
la Voce
del popolo

L’ENTUSIASMO 

MUSICALE  

DI VISINADA

INTERVISTA

Adriana Lecouvrer,
l’amore nella rivalità

Il Potere
della tecnica scultorea

Karaoke,
le canzoni intramontabili

OPERA ARTE MUSICA

2|3 6 7 8
Ivan Pešut,
tra musica e sindacato

Il presidente della sezione fiumana 
dell’Unione musicale croata parla del 
trust indipendente dei musicisti

Al Maggio Fiorentino il melodramma di 
Franceso Cilea, un allestimento ispirato 
alla relazione meta-teatrale

Alla Galleria Baroni di Milano, tra 
mosaici, busti e medaglioni, una mostra 
dedicata a Napoleone Bonaparte

L’inizio di un fenomeno di oggi e di ieri 
e le melodie che tutti hanno ascoltato e 
che non si vergognano di cantare 

la Voce
del popolo

spettacoli
www.lavoce.hr 
Anno 7 • n. 56
martedì, 25 maggio  2021



spettacoli2 martedì, 25 maggio  2021 la Voce
del popolo

In questo primo mandato ha dovuto 
affrontare il problema del coronavirus…

 “Sì, si tratta di un problema che abbiamo 
affrontato ma non superato, visto che lo 
stiamo ancora vivendo. Tutte le azioni 
legate al Fondo della solidarietà e ad altri 
sussidi per i nostri membri sono partite 
dalla presidenza dell’HGU. Questo è un 
dato che è sconosciuto alla maggior parte 
delle persone perché la cosa non è stata 
presentata ai media in quanto l’iniziativa 
avevo lo scopo di sostenere gli artisti e 
non di farci pubblicità. Visto il lavoro 
che svolgiamo, dunque, potrei definirci 
un sindacato autonomo dei musicisti, 
un’associazione a livello nazionale, che 
raduna i musicisti e tutela i loro interessi. 
Proprio come succede con gli altri sindacati 
a livello nazionale, non abbiamo degli 
introiti fissi, ma i sussidi finanziari 
arrivano dal ministero della Cultura 
e dei Media, da fondi minori e dagli 
abbonamenti. In questo primo momento 
gli aiuti finanziari sono andati a tutti 
coloro che vivono di musica e non 
hanno altri impieghi. Anche se i 
finanziamenti sono arrivati dallo 
Stato, la nostra funzione è stata 
quella di realizzare una scaletta 
degli artisti in base alle priorità e ai 
criteri per l’assegnazione. Tali criteri, 
ovviamente, devono essere obiettivi 
e non è facile decidere a chi dare 
i soldi, ma alla fine devo dire che 
quasi tutti gli artisti in lista hanno 
ottenuto un sussidio”.

Chi può entrare a far parte 
dell’organizzazione?

”Tutti i musicisti di tutti i 
profili, indipendentemente se 
professionisti o principianti, 
possono diventare membri 
dell’HGU, ma anche produttori 
musicale e altre professioni non 
legate alle esibizioni, quanto 
all’industria musicale. In questo 
momento sono più di 700 i 
musicisti e non registrati nella 

sede fiumana, ma il numero 
esatto è difficile da calcolare 
perché anche se qualcuno non 
ha pagato l’abbonamento 
per l’anno corrente (e 
purtroppo nel 2020 è 
successo spesso) non viene 
estromesso dall’associazione, 
ma tolleriamo un ritardo 
anche di due anni. Non siamo 
molto rigidi in questo campo. 
A livello nazionale i musicisti 
membri dell’HGU sono circa 
seimila”.

Quali sono i vantaggi 
dell’adesione all’HGU?

”L’HGU è stata fondata nel 1992 
e l’idea di base era di raccogliere 
i musicisti e creare una rete di 
scambio di informazioni. Subito 

dopo, però, la posizione fiscale e 
legale dei musicisti è stata regolata 

e definita in seno all’apparato statale 
nazionale proprio grazie all’intervento 
dell’HGU, che ha fatto da portavoce di 
tutta la categoria. Quindi il vantaggio 
principale dell’adesione all’organizzazione 
è la regolazione dello status legale e 
fiscale. I musicisti che fanno parte dell’HGU 
ottengono degli sgravi fiscali e ne tuteliamo 
i diritti d’autore”.

Come avviene tale tutela dei diritti 
d’autore?

”In Croazia la Società dei compositori 
(corrispondente alla Società Italiana degli 
Autori ed Editori, nda) coordina il sistema 
di tutela dei diritti musicali degli autori, 
comunemente chiamato ZAMP. Non esiste 
un’organizzazione migliore per tutelare i 
diritti dei musicisti che quella composta 
da musicisti stessi e lo stesso vale anche 
per l’ottenimento dei sussidi durante la 
pandemia. I musicisti che fanno parte della 
presidenza dell’HGU hanno lottato con 
le unghie e con i denti per far ottenere 
il sostegno dello Stato ai colleghi in 
difficoltà. I diritti d’autore sono un tema 
di cui ci occupiamo anche perché è più 
facile conoscere i propri diritti e accedere 
a un sostegno legale, se ci sono stati dei 
precedenti in questo campo. In ogni caso 
il problema dei diritti d’autore e di una 
cornice legale da realizzare per tutelarli è 
sempre attuale anche a livello mondiale e 
in questo momento stiamo lavorando a una 
proposta di legge che tenga conto anche dei 
formati digitali. La proprietà intellettuale 
è un concetto nato nei paesi dell’Europa 
occidentale e che forse non ci è ancora 
molto chiaro”.

Quante sedi ha l’HGU a livello nazionale?

“Esistono sei sezioni nelle città principali, 
tutte fondate nel 1992, ma tutti noi siamo 
abbastanza indipendenti dalla sede centrale 
e il nostro operato dipende principalmente 
dal sostegno delle unità di autogoverno 
locale, città e comuni. Noi abbiamo avuto 
la fortuna di aver potuto contare sul nostro 
spiritus movens, Jadranka Čubrić, la quale 
si è impegnata dal buon inizio a darci 
visibilità. La collaborazione con l’autorità 
cittadina fiumana è sempre stata buona 
e sinceramente non posso immaginare 
un’autorità cittadina che si rispetti che 
non valorizzi la categoria degli artisti in 
generale e dei musicisti in particolare”.

Quante persone fanno parte 
dell’apparato dell’HGU?

”Innanzitutto devo dire che questo non 
è un lavoro, ma una mansione su base 
volontaria, quindi tutti noi mettiamo a 
disposizione il nostro tempo e la nostra 
energia gratuitamente. Credo che tutta 
la struttura si regga sull’impegno di una 
decina di persone se consideriamo la 
presidenza e i consiglieri. A Fiume siamo 
solo in due a lavorare assiduamente col 
ministero e all’organizzazione degli eventi. 
Purtroppo le persone tendono sempre a 
lamentarsi quando le cose non funzionano, 
ma raramente si dimostrano riconoscenti 
per quello che facciamo. Cerchiamo di 
non avergliene a male perché ci rendiamo 
conto della difficile situazione che stanno 
vivendo”.

 Cos’è stato realizzato negli ultimi tempi?

”Tra tutte le attività e gli eventi che 
organizziamo una buona parte, purtroppo, 
a causa della pandemia è stata cancellata 
o ridotta, ma siamo riusciti comunque a 
organizzare il concerto tradizionale ‘Božić je 
judi’ anche se in streaming e senza pubblico; 
siamo riusciti a celebrare la Giornata 
internazionale del jazz e prossimamente 
celebreremo la Giornata mondiale della 
musica (21 giugno, nda); ma anche molti 
laboratori musicali nelle scuole. Penso che a 
livello nazionale sia importante l’iniziativa 
‘Jer svirati se mora’ (Perché suonar si 

I
l mondo degli artisti per quanto 
creativo e spensierato possa sembrare 
soprattutto nel periodo della pandemia 

si è dimostrato una lama a doppio taglio 
in quanto il settore del divertimento, 
della musica e del teatro, ha subito 
perdite ingenti e non si è ancora ripreso 
interamente. A parlare dell’industria 
musicale, della tutela dei musicisti, dei 
diritti d’autore e di tanti altri temi 
e progetti legati alla musica 
in Croazia e a Fiume è stato 
Ivan Pešut, presidente della 
sezione fiumana dell’Unione 
musicale croata (HGU)

Come è entrato a far 
parte dell’HGU?

”Come succede molte volte 
nella vita sono entrato 
nel mondo della musica 
esibendomi dal vivo e 
partecipando a numerosi 
programmi dell’Unione 
musicale croata (HGU). 
Col passare del tempo i 
colleghi hanno riconosciuto 
in me un potenziale non 
soltanto artistico e mi hanno 
chiesto di entrare nel Consiglio 
direzionale e poi in quello 
generale a livello nazionale. 
A un certo punto i vertici 
hanno voluto ‘rinfrescare’ 
un po’ le acque e portare 
gente nuova 

nell’organizzazione e a quel punto mi è 
stato chiesto di accedere a questa funzione 
di direttore dell’HGU. È stata una proposta 
piuttosto avventata, arrivatami nel 2018 
da Jadranka Čubrić, che ne fa parte 
dalla fondazione. Lei è sempre stata alla 
direzione della sezione fiumana dell’HGU e 
ha riconosciuto in me un potenziale che io 
non vedevo”.

Pensa di rinnovare il mandato al 
suo scadere?

“Perché no? In associazioni 
di questo tipo, per capire il 

funzionamento e avviare 
i lavori, per conoscere 
tutte le persone e i 
collaboratori, avviare 
la grande macchina 

non solo a livello 
regionale ma 
nazionale, ci 
vogliono degli 
anni e penso che il 
primo mandato sia 

solo un’introduzione 
a questo impegno. Ma 

anche se non dovessero 
riconfermarmi, sono 

circondato da persone 
capaci e ben inserite nel 
settore, quindi comunque 
vada si continuerà su 

questa strada”.

  | Ivan Pešut con la sua chitarra

INTERVISTA  di Stella Defranza
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deve), un progetto realizzato dall’HGU in 
collaborazione col ministero della Cultura e 
che permette il cofinanziamento dei concerti. 
Il ministero copre le spese per l’attrezzatura 
e l’affitto dello spazio, in modo da sostenere 
gli organizzatori costretti a vendere un 
numero ridotto di biglietti. In questo modo il 
profitto che deriva dalla vendita dei biglietti 
può venire suddiviso tra gli artisti e gli 
organizzatori”.

Questo progetto può salvare l’industria 
musicale?

“Questo è solo un cerotto, una misura 
d’emergenza per permettere agli artisti 
di restare a galla. Non so come sarà la 
situazione in futuro perché non è stato 
fissato un piano ufficiale, ma personalmente 
reputo che stiamo vivendo delle fasi 
sperimentali a livello di umanità, sia per 
quanto riguarda i concerti di massa solo per i 
vaccinati, che i concerti con distanziamento, 
ma dai biglietti estremamente cari e quindi 
destinati a pochi. Molte persone sono ancora 
insicure in quanto preoccupate per i contagi, 
e poi ci sono quelli che reputano esagerate 
tutte le misure in vigore. Gli esperti, d’altro 
canto, continuano a ripetere quanto sia 
importante tener conto di questi semplici 
accorgimenti e noi non possiamo ignorarli. 
La situazione però è talmente instabile 
che non ci resta altro che aspettare ancora 
sei mesi per vedere come si svilupperà 
la situazione. Penso che i cittadini siano 
stufi dell’isolamento e non vedano l’ora 
di riprendere a uscire e divertirsi, quindi 
confido nell’allentamento delle misure e in 
un’estate più spensierata”.

 Possiamo considerare Fiume la “città del 
rock”?
”Il termine ‘città del rock’ è stato coniato dai 
giornalisti per indicare la scena musicale 
fiumana degli anni Settanta e Ottanta del 
secolo scorso e ormai lo usiamo da molti 
decenni, anche se ha perso il significato 
originale. Fiume è ancora la città del rock, 
ma è diventata anche la città di molti altri 
generi musicali, del jazz, della musica 
alternativa, di quella elettronica, di tanti 
altri generi ormai più attuali del rock 
o del punk-rock. Quindi penso che sia 
riduttivo definirla città del rock e penso che 
l’evoluzione avvenuta negli ultimi decenni 
non sia da trascurare. Sarei molto contento 
di veder definita Fiume la città del jazz 
o dell’elettronica o anche semplicemente 
‘Fiume città della musica’, perché il resto 
della Croazia la considera tale”.

Si può vivere di musica a Fiume?

”I colleghi che si vogliono occupare di 
musica in maniera professionale iniziano 
solitamente proprio da qui, dalla loro città 
natale. Penso che di musica si possa vivere, 
ma non concentrandosi solo su una città, 
bensì tutta la Croazia. In fondo non siamo un 
Paese grande e in mezz’ora si può giungere 
alla capitale senza alcun problema”.

L’HGU collabora con i colleghi europei?

”Assolutamente sì. Il nostro modello di 
organizzazione è stato in pratica ripreso da 
quello britannico, ovvero la Musicians Union 
della Gran Bretagna. Nel 1992, anno della 
nascita dell’HGU, le idee sulla sua funzione 
erano chiare, ma si doveva trovare un punto di 

IVAN PEŠUT E UNA VITA  
DEDICATA ALLA MUSICA

  | Uno dei pochi concerti svoltisi con un pubblico ridotto

IL PRESIDENTE DELLA SEZIONE FIUMANA DELL’UNIONE 
MUSICALE CROATA PARLA DI QUESTO SINGOLARE SINDACATO 
INDIPENDENTE DEI MUSICISTI, NATO PER TUTELARNE I DIRITTI 
E CREARE NUOVE OCCASIONI D’IMPIEGO

riferimento, un modello al quale aspirare. 
I fondatori dell’organizzazione, Tomislav 
Ivčić, Paolo Sfeci, Siniša Doronjga, Branko 
Paić, Jura Pađen, Nenad Drobnjak, Mladen 
Bodalec, Antun Tuna Pavić, Stjepan Jimy 
Stanić, Zrinko Tutić, Vedran Božić, Krešo 
Blažević, Marijan Brkić, Robert Mareković, 
Željko Bručić, Silvio Pasarić, Silvestar 
Dragoje, Tomislav Šojat, Zvonimir Bučević, 
Slavko Remenarić, Darko Glavan e Branko 
Knežević, hanno guardato con interesse 
alle organizzazioni affini europee e non per 
dare vita a quella che è l’HGU di oggi, però 
a fianco di questo gruppo ci sono anche 
tante altre persone che non sono entrate nel 
novero ufficiale, ma che hanno lavorato con 
impegno. Da questo gruppo è nata pure la 
prima Band Aid croata, la quale ci ha fatto 
comprendere che unendo le forze si può 
fare molto più che agendo da soli”.

L’opinione pubblica ha un’idea chiara 
della vostra attività?

”Molte persone ci confondono con 
l’unione musicale UNISON. I premi 
Porin, ad esempio, sono dell’HGU e tutti 
i cittadini sanno che esiste un premio 
chiamato Porin, ma sono pochi quelli che 
sanno chi lo organizza. Lo stesso vale 
per la trasmissione ‘pop rock hr’ e altri 
eventi e laboratori musicali. Ma anche 
quando sono gli altri a organizzare degli 
eventi, spesso e volentieri collaboriamo 
e siamo coinvolti indirettamente 
nell’organizzazione.

In conclusione, chi è Ivan Pešut al di 
fuori della sua funzione di presidente 
dell’HGU?

“Io sono sempre stato un musicista per 
vocazione. Penso che la gente mi conosca 
principalmente come musicista da studio 
e non tanto per le esibizioni dal vivo. 
Spesso compongo melodie su richiesta, 
anche per cantanti famosi che forse hanno 
bisogno di un chitarrista. Ultimamente, 
però, mi sono dedicato alla composizione 
di pezzi d’autore producendoli 

autonomamente e ho realizzato il mio 
primo album. Si tratta di un processo 
durato molti anni e per il quale mi sono 
fatto spronare dagli altri. Il primo album 
è uscito nel 2019 e ha ottenuto il premio 
Porin come miglior album strumentale, 
il secondo è uscito nel 2020 e ora sto 
lavorando a un progetto coi colleghi 
Kovačić e Lesić e sono stato nominato 
in sette categorie per questo Porin. La 
mia è una musica un po’ particolare con 
elementi di jazz ma anche di altri stili 
musicali. Alcuni dicono che sia l’ideale 
da ascoltare alla guida, altri la ascoltano 
quando vanno a correre, ma penso che in 
realtà ognuno trovi qualcosa di diverso 
nella mia musica”.

Come ha vissuto privatamente e 
professionalmente la pandemia?

”Per me è stato come travasare un liquido 
da un secchio a un altro. Il tempo che 
prima trascorrevo in studio facendo 
arrangiamenti e mixando, nel lockdown 
ho iniziato a trascorrerlo in modo diverso 
ma altrettanto creativo e sono sicuro 
che darà i suoi risultati. A parte lo shock 
iniziale devo dire che non ho trascorso 
molto tempo oziando e aspettando un 
deus ex machina che mi salvi. L’unica 
cosa da fare in una situazione nuova è 
adeguarsi e cercare di trarne il massimo 
aspettando che passi. Queste situazioni 
ti cambiano senza che tu te ne accorga 
e credo che questo sia un bene per i 
progetti e la produzione artistica perché 
porta un’ondata di nuova energia. 
Moltissimi artisti hanno iniziato ad 
acquistare strumenti per la registrazione 
a casa e adeguare la propria produzione 
alla diffusione online e credo che questo 
sia un importante investimento nel futuro 
che non sarebbe successo se non fosse 
stato per il lockdown. Ci sono sicuramente 
anche quelli che non hanno trovato la 
voglia e la forza di affrontare la situazione 
e hanno cambiato completamente 
professione”.
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Classe 1987, giovane, professionale e coinvolgente, 
il Maestro Alen Bernobí fa diventare la musica 
e i momenti di prova uno stimolo e motivo di 

entusiasmo e spensieratezza per le decine e decine di 
giovani che oggi si trovano alla sua guida sia nella Scuola 
di musica di Parenzo dove lavora come docente che 
nella Banda d’ottoni, oggi chiamata “Brass band” della 
Comunit̀ degli Italiani di Visinada che dal 2012 ad oggi 
l’ha resa il fiore all’occhiello del sodalizio, facendola 
diventare una vera orchestra. Un leader quindi che con 
entusiasmo “contagioso” arricchisce costantemente il gì 
vasto repertorio che propone. Musicisti giovani e maturi, 
di tutte le et̀, lo affiancano nell’interpretazione delle pì 
coinvolgenti cover o di brani originali, molti arrangiati 
o rielaborati dallo stesso maestro. Con la sua seriet̀ e 
correttezza, unite a pazienza e dedizione, riesce a creare 
un’alchimia che negli anni si ̀ tradotta in armonia di 
gruppo. Ed ̀ grazie a questa armonia di gruppo che 
contribuisce in modo eccellente alla presentazione della CI 
e del Comune di Visinada non solo a livello regionale ma 
anche oltre i confini nazionali. In una chiacchierata ci ha 
coinvolto nei suoi racconti fatti di esperienza e di note.

L’amore per la musica

Dopo tanti anni di studio, lotte e successi, saprebbe 
ancora raccontarci il suo primo approccio con la musica 
e in che modo questo percorso ha impostato la sua 
personalit̀ fino ad oggi?

Certo, il mio primo ricordo musicale mi riporta all’et̀ di 
3-4 anni quando mio padre, seduto sul divano, cantava e 
suonava alla chitarra “Andrea”, una canzone di Fabrizio 
De Andr̀. La musica ̀ stata intorno a me sin dalla tenera 
et̀. Pap̀ e zio sono musicisti autodidatti e sono riusciti a 
trasmettermi il loro amore per la musica. Un’estate, un amico 
di mio padre dalla Germania, ha lasciato parcheggiata da noi 
la sua automobile. Dentro, ho visto una pila di nastri audio 
in attesa che qualcuno li ascoltasse. Ho ascoltato lo stesso 
nastro per tutto l’anno senza sapere cosa stavo ascoltando 
perch́ allora non c’era Shazam o altre applicazioni che 
rivelano i titoli delle canzoni. Non sapevo cosa stavo 
ascoltando, sapevo solo di essere affascinato da quello che 
stavo ascoltando. L’estate successiva, quando l’amico di mio 
padre ritorǹ dalla Germania, mi rivel̀ questo mistero. 
Erano i Beatles. All’et̀ di 8 anni, mi sono iscritto alla Banda 
d’ottoni guidata dal compianto Maestro Claudio Zigante, 
anch’egli insegnante di tromba presso la Scuola di Musica 
di Parenzo. ̀ riuscito a trascinarmi lontano dal calcio e 
avviarmi verso la scuola di musica. All’et̀ di 11 anni ̀ 
iniziato un momento molto importante della mia crescita. 
Sono entrato a far parte della CEI SO (Central European 
Initiative Symphony Orchestra). Un’orchestra creata 
dall’Unione Europea che include i paesi dell’Europa Centrale. 
Ripensando a quell’esperienza, durata dal 1998 al 2006, 
vedo come abbia avuto un grande impatto su di me e sulla 
mia crescita. Ho avuto come mentori i migliori educatori 

europei provenienti da rinomate istituzioni musicali europee. 
Ho incontrato molte persone da tutto il mondo, con passati 
e culture diverse, che mi hanno permesso di conoscere me 
stesso abbastanza presto. Sono stato estremamente fortunato 
a viaggiare cos̀ giovane facendo cì che amo.

̀ nota pure la sua grande indole di arrangiatore. Che 
cos’̀ per lei l’ispirazione e quando arriva? Le sue fonti 
di ispirazione?

Penso che l’ispirazione per la creazione venga da tutto cì 
che ti ha plasmato per tutta la vita e che sia direttamente 
correlato all’istinto. Non credo che l’ispirazione possa essere 
forzata, decide da sola quando esprimersi. Ma, dall’altro lato 
puoi contemporaneamente potenziarla, nutrirla e attirarla 
verso l’esterno. ̀ un lavoro costante. Penso che le regole in 
questo mondo siano le stesse per tutti, la domanda ̀ quale 
mezzo sceglierai per esprimerti? Il mio mezzo ̀ la musica. 
Suono. Viviamo in un’epoca in cui tutte le informazioni di 
cui hai bisogno sono a soli due “clic” di distanza. Internet ̀ 
un luogo in cui puoi trovare grande ispirazione come pure le 
persone con le quali si lavora. Film, libri, serie... Puoi trovare 
ispirazione ovunque intorno a te.

Una famiglia di musicisti

Com’̀ coinvolta la musica nella sua famiglia?

Come ho gì accennato sopra tanti son coinvolti, pap̀, zio, 
il defunto nonno e il bisnonno che adorava Claudia Villa. La 
musica ̀ sempre stata l̀ da qualche parte intorno a me in 

una forma o nell’altra. Anche le mie sorelle hanno suonato 
per qualche tempo nella banda della CI di Visinada. Ora 
la mia compagna, Barbara Munjas, che ̀ anche un’artista 
e musicista, ed io, abbiamo la nostra famiglia composta 
pure dalla nostra piccola figlia Jolanda... e la musica ̀ 
pure attorno a lei ogni giorno. Ha poco pì di un anno e 
sta gì mostrando interesse per la musica e gli strumenti, 
ma ̀ perch́ ci vede suonare, cantare e non vede l’ora 
di ascoltare ogni nota, rimanendo molto incuriosita dal 
mondo dei suoni. Non vogliamo imporle la musica, ma non 
possiamo nemmeno sfuggire dal fatto che ce ne occupiamo 
quotidianamente perch́ la musica intorno a noi ̀ costante. 
Tuttavia, se la nostra Joli un giorno vorr̀ affrontarla, allora 
deve succedere in modo spontaneo, esclusivamente per 
suo desiderio personale. Qualunque cosa decida Joli, la 
sosterremo. Come ogni genitore.

Quali sono gli autori che ama di pì e secondo lei come 
si diventa musicisti?

Uh, ce ne sono molti, ma se devo nominare alcuni nomi che 
mi hanno influenzato, i Beatles sono sicuramente quelli che 
sono stati i miei migliori amici per la maggior parte della 
vita. Brian Wilson e i Beach Boys, The Band, Steely Dan, 
Ravi Shankar, CSNY, tutto cì che ̀ mai stato registrato a 
Motown, The Wrecking Crew, Mlies Davis... Ho passato la 
mia giovinezza ad ascoltare e scaricare questi artisti e i loro 
album. Amo il blues, il bluegrass, il country, il funk, il jazz, 
l’R & B, il soul… amo tutto cì che mi tocca e mi commuove. 
Non ho preferenze. Solo sentimenti. Ci sono molte nuove 

COMUNITÀ  di Erika Barnaba

A COLLOQUIO CON IL MAESTRO ALEN BERNOBIĆ, 
DOCENTE DI MUSICA E GUIDA DELLA “BRASS BAND” 
DELLA COMUNITÀ DEGLI ITALIANI DI VISINADA, FIORE 
ALL’OCCHIELLO DEL SODALIZIO

  | Una delle prime generazioni della Junior brass band

  | La sede della CI di Visinada
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musiche attuali che adoro, come Jacob Collier, Vulfpeck, 
L’Imṕratrice, Maro, Aurora, questo solo per citarne alcune, 
parallelamente, durante i miei studi, ho suonato pure la 
musica classica. Da studente, ho suonato nelle principali 
opere e orchestre croate. Nella Filarmonica di Zagabria ho 
lavorato principalmente come studente e sicuramente il mio 
anno migliore in orchestra ̀ stato quello in cui abbiamo 
suonato tutte le sinfonie di Mahler, inclusa la sua ottava 
sinfonia chiamata pure “Sinfonia dei mille” - uno spettacolo 
combinato a cui hanno partecipato la Filarmonica di 
Zagabria e quella di Lubiana. Il progetto ha riunito oltre mille 
persone tra musicisti e coristi. ̀ una sinfonia che raramente 
viene eseguita in questo elevato numero di partecipanti 
nel mondo proprio per la figura immaginata dallo stesso 
Mahler. Una grande impresa logistica. Tutto questo sotto la 
direzione del gigante mondiale Valery Gergiev. Sono molto 
orgoglioso di quei concerti. E quando mi viene chiesto come 
diventare un musicista, ti rispondo con una domanda: come 
si diventa qualcosa? Queste sono una serie di circostanze che 
ti intrigano quando sei giovane e suscitano in te un interesse 
per qualcosa o ̀ qualcosa di predestinato in te? Forse 
entrambi. Se mi chiedi come sono diventato un musicista 
potrei scoprire perch́ e come, ma il fatto ̀ che mancava 
davvero poco che non facessi musica. Nel mio caso, tutto ̀ 
una miscela di circostanze, coincidenze e vita. Quando sei un 
bambino non ci pensi e quando sei pì grande hai un po’ pì 
di tempo per analizzare cosa e come ̀ successo. 
Le grandi sfide

̀ risaputo che da moltissimi anni oramai lei collabora 
con le istituzioni della CNI come insegnante di 
solfeggio, musica, come dirigente artistico e corale. 
Dove e quando ha avuto inizio questa collaborazione 
arrivando ad oggi?

̀ successo tutto spontaneamente quando sono tornato da 
Zagabria nel 2012. Ho trovato un lavoro presso la scuola 
di musica d’arte di Parenzo, dove lavoro ancora oggi. ̀ 
seguito un incontro con la presidente della CI di Visinada, 
Neda ̌aiňí Pilato e il presidente della “Brass band” 
del sodalizio Adriano Zauloví. Abbiamo parlato della 
possibilit̀ di rilevare l’orchestra dopo il ritiro del compianto 
maestro Zigante. Amo le belle sfide e questa ̀ stata una 
grande sfida. Sono ancora qui, ma ripensandoci in qualche 
modo mi sembra che tutto sia andato per il suo corso 
naturale. Ho iniziato i miei primi passi musicali proprio in 
questa orchestra e quando sono tornato mi ̀ sembrato un 
ciclo vitale che si chiudeva perfettamente. E quel cerchio si 
sta solo ampliando sempre pì.

Com’̀ stato prendere le redini della Banda d’ottoni 
della CI di Visinada? Ci racconti la sua evoluzione...

Quando ho iniziato a lavorare con l’orchestra della CI 
visinadese devo ammettere che non avevo precedenti 
esperienze nella direzione in questo campo. Ma ho fatto 
parte di orchestre per tutta la mia vita e so cosa vuol dire 
esserci dentro con un direttore di fronte a te che ha le sue 

visioni e desideri. Quindi sono partito da lì. Ho imparato 
da solo a essere un direttore d’orchestra. Una cosa ̀ avere 
un’idea in testa e un’altra ̀ cercare di trasformarla in realt̀. 
Il lavoro e la disciplina sono qualcosa che ̀ in me quando 
si tratta di musica e sapevo che dovevo lavorare e lasciare 
che il tempo facesse il suo dovere. Avevo un obiettivo 
in mente ed era quello di mantenere viva l’orchestra, 
prendere i giovani e creare nuove generazioni di musicisti 
a Visinada. Nel 2013 si ̀ iscritta la 1a generazione di 
giovani che hanno salvato definitivamente l’orchestra. 
Siamo attualmente nella terza generazione di giovani. 
Sfortunatamente, la pandemia ha sconvolto i nostri piani, 
come lo ha fatto per tutti nel mondo. Siamo in attesa 
da troppo tempo ormai e questa situazione non colpisce 
bene le scuole e i giovani in generale, figuriamoci le 
attivit̀ extracurricolari offerte dalla nostra comunit̀. La 
Brass Band ha registrato alcuni video nell’ultimo anno 
ed ̀ fantastico per noi farlo, ma l’orchestra ha bisogno 
dell’interazione dal vivo. Per un’ulteriore crescita. 
L’orchestra non fa le prove da settembre 2020 e questo ci 
ferisce terribilmente.

Una famiglia, tanti stili

Sappiamo che la Brass band della CI di Visinada negli 
ultimi anni si ̀ suddivisa in diversi rami, proponendo 
nuovi gruppi e stili musicali. Quali sono e cosa 
propongono?

Abbiamo la “Brass Band” come gruppo principale e, come 
li chiamiamo noi, ulteriori progetti satellite attorno ad 
esso. Al momento abbiamo circa 15 principianti di terza 
generazione che aspettano con impazienza di misurare la 
sapienza appresa nel solfeggio nelle prime prove congiunte 
della “Junior Brass Band” della CI Visinada. Poi abbiamo il 
gruppo “Insight” che ̀ composto da membri della banda, in 
cui la maggior parte di loro suona strumenti a fiato, ma nel 
“Insight” hanno l’opportunit̀ di trasferire il loro talento per 
la musica su un altro strumento che non ̀ a fiato. Siamo 
fortunati ad avere molti musicisti nell’orchestra che cantano 
alla grande e questo offre molte opportunit̀ nella scelta 
del materiale. Nella nostra CI operano pure le band 2BMB, 
Alma Creep, Italianisimi, Farabuti...

Soddisfazioni ce ne saranno state in grande quantit̀. 
Quali sono i momenti pì belli che ricorda e conserva 
nel cuore?

La nascita di mia figlia. Il che non sminuisce il valore di 
altri bei momenti, ma non importa quanti bei momenti hai 
nella tua vita, niente pù superarlo.

Quali difficolt̀ ha incontrato nell’espletare questo 
lavoro?

Sentire l’energia dell’orchestra. Crescendo insieme, 
abbiamo gettato una buona base per il futuro. Ma come in 
ogni attivit̀, affrontare questo comporta le proprie sfide 
e i propri momenti. Se non ci fossero sfide sarebbe noioso 
nella vita. In generale, il lavoro di un pedagogo ha il suo 
peso e la sua responsabilit̀, soprattutto quando si lavora 
con i giovani. Spesso pù essere impegnativo ma anche 
incredibilmente gratificante quando vedi i loro progressi. 
Bisogna riconoscere le capacit̀ di ogni individuo adattando 
il materiale che lo circonda e non viceversa. La musica deve 
essere qualcosa che ti riempie di gioia e non qualcosa che ti 
fa venire il mal di testa.

Si vive un momento particolare nel mondo. In questo 
periodo di pandemia, come riesce a portare avanti il 
lavoro dei gruppi?

La situazione non ̀ eccezionale, come ho scritto sopra, 
non abbiamo avuto prove o lezioni per troppo tempo. 
Ci auguriamo che le misure finalmente si allentino e ci 
consentano di tornare al nostro posto.

Progetti per il futuro, oppure un desiderio che le 
piacerebbe realizzare in seno a queste attivit̀?

Al momento, spero che torneremo alle nostre attivit̀ dal 
vivo, solo così potremo creare il nostro futuro. Ma sono 
ottimista. Non ci resta altro.

  | Il maestro Alen Bernobić

  | Lezioni di solfeggio

  | La Brass band della CI 
di Visinada al completo

  | La Brass band a uno degli ultimi concerti
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OPERA  di Stefano Duranti Poccetti

ADRIANA LECOUVRER. TEATRO  
NEL TEATRO, AMORE NELLA RIVALITÀ

AL MAGGIO FIORENTINO IN SCENA LA TRAGEDIA 
COMPOSTA DA FRANCESCO CILEA SU LIBRETTO DI ARTURO 

COLAUTTI CON PROTAGONISTA UNA GRANDE ATTRICE 
REALMENTE ESISTITA NELLA FRANCIA DEL SETTECENTO

S
i tratta, nella storia dell’opera, 
forse del più ingegnoso e riuscito 
spettacolo meta-teatrale, dove il 

teatro in cui ci troviamo entra in perfetta 
relazione col teatro rappresentato, in cui si 
muovono i personaggi del melodramma, 
alle prese con le tragedie di Bajazet e di 
Fedra. Tutto questo è Adriana Lecouvrer, 
quella che è l’opera più conosciuta 
composta da Francesco Cilea su libretto 
di Arturo Colautti. È stata creata nel 
1902, per apparire lo stesso anno al 
Teatro Lirico di Milano. Il titolo viene 
dal nome della protagonista, che è una 
grande attrice tragica realmente esistita 
nella Francia del Settecento. Di lei si 
ricordano le grandi esibizioni di alcuni 
classici della drammaturgia e anche la 
sua rivalità artistica con Mademoiselle 
Laclos. In Adriana Lecouvrer, il cui soggetto 
è tratto dal dramma di Eugène Scribe e 
Ernest Legouvé, il tema centrale, oltre 
quello che concerne l’arte drammatica, è 
l’amore. La donna infatti è innamorata del 
Conte di Sassonia, Maurizio, che, dopo 
anni di lontananza a causa della guerra, 
ritorna a trovarla, benché intanto abbia 
avviato una relazione con la Principessa 
di Bouillon, che a sua volta è sposata al 
Principe di Bouillon. L’unione sarà scoperta 
da Adriana, e per questo si accenderà tra le 
due una drammatica contesa, che alla fine 
porterà alla morte della protagonista, che 
spirerà odorando inavvertitamente delle 
rose avvelenate inviate dalla rivale.

Una relazione meta-teatrale

Il melodramma di Cilea è andato in scena 
al Teatro del Maggio Fiorentino, Opera 
di Firenze. L’ultima replica, quella da noi 
visionata, è stata quella di inizio maggio, 
quando si è assistito a un bellissimo e 
riuscitissimo allestimento, con scene di 
Polina Liefers, bravissima e ispirata nel 
giocare con la relazione meta-teatrale. In 
questo senso sul palcoscenico possiamo 
ammirare un vero e proprio teatro in 
stile settecentesco. Prima ci è dato vedere 
i camerini, per passare in un secondo 
momento alla rappresentazione stessa, 
dove la recitazione degli attori si mescola 
coi fatti che srotolano la vicenda. Il 
grande luogo teatrale di conseguenza 
lascia spazio al piccolo teatro del principe, 
dove addirittura vediamo degli spettatori 
assistere. Infine si giunge al doloroso atto 
finale, dove significativamente il teatro 
scompare, a favore di un backstage spoglio 
e tenebroso, che farà da cornice alla morte 
della protagonista. Insieme alle scene è 
da citare positivamente il disegno luci di 
Marco Faustini e sono da menzionare i 
costumi di Julia Katharina Berndt. Questi 
sono tipicamente in stile settecentesco, per 
una tragedia che a tratti si tinge di battute 
e anche di numeri comici, come quelli 
affidati ai personaggi della Commedia 
dell’Arte, dove i costumi di Colombina, 
Arlecchino, Pulcinella e il Dottor 

Balanzone regalano colori vivaci all’interno 
di un dramma dai risvolti cupi.
Se tutto funziona perfettamente, questo 
accade grazie alla regia di Frederic Wake-
Walker, che dà vita a una rappresentazione 
organica, dove tutto scorre fluidamente. 
All’interno del teatrino del principe 
accadono avvenimenti magici. Oltre allo 
splendido monologo di Adriana Lecouvrer, 
dove il canto si tinge di recitazione 
drammatica, vi troviamo delle coreografie 
spumeggianti ed esemplari, per un 
momento ballabile di festa, allegria, colori 
frizzanti. Le coreografie sono di Anna 
Olkhovaya (i ballerini: Anna Olkhovaya, 
Chiara Ferrara, Erika Rombaldoni, Giulia 
Mostacchi, Sebastiano Marino, Matteo 
Zorzoli) e arricchiscono lo spettacolo in 
modo notevole.

Tra cantante e attrice

Passando alle voci, eccezionale è la prova 
della soprano María José Siri nei panni di 
Adriana Lecouvrer, abilissima a muoversi 
sul palcoscenico sia dal punto di vista 
canoro che istrionico. La sua è una parte 
complicata, piena di sfumature, dove 
a volte è costretta a uscire dai panni 
della cantante per essere propriamente 
un’attrice. Ella è bravissima in tutte e 
due le sfaccettature, dando luogo a una 
prova eccezionale, pienamente apprezzata 
anche dal pubblico. A lei fa un ottimo 
contraltare la sua rivale in amore, la 
mezzosoprano Ksenia Dudnikova, che ci 
lascia assaporare il suo profondo timbro 
vocale e la sapienza istrionica. Ottima 
anche la prova del tenore Martin Muehle 

nel ruolo di Maurizio, personaggio 
ambiguo e beffardo, ben interpretato 
dal cantante. Non bisogna dimenticare 
l’eccellente esecuzione del baritono 
Nicola Alaimo, nei panni di Michonnet, 
il direttore di scena segretamente 
innamorato di Adriana, il cui personaggio 
si tinge sia di tratti comici che drammatici 
e Alaimo s’immedesima perfettamente in 
questa ambiguità. Brillante la prova anche 
di Paolo Antognetti e Alessandro Spina, 
rispettivamente l’Abate di Chazeuil e il 
Principe di Bouillon: i due danno vita a 
una coppia comica e macchiettistica che 
funziona molto bene.
Oltre i cantanti singoli, si ricorda la 
presenza del Coro del Maggio, guidato da 
Lorenzo Fratini, che come al solito dimostra 
tutte le qualità che lo contraddistinguono e 
che lo elevano a uno dei cori più importanti 
e efficienti d’Europa.
Da evidenziare una prova orchestrale 
che non ha potuto lasciare indifferenti 
né noi né il pubblico. Questo grazie alla 
direzione d’orchestra di Daniel Harding, 
che guida i bravissimi strumentisti del 
Maggio Fiorentino, facendo sì che i colori 
della partitura siano tutti ben rilevati e 
netti, dando luogo dunque a un’ottima 
esecuzione, in grado di sottolineare tutte le 
sfumature di quest’opera ricca di contenuti.
Nel complesso si è percepito quindi un 
ottimo feeling tra tutti gli elementi che 
hanno collaborato alla realizzazione di 
questa splendida produzione. Per tale 
ragione aver potuto assistere a questa 
Adriana Lecouvrer è stato invero un piacere 
e un’emozione intensa.

u Direttore 
Daniel Harding

u Regia 
Frederic Wake-Walker

u Scene 
Polina Liefers

u Costumi 
Julia Katharina Berndt

u Luci 
Marco Faustini

u Coreografia 
Anna Olkhovaya

u INTERPRETI 
Adriana Lecouvreur 
María José Siri 
Maurizio, Conte di Sassonia 
Martin Muehle 
La principessa di Bouillon 
Ksenia Dudnikova 
Michonnet 
Nicola Alaimo 
L’abate di Chazeuil 
Paolo Antognetti 
Il principe di Bouillon 
Alessandro Spina 
M.lle Jouvenot 
Chiara Mogini 
M.lle Dangeville 
Valentina Corò 
Quinault 
Davide Piva 
Poisson 
Antonio Garès 
Un maggiordomo 
Michele Gianquinto

u Danzatori 
Anna Olkhovaya, Chiara 
Ferrara, Erika Rombaldoni, 
Giulia Mostacchi, Sebastiano 
Marino, Matteo Zorzoli

u Maestro del Coro 
Lorenzo Fratini 
Coro e Orchestra del Maggio 
Musicale Fiorentino

Il cast
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ARTE  di Alberto Gerosa

IL POTERE DELLE IMMAGINI
ALLA GALLERIA 

BARONI DI MILANO 
UN’ESPOSIZIONE  
A TUTTO TONDO 

DEDICATA 
ALL’IMPERATORE 

NAPOLEONE BONAPARTE

“S
orrise Ettorre nel vederlo, e 
tacque./Ma di gran pianto 
Andromaca bagnata/

accostossi al marito…”. Sono i versi 
dell’Iliade tradotta da Vincenzo Monti 
(1754-1828), nei quali mi imbattei 
forse per la prima volta non a scuola, 
ma guardando il film La notte di San 
Lorenzo dei fratelli Taviani, dove li 
recita un contadino toscano. Fin da 
allora mi colpì quella sonorità piena, 
levigata della parola, sontuosa eppure 
asciutta, corrusca eppure essenziale. 
In una parola, classica. O meglio, 
neoclassica.
Sì, perché è alla civiltà del 
Neoclassicismo che appartiene il 
genio montiano: sorta dalle rovine di 
Pompei scoperte nel 1748, avrebbe da 
allora conquistato le teste, i palazzi e 
i salotti d’Europa, legittimando infine 
le ambizioni imperiali di Napoleone, 
il nuovo Cesare nato dalla grande 
rivoluzione del 1789. Della quale 
Bonaparte volle conservare il nocciolo di 
umanesimo e razionalità, sostituendo al 
caos e all’anarchia l’ordine degli assiomi 
cristallini e del linguaggio terso del 
Codice napoleonico, forse l’unico vero 
contributo del còrso al miglioramento 
della civiltà, dalla penisola iberica alle 
province illiriche.

Un dialogo tra busti

Non stupisce quindi che Vincenzo Monti 
tra il 1797 e il 1810 sposasse senza 
riserve la causa bonapartista, come 
dimostrano con eloquenza le sue opere 
e dediche (quella de La spada di Federico 
II è “Alla Grande Armata”), nonché le 
cariche ricoperte dal poeta sia durante 
le repubbliche Cisalpina e Italiana sia, 
a partire dall’agosto 1805, nel Regno 
d’Italia, del quale fu l’”istoriografo” 
ufficiale. Il percorso di Monti è tutt’altro 
che isolato tra gli intellettuali e gli 
artisti, non solo italiani e non solo di 
quell’epoca: è il tema della mostra 
milanese L’Arte e il Potere, allestita 
all’inizio di maggio (guarda caso) presso 
la Galleria Baroni, compatibilmente 
con le disposizioni sanitarie vigenti. 
Padroni incontrastati della scena sono 
qui il mosaico della testa incoronata 
di Napoleone, libera interpretazione 
firmata Budri (budri.com) del dipinto 
Napoleone I, Imperatore di François 
Gérard, che pare dialogare con il busto 
di Vincenzo Monti scolpito nel marmo 
di Carrara da Pompeo Marchesi (“il 
migliore allievo di Antonio Canova”, 
precisa il titolare della galleria, Prof. 
Sergio Baroni), collocato sulla parete 
dirimpetto.
Intorno a questi due astri principali 
scopriamo costellazioni di talenti legati 
ai loro destini. Primo tra tutti Andrea 
Appiani (1754-1817), autore del più 
celebre ritratto di Napoleone in veste 
di re d’Italia nonché del ciclo pittorico 
perduto dei Fasti di Napoleone. La 
Galleria Baroni lo ricorda attraverso 
una delle quattro teste in cera effigiate 
dallo scultore milanese Gaetano Monti 
(1750-1827, nessuna parentela con 
Vincenzo…); le altre teste rievocano 
personaggi stranoti come lo scrittore 
francese Stendhal ma anche figure 
ormai conosciute solamente dagli 
specialisti, come il conte Giacomo 
Carrara (1714-96), fondatore a Bergamo 
dell’omonima accademia, e soprattutto 
Filippo Galli (1783-1853), osannato 
dai melomani come uno dei migliori 
bassi della Storia, eguagliato forse dal 
leggendario russo Fedor Šaljapin.
Dai tratti volitivi di un disegno in 
mostra emerge anche la personalità 
al di fuori della norma di Giuseppe 
Bossi (1777-1815), pittore, letterato, 
collezionista nonché organizzatore 
delle raccolte della biblioteca e della 
pinacoteca di Brera (fu lui ad acquistare 
il Cristo morto del Mantegna per quella 
quadreria, tanto per intenderci). Si 
tratta di un autoritratto nel contesto 
di un Simposio (tale è anche il titolo 
dell’opera), eseguito a matita e penna 
dal Bossi che sul retro schizzò anche la 
bella, inconfondibile testa di Napoleone, 
evidentemente una sorta di idée fixe del 
Nostro.

Il medagliere a più ritratti

Il nome del cremonese Giovanni 
Beltrami (1770-1854) oggi non dice 

granché; eppure la sua Tenda di Dario 
incisa nella purezza naturale del 
cristallo di rocca ed esposta presso 
il Museo Civico di quella città è la 
traduzione in arte applicata dei versi 
adamantini di Vincenzo Monti. “È 
semplicemente la cosa più bella del 
mondo”, riassume categorico il Prof. 
Baroni. Di Beltrami lo stesso Baroni 
possiede ed espone un prezioso 
medagliere in rame sbalzato composto 
dai ritratti di otto personaggi tra i quali 
figurano Napoleone, Vincenzo Monti e 
Cesare Beccaria, protagonista assoluto 
dell’Illuminismo milanese. E pensare che 
quel medagliere, a Baroni glielo portò 
in galleria anni fa un ignoto signore… 
inutile dire che accettò subito l’offerta, 
simili colpi di fortuna non si ripetono… 
Di un’altra collezione di tondi in mostra, 
questa volta in bronzo a cera persa 
fusi da David d’Angers (1788-1856), 
menzioniamo soltanto il ritratto di 
George Byron (1788-1824), anch’egli 
legatissimo all’Italia e morto in Grecia 

per un sogno di libertà classicheggiante, 
quand’anche vissuto con impeto già 
romantico.
A circondare su quasi ogni lato il 
visitatore della mostra, le incisioni 
della Description de l’Égypte con le loro 
prospettive nitide, eppure enigmatiche 
di antichi templi e della sacra città 
di Tebe fanno correre la memoria al 

neoclassicismo visionario dell’architetto 
Étienne-Louis Boullée, ideatore 
dell’irrealizzato e, forse, irrealizzabile 
Cenotafio di Newton. Disegnate ai tempi 
della famosa spedizione napoleonica in 
Egitto, le tavole vennero stampate dopo 
la caduta di Napoleone, come attesta il 
frontespizio dedicato a Luigi XVIII. 
Sic transit gloria mundi…

  | Il mosaico di Butri pare dialogare con il busto di Vincenzo Monti di Pompeo Marchesi

  | Il busto di Vincenzo Monti dello scultore Pompeo Marchesi

  | Il medagliere di Giovanni Beltrami   | Le teste in cera effigiate dallo scultore milanese Gaetano Monti
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CANTA CHE TI PASSA

PRIMA DELL’ERA SOCIAL  
IL «KARAOKE» DI FIORELLO 
HA REGALATO A TANTI 
CINQUE MINUTI DI 
CELEBRITÀ. NON C’ERA 
VANITÀ NEL CANTARE 
LEGGENDO LE PAROLE, 
NON C’ERA SECONDO FINE, 
INTERESSE, FILTRO.  
C’ERA SOLTANTO VOGLIA  
DI METTERSI IN GIOCO,  
DI RIEVOCARE RICORDI, 
DI SENTIRSI QUALCUNO 
PER IL TEMPO DI QUALCHE 
STROFA

A
nni ‘90, sgoccioli del millennio, 
interno casa. Il tubo catodico del 
TV color Mivar 32 pollici rimanda 

lampi d’azzurro intervallati da brevi 
glitch di silenzio, come il movimento 
di una palpebra: è lo zapping, lo sport 
serale delle famiglie italiane. Guerra del 
Golfo, Tangentopoli, la morte di Freddie 
Mercury, strage di Capaci, bombe su 
Sarajevo, suicidio di Kurt Cobain, strage 
di via D’Amelio, Forrest Gump, Baggio che 
sbaglia il rigore e uccide il sogno Mondiale. 
È l’ora di cena e l’Italia ha bisogno di una 
via di fuga dal reale, di una valvola di 
sfogo per non pensare, per non ascoltare, 
per chiudere gli occhi e lasciarsi andare. 
E la trova. In un macchinario giapponese 
inventato nel 1971, in una parola 
composta che significa letteralmente 
“orchestra vuota”: il Karaoke di Fiorello. 
Il primo talent show della storia racconta 
l’inizio di un fenomeno di oggi e di ieri 
attraverso le canzoni che tutti hanno 
ascoltato. Parole e note che conoscono a 
memoria e non si vergognano di cantare in 
pubblico.
Anno dopo anno, pezzo dopo pezzo, dal 
localino alla piazza, ripercorriamo le tracce 
dei brani che hanno fatto cultura moderna.

Il gatto e la volpe (Edoardo Bennato)
1977, Milano, Studi Ricordi. Corridoi 
e sale di registrazione sono una roulette 
di facce molto note: De André, Battiato, 
Milva, Mia Martini, Califano, Gaber, 
Patty Pravo. E altre sconosciute. Giovani 
artisti con le custodie piene di chitarre 
e speranze aspettano nervosamente un 
provino, una demo. Edoardo Bennato, 
Vasco Rossi, I Profeti... E sono proprio le 
facce come queste di cui vanno a caccia 
due loschi individui ben vestiti, due 
impresari senza scrupoli: il signor CR 
e il signor AD. Approcciano chiunque 
dimostri un milligrammo di talento, lo 
portano in un locale costoso, lo farciscono 
di cazzate, progetti, promesse. Gli fanno 
firmare un contratto col sangue e dopo 
il primo singolo intascano tutto il grano 
lasciandolo annegare nella sua nullità...

Gianna (Rino Gaetano)
1978, 28ª edizione del Festival di 
Sanremo. La sala stampa è in subbuglio, i 
dirigenti Rai si negano al telefono, c’è aria 
di teste che saltano. Prima quella ragazzina 
albanese, Anna Oxa, si presenta sul palco 
vestita da uomo. Cielo, è così immorale! E 
adesso questo tizio calabrese vestito da... 
Che cos’è? Un clown? Un gondoliere? Nel 
testo della sua canzone non trova niente 
di meglio che inserire la parola “sesso”. 

  | Il Karaoke di Fiorello ebbe un grandissimo successo negli anni ‘90

A Sanremo, in prima serata! Davanti alle 
famiglie, davanti al Papa. I quotidiani 
conservatori li faranno a pezzi. E poi chi è 
questa Gianna che va in giro con coccodrilli 
e dottori? Che cosa vuol dire? Sarà un 
messaggio in codice per la massoneria? Per 
le Brigate Rosse? Per i libici? Niente. Non 
ha nessun senso, spiegherà qualche tempo 
dopo Rino Gaetano. “A un Festival che non 
significa niente, ho portato una canzone 
che non significa niente”. Evviva la vita, chi 
vivrà vedrà!

Gloria (Umberto Tozzi)
1979, Riviera romagnola. Il paroliere 
Giancarlo Bigazzi, già autore di “Montagne 
verdi” e “Ti amo”, è immobile sotto 
l’ombrellone. Ma il suo cervello gira come 
il cestello di una lavatrice in cerca di 
qualcosa: un nome per una canzone. Per 
l’esattezza, un nome di donna formato 
da tre sillabe, che all’occorrenza possono 
diventare due per stare sulla metrica 
della melodia. Quindi una roba tipo 
Monia, Tania o perfino Fulvia. Intorno a 
lui giocano i bambini. Corrono, strillano, 
lanciano gavettoni. Le madri, severe, li 
redarguiscono: “Giulio, non ti bagnare!”, 
“Alfredo, stai all’ombra!”, “Gloria, torna 
subito qui!”. Ecco, Gloria! Glo-ri-a. È 
perfetto. Stasera lo dirà a Umberto, così 
chiudono sta canzonetta che hanno in ballo 
e possono pensare al Festivalbar. “Gloria” 
venderà 29 milioni di copie e apparirà in 
Flashdance, Automan, GTA Vice City, Will & 
Grace, Metal Gear Solid e The Wolf of Wall 
Street. E per oltre 40 anni una donna che 
non esiste continuerà a mancare come il 
sole nei karaoke di tutto il mondo...

La mia banda suona il rock (Ivano Fossati)
1979, Genova. La cosa più difficile per 
un comico è scindere la persona dal 
personaggio che lo ha reso famoso. Lo 
diceva Paolo Villaggio, prigioniero per tutta 
la vita del ragionier Fantozzi, lo sa Diego 

Abatantuono, incatenato al suo Terrunciello, 
e lo sa Andy Kaufman, protagonista con 
la faccia di Jim Carrey di quel piccolo 
gioiello che è Man on the Moon. La stessa 
cosa accade anche ai cantanti, legati 
indissolubilmente al successo di una 
canzone che odiano. Il loro brano più 
popolare e al contempo più distante dal loro 
concetto di creazione musicale. Madonna 
detesta Like a Virgin, Liam Gallagher 
disprezza Wonderwall, Michael Stipe 
vorrebbe dar fuoco a Shiny Happy People. 
E Ivano Fossati, in 40 anni di carriera, non 
ha mai inserito nella scaletta di un concerto 
la canzone che lo ha reso famoso: La mia 
banda suona il rock.

Luna (Gianni Togni)
1980, Roma. Gianni vuole dedicare una 
canzone alla donna che ama, Anna, ma 
le parole faticano a venir fuori, come 
una zip incastrata che non va né su né 
giù. Così decide di fare un giro a piedi 
e si lascia inghiottire dalla scalinata 
della metro, fermata Lucio Sestio, linea 
A. Sul binario c’è un clochard. Veste di 
marrone e macchie di vino. E canta. Urla 
frasi sconnesse, casuali, frammenti di 
una storia d’amore finita con una donna 
che mangia troppe caramelle. Gianni lo 
ascolta e senza nemmeno accorgersene 
annota su un taccuino le parole del 
senzatetto. Nella sua pericolante follia, 
quel reietto è una finestra sul mondo. 
Anzi, un oblò. È tardi. Gianni ritorna 
in strada. Mette insieme i pezzi in 
disordine e scopre il testo della canzone. 
È una notte fresca. Gianni respira 
profondamente, alza gli occhi al cielo e 
vede una luna grande così, come solo 
quella stupida di Roma sa fare. Così, 
adesso, Gianni ha trovato anche il titolo...

Attenti al lupo (Lucio Dalla)
1990, Livigno. La chiamano il Piccolo 
Tibet. Per le montagne, la neve, 

MUSICA  di Damir Cesarec

l’atmosfera rarefatta. Per molti è soltanto 
Livigno, ma per Lucio Dalla è un luogo 
speciale, un rifugio, una seconda pelle. Ci 
va tutti gli anni, da sempre. Scende dalla 
Jaguar con il suo pelliciotto, il berretto 
calato sulle orecchie e si sistema a Villa 
Ghelf, una casetta in legno al limitare 
del bosco. Lì, fra le guglie e gli abeti, 
riflette sulla vita e la morte, su bene e 
male, sulle catene che ci opprimono e di 
pericoli che ci insidiano. Ogni tanto passa 
a trovarlo Ron. Bevono molto, cantano 
un po’, firmano qualche autografo. Una 
volta, proprio qui, hanno scritto una 
canzone insieme. Una specie di filastrocca 
ambientata da queste parti. Parla di una 
casa di legno, di una donna piccola, di 
un uomo piccolo e di un lupo che vuole 
mangiarli entrambi...

Urlando contro il cielo (Ligabue)
1991, Reggio Emilia. Domani sarà un 
giorno speciale: il suo primo concerto 
chitarra e voce, tutto da solo, davanti 
al suo pubblico. Ma Luciano non sente 
niente. Non c’è emozione, non c’è 
tensione. Soltanto annientamento. Suo 
figlio è morto meno di un’ora fa. Poco 
dopo essere venuto alla luce, il suo 
bambino si è spento come una candela 
nel vento. Non esiste dolore più grande 
per un uomo. Luciano è al volante, guida 
come in trance nella notte indifferente. 
Frena, accosta, scende dalla macchina 
ed entra in un campo brullo. Raccoglie 
tutto il fiato che ha in corpo e urla contro 
il cielo ogni quintale della rabbia che ha. 
Quel concerto Luciano lo farà, nonostante 
tutto. Perché the show must go on, ma 
soprattutto perché ne ha bisogno. Ha 
bisogno dell’abbraccio della gente, delle 
voci che cantano insieme, degli applausi 
che scrosciano come torrenti e che ti 
dicono: “Hey, la vita fa male, ma non sei 
solo. C’è ancora molto da fare per tutte le 
persone quaggiù...”.

  | Con “Gianna” Rino Gaetano suscitò scandalo a Sanremo   | Umberto Tozzi vendette 29 milioni di copie con “Gloria”   | Ligabue perse il figlio il giorno prima del suo primo concerto


