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Bedřich Smetana.



SMETANA: DALL’ARMONIA AL COLORE

Siamo poco dopo la metà dell’Ottocento, quando La
sposa venduta e La Moldava di Smetana sono di là
da venire. Franz Liszt agita le coscienze, è un uomo

ingombrante, gode di un successo inebriante, pensa trop-
po, parla di più e scrive parecchio. Come sta cominciando
a fare anche Richard Wagner, di cui il destino lo farà suo-
cero. Wagner ragiona su mille e una cosa, con due o tre
idées-fixes: una è la contiguità tra la fine della sinfonia e la
necessità di una “nuova era”. Quella che sarà identificata
nell’“opera d’arte dell’avvenire”, l’“opera d’arte totale”;
il dramma wagneriano, insomma, fusione ideale e sineste-
tica di suono, parola e azione. Il cardine di tale processo
evolutivo, secondo Wagner, era stata la Nona Sinfonia di
Beethoven: quando hai “bisogno” delle voci, in una sinfo-
nia, ciò è perché il genere sinfonico non basta più. Perché
occorre “evolvere” rispetto ad esso, perché esso deve
divenire dramma, divenire altro: trovare una ragion d’es-
sere in un obiettivo esterno, in una sua “ragione”, appun-
to, ovvero in un “programma”, in qualche cosa che
occorra “descrivere”, fornendo di tale qualcosa non tanto
e non solo l’aspetto e l’immagine, bensì la verità intima,
ciò che sia capace di muovere la nostra anima di ascoltato-
ri verso la comprensione. Un inno, tra altre cose, a supe-
rare l’idea di una autonomia della musica, un inno
all’eteronomia: la musica avrebbe dovuto “sporcarsi le
mani”, mettersi in costante e vitale relazione con l’altro
da sé.  
Detta terra a terra, voleva dire la morte della musica
pura, voleva dire smettere di scrivere sinfonie e quartetti
d’archi o perlomeno smetterla di scriverli senza un titolo,
farla finita col culto dell’assoluto musicale. Quindi: teatro
e musica, o musica a programma, magari il “poema sinfo-
nico”, Tondichtung, come lo aveva definito Liszt. 
Questa, nella quale Smetana fu maestro sublime, è musica
tra le più affini alla cultura musicale del nostro quotidia-
no contemporaneo (non certo alla nostra “musica contem-
poranea” d’accademia, che vola su rotte ben più alte e
scelte con cura tra le meno frequentate). Se due cose infat-
ti sono lontane dall’idea dominante della musica oggi, esse
sono la condizione “auratica” – che tenderebbe a farne un
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oggetto ineffabile, unico e destinato alla pura contempla-
zione dell’originalità – e l’idea della “musica assoluta”: la
nostra è invece l’era della realizzazione compiuta della
musica da arredamento invocata da Erik Satie, della
musica d’uso, della musica che non ascolti con la testa tra
le mani, della musica che ha bisogno di altro: immagini,
una storia, parole, colori, figura, segni, movimento,
danza, cinema, televisione, clip, spot. 
Fate un verifica live durante un concerto come questo:
avete la sensazione che qualcuno si annoi, ascoltando La
Moldava o l’Ouverture e le Danze dalla Sposa venduta? E
non s’annoiano perché sarebbe “musica facile”? Per cari-
tà. Smetana è un grande, il primo dei musicisti boemi,
compone difficile, ha una mano formidabile, è difficile da
suonare e da dirigere. Probabilmente – sebbene questa
musica abbia grande fortuna da sempre – accade anche
perché in essa, nella sua freschezza, nella sua disposizione
“narrativa”, ritroviamo qualche cosa che noi chiediamo
alla musica. Smetana (con l’accento sulla “e”: l’Europa
s’è allargata e vediamo di adeguarci) è un protagonista di
una delle svolte chiave del tardo e post romanticismo: spo-
stare l’accento dall’armonia al colore. L’esempio è scioc-
co, se ne conviene, ma provate a verificare di chi sia la
musica che utilizza di più il triangolo, e scoprirete che per
quell’idiofono i boemi andavano pazzi. È colore anche la
programmatica alternanza di modo maggiore e minore, è
colore, a suo modo, la disposizione formale sulla scorta di
un progetto narrativo: nella Moldava (1874), il più cele-
bre dei sei poemi sinfonici del ciclo Má Vlast, “La mia
patria”, il progetto è la “descrizione” del viaggio, dalle
sorgenti alla foce, del fiume nazionale cèco, quello che
passa per Praga (e di qui le volute a riccio degli archi che
in crescendo vanno gonfiandosi via via che il fiume amplia
il letto). 
Alla più famosa e molto amata opera di Smetana, La
sposa venduta (1866), appartengono invece l’Ouverture e
le Danze che qui ascoltiamo. L’Ouverture fu composta
prima dell’opera, benché di essa anticipi i temi principali:
una conferma dell’atteggiamento “progettuale” e descrit-
tivo dello strumentalismo di Smetana. Essa rimanda il
ricordo alle Nozze di Figaro, delle quali condivide il brio
e il moto perpetuo, anche se annuncia in modo inequivo-
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cabile i temi popolareschi che innervano l’opera comica,
ambientata in un villaggio rurale. Le Danze, aggiunte in
una fase francesizzante, successiva alla première del
1866, sono una Polca che ambienta una situazione festiva
nel primo atto, un Furiant che più boemo non si può
(secondo atto) e la Skocna, un brioso saltarello che com-
menta una scena di attori di strada nel terzo atto.

Roberto Verti
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Šostakovič in un dipinto di P. Vladimirovic Viljams.



L’UOMO AL CENTRO DELLA MUSICA
La Quinta Sinfonia di Šostakovič

Vogliamo vivere è il titolo di un film che Ernst
Lubitsch dirige nel 1942, in cui si narrano le
avventure tragicomiche di una compagnia di attori

polacchi che, durante la Seconda Guerra Mondiale, tenta-
no di opporsi e di scampare agli orrori del nazismo. È dif-
ficile che Dmitrij Šostakovič abbia mai visto il film di
Lubitsch ma, se lo avesse fatto, sarebbe stato interessante
conoscere il suo parere, lui che aveva vissuto sulla pro-
pria pelle i rigori di un altro regime, di segno opposto ma
non meno terribile. Tutto comincia nel 1933, quando
Šostakovič mette in scena con successo la propria Lady
Macbeth del distretto di Mčensk, in una memorabile dop-
pia prima a Leningrado e Mosca. Il 1933 è anche l’anno
della celebre definizione di Maksim Gor’kij degli artisti
sovietici – “ingegneri d’anime” – che suggella la riorganiz-
zazione dall’alto dei comitati letterari e artistici, da cui
sarebbe nata anche la Lega dei Compositori Sovietici.
Un anno dopo la prima della Lady Macbeth, sale al pote-
re, quale delfino di Stalin, Andrej Aleksandrovič Ždanov;
ancora un anno e per Šostakovič scoppia il dramma allor-
ché, il 26 dicembre 1935, Stalin abbandona al primo
intervallo la rappresentazione della Lady Macbeth. Un
mese dopo esce sulla Pravda il celebre articolo “Caos
anziché musica”, con cui Šostakovič è apertamente accu-
sato di formalismo: è la fine per la sua opera (la si riascol-
terà solo nel 1963, in una nuova versione intitolata
Katerina Izmajlova), ed è l’inizio di un ciclone che travol-
ge i lavori del compositore nati intorno alla metà degli
anni Trenta, compresa la lunga e complessa Quarta Sinfo-
nia ultimata nell’aprile 1936 e ritirata dopo pochi mesi.
Nel 1936 periscono nelle purghe staliniane anche due per-
sone assai vicine e care a Šostakovič: il maresciallo
Michail Nikolaevič Tuchačevskij, e il grande regista Vse-
volod Emil’evič Mejerchol’d.
La “riabilitazione” di Šostakovič avviene un anno dopo,
nel 1937, con la Quinta Sinfonia. Scritta in tre mesi tra
aprile e luglio (il terzo movimento viene steso in soli tre
giorni), viene eseguita per la prima volta il 21 novembre
dello stesso anno a Leningrado diretto da Mravinsky
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(curiosità: il 21 novembre è la vigilia di S. Cecilia, patrona
dei musicisti); sulla partitura un sottotitolo, forse di
Šostakovič stesso, forse – si dice – di un giornalista:
“Risposta pratica di un compositore a una giusta critica”.
L’accoglienza per il nuovo lavoro è entusiastica: si raccon-
ta che gli applausi alla fine dell’esecuzione siano durati
più dell’intera sinfonia.
Ufficialmente, la Quinta è l’ammenda che Šostakovič
paga per il peccato di formalismo, composta com’è nei
canonici quattro movimenti (addirittura con lo Scherzo in
seconda posizione, come nel più puro sinfonismo beetho-
veniano), e in un linguaggio più accessibile, almeno in
apparenza, rispetto alle opere precedenti: dall’incipit
magniloquente del primo movimento, al lirismo del Largo
in terza posizione, fino all’apoteosi dell’Allegro non trop-
po conclusivo. In realtà, dietro c’è dell’altro: c’è innanzi-
tutto un compositore che, vicino al mezzo del cammin
della sua vita (all’epoca della Quinta Šostakovič ha com-
piuto giusto trent’anni, e vivrà ancora per altri quaran-
ta), e appena uscito da un evento devastante, pensa a una
sinfonia che, nelle parole dello stesso Šostakovič, vuole
esprimere “le esperienze emotive e l’ottimismo vittorioso
dell’uomo su tutto il resto. Ho voluto mostrare come,
superando una serie di conflitti tragici che scaturiscono
dalla lotta intensa nell’animo del singolo, l’ottimismo
nasce come una visione del mondo”. E scrive ancora il
compositore, in un articolo apparso sulla “Večernaja
Moskva” del 25 gennaio 1938, intitolato La mia risposta
creativa: “Il tema della mia sinfonia è l’evoluzione del-
l’uomo. Ho visto l’uomo con tutte le sue esperienze al cen-
tro della composizione, che è lirica nella forma dall’inizio
alla fine”.
Dietro il riferimento al divenire dell’uomo c’è anche il sot-
terraneo omaggio di Šostakovič al sinfonismo tardoro-
mantico dell’amato Mahler, che fa forse capolino nelle
sortite della celesta alla fine del primo e del terzo movi-
mento (stupendo, in quest’ultimo, l’accoppiamento della
celesta e dell’arpa): un allievo di Šostakovič, Edison Vasi-
l’evič Denisov, testimonia come il compositore scherzasse
sul fatto che Mahler, nel Canto della Terra, avesse rap-
presentato “l’eternità” proprio col suono della celesta.
Dietro l’apparente adesione della Quinta ai canoni del rea-



lismo musicale sovietico c’è, infine, l’esito di un percorso
creativo che lo stesso Šostakovič aveva tratteggiato già nel
1935, in uno scritto intitolato La mia linea creativa:
“A suo tempo sono stato bersaglio di duri attacchi da
parte di certa critica, soprattutto a causa di un presunto
formalismo. Non accettai tali rimproveri in alcun modo,
né li accetto ora. Non sono mai stato un formalista e non
lo sarò mai. Che si possa condannare una qualsiasi opera
come formalista solo perché la sua lingua è complessa e
talora non immediatamente comprensibile è un’inammis-
sibile leggerezza.
Ora vedo davanti a me il compito primario di trovare una
lingua musicale propria, semplice e ricca di espressione.
Gli sforzi per raggiungere la semplicità linguistica sono a
volte intesi in modo un po’ superficiale. Spesso la “sempli-
cità” sconfina nell’epigonismo. Ma parlare semplicemente
non significa parlare con la lingua di cinquanta o cento
anni fa. È un errore in cui cadono molti compositori, se
temono le imputazioni di formalismo. Come il formalismo
anche l’epigonismo è il peggior nemico della cultura musi-
cale sovietica. Solo se il compositore sovietico schiva que-
ste Scilla e Cariddi, può diventare un autentico cantore
della nostra gloriosa epoca.”

Tarcisio Balbo
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Gli artisti



GEORGE PEHLIVANIAN

Nato a Beirut nel 1964, di origine armena, inizia a studia-
re pianoforte a tre anni e violino a sei. Nel 1975 emigra
con la sua famiglia a Los Angeles, dove studia Direzione
d’orchestra con Pierre Boulez, Lorin Maazel e Ferdinand
Leitner, per poi frequentare i corsi di perfezionamento
dell’Accademia Chigiana di Siena, ottenendo il Diploma
di Merito. George Pehlivanian si impone all’attenzione
internazionale vincendo a 27 anni il 1° Premio al Concor-
so Internazionale per Direttori d’Orchestra di Besançon,
primo americano ad aggiudicarsi questo riconoscimento.
Ha diretto molte delle più famose orchestre del mondo,
tra cui le europee London Philharmonic Orchestra, Lon-
don Philharmonia, BBC Philharmonic, Israel Philharmo-
nic Orchestra, Filarmonica della Scala di Milano,
Orchestra di Santa Cecilia di Roma, le orchestre filarmo-
niche di Rotterdam, Radio France e Monte-Carlo, Orche-
stra del Maggio Musicale Fiorentino, Orchestra Nazionale
della Rai di Torino, Bamberger Symphoniker, le orche-
stre sinfoniche delle Norddeutschen, Hessischen e Süd-
westdeutschen Rundfunks, Orchestre de la Suisse
Romande, quella del Teatro Comunale di Bologna, Bour-
nemouth Symphony, Orchestra Nazionale di Spagna,
Orchestra della Radio-Televisione spagnola. Nel Nord
America ha diretto le orchestre sinfoniche di Baltimora,
Toronto, Houston, Cincinnati, Indianapolis, St Paul,
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Vancouver e Montreal. Ha inoltre collaborato con la Rus-
sian National Orchestra, la Moscow Philharmonic, l’Or-
chestra dell’Opera di Kirov, eppoi con la Sydney
Symphony, l’Hong Kong Philharmonic Orchestra e l’Or-
chestra Sinfonica dei Virtuosi del Giappone.
Nel periodo 1996-1999 è stato Primo Direttore Ospite
della Residentie Orkest dell’Aia, ruolo che negli stessi
anni, fino al 2000, ha ricoperto anche con la Wiener Kam-
merOrchester.
Nel 2002 ha fondato l’Accademia Musicale Internazionale
di Gandia, in Spagna, di cui è stato Direttore Artistico
fino al 2004; nell’anno in corso ha dato vita, assumendone
la direzione, all’Accademia Internazionale di Direzione
d’Orchestra di Pula, in Croazia. 
Recentemente George Pehlivanian è stato incaricato della
direzione artistica e musicale dell’Orchestra Filarmonica
Slovena, primo straniero ad ottenere questa nomina; inol-
tre continua ad essere Primo Direttore Ospite della Staat-
sphilharmonie Rheinland-Pfalz, e ad essere regolarmente
invitato dall’Orchestra Filarmonica d’Israele. 
I suoi impegni lo vedono sempre più attivo in campo ope-
ristico: dopo il debutto lirico alla Long Beach Opera di
Los Angeles, con Carmen, poi su invito di Gergiev al Tea-
tro dell’Opera Kirov di San Pietroburgo, con La
traviata, Pehlivanian ha diretto Tosca all’Opéra de Bor-
deaux e la prima olandese di Riders to the Sea di Vaughan
Williams. Nei primi mesi di quest’anno ha diretto La Voix
Humaine di Poulenc alla Cité de la Musique di Parigi e nel
2006 sarà al Teatro San Carlo di Napoli per una nuova
produzione dell’Otello; nel 2007 tornerà a Napoli con
Gianni Schicchi e Cavalleria Rusticana, e ha in program-
ma l’esecuzione del Rheingold di Wagner in forma di con-
certo con l’Orchestra Filarmonica Slovena. 
La sua discografia comprende incisioni per etichette come
Virgin Classics/EMI, BMG, Studio SM, Chandos Attual-
mente vive tra Los Angeles, Parigi e Lubiana.
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concertmaster
Miran Kolbl 

violini primi
Vera Belic *
Monika Zupan *
Matic Anzej 
Drago Arko 
Branko Brezavscek 
Ziga Cerar 
Oliver Dizdarevic 
Igor Drazil 
Tomislav Drazil 
Davor Duh 
Bojan Erjavec 
Lidija Grkman 
Bozo Mihelcic 
Rado Steharnik 
Andrej Ticar 

violini secondi
Irina Kevorkova *
Rok Zgonc *
Roman Leskovic #

Loris Grubisic #

Milena Dostal 
Zelimir Djonlic 
Romana Kokalj 
Andrej Kopac 
Barbara Matos 
Erika Mordej 
Jelena Orsolic 
Petar Prendzov 
Milos Simic 
Zorislava Stupnik 

viole
Aleksander Milosev *
Svava Bernhardsdottir #

Marjeta Suler #

Marco Biteznik 
Urska Doler 
Eva Kacjan 
Emil Kopse 
Marina Kopse 
Ivan Krstic 
Zoltan Kvanka 
Tomaz Malej 
Marjeta Tekavec 
Sonja Vukovic 
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violoncelli
Andrej Petrac *
Igor Skerjanec *
Gregor Marinko #

Ivan Sostaric #

Tamara Djordjevic 
Petra Gacnik 
Klemen Hvala 
Gordana Keller-Petrej 
Janez Perne 
Pavel Rakar 
Martin Sikur 

contrabbassi
Petar Brcarevic *
Jakob Ivan #

Paolo Badiini 
Borut Kantuser 
Djordje Malkoc 
Kresimir Mikulcic 
Mateja Murn Zorko 
Blaz Zupan 

arpe
Urska Kriznik Zupan 
Ursula Ascic 

flauti
Matej Grahek (I)
Ales Kacjan (I)
Patricija Mihelac Korica 

ottavino
Natasa Paklar Markovic

oboi
Matjaz Rebolj (I) 
Matej Sarc (I)
Stojan Dokuzov 

corno inglese
Melina Todorovska 

clarinetti
Jurij Jenko (I)
Joze Kotar (I)
Dusan Sodja 

clarinetto basso
Darko Abram 

fagotti
Paolo Calligaris (I)
Zoran Mitev (I)
Miha Petkovsek 

controfagotto
Peter Stadler 

corni
Justin Felicijan (I)
Andrej Zust (I)
Metod Tomac 
Maja Burger 
Katja Pupis

trombe
Tibor Kerekes (I)
Franc Kosem (I)
Dejan Glamocak 
Igor Marosevic 

tromboni
Domen Jerasa (I)
Bozidar Lotric (I)
Iztok Babnik
Wolf-Hagen Hoyer

tuba 
Janez Znidarsic 

timpani
Darko Gorenc 

percussioni
Matevz Bajde 
Barbara Kresnik 
Franci Krevh 
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La sua storia e quella delle istituzioni che l’hanno prece-
duta – l’Academia Philharmonicorum (1701), la Philhar-
monic Society (1794) e la prima Filarmonica Slovena
(1908) – ne fanno una delle orchestre più antiche del
mondo.
Dopo essere stata rifondata nel 1947, l’Orchestra Filar-
monica Slovena è stata diretta da importanti maestri slo-
veni tra cui Bogo Leskovic, Samo Hubad, Oskar Danon,
Lovro Mataćič, Uroš Lajovic, Milan Horvat e dal 1995 al
2002 da Marko Letonja. Nel gennaio 2005, il ruolo di
Primo Direttore è stato assegnato per la prima volta a uno
straniero, George Pehlivanian.
Tra gli artisti ospiti dell’Orchestra figurano nomi impor-
tanti. Tra i direttori: Carlos Kleiber, Riccardo Muti,
Zubin Mehta, Kurt Sanderling, Dmitrij Kitajenko,
Rudolf Barshai, Leopold Hager, Paul Kletzki, Theodor
Guschlbauer, Yuri Simonov, Jacek Kaspszyk, Serge
Baudo, Hartmut Haenchen, Pavel Kogan. Tra i solisti,
sloveni e stranieri: Marjana Lipovšek, Dubrovka Tomšič
Srebotnjak, Irena Grafenauer, Bernarda Fink, Igor
Ozim, Yehudi Menuhin, David Oistrach, Arturo Benedet-
ti Michelangeli, Sviatoslav Richter, Gidon Kremer, Anne-
Sophie Mutter, Vadim Repin, Ivo Pogorelich, Lazar
Berman, Elisabeth Leonskaja, Schlomo Mintz, Heinz
Holliger, Julian Rachlin, Sarah Chang, Till Fellner, Sha-
ron Kam, Fazil Say, Mario Brunello, Zoltán Kocsis, Dezsö
Ranki, Alexandr Toradze, Boris Berezowsky, Håkan
Hardenberger, Stephen Kovacevich, Grygory Sokolov. 
L’Orchestra ha partecipato a eventi di grande richiamo
come il concerto di gala con Luciano Pavarotti e l’esibizio-
ne di Mstislav Rostropovič, rispettivamente a Roma e
Valencia. Inoltre, nel 1999 ha intrapreso un importante
tour in Gran Bretagna, nel 2000 ha partecipato al Festival
Pianistico Internazionale “Arturo Benedetti Michelangeli”
e, nel 2002, nell’ambito delle celebrazioni del Giubileo, ha
tenuto un concerto presso la prestigiosa Musikverein di
Vienna; ove è tornata due anni dopo con tre concerti (due
dei quali diretti dall’attuale Primo Direttore, Pehlivanian). 
Il concerto dell’Orchestra Filarmonica Slovena diretto nel
1997 dal maestro Carlos Kleiber – ultimo membro onora-
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rio dell’orchestra – ha lasciato un ricordo indelebile;
tanto che a Lubiana, il 4 novembre 2004, l’orchestra sotto
la direzione di Riccardo Muti ha tenuto il primo concerto
in sua memoria, appuntamento che si ripeterà annual-
mente.
Da diversi anni organizza stagioni presso la Gallus Hall
del Centro Congressi e della Cultura Cankar, nonché con-
certi per occasioni speciali e matinée musicali dedicate a
giovani ascoltatori. Per quanto riguarda l’attività disco-
grafica ha al suo attivo oltre 40 CD.
I prossimi impegni prevedono un tour in Giappone e con-
certi in Austria, Germania, Svizzera, Italia, Spagna,
Croazia. 
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palazzo m. de andré
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Il Palazzo “Mauro de André” è stato costruito negli anni 
1989-90 su progetto dell’architetto Carlo Maria Sadich, per

iniziativa del Gruppo Ferruzzi, che lo volle dedicare alla memo-
ria di un collaboratore prematuramente scomparso, fratello del
cantautore Fabrizio. 
L’inaugurazione è avvenuta nell’ottobre 1990.
Il complesso, che veniva a dotare finalmente Ravenna di uno
spazio adeguato per accogliere grandi eventi sportivi, commer-
ciali e artistici, sorge su un’area rettangolare di circa 12 ettari,
contigua agli impianti industriali e portuali di Ravenna e allo
stesso tempo a poca distanza dal centro storico. I propilei d’ac-
cesso, in laterizio, siti lungo il lato occidentale, fronteggiano un
grande piazzale, esteso fino al lato opposto, dove spicca la mole
rosseggiante di “Grande ferro R”, opera di Alberto Burri in cui
due stilizzate mani metalliche si uniscono a formare l’immagine
di una chiglia rovesciata, quasi una celebrazione di Ravenna
marittima, punto di accoglienza e incontro di popoli e civiltà
diverse. A fianco dei propilei stanno le fontane in travertino
disegnate da Ettore Sordini, che fungono anche da vasche per la
riserva idrica antincendio.
L’area a nord del piazzale è occupata dal grande palazzo, men-
tre quella meridionale è lasciata libera per l’allestimento di
manifestazioni all’aperto. 
L’accesso al palazzo è mediato dal cosiddetto Danteum, una
sorta di tempietto periptero di 260 metri quadri formato da una
selva di pilastri e colonne, cento al pari dei canti della Comme-
dia: in particolare, ai pilastri in laterizio delle file esterne si
affiancano all’interno cinque colonne di ferro, tredici in marmo
di Carrara e nove di cristallo, immagine delle tre cantiche dante-
sche. 
Il Palazzo si presenta di pianta quadrangolare, esternamente
caratterizzato da un paramento continuo in laterizio, ravvivato
nella fronte, fra i due avancorpi laterali aggettanti, da una deco-
razione a mosaico disegnata da Elisa Montessori e realizzata da
Luciana Notturni; al si sopra si staglia la grande cupola bianca,
di 54 metri per lato, realizzata in struttura metallica reticolare a
doppio strato, coperta con 5307 metri quadri di membrana tras-
lucida in fibra di vetro spalmata di P.T.F.E. (teflon). La cupola
termina in un elemento quadrato di circa otto metri per lato che
si apre elettricamente per garantire la ventilazione interna.
Circa 3800 persone possono trovare posto nel grande vano inter-
no del palazzo, la cui fisionomia spaziale può essere radicalmen-
te mutata secondo le diverse necessità (eventi sportivi, fiere,
concerti), grazie alla presenza di grandi gradinate mobili che,
tramite un sistema di rotaie, si spostano all’esterno, liberando
da un lato l’area coperta, e consentendo dall’altro la loro utiliz-
zazione per spettacoli all’aperto sul retro. 



Il Palazzo, che già nel 1990 ha ospitato il primo concerto, diret-
to da Valerij Gergiev, con la partecipazione di Mstislav Rostro-
povič e Uto Ughi, è stato da allora utilizzato regolarmente per
ospitare alcuni dei più importanti eventi artistici di Ravenna
Festival.

Gianni Godoli
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