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SCENA  di Vanja Stoiljković

IL TEATRO CHE FA RIFLETTERE

L’ISOLA ISTRIANA 
DELLA RECITA, 
DELLA PAROLA, 
DEL MOVIMENTO 
E DELLA MUSICA 
INTERNAZIONALI, 
UN’OASI DI LAVORO  
E PACE, CHE 
PROMUOVE  
LA CREATIVITÀ  
E L’EDUCAZIONE,  
NON HA DELUSO 
NEMMENO 
QUEST’ANNO. I 16 
PROGETTI DI SUCCESSO 
HANNO OFFERTO 
UNO SCAMBIO 
DI ESPERIENZE 
DELL’ESISTENZA 
UMANA

“U
lysses” 2022. Stagione da 
favola per la compagnia di 
Rade Šerbedžija, che anche 

quest’anno ha approdato alle Isole 
Brioni per portarvi il meglio del teatro 
nazionale e internazionale, concerti, 
performance, incontri. Per il ventidue-
simo anno, l’”Ulysses” ha fatto sognare 
il pubblico, facendo riflettere su temi 
importanti, regalandogli il meglio di 
sé. Sono state complessivamente 32 
le date nel calendario, 16 progetti tra 
teatro e musica, quelle che hanno inte-
ressato “l’isola del teatro, della parola, 
del movimento e della musica, un’oasi 
di lavoro e pace, che promuove la crea-
tività, l’educazione, la comprensione e 
lo scambio reciproco di preziose espe-
rienze dell’esistenza umana”. Sedici 
progetti di successo: chi ha assistito 
almeno a un evento di questa com-
pagine, sa che l’”Ulysses” non delude 
mai. Anzi. Vediamoli insieme, da quel 
16 luglio quando a rompere il ghiaccio 
erano state le forze di casa.
“Koza još ni krepala”, questo il titolo 
del concerto regalato dagli artisti 
istriani per la serata inaugurale. A esi-
birsi nella fortezza di Brioni Minore 
erano stati Livio Morosin & Banditi, 
il gruppo Etno Veja, Franko Krajcar & 
Indivia, Irena e Mauro Giorgi e Dario 
Marušić. “Ospite” della serata l’im-
mancabile Rade Šerbedžija.
Da tradizione, a presentarsi al pubblico 
è stato Zijah A. Sokolović con lo spet-
tacolo “Sinistra destra attore” (Lijevo 
desno glumac): la pièce è stata ripro-
posta il 24 luglio per la 1.650.esima 
esibizione! Di scena poi “Shakespeare 
notti estive – variazioni” (Shakespeare 
ljetne noći – varijacije), progetto 
d’autore di Lenka Udovički, Željka 
Udovičić Pleština, Nigel Osborne e 
Rade Šerbedžija, un omaggio all’opera 
del grande drammaturgo e poeta in-
glese. È tornata pure quest’anno “Chi 
ha paura di Virginia Woolf?, una co-
produzione con il Beogradsko dramsko 
pozorište, diretta da Lenka Udovički.
Il programma di agosto ha visto di 
scena il progetto d’autore di Edvin 
Liverić e Nika Ivančić “Cabaret 
Valeska”, un monodramma sulla vita 
e l’opera di Valeska Gert, ballerina, 
pantomima, artista di cabaret e attrice 
tedesca. A seguire “Il rinoceronte”, 
grande successo della stagione 2021, 
che aveva catturato pubblico e critica. 
Una pièce che entusiasma, fa riflettere, 
fa paura, fa ridere, ma pone anche do-
mande, la prima opera di Ionesco che 
Udovički ha deciso di portare in scena. 
Tra le più complesse ed interessanti 
del teatro dell’assurdo, tratta di un’im-
maginaria epidemia di “rinocerontite”, 
che ha inizio in un piccolo paese di 
provincia della Francia, per diffondersi 
poi in tutto il paese. Brillante metafora 
delle ascese dei totalitarismi, affronta 
i temi del conformismo e della resi-
stenza al potere politico.
Ed è proprio il pezzo di Ionesco che 
aveva inaugurato il 5 agosto il Festival 
Regionalna unija teatara (RUTA) 
Grupa Triglav che da qualche anno si 
tiene anche nell’ambito dell’”Ulysses”. 
Si tratta di un progetto che porta alle 
Brioni il meglio del teatro regionale. 
L’idea di base è quella di aprire le porte 
alla cooperazione tra i teatri della re-
gione, per incoraggiare l’interazione, 
sia tra i professionisti del settore che 
tra il pubblico, che ha così l’opportu-
nità di conoscere le recenti produzioni 
teatrali dei Paesi vicini. La prima tappa 
del Festival si era tenuta nel 2019 a 
Belgrado.
Ancora ad agosto il Teatro di Belgrado 
con “Democrazia” (Demokracija), il 
progetto d’autore “La terra dei lupi” 
(Zemlja vukova) di Tonka Mršić e Gala 
Nikolić. Nuovamente in scena, poi, “Re 
Lear” di Shakespeare, interpretato da 
Šerbedžija e la première 2022 – “Un 
tram che si chiama Desiderio” – di 
Tennessee Williams, per la regia di 
Lenka Udovički. A concludere l’estate il 
virtuoso Vlatko Stefanovski che da tra-
dizione si è esibito in concerto. Ma alle 
Brioni era stata musica anche prima, 
con i concerti di Damir Urban, Rade 
Šerbedžija, i “Pips, Chips & Videoclips” 
e la band “Hladno pivo”.

Un tram che si chiama Desiderio
Il dramma “Un tram che si chiama 
Desiderio”, scritto dal drammaturgo 
statunitense Tennessee Williams nel 
1947, ha servito da ispirazione a Lenka 
Udovički per la première di quest’anno. 
Considerata una delle opere teatrali 
migliori e più importanti del XX secolo, 
la pièce ha entusiasmato il pubblico nella 
rappresentazione - coproduzione del Teatro 
“Ulysses”, del Festival BELEF e del Teatro 
di Belgrado.
Tennessee Williams, con il suo dramma 
(vincitore del Premio Pulitzer nel 

1948), narra del lato oscuro del sogno 
americano, mettendo l’America con le 
spalle al muro riguardo temi come il sesso, 
l’omosessualità, il maschilismo, l’ipocrisia 
tra le mura domestiche e il disagio 
psicologico.
Ambientato a New Orleans negli anni 
Quaranta, il dramma racconta la 
tormentata vicenda di Blanche (Branka 
Katić), vedova di un giovane marito 
suicida, che dopo aver perso Belle 
Reve, la tenuta di famiglia, si trasferisce 
prepotentemente dalla sorella Stella (Vanja 

Nenadić), sposata con Stanley (Miloš 
Petrović Trojpec), uomo rozzo e volgare, di 
origine polacca.
“Alla guida del Tram, Williams parla ad 
alta voce degli argomenti che lo turbavano, 
delle debolezze che erano parte integrante 
della sua esistenza: labilità mentale, 
omosessualità, alcolismo. L’essersi affidato 
alla rivelazione dello stato dell’anima 
umana, del dramma intimo dei suoi eroi, 
del loro tumulto emotivo, lo rendono 
rilevante per ogni tempo, compreso 
il nostro”, spiega la drammaturga 
Željka Udovičić Pleština. E continua: 
“Il Tram vede esaminare anche alcune 
questioni molto importanti riguardanti 
la posizione delle donne nella società 
moderna. Williams oggi sarebbe un noto e 
riconosciuto sostenitore dell’emancipazione 
delle donne. Già a metà del secolo 
scorso con il suo testo aveva aperto la 
domanda: può una donna sopravvivere 
nel mondo del materialismo estremo, nelle 
circostanze quasi isteriche che macinano 
le nostre vite?. Blanche dice: ‘La crudeltà 
intenzionale non può essere perdonata’. 
Ma il nostro mondo, purtroppo, è diventato 
ancora più crudele”.
Un altro spettacolo firmato Udovički, 
attuale più che mai. La traduzione del 
testo è di Vera Nešić e Dragoslav Andrić, 
la drammaturgia di Željka Udovičić 
Pleština, la scenografia di Zorana Petrov, 
mentre i costumi di Bjanka Adžić Ursulov. 
Le coreografie sono di Staša Zurovac, 
le musiche di Nigel Osborne e Davor 
Rocco. Interpreti Branka Katić, Vanja 
Nenadić, Miloš Petrović Trojpec, Marko 
Todorović, Nađa Sekulić, Jovo Maksić, 
Nikola Malbaša, Miloš Lazarov e Bojana 
Stojković.  | La stagione 2022 ha visto la première del dramma di Tennessee Williams
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  | Livio Morosin e Rade Šerbedžija al concerto di apertura, “Koza još ni krepala”

  | La fortezza di Brioni Minore ospita la maggior parte degli eventi del Teatro

  | Il concerto di Vlatko Stefanovski ha segnato la fine della stagione 2022

Ulysses Summer School: s’improvvisa
Novità 2022 è stata l’Ulysses Summer School, incentrata su 
una serie di laboratori creativi di improvvisazione teatrale. 
Pensati per giovani attori e performer, ma anche professionisti 
del settore, i workshop sono stati guidati dai registi, attori e 
pedagogisti francesi Pauline Calmé e Guillaume Boit insieme al 
famoso musicista e artista visivo croato Damir Urban.
L’improvvisazione teatrale è una forma di teatro dove gli 
attori non seguono un copione definito, ma inventano il testo 
improvvisando estemporaneamente. Gli improvvisatori sono 
tenuti ad improvvisare insieme la storia, pezzo dopo pezzo. 

Contrariamente a quanto si possa pensare, l’improvvisazione 
ha una serie di codici molto ferrei, all’interno dei quali, poter 
scatenare la propria creatività, estro e fantasia.
Si è liberi ma solo se in ascolto con gli altri e con quello 
che succede intorno, poiché non usando canovacci, né testi 
predefiniti, solo lavorando insieme, la storia può evolversi. È 
una palestra continua sull’incontro di differenze: caratteriali, 
di approccio, di idee, di modi di fare. Ci si abitua ad essere 
reattivi e a trovare sempre una soluzione ai problemi, 
nell’urgenza dell’immediato.

  | Tra i corsisti giovani attori e performer

L’arte e la musica come terapia

L’“Ulysses”, in collaborazione con l’organizzazione Art Dot di Kharkiv (Ucraina), 
ha appena portato a termine il secondo campo artistico per artisti e bambini 
ucraini, volti ad aiutarli a superare esperienze traumatiche di guerra con 
l’aiuto della musica. L’obiettivo dei laboratori quello di educare i partecipanti a 
metodi di musicoterapia che si sono dimostrati efficaci in trent’anni di lavoro 
con i bambini e le comunità che hanno subìto traumi di guerra. A guidarli il 
noto musicoterapeuta e compositore Nigel Osborne assieme al suo team. Il 
programma ha interessato anche piattaforme online con ospiti docenti nei campi 
dell’arteterapia e della psicologia di fama internazionale.
Tradizionalmente, la stagione estiva alle Brioni era iniziata con i laboratori per 
bambini con necessità particolari. Questo importante progetto del Teatro, che 
non ha potuto svolgersi nelle ultime due stagioni a causa della pandemia, è 
stato ideato sempre dal professor Nigel Osborne, che da decenni gira il mondo 
per aiutare i bambini traumatizzati nelle aree dilaniate dalla guerra proprio 
con le sue terapie musicali, il che negli anni Novanta lo ha fatto arrivare in 
Croazia. A luglio la performance finale dei workshop di quest’anno, che nel 
team internazionale di volontari, ha visto la partecipazione del noto flautista 
britannico Michael Copley.

  | Arteterapia: laboratori per bambini con necessità particolari e per bambini ucraini

«ULYSSES»
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SOKUROV E L’INFERNO  
DEL TOTALITARISMO

«SKAZKA», IL FILM 
PRESENTATO 
AL FESTIVAL DEL FILM 
DI LOCARNO, RIEVOCA 
LE IMMAGINI DI 
QUATTRO DITTATORI 
ESTRAPOLANDOLE 
DA MATERIALI 
DI REPERTORIO E 
CALANDOLE IN UNA 
SORTA DI CITTÀ DI DITE 
DANTESCA. NELLA 
CITTADINA SVIZZERA 
ABBIAMO INCONTRATO IL 
GRANDE REGISTA RUSSO

L
a guerra come categoria congenita 
del Vecchio mondo: ad agosto il 
grande regista russo Aleksandr 

Sokurov ha presentato una “Favola” 
che è lo specchio impietoso della realtà. 
L’abbiamo incontrato per i lettori del 
nostro quotidiano.
È una specie di Dante con la cinepresa, 
l’Aleksandr Sokurov che con “Skazka - 
Fairytale” conclude idealmente la sua 
tetralogia dedicata al totalitarismo; le 
altre pellicole sono “Moloch”, “Toro” 
e “Il Sole”, che prendono in esame 
rispettivamente le figure di Hitler, Lenin e 
dell’imperatore giapponese Hirohito. Ed è 
con “Skazka” che il regista russo - classe 
1951, probabilmente il più grande dopo 
la scomparsa di Andrej Tarkovskij - ha 
concorso al Festival del Film di Locarno, 
la pittoresca cittadina svizzera adagiata 
sulla sponda settentrionale del Lago 
Maggiore e che dal 1946 ospita questa 
importante rassegna cinematografica, 
premiando le pellicole e i loro registi con i 
celebri “Pardi”.

Gli esordi alla rassegna svizzera

Si può dire che Sokurov sia proprio 
stato lanciato dal Festival locarnese: è 
qui infatti che gli fu conferito nel 1987 
il Pardo di bronzo per “La voce solitaria 
dell’uomo”, il suo primo film, girato nel 
1978 ma bandito in Urss fino ai tempi 
della perestrojka. La consacrazione 
gli è poi giunta agli albori del nuovo 
millennio con “Arca russa”, omaggio 
al pietroburghese Palazzo d’Inverno e 
alle raccolte dell’Ermitage realizzato 
attraverso un unico, lunghissimo 
piano-sequenza; un’impresa tentata 
da ben pochi cineasti, tra cui l’Alfred 
Hitchcock di “Nodo alla gola” (che 
vi riuscì parzialmente). Più che uno 
sfoggio di virtuosismo, una vera e propria 
dichiarazione d’indipendenza dalla 
dittatura del montaggio: “Il cinema ha 
sviluppato un suo linguaggio specifico”, ci 
ha spiegato lo stesso Sokurov, “quello del 
montaggio appunto. Tale circostanza ha 
però portato al malinteso per cui il cinema 
debba solo consistere nel tagliare, tagliare 
e ancora tagliare. È un po’ come se si 
volesse ridurre la medicina alla chirurgia”.

Un nuovo look

Sokurov è giunto a Locarno ai primi di 
agosto per accompagnare di persona 
l’anteprima mondiale di “Skazka”; la 
sua presenza era tutt’altro che scontata, 
sappiamo bene in che tempi stia vivendo 
la Russia. Il regista ha rinunciato ai baffi 
che per lungo tempo aveva portato e il 
bastone con cui si accompagna contrasta 
un po’ con l’essenzialità del suo look 
fatto di camicia blu, pantaloni scuri e 
occhiali dalle lenti fumé. Scopriremo 
successivamente che non si tratta di un 
vezzo dandistico, bensì della conseguenza 
di un’operazione subita qualche anno fa; 
a facilitare la sua comunicazione con il 
pubblico di lingua italiana provvedeva 
Alyona Shumakova, perfettamente 
bilingue.

L’incontro con Vittorio Sgarbi

Quel sabato 6 agosto alle 14, nonostante 
il sole che picchiava impietoso sul   | Elisabetta Sgarbi, Aleksandr Sokurov e il leader del gruppo “Extraliscio”, Mirco Mariani

tragitto tra il centro di Locarno e il 
Palexpo Fevi, erano in molti a riempire 
la sala, accompagnando i titoli di coda a 
un prolungato applauso. Né d’altronde 
erano pochi coloro che hanno seguito 
la successiva conversazione nell’attiguo 
Forum @ Spazio Cinema. In prima fila 
tra il pubblico spiccavano due personaggi 
molto popolari alle nostre latitudini: 
Elisabetta e Vittorio Sgarbi, uniti a 
Sokurov da importanti progetti culturali 
in comune e, a giudicare dall’intensità 
dell’abbraccio tra il regista e il critico 
d’arte, da una sincera amicizia. Per 
inciso, proprio dopo quell’incontro Sgarbi 
avrebbe ricevuto dai poliziotti svizzeri 
l’ormai famosa contravvenzione per aver 
superato coi lampeggianti accesi una 
colonna di auto ferme, oggetto di una 
polemica che ha infiammato le pagine 
delle cronache estive italiane.
Attraverso tecniche digitali sulle quali 
Sokurov non ha lasciato trapelare nulla 
(un vero e proprio “segreto aziendale”, 
come l’ha definito lui stesso), ”Skazka” 
rievoca le immagini di Stalin, Hitler, 
Mussolini e Churchill estrapolandole da 
materiali di repertorio e calandole in una 

sorta di Città di Dite dantesca, suggerita 
da immagini a metà strada tra Piranesi e 
Gustave Doré. In attesa che si spalanchino 
i cancelli del cielo.

Un vicolo cieco

“La mia frequentazione della Divina 
commedia è di lunga data - ha raccontato 
il regista - fin dai tempi dell’Università: 
presso la Facoltà di Storia la leggevamo 
come testimonianza storica, in maniera 
simile a come un ufficiale legge il verbale 
di un’indagine davanti al giudice”. A 
differenza però del poema dantesco, in 
“Skazka” non c’è traccia di un eterno 
femminino a redimere l’umanità: “La 
guerra è una categoria congenita del 
Vecchio mondo e dell’Europa - ha 
dichiarato Sokurov - è un circolo vizioso, 
un eterno ritorno dal quale non ci si riesce 
ad affrancare, tanto inevitabile quanto 
l’avvicendarsi delle stagioni”. Non stiamo 
d’altronde assistendo anche oggi come 
in un film già visto - è proprio il caso di 
dire - alle stesse tensioni che esplosero 
nel fatale trentennio 1914-1945? “La 
situazione in Ucraina - ha commentato 
a riguardo Sokurov - è un vicolo cieco al 

quale hanno portato gli attori statali di 
tre parti: Russia, Ucraina ed Europa. Tutti 
insieme, passo dopo passo, gradualmente. 
Sì, perché la guerra non comincia mai 
di punto in bianco, si sviluppa per lungo 
tempo: nel caso dell’Ucraina, per molti 
anni, senza che nessuno facesse nulla. 
Anche la Seconda guerra mondiale è 
iniziata gradualmente, i suoi prodromi 
sono durati diversi anni, come in una 
lunga ebollizione che ha poi causato lo 
scoppio del conflitto in Polonia. Tutti però 
vedono sempre tutto, e con largo anticipo: 
nella vicenda ucraina era chiaro già da 
anni che la guerra era inevitabile”.

Tra realtà e psicologia

Sokurov riesce attraverso le tecnologie 
digitali a donare vita nuova ai fantasmi 
che dormono negli archivi audiovisivi; 
un’operazione simile l’aveva già fatta 
nel 2018 Peter Jackson con “They 
shall not grow old”, restituendo la 
voce ai “Tommy” della Prima guerra 
mondiale fissati sulla muta celluloide 
delle vecchie bobine. “Skazka” possiede 
però una natura più complessa, un po’ 
divertissement documentaristico e un 
po’ favola didascalica medievale che 
si delinea su uno sfondo apocalittico-
messianico di chiara matrice russa. 
Memore forse del pensiero del grande 
filosofo Nikolaj Fedorov, che sosteneva 
la possibilità della resurrezione dei 
morti con i mezzi della scienza, Sokurov 
ritrae i dittatori nella pienezza delle loro 
esistenze reali e delle loro psicologie. 
Le battute che essi recitano con mimica 
facciale perfettamente coerente 
tradiscono uno studio accurato delle loro 
biografie, dando voce maggiormente 
alla dimensione privata - quella delle 
“Conversazioni di Hitler a tavola”, per 
esempio - rispetto ai triti ritratti ufficiali 
consegnatici dalla grande annalistica. 
L’Adolf Hitler di “Skazka” è quello 
convinto fin dai tempi della Società Thule 
dell’influenza delle forze oscure, nonché 
segretamente innamorato della nipote 
di Richard Wagner; Winston Churchill 
si dichiara pronto a spartire il sud della 
Francia con Mussolini (le lettere a 
riguardo costeranno a quest’ultimo la vita, 
sostengono in molti).
Ad accentuare il realismo di questa 
discesa agli inferi, Sokurov fa parlare i 
suoi illustri personaggi nelle rispettive 
lingue: inglese, tedesco, italiano, 
georgiano, ma anche il francese di 
Napoleone e l’aramaico di Gesù Cristo. 
Sì, c’è persino lui. Ma non diversamente 
dal Gesù del Grande Inquisitore 
dostoevskiano, i grandi della Terra intenti 
nell’(auto)distruzione non hanno nessuna 
voglia di vederlo ritornare.

IL PERSONAGGIO  di Alberto Gerosa
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SOCIETÀ  di Erika Barnaba

CMC. UN SOGNO 
DIVENTATO REALTÀ
IL NUOVO CENTRO PER LE MANIFESTAZIONI E LA CULTURA 
DI CITTANOVA, SITUATO NELL’EDIFICIO RINNOVATO DELL’EX 
CINEMA CITTADINO, VEDE COME OBIETTIVO LA PROMOZIONE 
DI VARI PROGRAMMI ARTISTICO-CULTURALI. PER 
CONOSCERE MEGLIO LO SPAZIO SINONIMO DI CULTURA 
E SOCIALIZZAZIONE ABBIAMO RAGGIUNTO 
IL SUO DIRETTORE KRISTIJAN NEMET

È dal primo gennaio di quest’anno che 
la Città di Cittanova può vantare un 
moderno centro culturale e sociale 

multimediale che consente ai cittadini e ai 
numerosi turisti che ogni anno scelgono 
come meta la cittadina costiera, di usufruire 
di nuovi contenuti di alta qualità per un 
migliore standard sociale e culturale. Il 
Centro per le manifestazioni e la cultura di 
Cittanova (CMC) è un’istituzione cittadina 
che vede come obiettivo la promozione 
di vari programmi artistico-culturali quali 
teatro e altri contenuti scenici ovvero 
spettacoli, concerti, diversi eventi musicali 
e mostre nonché eventi e manifestazioni 
destinati a tutte le età e interessi del 
pubblico. Oltre a gestire lo spazio e i 
contenuti che si svolgono all’interno 
dello stesso edificio, coadiuva pure altre 
manifestazioni ed eventi che hanno luogo 
in altre località cittadine. Una delle attività 
di base è la proiezione cinematografica 
di film attuali, le riproduzioni mattutine 
di film d’animazione e per bambini, 
vari cicli di film tematici e tanto altro. 
L’ambito del lavoro del CMC include inoltre 
l’organizzazione e il coordinamento di 
attività culturali amatoriali e creatività 
artistiche della popolazione locale, 
sostenendo il lavoro delle associazioni 
e società culturali e artistiche esistenti e 
progettando e realizzando nuovi contenuti 
che incoraggino l’attività culturale 
amatoriale e la creatività artistica. Il CMC è 
situato nell’edificio dell’ex cinema cittadino, 
completamente ristrutturato e adibito a 
centro multimediale polivalente. Il ruolo 
di direttore è ricoperto dal poliedrico 
Kristijan Nemet, che abbiamo incontrato 
per conoscere meglio la nascita e l’operato 
dell’istituzione.

La realizzazione del progetto

Com’è nata l’idea di creare un’istituzione 
di questa portata?

“Il CMC come istituzione è stato 
formalmente costituito con questo obiettivo 
nel novembre 2019, ma si aspettava che 
lo spazio fosse funzionale per l’attuazione 
dei vari programmi e contenuti. Quindi, 
con la ricostruzione e il restauro di questo 
prezioso spazio cittadino, quest’anno 
la Città ha completato la creazione del 
Centro per le manifestazioni e la cultura 
le cui attività sono in gran parte orientate 
all’organizzazione di eventi e programmi 
culturali e artistici, all’incentivazione delle 
attività di dilettantismo culturale e creatività 
artistica e altre attività che vengono 
ospitate nella ristrutturata sede del cinema. 
L’edificio fu costruito negli anni ‘50 e ospitò 
l’Università Popolare Aperta. Nel 2008 
una parte dell’edificio fu completamente 
rinnovata per ospitarvi la Biblioteca civica. 
In diverse occasioni quindi è stato solo 
parzialmente rimodellato in modo che 
potesse essere utilizzato da tutti, su scala 
ridotta. Negli ultimi dieci anni, in diverse 
occasioni, la Città ha cercato di trovare 
fondi per questo progetto attraverso bandi 
dell’UE, ma senza risultati. Da lì la decisione 
di iniziare i lavori con i propri sforzi e fondi. 
Oltre all’azienda appaltatrice ‘Kamgrad’ di 
Zagabria, a collaborare a questa creazione 
è stato l’autore del principale progetto di 
ricostruzione architettonica, Idis Turato, 
dell’ufficio architettonico Turato d.o.o. di 
Fiume e la società ‘Učka Consulting’ di 
Pisino, a cui è stata affidata la supervisione 
dei lavori”.

Prima ci ha parlato della storia inerente 
questo edificio. Quanto è importante 
secondo lei questa ristrutturazione e la 
proposta innovativa per i cittadini del 
posto?

“Numerosi sono i cittanovesi che hanno 
trascorso molti momenti della propria 
infanzia in questo edificio e che sono legati 

dai ricordi a questa sala che è un luogo 
sinonimo di cultura, socializzazione e 
divertimento. Dopo un lungo periodo la 
Città di Cittanova ha restituito ai cittadini 
questo spazio nel pieno del suo splendore. 
Quindi con l’assetto e l’equipaggiamento 
del nuovo centro multimediale abbiamo 
ottenuto un’infrastruttura che permette 
la realizzazione di contenuti culturali, 
istruttivi e di altro genere come cinema, 
teatro, concerti, mostre, attività delle 
associazioni. Sono lieto che i cittadini di 
Cittanova, così come i numerosi visitatori 
dei Paesi e delle città circostanti, abbiano 
ampiamente accettato il nuovo spazio 
e le nuove strutture, che non si trovano 
nella nostra città da molti anni. Sono 
felice della buona risposta agli spettacoli 
teatrali, alle proiezioni cinematografiche e 
ad altri programmi e devo ammettere che 
sono molto lieto per il fatto che i nostri 
concittadini più giovani siano tra il pubblico 
più numeroso. I programmi a loro destinati, 
dal cinema al teatro, sono i più seguiti”.

Uno spazio polifunzionale

Com’è suddivisa la struttura?

“La nuova sala multimediale, progetto 
dal valore totale di ricostruzione di 20 
milioni di kune, è divisa in tre parti, che 
funzionano indipendentemente l’una 
dall’altra e in casi di necessità possono 

essere collegate per ospitare programmi 
più ampi. Il centro è in grado di vivere non 
solo come un cinema, ma pure come uno 
spazio in cui è possibile eseguire diversi 
programmi contemporaneamente durante 
tutto il giorno. Vale a dire, l’attuale sala è 
divisa in tre parti: lo spazio del palcoscenico 
che è stato trasformato nel cosiddetto 
‘Black box theatre’, uno spazio che può 
funzionare in modo indipendente, un luogo 
per proporre programmi come spettacoli 
teatrali più piccoli, eventi musicali e simili, 
per un pubblico ridotto. Il secondo, quello 
più ampio, è costituito da un teatro fisso, 
un anfiteatro, uno spazio destinato al 
pubblico. Il terzo spazio invece, situato nella 
parte inferiore della sala, può pure essere 
utilizzato per varie lezioni, conferenze 
e presentazioni ed eventualmente 
trasformabile in auditorium con posti 
aggiuntivi, ampliabile per circa 60 posti. 
Con l’intervento è stato rinnovato pure il 
cinema estivo, collegato alla sala interna 
tramite un nuovo corridoio”.

70 appuntamenti finora

Alcuni degli ultimi eventi che hanno 
riempito le sale del CMC?

“Nei primi otto mesi di quest’anno sono 
stati realizzati al CMC un totale di circa 70 
eventi pubblici, di cui circa 40 proiezioni 
cinematografiche per bambini e adulti, 
circa 15 spettacoli e altre rappresentazioni 
teatrali e programmi musicali come la 50º 
edizione del Festival ‘Voci Nostre’, incontri 
letterari, presentazioni, conferenze e una 
decina di incontri solenni, dalle sessioni 
dell’Assemblea dell’Unione Italiana, ai 
recenti eventi di protocollo all’interno della 
Giornata della Città, compresa una seduta 
solenne del Consiglio. Ogni settimana 
dall’inizio di febbraio si svolgono le prove 
teatrali dell’associazione Upka Error, che 
sta preparando diligentemente una nuova 
produzione teatrale. Nell’ambito degli 
eventi culturali e di intrattenimento, il 
CMC è stato finora visitato da quasi 7mila 
persone. Da gennaio a giugno lo spazio 

è stato utilizzato da circa 15 istituzioni, 
principalmente associazioni locali, ma 
anche organizzazioni artistiche e altre 
istituzioni di Cittanova e altre parti 
dell’Istria. Spero che questo giustifichi 
almeno in parte i grandi investimenti fatti 
e le aspettative che si hanno di questo 
spazio appena rinnovato. Si può sempre 
migliorare, continueremo sicuramente 
a lavorare per mantenere e aumentare 
l’interesse del pubblico, per offrire contenuti 
nuovi e interessanti, ascoltando i desideri, 
i bisogni e le affinità dei nostri concittadini 
e di tutti i nostri visitatori. Durante il 
mese in corso abbiamo ospitato il Festival 
internazionale del cortometraggio che 
è stato un punto di incontro per tutti i 
professionisti del settore e per i produttori, 
come pure per coloro che per la prima volta 
hanno aperto la porta del mondo della 
cinematografia. Con l’aiuto dei colleghi 
creativi dell’associazione di recitazione 
cittanovese, Upka Error, questo evento è 
stato accuratamente pianificato e preparato 
lungo tutto un anno, dalla produzione 
composta da Gianna Buršić e Danijel 
Handjal, giovani e ambiziosi cittadini del 
luogo che, dopo anni di lavoro lontani, 
hanno deciso di ritornare e contribuire alla 
comunità locale creando un evento come 
questo”.
Una struttura quindi, desiderata da anni, 
che offre a tutte le generazioni l’opportunità 
di impegnarsi nelle attuali e in alcune nuove 
forme di cultura e altre attività sociali. Un 
progetto impegnativo, ma pure bello e utile, 
per rivitalizzare lo spazio pubblico al quale 
molte generazioni di Cittanova sono legate 
sentimentalmente.

  | Una delle sale del Centro

  | Kristijan Nemet
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Liu Yunquan 

Primavera in un villaggio solitario 

pittura cinese, cm. 81.5x34, 2022

Cristian Biasci 

Mater Aqua, gesso patinato, 

cm. 60.5x29x26, 2021

ARTE  di Stefano Duranti Poccetti

«ECO DELL’ACQUA»  
LA SORGENTE DI VITA

TRA PITTURA, SCULTURA 
E INSTALLAZIONE

LA MOSTRA ALLESTITA 
ALL’ACCADEMIA  

DEI GEORGOFILI DI FIRENZE, 
PARTE DELL’INIZIATIVA 

DELL’ANNO DELLA CULTURA  
E DEL TURISMO ITALIA  

E CINA 2022. METTE  
A CONFRONTO DUE 

SENSIBILITÀ CULTURALI SIMILI 
E DIVERSE AL CONTEMPO

A 
Firenze, presso le prestigiose sale 
fiorentine dell’Accademia dei 
Georgofili, era allestita durante i 

mesi estivi una mostra molto interessante, 
in grado di mettere insieme Arte 
orientale e occidentale. “Eco dell’acqua”, 
proposta presso le Logge Uffizi Corti, 
nasce dal progetto Arte e Natura, The 
3rd Sino-Italian Art Exhibition, grazie 
all’ideazione e organizzazione dell’artista 
internazionale Qiu Yi, che ormai da tempo 
propone un dialogo tra cultura orientale 
e occidentale, per un’iniziativa che ha 
fatto parte dell’Anno della Cultura e del 
Turismo Italia e Cina 2022.

Una metamorfosi continua

La mostra è stata curata da Giandomenico 
Semeraro, che nel testo critico scrive: 
“Così, dunque, pittura si fa (im)pressione 
(Massimo Barzagli), tanto più veloce quanto 
attenta; la scrittura si fa liquida (Fabrizio 
Plessi), quella scrittura nell’acqua, quella 
architettura dell’acqua che è da sempre suo 
tratto distintivo; il marmo diviene isola nel 
lago (Luciano Massari) ribaltando quasi 
i rapporti fra contenitore e contenuto; 
o ancora onda (Cristian Biasci), segno 
morbido tutto giocato sulla gravità stessa 
della materia; un’icona quale il dio del 
mare si fa divertente leggero ritratto, tutto 
virato in tricot (Paola Bitelli): come si vede 
è un continuo accentare l’imprevedibilità 
della forma finale, ponendo comunque 
fortemente l’accento sull’accuratezza 
formale e le dinamiche realizzative, dato 
tanto attuale quanto antico. Al contempo 
aleggia nell’aria l’installazione sonora di 
Luca Mucci, che va a filtrare gli spazi e le 
opere. E ancora, similmente andranno lette 
quasi a fare da contraltare ai soprascritti 
e quali brani più intimi, le cascate (Liu 
Yunquan), delle quali ancora pare si 
avvertano i profumi e le sonorità; le nubi 
(Liu Gang), fatte di masse pittoriche che 
quasi per magia galleggiano sulla superficie; 
le pietre come rivoli di fumo o ancora le 
personificazioni, quasi apparizioni (Wu 
Weishan); i passaggi (Xiong Honggang), 
che da percorso suggerito si sviluppano 
quasi in calligrafia, come un costante 
accompagnamento per l’attento lettore”.

Connubio tra arte occidentale e orientale

Gli artisti che hanno partecipato, già 
annunciati nel detto testo, sono italiani 
e cinesi, vale a dire: Massimo Barzagli, 
Cristian Biasci, Paola Bitelli, Luciano 
Massari, Fabrizio Plessi, Liu Gang, Liu 
Yunquan, Wu Weishan e Xiong Honggang. 
Oltre a loro, era presente anche una 
particolare installazione sonora di Luca 
Mucci, nata grazie alla collaborazione 
con il Conservatorio di Firenze. In questa 
esposizione l’acqua si fa tematica principale, 
rivelandosi un elemento sempre più 
importante per la vita del pianeta terra. 
Quest’anno ciò è molto sentito, a causa 
delle enormi problematiche legate alla 
siccità. Nel contesto della mostra, l’acqua 

è stata rappresentata attraverso varie 
prospettive e cifre stilistiche, tra pittura, 
scultura e installazione. L’arte occidentale 
è entrata così in connubio con quella 
orientale, infatti si è visto l’utilizzo di diversi 
materiali per le sculture, come il marmo 
ma anche il tessuto, molto utilizzato in 
Cina. Tecniche diverse quindi e anche 
modi diversi d’interpretare la tematica, a 
volte in modo figurativo, altre in modo 
astratto e visionario, in grado di raccontare 
l’acqua con fini non soltanto artistici, ma 
riuscendo in qualche modo a toccare anche 
le attuali problematiche legate all’ambiente, 
mostrando così a confronto due sensibilità 
culturali allo stesso tempo tanto diverse e 
tanto affini che affondano le loro radici in 
una storia antichissima, che permette loro 
di leggere la realtà in modo profondo.

Dialogo tra due culture

Molte personalità rilevanti si sono 
espresse sulla mostra collettiva. Simone 
Orlandini, consigliere e segretario degli 
atti e amministratore dei Georgofili, ha 
messo per esempio in rilievo il valore del 
dialogo tra culture differenti, che infine 
conduce a un’apertura degli orizzonti 
e anche a una maturazione artistica e 
umana. Anche il Console Generale cinese 
a Firenze, Wang Wengang, si è espresso 
su questa emblematica manifestazione, 
ribadendo la rilevanza dell’amicizia tra 
Cina e Italia, entrambe legate da una storia 
antichissima, due culle della civiltà che 
da sempre si stimano vicendevolmente e 
che, proprio perché differenti sotto alcuni 
aspetti, possono arricchirsi l’un l’altra 
attraverso la cooperazione. Sara Funaro, 
assessore all’Educazione e Welfare Comune 
di Firenze, ha espresso l’interesse da parte 
dell’amministrazione di organizzare eventi 
in grado di fare dialogare le culture di 
differenti Paesi, fattore indispensabile per 
una crescita del giovane sotto il profilo 
dell’educazione non solo culturale, ma 
anche umana.

L’attualità della tematica

Insomma, come spiega ancora il curatore 
Giandomenico Semeraro: “L’accademia 
oggi si apre ulteriormente ad un progetto 
articolato e complesso. Che, oltretutto, 
vede ribadita la compresenza di artisti da 
Italia e Cina, le cui matrici culturali ed 
espressive sono assai differenti, soprattutto 
là quando si fa esplicito riferimento a 
quella che è Natura, evidentemente 
per come essa è colta dagli autori negli 
specifici rapporti che si instaurano con 
l’attualità, della quale (proprio nei riguardi 
della Natura) non si possono non cogliere 
i dati drammatici che in questi ultimi anni 
stiamo vivendo di persona”.
Come non condividere le sue parole, per 
una mostra che arriva, non a caso, in 
un momento critico dal punto di vista 
ambientale, con la crisi dell’acqua che 
quest’anno è stata particolarmente sentita 
e così l’angoscia per una tematica che 
tanto ci tocca attualmente non poteva 
che riversarsi anche nel mondo dell’arte, 
attraverso le plurime sensibilità di artisti 
internazionali.
La mostra è stata promossa e organizzata 
dall’Accademia dei Georgofili di Firenze 
e dall’AA-Associazione di Arte e Cultura 
Contemporanea Cina e Italia, con la 
collaborazione del Conservatorio di Musica 
L. Cherubini di Firenze e con il patrocinio 
di Regione Toscana, Comune di Firenze, 
Consolato Generale della Repubblica 
Popolare Cinese a Firenze, National Art 
Museum of China, Accademia di Belle 
Arti di Firenze, Accademia di Belle Arti 
di Carrara, Chinese National Academy 
of Arts, SiChuan Provincial Federation of 
Literary and Art Circles e Scflac.

Luciano Massari 

The island of idendity, 2005 marble 

Fattoria di Celle, Gori collection

Paola Bitelli 

Blunettuno, knitting,tulle, 

h. cm. 120, 2019

Massimo Barzagli 

S.T. tecnica mista su tela, 

cm. 20x30, 1999. 

Coll. Carlo Palli, Prato

Fabrizio Plessi 

Tempo liquido, 

litografia su carta, 

cm. 59x79,8,1990. 

Coll. Privata, Firenze

Liu Gang 

Cuore nuvoloso, 

pittura cinese, 

cm. 81.5x81.5, 2022

Xiong Honggang 

Godetevi  il pesce, 

pittura cinese, 

cm. 82.5x82.5,2022
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OMAGGI  di Patrizia Venucci Merdžo

LUIGI DONORÀ E IL PROFONDO 
AMORE PER LA TERRA NATIA

LA PRODUZIONE DEL 
GRANDE COMPOSITORE 
DIGNANESE SCOMPARSO 
LO SCORSO APRILE, 
COMPRENDE OPERE 
LIRICHE E SINFONICHE, 
CONCERTI, LAVORI 
CORALI, MUSICA SACRA 
E OPERE CAMERISTICHE. 
L’ORGANISTA E DIRETTORE 
CI LASCIA UN PATRIMONIO 
MUSICALE DEGNO 
DI ESSERE GODUTO 
E DIVULGATO A LIVELLO 
INTERNAZIONALE

Le seguenti righe intendono essere un 
modesto omaggio all’illustre compo-
sitore, pianista, didatta, organista e 

direttore Luigi Donorà, dignanese di nascita 
e torinese d’adozione, venuto a mancare 
lo scorso aprile, il cui vasto, raffinato e 
proteiforme lascito artistico rimane la testi-
monianza di una vita spesa all’insegna di 
elevati ideali estetici e animata da una pas-
sione che mai venne meno.
“La musica mi ha sempre accompagnato 
ovunque, me la sento dentro di me, nel corpo 
e nell’anima. È ciò che mi fa vivere e gustare 
le meraviglie del Creato, dell’invisibile e della 
fantasia... È la passione che mi prende per 
mano e mi conduce in mondi nuovi, dove 
regna la bellezza, la luce ...ed io obbedisco e 
seguo la mia ‘Beatrice’ per poi raccontare in 
musica quei luoghi di mistero”, si esprimeva 
in questi termini il Maestro a proposito del 
suo rapporto con la musica.
La vasta produzione di Luigi Donorà com-
prende opere liriche e sinfoniche, concerti, 
lavori corali, cantate, oratori, varia musica 
sacra e molte opere cameristiche sia stru-
mentali che di liriche per voce e strumenti. 
Dalla sua esperienza didattica sono nati 
alcuni lavori trattatistici nell’ambito della te-
oria e della semiografia musicale.

Dal post-romanticismo allo sperimentalismo
Come fa notare la musicologa Giulia Giachin, 
l’evoluzione del linguaggio di Donorà prende 
le mosse dalla tradizione post-romantica, 
in particolare dalla scuola impressionistica 
francese di Debussy e di Ravel, dal verismo 
italiano nella versione colta di Puccini e dalle 
suggestioni degli autori della generazione 
dell’Ottanta (Ottorino Respighi, Ildebrando 
Pizzetti) nonché del torinese Lodovico 
Rocca. Nel periodo della maturità, l’idioma 
dell’autore istriano si arricchisce d’espe-
rienze espressionistiche e dodecafoniche e 
di qualche influsso stravinskiano. Approdato 
in seguito al linguaggio dei contemporanei 
legati alla scuola di Darmstadt (Maderna, 
Nono) e a un fecondo periodo formativo 
con Franco Donatoni, Donorà ha lasciato 
testimonianze di una scrittura puntillistica, 
per accostarsi poi alla corrente “neoroman-
tica”, nel tentativo di ridonare alla musica 
una veste espressiva, al di là delle conquiste 
tecnicolinguistiche delle avanguardie. Una 
formazione dunque ricca e completa, filtrata 
attraverso una poetica personale, che fa leva 
sul melodismo, sulla cantabilità, sulla mo-
zione degli affetti.

L’infanzia, le origini, i ricordi
Ma torniamo al nostro personaggio con un 
sintetico percorso di vita nel tentativo di in-
quadrarlo nell’ambiente che lo vide nascere, 
nella bella e venezianeggiante Dignano, in 
cui il piccolo Luigi cresce e respira la musica 
fin dalla più tenera età. “Il papà suonava il 
violoncello, lo zio Menigo il violino; entrambi 
si esibivano a suon di villotte sotto le finestre 
delle ragazze innamorate”, ricordava diver-
tito il Maestro. “Il fratello Tonin suonava la 
fisarmonica nelle sale da ballo del paese, ma 
pure il sassofono e la tromba nella Banda del 
paese cittadina”. A sette anni Luigi imbrac-
cia una fisarmonica più grande di Lui, una 
“Scandalli”.
“Mi esibivo fuori di casa mia, di fronte a pa-
lazzo Bettica di fronte alla barbieria di mio 
papà, per i suoi clienti e i passanti di via 

Luigi Donorà è stato membro 
della Commissione di studi 
musicali per la salvaguardia 
dei beni Culturali della regione 
Friuli Venezia Giulia (Udine 
1977). Nel 1971 ha allargato 
il suo interesse verso lo 
studio della semiografia della 
nuova musica, inventando 
e sviluppando un sistema 
di scrittura musicale 
basata sul “mensuralismo 
e sull’approssimazione”. È 
autore di opere didattiche. Ha 
vinto alcuni premi a concorsi 
nazionali (Parma 1969, 
Roma 1968, Roma 1975) e 
internazionali (Copenaghen 
1970).

Il mensuralismo  
e l’approssimazione

Castello”, raccontava Donorà. “L’organista 
della chiesa parrocchiale, Domenico Malusà, 
mi voleva seduto vicino a lui, sul ‘grande 
scagno’ mentre suonava e accompagnava i 
canti e le messe. Inoltre, facendo il chieri-
chetto avevo l’opportunità di memorizzare i 
canti liturgici e le messe di Lorenzo Perosi, di 
Vittadini e di altri autori”.
Donorà nel suo raccontare l’infanzia digna-
nese ricordava come già da bambino volesse 
comporre qualche melodia - pur non avendo 
alcuna cognizione di cosa volesse dire “ar-
monia e forma musicale -, spinto da un 
forte istinto musicale. “Non avevo compiuto 
ancora nove anni che già suonavo brani 
impegnativi di Verdi, Mascagni ... che mio 
fratello arrangiava per le mie possibilità di 
musicista in erba”.
Dopo la lunga e sofferta parentesi dell’esodo 
e una vita di stenti in vari campi profughi, 
Donorà, grazie all’intercessione del sindaco 
di Torino, Amedeo Pejron, potè accedere agli 
studi di composizione al Conservatorio di 
Torino. Dopo aver conseguito il diploma in 
Musica corale e direzione di coro e, presso 
il Conservatorio “Giuseppe Verdi” di Milano 
il diploma in Composizione e direzione 
d’orchestra, Luigi Donorà si iscrisse all’Acca-
demia Chigiana di Siena. Visse un’esperienza 
particolarmente intensa e stimolante - 
anche sul piano umano - con i grandi Luigi 
Dallapiccola e Goffredo Petrassi.

«L’Urlo dell’Abisso»
Della sua ampia e articolata opera di com-
positore, in questa sede ci soffermeremo su 
quelle composizioni - e non sono poche - che 
sono il frutto del profondo amore di Donorà 
per la terra natia, della quale il Maestro ha 
decantato la bellezza, la vita e i drammi delle 
sue genti.
In questo senso, sopra tutte si staglia la dram-
matica e sublime Cantata profana “L’Urlo 
dell’Abisso” per soli, voce recitante, coro e 
orchestra, dedicata alle vittime delle foibe, 
composta in occasione del cinquantesimo 
anniversario dell’esodo delle popolazioni 
giuliano-dalmate. La prima esecuzione asso-
luta ha avuto luogo nel 1997 al Teatro “San 
Carlo Felice” di Genova sotto la direzione del 
Maestro Alexander Lazarev.
Ma lasciamo la parola al Maestro. “Il mes-
saggio di dolore che traspare dalle pagine 
della mia cantata, denuncia esplicitamente 
il tormento esistenziale di una popolazione 
lacerata dalla tragedia delle foibe dall’a-
mara strada dell’esilio poi...La cantata inizia 
con un prologo dove emerge soprattutto 
la voce recitante, sorretta da un’orchestra 
rarefatta...La natura assiste inorridita alla 
carneficina. Qui, il coro si esprime in dia-
letto istroveneto...per culminare poi nella 
drammatica implorazione: “Istria, Istria, 

cosa ancora ti scondi ne la tua dura tera san-
guinosa?” Tutta la seconda parte è affidata 
al coro, ai due solisti e alla voce recitante. 
“L’espressione drammatica - continua Donorà 
- cede a quella accorata della rassegnazione, 
del perdono, con le invocazioni al ‘Dio dei 
viventi’ (preghiera di Mons. Santin) e al Dio 
dei morti, e la musica, dopo l’intonazione del 
‘De profundis’ e del ‘Domine coram Te’ si spe-
gne nel silenzio.
La strumentazione si presenta limpida, tra-
sparente, morbida. Il linguaggio armonico 
è semplice ma si esprime anche con accordi 
sovrapposti, dissonanze, per sottolineare 
gli aspetti interiori del dramma umano che 
si sta consumando”. Il libretto, curato dallo 
stesso Donorà, usa versi di autori giuliani 
come Mons. Lorenzo Belloni, Lina Galli, Bepi 
Nider, Padre Flaminio Rocchi e Mons. Santin.

La musica da camera
Nell’ambito della sua raffinata produzione 
di liriche da camera - su testi letterari che 
spaziano dai grandi classici della cultura 
occidentale (Omero, Schiller) ai poeti con-
temporanei quali Garcìa Lorca, Luciano 
Oggero, il latinista Monsignor Giuseppe Del 
Ton, il torinese Emanuele Occelli, l’istriana 
Loredana Bogliun - rinveniamo pure tre qua-
dretti di vita dignanese tratti dalla raccolta 
“Fiori de lata” (1995), su poesie autobiografi-
che in dialetto istroveneto dell’autore stesso.
La musica qui evidenzia l’intimistica sem-
plicità delle situazioni descritte: il pianto 
della madre per la povertà della famiglia 
nel periodo post-bellico (“El pianto de me 
mama”), la tradizione popolare di adornare 
con fiori (“Papaveri e fiordalisi”), un altarino 
domestico (“L’altarin”), la fatica del lavorare 
la terra, (“La tera arada”). Nella “Parafrasi 
lirica” del 1996 su testo di Giacomo Illica, 
omaggio dell’autore al paese natio, nonché 
alla poetessa contemporanea dignanese 
Loredana Bogliun, usa dei temi dall’opera 
“Nozze istriane” del grande Smareglia: il 
motivo del duetto d’amore Marussa-Lorenzo, 
insieme a quello di una villotta popolare, nel 
brano “Mi fai morire” e il tema “È sì bella 
Dignano” in “Fuggiam lontano”.
Nel brano “Istria solenne”, su testo di 
Loredana Bogliun, la raffinata scrittura vo-
cale e pianistica si articola lungo percorsi 
bitonali, secondo una modalità espressiva 
che l’autore mostra sovente di prediligere.
Della complessa produzione per pianoforte 
rileviamo i “Tre preludi lagunari”, suggeriti 
dalla poesia di Biagio Marin e “Miniature 
istriane” (prima serie) per pianoforte a 
quattro mani, basate su melodie popolari, 
dall’autore sapientemente armonizzate e svi-
luppate.
Nei 13 Frammenti per flauto solo in 
“Esodo”, del 1992, Donorà esprime il senso 

di straniamento provato al momento del 
suo esodo forzato dall’Istria nel secondo 
dopoguerra.
Le “Miniature istriane” (seconda serie) 
per flauto e pianoforte, del 2000, ancora 
una volta ripropongono il melos popolare 
della sua terra, circonfuso di quella sola-
rità veneziana che l’autore coglie sempre 
nell’immagine dell’Istria.
La sottoscritta conserva un bellissimo ri-
cordo del concerto del Maestro Luigi 
Donorà e del soprano Giovana De Liso che si 
tenne, qualche anno fa alla CI di Fiume. In 
quell’occasione sentimmo delle avvincenti 
liriche da camera composte dal Maestro su 
testi di Mario Schiavato e Giacomo Scotti.
Un omaggio al Quarnero e quindi anche a 
Fiume, è rappresentato dal pezzo “Là dove 
il Quarnero”, brano per viola e orchestra 
d’archi dedicato al violista fiumano Franco 
Squarcia, in cui, su una base armonica presa 
dalla pucciniana “Turandot”, Donorà costru-
isce una melodia di una levità ed eleganza 
affascinanti.

I canti patriarchini
Significativo è il contributo di Donorà anche 
in campo musicologico; ci riferiamo alla 
raccolta e allo studio degli antichi canti po-
polari del Patriarcato di Aquileia pubblicati 
dal CRS di Rovigno.
“Ho effettuato la trascrizione dei canti in 
notazione moderna - nei codici sono scritti 
in notazione quadrata su tetragramma - e li 
ho quindi armonizzati - ci spiegò il Maestro 
durante un nostro incontro. Li ho tratti da 
due codici - un Antifonario ed un Graduale 
rispettivamente del 1500 e 1503 - che si 
conservano nella Biblioteca Centrale di 
Capodistria. Il canto patriarchino fu abolito 
con il Concilio di Trento, tuttavia, essendo 
profondamente radicato a Venezia, in Istria 
e Dalmazia, ha resistito molto più a lungo; 
è stato tramandato oralmente, per cui i vari 
canti presentano una gran quantità di varia-
zioni e di differenze”.
Concludiamo questa breve rassegna ricor-
dando la ricca raccolta di canti popolari 
delle principali cittadine dell’Istria e del 
Quarnero realizzata da Donorà, utilissimo 
punto di riferimento sia per uso scolastico 
- l’identità, la memoria vengono a formarsi 
tramite la conoscenza e l’amore per le tra-
dizioni e la storia della tua terra - che come 
mezzo di divulgazione dello spirito di queste 
incantevoli contrade in genere.
Luigi Donorà - che rientra nella pleiade 
dei musici istriani, quali Andrea Antico 
da Montona, Giuseppe Tartini, Antonio 
Smareglia, Luigi Dallapiccola - ci lascia un 
patrimonio musicale di valore, ben degno di 
essere goduto e divulgato anche in un am-
bito ben più vasto del nostro. 
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MUSICA  a cura di Damir Cesarec

L’ASSOLO... È RIMASTO DA SOLO
UN TEMPO TUTTE LE CANZONI NE AVEVANO UNO, OGGI 

INVECE L’ASCESA DI NUOVI GENERI, DI TASTIERE  
E SINTETIZZATORI, HA SOPPIANTATO L’EMBLEMA 
DELLA MUSICA ROCK. IL RIFF ORMAI NON È ALTRO  

CHE UNA RELIQUIA CULTURALE

C’
è un momento che tutti 
aspettano, un istante preciso 
che il pubblico dei concerti 

conosce a memoria: è l’attimo rarefatto 
in cui il chitarrista entra nel cono di luce 
e impugna il suo strumento come un 
prolungamento del proprio corpo. Lo 
chiamano riff, lo chiamano assolo. Un 
segmento di narrazione sonora in cui 
corde e plettro raccontano la storia di 
una canzone senza bisogno di parole. 
Benché ce ne sia uno più o meno in ogni 
pezzo dell’era del rock, ne abbiamo isolati 
alcuni, scelti dai chitarristi di ogni tempo 
come i più rappresentativi di questo rito 
barocco della musica contemporanea. 
Oggi scopriamo le storie che si portano 
addosso. Anno dopo anno, dito dopo dito, 
tasto dopo tasto.

«All along the Watchtower» (Jimi Hendrix)
29 luglio 1966, Woodstock. Bob Dylan 
sta cavalcando la sua Triumph T100. A un 
certo punto perde il controllo, si sfascia 
contro un albero e deve fermarsi per un 
anno e mezzo. Ma c’è chi dice che sia una 
cavolata, che voleva solamente sparire per 
un po’. Fatto sta che nel frattempo sforna 
due figli e un album, scritto e registrato 
in sei settimane nello studio dei Blonde 
on Blonde a Nashville, Tennessee. In 
questa commedia Bob Dylan è il giullare, 
il ladro è Jimi Hendrix che sei mesi dopo 
prende il primo singolo dell’album e ci fa 
una cover a modo suo. E, manco a dirlo, 
seppellisce la versione di Bob Dylan, entra 
nella Top 20 e si porta a casa un Grammy. 
Giullare e ladro sono i personaggi del 
testo, due caratteri diversi che un giorno 
si incontrano davanti alla fortezza dei 
poteri forti. E la fanno brillare. Boom!

«Sultans of swing» (Dire Straits)
1977, Londra. All’Oliver’s Bar, sulle 
rive del Tamigi, suona una jazz band 
di secondo piano. Mark è uno scozzese 
giunto da poco nella capitale. Ci è 
finito per farsi qualche birra e magari 
rimorchiare una fighetta, come tutto il 
resto del locale. La band suona in un 

angolo buio senza disturbare, manco fosse 
un nastro registrato. A un certo punto il 
frontman prende il microfono e annuncia 
al pubblico il nome del gruppo – “Sultans 
of swing”. Mark non può fare a meno di 
notare il profondo stridore tra la menosità 
di quel nome e il carattere inconsistente 
della band. Decide allora di dedicargli 
un testo e anche un paio di riff sulla sua 
Fender Stratocaster del ‘61 acquistata 
a rate. Pensa che scriverà soltanto una 
canzone, invece, scrive la storia dei “Dire 
Straits”...

«Purple rain» (Prince)
3 agosto 1983, Minnesota. Wendy ha 
19 anni, viene dalla California e insieme 
alla sua ragazza Lisa suona nella band 
di Prince. Questo perché il Principe 
un giorno l’ha sentita schitarrare per 
caso in una stanza d’albergo e gli è 
piaciuta subito. Così ha licenziato il suo 
chitarrista, che arrivava sempre tardi 
ai soundcheck e se l’è portata in tour. 
All’epoca The Artist stava lavorando a 
un pezzo country con un attaccamento 
quasi maniacale. Del brano c’è in giro 
una demo da 10 minuti, ma nessuno 

se la sente di metterci sopra le parole. 
Troppo difficile, dicono. A Wendy piace 
improvvisarci sopra nelle lunghe ore di 
backstage e, a forza di suonarla, trova 
la quadra, il mood, il centro che Prince 
cercava da tempo. Quindi stasera al First 
Avenue Nightclub di Minneapolis, Wendy 
e Prince racconteranno per la prima volta 
di quando sangue e azzurro si fondono 
nel cielo. E fanno precipitare una pioggia 
viola...

«Alive» (Pearl Jam)
1990, Seattle. Il cantante dei Mother 
Love Bone, Andrew Wood, è morto di 
overdose e ora la band ha bisogno di un 
nuovo frontman. C’è un nastro che gira 
nell’ambiente, una strumentale chiamata 
Dollar Short, che dovrebbe servire, 
appunto, a trovare qualcuno capace di 
cantarci sopra. Questo nastro finisce 
nello stereo di una guardia giurata di 
San Diego, un certo Eddie Vedder, che la 
ascolta mentre sta andando in spiaggia 
per prendere due onde con la tavola 
da surf. Eddie ha appena saputo che 
l’uomo che credeva suo padre non è il 
suo genitore biologico. Una bella botta 

a 26 anni. Così scrive un testo su quella 
strumentale, lo chiude in un pacchetto e 
lo rispedisce a Seattle. Quando la US Mail 
lo consegna a casa di Stone Gossard, beh, 
sono semplicemente nati i Pearl Jam...

«November rain» (Guns N’ Roses)
2001, Las Vegas, Chinese Democracy 
Tour. Dieci anni esatti dopo l’uscita di 
“Use your illusion”, Axl Rose racconta 
una storia sul palco. È la storia di una 
canzone, una delle più famose dei Guns. 
Dice che quando l’ha scritta agli altri 
faceva schifo. Soprattutto a Slash, che 
voleva suonare distorto e fare rock, non 
lagne. Che diamine di frase è “È difficile 
far durare una candela nella fredda 
pioggia di novembre”? Così, quando 
vanno in studio a registrarla per il nuovo 
album, Slash la suona e improvvisa 
come viene sulla base che gira e... buona 
la prima. Ed è buona in effetti, Slash, 
davvero buona...

Un lento declino
La storia della musica non ha confini, 
questo spazio sì. Mancano quindi molti 
nomi a questo appello: Brian May, Eric 
Clapton, Robert Plant, Frank Zappa, 
David Gilmour, Eddie van Halen, 
Carlos Santana, Maurizio Solieri e 
anche quel pioniere di Chuck Berry. 
“Penso che ancora non siate pronti 
per questa musica... Ma ai vostri figli 
piacerà!”, diceva Marty McFly dopo aver 
improvvisato Johnny B. Goode suonando 
un paio di assoli da paura. Avevi proprio 
ragione, Marty, a noi è piaciuta tanto. 
Peccato però che al giorno d’oggi nessuno 
la faccia più. Nel cuore, l’assolo, è rimasto 
da solo...

  | Prince, una scultura di ghiaccio

  | Jimi Hendrix in una foto d’archivio


