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TRE QUADRI
di Francesco Filidei 

Tre quadri
Scritti nel 2020, i lavori che compongono Tre quadri vengono a formare 
un concerto per pianoforte e orchestra classico, con un ampio primo 
movimento di carattere instabile, un andante centrale dall’incedere qua-
si sospeso ed un finale allegro in forma di scherzo.

I. November
November è il pezzo più articolato e complesso, un viaggio disegnato dal 
solista attraverso paesaggi sonori contrastanti.
La linea tracciata dal pianoforte è sostenuta in modo pressoché conti-
nuo dall’orchestra, che ne accoglie e veste la trama cercando di assecon-
darne le movenze. Come un corpo nudo dopo aver vestito abiti dai più 
umili ai più sgargianti si ritrova, una volta svestito, ancora più nudo, le 
figure tratteggiate dal pianoforte in November nascono semplici ed esili 
per colorarsi di luci e forme sempre più complesse, scoprendosi infine 
ancora più fragili.
Dai registri acuti e cristallini del pianoforte, seguendo in modo irregola-
re una scala cromatica discendente, si scoprono i registri gravi e profon-
di dell’orchestra, dai pianissimo impercettibili degli archi in tremolo sul 
ponticello si giunge attraverso graduali crescendo al reiterarsi di accordi 
dissonanti in fortissimo di tutti gli strumenti. Ai riflessi autunnali dipinti 
dall’orchestra, a una poesia di Edoardo Sanguineti e a una di Nanni 
Balestrini, al giorno dei Morti e a quello dei Santi, alla pioggia e al vino 
rosso è probabilmente debitore il nome di questo lavoro.
Co-Commissionato da Milano Musica, Casa da Música di Porto, International Festival of Contemporary 

Music “Warsaw Autumn”, il pezzo è dedicato a Maurizio Baglini e Tito Ceccherini.

pagina a fianco: Francesco Filidei. Tre quadri, I - November, p. 86. 
© 2020 Casa Ricordi srl, Milano – tutti i diritti riservati
per gentile concessione di Casa Ricordi
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II. Berceuse
In un movimento cullante di sette ottavi, la costruzione di questo breve 
pezzo è interamente basata sull’addizione delle dodici scale maggiori.
Su un quasi basso di passacaglia formato dalla scala di fa maggiore di-
stribuita fra i registri del pianoforte si adagiano tutte le altre scale, quella 
di si maggiore, quella di re maggiore e via dicendo, fino a riempire alla 
dodicesima scala il totale cromatico. Nella coda le note, così come erano 
entrate, si sfilano a una a una tornando al primo fa.
Il pezzo non si muove da dove inizia, una vernice unica trasparente e 
lucida color verde chiaro lo copre interamente, lasciando filtrare evidenti 
venature chopiniane.
Ho voluto dare con questo procedimento una luce diversa a quello che 
suona come un pezzo tonale (essendo al contempo seriale, “dodecafo-
nico” e modale). In questo senso, il brano è per me una variazione di 
intenti e di visione della tradizione.
Il pezzo è dedicato a Jiji des Corsicarlins.

III. Quasi una Bagatella
Come affrontare un omaggio ad uno dei massimi compositori che siano 
mai esistiti?
A questa domanda avevo già provato a rispondere orchestrando alcuni 
lavori organistici di Johann Sebastian Bach in Killing Bach. L’intento 
era stato quello di evidenziare le capacità costruttive bachiane provando 
a testarne la resistenza e aggredendole ogni volta in modo più subdolo 
e triviale.
Quando Patrick Hahn e François-Xavier Roth mi hanno chiesto di ri-
flettere a un pezzo sul Concerto n. 5 “Imperatore” di Beethoven mi sono 
reso conto quasi subito che l’operazione non poteva essere analoga: Bach 
costruisce, Beethoven distrugge.
Provare a distruggere un distruttore?
Lavorando intorno al problema e riducendolo all’osso, non c’è stato mol-
to da scavare, i materiali impiegati da Beethoven sono in pratica scale 
e arpeggi. Da questi materiali sono quindi partito, immaginando di ri-
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metterli in discussione in modo diverso dall’originale, ma cercando un 
afflato analogo.
Al contrario di Killing Bach, nel quale le citazioni dirette erano nate 
prima del loro trattamento, i riferimenti al concerto originale si sono 
incastrati in un’architettura dettata da scale ed arpeggi quasi archetipici. 
Dal titolo (che fa il verso a Fantasia quasi Sonata ma anche a Sonata 
quasi una Fantasia) alle tecniche pianistiche impiegate, si è affacciata, in 
modo un po’ beffardo e sornione, la figura del primo Franz Liszt, primo 
grande e storico profeta di Beethoven.
Il pezzo è stato commissionato dalla Gürzenich-Orchester Köln.

Testo tratto dal programma di sala di Milano Musica (2021), Edizioni Teatro alla Scala
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«La miglior musica per film è quella che non si sente», oppure «L’unico 
compito della musica per film è far guadagnare il compositore». Scegliete 
voi quale di queste due frasi rappresenti meglio lo scarso interesse (per 
non dire il disprezzo vero e proprio) che Igor Stravinskij provò verso 
il connubio musica e cinematografo. D’altronde, per il compositore del 
Sacre «la musica non spiega e non dipinge nulla. Nel momento in cui 
cerca di spiegare qualcosa, di raccontare o di sottolineare, non agisce 
in modo sgradevole, ma addirittura dannoso». Queste affermazioni 
tuttavia tradivano una buona dose di risentimento: era infatti naufragato 
in malo modo l’appuntamento di Stravinskij con Hollywood per la 
partitura di Uragano all ’alba (Commandos Strike at Dawn, un film di 
guerra del 1942 diretto da John Farrow), rifiutata dai produttori per 
eccesso di modernità, proprio come era capitato sei anni prima ad 
Arnold Schönberg con il progetto di musicare La buona terra (The Good 
Earth, di Sidney Franklin), nonostante il padre del sistema dodecafonico 
avesse composto nel 1930 la Musica per accompagnamento di una scena da 
film, op. 34, la cui rinuncia al descrittivismo e alla funzionalità ne fece 
una sorta di manifesto metodologico e che lo stesso Stravinskij definì 
«la miglior musica per film mai scritta».
Stravinskij si era stabilito negli Stati Uniti nel 1939, e nel 1945 sarebbe 
diventato cittadino statunitense, ma già durante i primi anni di residenza 
nel nuovo Paese, in piena guerra, gli fu chiesto di partecipare fattivamente 
alla lotta contro il nazifascismo. E non sembra certo stupefacente che i 
segugi di Hollywood si fossero messi subito sulle tracce del più famoso e 
controverso compositore del tempo. Uragano all ’alba era uno di quei film 

STESSA GUERRA, MONDI DIVERSI
di Guido Giannuzzi
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Un giorno, avendo lavorato fino a tarda notte, andai a letto, ancora tormentato da un 
intervallo. Ho sognato questo intervallo. Assumeva la forma di una sostanza elastica, tesa 
esattamente tra le due note della mia composizione, ma a ciascuna estremità, sotto le note, 
c’era un uovo, un grande uovo. Erano gelatinose al tatto (le ho toccate) e calde, in nidi 
protettivi. Mi sono svegliato fiducioso che il mio intervallo fosse corretto”.

La maggior parte delle persone ama la musica, sperando di trovare in essa sentimenti 
come gioia, dolore, tristezza, o immagini della natura, o fantasia, o, infine, vuole sempli-
cemente, ascoltandola, dimenticare la “prosa della vita”. Stanno cercando una medicina, 
un afrodisiaco nella musica... La musica sarebbe a buon mercato se ridotta a tale scopo! 
Quando le persone imparano ad amare la musica fine a se stessa, quando la ascoltano in 
un modo diverso, il loro godimento sarà più sublime e completo, allora saranno in grado di 
giudicarla in un modo diverso e capire davvero l ’essenza interiore di questo arte.

Mi viene in mente una conversazione tra Mallarmé e Degas, ascoltata da Paul Valery. 
Una volta Degas, che, come sai, amava scrivere poesie, disse a Mallarmé: “Non riesco a 
finire il mio sonetto. E non è per mancanza di idee”. Al che Mallarmé rispose docilmente: 
“Le idee non sono ciò di cui sono fatti i sonetti, sono fatti dalle parole”.

Stravinskij

Stravinskij



11

di propaganda che descriveva la resistenza di un pescatore norvegese 
alle atrocità degli occupanti nazisti. Secondo quanto aveva fatto per i 
suoi famosi balletti degli Anni Dieci, Stravinskij iniziò a lavorare alla 
musica prima di vedere un solo fotogramma del film (già per questo 
creando un certo spaesamento nei suoi interlocutori hollywoodiani) e 
rifiutò di usare effetti prevedibili in un film del genere – come l’uso di 
bande militari o una massiccia presenza delle percussioni –, scegliendo 
invece di lavorare su motivi popolari norvegesi. Questa idea gli era stata 
suggerita dalla moglie Vera che aveva trovato una raccolta di musica 
folclorica della Norvegia in un negozio di libri usati a Los Angeles.
Come detto, i produttori del film non accettarono il contributo di 
Stravinskij considerato troppo avanzato rispetto alle loro esigenze 
propagandistiche (e commerciali), per cui il compositore, senza troppo 
scomporsi, riciclò il materiale in una suite da concerto, intitolata Four 
Norwegian Moods, eseguita per la prima volta dalla Boston Symphony 
Orchestra il 13 gennaio 1944. In realtà, Stravinskij in questo lavoro 
rimase così vicino alle melodie originali che l’avevano ispirato da poter 
considerare questa suite più un arrangiamento che una vera e propria 
composizione originale. Tuttavia, al solo ascolto del Trio dell’Intrada 
iniziale, con il gioco a rincorrersi di fagotti e clarinetti, non ci possono 
essere dubbi sul fatto che il brano sia ascrivibile al più puro stile 
stravinskiano. 

Dopo Beethoven, per ogni compositore giungere alla propria Nona 
Sinfonia ha sempre rappresentato un punto di grande tensione per le 
aspettative create nel pubblico da un confronto così schiacciante. Se in 
più il compositore si chiama Dmitrij Šostakovič e, dopo le maestose 
sinfonie Settima e Ottava, scritte in tempo di guerra, deve subire anche 
la pressione da parte dei vertici del regime sovietico perché completi 
la trilogia intesa a celebrare le sofferenze, lo sforzo e la vittoria del 
popolo sovietico nella guerra contro la Germania nazista con una, se 
possibile, ancor più grandiosa sinfonia, le possibilità di finire in un 
ospedale psichiatrico sono davvero molto alte. Ma Šostakovič passò la 
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vita intera a giocare a rimpiattino col regime sovietico, riuscendo ad 
avere riconoscimenti pubblici e formali pari alle persecuzioni – più o 
meno esplicite, già o meno velate – che lo accompagnarono lungo tutta 
la sua carriera. Sta di fatto che non compose mai quel lavoro, anche se, 
sulle prime, si mise all’opera su una sinfonia dal sapore tragico che però 
abbandonò ben presto. Invece, scatenando le ire dei commissari politici, 
scelse una strada differente, offrendo con la Nona Sinfonia, eseguita per la 
prima volta nel novembre 1945 dall’Orchestra Sinfonica di Leningrado 
diretta da Evgenij Mravinskij, una celebrazione decisamente ambigua 
dell’importante momento storico che si era appena concluso. 
Šostakovič si trovava a un bivio: scrivere un magniloquente peana in 
gloria di Stalin, fresco trionfatore sulle forze nazifasciste oppure una più 
onesta riflessione sulle dure condizioni in cui il popolo si trovava alla fine 
di una guerra sfiancante, che aveva richiesto sacrifici in termini di vite 
umane mai visti prima? Šostakovič uscì dalla logica binaria e imboccò 
una terza strada: comporre un pezzo di musica astratto, sfuggente a 
qualsiasi categorizzazione, di sicuro alla comprensione di Stalin che, 
di conseguenza, avrebbe stentato anche a poter criticare, mancandogli 
qualcosa di evidente cui appigliarsi. 
Doveva manifestarsi la gioia per la vittoria? Eccola! Essa si manifesta, 
ma in maniera così gaia e spensierata, che l’esecuzione della Nona suscitò 
l’ostilità della critica ufficiale sovietica, la quale lamentò la mancanza 
di un peso specifico, di un contenuto politico facilmente individuabile. 
D’altra parte, lo stesso Šostakovič, nel presentare il suo nuovo lavoro alla 
stampa, lo aveva definito un «pezzetto allegro» e aveva preventivato che 
«i musicisti avrebbero provato piacere a suonarlo e i critici si sarebbero 
deliziati a stroncarlo». Colpì, all’epoca, anche la brevità della sinfonia: la 
Quarta, la Settima e l’Ottava hanno dei movimenti che sono più lunghi 
dell’intera Nona. Questo contribuiva ulteriormente all’impressione di 
una sinfonia leggera (per i commentatori favorevoli al compositore) 
o forse superficiale (per quelli più ostili). Infine, questa è una delle 
partiture di Šostakovič più vicine all’estetica neoclassica, scritta per un 
organico relativamente ridotto, che non ha nulla di tronfio né di retorico 
e che, piuttosto, stupisce per lo spirito corrosivo, l’ironia, che producono 



13

La grande musica, non importa come la suoni, sarà comunque buona. Qualsiasi preludio 
e fuga di Bach può essere suonato a qualsiasi tempo, con o senza sfumature dinamiche, 
ed essere comunque bello. È così che la musica dovrebbe essere scritta in modo che nessun 
mascalzone possa rovinarla.

Sono un autore terribilmente esigente e capriccioso. Se qualcosa non va, equivale alla 
puntura di uno spillo, è così spiacevole per me! 

Ho visto molte cose interessanti, incontrato molte persone interessanti e mi sono terri-
bilmente pentito di non aver scritto diari, memorie, perché, secondo me, tutto ciò sarebbe 
interessante non solo per me, ma per molti lettori

Penso molto alla vita, alla morte e alla carriera. Quindi, ricordando le vite di alcune 
persone famose (non sto parlando benissimo), giungo alla conclusione che non tutti sono 
morti in tempo. Ad esempio: Musorgskij è morto prematuramente. Lo stesso si può dire di 
Pushkin, Lermontov e alcuni altri. Ma Čajkovskij sarebbe dovuto morire prima. Guarì 
un po’ e quindi la morte, o meglio, gli ultimi giorni della sua vita furono terribili. Lo 
stesso vale per Gogol, Rossini, forse Beethoven. Loro, come tanti altri, personaggi famosi 
(grandi) e sconosciuti, hanno sperimentato quel confine della vita quando (la vita) non 
può più portare gioia, ma porta solo delusione ed eventi terribili.

Šostakóvič

Šostakovič
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quel peculiare effetto tipico della musica di Šostakovič che si potrebbe 
definire come dolore clownesco.
La Nona Sinfonia fu dunque a lungo oggetto di disapprovazione da 
parte dei funzionari comunisti proprio per la sua natura evasiva: in essa, 
più che mai, l’autore riuscì a giocare pericolosamente col Potere stando 
in bilico tra sovversiva irrisione e finta sottomissione. Di certo, dopo 
tanto tempo, e passata la necessità di interpretare l’opera di Šostakovič 
alla luce della sua ortodossia ideologica, questa sinfonia colpisce per la 
freschezza, la chiarezza, il suo clima strumentale luminoso e brillante. 
La giocosa combinazione di elementi haydiniani (a mo’ della Classica 
di Prokof ’ev) e scampoli di circo, momenti melanconici con scoppi 
improvvisi di euforia, rendono la Nona una delle sinfonie più raffinate e 
affascinanti del compositore russo.
Solo il lungo recitativo del fagotto (uno degli strumenti prediletti dal 
compositore) all’inizio del Largo sembra rappresentare un momento 
di intenso dolore, senza sconti, senza travestimento; si dice che volesse 
rappresentare l’urlo di strazio di una madre di fronte agli orrori della 
guerra. Ma dura poco: subito dopo, lo stesso fagotto trascina con sé tutta 
l’orchestra nell’Allegretto finale, senza soluzione di continuità, con un 
tema ironico e grottesco, come se quel rapido esitare sospesi tra Verità 
e Sofferenza dovesse necessariamente lasciare il campo a un falstaffiano 
«tutto nel mondo è burla», amaro quanto lucido.
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TITO CECCHERINI
Direttore fra i più colti e profondi della sua 
generazione, è apprezzato per la lucidità 
delle sue interpretazioni. Acclamato in-
terprete del repertorio moderno, ha appro-
fondito l’opera dei classici del Novecento, 
da Bartók, Debussy e Ravel a Schönberg, 
Webern e Ligeti. Direttore di provata 
esperienza, collabora con orchestre come 
l’Orchestre Philharmonique de Radio 
France, la Filarmonica della Scala, la BBC 
Symphony e la Philharmonia Orchestra 
di Londra, la WDR Sinfonieorchester di 
Colonia, la Radio Filharmonisch Orkest 
di Amsterdam, la HR-Sinfonieorchester di 
Francoforte, la SWR Symphonieorchester 
di Stoccarda, la Deutsche Radio Philhar-
monie di Saarbrücken Kaiserslautern, la 
Tokyo Philharmonic, la Bilkent Symphony 
Orchestra, l’Orchestra Sinfonica Nazionale 
della RAI, le Orchestre del Maggio Musi-
cale Fiorentino, del Teatro La Fenice, del 
Teatro di San Carlo e dell’Opera di Roma, 
la Verdi di Milano, l’Orchestre de Cham-
bre de Genève, l’Orchestra della Svizzera 
Italiana di Lugano, la Real Orquesta Sin-
fonica de Sevilla, la Haydn di Bolzano, 
l’Orchestra della Toscana, e con ensemble 
rinomati come l’InterContemporain, il 
Klangforum Wien, l’Ensemble Modern e 
il Contrechamps. 
Ha diretto Turandot al Bol’šoi di Mo-
sca, Béatrice et Bénédict di Berlioz e Die 
Entführung aus dem Serail di Mozart al 
Capitole di Toulouse, The Rake’s Progress di 
Stravinskij, Da una casa di morti di Janáček e 
I puritani di Bellini all’Opera di Francofor-

te, Le Grand Macabre di Ligeti all’Opern-
haus di Zurigo, Cefalo e Procri di Ernst Kre-
nek e Riccardo III di Giorgio Battistelli al 
Teatro La Fenice di Venezia, Il mondo della 
luna di Haydn alla Philharmonie di Parigi, 
Maria Stuarda di Donizetti e Alessandro di 
Gian Francesco De Majo al Nationalthe-
ater di Mannheim, Die Zauberflöte ai Ti-
roler Festspiele, Don Pasquale all’Opéra de 
Rennes; inoltre si è esibito in festival di ri-
chiamo e sale prestigiose come il Festival di 
Lucerna, il Festival d’Automne di Parigi, la 
Suntory Hall di Tokyo, la Philharmonie di 
Berlino, il Teatro alla Scala. Le sue incisioni 
hanno ottenuto numerosi premi, tra cui lo 
Choc du Monde de la Musique, il Diapa-
son d’Or e il Midem Classical Award.

MAURIZIO BAGLINI
Vanta una brillante carriera come soli-
sta, camerista, didatta e direttore artistico. 
Come solista si esibisce in sedi prestigiose 
quali l’Accademia Nazionale di Santa Ce-
cilia, la Scala di Milano, il Teatro di San 
Carlo di Napoli, la Salle Gaveau di Parigi, il 
Kennedy Center di Washington, ed è ospi-
te di prestigiosi festival, tra cui il Festival de 
La Roque-d’Anthéron, lo Yokohama Piano 
Festival, l’Australian Chamber Music Fe-
stival, il Festival pianistico internazionale 
di Brescia e Bergamo. Collabora con diret-
tori quali Luciano Acocella, John Axelrod, 
Antonello Allemandi, Umberto Benedetti 
Michelangeli, Marcello Bufalini, Tito Cec-
cherini, Daniel Cohen, Howard Griffiths, 
Armin Jordan, Seikyo Kim, Emmanuel 
Krivine, Karl Martin, Donato Renzetti, 
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Ola Rudner, Daniele Rustioni e Maximia-
no Valdés. La sua produzione discografica 
comprende musiche di Schumann, Liszt, 
Brahms, Schubert, Domenico Scarlatti e 
Musorgskij. Nel 2018 sono usciti il terzo 
CD dell’integrale per pianoforte di Schu-
mann – con Kreisleriana, Davidsbündlertän-
ze e Kinderszenen – e il secondo CD della 
serie “Live at Amiata Piano Festival”, con il 
Quintetto op. 163 di Schubert e il Quintetto 
op. 44 di Schumann, con il Quartetto della 
Scala e la violoncellista Silvia Chiesa. Dal 
2008 promuove il progetto “Inno alla gio-
ia”, che lo porta a suonare in tutto il mondo 
la Nona Sinfonia di Beethoven nella trascri-
zione di Liszt, con oltre cinquanta esecu-
zioni finora. Suo anche il progetto “Web 
Piano”, che abbina l’interpretazione dal 
vivo di grandi capolavori pianistici – come 
Carnaval di Schumann, i Quadri di un’espo-
sizione di Musorgskij o Images di Debussy 
– alle proiezioni dell’artista multimediale 
Giuseppe Andrea L’Abbate. Come came-
rista suona stabilmente con la violoncellista 
Silvia Chiesa e ha collaborato con colleghi 
quali Massimo Quarta, Cinzia Forte, Ro-
berto Prosseda e il Quartetto della Scala. 
Fondatore e Direttore artistico dell’Amiata 
Piano Festival, è consulente artistico per la 
danza e la musica del Teatro Verdi di Por-
denone e Ambasciatore culturale della Re-
gione Friuli Venezia Giulia. Tiene master-
class per l’Accademia Stauffer di Cremona 
e dal 2018 è docente di Pianoforte princi-
pale all’Istituto Superiore di Studi Musicali 
“Pietro Mascagni” di Livorno. Suona un 
pianoforte gran coda Fazioli.

ORCHESTRA SINFONICA 
NAZIONALE DELLA RAI
L’Orchestra Sinfonica Nazionale della Rai 
nasce nel 1994. I primi concerti sono diretti 
dai Maestri Prêtre e Sinopoli. Fabio Luisi è 
Direttore emerito e Robert Trevino è Di-
rettore ospite principale.
James Conlon è Direttore principale dal 
2016 al 2020. Juraj Valčuha ricopre la stessa 
carica dal 2009 al 2016. Tate è Primo diret-
tore ospite fino al 2002 e Direttore onorario 
fino al 2011. Dal 2001 al 2007 Frühbeck de 
Burgos è Direttore principale. Dal 2003 al 
2006 Noseda è Primo direttore ospite. Dal 
1996 al 2001 Inbal è Direttore onorario.
Altre prestigiose presenze sono Giulini, 
Sawallisch, Rostropovič, Chung, Mehta, 
Ahronovitch, Gergiev, Janowski, Bychkov, 
Petrenko, Jurowski, Albrecht, Hänchen, 
Franck, Eschenbach, Gatti, Harding.
Oltre alle stagioni concertistiche a Torino 
è ospite di MITO SettembreMusica, Bien-
nale di Venezia, Ravenna Festival, Festival 
Verdi di Parma e Sagra Malatestiana di Ri-
mini.
Molte tournée in Europa, al Musikverein 
di Vienna, al Festival RadiRO e al Festi-
val Enescu, alla Konzerthaus di Vienna, al 
Festival di Salisburgo, alla Philharmonie di 
Berlino e negli Emirati Arabi Uniti. Ese-
gue la Nona di Beethoven alla Royal Opera 
House di Muscat. Nell’autunno 2021 è tor-
nata in Germania, a Francoforte, Colonia e 
Amburgo. Dal 2017 è l’orchestra principale 
del Rossini Opera Festival.
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Nicola Calzolari
Federico Maria Fabbris
Riccardo Freguglia
Davide Ortalli
Elizabeta Soppi

Violoncelli
*Pierpaolo Toso
Marco Dell’Acqua
Ermanno Franco
Eduardo dell’Oglio
Pietro Di Somma
Michelangiolo Mafucci

Contrabbassi
*Francesco Platoni
Silvio Albesiano
Antonello Labanca
Friedmar Deller

Flauti
*Giampaolo Pretto
Paolo Fratini
Fiorella Andriani

Flauto in sol
Paolo Fratini

Ottavino
Fiorella Andriani

Oboi
*Nicola Patrussi
Franco Tangari

Corno inglese
Franco Tangari

Clarinetti
*Luca Milani
Graziano Mancini

Clarinetto basso
Salvatore Passalacqua

Fagotti
*Andrea Azzi
Bruno Giudice

Controfagotto
Bruno Giudice

Corni
*Ettore Bongiovanni
Marco Panella
Emilio Mencoboni
Marco Peciarolo

Trombe
*Marco Braito
Ercole Ceretta
Daniele Greco D’Alceo

Tromboni
*Diego Di Mario
Antonello Mazzucco

Trombone basso
Gianfranco Marchesi

Tuba
Matteo Magli

Timpani
*Biagio Zoli

Percussioni
Carmelo Giuliano Gullotto
Emiliano Rossi
Matteo Flori
Sara Gasparini
Sebastiano Girotto

Arpa
*Margherita Bassani

Fisarmonica
Giuseppe Scicliano

Celesta
Francesco Bergamasco

*prime parti
°concertini



CONSIGLIO 
DI AMMINISTRAZIONE

Luca Vecchi presidente
Corrado Baldini vice presidente
Ferdinando Del Sante
Tania Pedroni
Giorgio Zanni

Collegio dei Revisori
Luigi Attilio Mazzocchi presidente
Edi Bertolini
Carlo Reverberi

COMITATO DI INDIRIZZO
 
Filippo Bedeschi
Paola Benedetti Spaggiari
Roberto Bertacchini
Annusca Campani
Silvia Grandi
Marcello Mazzoni
Marina Menozzi
Clizia Riva
Tiziano Scalabrini

DIREZIONE GENERALE 

Direzione generale e artistica
Paolo Cantù

Responsabile artistico 
Premio Paolo Borciani
Francesco Filidei 

Produzione e 
Programmazione artistica 
Marina Basso 
Roberto Fabbi 
Lorella Govi 

Archivio Storico 
Liliana Francesca Cappuccino 

Biglietteria 
Cinzia Trombini Responsabile
Marianna Merangolo

Ufficio Scuole
Paola Bagni 
Patrizia Zanon 

Marketing/Fundraising e 
Progetti Speciali
Alessandra Sbriscia Fioretti

Segreteria Organi 
Federica Mantovani 
Maria Carla Sassi

AMMINISTRAZIONE 
E PERSONALE 

Paola Azzimondi Capo Settore 
Sabrina Burlamacchi 
Luca Cagossi Usai 
Wilma Meglioli 
Elisabetta Miselli
Alessandro Prandi
Luisa Simonazzi

Centralino 
Mariella Gerace
Giuseppina Grillo

COMUNICAZIONE ED EDITORIA

Veronica Carobbi 
Lorenzo Parmiggiani 
Francesca Severini 

SERVIZI TECNICI 

Direzione Tecnica
Antonio Merola Capo Settore
Giuseppe Botosso
Andrea Ferretti 
Cinzia Macis

Ufficio Manutenzione
Federico Bianchi Responsabile e S.P.P.
Andrea Gabbi (Responsabile) 
 
Reparto Audiovideo 
Luca Cattini Capo Squadra
Fabio Festinese 

Reparto Elettricisti 
Alessandro Pasqualini Capo Squadra
Gianluca Antolini 
Marino Borghi 
Ousmane Diawara 
Guido Prampolini

Reparto Macchinisti 
Carmine Festa Capo Squadra
Gianluca Baroni 
Maurizio Bellezza 
Massimo Foroni 
Gianluca Foscato 
Renzo Grasselli 
Alan Monney 
Andrea Testa 

Reparto Sartoria 
Monica Salsi 

Reparto Pulizie 
Maria Grazia Conforte 
Lorena Incerti 

Personale aggiunto
Mario Avallone
Andrea Boni
Sofia Conforti
Gessica Germini
Michele Iervolino
Katia Incerti 
Andrea Maggiore
Simone Martini
Marco Menditto
Salvatore Misiano
Nicola Notari
Sara Panetta
Gianfilippo Pirillo
Silvia Roncolato
Claudio Tani
Linda Tantucci
Barbara Vezzani



Le attività di spettacolo e tutte le iniziative per i giovani e le scuole sono realizzate 
con il contributo e la collaborazione della Fondazione Manodori

UNINDUSTRIA REGGIO EMILIADivisione

AGENTE	
  

FONDATORI ORIGINARI ISTITUZIONALI

FONDATORI ORDINARI

CON IL SOSTEGNO DI
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AMICI DEI TEATRI

UFFICIO COMMERCIALE
Via Valcelli, 3 - 50012 Osteria nuova (FI), Italy
Ph. +39 055 632899 / Fax +39 055 633009

E-mail: firenze@matelli.com

Via Settembrini, 16/G - 42123 Reggio Emilia, Italy
Ph. +39 0522 520391 / Fax +39 0522 521600

E-mail: reggio@matelli.com

SEDE LEGALE
Via Caldara, 24 - 20122 Milano, Italy

P.IVA 08009230155

MATELLI S.r.l.

CARTA PLATINO

CARTA ORO

	
  

CARTA AZZURRA

CARTA ARANCIONE

BENEMERITI DEI TEATRI 

Amedeo Amodio, Vanna Belfiore, Davide Benati, Liliana Cosi, Giuliano Della Casa, Deanna Ferretti Veroni,
Omar Galliani, Marta Scalabrini, Corrado Spaggiari, Giuliana Treichler in memoria di Sergio Treichler

CARTA GIALLA E CARTA BIANCA

Luca Bassi, Simona Bassi, Pietro Bertolini, A.B., Sara Comastri, Vania Croci, Gian Luca Legori, 
Viola Mistral Meglioli, Luca Monticelli, D.S.

Alberto, Filippo, Tommaso, 
Giovanni Comastri, Debora Formisano, M.G., Eva Mandreoli, S.Z.

Giorgio Allari, Milena Mara Anastasia, Carlo Arnò, Carlo Artioli, Maria Luisa Azzolini, Mauro Benevelli, Marco 
Bertani, Laura Bertazzoni, Donata Bisi, Paolo Bonacini, Maurizia Bonezzi, Maurizio Bonnici, Andrea Capelli, 
Giulia Cirlini, Giuseppe Cupello, Delegazione FAI di Reggio Emilia, Emilia Giulia Di Fava, Marisa Vanna Ferrari, 
Ennio Ferrarini, Maria Grazia Ferrarini, Milva Fornaciari, Mario Franchella, Lia Gallinari, Enrica Ghirri, G.G., 
Fiorella Gobbi, Silvia Grandi, Claudio Iemmi, Stefano Imovilli, Liliana Iori, Luigi Lanzi, Federica Ligabue, Adriana 
Magnanini, Roberto Meglioli, Monica Montanari, Marco Sante Montipò, Maria Rosa Muià, R.P., Ramona Perrone, 
Marta Reverberi, Teresa Salvino, Barbara Soncini, Daniela Spallanzani, Roberta Strucchi, V.M., Giorgio Vicentini, 
Monica Vivi, Ilaria Zucca

Loredana Allievi, Luigi Bartoli, Renzo Bartoli, Giulio Bazzani, Paola Benedetti Spaggiari, Paolo Cirlini, Francesca 
Codeluppi, Anna Fontana Boni, Insieme per il Teatro, Maria Paglia, Studio Legale Cicero, Maurizio Tosi

CARTA VERDE

CARTA ROSSA

G.B.
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