarco, Marco Tamburini, Philip Catherine, Massimo Manzi, 
Marco Vaggi, Stan Bielski, Myrna Lake, Maria Puga Lareo, Jed Levy, 
Eddy Palermo, Paolino Dalla Porta, Mario Raja, Pietro Tonolo, Cicci 
Santucci, Enzo Scoppa, Sonny Fortune, Lincol Goines, Andy Gravish, 
Paolo Fresu, Carlo Atti, Max Ionata, Aldo Vigorito, Ben Street, Adam 
Cruz, Ron Seguin, Tom Kennedy, Michael Rosen, John Arnold, Al-
fredo Paixào, Marco Panascia, Javier Girotto, Robertinho De Paula, 
Robben Ford, Alan Farrington, Ellade Bandini, Mark Guiliana, Gianni 
Cazzola, Fabio Zeppetella, Bruno Biriaco, Massimo Moriconi, Gegé 
Munari, Giorgio Rosciglione, Dario Deidda, Roberto Gatto, Fabrizio 
Bosso, Tullio De Piscopo, Tiziana Ghiglioni, Marcello Rosa, Manu 
Roche, Matt Demeritt, Carlo Bagnoli, Stefano Bagnoli, Marco Ricci, 
Gegé Telesforo, Orchestra della Magna Grecia, Jazz Studio Orchestra. 
Nel 2001 ha partecipato al Festival di Umbria Jazz con il trio del Colle-
ge of Music di Boston e nello stesso anno ha partecipato al Festival Jazz 
d’Orvieto con il Berklee Award Group in occasione del Festival Inver-
nale d’Umbria Jazz. Nel 2005 ha suonato al Blue Note di Milano con 
Sonny Fortune. Nell’aprile del 2007 è partito per New York suonando 
con alcuni musicisti newyorkesi. Nel 2020 al 48° Hour Film Project si è 
aggiudicato il Premio Speciale “Ian Anderson” come migliore brano, ed 
è stato lo stesso Ian Anderson (noto cantante e compositore dei Jethro 
Tull) a proclamarlo vincitore. Il cortometraggio per il quale Carucci ha 
firmato la colonna sonora è Balun, un thriller la cui regia è stata curata 
dal figlio, Gianmarco. Attualmente è impegnato in vari progetti artistici 
propri e non, suonando in Italia e all’estero. Docente presso il Conser-
vatorio di Musica “Luigi Cherubini” di Firenze. Ha registrato 11 dischi 
come band leader, 40 come sideman e 21 compilation.
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Mauro Cicarè, fumettista e illustratore

Ha pubblicato fumetti e illustrazioni su Frigidaire, Frìzzer, 
Tempi Supplementari, L’Eternauta, Il Grifo, Heavy Metal 
(USA), Ed. La Debrouille (Francia), NPE, La Repubblica, Il 
manifesto/Alias, Il caffè illustrato, Feltrinelli, Einaudi, Marcos y 
Marcos, Quodlibet, Rrose Sélavy. Ha collaborato con Vincenzo 
Mollica, Lucio Dalla, The Gang, Carlo Lucarelli, Walter Pedullà, 
Ermanno Cavazzoni, Angelo Ferracuti, Franco Porcarelli (Adan 
Zzywwuruth). Con Alberto Lavoradori ha realizzato il nuovo 
fumetto del personaggio “Mr. Loop”, alla sua terza uscita in 
libreria per In Your Face Comics. Ha esposto e partecipato a 
numerose mostre personali e collettive sia in Italia che all’estero, 
tra cui Roma, Bologna, Milano, Düsseldorf, Alicante. È docente 
di Arte del Fumetto all’Accademia di Belle Arti di Macerata, e per 
alcuni anni docente anche all’Accademia di Belle Arti di Foggia.

Mauro Cicarè, SaxoFon, 2012
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LA MOSTRA

Venerdì 3 ottobre, ore 21:30
Fototeca Comunale di Civitanova Marche
Centro Comunicazioni Visive “Paolo Domenella” 

Un campo. A maggio
mostra fotogra�ca di

PAOLA  TORNAMBÈ

Apertura: 
mercoledì e giovedì15:30 - 18:30
venerdì 09:00 - 12:00
�nissage domenica 2 novembre. 

La mostra è dedicata a Caroline Branson di Mario Giacomelli, a 
sua volta ispirato a Spoon River Anthology di Edgar Lee Masters.
Un lavoro che scava nel tempo, nell’amore e nella memoria. 

Un lavoro sulla terra e sui ricordi che essa trattiene: Tra fiori di 
primavera, in un campo sotto il cielo di maggio, si consuma l’a-
more tra i due protagonisti. Un amore delicato e passionale al 
tempo stesso, riversato nella natura che li circonda, che non è solo 
il mero sfondo delle vicende, ma parte integrante di una storia 
legata alla terra, alla rinascita primaverile, ai campi dove trova 
svolgimento. Tra papaveri, sulle margherite, protetti dal mondo 
esterno che pare non esistere neppure, due giovani si amano di un 
amore viscerale, a tratti disperato. Non sappiamo nulla di loro e 
delle vicissitudini che li hanno condotti in quel campo, a maggio. 
E non ci serve saperlo. Bastano i loro abbracci, i loro volti, le im-
magini eteree dei loro corpi per sempre trattenuti in quel luogo, 
in quel tempo divenuto senza tempo. La terra conserva memoria 
di ciò che è avvenuto e si fa complice nel preservare il ricordo e 
richiamarlo alla memoria. Questa è la loro vittoria. Perché ciò 
che è accaduto è accaduto per l’eternità. Anche quando ormai è 
ora di cambiamenti: arriva giugno e con esso l’aratura dei campi, 
la vita riprende il suo corso, ma la loro essenza rimane. Sempre 
e per sempre. Nell’energia della terra. In un campo. A maggio.
Questo lavoro è curato da Simona Ghizzoni ed è stato così de-



1716

finito dai curatori della NoName Art Gallery di Londra: “Un’o-
pera molto intima e personale, con una capacità di usare la foto-
grafia in modo autoriale. Guardando il suo percorso emerge il suo 
legame con la letteratura, con la cultura italiana, utilizzando un 
linguaggio contemporaneo”. Il lavoro è pubblicato sulla rivista e 
libro (distribuito da Mondadori e Feltrinelli) “100 Photography” 
Vol. 3, della Galleria, nell’ambito del V Word Europe Project 
sulla fotografia artistica e di ricerca. Suddetto volume, biennale, 
include solamente dieci fotografi (nel 2024 solo due italiani), ad 
ognuno dei quali sono dedicate dieci pagine, ed stato presentato 
alle gallerie del Photo London 2024. La curatrice, Vanessa Rusci, 
scrive: “L’eredità siciliana di Tornambè infonde al suo lavoro un 
ricco arazzo di luce ed eleganza barocca, aggiungendo profondità 
e complessità alle sue composizioni. Attraverso la sua padronanza 
delle tecniche di lunga esposizione, svela i ritmi nascosti della vita, 
invitando gli spettatori a immergersi nella bellezza dell’ imperma-
nenza. Attraverso il suo obiettivo, Tornambè ci invita a riflettere sui 
misteri dell’esistenza e a custodire la bellezza fugace che ci circonda. 
In un mondo pieno di cambiamenti costanti, le sue fotografie servo-
no come promemoria senza tempo del potere duraturo dell’amore e 
della danza eterna della vita”.

Paola Tornambè, fotografa

Paola Tornambè nasce a Roma nel 1982, ma le sue origini sici-
liane da parte di padre hanno sempre influenzato la sua carriera 
di fotografa e visual artist. Si avvicina alla fotografia fin da pic-
cola, ed è con l’Accademia di Fotografia che inizia a esprimere 
pienamente la sua anima artistica, attraverso una fotografia in-
trospettiva e onirica, basata su lunghi tempi di esposizione che 
le permettono una fusione di immagini a più strati a creare un 
effetto pittorico. Completa gli studi sotto la guida di Simona 
Ghizzoni che la avvicina alla tecnica dell’autoritratto creativo.
I suoi lavori sono presenti su diverse riviste di fotografia e d’ar-
te italiane e internazionali, tra cui ricordiamo: Fotografia Mo-
derna, F-Stop Magazine, Shots Magazine (Minnesota), Knack 
Magazine (Chicago), DerGreif (Monaco di Baviera), L’Art Ma-
gazine della NoName Gallery di Londra. E sui libri: The Best 
selected Book vol. IV; Moon – Images revealingourrelationship with 
unknown di DITO Publishing; Il corpo solitario. L’autoscatto 
nella fotografia contemporane, vol. III, Giorgio Bonomi, Rub-
bettino Edizioni. Paola è vincitrice del Conceptual Artist 2018 
della Web Art Expo di Grifio Art Gallery e finalista nazionale 
alla biennale MarteLive 2019; nonché premiata con numerose 
menzioni d’onori in concorsi internazionali come i Mono Vi-
sions Photography Awards 2020, i Neutral Density Photography 
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Awards 2020 e i Chromatic Awards 2020. Finalista, inoltre, nel-
la fotografia concettuale ai Siena Creative Awards 2022.
Espone regolarmente in Italia e all’estero le sue fotografie in di-
venire che risultano volutamente sfumate, oniriche, evanescenti. 
Tra le principali mostre ricordiamo la bipersonale Parti di Invisi-
bile nell’autunno del 2019 nelle Marche, poi approdata a Roma a 
Palazzo Velli Expo. La collettiva internazionale della 1963 Gal-
lery Cluster Photography and Print, nel febbraio 2020 a Londra, 
la collettiva internazionale della PH21 Gallery Imagination, nel 
giugno 2020 a Budapest, il Prague Photo Festival a novembre 
2021. Tra le principali esposizioni italiane: labipersonale: Tutto 
quel che resta, a novembre 2021, alla Galleria La Nica di Roma e 
Mirrors a settembre 2022 a Prato per Ad Gallery. L’ultima mo-
stra è la collettivainternazionale Selbstportrait Mit Beimensch di 
Forderzimmer, Berlino, 2025.
Attualmente vive e lavora a Roma.

Fototeca Comunale “Paolo Domenella”

Fondato nel 1982 per iniziativa di Paolo Domenella, Luigi 
Sampaolesi, Umberto Polizio, Ciro Lazzarini, Primo Recchioni, 
Roberto Gaetani, Ivano Quintavalle, Primo e Fabrizio Garbuglia, 
il Gruppo Fotoamatori Civitanovesi è all’origine della Fototeca 
Comunale di Civitanova Marche, centro comunicazioni visive. 
Nel 2004 l’Amministrazione comunale investe nell’Istituzione 
Fototeca e la trasferisce nella nuova sede affacciata sulla piazza 
principale della città. 
In oltre quarant’anni di attività, la Fototeca ha al suo attivo 
mostre, incontri ed eventi anche di rilevanza nazionale, riflessioni 
a tutto campo sulla comunicazione visiva contemporanea, 
diventando luogo di riferimento e confronto non solo per 
fotografi professionali e amatori, ma anche per intellettuali, 
artisti e scrittori mossi dalla volontà di interpretare la realtà 
attraverso le sue immagini; oggi la Fototeca si presenta con 
un organico e una filosofia di gestione totalmente rinnovate. 
Si compone di un archivio principale, contenente oltre 10.000 
fototipi, spazi laboratoriali e collezioni laterali. Ha sviluppato un 
piccolo ma interessante nucleo di testi dedicati alla fotografia, 
cataloghi, monografie, testi di critica fotografica e una raccolta 
di strumentazione fotografica storica.
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presentazione a cura di

Fondazione “Riccardo Messi”

esposizione di 

NIDAA BADWAN

Domenica 5 ottobre, ore 17:30
Cappella dei Contadini

OXANA YABLONSKAYA pianoforte 

presentazione a cura di 

CONCERTO INAUGURALE

NICOLÒ RIZZI

con la partecipazione della

PAOLA BALLESI

 in collaborazione con

 Lions Club Recanati Loreto Hostipsum
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Domenico Scarlatti
(1685 - 1757)

Wolfgang A. Mozart
(1756 - 1791)

3 Sonate

Rondo K 511
in La minore

PROGRAMMA

Ludwig van Beethoven
(1770 - 1827)

Sonata n. 30, op. 109
in Mi maggiore

Fryderyk Chopin
(1810 - 1849)

5 Mazurche

Barcarolle op. 60

I. Vivace ma non troppo
II. Prestissimo
III. Andante molto cantabile ed espressivo

intervallo
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NOTE DI SALA

Brillante interprete alla tastiera, virtuoso dalla tecnica strumentale straor-
dinaria, dalla fantasia colorata e arguta, dal gusto per il dettaglio, per la delicata 
ironia, per la delizia delle emozioni, il napoletano Domenico Scarlatti – nato in 
quello stesso 1685 che accolse nel mondo anche il genio di Haändel e di Johann 
S. Bach – molto viaggiò, venendo accolto e celebrato in Venezia, in Roma e a 
Londra, riscuotendo gli entusiasmi di celebri personalità del tempo, come il viceré 
Medinaceli della corte napoletana, Ferdinando de’ Medici gran principe di Tosca-
na, Cristina regina di Svezia, per divenire infine musicista da camera dell’amba-
sciatore portoghese che gli spalancò le porte di una luminosa carriera, nella peni-
sola iberica. Nel 1719 arrivò infatti alla corte reale di Lisbona finché, al seguito 
della principessa Maria Barbara, non si trasferì prima a Siviglia e infine a Madrid, 
nel 1753, dove restò come cembalista di corte sino alla morte. Oltre che prolifico 
compositore in vari e numerosi generi (purtroppo gran parte delle sue composi-
zioni sono andate perdute, durante il terremoto di Lisbona), Scarlatti consegna al 
genere della Sonata bipartita per strumento a tastiera una sconfinata letteratura, 
che oggi consta di ben 555 esemplari ma che della sua opera è solo la parte meglio 
sopravvissuta alle vicissitudini della storia. Ascoltare come, in uno schema sostan-
zialmente invariato, la sua fantasia riesca a immettere estro e fantasia inesauribili 
lascia stupefatti, suggerendo agli interpreti un prisma di soluzioni e possibilità, 
mentre offre all’ascolto un’avventura sonora e interiore costantemente rinnovata.

L’11 marzo 1787 Wolfgang A. Mozart compone una nuova pagina per stru-
mento da tasto in La minore: si tratta di un Rondo, una classica forma in tempo 
vivace, a sezioni ripetute (il termine deriva dal francese ‘rondeaux’ ovvero da ‘ron-
de’, la pratica di danza in cerchio, ‘rotonda’, che suggeriva pertanto un ritornare 
su sé stessi, anche nelmateriale musicale). Il Rondo sarà prediletto dai compositori 

José Saramago

Finito di accordare, Scarlatti si mise a suonare, 
dapprima lasciando correre le dita sui tasti, come 
se liberasse le note dalle loro prigioni… poi 
articolando in discorso nuovo quel che prima era 
sembrato frammentario, e contradditorio. Tanto 
sembrava vi si divertissero gli angeli che vi si 
adirasse Dio.

del periodo viennese – oltre allo stesso Mozart, anche da Haydn e Beethoven 
che spesso lo sceglieranno come capitolo conclusivo di opere suddivise, al loro 
interno, come Sonate, o Quartetti, o Concerti. Nel caso di Mozart, spesso capi-
tava che, in luce della sua rapida e prolifica capacità compositiva, alcune pagine 
venissero in sé concluse per poi essere inglobate in opere maggiori ma, nel caso di 
questo Rondo, la destinazione sembra da subito autonoma, a sé stante. La forma 
qui si presta ad abbandonare alcune caratteristiche del genere (in primo luogo il 
piglio energetico e vivace) per accogliere invece una straordinaria ricchezza tecni-
ca, armonica e di contrappunto, mentre anche il gioioso gioco di inseguimenti e 
ripetizioni sembra subordinarsi a una volontà di coesione interiore, espressiva. La 
pagina diventa così perfettamente in stile con il più tardo periodo compositivo di 
Mozart, che già nei commentatori di primo Ottocento suggerì di parlare d’una 
sorta di ‘romanticismo’ ante litteram, tra le mani di questo genio assoluto del 
Settecento europeo.

Con l’op. 109 in Mi maggiore, Ludwig van Beethoven apre il suo ultimo, 
più impegnativo capitolo nell’ambito della Sonata per pianoforte solista. Rac-
chiuse infatti tra la titanica Sonata Hammerklavier (op. 106) e le colossali Varia-
zioni su un Valzer di Diabelli, le tre Sonate op. 109, 110 e 111 testimoniano un 
momento che è quasi di trapasso, di ascesi, grazie al quale la forma-sonata stessa 
si avventura in territori espressivi, poetici, visionari, che non poterono all’epoca 
essere appieno compresi dai contemporanei e dovranno invece attendere il No-
vecento per essere accolti nel loro significato. Le forme più tradizionali (si pensi 
alla fuga, nella quinta variazione del finale) sono impiegate qui come schemi 
asciutti, quasi ‘essiccati’, capaci di bandire ogni gesto teatrale e drammatico, 
mentre la loro stessa dialettica interna pare trascendere verso una distaccata 
seppur intensissima contemplazione. Anche lo stesso strumento è riscoperto 
come fonte inesauribile di effetti timbrici e di suono che, per averne di eguali, 
si dovrà attendere l’impressionismo di un Debussy (sopra tutti il passo scon-
certante di ‘vaporizzazione sonora’ per mezzo dei trilli, nell’ultima variazione). 
Articolata in tre movimenti, la Sonata op. 109 si apre con un carezzevole e 
cullante Vivace ma non troppo, liquefatto nelle sembianze di fantastici moti er-
ratici e cadenzali, per agitarsi poi in un Prestissimo che – con funzione di Scher-
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zo – racchiude il cuore propulsivo, cinetico dell’intera composizione. In veste 
conclusiva, Beethoven presenta infine un sublime Andante con sei variazioni 
che concreta nei suoni una sorta di ascesi progressiva, entro cui si dissolvono 
i contorni stessi dell’intero componimento. Grazie anche al genere purissimo 
della variazione (certo anche riscoprendo qui l’insegnamento di Bach), Beetho-
ven sembra disciogliere la stessa materia compositiva, al di là delle sue forme, e 
la Sonata giunge a concludersi – panteisticamente – in forma di un commosso 
ringraziamento verso l’universo tutto.

Col polacco Fryderyk Chopin il percorso, idealmente tracciato stasera da 
Oxana Yablonskaya, sembra giungere all’apice. Riscoperto, con Scarlatti, l’estro 
inventivo di un tastierismo brillante ed intravisto, con Mozart, quegli squarci e 
quelle profondità che in Vienna saranno più tardi percorsi solo da Schubert, con 
Beethoven ci siamo commossi nella sublimazione possibile della stessa forma mu-
sicale, verso ulteriorità non solamente sonore ma essenzialmente spirituali. Con 
Chopin, ora, giungiamo a una svolta fondamentale nell’evoluzione della musica 
per pianoforte. Musica che, nelle mani di questo genio romantico, prende pieno 
possesso di tutte le potenzialità tecniche, espressive e poetiche, di uno strumento 
così particolare. In primo luogo, perché nell’opera chopiniana queste potenzialità 
si fondono in un tutto di rara e irripetuta armonia. Nella sua musica facciamo 
infatti esperienza di un assoluto che – pur rimanendo il medesimo – è come 
ogni volta scoperto, di nuovo, e nella più totale coerenza con l’intima voce del 
pianoforte. Se, da un lato, è lo strumento ormai ‘moderno’ a consentire che la 
musica di Chopin possa vedere la luce, dall’altro è la concezione musicale dello 
stesso Chopin a realizzarequella maturità di suono e di gesto che, dopo di lui, 
diverrà imprescindibile per qualsiasi grande pianista-compositore. Come si è det-
to, quasi ogni pagina di Chopin consente di gustarne il miracolo compositivo e 
strumentale. Eppure, mettendo da parte lo sconvolgente virtuosismo degli Studi 
come la vocale raffinatezza dei Notturni, è forse proprio alle sue numerose Ma-
zurche che Chopin affida la più intima confessione del suo animo. Chiaramente 
il loro linguaggio pare all’ascolto più ‘esotico’, rispetto altri generi più occidentali, 
perché originantesi nell’universo sonoro tradizionale polacco: assumendo e tra-
sfigurando i metri di danza contadina delle Mazur, degli Oberek e dei Kujawiak. 
Eppure, anche qui Chopin, piuttosto che riscoprire o tradurre (e ancor meno 
‘imitare’) il suono di una tradizione, propriamente lo crea, dando voce alla so-

NOTE DI SALA

Nicolò Rizzi

norità della ‘Polonia in musica’. Nella sua celebre Barcarola torna, infine, a un 
canto stilizzato (di onirica memoria veneziana, nel canto notturno dei gondo-
lieri lagunari), mescola con sapienza l’eleganza dei timbri con fluide ghirlande 
di figurazioni, così come una limpida chiarezza di forma con l’intensità del co-
lorismo armonico. Dopo la libertà barocca scarlattiana e la commossa audacia 
di Mozart, dopo lo slancio speculativo beethoveniano e la schiettezza espressiva 
delle Mazurche, ecco dunque una pagina che più che concludere riassume la 
trama complessa dell’interpretazione pianistica: ne riannoda i fili, ne mescola 
i dialetti, ne valorizza le tradizioni, meglio immaginandovi un ulteriore futuro.

Cappella dei Contadini, foto di Ernesto Riccobelli, 2024
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Oxana Yablonskaya, pianista

Nata a Mosca da famiglia ebrea, Oxana Yablonskaya è stata stu-
dentessa di Anaida Sumbatyan, alla Moscow Central School for 
the Gifted, dove ha studiato dai sei fino ai sedici anni. Ha poi 
proseguito i suoi studi presso il conservatorio della sua città na-
tale, prima col celebre Aleksandr Gol’denvejzer e poi con il suo 
assistente Dmitrij Bashkirov. Ha studiato con Tat’jana Nikolaye-
va, nel suo programma di dottorato. Dopo essersi diplomata nel 
1965, entra a far parte della Facoltà di Pianoforte della medesi-
ma scuola. Molto presto ha iniziato a vincere alcuni dei migliori 
premi internazionali: al Concorso Long - Thibaud - Crespin nel 
1963, al Concorso pianistico di Rio de Janeiro nel 1965, e al 
Concorso Beethoven di Vienna nel 1969. Pur se invitata ad esi-
birsi con varie orchestre e in diverse sale da concerto occidentali, 
tra gli anni Sessanta e Settanta non fu mai autorizzata da parte 
del governo sovietico ad accettare. Si è pertanto esibita in tutta 
l’Unione Sovietica, anche realizzando numerose registrazioni con 
la storica etichetta Melodya. Nominata ‘Solista della Filarmonica 
di Mosca’, è stata anche particolarmente attiva come solista in-
sieme all’Orchestra del Teatro Bol’šoj. Nel 1975 la Yablonskaya, 
insieme al padre e al figlio, ha fatto domanda per un visto di emi-
grazione negli Stati Uniti: per questo motivo è stata licenziata dal 
suo incarico al Conservatorio e bandita da tutte le sale da concer-
to dell’URSS. Dopo oltre due anni di attesa, un visto di espatrio 

le è stato finalmente concesso grazie a una petizione firmata da 
compositori, direttori, musicisti, attori, scrittori e senatori ameri-
cani (come Elie Wiesel, Isaac B. Singer, Leonard Bernstein, Ste-
phen Sondheim, Katharine Hepburn, Shelley Winters, Norman 
Mailer, Henry F. Miller e molti altri). La famiglia si è trasferita a 
New York City nel 1977 e, più tardi in quell’anno, Yablonskaya 
si è esibita alla Carnegie Hall, in un recital particolarmente ac-
clamato dalla critica. Dopo questo inizio di una nuova carriera, 
in Occidente, ha continuato ad esibirsi con molte delle migliori 
orchestre sinfoniche al mondo. Nel corso della sua discografia, ha 
registrato per etichette come Melodiya, Connoisseur Society, Na-
xos, Bel Air, Pro Piano. È la vincitrice del Grand Prix du Disque 
della Liszt Society di Budapest per la registrazione di musiche 
di Schubert e Liszt. È accademica onoraria dell’Accademia in-
ternazionale delle Arti delle Nazioni Unite, dell’Accademia in-
ternazionale delle Arti di San Francisco oltreché dell’Accademia 
indipendente russa delle Arti liberali e dell’Accademia russa delle 
Scienze. Ha insegnato come membro della Facoltà di Pianoforte 
alla prestigiosa Juilliard School di New York, per oltre 30 anni, 
fino al 2009. Ha inoltre ricevuto la Medaglia Albert Einstein per 
gli eccezionali risultati da lei raggiunti nel campo dell’arte.
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Nidaa  Badwan, fotografa 

Nata ad Abu Dhabi (UAE) nel 1987. Laureata in lnterior Design, 
Regia Televisiva e Belle Arti presso l’Università Al-Aqsa di Gaza, 
si è sempre occupata di arte ed eventi, oltre a lavorare nella Stri-
scia in workshop curativi per ragazzi con l’ONU e l’UNRWA. 
Al 2009 risale la prima mostra di suoi dipinti tra le macerie del 
teatro di Gaza, all’interno dell’edificio della Mezzaluna Rossa, ap-
pena distrutto dalle bombe al fosforo bianco. Tra il 2012 e il 2013 
Nidaa inizia a esprimersi con la fotografia ed espone ad Amman, 
in Giordania, dove lavora anche come responsabile della sceno-
grafia in alcuni cortometraggi presentati al Festival di Cannes. Si 
è fatta conoscere dal pubblico internazionale per la sua pacifica 
protesta artistica affidata al progetto Cento giorni di solitudine, 
composto da autoritratti fotografici che dal 13 novembre 2013 la 
ritraggono per 20 mesi nella sua stanza durante l’esilio autoim-
posto come denuncia per le violenze fisiche e le minacce ricevute 
da miliziani di Hamas. Una protesta personale ma di valore uni-
versale, di grande impatto mediatico e riportata in un’intervista 
in prima pagina dal “New York Times”. Nel dicembre 2015 si 
trasferisce nella Repubblica di San Marino dove collabora con 
workshop dedicati alla fotografia presso la sanmarinese Università 
del Design, mentre nel settembre 2016 l’artista si stabilisce nelle 
Marche, scelte come luogo d’elezione pur continuando la sua at-
tività all’estero, scandita da numerosi premi, mostre e convegni, 

tra cui spicca il Sovereign Middle East & North Africa Art Prize, 
uno dei più importanti riconoscimenti culturali del mondo ara-
bo. Nel 2019 pubblica Paradiso, l’anno successivo intraprende 
l’importante e salvifico ciclo Le oscure notti dell’anima e nel 2021 
The Game, ispirato alla Divina Commedia di Dante con incursio-
ni nei personaggi della Commedia dell’Arte. A cavallo tra il 2021 
e il 2022 esordisce come attrice nel film Ritratto di donna in un 
paesaggio del regista Andrea Laquidara. Dal 2023 a oggi ha dato 
ulteriore impulso alla sua attività artistica e al suo impegno civi-
le con importanti riconoscimenti e mostre in Italia e all’estero, 
tra cui si segnala Rinascita (2024), l’ultimo lavoro presentato alla 
Galleria Fumagalli di Milano.

Nidaa Badwan, senza titolo, 2016
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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.

Fondazione “Riccardo Messi”
	
La Fondazione “Riccardo Messi” nasce a settembre del 2024, a po-
chi mesi dalla prematura scomparsa dell’artista e musicista nativo di 
Appignano. Per volontà della famiglia, dei suoi amici e collaboratori, 
è nato questo progetto che si pone diverse finalità: la catalogazione 
delle opere di Riccardo, la loro promozione e, parimenti, l’organiz-
zazione di eventi che abbiano come scopo quello di promuovere la 
musica, le arti visive, la formazione e il sostegno di nuovi talenti. La 
Famiglia Messi mette a disposizione della Fondazione la sua azienda 
di ceramica che si trova ad Appignano. Oltre agli spazi, ci sarà anche 
la possibilità di usufruire dell’esperienza di esperti del settore e degli 
stessi Sandro Messi e Tina Taruschio, genitori di Riccardo. L’arte è, 
da sempre, un nutrimento per la mente e un frutto prezioso dell’u-
manità. Per questo il suo insegnamento non si dovrà interrompere e 
questa staffetta virtuosa tra generazioni dovrà essere sempre viva. La 
Fondazione “Riccardo Messi” vuole essere, come lo stesso Riccardo, 
un ponte tra le culture e una scuola di pace attraverso le arti.
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Domenica 12 ottobre, ore 17:30
Cappella dei Contadini

SECONDO CONCERTO

esposizione di

DIEGO MAZZAFERRO

PAVEL BERMAN
violino

LORENZO DI BELLA
pianoforte

Omaggio a Lazar Berman
(a venti anni dalla scomparsa) 

Wolfgang A. Mozart
(1756 - 1791)

Pëtr I. Čaikovskij
(11840 - 1893)

Sonata n. 21, K 304
per violino e pianoforte

Sérénade mélancolique op. 26
versione per violino e pianoforte

PROGRAMMA

Johannes Brahms
(1833 - 1897)

Sonata n. 3, op. 108
per violino e pianoforte

I. Allegro
II. Adagio
III. Un poco presto e con sentimento
IV. Presto agitato
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La storia di quella particolare forma di musica ‘da camera’ ch’è la Sonata 
destinata al violino, con accompagnamento di strumenti a tastiera, è lunga 
e assai interessante. Grosso modo, vi si distinguono tre importanti capitoli. 
Il primo – di eredità barocca, a inizio Settecento – corrisponde all’affermar-
si del genere e riserva un ruolo privilegiato al violino, circoscrivendo invece 
lo strumento a tastiera (prima il cembalo, poi il fortepiano) a un ruolo gre-
gario, di mero sostegno armonico, accordale. Il secondo – in pieno perio-
do ‘classico’, da metà Settecento in poi – vede invece affermarsi un nuovo 
protagonismo per lo strumento a tastiera (prima il fortepiano, poi il piano-
forte), a volte riducendo il ruolo del violino a un semplice raddoppio melo-
dico, dando vita paradossalmente a una sorta di ‘Sonata per fortepiano, ac-
compagnata al violino’. Infine – a cavallo di secolo, col passaggio cioè dal 
periodo classico al nuovo Romanticismo – il dialogo tra i due strumenti si 
intensifica, equilibrandosi al contempo in una conversazione tra pari. Come 
omaggio al grande pianista Lazar Berman e alla molta musica che, in for-
mazione di duo, questi ha suonato col figlio Pavel, il programma di questa 
sera è in certo senso erede della nobile storia di questa letteratura da came-
ra, presentandocene alcuni momenti celebri, tra Sette e Ottocento, per mano 
di tre tra i massimi compositori d’Europa: Mozart, Čaikovskij e Brahms.

NOTE DI SALA

Devo al destino l’essere stato condotto 
a Mozart quando ancora ero giovane e, 
grazie a lui, l’essermi aperto a orizzonti 
musicali di sconfinata bellezza, a me sino 
allora ignoti. A lui sono debitore dell’in-
tera mia vita dedicata alla musica.

Pëtr I. Čaikovskij

Se non ci è più forse possibile la meravi-
glia di Mozart, proviamo almeno a ricer-
carne la purezza.

Johannes Brahms

Le Sonate che Wolfgang A. Mozart destinò a questa formazione, pur se 
pienamente settecentesche, già realizzano quell’equilibrio di ruoli e di compiti 
che sarà poi caratteristico di un’età più matura in questo genere compositivo. 
Chiaramente, il genio mozartiano intuiva d’istinto una necessità di dialogo al di 
là dell’evoluzione specifica delle tecniche strumentali o delle concezioni di forma. 
Nel 1778, a ventidue anni, Mozart si trovava a Parigi, in uno dei molti momen-
ti di apprensione e incertezza che purtroppo hanno costellato la sua breve vita. 
Bruscamente conclusa la relazione con Aloysia Weber e ricevuta per lettera la 
notizia della morte della propria madre, è difficile non sentire nelle pagine da 
lui composte in quest’anno un’eco diretta di un animo affranto, già ampiamente 
provato – pur se in giovane età – dalle durezze del vivere. La forma della Sonata in 
Mi minore K 304 è classica, conforme alla moda del tempo: bipartita, avvicenda 
un inquieto Allegro iniziale a un elegante Tempo di Menuetto (secondo una moda 
in voga a Parigi in quegli anni), troncato però da una conclusione improvvisa, che 
ne inseverisce il tono giusto prima degli accordi finali.

La posizione storica di Pëtr I. Čaikovskij, nell’alveo della musica russa, è 
stata spesso fonte di fraintendimenti. C’è chi sceglie d’intenderlo – con petizione 
di gusto – caposcuola di una tendenza oltremodo sensibile all’espressione più ap-
passionata, che dunque banalizzerebbe il momento romantico a un suo precipita-
to emozionale. Altri – più con ragioni di storia – lo vorrebbero opposto invece alla 
scuola tradizionalista e slavofila dei Moguchaja Kuchka (il “possente gruppetto”), 
rispetto ai cui membri Čaikovskij risulterebbe compositore di stampo più ‘occi-
dentale’, ovvero più attento alla tradizione linguistica maturata in Europa. Senza 
addentrarsi in diatribe che spesso s’immiseriscono in posizioni di partito, concen-
triamoci invece sulla storia della letteratura da camera per violino e pianoforte: 
un tratto saliente della scrittura čaikovskiana si trova anche qui nell’innata vena 
melodica, nell’istintiva cantabilità, nel lirismo sfogato, inscindibile però da un’i-
nesauribile vena emotiva che i russi chiamerebbero nostalghja e che noi tradurre-
mo con malinconia. Ecco perché la scelta della Sérénade mélancolique (Serenata 
‘malinconica’) pare quanto mai adatta a testimoniarci la Russia nell’economia di 
un programma così concepito. Composta tra il gennaio e il febbraio del 1875, 
questa pagina commossa e raffinata al contempo ebbe la sua première a Mosca, 
per mano di Adolf Brodskij. Se qualche concessione virtuosistica si trova qua e là 
nella scrittura per il solista (tenendo presente che la versione originale del brano 
era per violino e orchestra), è nel suo carattere complessivo – grazie in particolare 
al colore armonico, curato con raffinatezza da Čaikovskij che quest’opera svela il 
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fascino più conturbante: nel cuore stesso di un accorato lirismo, da dove si emana 
un profondo struggimento esistenziale.

Concludiamo, da ultimo, con la terza Sonata che Johannes Brahms ha de-
dicato al violino, che è un capolavoro nella sua tarda produzione da camera. Ulti-
mata dal compositore nel 1888, durante una delle sue ultime villeggiature estive, 
presso il lago di Thun, in alta Svizzera, i primi abbozzi di quest’opera sono proba-
bilmente coevi alla composizione della seconda Sonata per medesimo organico, 
che vedrà invece le stampe già nell’autunno dell’anno precedente. Quadripartita, 
col movimento in funzione di Scherzo posto in terza posizione, prima dell’Agitato 
finale, quest’opera assegna al violino un’intensità passionata e al pianoforte una 
scrittura magistrale: tanto densa nei contenuti (motivici, armonici) quanto tersa 
nel timbro e nel colore. Entra così a far parte di quel genere di Sonate che, pur se 
ormai tardoromantiche, prescelgono per titolo quello di “Sonate per pianoforte e 
violino”, volendo così esplicitare un privilegio concesso più al pianoforte che allo 
strumento ad arco. Risalta quanto Brahms abbia qui raggiunto appieno la propria 
maturità: se l’istintiva vena melodica dialoga generosamente con l’intelligenza del 
contrappunto e della polifonia, entrambe si lasciano volentieri tradurre da una 
chiarezza formale che ci rasserena, grazie anche a un senso di superiore grandezza 
che interamente ne attraversa le pagine. Il fremito dell’umano, e delle sue molte 
emozioni, sembra così sciogliersi nell’abbraccio di un mondo che torna a essere 
cosmo, casa, e di una natura che svela il suo volto più rassicurante e materno, con 
accenti di quella panteistica quiete che, memore dell’insegnamento beethovenia-
no, dovrà attendere Mahler per farsi riassaporare.

Nicolò Rizzi

Concerto di Claudio Vignali,  foto di Ernesto Riccobelli, 2024
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Pavel Berman, violinista

Virtuoso del violino con una “forza espressiva enormemente den-
sa”, Pavel Berman è passato dall’essere un enfant prodige a vincere, 
a soli 17 anni, la Medaglia d’Argento al Concorso Paganini e a 20 
il Primo Premio e la Medaglia d’Oro al il Concorso Internazio-
nale di Violino di Indianapolis, diventando oggi uno dei più noti 
violinisti del panorama internazionale. Pavel Berman è “un for-
midabile e profondo interprete che suona con la coscienza di chi 
sa rappresentare la musica in sé” (Ensemble Magazine, Germania 
2010). Nel corso della sua carriera, Pavel Berman ha suonato con 
prestigiose orchestre, tra cui la Staatskapelle di Dresda, l’Orche-
stra Sinfonica di Indianapolis, la Sinfonia di Atlanta, la Dallas 
Symphony, la Prague Symphony, la Royal Philharmonic di Li-
verpool, la Beijing Philharmonic, la Berliner Sinfoniker, l’Orche-
stra del Teatro La Fenice di Venezia, l’Orchestra della Radio della 
Svizzera Italiana, sotto la guida di Iliahu Inbal, Andrei Boreiko, 
Raimond Leppard, George Hanson, Petr Altrichter, Daniele 
Rustioni, Alessandro Bonato. Ha inoltre svolto il doppio ruolo 
di solista e direttore per numerose orchestre, quali l’Orchestra 
Sinfonica Nazionale della RAI di Torino, l’Orchestra da Came-
ra di Mantova, l’Orchestra di Padova e del Veneto, la Sinfonica 
Toscanini di Parma, l’Orchestra Sinfonica Abruzzese, l’Orchestra 
del Carlo Felice di Genova, l’Orchestra del Teatro Sao Carlo di 
Lisbona, l’Orchestra Sinfonica di Mosca, la Radio Nazionale Ru-
mena, la Wurtembergische Philharmonie, i Moscow Virtuosi e 

i Baltic Virtuosi. Si è esibito in alcune delle sedi più importanti 
del mondo: la Carnegie Hall di New York, il Théâtre des Champs 
Elysées e la Salle Gaveau di Parigi, l’Herkulessaal di Monaco, il 
Bunkakaikan di Tokyo, il Teatro alla Scala di Milano e il Palais 
des Beaux Arts a Bruxelles. Oltre alla lunga collaborazione con il 
padre Lazar, Pavel Berman è stato un attivo musicista da camera 
con artisti di diverse generazioni, tra cui Andras Schiff, Bruno 
Canino, Nabuko Imai, Aruel Nicolè, Gustav Rivenius, Alexander 
Kniazev, Daniel Muller-Schott. Nel 1998 Pavel Berman fonda 
la Kaunas Chamber Orchestra in Lituania e ne è stato direttore 
artistico fino al 2005. Ha collaborato con musicisti di calibro 
internazionale come Lazar Berman, András Schiff, Bruno Cani-
no, Alexander Rudin, Daniel Muller-Schott, Eliahu Inbal, Da-
niel Oren, Andrea Battistoni, Andrey Boreiko, Shlomo Mintz, 
Alban Gerhardt, Donald Weilerstein, Nabuco Imai. Nel 2011 
Berman diventa Direttore Ospite Principale dell’Orchestra da 
Camera “Virtuosi Italiani” con la quale collabora a lungo in tour-
née italiane ed estere. Tra le sue registrazioni spicca il CD delle 
opere complete per violino e pianoforte di Prokofjev (Dynamic 
2010, Vardan Mamikonian, pianoforte). Pavel Berman ha ulte-
riormente sviluppato la sua esplorazione della musica di Proko-
fiev, registrando i suoi due concerti con l’Orchestra della Radio 
Svizzera Italiana diretta da Andrey Boreyko. Ha inoltre inciso 
per Koch International, Audiofon, Supraphon, Discover, Phoe-
nix Classics. Il suo ultimo disco, Passacaglia, insieme alla pianista 
Maria Meerovitch, pubblicato da Orchid Classics, è stato pub-
blicato nel 2023. È regolarmente invitato a far parte delle giurie 
dei prestigiosi concorsi internazionali come Premio Paganini, il 
Concorso Internazionale George Enescu, Concorso Isang Yun, 
Classical Strings e molti altri. Nel 2021 è diventato cofondatore 
e direttore artistico di Monteverdicircle.com - online Centre for 
the Performing Arts. Attualmente professore al Conservatorio 
della Svizzera Italiana a Lugano in Svizzera e all’Accademia “Pe-
rosi” di Biella in Italia, vanta tra i suoi studenti artisti vincitori 
di importanti premi internazionali, prime parti di prestigiose or-
chestre e tanti altri violinisti attualmente in carriera. Suona un 
violino Antonio Stradivari Cremona 1702 ‘ex David Oistrakh’, 
gentilmente prestatogli dalla Fondazione Pro Canale di Milano.
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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 Medaglia 
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 
direttore d’orchestra Giuseppe Sinopoli, scomparso nel 2001. 
Nel 1995 si è aggiudicato il Premio Venezia, il più importante 
concorso nazionale a seguito del quale ha tenuto recitals per le 
maggiori società concertistiche italiane. Grande successo hanno 
riscosso le sue apparizioni al Festival dei Due Mondi di Spoleto, 
su invito 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, 
Haydn Hall di Eisenstadt, Sala Grande dell’Accademia Liszt di 
Budapest, Praga (Rudolfinum e Smetana Hall), Kachaturian Hall 
di Yerevan, all’ ETH di Zurigo, Festival Chopin di Marianske 
Lazne, Festival Mahler di Jihlava, PianoFestival di Cracovia, 
Festival di Sòmbor e Novi Sad (Serbia), Madeira Piano Festival, 
a Lugano (RSI), Amburgo, Madrid, Berlino, Utrecht (Old 
Vredenburg Centre), Sarajevo, Sofia, Mosca, Tiblisi, Sala della 
Filarmonica e Opera House di Kiev, Denver, San Paolo, Pechino, 
Shanghai (Oriental Center e Conservatorio), Wuhan, Xi’han, 
alla Sala Verdi di Milano per la Società dei Concerti e le Serate 

Musicali e alla Sala Santa Cecilia 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 città italiane ed estere e con orchestre quali: Orchestra 
Nazionale di Santa Cecilia, Orchestra dei Pomeriggi Musicali di 
Milano, Orchestra Sinfonica di Sanremo, Orchestra Filarmonica 
Marchigiana, Orchestra Sinfonica di Pesaro, Orchestra Nazionale 
di O’Porto, Armenian National Philarmonic Orchestra, OSUG 
di Guanayuato (Messico), Orchestra Sinfonica di Cascais e 
Oeiras, Orchestra Sinfonica Nazionale dell’Ucraina, Orchestra 
Sinfonica di Nancy, Südwestdeutsche Philarmonie, Orchestra 
Sinfonica Villingen-Schwenningen, New World Philarmonic, 
Adana State Orchestra, North Czech Philarmonic, Moravian 
Philarmonic Orchestra, West Bohemia Orchestra, Szolnok 
Hungarian Symphony, Podkarpacka Symphony Orchestra, 
Filarmonica Sudecka, Kielce Philarmonic, Philarmonisches 
Kammerorchester Berlin. Ha collaborato con importanti direttori 
tra cui James Conlon, Kirill Karabits, Eckart Preu, Vassylis 
Christopoulos, Reinhard Seehafer, Jorge Iwer, Zbinĕk Müller, 
Vladimir Sirenko, Michael 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 “Marchigiano 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 “Rossini” 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, Conservatorio di Shanghai, Accademia 
Nazionale “Vladigerov” di Sofia, Università di Györ, etc.) 
Nel febbraio del 2022 si è esibito insieme all’Orchestra 
Filarmonica Marchigiana presso la Sala d’Oro del Musikverein 
di Vienna nell’ambito della serie Musik der Meister. È ideatore 
e direttore artistico della stagione concertistica 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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Diego Mazzaferro, pittore

Diego Mazzaferro (1972) è artista visivo. La sua opera spazia dal 
video all’installazione site-specific sino alla performing-art, pur 
rimanendo egli intimamente legato al linguaggio pittorico.
Sin dalla metà degli anni Novanta, ha allestito personali e parte-
cipato a collettive in tutto il territorio italiano (Centro  Luigi di 
Sarro - Roma; Abbazia di Fossanova - Latina; Museo Michetti 
- Francavilla al Mare; Fabbrica Borroni - Milano; XVI Triennale 
d’Arte Sacra - Celano; Premio Arte Laguna - Arsenale di Venezia). 
Dal 2001 al 2011 è stato docente di Semiologia dell’Arte all’Ac-
cademia di Belle Arti de L’Aquila.
Ha illustrato la raccolta di versi Finestre di R. M. Rilke (traduzio-
ne di A. Airò Farulla, Genesi Editrice 2022).
Collabora stabilmente esponendo il suo lavoro, aderendo con 
esso a varie iniziative, con la Galleria Contemporaneamente Arte 
di Civitanova Marche.

Diego Mazzaferro, SaxoFon, 2012
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Giovedì 16 ottobre, ore 10:30
Aula Magna della Scuola Primaria
“Rita Levi Montalcini” di Porto Potenza Picena

INCONTRO CON L’ARTISTA

SOFIA TORNAMBENE in arte KIMONO
incontra i ragazzi e i loro insegnanti

La giovane cantante nata a Civitanova 
Marche si esibirà per i ragazzi e 
dialogherà con loro su cosa signi�ca 
lavorare nel mondo della musica. 
L’incontro è riservato agli allievi 
della scuola e ai loro insegnanti.

Nata a Civitanova Marche nel 2002, Sofia inizia a studiare canto (pop 
e jazz) all’età di 3 anni e partecipando a numerosi stage, masterclass e 
concorsi. Crescendo, ha ampliato la sua formazione con pianoforte, 
chitarra e la scrittura dei suoi primi brani, affermandosi come 
cantautrice. Nel 2019 partecipa a Sanremo Young, classificandosi al 
terzo posto, e nello stesso anno vince la tredicesima edizione di X 
Factor con il brano inedito A domani per sempre, scritto a soli 14 anni. 
Dopo la vittoria firma un contratto discografico con Sony Music e si 
trasferisce a Milano.Nel 2020 pubblica il singolo Ruota Panoramica 
e un progetto acustico registrato presso gli RCA Studio Sessions. A 
dicembre dello stesso anno esce il brano Solo, in collaborazione con 
il produttore Maestro, con cui inizia un percorso artistico condiviso. 
Il 15 ottobre 2021 pubblica il suo primo EP Dance Mania: Stereo 
Love, a cui seguono una serie di singoli che segnano l’evoluzione 
del suo stile e della sua ricerca musicale. Tra questi: Tempesta (aprile 
2023), In Ostaggio (settembre 2023), con cui vince la 15ª edizione del 
festival New York Canta, Piena di Se, Parafulmini e Leggera (2024).
Nel 2025 torna con Fuori Tempo (gennaio), brano con cui vince 
Area Sanremo, seguito dai singoli Niente di Noi (aprile) e Freddo 
Siderale (luglio), entrambi scritti e prodotti con Maestro. Con lo 
pseudonimo KIMONO, Sofia continua il suo percorso da artista 
indipendente, sperimentando tra elettronica, pop e scrittura personale, 
portando sul palco una musica autentica, intima e contemporanea.

Sofia  Tornambene, in arte Kimono, musicista e cantante
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Domenica 19 ottobre, ore 17:30
Cappella dei Contadini

AMICI DEL MUFE

Presentazione del libro

foto di

PINO SETTANNI 

e la partecipazione  di

CATERINA BARTOLETTI violino

con

LORELLA DI BIASE

PINO SETTANNI IL SOGNO INFINITO
una biogra�a

Il volume è un racconto a più voci della vita e 
dell’opera di Pino Settanni, partendo dai ricordi di 
familiari e amici di infanzia, �no alle testimonianze 
di personaggi del mondo del cinema e della cultura 
che lo hanno conosciuto e frequentato, tra cui: Pupi 
Avati, Carlo Verdone, Giuliana De Sio, Cesare De 
Seta, Vittorio Sgarbi, Domenico De Masi, Pier Luigi 
Celli, Giampiero Mughini. A fare da �lo condutto-
re, le parole di sua moglie Monique Gregory.

Lorella Di Biase, giornalista e autrice Rai

Si laurea in Lingue e letterature straniere. Frequenta la scuo-
la di specializzazione post laurea dell’Università Luiss, a Roma, 
in giornalismo e comunicazione d’azienda. Inizia la professione 
di giornalista nella carta stampata. Collabora con il Messaggero 
Veneto, Popoli e Missioni e Paese Sera, e svolge attività di uf-
ficio stampa. Contemporaneamente, scrive testi per programmi 
radiofonici della Rai. In seguito, diventa autrice e conduttrice di 
una rubrica radiofonica del giornale radio, dedicata agli scambi 
culturali tra le Università europee. Prosegue la sua attività gior-
nalistica e autoriale, lavorando in programmi televisivi della Rai, 
tra i quali: Novecento, I Fatti Vostri, Uno Mattina, Cominciamo 
bene, Alle falde del Kilimangiaro, Brontolo. 
Attualmente è autrice del programma di Rai 1, Uno Mattina. Pre-
sentatrice e moderatrice di tavole rotonde e conferenze stampa. 
Autrice di Pino Settanni. Il sogno infinito (Archivio Luce – Mar-
silio Arte), coautrice di La sofferenza nelle religioni abramitiche 
(Edizioni Karol Wojtyla), e coautrice dell’antologia di racconti 
di autori vari, Cartoline dall’Italia, (Editore Giulio Perrone), in 
uscita nel mese di settembre 2025.
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Caterina Bartoletti, violinista

Caterina Bartoletti, 21 anni, è attualmente allieva dei celebri 
maestri Pavel Berman e Salvatore Accardo.
Inizia lo studio del violino all’età di 10 anni e dopo un anno viene 
ammessa al Conservatorio “Rossini” di Pesaro, dove a 18 anni 
consegue la Laurea di I livello in Violino con il massimo dei voti, 
lode e menzione d’onore. Dal 2019 presso l’Accademia “Perosi” 
di Biella parte il suo percorso con Pavel Berman ed Eva Bindere.
Nel giugno 2024 ha concluso il Master of Arts in Music 
Performance, votazione finale con lode, nella classe di Pavel 
Berman al Conservatorio della Svizzera Italiana a Lugano. Dal 
2023 frequenta il Corso di Alto Perfezionamento in Violino 
presso l’Accademia Stauffer di Cremona con Salvatore Accardo.
Ha partecipato a numerose masterclass con insegnanti e artisti 
di fama internazionale come Boris Kuschnir, Enrico Pace, 
Massimo Quarta, Stefan Milenkovich, Francesca Dego, Amalia 
Hall, Michael Barenboim, Ana Chumachenco e il suo assistente 
Zohrab Tadevosyan. Ha registrato un podcast musicale (in 
collaborazione con Rai Radio 3), in occasione della presentazione 
di Pesaro Capitale della Cultura 2024, portando all’attenzione 
una violinista virtuosa del territorio, Metaura Torricelli. Ha 
ricoperto il ruolo di primo violino di spalla in diverse formazioni 
orchestrali tra le quali Ensemble Collegium Musicum Lugano, 

condividendo il palco con Albrecht Mayer, solista e primo oboe dei 
Berliner Philharmoniker. Selezionata tra gli allievi dell’Accademia 
Stauffer come una dei quattro solisti con l’orchestra della 
Sorbonne a Parigi, è risultata vincitrice di 1° Premio Assoluto 
e 1° Ppremio in concorsi internazionali come Gewa String 
Competition, Dinu Lipatti International Competition, Swiss 
International Music Competition, Premio Crescendo Firenze, 
Premio Città di Pesaro e finalista in concorsi come Concorso 
Violinistico “A. Postacchini” e Premio Scimone. Si è esibita 
in veste di solista con orchestre quali Orchestra Filarmonica 
Marchigiana, Orchestra Sinfonica “G. Rossini” e Orchestra 
del Conservatorio di Pesaro sotto la direzione di Manlio Benzi, 
Noris Borgogelli e Carlo Tenan. Ha tenuto diversi recital solistici 
e con pianoforte. Tra gli altri si è esibita all’interno del Festival 
Musica con Vista, in collaborazione con Comitato AMUR e Le 
Dimore del Quartetto, e nel Festival dei Due Mondi di Spoleto 
in Casa Menotti in collaborazione con Rai Radio 3. Ha suonato 
in luoghi celebri come Grand Amphitéatre de la Sorbonne, LAC 
Lugano, Is Sanat Istanbul, Teatro Fraschini di Pavia, Teatro delle 
Muse di Ancona, Teatro Alighieri di Ravenna, Teatro Rossini di 
Pesaro, Palazzo Ducale di Urbino. Ha collaborato con orchestre 
professionali tra cui l’Orchestra della Svizzera Italiana (OSI), 
I Solisti di Pavia e la Filarmonica Marchigiana, con solisti del 
calibro di Nicolas Altstaedt, Giuseppe Gibboni, Enrico Dindo, 
Ettore Pagano, Miriam Prandi e sotto la direzione di Alessandro 
Bonato, Umberto Benedetti Michelangeli, Krzysztof Urbański, 
Markus Poschner e Francesco Angelico.
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Cesare De Seta ha scritto di lui: «non è un fotografo e non è un 
pittore: mi sembra piuttosto un manipolatore di forme, che piega 
il mezzo con una straordinaria destrezza al fine che persegue». 
Pino Settanni nasce a Grottaglie il 21 marzo 1949. L’amore per la 
fotografia comincia da ragazzo, dal 1966 lavora all’Italsider di Ta-
ranto, frequenta artisti e pittori della sua città. A 16 anni, scatta 
per un collega di lavoro una foto con la piccola figlia. Nasce il suo 
primo ritratto, una bellissima immagine che vince premi e rico-
noscimenti: questo lo spinge a lasciare l’impiego per trasferirsi a 
Roma. Pubblica il suo primo servizio su Il Mondo e cominciano 
le collaborazioni con i giornali. Sono gli anni dell’avanguardia e 
Settanni frequenta mostre e gallerie, studia le foto e i cataloghi 
degli artisti del momento, James Collins, Roger Cutforth, Urs 
Luthi. Nel 1975 conosce Monique Gregory, sua futura moglie, 
che possiede una galleria d’arte in via del Babuino e lo inseri-
sce nel mondo dell’arte. Nello stesso anno pubblica per la casa 
editrice Nuova Foglio il libro Voligrammi, una serie di fotografie 
nate da un gioco di linee e da uno studio geometrico sul volo 
degli uccelli. Due anni più tardi avviene il suo incontro con Re-
nato Guttuso da cui nasce il progetto di un libro fotografico sulla 
Sicilia che viene pubblicato nel 1977. Il connubio con l’artista 
siciliano continua tra il 1978 ed il 1983. Settanni diventa il suo 

Pino Settanni, fotografo

assistente e fotografo personale, giorno dopo giorno colleziona scatti ed 
esperienze. Le immagini di questi anni confluiscono nel libro del 1984 
Guttuso: fotografia quotidiana. Nel 1986 si reca a Parigi e partecipa al Mois 
de la Photo; l’anno successivo è di ritorno a Roma e si trasferisce nel-
lo studio di via Ripetta, dove maturerà l’idea di creare una imponente e 
prestigiosa galleria fotografica di grandi artisti. Sono i Ritratti in nero, 77 
ritratti di personaggi della cultura e dello spettacolo, da Moravia a Fellini, 
da Mastroianni a Lina Wertmüller, da Benigni a Troisi e Morricone, che 
Settanni invita nel suo studio rigorosamente e immancabilmente vestiti 
di nero e accompagnati da un oggetto per loro particolarmente prezioso o 
significativo. I ritratti vengono completati da un testo autografo che moti-
va la scelta dell’oggetto. Questa meravigliosa teoria viene esposta nel 1989 
alla Galleria Rondanini di Roma e pubblicata nello stesso anno. In occa-
sione del cinquecentenario dell’impresa di Cristoforo Colombo, l’artista 
realizza nel 1992  i ritratti di Rita Levi Montalcini, Carlo Rubbia e Renzo 
Piano per la Presidenza del Consiglio e nello stesso anno crea il Calendario 
Piaggio 1993. Nel 1994 decide di produrre una serie fotografica ispirata ai 
Tarocchi, che già prima di lui aveva dipinto Renato Guttuso. Nello stesso 
anno nasce la serie dei segni dello Zodiaco che viene acquistata dal Museo 
della Fotografia di Parigi, il più importante museo fotografico d’Europa. 
Proprio la Maison Européenne de la Photographie (MEP) gli commissio-
na nel 1995 l’Alfabeto dei francesi a Roma, interpretazione fotografica di 
professioni e protagonisti della nazionalità francese a Roma. Dal 1998 al 
2005 fotografa città colpite dalla guerra come Mostar, Sarajevo, e Kabul re-
alizzando immagini per calendari e campagne istituzionali affidatigli dallo 
Stato Maggiore dell’Esercito italiano. Nel 2002 e nel 2003 realizza per Rai 
3 i documentari fotografici Kabul le donne invisibili e Balcani, gli sguardi, 
la memoria, presentati al Festival Internazionale del Cinema di Locarno. 
Affascinato dalla magia delle nuove tecnologie digitali, Settanni elabora al-
cune delle immagini dell’Afghanistan reinterpretando luoghi, volti, donne 
coperte dal burqa e compiendo un’operazione di estetizzazione che dilata 
le forme. La lunga esperienza artistica di Pino Settanni gli è valsa premi e 
riconoscimenti. Il premio Lubiam, Sabbioneta nel 1995, il Premio Lido 
Azzurro Ricognition, Taranto nel 1997, il Pericle D’Oro per la fotografia, 
Bovaino e nel 2000 il Premio Pisa per la fotografia.
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23 - 24 - 25 ottobre

Sabato 25 ottobre, ore 17:30
STA Sperimentale Teatro A di Macerata
Cerimonia �nale

STA Sperimentale Teatro A di Macerata 

L’ANNO DELLA PACE

Il Mandala della Pace

I monaci tibetani Ghesce Lobsang 
Soepa e Ghesce Bumther Tsering rea-
lizzeranno un Mandala della Pace. Un 
rito sacro che si svolgerà in tre giorni. 
Sarà possibile assistere a tutta la prepa-
razione del Mandala, in silenzio e nello 
spazio messo a diposizione per gli spet-
tatori. La partecipazione al rito è libera 
e non prevede prenotazioni. 

Il 2025 è un anno ricco di avvenimenti: è l’Anno della Pace per i 
Cattolici, per i tibetani è l’anno della Compassione per il governo 
tibetano in esilio e anche del novantesimo compleanno del Dalai 
Lama. Per questi motivi il Mugellini Festival ha invitato i mona-
ci Ghesce Lobsang Soepa e Ghesce Bumther Tsering, a realizzare 
presso la sede dello STA, Sperimentale teatro A di Macerata, il rito 
del Mandala della Pace. Entrambi nati in Tibet, hanno attraversato 
l’Himalaya per scappare dal loro amato paese negli anni Novanta 
quando erano molto giovani. Arrivati nel sud dell’India, sono stati 
accolti nel monastero di Gaden Jangtse dove hanno studiato per 
oltre 25 anni fino a diventare “Ghesce”, un dottorato di ricerca.
Ghesce Soepa è in Italia grazie all’associazione Tso Pema dal 2011, 
Ghesce Bumther è arrivato nel 2022. Entrambi realizzeranno questo 
importante rito che durerà tre giorni. Sarà possibile assistere alla re-
alizzazione del mandala che al termine, dopo una speciale preghiera, 
verrà distrutto.

Ghesce Lobsang Soepa e Ghesce Bumther Tsering, monaci
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Il Mandala della Pace

STA - Sperimetale Teatro A	
	
Diretto da Allì Caracciolo, opera nel teatro di ricerca dal 1964, anno 
in cui elabora le prime teorie in Italia di animazione teatrale; al 1968 
risalgono le prime produzioni teatrali in base a un’idea di teatro sulla 
praticabilità drammatica di testi non teatrali e sull’indagine di nuovi 
linguaggi, esordendo con Apokolokyntosis 70, dall’opera satirico-politica 
di Seneca. Dalla metà degli anni ’70 a livello professionale, lavora 
anche al recupero degli spazi non teatrali di pregnante significanza 
culturale. Negli stessi anni ha rappresentato nei mattatoi, dopo una 
memorabile edizione teatrale, l’Esperimento in-utile sulla Salomè di 
Oscar Wilde, risultato di 5 anni di ricerca. Ha realizzato esperienze 
‘pionieristiche’ anche di Teatro di strada con pubblico itinerante.
Una sezione specializzata dello STA si occupa di filologia delle culture 
popolari di tradizione orale comparate. Una trilogia di spettacoli 
costruiti sul recupero dei testi orali, rappresentata in molti teatri e spazi 
in Italia, è stata oggetto di studio anche di filologi tedeschi e francesi.
Tra le altre specializzazioni, per l’Università di Macerata e altre, ha messo 
in scena, con specifiche ‘ritestualizzazioni’ drammaturgiche, testi filosofici 
(Spaccio de la bestia trionfante di G. Bruno, Diogenes Cynicus Redivivus 
di Comenius, La città del sole di T. Campanella, Sogni di G. Cardano, 
De rerum natura di Lucrezio etc.), giuridici della Controriforma, 
teorici, opere relative all’immaginario collettivo, documenti manoscritti 
di microstoria, testi iconografici. Lavora in Italia e all’estero anche 
con allestimenti di opere musicali di fine Cinquecento e Seicento.
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Domenica 2 novembre, ore 17:30

CONCERTO FINALE

presentazione a cura di

Chiesa Collegiata dei SS. Stefano e Giacomo

DAVIDE MARTELLI pianoforte

STEFANO CHIURCHIÙ pianoforte 

NUTSA ZAKAIDZE mezzosoprano

ANTONELLA GRANATA soprano 

ALEKSANDR UTKIN basso

ALESSANDRO FIOCCHETTI tenore 

CORO GIOVANILE MARCHIGIANO

NICOLÒ RIZZI

Messa da Requiem K 626 
di WOLFGANG A. MOZART

diretto dal M° GIOVANNI FARINA 
In collaborazione con 

Accademia D’Arte Lirica di Osimo

Wolfgang A. Mozart
(1756 - 1791)

Ave verum corpus K 618
versione per coro e duo pianistico

PROGRAMMA

Requiem K 626
versione di C. Czerny
per soli, coro e duo pianistico
 I. Introitus – Requiem aeternam
 II. Kyrie
 III. Sequentia
        1. Dies irae
        2. Tuba mirum
        3. Rex tremendae
        4. Recordare
        5. Confutatis
        6. Lacrimosa
 IV. O�ertorium
                    1. Domine Jesu
                    2. Hostias
 V. Sancus
 VI. Benedictus
 VII. Agnus Dei
 VIII. Communio – Lux aeterna
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NOTE DI SALA

Nell’opera di Wolfgang Amadeus Mozart, la produzione musicale di ambito 
sacro rivela all’ascolto una significativa evoluzione: da pagine contrassegnate da 
un approccio più convenzionale con l’argomento religioso, sino ad opere tarde 
(come la Messa in Do minore o la Messa da Requiem) nelle quali il dialogo con 
l’assoluto e con la trascendenza sembra ravvivarsi, grazie a un rinnovato senso di 
spiritualità e di più profonda introspezione. Degno di nota è rilevare come quasi 
tutte le composizioni mozartiane di ambito sacro (più di una decina di Messe, 
nonché Vespri, mottetti e altre composizioni minori) risalgano a prima della cele-
bre rottura del rapporto lavorativo con la corte salisburghese. Mozart venne infatti 
nominato Kapelmeister (maestro di cappella) appena tredicenne, direttamente da 
Hyeronimus Colloredo von Walsee und Mels, principe arcivescovo di Salisburgo, 
alle cui dipendenze il compositore restò sino al 1781 quando, al termine di un 
litigioso colloquio, venne letteralmente messo alla porta. Si capisce che, durante 
il periodo d’impiego come compositore arcivescovile, Mozart abbia avuto ben 
modo di dedicarsi alla musica sacra: dopodiché, durante gli anni viennesi, quasi 
nulli saranno invece i suoi tentativi di continuare a creare in quell’ambito.

Anche per questo motivo, un’attenzione tutta particolare è da sempre stata 
rivolta da pubblico e intenditori alle sue due ultime composizioni sacre: il breve 
mottetto Ave verum corpus e l’incompiuta Messa da Requiem, entrambi scritti nel 
1791, meno di un anno, dunque, dalla prematura scomparsa del loro giovane au-
tore, rappresentandone così una sorta di ‘testamento spirituale’. Pare significativo 
che queste due composizioni condividano il medesimo impianto tonale: mentre il 
mottetto ne interpreta il modo più tenero e luminoso (in Re maggiore), la messa 
ne rivela quello più introspettivo e oscuro (in Re minore). Entrambe sono opere 

Nel Requiem aleggia il soffio dell’aldilà. Dopo 
un simile ascolto, com’è possibile credere che 
l’universo non abbia alcun senso? Deve averne 
uno! Che tanta sublimità si risolva in niente, 
il cuore – così come l’intelletto – si rifiuta di 
ammetterlo. Deve pur esserci qualcosa, da 
qualche parte, deve esistere un briciolo di verità 
in questo mondo.

Emil Cioran

incentrate sull’ineffabile momento della morte e sembrano al meglio esprimere, 
con volti correlati e contrari, una più approfondita speculazione riguardo la fede 
in un al di là, rispetto al nostro vivere umano. L’Ave verum corpus, infatti, è un 
inno eucaristico cristiano che concerne il credo nella relazione tra il corpo di 
Cristo e il sacramento dell’Eucarestia, “nella prova suprema della nostra morte”. 
D’altro canto, la Messa da Requiem (o Missa pro defunctis) è una particolare 
messa celebrata, secondo il rito cattolico, come servizio liturgico funebre, dunque 
come celebrazione del passaggio – capitale nella religione cristiana – tra la vita 
prima e dopo l’abbandono di questo mondo terreno.

L’Ave verum corpus venne scritto rapidamente, durante un soggiorno estivo 
in compagnia della moglie Costanze, presso la celebre località termale di Baden. 
Dedicato all’amico Anton Stoll, che dirigeva il coro della locale chiesa parrocchia-
le, il mottetto venne eseguito durante le cerimonie celebrative del Corpus Domi-
ni. Da un lato, grazie alla disarmante semplicità espressiva, al delicato equilibrio 
della scrittura omofonica e al terso dialogo timbrico, le sue poche pagine rivelano 
un’ispirazione rispettosa delle nuove direttive emanate in materia di musica sacra 
dall’imperatore Giuseppe II: sobrietà nella scrittura, nitida chiarezza di forma, 
perfetta intellegibilità del testo. Dall’altro, è facile cogliervi – a un ascolto più 
attento – i tratti salienti della grande tradizione del Mottetto polifonico italiano, 
così come accenni garbati di contrappunto imitativo e lo schiudersi di modula-
zioni a tonalità anche lontane. Se la partitura originale è per coro a quattro parti, 
con accompagnamento di archi e organo, la bellezza di quest’opera ha portato a 
numerosi adattamenti e trascrizioni: la versione per coro con accompagnamento 
pianistico (che ascolteremo stasera) ne semplifica certo la tavolozza timbrica ma 
può anche suggerire – avvicinandosi agli equilibri del lied, per voce e pianoforte 
– un approccio ancora più attento alla sua intimità.

«Affezionatissimo Signore! Vorrei seguire il vostro consiglio, ma continuo 
a scrivere perché il comporre mi stanca meno del riposo. D’altronde non ho 
più da temere: lo sento, in quel che provo, che l’ora suona. Sono in procinto di 
spirare; ho finito prima di aver goduto appieno del mio talento. La vita era pur sì 
bella, la carriera s’apriva sotto auspici tanto fortunati… ma non si può cangiare 
il proprio destino! Termino ecco il mio stesso canto funebre – non devo lasciarlo 
imperfetto». Pochi mesi sono passati da quell’estate, a Baden, in cui un Mozart 
ancora capace di spensieratezza riusciva a trovare i più teneri accenti adatti al 
suo Ave verum. Col freddo, Vienna si era stretta attorno alla casa dei Mozart, in 
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una morsa di rigore e di ostilità. In poche settimane Wolfgang, che aveva visto 
precipitare le proprie condizioni di salute, capiscedi essere un uomo finito: ap-
pena trentacinquenne, non solo la vita ma la sua stessa parabola artistica sta per 
troncarsi, e all’apice delle sue capacità. Ecco spiegato il tono non solo cupo ma 
insolitamente rassegnato che oscura la lettera inviata in autunno all’amico Da 
Ponte, suo collaboratore nella stesura delle ultime celebri pagine per il teatro, da 
Le nozze di Figaro al Così fan tutte. È in questo clima improvvisamente difficile 
che si colloca la storia compositiva del Requiem: semplice, a dire al vero, ma 
quanto mai triste. Dopo la morte della propria moglie, l’anno precedente, il conte 
Franz von Walsegg (aspirante compositore) decide di commissionare una Messa 
di suffragio da celebrarsi in occasione del primo anniversario dalla scomparsa, in 
febbraio. La commissione viene proposta a Mozart, in un momento di forte dif-
ficoltà finanziaria per la propria famiglia. Avviene in forma anonima, per tramite 
di un messo che si presenta alla sua porta celato da una maschera. Si pattuisce 
un lauto compenso di anticipo cui farà seguito un saldo, a lavoro concluso. La 
commissione rimane segreta perché, e questo Mozart non lo sa, il conte ha tutta 
l’intenzione di spacciare l’opera per sua: ottenuto il manoscritto, vi apporrà la 
propria firma. Dopo i primi giorni di lavoro la scrittura subisce dei rallentamenti, 
a causa di vari impegni nella capitale e anche per la necessità di recarsi in Praga, 
dove meglio seguire le prove de La clemenza di Tito. Walsegg aumenta perciò le 
pressioni affinché i termini vengano rispettati, e Mozart si trova così nell’ansia di 
dover presto terminare il lavoro e con la sensazione (certo aumentata dal clima di 
mistero intorno all’intero progetto) che quest’opera stia assumendo un significato 
ulteriore, inquieto, giunto com’è in procinto dei propri ultimi giorni di vita. Ben 
presto, la situazione precipita: Mozart chiede l’aiuto di alcuni allievi fidati (sopra a 
tutti, Franz Xaver Süssmayr), per metter mano alla partitura; completa per intero 
Introitus e Kyrie; sistema le parti vocali, la linea del basso e alcuni appunti di stru-
mentazione sino all’Hostias compreso; lascia abbozzi del resto. In una delle sue ul-
time mattine consegna un plico di annotazioni e dettagli nelle mani di Süssmayr 
(cui dobbiamo il completamento del Requiem come noi oggi lo conosciamo). La 
notte del cinque dicembre Mozart muore.

Ascoltando la sua musica si ha la netta sensazione di avere a che fare con 
qualcosa di raro, risultato da un’armonia tutta particolare, capace di renderne 
le opere riconoscibili d’istinto, al loro primo ascolto, in luce di una peculiare 
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profondità umana, entro però i contorni di una perfetta levità delle forme. Per-
mettendoci un ragionamento un poco più astratto, potremmo dire che nella 
musica di Mozart come, prima di lui, in Bach e, dopo di lui, in Beethoven, si 
ha la sensazione di avere a che fare con un non comune equilibrio, nel dialogo 
che – tra assoluto e umano, tra trascendente e mondano – questi grandi autori 
hanno saputo raccogliere nella loro arte. Oltre a più ovvie questioni di stile e a 
caratteristiche riconducibili al loro contesto storico, si può individuare – come 
motivo essenziale, intrinseco, della loro più chiara identità musicale – la cifra 
personale con cui questi compositori hanno impostato il loro proprio dialogo con 
l’assoluto. Chiaramente, il tono di alcune tra le sue pagine migliori, così come 
l’occasione tutta particolare della sua commissione, hanno facilmente eccitato la 
fantasia dei romantici. Più d’ogni altra considerazione stupisce però quanto, in 
tutte le sue parti, risulti all’ascolto un’opera altamente unitaria, nella fattura come 
nell’ispirazione. Così, al di là della sua indiscutibile bellezza musicale, rimane un 
capolavoro tra i più sconvolgenti nella storia dell’arte, proprio per la toccante ca-
pacità di esprimere sia la fragilità che la potenza delle umane emozioni, di fronte 
al profondo mistero del vivere, e del morire.

Nicolò Rizzi
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Coro Giovanile delle Marche
	
Il Coro Giovanile delle Marche nasce nel 2015, da un progetto 
dell’Associazione Regionale Cori Marchigiani APS, per poter 
offrire ai giovani coristi marchigiani un percorso di formazione 
corale di alto livello, un’esperienza importante di crescita musicale 
per permettere ai tanti giovani di approfondire lo studio della 
vocalità e di vari repertori polifonici. L’attività del Coro sospesa 
temporaneamente durante il Covid, è stata ripresa nel 2024. 
L’organico attuale è formato da 32 giovani cantori selezionati dai 
18 ai 35 anni, provenienti dai Cori associati distribuiti su tutto 
il territorio regionale e dalle classi di canto dei Conservatori di 
Fermo e Pesaro. Ogni due anni il Coro rinnova l’organico per 
poter offrire l’opportunità di partecipazione ad altri giovani cantori 
marchigiani. Il Coro Giovanile delle Marche ha eseguito il Requiem 
di W. A. Mozart a Macerata, Pesaro, Fermo, Montepulciano e 
Jesi in collaborazione con l’Orchestra Filarmonica Marchigiana, 
nel mese di aprile 2025 e presso il Santuario della Santa Casa di 
Loreto, nella versione di Czerny con pianoforte a 4 mani, il 6 
luglio 2025. La direzione del Coro per i concerti del Requiem di 
Mozart è stata affidata al M° Giovanni Farina. Contestualmente 
all’attività concertistica, il Coro sta approntando un programma 
di brani polifonici a cappella di autori contemporanei in vista 
dell’allestimento del nuovo repertorio. Attualmente il Coro è 
preparato e diretto dal M° Francesco Santini.

Stefano Chiurchiù, pianista
	
Classe 1994, si è laureato con lode al Conservatorio “G. B. 
Pergolesi” di Fermo con il M. Fabrizio Viti, e ha proseguito gli 
studi con il M° Lorenzo Di Bella all’Accademia Pianistica delle 
Marche di Recanati. Nell’ottobre 2024 termina gli studi di Musica 
vocale da camera nella classe della Mª Stacey Bartsch e del M° Julius 
Drake alla Kunst-Universität di Graz (Austria), dove collabora 
stabilmente come pianista accompagnatore delle classi di canto e 
nelle produzioni del dipartimento di Teatro Musicale in qualità di 
pianista e cembalista. Ha al suo attivo numerosi concerti sia come 
solista sia in ensemble di musica da camera. È particolarmente 
apprezzato per la sua attività di accompagnatore vocale, ruolo 
che lo ha portato a esibirsi in prestigiosi eventi musicali in Italia e 
all’estero, in paesi come Germania, Austria, Slovacchia, Svizzera, 
Islanda, Norvegia, Inghilterra, Polonia e Irlanda. Ha preso parte 
alle lezioni di importanti docenti, come i pianisti Charles Spencer, 
Wolfram Rieger, Helmut Deutsch, Roger Vignoles, e i cantanti Ulf 
Bästlein, Robert Holl, Michael Schade, Birgid Steinberger ed Elly 
Ameling. Ha avuto l’opportunità di esibirsi in qualità di solista 
con l’Orchestra del Conservatorio “G.B. Pergolesi” di Fermo e con 
l’Orchestra Filarmonica Marchigiana, con cui ha collaboratoper 
numerose altre produzioni suonando il pianoforte e la celesta. Da 
agosto 2025 lavora come maestro collaboratore presso il Teatro 
“Vanemuine” di Tartu (Estonia).
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Davide Martelli, pianista

È un pianista, compositore e docente. Ha conseguito la maturità 
classica con lode nel 2008 e, nello stesso anno, il diploma di 
Pianoforte con lode e Menzione d’Onore, sotto la guida del M° 
Fabrizio Viti. Nel 2017, ha ottenuto il diploma in Composizione 
con il massimo dei voti presso il Conservatorio “Pergolesi” 
di Fermo, sotto la direzione del M° Fulvio Delli Pizzi. Ha 
approfondito il repertorio pianistico studiando con alcuni dei 
più importanti maestri italiani, tra cui il M° Lorenzo Di Bella 
presso l’Accademia Pianistica delle Marche di Recanati e il M°  
Enrico Pace presso l’Accademia di Musica di Pinerolo. Nel corso 
della sua carriera ha vinto numerosi premi in competizioni 
pianistiche a livello nazionale e internazionale e si è esibito in 
diverse città italiane ed europee. È stato solista con orchestre, 
eseguendo concerti come il Concerto in La minore di Grieg, 
il Concerto n. 1 op. 15 di Beethoven, il Concerto K 467 di 
Mozart, il Carnevale degli Animali di Saint-Saens, la Rapsodia 
in Blu di Gershwin e il Concerto in Fa minore BWV 1056 
di Bach. Collabora stabilmente con la FORM – Orchestra 
Filarmonica Marchigiana, sia in qualità di pianista solista 
che di professore d’orchestra, con mansione di pianoforte e 
celesta. La sua passione per la musica da camera lo ha portato 
a frequentare i corsi annuali tenuti dal M° Pier Narciso Masi, 
specializzandosi nel repertorioper due pianoforti, pianoforte a 

quattro mani, violino e pianoforte, violoncello e pianoforte. Ha 
inoltre svolto il ruolo di pianista accompagnatore in importanti 
contesti musicali, tra cui i corsi di alto perfezionamento di 
Piceno Classica e dell’Accademia Musicale Internazionale “Maria 
Malibran”, il Concorso Internazionale di Oboe “Tomassini”, il 
Concorso Internazionale di Canto “Anita Cerquetti”, il Concorso 
violinistico internazionale “Andrea Postacchini”. Si esibisce in 
duo con musicisti di fama internazionale come il primo oboe del 
Teatro La Fenice di Venezia Andrea De Francesco, il clarinettista 
Marco Giani, il trombonista Lito Fontana, il flautista Luca 
Magni, e accompagna al pianoforte il basso Andrea Concetti e 
il soprano Rossella Marcantoni. Dal 2014, ricopre il ruolo di 
direttore artistico del Cupra Musica Festival. Dal 2017 è docente 
di ruolo di Pianoforte, prima presso il Liceo Musicale “Tenca” 
di Milano, poi presso la Scuola media a Indirizzo musicale di 
Sant’Egidio alla Vibrata.

Antonella Granata, soprano

È nata a Palermo. Ha iniziato lo studio del canto all’età di dodici 
anni con il M° Antonio Marcenò. Ha debuttato come Clarice ne 
Il duello comico di Paisiello al teatro Garibaldi di Castellammare 
del Golfo. Nel 2024, ha preso parte come solista al Concerto per 
il G7 Salute, al Teatro delle Muse di Ancona, con l’Orchestra 
Filarmonica Marchigiana diretta dal M° Alessandro Cadario. Ha 
partecipato alle celebrazioni per il 250° anniversario della nascita 
di Gaspare Spontini nei concerti al Teatro La Nuova Fenice di 
Osimo, al Teatro Spontini di Maiolati e a quelle per il centenario 
della nascita di Tullio Giacconi al Teatro Valle di Chiaravalle. 
Ha cantato Anna in Nabucco, nella produzione inaugurale 
della stagione 2024 del Teatro delle Muse. Ha preso parte 
all’Accademia Rossiniana e alla produzione de Il viaggio a Reims 
del Rossini Opera Festival 2025. Nel gennaio 2025 ha ricevuto 
il Primo premio al Concorso Umberto Borsò a Castelfiorentino. 
Dal 2023 è allieva dell’Accademia d’arte lirica di Osimo, dove le 
sono state attribuite le borse di studio ‘Bper Banca’ e ‘Candelari’.
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Nutsa Zakaidze, mezzosoprano

Nasce a Tbilisi, in Georgia. Si laurea in canto al Conservatorio 
statale della capitale e, durante gli studi, ottiene la borsa di 
studio ‘Paata Burchuladze’. Nel 2012 si aggiudica il premio 
speciale per giovani promesse al Concorso Internazionale ‘Lado 
Ataneli’. Successivamente vince il Grand Prix all’International 
Festival Competition a Yerevan e il secondo premio al 
Concorso internazionale di musica ‘Nodar Gabunia’. Entra 
a far parte del Young Artist Program dell’Opera di Stato di 
Tbilisi. Si perfeziona all’Accademia d’Arte Lirica di Osimo, 
dove le sono state assegnate le borse di studio ‘Costantini’ e 
‘Francesca Alessandrini’. Nel 2020 partecipa al Rossini Opera 
Festival, interpretando il ruolo di Melibea ne Il viaggio a Reims, 
nell’ambito dell’Accademia Rossiniana ‘Alberto Zedda’, e in 
seguito al Festival ‘Incontri Asolani’ come solista in Elio nella 
Vienna di Beethoven accanto ad Elio, oltreché nell’opera Lo 
Scrigno Magico (in prima assoluta), al Teatro La Nuova Fenice 
di Osimo. Nel 2021 debutta al Teatro delle Muse di Ancona nel 
Giovedì Grasso di Donizetti e prende parte alla prima esecuzione 
di L’ultima estate di Marcello Filotei nei Teatri di Rieti, Fermo e 
negli Auditorium di Foligno e l’Aquila. Canta con l’Orchestra 
Sinfonica G. Rossini, la FORM – Orchestra Regionale delle 
Marche; partecipa ad un concerto händeliano diretto da 
Fabio Bonizzoni al Festival dei Giovani Musicisti europei di 
Mondovì; è infine solista nei Liebeslieder Walzer di Brahms (con 
Monica Leone e Michele Campanella), a Osimo e ad Asolo, 
per gli Incontri asolani. Nel 2022 canta Isaura nel Tancredi al 
Teatro della Fortuna di Fano. Nel 2023 è Fenena in Nabucco 
all’Immling Festival e vince il primo premio al Concorso Nuits 
Lyriques de Marmande. L’anno seguente è a Pesaro per Playlist 
Rossini del Rossini Opera Festival e per il Magnificat di Bach con 
l’Orchestra Sinfonica G. Rossini. Nel 2025 canta Melibea ne Il 
viaggio a Reims a Gorizia, per le celebrazioni di Gorizia-Nova 
Gorica, capitale europea della Cultura e come solista nel Requiem 
di Mozart con la FORM – Orchestra Filarmonica Marchigiana.

Alessandro Fiocchetti, tenore

Studia canto, prima all’Istituto ‘G. Briccialdi’ di Terni (con il 
M° Ambra Vespasiani) e poi al Conservatorio di Santa Cecilia 
a Roma dove, nel 2021, si laurea (col massimo dei voti) sotto 
la guida del M° Amelia Felle. Si perfeziona successivamente 
presso l’Accademia d’Arte Lirica di Osimo dove, nel 2022, 
gli sono state attribuite le borse di studio ‘Vincenzo Acqua’ e 
‘Ribighini’. Vince nel 2014 il primo premio ex aequo al concorso 
internazionale di canto lirico ‘Fausto Ricci’ di Viterbo. Nel 2022 
è finalista al Concorso Voci in Barcaccia della RAI. Debutta 
nel 2009 come Paolino ne Il matrimonio segreto di Cimarosa, 
al Teatro Bonci di Cesena. Nel 2018 frequenta il Corso di 
avviamento al debutto del Teatro Lirico Sperimentale ‘A. Belli’ 
di Spoleto, cantando Ramiro ne La Cenerentola di Rossini e Ke-
ki-ka-ko in Ba-ta-clan di Offenbach. L’anno seguente interpreta 
Alfredo in Traviata al Teatro dell’Unione di Viterbo, Ernesto 
in Don Pasquale al Teatro Gentile di Fabriano e al Teatro 
‘Ventidio Basso’ di Ascoli, Nemorino in Elisir d’amore per il 
progetto Europa In Canto e Mercurio ne Il giudizio di Paride 
di Marcello Panni, diretto dall’autore al Teatro Palladium di 
Roma. Nel 2020 canta Fe-ni-han in Ba-ta-clan di Offenbach 
al Luglio musicale Trapanese e Rodolfo ne La Bohème, per il 
film realizzato per Magia dell’opera dall’Associazione ‘Tito 
Gobbi’ e nella produzione al Teatro Vittoria di Roma. L’anno 
seguente è Gherardo in Gianni Schicchi al Teatro delle Muse di 
Ancona. Solista nei Liebeslieder Walzer di Brahms (con Michele 
Campanella e Monica Leone al pianoforte) a Osimo, Asolo, 
Monfalcone. Canta con l’Orchestra Filarmonica Marchigiana al 
Teatro delle Muse di Ancona e all’Arena Gigli di Porto Recanati. 
Prende parte al concerto Elio nella Vienna di Beethoven, con Elio 
(ex Storie tese) ad Enna. Canta Sacerdote ed Armigero nella 
produzione del Flauto Magico al Teatro delle Muse di Ancona, 
Gastone in Traviata al Teatro dell’Unione di Viterbo e all’Alfieri 
di Asti, Alfredo sempre in Traviata al Teatro Torlonia di Roma 
e al Teatro Domma di Acilia, Ruggero ne La Rondine al Teatro 
Verdi di Busseto. Nel 2024 ha cantato come solista nel Requiem 
di Mozart con la FORM – Orchestra Filarmonica Marchigiana.
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Aleksandr Utkin, basso

È nato a Cherkessk, in Russia. Ha studiato direzione corale 
al Bryansk Regional College of Music and Fine Arts e poi al 
Conservatorio di Stato ‘Rimskij-Korsakov’ di San Pietroburgo, 
nella classe di Dmitry Karpov, laureandosi nel 2017. Nello 
stesso anno ha partecipato all’Accademia Rossiniana di Pesaro 
e ha interpretato il ruolo di Antonio ne Il viaggio a Reims al 
Rossini Opera Festival (avendone anche preparato il ruolo di 
Lord Sydney). Nello stesso anno ha cantato come solista nella 
Sinfonia n. 9 di Beethoven, diretta da Yuri Simonov nella Sala 
Grande del Conservatorio di Mosca. Nel 2018 è entrato a far 
parte del Young Artists Program del Teatro Bol’šoj. Nello stesso 
anno ha partecipato all’opera studio dell’Opera di Tenerife, sotto 
la guida di Giulio Zappa, interpretando Mustafà ne L’Italiana in 
Algeri, poi debuttando al Teatro Comunale di Bologna, l’anno 
seguente, nella stessa produzione. Sempre a Tenerife ha cantato 
in Turandot, La Traviata, Rigoletto, L’Enfant et les sortilèges ed 
Ariadne auf Naxos. Nel 2021 Aleksandr ha debuttato come 
Leporello nel Don Giovanni, alla Filarmonica di Mosca. Nel 2022 
ha preso parte alla tournée del Rossini Opera Festival presso la 
Royal Opera House di Muscat, in Oman, interpretando Norton 
ne La cambiale di matrimonio. Nel 2024 ha cantato come solista 
nel Requiem di Mozart con la FORM – Orchestra Filarmonica 
Marchigiana. Dal 2023 si perfeziona presso l’Accademia d’Arte 
Lirica di Osimo, dove gli sono state attribuite le borse di studio 
‘Palmieri’ ed ‘Enrica Zallocco’.

Roberto Valli porta un suo pianoforte nella Cappella dei Contadini, foto di Ernesto Riccobelli, 2024
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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. Ideatore di “Scena-
ria” e “Prima Scena - Festival della Scenogafia”. È presidente 
dell'Associazione “Centro Culturale APS’” di Potenza Picena.

Associazione di Promozione Sociale “Centro Culturale”

L’Associazione culturale “Centro Culturale”, dal 2021 Centro Culturale 
APS, 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 in cui il pubblico può incontrare nomi 
storicizzati e nuove proposte provenienti dal panorama europeo. Tra i prin-
cipali eventi organizzati dall’associazione sono da annoverare, in collabora-
zione con il Comune di Potenza Picena (MC)  le due edizioni 2014 e 2015 
del festival InnovArti, dedicato all’artigianato artistico tipico e tradizionale 
e , sempre a Potenza Picena, il Mugellini Festival - rassegna di musica e arte 
giunto nel 2025 alla sua decima edizione; da giugno 2018 si aggiunge la 
creazione e gestione dell’incubatore di progettazione artistica Mayday. Tut-
te le realtà sono annualmente sostenute da Regione Marche e da importanti 
partner istituzionali e privati.  Dal 2019 al 2021 ha curato la segreteria 
organizzativa e amministrativa per l’Azienda Speciale Servizi Cultura Turi-
smo e Spettacolo Teatri di Civitanova. Nel 2020 avvia una collaborazione 
con il premio Oscar Dante Ferretti, per il quale curano, 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 sceno-
grafia, 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. Dal 2021 realizza il Festival do Fado, 
do Mar e Dos Portos a Senigallia, con la direzione artistica di Marco Poeta. 
Nel 2022 sempre nel nome del fado, amplia la sua offerta culturale su ter-
ritorio laziale creando la prima edizione con la direzione artistica di Marco 
Poeta del Bassiano Fado Festival. Nel 2023 realizza PRIMA SCENA, festi-
val itinerante dedicato alla Scenografia nelle Marche. Grazie all’inserimen-
to di nuove collaborazioni professionali, dal 2024 amplia le proprie attività 
anche nel settore di teatro e musica dal vivo e cura la stagione teatrale 
del teatro Pagani di Monterubbiano. Nel 2025 lancia la nuova stagione di 
Scenaria Festival con la direzione artistica del noto scenografo Giancarlo 
Basili. Per il triennio 2025 - 27 è soggetto finanziato dal Fondo Nazionale 
Per lo Spettacolo dal Vivo del Ministero per la Cultura.
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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 dieci anni lavora nel mondo 
del teatro d’opera, presso il Teatro lirico “Ponchielli” di Cremona 
(avendo l’opportunità di lavorare con Maestri come D. Livermore, 
P. L. Pizzi, O. Dantone, R. Catalano, C. Goldstein, F. Corti, L. 
De Angelis, A. Greco, F. Cilluffo, E. De Capitani): da quattro 
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, Concert e 
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 
cinque anni, presso un istituto privato in provincia di Piacenza. 
In ambito corale, oltre ad aver co-fondato sei 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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