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PRESENTAZIONE

Ci sono due modi di sfuggire alle miserie della vita:
la musica e i gatti
Albert Schweitzer

Ècon grande piacere che presentiamo al pubblico il nuovo numero dei Quaderni
del Museo, la rivista semestrale on line che accompagna l’attività del Museo

degli Sport di Combattimento. Lo facciamo in occasione dell’inaugurazione della
quindicesima mostra collettiva d’arte qui allestita, che s’intitola La Musica: forme
e colori.
Nei Quaderni, è noto, pubblichiamo articoli ispirati ai temi delle varie mostre,
accogliendo contributi di autori prestigiosi, selezionati dal Comitato scientifico. A
questo numero hanno collaborato (in ordine alfabetico) Augusto Frasca, Vanni
Lòriga, Lucrezia Rubini, Angela Teja e Livio Toschi.
Nelle Rubriche si documenta la poliedrica attività del Museo, soffermandoci – per
esempio – su alcuni degli artisti che espongono nelle nostre mostre. Artisti al Museo
tratteggia questa volta l’attività della scultrice-pittrice Vittoria Baldieri, che ha
partecipato a svariate manifestazioni del Museo, riscuotendo sempre un grande e
meritato successo.
Amarcord ci rammenta una data molto importante, ossia che la fondazione del
Museo fu deliberata dal Consiglio Federale 20 anni fa: il 10 aprile 1999.
Pubblicando un suo breve scritto, ricordiamo anche il presidente Matteo Pellicone,
senza il cui convinto e appassionato sostegno il Museo non esisterebbe.
Segnaliamo con grande piacere un’originale manifestazione di sport, musica e arte
che il Museo ha organizzato al MACRO, durante la quale si sono esibiti esperti
Maestri e giovani promettenti, tutti tesserati FIJLKAM. Il folto pubblico ha molto
apprezzato l’esibizione.
Nello spazio intitolato In punta di matita, inoltre, i lettori possono gustare un’altra
divertente vignetta del bravissimo Lucio Trojano.

In questo numero, inf ine,
prosegue la nuova rubrica
intitolata Pagine di storia /
Pagine di gloria. Con la chiusura
della rivista federale on line
“Athlon.net” è venuto a mancare
un prezioso spazio per la
“cultura” delle discipline gestite
dalla FIJLKAM. Grazie a questa
rubrica vogliamo recuperarlo
almeno in parte.

Lawrence Alma Tadema, Saffo e Alceo, olio su tela, 122x66
cm (1881) – Walters Art Museum, Baltimora
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PREFAZIONE

Chi inventò la scala musicale? Pitagora!

di VANNI LÒRIGA

Èimpossibile scrivere un testo che introduca una
produzione letteraria (in questo caso un Quaderno) senza

averla attentamente letta. Doverosa operazione che ho effettuata con molta cura.
E purtroppo debbo ammettere che l’unico intervento che sia andato fuori tema è
il mio, dedicato ai miei avi, cioè ai Shardana.
Esemplari tutti gli altri scritti che peraltro non debbo sintetizzare ma solo
evidenziare. Livio Toschi, una enciclopedia semovente e sempre consultabile per
rispondere ad ogni quesito, tratta ampiamente di “musica, forma e colori” nel suo
studio sui Giochi Pitici.
Augusto Frasca, musicologo per eccellenza, vocazione e pratica, spazia da Strauss
al cineasta Kubrich, da Beethoven a Bach per approdare al Grido di Munch.
Incisivo e speculativo il saggio di Lucrezia Rubini, che dimostra e illustra come
esistano simbiosi sin-estetiche fra musica e pittura.
Angela Teja, sempre inappuntabile nel trattare la “dolce musica dell’epinicio”,
merita un ulteriore e personale ringraziamento per aver citato il sommo Pitagora.
Il che mi consente di aggiungere al trinomio Musica+Forme+Colore un quarto
addendo che si chiama Numero.
Pitagora (il cui nome significa “colui che persuade la piazza”) dalla sua città di
elezione, Crotone (vi dice niente questo nome?), ci persuase di molte cose. Ripensando
ai miei giovanili studi in matematica ricordo il suo rapporto con la Musica. Pitagora
basò la sua dottrina sui numeri interi. Partì dai primi quattro: 1, 2, 3 e 4 in quanto
la loro somma (detta tetraktys) corrisponde al numero perfetto per eccellenza, cioè il
10. E studiando la musica a fini catartici (cioè per la purificazione del corpo e
dell’animo) scoprì che le altezze del suono erano legate fra loro da rapporti di numeri
interi, cioè da numeri razionali, da cui la definitiva sentenza che Tutto è numero.
Sulla scoperta di questa radice matematica della musica
esistono alcune leggende. La prima narra che Pitagora,
colpendo un’anfora contenente una certa quantità
d’acqua, notò che questa emetteva una nota e che tale
nota, aggiungendo acqua, risultava più acuta. Un’altra
versione, dovuta a Giamblico di Calcide, parla di
differenti martelli che un fabbro usava per battere il ferro.
Insomma, il nostro amico Pitagora non ha inventato
soltanto la sua Tavola, il famoso Teorema, il fatto che la
somma degli angoli di un triangolo sia pari a un angolo
piano, ecc. ecc., ma ha inventato anche la prima Scala
Musicale. E sarà opportuno non contraddirmi: Ipse dixit,
anzi Autos epha!
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Aforismi sulla Musica

La musica è la parte principale dell’educazione perché il ritmo e l’armonia
sono particolarmente adatti a penetrare l’anima.
Platone

Una vita senza musica è come un corpo senz’anima.
Marco Tullio Cicerone

La musica esprime ciò che non si può dire e ciò che non si può tacere.
Victor Hugo

Dove le parole finiscono, inizia la musica.
Heinrich Heine

Dopo il silenzio ciò che meglio descrive l’inesprimibile è la musica.
Aldous Leonard Huxley

Il pittore dipinge su tela. I musicisti dipingono invece i loro quadri sul silenzio.
Leopold Stokowski

Quelli che ballavano erano visti come pazzi da quelli che non sentivano la musica.
Friedrich Nietzsche

Io sentivo la musica e gli altri no. Sempre... dovunque.
Poi ho capito: la musica era dentro di me.
René Aubry

La musica è l’arte che è più vicina alle lacrime e alla memoria.
Oscar Wilde

Il vaso dà una forma al vuoto e la musica dà una forma al silenzio.
Georges Braque

Non suonare quello che c’è. Suona quello che non c’è.
Miles Davis

Chi sa fare la musica la fa, chi la sa fare meno la insegna, 
chi la sa fare così così la critica.
Luciano Pavarotti

Ci sono due tipi di musica: la buona musica e tutto il resto.
Duke Ellington

L’inferno è pieno di musicisti improvvisati.
George Bernard Shaw

G. De Chirico,
Musa della
Musica (1970)
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La nuova mostra al Museo (ottobre 2019 - marzo 2020)

La Musica: forme e colori

di LIVIO TOSCHI

La musica è per l’anima quello che la ginnastica è per il corpo
Platone

Questa mostra, intitolata La Musica: forme e colori, è la XV collettiva d’arte
che inauguriamo nel Museo.

Aperto il 27 novembre 2012, il Museo ha lo scopo non solo di raccogliere, custodire
e far conoscere le preziose memorie della nostra Federazione (nata nel 1902), ma
anche di promuovere la cultura in ogni sua espressione. Non vuole essere, infatti,
un semplice “contenitore di ricordi”, per quanto importanti, ma una realtà viva e
in perenne rinnovamento, legata al suo tempo e agli eventi che lo caratterizzano.
Quindi non circoscritta alle discipline federali né, più in generale, allo sport.
Insomma, la FIJLKAM intende mantenere vivo il fecondo connubio che il barone
Pierre de Coubertin definiva «Le mariage des muscles et de l’esprit».
Perciò il Museo organizza frequenti mostre d’arte ed eventi culturali quali convegni,
conferenze, incontri e spettacoli: un’attività poliedrica davvero unica nel mondo dello
sport. L’ampia e accogliente Sala delle Esposizioni al primo piano ha finora ospitato
le opere di 157 artisti, italiani e stranieri, di cui molti affermati a livello internazionale.

Per questa mostra abbiamo lasciato gli artisti liberi
d’ispirarsi ai personaggi, alle vicende e agli strumenti che
alla musica sono legati.
Per i Greci la parola mousike (evidente il riferimento alle
Muse) indicava un insieme di musica, danza e poesia, che
con la gymnastike costituiva la paideia, ossia l’educazione
dei giovani, che sarebbero cresciuti kaloi kai agathoi (belli
e virtuosi). Da questo stimolante stile di vita l’arte ha tratto
feconda ispirazione, raffigurando più volte – per esempio –
scene di famose tragedie (in cui si fondevano la musica, il
canto e il movimento ritmico del coro) oppure i poeti
Omero, Alceo e Saffo che si accompagnano con la cetra.
Restando nell’antichità, basterebbe considerare i molteplici
miti associati alla musica per comprenderne l’importanza:
Apollo e Dioniso; Orfeo e Marsia; Anfione e Tamiri. Anche
nel mondo reale sono state tantissime le grandi menti che
alla musica hanno dedicato buona parte della loro vita,
come Aristotele, Platone e, soprattutto, Pitagora.
E non dimentichiamo l’evoluzione tecnica degli strumenti
musicali, a fiato, a corda e a percussione, largamente
utilizzati  in guerra e in pace (anche nello sport).

William-Adolphe Bouguereau,
L'Art et la Littérature (1867)
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Mentre sono stati rari i riferimenti al mito, non
pochi concorrenti hanno raffigurato affermati
musicisti contemporanei o hanno dato spazio agli
strumenti musicali, soprattutto al violino, suonati
da anonimi personaggi. Alcuni hanno sottolineato
il legame con la danza, altri hanno abbinato la
musica a particolari ambienti, altri ancora hanno
lasciata libera la fantasia.
I 51 artisti selezionati per questa mostra espongono
circa 120 opere, realizzate con diversi stili e con le
più varie tecniche espressive, ma tutte le opere
hanno cercato di dare alla musica “forme e colori”,
come richiesto nel bando della manifestazione.

La mostra collettiva è arricchita dalla “personale” del
pittore Alfredo Ferri, intitolata Armonie cromatiche,
che è la XXV personale allestita al Museo.
Nella Hall of Fame, infine, si può ammirare la quinta mostra documentaria-
iconografica, che ha per tema gli Sport di Combattimento nell’Arte.

Durante l’inaugurazione nell’aula magna, condotta con brio e maestria dal
giornalista Vanni Lòriga alla presenza del presidente della FIJLKAM, Domenico
Falcone, e dell’assessore a Sport, Cultura, Politiche Giovanili e Grandi Eventi del
Municipio Roma X, Silvana Denicolò, è stato presentato il decimo numero
semestrale dei Quaderni del Museo (ISSN 2533-1949), annunciando inoltre che
a fine novembre in quella stessa aula si terrà un importante convegno sullo sport
militare, intitolato 1919-2019: un secolo di fratellanza nello sport.

Confido che anche questa volta le nostre iniziative, che godono del patrocinio del CONI,
di 5 Associazioni Benemerite dello Sport italiano (AONI, AMOVA, ANSMeS, CNIFP,
USSI) e del Municipio Roma X, incontreranno il favore del pubblico e della critica.

Pablo Picasso, Violon et raisins (1912)
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A proposito della mostra La Musica: forme e colori

Quando i nuragici Shardana erano dominatori del mare

di VANNI LÒRIGA

Si tratta, questa volta, di Musica e mi attengo al tema. Senza dimenticare che
siamo in un ambiente di Arti Marziali e, soprattutto, che sono nativo della

Sardegna. Per cui tratterò dei Shardana (o Sherdana secondo alcune fonti) e del
loro legame con il mondo delle sette note.

Per alcuni testi molto equilibrati si trattava di popolazione originaria dall’Anatolia,
che sarebbe sbarcata in Sardegna durante il secondo millennio avanti Cristo dando
il suo nome all’isola. Secondo lo storico Giuseppe Dodero (Piccola encicolpedia della
Sardegna ) avrebbero fondato alcune città costiere e, attorno al 1200 a.C.,
partecipato con altri popoli a spedizioni contro l’Egitto.

Molto più circostanziato il parere di Leonardo Melis, più sardista che “populista”,
il quale ha scritto una serie di libri su questi proto-sardi, definendoli «Popoli del
Mare, Principi di Dan, Calcolatori del tempo». Li descrive come costruttori dei
nuraghi, inventori di un calendario perpetuo, creatori di una scrittura e soprattutto
dominatori del Mediterraneo e indomiti combattenti.
Che fossero bravissimi a dominare gli avversari è testimoniato da una scritta che
Ramses II fece incidere sulla stele di Tanis (XIII secolo a.C.): «I ribelli Shardana,
che nessuno ha mai saputo combattere, arrivavano dal mare navigando
arditamente con le loro navi da guerra e nessuno mai riuscì a resistergli».
Il più grande Faraone egiziano li assunse come guardia del corpo.
Redatta questa breve carta d’identita di Sardi valenti (senza dimenticare i giganti
di Monte Prana), passiamo alla musica.

Battaglia tra Egiziani a Popoli del Mare, rilievo sulla parete esterna delle mura di cinta del tempio
funerario di Ramses III a Medinet Habu (Tebe)
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Il 21 marzo 1959 al Teatro San Carlo di
Napoli venne presentata l’opera lirica I
Shardana del compositore sardo Enrico
Porrino, che tenne cattedra anche
all’Accademia di Santa Cecilia. Il
dramma storico musicale riscosse
grandi consensi ed il severo critico
tedesco Felix Karlinger la definì «la più
importante opera lirica italiana del
secondo dopoguerra», sottolineando la
capacità dell’autore di coniugare
musica classica con i canti tradizionali
dell’isola. Per essere obiettivi è doveroso

segnalare che Mascagni fu molto più prudente, escludendo che si trattasse di un
vero capolavoro. L’Opera fu anche rappresentata nell’Auditorium del Foro Italico
in occasione dei Giochi Olimpici nel settembre 1960.
È interessante anche ricordare che dal 1842 il vero inno dell’Esercito Italiano era
il famoso Cunservet Deus su Re, dal titolo Hymnu sardu nationale, che veniva
intonato da tutti i Reggimenti al momento della Elevazione nelle messe al campo.
Ed attualmente l’unico reparto italiano che sfila cantando il suo inno Dimonios è
la Brigata Sassari, con testo il lingua logudoresa scritto dal capitano Luciano Sechi.
Il tema musicale ricorda antichi canti religiosi provenzali.
I “Dimonios” durante la prima guerra mondiale, in cui particolarmente si distinsero
(quattro medaglie d’oro alle bandiere degli intrepidi fanti), non cantavano Tazzere
bisognava, andare avvanti... ricordava mio padre, sassarino (o meglio tattarino) e
ragazzo del '99.
Primi cenni su una materia che meritava di essere conosciuta.

Dettaglio del rilievo a p. 8. Il faraone è raffigurato
sulla destra mentre scocca una freccia
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A proposito della mostra La Musica: forme e colori

Musica e sport nell’antichità: i Giochi Pitici

di LIVIO TOSCHI

I famosi Giochi di Olimpia contemplavano solo garesportive, a parte quella per araldi e trombettieri,
introdotta nel 396 a.C. Fra i trombettieri meritano
una speciale menzione Erodoro di Megara, che si
aggiudicò 10 corone dal 328 al 292 a.C., e Diogene
di Efeso, 5 volte vincitore dal 69 all’85 d.C.
A Olimpia le manifestazioni artistiche e culturali
costituivano un’appendice dei Giochi: non un agon,
ma una epideixis gnomes, ossia una dimostrazione.
Queste esibizioni di fronte alla panegyris (raduno)
del mondo greco, aveva un eccezionale effetto di
autopromozione culturale. Lisia nell’Olympiakos ci
racconta della presenza a Olimpia di rapsodi,
Luciano parla di Erodoto e del pittore Aezione,
Filostrato del filosofo Apollonio di Tiana, Plinio del
pittore Zeusi, Eliano del matematico e astronomo
Enopide di Chio, ecc. Che la cultura fosse tenuta
in grande considerazione ce lo dimostrano – per
fare un solo esempio – le statue di Omero ed Esiodo
poste nell’altis.
All’inizio dell’Olimpica IX Pindaro ci ricorda, inoltre,
che durante l’ incoronazione degli olimpionici veniva cantato per tre volte il famoso
inno del poeta Archiloco di Paro (Archilochou melos ) in onore di Ercole: tenella
kallinike.
Nella superstite produzione vascolare greca compaiono non poche raffigurazioni
di atleti nelle quali è presente un auleta che accompagna tre specialità del
pentathlon (salto in lungo, lancio del disco e del giavellotto), ma anche gli
allenamenti di pugilato “con l’ombra” (skiamachia). Soprattutto nel salto si
menziona e si documenta l’uso dell’aulos [PLUTARCO, 26; PAUSANIA, V, 17, 10;
FILOSTRATO, La ginnastica, 55], il cui suono acuto e penetrante scandiva bene il
tempo e favoriva la concentrazione, aiutando gli atleti a coordinare la ritmica del
movimento, mentre la cetra aveva un tono tranquillo, più adatto alla meditazione.
L’aulos era sacro a Dioniso, la kithara ad Apollo.

I Giochi di Delfi
Il culto originario era quello di Gea, ma fu poi sostituito dal culto di Apollo. La
tradizione attribuiva la fondazione dei Giochi a Diomede [PAUSANIA, II, 32, 2] o
ad Apollo dopo l’uccisione del serpente Pitone. Nei Giochi Pitici in origine la sola

Agon per suonatori di kithara. 
Pelike a figure rosse del Pittore di Argo,
h. 36 cm (480 a.C.) – Museo Ermitage,
San Pietroburgo
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gara, che si disputava ogni otto anni in onore di
Apollo, era la citarodia (canto accompagnato dalla
cetra). Divennero quadriennali, come i Giochi
Olimpici, al termine della prima guerra sacra in cui
Delfi, con l’aiuto dell’anfizionia delle Termopili,
sconfisse la prosperosa città di Crisa. Dando
credito a Pausania, possiamo ipotizzare che nel
586 a.C. alla citarodia si aggiunsero l’aulodia
(canto accompagnato dall’aulos ), l’auletica (assolo
di aulos ) e le gare sportive. Quell’anno Melampo di
Cefalonia vinse la citarodia, l’arcade Echembroto
l’aulodia, Sacada di Argo l’auletica [PAUSANIA, X,
7, 4].
I Giochi Pitici si tenevano nel mese di Bucazio
(agosto-settembre) del terzo anno di ciascuna
Olimpiade e dal 582 a.C. («seconda Pitiade», scrive
Pausania) «non bandirono più gare con premi in
denaro, ma istituirono da questo momento gare
premiate solo con corone» (agones stephanitai ). Per
un corretto raffronto con gli altri giochi “coronali”
(olimpici, istmici e nemei) consideriamo quindi il
582 a.C. quale data d’inizio dei Giochi Pitici.
I rami di alloro delle corone di Delfi provenivano
dalla valle di Tempe, in Tessaglia, e dovevano essere tagliati dalla mano di un
fanciullo i cui genitori fossero ancora viventi. I vincitori dei Giochi potevano farsi
erigere una statua nel recinto del santuario (le statue che raffiguravano gli dei si
chiamavano agalmata, le altre andrianta). Tra i pitionici del 582 ricordo Sacada di

Argo nell’assolo di aulos (già
vincitore nel 586, lo fu ancora nel
578) e il tiranno Clistene di
Sicione nel la corsa del le
quadrighe, inserita nel programma
proprio quell’anno, mentre fu
abolita l’aulodia. Nel 558 a.C.
venne introdotta la citaristica
(assolo di cetra) e si affermò
Agelao di Tegea. Nel 498 a.C.
entrò nel programma la corsa in
armi (oplites dromos ).
Partecipavano ai Giochi atleti di
due classi di età: ragazzi (paides )
e adulti (andres ). Le gare dei
giovani non erano raggruppate
come a Olimpia, ma si disputavano
dopo le corrispondenti gare per

Krater a figure rosse che mostra dei pentatleti con un auleta
(480 a.C.) – Nationalmuseet, Copenaghen

Agon per cantanti accompagnati 
da suonatori di aulos. 
Pelikea figure rosse del Pittore di Oxford,
h. 35,5 cm (450-440 a.C.) – British
Museum, Londra



adulti. Nelle Pitiche i fanciulli si misuravano
anche nel diaulos (doppio stadion) e nel
dolichos (corsa di resistenza). Il pancrazio dei
giovani fu introdotto a Delfi nel 346 a.C., a
Olimpia solo nel 200 a.C.
A Delfi è stata trovata un’epigrafe, databile al
I secolo d.C., in cui vengono celebrate le
vittorie di tre ragazze. Di conseguenza si
deduce che, contrariamente a quanto
avveniva nei Giochi Olimpici, alle donne era
consentito partecipare alle gare, almeno in
epoca romana.
Conosciamo il nome di molti vincitori dei
concorsi delfici grazie a una lista compilata
da Aristotele e da suo nipote Callistrato
intorno al  335 a.C. ( ton Pythionikon
anagraphe ) .  L ’e lenco, menzionato in
un’iscrizione scoperta da Théophile Homolle
nel 1898, si apriva con il nome di Crisotemi
di Creta, vincitore della prima citarodia.
L’elenco era
ritenuto dai

contemporanei estremamente prezioso e veniva
conservato nel tempio di Apollo.
Aristotele, inoltre, corresse l’elenco dei vincitori dei
Giochi Olimpici stilato dal filosofo e retore Ippia di
Elide.

Ai Giochi sovrintendevano gli ieromnemonoi
(omologhi degli ellanodikai a Olimpia), che ne
predisponevano il programma, proclamavano la
tregua sacra, assicuravano il funzionamento degli
impianti, curavano le cerimonie e i sacrifici,
fungevano da giudici, premiavano i vincitori. La
festa, la cui durata arrivò a 6-7 giorni, si chiudeva
con un grandioso sacrificio ad Apollo.

Il celebre citaredo Terpandro di Antissa, vincitore
della prima gara di musica disputata in Grecia (alle
feste Carnee di Sparta nel 676 a.C.), si affermò 4
volte nei primitivi Giochi Pitici.
Invece Orfeo e Museo, i leggendari protagonisti
della musica greca, non vollero partecipare alle
gare pitiche, ed Esiodo non fu ammesso poiché non
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Anfora da Vulci con pugili in allenamento e
auleta, h. 33,3 cm (500 a.C.) – Metropolitan
Museum of Art, New York

Saltatore con alteri e auleta. Lekythos
del Pittore di Acheloo (525-500 a.C.)
– Staatliche Antikensammlungen,
Monaco di Baviera
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sapeva accompagnarsi con la cetra.
Secondo la leggenda nemmeno Omero
poté prendere parte agli agoni delfici
essendo cieco, cioè minorato nel corpo:
in base al regolamento, infatti, solo
coloro che erano fisicamente perfetti
potevano parteciparvi [PAUSANIA, X, 7,
2-3].

L’auleta Pitocrito di Sicione e il citaredo
Aristone di Atene conquistarono sei
volte la corona. A un suonatore di aulos,
Mida di Agrigento, Pindaro dedicò la
Pitica XII.
L’atleta più volte coronato d’alloro fu il
lottatore Milone di Crotone (7 vittorie
tra il 538 e il 514 a.C.), che nei quattro
giochi stephanitai raccolse ben 33
successi: un record insuperabile.
Ai tempi dell’impero romano vi furono
competizioni poetiche e drammatiche,
ma non possiamo dire se esistessero
anche in epoche anteriori. Secondo
Plinio il Vecchio [Storia naturale, XXXV, 58] nel V secolo a Delfi si disputò una gara
di pittura, in cui Timagora di Calcide sconfisse Paneno, fratello o nipote di Fidia e
suo collaboratore nella realizzazione della statua crisoelefantina di Zeus a Olimpia.
Nel 195 a.C., riferisce Filostrato [Vitae sophistarum, II, 27], Clemente di Bisanzio
si affermò nella tragedia.
I Giochi ebbero fine probabilmente con l’editto di Teodosio (392 d.C).

Le architetture di Delfi
Il suggestivo sito archeologico di Delfi sorge sulle imponenti e selvagge pendici del
monte Parnaso (alto circa 2.460 metri) ed è composto da tre blocchi: il santuario
di Apollo con il tempio periptero (6x15 colonne doriche) doppiamente in antis, il
teatro (35 gradini divisi in due settori diseguali da un diazoma) e molti altri edifici;
lo stadio, a occidente e più in alto del santuario; il ginnasio con la palestra (del IV
secolo a.C.) a oriente, presso la fonte Castalia, la cui acqua è «dolce da bere e
piacevole per bagnarsi» [PAUSANIA, X, 8, 9].
Lo stadio, ricavato nel V-IV secolo a.C. su un’ampia terrazza a 645 metri di altezza
(60 metri più in alto dell’orchestra del teatro), ai piedi delle rocce Fedriadi, è uno
dei monumenti meglio conservati del suo genere. Le gradinate furono costruite –
con calcare del Parnaso (non in marmo pentelico, come scrive PAUSANIA, X, 32,
1) – solo nel II secolo d.C. da Erode Attico, un ricco sofista ateniese, insieme all’arco
trionfale a tre fornici che ornava l’ingresso, caratteristica unica in uno stadio
antico. Da lì i giudici e gli atleti dei giochi entravano nello stadio tra le acclamazioni

Krater a colonnette del ceramografo Misone, 
con pentatleti e auleta, h 37 cm (V secolo a.C.) –
Museo Archeologico Nazionale, Taranto
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del pubblico. Sono tuttora visibili i resti dei pilastri
dell’arco.
Il lato lungo settentrionale dello stadio (12 gradini
divisi in dodici settori da scalette che portano a un
corridoio superiore) venne tagliato nella roccia,
mentre quello a sud (6 gradini divisi anch’essi in
dodici settori) si addossò a un muro di sostegno. I
due lati furono poi raccordati da un elemento
semicircolare di 6 gradini (sphendone ) all’estremità
occidentale. La fila superiore di gradini è dotata di
spalliera, come una piccola tribuna nella gradinata
nord, destinata ai giudici. Un podio alto 130/135
cm circonda l’arena e alcuni fori sul bordo
superiore fanno ipotizzare l’esistenza di una
cancellata. Il podio forma un corridoio largo 83,5
cm. Una sorgente in una grotta a volta ricavata
all’angolo N-O, in corrispondenza dell’ultima
scaletta (dopo la quale ha inizio la sfendone),
forniva l’acqua necessaria al pubblico e agli atleti.
Sommando la lunghezza dei gradini delle tribune
nord e sud e della sfendone si arriva a circa 3.400
metri. Assegnando uno spazio di 50 cm per ciascun
posto, concludiamo che lo stadio poteva ospitare

circa 6.800 spettatori seduti.
La pista misura 600 piedi attici (177,55 metri) in
lunghezza e 25,60-28,50 metri in larghezza: la
curvatura delle tribune è un accorgimento per
migliorare la visibilità del pubblico. Le linee di
partenza (aphesis ) e di arrivo (terma ) sono indicate
– come a Olimpia – da lastre in pietra (balbides) con
scanalature parallele (distanti fra loro 9 cm) per
l’appoggio dei piedi dell’atleta e fori per i pali di
legno che separavano le corsie (17 o 18).
Prima della costruzione dello stadio e del teatro
tutte le gare atletiche e musicali, oltre ovviamente
alle corse dei carri, si disputavano nella piana di
Crisa. Nell’Epinicio XI, infatti, Bacchilide scrive che
Alessidamo di Metaponto «abbatté l’avversario
schiacciandolo al suolo nella piana spaziosa con
abili prese». La vasta pianura è quella di Crisa: nel
458 a.C., dunque, lo stadio al di sopra del teatro
non c’era ancora. Abbiamo anche un riferimento
successivo (446 a.C.) nella Pitica VIII – l’ultima
scritta da Pindaro – per il lottatore Aristomene di
Egina.

Agon per suonatori di kithara. 
Anfora attica a figure nere del Gruppo
di Leagro, h. 47 cm (510-500 a.C.) –
British Museum, Londra

Agon per suonatori di aulos. Anfora
panatenaica a figure nere, h 47 cm
(VI sec. a.C.) – Ermitage, San
Pietroburgo
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Il teatro di Delfi è situato all’interno del temenos di
Apollo nell’angolo nord-ovest del muro di cinta
(peribolos ). La forma e la struttura originarie del teatro
sono sconosciute: è possibile che gli spettatori fossero
seduti su sedili di legno o per terra. Il primo teatro in
pietra fu costruito nel IV secolo a.C. e sicuramente più
volte restaurato. La sua forma attuale, con la cavea
(koilon ) e l’orchestra lastricate in pietra, è il risultato
del restauro voluto fra il 160 e il 159 a.C. da Eumene
II di Pergamo. La cavea, costruita in parte su roccia (a
nord e a ovest) e in parte con materiale di risulta (a
sud e a est), è divisa orizzontalmente in due settori
diseguali da un diazoma in pietra (28 gradinate nella
parte inferiore e 7 in quella superiore). Verticalmente
è divisa da una serie di scale (klimakes ) in sei cunei
(kerkides ) nella sezione superiore e in sette nella
sezione inferiore. Il teatro poteva contenere cinquemila
spettatori.

Letteratura e arte
La corsa dei carri, dato il luogo impervio, si disputò
sempre nella piana di Crisa tra Delfi e Cirra, porto sul
golfo di Corinto. Vi partecipavano numerosi
concorrenti, visto che Pindaro nella Pitica V cita un incidente in cui furono coinvolti
almeno 40 carri. Nell’Elettra di Sofocle troviamo una vivida descrizione della tragica
corsa dei carri cui partecipò Oreste, il figlio di Agamennone, dopo aver vinto tutte
le gare atletiche.
Tra i vincitori delle corse dei carri a Delfi le Pitiche di Pindaro e gli Epinici di
Bacchilide menzionano Ierone di Siracusa nel 470 (Pitiche I e II; Epinicio IV ),
Arcesilao di Cirene nel 462 (Pitiche IV e V ), Senocrate di Agrigento nel 490 (Pitica
VI ), Megacle di Atene nel 486 (Pitica VII ). Altri vincitori furono: nella lotta
Aristomene di Egina nel 446 (Pitica VIII ) e Alessidamo di Metaponto nel 458 tra i
paides (Epinicio XI ); nella corsa in armi Telesicrate di Cirene nel 474 (Pitica IX );
nel doppio stadio per ragazzi Ippoclea di Tessaglia nel 498 (Pitica X ); nello stadio
per ragazzi Trasideo di Tebe nel 474 (Pitica XI ). Gli epinici, componimenti poetici
per celebrare i vincitori dei Giochi, erano destinati al canto corale con
l’accompagnamento della cetra.

A titolo di curiosità cito un episodio in cui emerge l’astiosa rivalità di Bacchilide e
Pindaro. Nell’Epinicio XI Bacchilide non solo celebra la vittoria pitica del giovane
lottatore Alessidamo di Metaponto (sopra citato), ma afferma che questi avrebbe
meritato la vittoria anche nell’Olimpiade del 460 a.C. «se qualcuno non avesse
deviato il retto corso della giustizia». In pratica si tratta di una palese accusa nei
confronti dell’arbitro, che avrebbe ingiustamente favorito Alcimedonte di Egina,
lodato da Pindaro nell’Olimpica VIII. Forse perché era stato corrotto o solo perché

Auriga di Delfi, statua in bronzo,
h 180 cm (474 a.C.) – Museo
Archeologico, Delfi
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subì la sudditanza psicologica del famoso maestro di
Alcimedonte, ossia l’ateniese Melesia, che proprio con
la vittoria di quel suo allievo raggiungeva i 30 successi
come allenatore.
Con la pesante allusione, del tutto campata in aria per
molteplici ragioni che qui sarebbe noioso elencare,
in modo subdolo Bacchilide esaltava quindi
doppiamente il suo committente Alessidamo e in pari
tempo tentava di screditare quello lodato da Pindaro.
Certamente Bacchilide e Pindaro non si amavano e
mentre Bacchilide definiva se stesso «l’usignolo di Ceo
dalla lingua di miele», Pindaro si paragonò a
«un’aquila contro cui schiamazzano invano i corvi»,
tra i quali includeva ovviamente il rivale, che –
immagino con un sogghigno compiaciuto – aveva
“declassato” con un solo verso da usignolo a corvo.

Negli scavi del santuario di Apollo si è rinvenuta,
intorno al 1896, la famosa statua bronzea dell’Auriga,
che faceva parte di una quadriga commissionata da
Polizelo, tiranno di Gela,  probabilmente nel 474 a.C.
per ricordare una vittoria ottenuta nella corsa con i
carri. L’autore potrebbe essere Sotade di Tespie. La
statua era collocata su un carro trainato da cavalli,
del quale restano solo pochi frammenti. Lo stato di

conservazione è ottimo, anche se le manca il braccio sinistro. Venne fusa a pezzi
in bronzo spesso, perché più resistente all’esposizione alle intemperie, con
rifiniture eseguite a freddo: col bulino e con applicazioni di argento per la benda
(tainia ), rame per le ciglia, pietra
dura per gli occhi.
L’Auriga è conservato nel locale
Museo Archeologico, come la
stupenda statua in marmo del
pancraziaste Agia di Farsalo, copia
da un originale in bronzo di Lisippo.
Agia fu periodonico, ossia vincitore
nei quattro giochi coronali panellenici:
a Olimpia (nel 484 a.C. secondo
Luigi Moretti), 3 volte a Delfi, 5 volte
a Istmia e altrettante a Nemea. Era
anche il nonno di Daoco II, tetrarca
della Tessaglia e presidente della
Lega Anfizionica, che fece erigere il
donario con nove statue nella zona
nord-orientale del temenos di Apollo. Lo stadio di Delfi visto dall’alto

Il pancraziaste Agia, copia 
in marmo da un originale in bronzo
di Lisippo, h 197 cm (circa 335 a.C.)
– Museo Archeologico, Delfi
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Va sottol ineato che Pausania
descrive con cura le statue dei
vincitori olimpici, mentre nel libro X
sulla Focide non menziona quelle dei
vincitori dei Giochi di Delfi (con
l’eccezione del crotoniate Faillo). Così
spiega la scelta: «Quanto ai flautisti
e a quei vincitori di agoni musicali
privi di qualunque considerazione
per la maggior parte degli uomini,
non li ritengo per nulla degni di
attenzione; gli atleti poi, quanti non
furono privi di gloria almeno in
qualche misura, li ho illustrati nel
libro sull’Elide» [PAUSANIA, X, 9, 2].
Pausania cita la statua dorata di

Gorgia [X, 18, 7], quella in bronzo di Omero [X, 24, 2] e il trono in ferro di Pindaro
[X, 24, 5]. Inoltre descrive minuziosamente un grande dipinto di Polignoto di Taso
nell’edificio chiamato Lesche, che si trovava sopra la fonte Cassotide: da un lato si
ammirava la conquista di Ilio e la partenza dei Greci, dall’altro la discesa di Ulisse
nell’Ade [da X, 25, 1, fino a X, 31, 12].
Non va dimenticato che nel pronao del tempio di Apollo furono incise le massime
«Conosci te stesso» e «Niente di eccessivo» [PAUSANIA, X, 24, 1], che i Romani
tradussero «nosce te ipsum» e «ne quid nimis».

Nell’autunno del 1892, sotto la direzione di
Théophile Homolle e della Scuola Archeologica
Francese, iniziò il cosiddetto “Grande Scavo” (La
Grande Fouille ). La spedizione rimosse vaste
quantità di terreno ammassato da numerose frane
fino a rivelare i principali edifici e strutture del
Santuario di Apollo e di Atena Pronaia, insieme a
migliaia di oggetti, iscrizioni e sculture. Il Grande
Scavo durò 10 anni e si concluse con la creazione
del primo Museo Archeologico (1903), progettato
dall’architetto francese Albert Tournaire e
finanziato dal banchiere e filantropo greco Andreas
Syngros, che già aveva contribuito alla nascita del
primo museo di Olimpia (1888).

Mousike techne (l’arte delle Muse) in Grecia
Gare di musica si tennero anche a Istmia, Nemea,
Messene e Sicione.
La musica, la danza e la ginnastica, d’altronde,
costituivano la parte essenziale dell’educazione

Lo stadio di Delfi visto dalla sfendone

La linea di partenza in pietra (balbis)
nello stadio di Delfi



greca (paideia ) e Platone sosteneva che «la
musica è per l’anima quello che la ginnastica
è per il corpo».
Plutarco scrive che i  Greci  volevano
improntare l’animo dei giovani all’equilibrio
attraverso la musica, utile ad affrontare ogni
impresa e specialmente i pericoli della
guerra. Gli Spartani si servivano dell’aulos, i
Cretesi della lyra, altri ancora della salpinx,
tromba lunga e dritta simile alla tuba dei
Romani. L’aulos accompagnava inoltre gli
Argivi nei combattimenti durante le feste
Stenee e gli atleti durante le gare del
pentathlon [PLUTARCO, 26].

Un esempio di questo antico legame di elementi ginnici e musicali, che ricordano
i giochi alla corte dei Feaci, sono i giochi sull’isola di Delo in onore di Apollo. Come
narra Tucidide [La guerra del Peloponneso, III, 104], si trattava di un vero festival
ginnico-musicale, allestito dagli Ioni, che si riunivano su quest’isola insieme con
le donne e i bambini per prendere parte alle feste.
Tanto Platone che Aristotele criticavano l’aulos (clarinetto) poiché suonarlo non
permetteva l’uso della parola. In Grecia c’era perfino un proverbio secondo cui solo
coloro che non riuscivano a diventare suonatori di cetra, divenivano auleti.

Lo stretto legame dell’agonistica con la musica già nell’epoca arcaica della
cultura greca ci viene confermato perfino dall’esempio di Sparta, che, com’è noto,
per lungo tempo dominò ai Giochi Olimpici con il vigore fisico dei suoi
concorrenti. Sparta, infatti, fu fino al VI secolo a.C. circa sede di una rigogliosa
cultura musicale. La prima delle due scuole di musica laconiche (le katastaseis )
era l’assolo strumentale o vocale (si sviluppò nel VII secolo), rappresentato da
Terpandro. La seconda (fine VII -
inizio VI secolo) era la musica lirica
corale,  resa famosa da Tirteo,
Alcmane, Sacada e altri. A Sparta fu
attivo il primo rappresentante della
musica storicamente accertato,
Terpandro di Antissa, nell’isola di
Lesbo, e la tradizione ci tramanda che
ai concorsi musicali di Sparta
convenivano artisti da tutta la Grecia.
Proprio a Sparta – come ho già
ricordato – Terpandro ottenne la
vittoria in un concorso musicale
durante le Carneia (676 a.C.),
consacrate ad Apollo, e fu il legislatore
del primo nomos citaredico.
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Sedili per i giudici nello stadio di Delfi

Il teatro di Delfi e le rovine del tempio di Apollo



Anche se i l  canto accompagnato
dall’aulos venne poi cancellato dal
programma, l’assolo di aulos ebbe un
posto degno di rilievo. L’auleta Sacada
di Argo, che riportò una serie di
vittorie e venne onorato a Delfi con
una statua, fu anche il codificatore del
nomos pythikos, nel quale si narrava
la vittoriosa lotta di Apollo contro
Pitone.

L’esercizio del corpo si svolgeva sotto la
sorveglianza del maestro di ginnastica
e al ritmo della musica del flauto. La

presenza dell’auleta nelle scene di palestra, raffigurate su molti vasi, è rivelatrice
perché testimonia in maniera inconfutabile il contenuto essenziale dell’educazione
fisica, che non era differente e distinto dalla musica. Educazione fisica, musica e
danza avevano un obiettivo comune: trasmettere il ritmo e infondere l’armonia.
Miravano insomma a un’educazione globale, che impregnasse la vita del giovane e
lo accompagnasse nel suo cammino verso l’età adulta.

TESTI CLASSICI SULL’ARGOMENTO
PIÙ VOLTE CITATI

PAUSANIA, Ellados periegesis (Guida
della Grecia)
PINDARO, Pythia (Pitiche)
PLUTARCO, Peri mousikes (La musica)
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Educazione musicale e letteraria dei giovani. 
Kylix del pittore Duride (480 a.C.) – Staatliche
Museen, Berlino

Lo stadio, il teatro e le rovine del tempio di Apollo
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Il programma musicale dei Giochi Pitici

586 a.C.     Alla citarodia si aggiungono l’aulodia, l’auletica e le gare sportive, 
                 senza la corsa delle quadrighe, ma con il diaulos e il dolichos per 
                 giovani. I giochi sono a premi (agones thematikoi )
582            Viene esclusa l’aulodia e introdotta la corsa delle quadrighe.
                 I giochi divengono coronali (agones stephanitai ) [PAUSANIA, X, 7, 5]
558            Viene introdotta la citaristica

Alcuni vincitori degli agoni musicali

                 Crisotemi di Creta vince la prima citarodia cantando un inno ad Apollo.
                 Dopo di lui s’impongono Filammone* e Tamiri, suo figlio** [PAUSANIA,
                 X, 7, 2]
                 Terpandro di Antissa vince 4 volte la citarodia prima che i Giochi 
                 divengano stephanitai
586            Melampo di Cefalonia vince la citarodia [PAUSANIA, X, 7, 4]
586            L’arcade Echembroto vince l’aulodia, gara disputata per la prima volta
                 a Delfi [PAUSANIA, X, 7, 4], ma cancellata 4 anni dopo [PAUSANIA, X,
                 7, 5]
586 a.C.,    Sacada di Argo vince 3 volte l’assolo di aulos [PAUSANIA, VI, 14, 10;      
582 e         X, 7, 4]
578            
574-554     Pitocrito di Sicione vince 6 volte l’assolo di aulos dopo Sacada ed è 
                 onorato con una stele a Olimpia [PAUSANIA, VI, 14, 10]
558            Agelao di Tegea vince l’assolo di cetra, gara disputata per la prima volta
                 a Delfi [PAUSANIA, X, 7, 7]
490            Mida di Agrigento vince l’assolo di aulos . A lui Pindaro dedica la Pitica
486             XII. S’impone inoltre una volta alle Panatenee
V sec. a.C.  Eunomo di Locri, citaredo, sconfigge Aristone di Reggio Calabria
                 Aristone di Atene, citaredo, 6 volte vincitore al tempo del navarco 
                 Lisandro di Sparta (morto nel 395 a.C.)

*   Figlio di Apollo e di Chione, fu «bravissimo nel canto e
a suonare la cetra» (OVIDIO, Metamorfosi, XI, 317).
**  Mitico cantore e musico della Tracia, figlio di
Filammone e della ninfa Argiope. Si vantava di essere
superiore persino alle Muse, ma «adirate le dive al
burbanzoso tolser la luce e il dolce canto e l’arte delle
corde dilette animatrice» (Iliade, traduzione di Vincenzo
Monti, libro II, 798-800). Alla sua morte fu trasformato
in usignolo.

Apollo citaredo – Palazzo Altemps, Roma
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Plurivincitori negli agoni sportivi (almeno 3 vittorie)

Milone di Crotone                            7 vittorie    lotta (538-514 a.C.)
Dicone di Siracusa                          5 vittorie    stadio (386-382), diaulo (386-382),
                                                                                oplitodromia (382)
Tisandro di Nasso                            4 vittorie    pugilato
Dorieo di Rodi                                 4                pancrazio (438-426)
T. Flavio Archibio di Alessandria      4                pancrazio (3 vittorie), lotta
Faillo di Crotone                              3 vittorie    pentathlon (482-478), stadio (482)
Ierone di Siracusa                           3                cavallo (482-478), quadriga (470)
Teogene di Taso                               3                pugilato (482-474)
Tiberio C. Patrobio di Antiochia       3                lotta
M. Aurelio Demostrato Dama          3                pancrazio
    di Sardi

Lekytos a figure nere con pentatleti e auleta

Kylix a figure rosse con saltatori e auleta (480 a.C.) –
Antikenmuseum, Basilea
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A proposito della mostra La Musica: forme e colori

La dolce musica dell’epinicio

di ANGELA TEJA

«Alexidamos! Sveglia, Alex, è tardi! Lo sai che Megasarco è severo, non tollera
ritardi e ti aspetta in palestra con la verga in mano!».

458 a.C.: Alexidamos è un giovane di 16 anni di famiglia agiata che vive a
Metaponto, in Magna Grecia. Si allena ogni giorno nella palestra del ginnasio
cittadino con i suoi compagni per diventare un campione di lotta. Vuole dar lustro
alla sua città, sente che è questa la sua vocazione, alla luce anche di quello che
Pitagora ha trasmesso ai suoi seguaci, tra cui c’era il nonno, con insegnamenti
filosofici, ma anche atletici e medici. Per la verità è stato suo padre a dirgli che
Pitagora si era rifugiato a Metaponto una cinquantina di anni prima, in fuga da
Crotone, già vecchio ma ancora in grado di disseminare la conoscenza e anche la
passione per gli esercizi atletici. Così il giovane Alexidamos si era innamorato di
quelli del pentathlon, la massima delle gare, la più completa, anche se la sua
specialità sarebbe stata la lotta.
È ancora giovane e ha l’età giusta per emergere e proprio questa estate lo vuole
dimostrare a Delfi, quando gareggerà ancora nella categoria dei ragazzi, ma ormai
ai limiti per il grande balzo verso le gare degli adulti. Per questo sa di dover andare
ancor più regolarmente al ginnasio, uno degli edifici più belli e curati della città,

dove si ha anche la possibilità di imparare dalle
parole dei sapienti che lo frequentano proprio alla
ricerca di giovani da formare. In quale altro luogo
trovarne di così numerosi e desiderosi di
apprendere? È qui che Alexidamos ha scoperto le
gesta di Pericle, affascinato da quei racconti e da
quello che si dice abbia fatto ad Atene per la
democrazia di quella città. Così si è venuto
formando cittadino libero e impegnato:
metapontino convinto, non si schiererà mai con la
vicina Taranto, da sempre filospartana, perché le
faticose prove e i sacrifici non possono da sole
forgiare l’animo e il fisico delle persone, piuttosto
servono il sentimento della libertà e quello del
coraggio, coltivati con la costanza e la tenacia di un
pensiero autonomo e indipendente, senza troppi
condizionamenti di norme imposte. Lo spirito è
libero e bisogna lasciarlo agire in maniera
consapevole di questa libertà: era stato questo il
principale degli insegnamenti paterni.

Anfora del Pittore di Edimburgo 
con suonatore di aulos e pentatleti
(500 a.C.) – Metropolitan Museum
of Art, New York
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Alexidamos si è più volte appuntato questo concetto con lo stilo, ma soprattutto lo
ha fatto con la mente, e ora lo ha ben chiaro come promessa di Metaponto nel
pentathlon e ancor più nella lotta. Quest’ultima è infatti una specialità in cui è
importante la prestanza del fisico, che però potrebbe essere inutile senza un animo
coraggioso e un’intelligenza pronta e vivace. La lotta costituisce la gara clou del
pentathlon, la più completa, quella che per vincere richiede di essere al top della
forza degli arti superiori e di quelli inferiori. Alexidamos conosce le gare di bellezza
per efebi che si svolgono ad Atene durante le Panatenee, ma non ha mai voluto
frequentarle, puntando ad altro. A parte che è pieno di lentiggini e queste sono
talvolta considerate un male della pelle, un difetto del fisico. Sa correre con agilità,
ha delle leve lunghe che lo aiutano anche nel salto e nei lanci del disco e del
giavellotto. Perciò punta a diventare campione nella lotta, il compendio di tutte, e
questo lo aiuterà a superare il suo complesso di inferiorità per la sua pelle maculata.
Nelle gare fa da sfondo la musica, e anche per questo frequenta con passione il
ginnasio, perché sa che, pur sottoponendosi a sacrifici, il suo rendimento
agonistico sarebbe aumentato sotto la guida armonica di un maestro di musica,
che lo avrebbe staccato dai pensieri quotidiani, facendogli dimenticare il
trascorrere del tempo e soprattutto riordinandogli le idee, con quel giusto distacco
che Pitagora aveva insegnato a suo nonno.
Più di una volta il padre gli aveva ricordato i detti del grande Filosofo. Tra tutti gli
era sempre parso la summa da seguire quello in cui si invitava alla moderazione,
pensando alla salute e a mantenerla mostrando equilibrio in tutto, specie nel bere,
nel mangiare e negli esercizi fisici. Per questo sin da piccolo Alexidamos aveva
frequentato il ginnasio della città dividendosi equamente tra il locale della palestra
– per aumentare la sua resa in gara, sapendo bene che la lotta richiede numerosi
esercizi per rinforzare e armonizzare i muscoli del corpo e per apprendere le
molteplici mosse necessarie per vincere l’avversario –, e quello dell’esedra,
frequentato dai filosofi. Nonostante la sua ancora verde età, egli conosce bene,
infatti, l’importanza di dedicare del tempo ad allenare la forza del suo animo, per
non incorrere in dolorosi e controproducenti alti e bassi dell’umore. Gli è stato

Rilievo su base attica in marmo pentelico, che raffigura dei pentatleti in allenamento (VI-V sec. a.C.) –
Museo Archeologico Nazionale, Atene
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insegnato, in famiglia e al ginnasio, che l’ideale sarebbe stato vivere «lieti di una
letizia moderata», anche questo uno dei segreti rivelati a suo nonno da Pitagora.
Crescendo, Alexidamos ha così capito sempre meglio perché la gioia, talvolta
incontenibile dei bambini e ben evidente nel loro gioco, si trasforma pian piano in
una gioia più matura, che è soprattutto soddisfazione per aver dato il meglio di sé in
gara. Certo l’obiettivo è sempre quello di battersi con onore per vincere, per avvicinarsi
quanto più possibile alla divinità alla quale la gara cultuale è dedicata, ma sa anche
che senza aiuti precisi (l’allenamento ben fatto, la tecnica acquisita, la forza d’animo,
la compiacenza degli dei), la vittoria non arriva. E così difatti era successo a Olimpia,
dove una sorte avversa lo aveva ostacolato e messo presto fuori gara, era più giovane,
aveva due anni in meno, ma soprattutto quel giorno aveva fatto un caldo terribile!
Non sarà così a Delfi questo anno, il secondo dell’80a Olimpiade. Per i Giochi pitici
sta cercando di allenarsi ancor meglio, volendo imitare quello che aveva visto fare
dal suo avversario vincitore ad Olimpia, allievo della palestra più famosa di Egina,
dove insegna Melesias, l’istruttore di tanti campioni. Sa dell’importanza di un
maestro, glielo hanno spiegato a Metaponto, ricordandogli le parole del grande
Pitagora, fautore di una vera e propria scuola atletica che era anche medica e
filosofica, un incredibile unicum pedagogico che sarebbe rimasto vitale per sempre
nella memoria dell’umanità. Del resto lo stesso Melesias era una testimonianza
concreta di quella tradizione, intendendosi di medicina e conoscendo alla
perfezione quali esercizi servissero a ogni gruppo muscolare. Insomma, a Olimpia,
uscire sconfitto da un suo allievo non era stato poi così umiliante, piuttosto lo
aveva stimolato a conoscere ancor meglio i suoi punti deboli e a cosa fossero dovuti
alcuni momenti di stanchezza e di deconcentrazione.

«Dai, Alexidamos, non perdere altro tempo! Arriverai tardi! Devi andare al ritiro!
Manca poco al grande culto agonistico in onore di Apollo!».

La voce inconfondibile è quella di Core, la sua fidanzata, che non aveva potuto
accompagnarlo a Olimpia nell’Altis, ma che conosce ogni muscolo del suo corpo,
sa che è forte e vigoroso, anche se è la sua mente talvolta a distrarsi mettendolo
in difficoltà. Dal giorno dopo il suo rientro da Olimpia, Core aveva allora deciso di
aumentare la sua “dose” giornaliera di musica suonandogli il flauto,
l’accompagnamento di molte gare sia per motivi religiosi che per dare
concentrazione agli atleti. La musica, infatti, trasporta, può far «uscire di testa»,
scaccia le preoccupazioni portando l’attenzione dell’atleta unicamente sul proprio
corpo. Già Omero lo aveva ricordato: la musica «allontana il dolore e l’ira, di tutti
i mali rende dimentichi» (Odissea, IV, 221), rendendo bene come musica e poesia
sia un connubio di insuperabile armonia. La musica Alexidamos la avrebbe potuta
sperimentare da subito, in allenamento e in gara. La poesia, una poesia dedicata
solo a lui, la avrebbe assaporata solo dopo la vittoria. Allora Core non avrebbe più
suonato il flauto, ma severamente intonato la dolce melodia di un epinicio, canto
poetico per la sua vittoria. Un sogno che valeva la pena tentare.
Per quanto a Delfi, nel giorno della gara, avrebbe di nuovo fatto molto caldo,
tuttavia una diversa e magica atmosfera avrebbe accompagnato gioiosamente gli
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atleti, e per certi versi li avrebbe incoraggiati a impegnarsi sull’onda delle note
musicali. Prima di Core, il nonno gli aveva già trasmesso l’amore per la musica,
anche quello attraverso gli insegnamenti di Pitagora, che della musica aveva fatto
una vera e propria terapia. La musica, infatti, secondo il Filosofo, provocava la
“catarsi” e ad ogni primavera i suoi seguaci cantavano seduti in circolo intorno a
un suonatore di lira per rasserenarsi e purificarsi, alla ricerca di gioia e di armonia,
e di quello che si era soliti chiamare “ordine interiore”. Oppure di “concentrazione”,
come pensano Core e Alexidamos.
I due giovani sanno infatti che Pitagora con la musica della lira aveva voluto
preparare, armonizzare e correggere i suoi seguaci, migliorandone il carattere,
mentre i ritmi impressi con il flauto dall’auleta in gara alla rincorsa del salto o del
giavellotto, o ai passi del disco, sono l’espressione di una preghiera che serve ad
assecondare la forza e il coraggio di chi gareggia. C’è chi dice che il flauto imprima
energia, con i suoi ritmi, forse anche perché «spinge più in là con il soffio» l’attrezzo
o il corpo dell’atleta. In gara, come in allenamento, il flauto è imbattibile quanto a
trasmettere vitalità. Tanto che Alexidamos in palestra, dove segue le indicazioni del
ginnasta e del pedotriba, il primo che personalizza gli esercizi in base al suo fisico
e all’entità della prova, e l’altro che ne controlla l’esecuzione, si serve anche
dell’accompagnamento musicale. Il padre ha chiesto infatti di affiancargli una terza
figura, un auleta che, improvvisando melodie sui movimenti, ben si adatti alla
situazione, cercando di renderla in perfetta armonia con il gesto atletico.
La musica, infatti, con la sua armonia, è come se amalgamasse tutte le componenti
della persona (corpo, anima e spirito), suggerendo soluzioni di grande bellezza
anche nei momenti più “pesanti” della gara, fatti di prese vigorose o di agili
rovesciate. La musica addolcisce, smussa, asseconda i movimenti. E
l’improvvisazione dell’auleta, soprattutto durante l’allenamento, in un ambiente
curato dal punto di vista estetico, ricco di statue, mosaici e ornamenti vari,
suggerisce soluzioni e guida nell’esecuzione come fosse una briglia nelle mani di
un esperto auriga. Uno stretto legame tra apparato rituale e sistema tecnico che
anche Alexidamos ha nel tempo conosciuto e infine padroneggiato con arte, pura
arte al di là di ogni gelida tecnica, fosse pur essa impostata dal migliore istruttore.

«Fantastico, Alex, sembra che tu danzi! Segui la musica, prendine forza, aiutala a
indicarti il cammino!».

Per quanto giovane, ha finalmente capito cosa sia l’esperienza: apprendere fino in
fondo gli insegnamenti di una performance richiesta a tutti in palestra ma che in
pochi dà i frutti migliori. Sa di doversi far guidare dalla musica che viceversa
improvvisa variazioni sulla bontà del suo gesto atletico da campione. È questa la
strada da percorrere per essere il primo e il migliore nella «lotta potente che vince
ogni ostacolo», come di lì a poco gli avrebbe cantato Bacchilide, il grande poeta
lirico dell’isola di Ceo, nelle Cicladi, inneggiando alla forza della dea cacciatrice,
Artemide Metapontina. Musica, poesia e movenze di lotta, armoniosa e sintetica
testimonianza dei sogni che avrebbe coronato a Delfi di lì a poco Alexidamos, un
giovane magnogreco vincitore nella lotta dei ragazzi a metà del V sec.a.C.
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A proposito della mostra La Musica: forme e colori

Così parlò Zarathustra

di AUGUSTO FRASCA

Friedrich Nietzsche morì pazzo, dopo essere
giunto alla conclusione che quella patologia

fosse suprema fonte di conoscenza, e come tale
valesse la pena rischiarne l’impatto. Solo lui,
forse,  ne intuì le ragioni.  Insieme al le
testimonianze dirette di una vita e di un’opera
filosofica e letteraria tra le più significative e
sofferte nelle stagioni culturali di passaggio tra
Ottocento e Novecento, dell’uomo che in una
piazza torinese, in un giorno d’inverno del 1889,
corse in aiuto, abbracciandolo, d’un cavallo
picchiato dalla mano violenta ed ottusa d’un
vetturino, restano due segnali artistici tra i
massimi nella storia della musica e delle arti
figurative. A breve distanza l’uno dall’altro, li
firmarono Richard Strauss, che con il suo poema
sinfonico Also sprach Zarathustra, trasferito
superbamente molti anni dopo in pellicola da
Stanley Kubrick in 2001: Odissea nello spazio,
affiancò per fulminante forza espressiva l’incipit
della Quinta di Beethoven e della Toccata e Fuga in Re minore di Bach, ed
Edvard Munch, autore di quel Grido divenuto tragico sinonimo dell’angoscia
esistenziale.

Dopo aver sconvolto i dogmi morali e religiosi del
tempo, dopo aver concepito il convincimento di
salvare dalla mediocrità la cultura europea,
l’iconoclasta Friedrich Nietzsche morì dunque pazzo,
in pieno agosto del 1900, preda d’una paralisi
progressiva, cinquantacinquenne. Aveva frequentato
a lungo Richard Wagner e la moglie Cosima – figlia
illegittima di Franz Liszt e coniugata in primo
matrimonio con Hans von Bulow, vale a dire il più
grande direttore d’orchestra dell’epoca – subendo il
fascino dell’uno e dell’altra, salvo distaccarsene
successivamente, al punto di considerare la sua
incondizionata ammirazione nell’autore del Ring
come un rifugio nichilista, e identificando infine in
Wagner una malattia da cui sottrarsi.

Il libro più famoso di F. Nietzsche

Così parlò Zarathustra, di R. Strauss
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Figlio di un pastore luterano, mai
completamente distaccatosi per la vita
intera da una sorella sciagurata,
Elisabeth, che post mortem ne avrebbe
irresponsabilmente deformato scritti,
idee e memorie inducendo il prossimo
ad assegnare al fratello, ostile ad ogni
forma di violenza, l’imprimatur di un
apripista del nazismo, ebbe inclinazioni
musicali fin dalla prima adolescenza.
Ma le sue irregolari composizioni
ricevettero spietate stroncature sia da
von Bulow sia da Wagner. Riprendendo concetti espressi secoli prima da Dante e
da Leonardo, e da William Shakespeare, che nel Mercante di Venezia aveva messo
in bocca a Lorenzo l’anatema dell’uomo destinato al tradimento ove privo di
sensibilità musicali, Nietzsche mantenne inalterata l’idea della musica quale
linguaggio universale, unico fenomeno dell’arte, molto più della parola e della
pittura, in grado di superare la materia.
Soggiogato inizialmente dal concetto dell’arte totale di Wagner, scoprì nella “semplicità”
della Carmen di Bizet un modo per liberarsi dall’ossessione dell’autore del Tristano e
Isotta. Accadde nel 1882 a Genova, città privilegiata, con Torino, nelle frequenti
escursioni sul territorio italiano, rivedendo l’opera di Bizet in altre venti occasioni.
Sempre a Genova, il 5 febbraio si recò al Carlo Felice per assistere alla recita di Sarah
Bernhardt impegnata nella Dame aux Camelias. Fu serata infausta: la rivale di Eleonora
Duse svenne dopo il primo atto, tornò in scena, fidando nella generosità del pubblico,
dopo un’ora di attesa, ma a metà del terzo atto, in involontaria ma perfetta
identificazione con la tisi di cui era preda Marguerite Gautier, cadde nuovamente a terra
vittima dell’esplosione di un vaso sanguigno, facendo scendere definitivamente il sipario.
Propugnatore di un nuovo sistema di valori e della superiorità dell’uomo-filosofo
sull’uomo comune, protagonista di un titanismo romantico che incise in profondità

sul pensiero filosofico, letterario e politico del
ventesimo secolo, Nietzsche fu ammirato da
Thomas Mann, da Carl Gustav Jung, da Hermann
Hesse, da André Gide, Rainer Maria Rilke, Bernard
Shaw ed Ezra Pound, da Gabriele D’Annunzio e, al
di là dell’Oceano, da Eugene O’Neill e da Jack
London. In Così parlò Zarathustra, oltre che
nell’Anticristo, nell’Ecce homo, nell’Al di là del bene
e del male e nel Crepuscolo degli idoli, Friedrich
Wilhelm Nietzsche lasciò alla riflessione
dell’umanità la definizione dell’uomo come un
cavo teso tra la bestia e i l  superuomo.
Contemporaneamente, una domanda definitiva e
agghiacciante: essere l’uomo un errore di Dio o, al
contrario, Dio stesso un errore dell’uomo.

Carmen, di G. Bizet

L’anello del Nibelungo, di R. Wagner
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A proposito della mostra La Musica: forme e colori

Musica e pittura: simbiosi sin-estetiche

di LUCREZIA RUBINI

Premessa

Nel presente saggio cercherò di individuare la funzione che nel tempo ha avuto
la musica, attraverso alcune testimonianze significative presenti nell’arte. Un

discorso più ampio avrebbero richiesto le manifestazioni contemporanee
riguardanti la musica, specialmente nella pluridisciplinarità delle
videoinstallazioni, che qui non hanno potuto trovare spazio e per le quali rimando
a contributi futuri. Quanto qui esposto è già stato mio oggetto di studio per diverse
pubblicazioni, citate in bibliografia, a cui si rimanda, anche per i contributi di altri
autori, per un excursus sul tema della musica nell’arte.

1. Ab origine
Poiché “l’arte è vita”, significativamente tutte le manifestazioni della vita dell’uomo
sono state sempre accompagnate dalla produzione musicale, mediante la voce, o
l’uso di strumenti a percussione, o a fiato, o a corde: dai riti sacri legati a cerimonie
funebri o matrimoniali o della nascita, o “pagani”,
propiziatori per la fertilità della terra. Pertanto
l’espressione musicale e quella iconica sono
primordiali e universali, cioè risiedono in
dimensioni ancestrali e inconsce degli uomini di
tutti i tempi e di tutti i luoghi. Immagini e suoni
scambiano sensazioni sinestetiche tra vista e udito,
rimandando e facendo emergere simbolicamente
un materiale mnestico rimosso: in una sorta di
rebirthing l’audiovisione dell’hic et nunc può farci
risalire alle esperienze intrauterine ed infantili
mediante correlazioni simboliche ed evocative.
Musica e immagini costituiscono per l’uomo uno
strumento di riorganizzazione armoniosa del
rapporto con l’universo.
Secondo l’interpretazione antropologica, attraverso
la musica, come per la mitologia, l’uomo ha cercato
di interpretare il mondo e la sua origine. Così è per
la teoria dell’armonia delle sfere tramandata da
Platone nella sua Repubblica (617b), in cui parla di
sirene, uccelli con testa muliebre, in cui «ognuna
emetteva una sola voce, di un solo tono, cosicché
da tutte otto risultava un’unica armonia». Pitagora
(571-497 a.C.), ancora prima, considerava la

Raffaello Sanzio, L'estasi di santa
Cecilia, 1514 circa – Pinacoteca
Nazionale, Bologna
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musica armonia dei numeri in rapporto
con il cosmo, in quanto le sfere celesti, con
il loro moto, producono suoni esprimibili
in rapporti numerici, per cui la musica
cosmica finisce per essere l’archetipo
stesso dell’armonia.
La musica, vocale o strumentale,
melodiosa o assordante, accompagna
episodi mitologici: così il corteo bacchico
incita le danze sfrenate delle menadi con
corni e tamburelli; le mitiche sirene
emettono suoni tanto melodiosi, quanto
pericolosamente accattivanti; Cerbero
produce latrati terribili.
Le prime testimonianze pervenuteci, con tema musicale, risalgono al III millennio
a.C., come l’Arpista di Keros, scultura cicladica ora al Museo Nazionale di Atene.
L’arpa, conosciuta sin dal 3.000 a.C. in Mesopotamia, fu ignorata dal mondo greco-
romano e fu reintrodotta in Europa dai Celti, grazie ai trovatori anglosassoni scesi
dal continente, diffondendosi poi in età medievale. In Egitto ha una forma ad
angolo, senza colonna (tomba di Ramesse III, prima metà del XIII sec. a.C.).Tra le
più antiche testimonianze compaiono, in un rilievo assiro del 668-627 a.C. al
Louvre, tamburelli, cimbali di bronzo da battere con un martelletto o tra loro, e
soprattutto la lira.
Tra gli strumenti più antichi vi è il sistro, usato nelle danze bacchiche, e il corno.
Quest’ultimo veniva usato anche nelle battute di caccia, nella strategia
dell’imboscata, per cui viene raffigurato nelle “panoplìe”, tanto spesso usate per
decorare le residenze di caccia – basti l’esempio settecentesco della palazzina di
caccia a Stupinigi – insieme a faretra, frecce, corazza e armi bianche.
La musica è stata sempre intesa in modo multidisciplinare, associata alla danza e
al canto; infatti per i Greci la parola “musica” comprendeva tutte le arti, sulle quali
regnavano Apollo e le Muse, figlie d’Armonia, che avevano il compito, con il loro
canto, di alleviare i dolori e gli affanni degli uomini. La musica si carica di valenze
molteplici – spirituali, sensoriali e speculative –, associate a strumenti specifici,
che rimandano a significati simbolico-emotivi diversi, sia nella cultura mitologico-
classica, sia nelle rappresentazioni sacre: così la lira è sacra da Apollo, dio
dell’ordine e della misura, delle forze cosmiche e psichiche; ma allo stesso tempo
Ermes, l’inventore della lira, è anche il costruttore del flauto di Pan, simbolo della
musica orgiastica; gli strumenti a percussione si riferiscono anch’essi al pathos,
alla frenesia, all’ubriachezza e all’ipnosi (Annibale Carracci, Il trionfo di Bacco e
Arianna, 1600 ca. – volta del salone centrale del Palazzo Farnese, Roma).

2. Dal sacro al profano
Nelle rappresentazioni sacre vi sono iconografie fisse per ogni scena specifica:
gli strumenti ad ancia sono presenti nelle Natività; quelli a corda nei dipinti
rappresentanti la sfera ultraterrena, come le Madonne in Maestà, circondate da

Gaudenzio Ferrari, Coro degli angeli, 1534-1535
– cupola di Santa Maria dei Miracoli, Saronno
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angeli e santi (Pietro Lorenzetti, 1335 ca.
– Palazzo comunale, Massa Marittima);
quelli a fiato, in particolare gli ottoni e
gli argenti, nelle scene apocalittiche
come il Giudizio Universale e in scene
militari (Paolo Uccello, Battaglia di San
Romano, 1456 – Uffizi, Firenze) oppure
celestiali, come nell’Incoronazione della
Vergine (Beato Angelico, 1430 ca. –
Louvre).
Una delle iconografie musicali sacre più
significative è il concerto degli angeli, che
si rifà alle complesse scenografie delle
sacre rappresentazioni, in cui angeli

musicanti e cantori venivano calati dal cielo, ovvero dalla cupola della chiesa,
insieme al personaggio sacro – come il deus ex machina dell’antico teatro greco –,
suscitando la meraviglia degli astanti. Gli stessi meccanismi della meraviglia,
dell’estasi, dell’apparizione, del coinvolgimento del fedele, venivano messi in atto
anche nelle rappresentazioni pittoriche, dove la presenza sinestetica del suono
celestiale contribuiva a dare un afflato spirituale e soprannaturale alla scena
raffigurata.
Gli angeli costituiscono l’anello di collegamento tra la cultura classica e quella
cristiana: secondo l’angelologia, gli angeli cantavano la gloria a Dio, ma erano
anche coloro che spostavano, secondo la tradizione culturale pitagorica e
neoplatonica, i pianeti, che producevano ognuno un suono, dentro l’involucro delle
stelle fisse, determinando l’armonia cosmica.
Nell’arte medievale un topos iconografico era costituito dalla figura di re Davide, a
cui si deve la composizione del Salterio, ovvero dei 50 salmi che venivano
accompagnati da canti, mentre suona lo strumento omonimo – di tradizione
ebraica, di forma triangolare o trapezoidale, munito di corde pizzicate –, oppure la
lira o l’arpa (Re Davide suona la lira, miniatura del Salterio di Egberto, X sec. –
Museo archeologico di Cividale del Friuli). Nel Medioevo la musica era tenuta in
grandissima considerazione e faceva parte del Quadrivium, insieme all’aritmetica,
alla geometria e all’astronomia; diversamente dalle arti della parola del Trivium
(grammatica, retorica e logica), essa era considerata propedeutica alle discipline
più immateriali, quali metafisica, teologia e cosmologia.
La discresia tra dimensione terrestre e celeste, tra piacere dei sensi ed estasi
contemplativa, attraverso la musica, è espressa nell’Estasi di santa Cecilia di
Raffaello (1514-1515 – Pinacoteca Nazionale, Bologna); qui la musica terrena è
rappresentata dagli strumenti abbandonati a terra, rotti, tra cui individuiamo: la
viola, il flauto dritto, la ribeca – detta anche rebecca, strumento ad arco con cassa
piriforme, usato soprattutto nel medioevo dai menestrelli –, due tamburelli, il
triangolo e l’organo portativo tenuto in mano dalla santa, che sta perdendo le
canne, mentre la musica celeste è quella soave e incorporea, prodotta dagli angeli
in cielo, al cui ascolto, e sguardo, si volge la santa.

Evaristo Baschenis, Strumenti musicali, 1650 –
collezione privata
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La funzione elevatrice alle sfere celesti nel binomio angeli-musica trova piena
espressione nel Concerto degli angeli di Gaudenzio Ferrari (1534-1536 – cupola del
santuario di Saronno). Una schiera di angeli suona una serie di strumenti, anche
di invenzione, offrendo non solo un ampio e variegato compendio degli strumenti
dell’epoca, di origine diversa, ma dimostrando il passaggio da un ambiente colto
ad uno folkloristico-popolare. Ritmi e sonorità diverse sono percepibili da ghironde,
cornamuse, corni delle alpi, tamburelli, il nyastaranga (antico strumento indiano),
strumenti ibridi come il flauto di Pan, usato come aerofono, l’ibrido di viella e flauto
a becco (pare di origine leonardesca) e infine la tromba di un angelo, dalla lunga
canna serpentinata, con funzione meramente decorativa.
Nel Cinquecento il genere del concerto campestre declina simboli colti e popolari,
mitologici e rustici, filosofici e letterari. In Tiziano (Concerto campestre, 1510 ca.
– Louvre) il soggetto fa riferimento all’allegoria della poesia e della musica: la
donna col vaso di vetro sarebbe la musa della poesia tragica superiore, mentre
quella col flauto la musa della poesia pastorale. Tra i due giovani, quello ben
vestito che suona il liuto sarebbe il poeta del lirismo esaltato, mentre quello col
capo scoperto sarebbe un paroliere ordinario, secondo la distinzione operata da
Aristotele nella Poetica. Inoltre l’accordo tra il liuto, strumento colto e “cittadino”,
e il flauto, strumento rustico e campestre, era un tema legato alla teoria
musicale neoplatonica, che nell’incontro degli opposti indicava la via per
realizzare una conoscenza superiore. La donna che mischia le acque sarebbe
quindi da leggere come simbolo di purificazione, ma anche di temperanza, cioè
armonia dei suoni nell’accordo musicale, arrivando a quella concordanza tra
musica mondana e musica celeste dei pitagorici. Tali teorie erano comuni nei
circoli umanistici veneziani, animati da personalità come Pietro Bembo, Mario
Equicola e Leone Ebreo.
Nel corso del Seicento, mentre da una parte
la rappresentazione di strumenti musicali
trova riferimenti simbolici sull’effimerità e la
precarietà delle cose, nel genere della vanitas
il soggetto si svincola sempre più da tali
riferimenti per rappresentare la produzione
musicale in modo sempre più specifico.
Questo è dovuto sia a precise richieste dei
committenti, sia alle competenze degli artisti
stessi, spesso musicisti amatoriali. Evaristo
Baschenis (1617-1677) inaugura il genere
della “natura morta musicale”, raffigurando
con precisione la struttura morfologica e
funzionale degli strumenti, secondo i criteri
dell’organologia, ed inserendo partiture
musicali leggibili; tuttavia, l’impalpabilità
della polvere, la setosità dei nastri, le pagine
sollevate degli spartiti, proprio per la loro

Jan Vermeer, Signora seduta alla spinetta,
1675 circa – National Gallery, Londra
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evidenza iperrealistica, contribuiscono
a rendere un’atmosfera poetica ed
evocativa (Natura morta con strumenti
musicali, 1650 ca. – collezione privata).
La declinazione profana del piacere dei
sensi, l’allusività, un simbolismo
metaforico e cifrato, trovano nei quadri
di Jan Vermeer (1632-1675) una
sintonia complice, ai limiti della
morbosità. Nella Signora seduta alla
spinetta (1675 ca. – National Gallery,
Londra) lo sguardo diretto al
riguardante è invito spudorato al
dialogo amoroso, come suggerito dal

“quadro nel quadro” di Dirck van Baburen, La mezzana, e dai grammi declinati da
un apparato musicale in cui tutto è allusivo: il liuto nel dipinto e la viola in primo
piano esprimono il piacere sensuale, alludono al dialogo conviviale; la spinetta, o
virginale, esprime caratteri intimistici, privati, complici.
Nel Settecento alle valenze moralistiche subentra il senso del divertissement, del
carattere ludico e dello svago, espressione di una diversa weltanschauung, propria
di una nobiltà ormai decadente, su cui si posa lo sguardo ironico e inclemente di
Pietro Longhi che, nel Concertino in famiglia (Ca’ Rezzonico), mette in scena una
situazione del tutto simile a quelle vermeriane, con una mezzana che spinge una
fanciulla verso un signorotto tanto ricco quanto attempato, ed un violinista, che è
il vero gestore dell’animo della fanciulla, di cui sa penetrare e modulare le vibrazioni.

3. Sinestesie
Nell’Ottocento alle esigenze narrative e descrittive, di cui ormai può farsi carico la
fotografia, subentra l’esigenza di indagare la psiche umana. Nell’Orchestra
dell’Opera (Musée d’Orsay, Parigi), Tolouse Lautrec individua i musicanti uno ad
uno, cogliendo di ognuno non solo le peculiarità fisiognomiche, ma tutto il mondo
interiore; non solo lo stato d’animo del momento, ma il temperamento stesso.
Nel Novecento un rinnovato simbolismo, liberato dalla referenza alla realtà esteriore
e tangibile, permette di accedere a dimensioni surreali e poetiche (Klimt); oppure
antirealistiche (Picasso); o, infine, profondamente spirituali e rispondenti ad echi
armonici interiori dell’anima, svincolati totalmente da qualsiasi nesso con la mimesi
dell’esteriorità (Kandinskij): in questa espressione s’impongono proposte di recupero
di dimensioni della poesia, della spiritualità, dell’irreale, del surreale, divergenti
rispetto al quotidiano. La musicalità è intesa in modo analogico e sinestetico, come
nelle Composizioni (1916 – Museo del Novecento, Milano) di Vasilij Kandinskij
(1866-1944), che assurgono a dimensioni che attingono direttamente allo Spirituale
nell’arte (sua opera teorica fondamentale), ispirandosi alla musica di Schönberg
(Improvvisazione senza titolo, 1814 – Städtische Galerie, Monaco). Una rinnovata
forma di armonia, libera e destrutturata, combina forme e colori, che si espandono

Vasilij Kandinskij, Composizione, 1916 – Museo 
del Novecento, Milano
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sulla tela entrando in sintonia con l’interiorità di ogni singolo riguardante,
facendone vibrare le corde dell’anima, pur senza dire o rappresentare nulla di
riconoscibile.
Quando episodi di riconoscibilità sono presenti, essi agiscono come reperti, o residui,
rimanenze, che riattivano rimembranze emergenti dalla tabula da dipingere, anzi da
scrivere. È quanto accade in Paul Klee, in cui tale scrittura sui generis fa appello ad
un sistema semiologico non convenzionale, in quanto, nonché non rappresentare la
realtà, neanche fa riferimento ad essa, bensì evade da essa, mediante segni simbolici.
Il significato di tali segni, se proprio di significato vogliamo parlare, è sospeso in una
zona indefinita, arcana, di cui quei segni costituiscono tracce preziosissime da
tramandare, memorie individuali – dell’infanzia? – o di un mondo originario, solo
immaginabile, da cui tutto è iniziato, che è la stessa dimensione, originaria e
simbolica, della musica. I riferimenti codicologici alla musica sono frequenti e chiari,
anche per l’esperienza personale dell’artista di essere stato primo violinista della
banda municipale di Berna. Molti quadri fanno riferimento alla musica già nel titolo
(Musica alla fiera, Musicista, Vecchio violinista); altri, invece, presentano codici
convenzionali, quali “la fermata” che chiude il pezzo sul pentagramma (Disegno con
segno di fermata, 1918) e la “corona”, che prolunga indefinitamente la durata della
nota a cui è sovrapposta (Sguardo dal rosso, 1937 – collezione privata). La
convenzionalità di tali segni è totalmente decontestualizzata, disorganizzata e negata,
offrendo chiavi di rilettura trasversali, totalmente inedite e universali. Con ciò
l’artista dimostra l’esistenza, in quanto lo mette in atto, di un metodo sinestetico,
estetico, dianoetico, analogico, di destrutturazione della realtà tangibile, che
accomuna arte “non figurativa” e musica, facendo appello alla stessa dimensione
del “sentire” attraverso il pathos. Si tratta, infatti, di quella consapevolezza estetica,
nel senso letterale del termine, che rende consapevoli di “sentire di sentire”, un quid,
un nulla di tangibile e sensibile, per assurgere ad una dimensione vissuta
individualmente ogni volta in modo diverso, eppure patrimonio condiviso

universalmente.
Questo metodo comune tra arte astratta e
musica, che qui ho cercato di individuare,
trova un altro elemento di condivisione nel
senso del tempo. Il ritmo è una componente
che accomuna la struttura compositiva sia
figurativa, sia musicale. Tale ritmo del tempo
è stato concepito nell’arte contemporanea
non come sequenziale, ma simultanea, come
avviene nel Futurismo e nel Cubismo. Nel
Futurismo il tempo-durata, di impronta
bergsoniana, viene scandito nelle sequenze
scomposte dei piani moltiplicati e
compenetrati, per la velocità dei ritmi
moderni (Giacomo Balla, Dinamismo di un
cane al guinzaglio, 1912 – Albright Knox Art
Gallery, Buffalo).

Paul Klee, Sguardo dal rosso, 1937 –
collezione privata
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Il tempo della visione è tempo della coscienza, interiore, che non coincide con
quello della realtà, scansionato dal movimento. Nella coscienza si dibattono
movimenti e tempi “altri”, simultanei, coincidenti e sovrapposti in stratificazioni
multiple della memoria, non traducibili nella sensorialità dei sensi. Attraverso le
sue vibrazioni intangibili e inaudibili, l’anima attinge all’inconscio e porta alla
coscienza un Tempo altro, che fa appello ad un “sentire” in altro modo, non
materializzabile. L’opera d’arte, allora, offrendo, come nei piani scomposti e
sintetici del Cubismo (George Braque, Natura morta con strumenti musicali, 1908,
e Pablo Picasso, La chitarra, 1926), dei punti di leva, da cui partire nel tangibile,
si fa poi macchina per un sentire speciale, salvifica, appartenente ad un nuovo
Umanesimo, che solo, potrà riscattare l’Uomo odierno dai clamori confusi e
assordanti del civilismo tanto tecnologico, quanto velleitario, in quanto
potenziando, al di là dell’umanamente possibile, il sentire sensoriale, di fatto
offusca l’udito, la vista e il pensiero tutto della coscienza.
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Amarcord

A proposito della Triennale Arte e Sport (1999)

Vent’anni fa s’inaugurava la prima Triennale 
Arte e Sport della Repubblica di San Marino

Il 27 marzo 1999 fu inaugurata nel nuovo edificio Multieventi Sport Domus a
Serravalle, nella Repubblica di San Marino, la prima Triennale Arte e Sport, ideata,
allestita e diretta dall’Arch. Livio Toschi.
Il 10 aprile di quello stesso anno il Consiglio Federale della FILPJK (oggi FIJLKAM)
approvò la proposta dell’Architetto Toschi per l’istituzione del Museo degli Sport
di Combattimento (che nel 2012 ha inaugurato la sua attuale sede).
In due settimane, dunque, un sogno nato sul monte Titano si è trasformato in
splendida realtà, coinvolgendo il Centro Olimpico FILPJK di Ostia, che quel sogno
ha concretizzato dandogli una sede stabile e prestigiosa.
Nella felice ricorrenza pubblichiamo la Presentazione scritta dal Presidente Matteo
Pellicone per il catalogo della mostra sammarinese.

A rte e Sport hanno stretto da tempi remoti un inscindibile legame che questa
mostra documenta attraverso i secoli con l’ausilio di suggestive immagini delle

opere più significative. Una ricostruzione storica sempre accurata, ma ricca
soprattutto di testimonianze del mondo greco, che certamente evocherà la giusta
atmosfera di un passato luminoso, capace d’ispirare al barone de Coubertin la
restaurazione delle Olimpiadi: impresa generosa cui consacrò l’intera vita,
sostenendo aspre battaglie e sopportando cocenti delusioni prima di ottenere
completa vittoria. Ma l’umanista de Coubertin
non poteva limitare la palingenesi di Olimpia ai
soli giochi sportivi e volle ripristinare anche, se
non soprattutto, «le mariage des muscles et de
l’ésprit», l’espressione più alta della civiltà
ellenica, il cui ideale di vita s’incarnava appunto
nell’uomo kalòs kai agathòs.
Mi pare particolarmente significativa l’idea di
trarre dall’oblio le “Olimpiadi dell’Arte”, che per
il fondatore dei moderni Giochi costituivano il
necessario complemento all’agonismo delle gare,
ben consapevole che è proprio «l’Art qui assure
la pérénité de l’esthétique du Sport», come
certamente hanno compreso gli artisti
partecipanti alla prima Triennale Arte e Sport
della Repubblica di San Marino, rappresentando
nelle loro opere non solo la dinamica bellezza del

R

Il logo della prima Triennale Arte e Sport
della RSM (27 marzo - 22 maggio 1999)
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gesto tecnico, ma anche il pathos della vittoria o della sconfitta, eterne compagne
di chi si batte per raggiungere un traguardo. Una grande idea, quella del barone,
che l’Architetto Toschi, da molti anni prezioso consulente storico della FILPJK, ci
ripropone con l’entusiasmo di studioso e di sportivo praticante proprio in un
momento così travagliato per il mondo dello Sport, che ha urgente bisogno di
riscoprire vecchi stimoli, di trovare nuove mete. Un messaggio chiaro e importante
per quanti credono nei valori etici e culturali dello Sport.
È con vero piacere che la FILPJK aderisce a questa manifestazione, di cui apprezza
e condivide gli obiettivi, auspicando che possa presto avere un seguito e ricordando
che lo Sport dev’essere soprattutto un inno gioioso alla vita. Un inno che tante
volte, sotto il cielo di Olimpia, con i versi di un ispirato poeta donò agli atleti
l’immortalità degli dei.

Il Comitato d’Onore della Mostra era così composto:
On. SANTE CANDUCCI,
    Segretario di Stato per la Pubblica Istruzione, gli Affari Sociali, gli Istituti Culturali e la Giustizia
On. CLAUDIO PODESCHI,
    Segretario di Stato per il Turismo, il Commercio e lo Sport
Geom. ANGELO VICINI,
    Presidente del Comitato Olimpico Nazionale Sammarinese
On. GIAN CARLO VENTURINI,
    Presidente della Federazione Sammarinese Pesi Lotta Judo e D.A.
Dott. MATTEO PELLICONE,
    Presidente della FILPJK, Vicepresidente della FILA, Membro della Giunta Esecutiva del CONI

Al Comitato Organizzatore della Mostra (Arch. Livio Toschi, Rag. Marino Ercolani Casadei e
Prof. Alfredo Romagnoli) pervenne il graditissimo telegramma del Presidente della Repubblica
Italiana, Oscar Luigi Scalfaro, che inviò un caloroso saluto, esprimendo vivo apprezzamento
per l’iniziativa, con i migliori auspici per il suo successo. La Mostra fu inaugurata dai
Capitani Reggenti della Repubblica di San Marino, Pietro Berti e Paolo Bollini. 

R

La medaglia della prima Triennale Arte e Sport della RSM, 
modellata dall’artista Silvia Girlanda e coniata dalla ditta Bertozzi di Parma
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Pagine di storia / Pagine di gloria

Fatti, personaggi e curiosità della FIJLKAM

Con la chiusura della rivista federale on line “Athlon.net” è venuto a mancare un
prezioso spazio per la “cultura” delle nostre discipline. Grazie a questa rubrica,
inaugurata nel Quaderno 1/2019, vogliamo recuperarlo almeno in parte.
Le ghiotte curiosità proposte da Vanni Lòriga e Livio Toschi questa volta riguardano
i lottatori romani di fine Ottocento e l’epico incontro tra Giovanni Raicevich e Paul
Pons per il titolo mondiale professionisti di lotta greco-romana, disputato a Milano
110 anni fa.

N.B. Gli Indici di “Athlon” relativi ad articoli su fatti e personaggi federali sono
consultabili alla pagina web https://liviotoschi.webnode.it/fijlkam/indici-di-
athlon/fatti-e-personaggi/
Gli Indici di “Athlon.net” relativi ad articoli su fatti e personaggi federali sono
consultabili alla pagina web https://liviotoschi.webnode.it/fijlkam/indici-di-athlon-
net/fatti-e-personaggi/

R

Invito al Convegno che si terrà il 26 novembre p.v. nell’Aula Magna
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Pagine di storia / Pagine di gloria

Fatti, personaggi e curiosità della FIJLKAM

Basilio Bartoletti & figlia

di VANNI LÒRIGA

Aleggere ciò che altri hanno prodotto è in genere molto utile. Per questo motivo
voglio condividere quanto sulla lotta scrisse il compianto Marco Martini (uno

storico che espresse il suo personale apprezzamento per i lavori di Livio Toschi).
Pur essendo un esperto di atletica leggera, in un suo studio edito nel 2003 e
dedicato allo sport nella città di Roma a fine '800, parla anche della lotta.
Nel periodo 1871-1899 – scrive su Il segreto dei pionieri – la lotta dev’essere
considerata come lo sport numero uno a Roma. Si disputa nei circhi e nei teatri.
Nella Capitale sfilano in quegli anni uno per uno tutti i migliori specialisti esistenti
in Europa. Si tratta in fondo di uno spettacolo e non di una gara sportiva come
oggi la intendiamo. L’ingranaggio era diverso. Infatti l’impresario scritturava un
famoso professionista e ne annunciava la presenza con cartelloni e spazi sui
quotidiani. Alla fine della rappresentazione invitava i presenti a sfidare il campione.
Fra i dilettanti che accettarono la sfida alcuni divennero popolari, altri divennero
a loro volta professionisti e la loro fama a Roma era considerevole. Tutti li
conoscevano spesso con il loro nome di battaglia.
Luigi del Bigio era per tutti Bucolone, e c’erano il Moretto (Giovanni Frattini); il
Colosso di Velletri (Nazzareno Vita); Cappellone (Innocenzo De Carolis); il Toro
(Gaetano Rossi); Emidiucccio (Emidio Marzi); Peppaccio detto anche Pepparnello
(Giuseppe Modesti); l’Uomo-cannone (Luigi Sterbini);
il Ragazzino (Angelo Benedetti); Pantalone (Giovanni
Gherli); Baffone (Domenico Cacciarelli); Ciriola (Pietro
Benedetti), il Forte (Vincenzo “Cencio” Zuppardi e per
altri Costantini); il Tivolese (Camillo Ambrosini); il
Bullo (Pietro Leoni); Pietraccio (Pietro Michelangeli); il
Carbonaro (Luigi Cicinelli); il Piccolo Bartoletti (Angelo
Ferrari). Era tutta gente del popolino eccetto Farinetti,
«di distinta famiglia romana».
Naturalmente il più famoso era proprio il vero
Bartoletti,  quel Basil io a cui viene attribuita
l’invenzione del termine «lotta greco-romana». Concluse
la carriera nel 1889, a 52 anni, dopo aver disputato ben
12.272 incontri (!) in Italia e all’estero. Dilapidati i
favolosi guadagni e distrutto da un incendio il teatro
che gestiva, finì i suoi giorni in miseria, costretto a
vendere cartoline con il suo ritratto per sopravvivere.

R

Basilio Bartoletti avviò alla lotta
anche la figlia Clotilde
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Fatti, personaggi e curiosità della FIJLKAM

Milano 1909: l’epico incontro tra Giovanni Raicevich e 
Paul Pons per il titolo mondiale professionisti di lotta GR

di LIVIO TOSCHI

I l lottatore triestino Giovanni Raicevich (1881-1957) era il più giovane e il piùforte di tre fratelli plurititolati. Ottenne la prima importante affermazione tra i
professionisti al torneo internazionale di Liegi nel 1905 e da allora passò di
successo in successo, vincendo i campionati mondiali a Parigi nel 1907 e a Milano
nel 1909, confermandosi poi pressoché imbattibile fino al ritiro.

Dopo aver trionfato in tanti difficili incontri, nel 1907 si sentì pronto a tentare la
grande impresa: vincere il campionato del mondo organizzato al Casino di Parigi
dal quotidiano Les Sports. Il 16 dicembre si aggiudicò il prestigioso titolo superando
in finale il francese Laurent le Beaucairois, campione mondiale nel 1900, 2° nel
1899, 3° nel 1905. Liberatosi dal soffocante abbraccio degli spettatori italiani
impazziti di gioia, l’“irredento” Raicevich telegrafò a Camillo Costamagna, direttore
della Gazzetta dello Sport: «Vittoria! Ora lieta trionfo abbracciovi pensando adorata
Italia, mia Trieste».
Erano gli anni migliori della lotta professionistica
e il successo ebbe un’eco notevole, suscitando
entusiasmo incontenibile in Italia. Una casa
automobilistica di Torino gli regalò una Junior,
sulla quale Giovanni scorrazzava a “folle”
velocità, procurandosi guai in serie. Rischiò
persino di travolgere Dorando Pietri, fresco
reduce dall’Olimpiade londinese.
Nel febbraio 1908 vinse il Gran Premio di
Milano, in marzo il Gran Premio di Torino, in
aprile il torneo di Genova e in maggio il Gran
Premio di Roma, tutti organizzati dalla Gazzetta.
Nessun avversario riusciva più a impensierirlo,
ma la sua fama di “invincibile” gli attirò feroci
invidie. Al campionato mondiale svoltosi al
Casino di Parigi nel novembre-dicembre 1908 fu
atterrato dal russo Grozny Zaikine grazie a una
grave scorrettezza, provocatoriamente non
rilevata dalla giuria. Amareggiato dall’ingiustizia
subita abbandonò il campionato, meditando
perfino il ritiro dalle competizioni.

Giovanni Raicevich lotta con il serbo
Antonich per il titolo europeo (Liegi, 1905)



Quaderni del Museo, 2/2019 •Rubriche 41

L’amore per la lotta, l’affetto dei suoi tantissimi
tifosi e la voglia di rivincita lo riportarono però
sul tappeto. Dopo un’esibizione benefica a
Piacenza pro terremotati di Messina, s’iscrisse
al campionato del mondo organizzato a Milano
da La Gazzetta dello Sport. A partire dal 16
gennaio la sala del teatro Eden era sempre
stracolma di pubblico, nonostante il prezzo
elevato del biglietto, e in molti non riuscivano
neppure a entrare. Tra i 34 partecipanti ricordo
i francesi Paul Pons e Aimable de la Calmette; i
russi Gerikoff e Romanoff; Anglio della
Martinica; il bulgaro Vladimir Petroff; lo svizzero
Reiber; il tedesco Max Schneider; il turco Kara
Mustafà; l’ungherese Jahn Czaia; gli italiani
Arturo Annoni, Corrado Carpini, Elia Pampuri,
Raffaele Grenna ed Emilio Raicevich. In forma strepitosa, il 16 febbraio 1909
Giovanni conquistò un altro titolo mondiale, sconfiggendo nella finale al teatro Dal
Verme (l’Eden era troppo piccolo per un pubblico straboccante) il mitico Pons con
un “braccio girato a terra” dopo 47’10” di lotta spettacolare. Leggiamo le Memorie
di Raicevich su quello che per la lotta professionistica fu “l’incontro del secolo”:

«La folla prorompe in poderosi applausi: non è solo entusiasmo, è delirio. Giovanni si
presenta sul palco 10, 20 volte a salutare, a ringraziare, ma gli applausi non cessano
e ogni volta si fanno più frenetici. E l’entusiasmo continua fra le quinte, in camerino,
all’uscita dal teatro, dove viene atteso pazientemente, nonostante il freddo e la nebbia.
A stento riesce a salire su una carrozza, ma il cavallo viene staccato e la vettura
trainata dalla folla che lo accompagna all’albergo.
Giovanni è stordito quanto commosso: è un trionfo senza precedenti, che continua
anche nei giorni seguenti».

Pons all’epoca aveva 44 anni, ma era ancora validissimo: nel 1907 e 1908, infatti,
aveva vinto i campionati del mondo disputati all’Apollo di Parigi in concorrenza
con quelli organizzati al Casino. Il trionfo sul campione francese consacrò
Giovanni Raicevich come il più grande lottatore dell’epoca, dotato di forza erculea
e di tecnica sopraffina: ormai era lui l’uomo da battere.
La longevità agonistica, comunque, non era rara negli atleti del tempo, che
sembravano fatti d’inossidabile acciaio. Lo stesso Raicevich ottenne l’ultimo
importante successo a 47 anni, superando il forte boemo Hans Kavan.

L’ “irredento” Giovanni combatté intrepido durante la Grande Guerra, ricevendo
anche un encomio solenne alla presa di Gorizia. Nel dicembre 1916 venne
promosso tenente e nel febbraio 1917 fu nominato Cavaliere della Corona d’Italia.
In ottobre scampò miracolosamente alla morte durante la tragica ritirata di
Caporetto, ma l’anno seguente si avverò il sogno della sua vita: il 3 novembre 1918
a Trieste, finalmente liberata, sventolava il tricolore

R

Raicevich e Pons lottano a terra nella
finale del 1909 a Milano
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Una bella manifestazione di sport, musica e arte
al Museo d’Arte Contemporanea di Roma

Il confine del contatto

di LIVIO TOSCHI

La FIJLKAM e il Museo degli Sport di Combattimento
hanno partecipato alla performance che si è tenuta

sabato 1° giugno 2019 alle ore 18:00 nella Project Room
del MACRO – Museo d’Arte Contemporanea di Roma, in
via Nizza 138.
La performance (nata da un’idea di Barbara Lalle, Marco
Marassi e Roberta Melasecca) s’intitolava Il confine del
contatto. Dopo una breve presentazione dei nostri sport
di combattimento, di cui ho spiegato i valori anche
spirituali, alcune coppie di atleti hanno eseguito tecniche varie di combattimento
(persino con armi). Il pubblico ha potuto così conoscere da vicino Lotta, Judo,
Karate, Aikido, Jujitsu, Iaido e MGA (Metodo Globale di Autodifesa), apprezzandone
l’efficacia e l’armonia. Ogni esibizione – accompagnata dal sottofondo musicale del
bravo contrabbassista jazz Roberto Bellatalla – è stata salutata da scroscianti
applausi. Gli spettatori hanno inoltre apprezzato il clima di professionalità, di
passione e di amicizia che tutti insieme abbiamo creato. Ho poi concluso la serata
proiettando immagini di meravigliose opere d’arte di ogni tempo relative alla Lotta
e alle Arti Marziali.

Il Presidente della FIJLKAM Domenico Falcone e il Presidente Onorario Giuseppe
Pellicone sono stati felicissimi della riuscita di questa manifestazione. Voglio perciò

ringraziare ancora una volta sia a
nome loro e della FIJLKAM, sia a nome
mio e del Museo degli Sport di
Combattimento, tutti coloro che si sono
esibiti e le rispettive società.
Mi riferisco ai due bravi e giovani
lottatori della ASD Borgo Prati (Steve
Momilia e Denis Sliusar), al loro
accompagnatore (Stefano Salvatore
Momilia) e al loro istruttore (Filippo
Garga), nonché ai Maestri Giancarlo
Bagnulo, Enrico Bellini, Roberto
Bellomo, Diego Cigna, Maurizio DiFoto di gruppo al termine della manifestazione

Livio Toschi e il contrabbasista
Roberto Bellatalla

R



Giuseppe e Antonio Moro, ai loro allievi (in ordine alfabetico: Martina Appignani,
Federico Bellomo, Daniele Carbonari, Daniele Ferri, Francesco Ginestra, Tiziana
Puggioni e Alessandra Salis) e alle loro società ASD Judo Preneste, ASD Satori Kai,
Ju-Jitsu Budokwai Ostia e KGM Lazio.

La dimostrazione è stata trasmessa in diretta on line ed è visibile sulla pagina
Facebook di uno degli organizzatori dell’evento, l’Arch. Roberta Melasecca. Sul web
sono apparsi lusinghieri commenti, come quelli dell’Annuario del Cinema Italiano
e di TurismoInformazioni, che ringraziamo. Si veda inoltre il comunicato nella
pagina web https://museo-fijlkam.webnode.it/news/esibizione-di-sport-musica-e-
arte-al-macro/.
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Durante la proiezione

Toschi, Bellini, Moro e Cigna
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Alcune immagini delle esibizioni
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Lo scaffale
Storia della FIJLKAM e della Lotta (dal 2008 al 2018)

2008

2015 2018

2013

2016

2011
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Artisti al Museo

Vittoria Baldieri
vittoria.baldieri@virgilio.it / www.vittoriabaldieri.com

Compiuti gli studi classici e laureatasi in Scienze Politiche
presso l’Università di Roma “La Sapienza”, ha operato

nel settore dell’istruzione-formazione, partecipando a
progetti internazionali di politica educativa (Consiglio
d’Europa, OCSE, UNESCO).
Ha frequentato la Scuola Libera del Nudo
all’Accademia di Belle Arti di Roma sotto
la direzione del  prof.  Emil io Greco,
specializzandosi successivamente nella
tecnica dell’incisione presso uno studio di arti
grafiche di maestri della Scuola di Pesaro e
Urbino.
Sue opere sono presenti in collezioni private in
Italia, Francia, Germania, Spagna e Stati Uniti.
L’artista è inserita nell’Archivio della Galleria
d’Arte Moderna di Roma.
Vittoria Baldieri, ha scritto Stanislao Nievo, è
«una donna che racconta le donne».

«Dopo aver
praticato in
una prima
fase l’attività 
incisoria e la pittura, Vittoria Baldieri si è orientata
prevalentemente verso la scultura con la creta.
Ha individuato in questo mezzo espressivo un
medium particolarmente congeniale, in quanto la
pone in contatto da un lato con una prassi che
risale alle più antiche pratiche umane, dall’altro
con un universo concetuale incredibilmente ricco»
(Stefania Severi).

«La plasticità figurativa delle sue opere si è
affermata per la vigorosa semplicità, per la
stilizzazione, per la purezza grafica» (Italo Marucci).

Ha esposto 6 volte nel Museo FIJLKAM, dove nel
2018 ha ricevuto il premio dell’Annuario del
Cinema Italiano.

Intimo dialogo, terracotta patinata, 
h 38 cm

Ragazza con la treccia, argilla
bianca, h 35 cm
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In punta di matita

A proposito della mostra La Musica: forme e colori

di LUCIO TROJANO

Nei precedenti numeri dei Quaderni abbiamo presentato gli artisti:

QdM            Pittori                                 Scultori
1/2015               LANFRANCO FINOCCHIOLI              ITALO CELLI
2/2015               ERCOLE BOLOGNESI                      VALERIO CAPOCCIA
1/2016               DANIELA VENTRONE                       SILVIA GIRLANDA
2/2016               ALFREDO FERRI                              PIERGIORGIO MAIORINI
1/2017               EGIDIO SCARDAMAGLIA
2/2017               PAOLA BIADETTI
1/2018               FABIO FINOCCHIOLI
2/2018               ROBERTA GULOTTA
1/2019               GIUSEPPE MARCHETTA

La Cenerentola, melodramma giocoso in 2 atti di Gioacchino Rossini (1817)



Il Museo ringrazia

R

Collaborano all’attività del Museo

VANNI LÒRIGA (presentazione degli eventi)
ANDREA RIZZOLI (lettura di poesie e prose)

ANNA IOZZINO (recensioni critiche)
ERCOLE BOLOGNESI (fotografie)

MARCO COPPARI e MASSIMO BRICCA (segreteria)

SILVIA GIRLANDA (grafica e contatti con gli artisti)
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Hanno esposto al Museo

ACCA,
AMICI ,  ANTONANGELI ,

ATZORI, BALDIERI, BARBARESI
(GINOB), BARUTI, BASSETTO, BASTELLI,

BELLABARBA,  BELLAGAMBA,  BELLANCA,
BENCIVENGA, BERARDI, BERTULLI, BESHR, BIADETTI,

BIANCHINI ,  BOFFO,  BOLOGNESI ,  BONACCORSI ,
BONGARZONI, BORGHINI, BOTTARO, BRUNO, CANTATORE,

CAPOCCIA, CARDANI, CARNEBIANCA, CARUSO, CASCIO,
CASTRINI, CATALLO, CECCONI, CELLI, CESCHIN, CHELO, CIMINI,
CIMINO, CIOTTI, COGNETTI, COLAZINGARI, COPPOLA, COSTA, COZZINI,
D’ANGELO, DE ANGELIS, DELIYANEV, DE LUCIA, DE MAGISTRIS,
DENARO, DI BIANCA, DI CURZIO, DI FELICIANTONIO, DI LEO, DI SANTO,
EVANGELISTI, FABRIZIO, FERRARI, A. FERRI, T. FERRI, F. FINOCCHIOLI,
L.  FINOCCHIOLI ,  F IORENTINI ,  FRAU,  FUSELLI ,  GAGLIARDINI ,
GIANDOMENICO, GIANGRECO, GIORDANO, L. GIRLANDA, S. GIRLANDA,
GIUSTI, GUARINO, GULOTTA, IACOANGELI, IALLUSSI, KARIM, KERIMOVA,
LANZA, MACALUSO, MAGLIO, MAGNI, MAIORINI, MAIORINO (ZHENA),
MANCINI, MARCHETTA, MARIOTTI, MARSILLO, MAURI, MEDDI,
MENCARELLI, MEREU, MIAN, MILANO, MOLINO, MORELLI, MUCCIOLI
(GUIA), MUIA, MUNEVAR, NERI, NIOLA, NOCERINO, PALUZZI, PANCOTTO,
PAOLONE, PARADISI, PASQUALETTI, PATRONI, PICCININI, PIERMATTEI
(CLEO), PIETROPAOLI, PINI, PIRRONE, PISTISINA, PITTARELLO, POLI,
POMPONI, POPESCU, PORCU, PROIETTI, RACIOPPI, RENKA, RICCI,
RIPA, ROMA, ROMEO, ROSA NETO, RUBEGNI, SALVUCCELLI
RANCHI, SANNINO, SANTINI, SANTO, SANTORO, SARDELLI,
SAVIANTONI, SBARAGLIA, SCAPPATICCI, SCARDAMAGLIA,
SCOLA, SERAFINI, SHUNK, SODANO, SPANI, SPERANZA,
SPIRINEO (SPLÒ), STRONATI, TABAKOVA, A. TOSCHI,

TRABUCCO, TROJANO, TUFANO, VENTRONE,
VENTURONI, VEZZA, ZERO, ZINGALE

(GABIZIN), ZINGARETTI

Per partecipare alle 15 mostre collettive d’arte 
abbiamo selezionato complessivamente 158 artisti.

In neretto sono indicati i 19 artisti 
che hanno esposto in una o più “personali”
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Attività del Museo

Mostre collettive d’arte
    Lo Sport / Il Mito                                                        27.11.2012 - 16.03.2013
    La Donna tra mito e realtà                                          10.04.2013 - 27.09.2013
    Roma: il fascino dell’eterno                                        07.11.2013 - 22.03.2014
    Tutti i colori dell’acqua                                               16.04.2014 - 20.09.2014
    Athla: lo sport nel tempo                                            07.10.2014 - 07.03.2015
    Il meraviglioso mondo degli animali                            24.04.2015 - 26.09.2015
    Roma: la porpora e l’oro                                             14.10.2015 - 12.03.2016
    Fantasia                                                                    13.04.2016 - 10.09.2016
    Olimpiadi                                                                  05.10.2016 - 04.03.2017
    Le stagioni della natura e dell’uomo                           06.04.2017 - 29.07.2017
    Cantami, o Diva...                                                      17.10.2017 - 03.03.2018
    Sogni di celluloide                                                      05.04.2018 - 21.07.2018
    Visioni d’Oriente                                                        16.10.2018 - 02.03.2019
    Un libro... e inizia la magia                                         18.04.2019 - 13.07.2019
    La Musica: forme e colori                                            15.10.2019 - 07.03.2020

Mostre personali d’arte
    Ridere di Sport, di LUCIO TROJANO                          27.11.2012 - 16.03.2013
    Mirabilia, di ITALO CELLI                                          10.04.2013 - 27.09.2013
    Volti e frammenti, di SILVIA GIRLANDA                     10.04.2013 - 27.09.2013
    Le donne di Trojano, di LUCIO TROJANO                  10.04.2013 - 27.09.2013
    Mirabilia 2, di ITALO CELLI                                       07.11.2013 - 22.03.2014
    Roma humor, di LUCIO TROJANO                             07.11.2013 - 22.03.2014
    I volti delle pietre di mare, di FRANCESCO ACCA       16.04.2014 - 20.09.2014
    Sognando Itaca, di LANFRANCO FINOCCHIOLI         16.04.2014 - 20.09.2014
    Sport: emozioni scolpite, di SILVIA GIRLANDA            07.10.2014 - 07.03.2015
    Pentathlon mitico, di LANFRANCO FINOCCHIOLI       07.10.2014 - 07.03.2015
    Fumetti olimpici, di GIULIO RICCI                              07.10.2014 - 07.03.2015
    Sport e dintorni, di LUCIO TROJANO                         07.10.2014 - 07.03.2015
    Le oniriche atmosfere di EVA SHUNK                         24.04.2015 - 26.09.2015
    Ruggiti di pietra, di VALERIO CAPOCCIA                   24.04.2015 - 26.09.2015
    Roma: i percorsi della memoria, di ERCOLE BOLOGNESI  14.10.2015 - 12.03.2016
    Atmosfere romane, di VITTORIO PARADISI                14.10.2015 - 12.03.2016
    L’Isola che non c’è, di FABIO FINOCCHIOLI               13.04.2016 - 10.09.2016
    Suggestioni di Roma, di GIUSEPPE MARCHETTA      05.10.2016 - 04.03.2017
    Un filo di Sport, di LUIGI ANTONIO SPERANZA          05.10.2016 - 04.03.2017
    Le stagioni dell’armonia, di EVA TRABUCCO             06.04.2017 - 29.07.2017
    I colori del mito, di DANIELA VENTRONE                   17.10.2017 - 03.03.2018
    Ciak, frammenti di celluloide, di ROBERTA GULOTTA  05.04.2018 - 21.07.2018
    Once upon a Fight, di EMANUELE DI FELICIANTONIO  16.10.2018 - 02.03.2019
    Storie senza tempo, di EGIDIO SCARDAMAGLIA        18.04.2019 - 13.07.2019
    Armonie cromatiche, di ALFREDO FERRI                   15.10.2019 - 07.03.2020
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Mostre documentarie-iconografiche
    Luigi Pianciani, un grande sindaco di Roma                14.10.2015 - 10.09.2016
    Le Olimpiadi nei disegni di Giulio Ricci e Lucio Trojano   05.10.2016 - 29.07.2017
    Arte e sport: un connubio fecondo                               17.10.2017 - 03.03.2018
    Giovanni Raicevich e il cinema degli uomini forti         05.04.2018 - 21.07.2018
    Sport di Combattimento nell’Arte                                16.10.2018 - 07.03.2020

Estemporanee
    ExtemporArt: il Centro Olimpico tra sport e arte                                05.07.2014

Incontri con l’Artista
    LUCIO TROJANO                                                                           15.12.2012
    BELISARIO MANCINI                                                                     26.01.2013
    STEFANIA DE ANGELIS                                                                 16.03.2013

Convegni
    Lo Sport nel Mito (relatori: T. PIKLER, D. PUCCINI, L. TOSCHI)       27.11.2012
    La Donna nello Sport (relatori: F. MONZONE, T. PIKLER, L. TOSCHI)   10.04.2013

Tavole rotonde
    L’immagine femminile nell’arte                                                        20.04.2013

Conferenze
    Luigi Pianciani amministratore, di ROMANO UGOLINI 14.10.2015
    Sport di forza e di combattimento nell’arte e nella letteratura antica,
    di LIVIO TOSCHI (all’Istituto Giovanni Paolo II di Ostia)                  06.10.2017
    Il jujitsu-judo all’italiana: storia dell’arte marziale nipponica 
    nel nostro paese, di LIVIO TOSCHI 
    (alla Villa di Poggio Reale a Rufina FI)                                             11.11.2017
    Sport di combattimento nell’arte e nella letteratura antica,
    di LIVIO TOSCHI (al Liceo Scientifico Statale Nomentano di Roma)   07.02.2018
    La Lotta nell’arte e nella letteratura dall’antichità ad oggi
    (alla Biblioteca Elsa Morante di Ostia)                                            25.05.2019

Seminari
    Storia della Lotta nell’arte e nella letteratura, di LIVIO TOSCHI
    (al Liceo Statale Artistico e Linguistico Pablo Picasso di Pomezia)      10.04.2019

Eventi
    Omaggio a Nicola Tempesta, mito del Judo
    (nell’Aula Magna del Centro Olimpico FIJLKAM)                             22.03.2019
    Il limite del contatto, manifestazione di sport, musica e arte
    (al Museo d’Arte Contemporanea di Roma)                                      01.06.2019

R
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Varie
    Relazione di LIVIO TOSCHI (Lo sport è cultura ) al forum 
    Uno sport da salvare, organizzato dall’Università LUMSA                08.05.2019

●

Personalità premiate con la Medaglia d’Onore del Museo
    CORRADO CALABRÒ                                                                     16.04.2014
    ANNA IOZZINO                                                                               24.04.2015
    ROMANO UGOLINI                                                                         14.10.2015
    ANGELA TEJA                                                                                13.04.2016
    VANNI LÒRIGA                                                                               05.10.2016
    RUGGERO ALCANTERINI                                                               16.10.2018
    MAURO CHECCOLI                                                                        16.10.2018
    MICHELE MAFFEI                                                                          16.10.2018
    GIANNI GOLA                                                                                 18.04.2019

●

Per scaricare i cataloghi delle mostre (dal 2015):
https://museo-fijlkam.webnode.it/cataloghi/

R

Il Premio FijlkamArte, terracotta patinata di Silvia Girlanda
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Scrivono del Museo

LIVIO TOSCHI, Presentazione, in Catalogo delle mostre Lo Sport / Il Mito, FIJLKAM,
Roma, 2012, pp. 7-9

Medaglie al Museo FIJLKAM, in “Il Giornale della Numismatica”, 9, settembre 2012,
p. 15

LIVIO TOSCHI, Il Museo degli Sport di Combattimento inaugurato il 27 novembre
2012, in “Athlon”, 11-12, novembre-dicembre 2012, pp. 39-41

Sport da museo, in “SPQR Sport”, 1, gennaio 2013, p. 84
Medaglie “da combattimento”, in “Il Giornale della Numismatica”, 4, aprile 2013,

pp. 16-17
ANNA IOZZINO, Museo degli Sport di Combattimento, in “La Gazzetta del Litorale”,

15, 13-19 aprile 2013, p. 10
LIVIO TOSCHI, L’attività del Museo e i campioni della Hall of Fame, in “Athlon.net”,

6, giugno 2013, pp. 66-69
LIVIO TOSCHI, La FIJLKAM e l’Arte: un connubio sempre più stretto / I primi cinque

mesi di attività del Museo, in “Athlon”, 2, aprile-giugno 2013, pp. 51-56
LIVIO TOSCHI, Il convegno La Donna nello Sport / Atalanta, la fanciulla imbattibile

nella corsa e nella lotta, in “Athlon.net”, 7, luglio 2013, pp. 60-62
LIVIO TOSCHI, Profumo di donna al Museo FIJLKAM, in “Athlon.net”, 8, agosto

2013, pp. 50-54
LIVIO TOSCHI, Le medaglie del Museo FIJLKAM nella Sala Monticelli, in

“Athlon.net”, 9, settembre 2013, pp. 50-54
LIVIO TOSCHI, Si è inaugurata la mostra Roma: il fascino dell’eterno, in

“Athlon.net”, 11, novembre 2013, pp. 85-89
ANNA IOZZINO, Roma: il fascino dell’eterno / Una mostra che stimola ad ampliare

la conoscenza di quel contesto di vitalità storica, politica, culturale ed economica
in cui nasce e si evolve Roma, in “La Gazzetta del Litorale”, novembre 2013

LIVIO TOSCHI, FIJLKAM: 110 e lode! Centodieci anni di storia (1902-2012), Roma,
2013, passim

LIVIO TOSCHI, Tutti i colori dell’acqua. La nuova mostra d’arte al Museo degli Sport di
Combattimento, in “Athlon”, 1, gennaio-marzo 2014, p. 55

ANNA IOZZINO, Tutti i colori dell’acqua. Una mostra collettiva e due mostre personali al
Museo FIJLKAM di Ostia, in “La Gazzetta del Litorale”, 16, 19-25 aprile 2014, p. 10

LIVIO TOSCHI, Tutti i colori dell’acqua. La nuova mostra al Museo della FIJLKAM,
in “Athlon.net”, 4, aprile 2014, pp. 58-61

LIVIO TOSCHI, Tutti i colori dell’acqua (2a parte), in “Athlon.net”, 5, maggio 2014,
pp. 50-55

ANNA IOZZINO, Il Centro Olimpico Matteo Pellicone a Castel Fusano tra sport, arte
e cultura, in “La Gazzetta del Litorale”, 28, 12-18 luglio 2014, p. 10

LIVIO TOSCHI, ExtemporArt / Il Centro Olimpico tra sport e arte, in “Athlon.net”, 8,
agosto 2014, pp. 50-54

LIVIO TOSCHI, Arte e Cultura al Museo degli Sport di Combattimento nel Centro
Olimpico FIJLKAM di Ostia Lido, in Spoleto Festival Art - Catalogo 2014, p. 17
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ANNA IOZZINO, Athla - Lo sport nel tempo, in “La Gazzetta del Litorale”, 40, 11-17
ottobre 2014, p. 26

LIVIO TOSCHI, Athla: la nuova mostra inaugurata al Museo il 7 ottobre, in
“Athlon.net”, 10, ottobre 2014, pp. 51-57

LIVIO TOSCHI, Il Museo degli Sport di Combattimento, in “Judo italiano”, 1,
dicembre 2014, pp. 34-35

ANNA IOZZINO, Il meraviglioso mondo degli animali, in “La Gazzetta del Litorale”,
16, 18-24 aprile 2015, p. 26

LIVIO TOSCHI, Il Museo degli Sport di Combattimento, in “Judo italiano”, 4, aprile
2015, pp. 45-49

LIVIO TOSCHI, Roma: la porpora e l’oro, in “Athlon.net”, 10, ottobre 2015, pp. 92-98
ANNA IOZZINO, Una mostra d’arte dedicata a Roma: la porpora e l’oro, in “La

Gazzetta del Litorale”, 7, 24-30 ottobre 2015, p. 16
LIVIO TOSCHI (con Introduzione di Vanni Lòriga), Matteo Pellicone: il Presidente

(1981-2013), FIJLKAM, Roma, 2015, passim
ANNA IOZZINO, Tutti i colori e le forme della fantasia, in “La Gazzetta del Litorale”,

16, 16-22 aprile 2016, p. 16
ANGELA TEJA, Dove gli atleti allenano il corpo, l’anima e lo spirito / Preghiera e

preparazione atletica al Centro Olimpico “Matteo Pellicone” della Federazione
Italiana Judo Lotta Karate Arti Marziali, in “Zenit”, 31 maggio 2016

LIVIO TOSCHI, Museo FIJLKAM a Ostia Lido: lo sport incontra la medaglia, in “Il
Giornale della Numismatica”, 13 giugno 2016

ANNA IOZZINO, Olimpiadi: anche nello sport è la testa il muscolo più forte, in “La
Gazzetta del Litorale”, 41, 15-21 ottobre 2016, p. 16

LIVIO TOSCHI, Olimpiadi. La mostra allestita nel Museo è stata il portafortuna della
FIJLKAM a Rio, in “Athlon.net”, 11-12, novembre-dicembre 2016, pp. 30-36

ANNA IOZZINO, Le stagioni della natura e dell’uomo, in “La Gazzetta del Litorale”,
12, 1-7 aprile 2017, p. 16

LIVIO TOSCHI, La nuova mostra allestita nel Museo: le stagioni della natura e
dell’uomo, in “Athlon.net”, 4-5, aprile-maggio 2017, pp. 34-43

ANNA IOZZINO, Mostra d’arte: Cantami, o Diva..., in “La Gazzetta del Litorale”,
38, 14-20 ottobre 2017, p. 16

LIVIO TOSCHI, L’XI Mostra d’arte allestita nel Museo: Cantami, o Diva... (Sulle ali
del mito), in “Athlon.net”, 10, ottobre 2017, pp. 39-47

ANNA IOZZINO, Sogni di celluloide: influenze tecniche ed estetiche del cinema sulle
arti visive, in “La Gazzetta del Litorale”, 15, 14-20 aprile 2018, p. 16

LIVIO TOSCHI, La dodicesima mostra d’arte al Museo: Quella magnifica dozzina,
in “Athlon.net”, 5-6, maggio-giugno 2018, pp. 61-71

LIVIO TOSCHI, Sogni di celluloide: cinema, arte e medaglie al Museo FIJLKAM, in
“Cronaca Numismatica”, 6 settembre 2018

ANNA IOZZINO, Visioni d’Oriente al Museo FIJLKAM tra arti marziali, tradizioni,
dragoni e grandi onde, in “La Gazzetta del Litorale”, 43, 10-16 novembre 2018, p. 16

LEANDRO SPADARI, Visioni d’Oriente, Once upon fight, Sport di combattimento
nell’arte: queste le nuove rassegne presentate dall’architetto Livio Toschi, direttore
artistico del museo della Fijlkam, in “Samurai”, 12, dicembre 2018, pp. 62-63
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LIVIO TOSCHI, La nuova mostra d’arte al Museo: Visioni d’Oriente, in “Athlon.net”,
10-12, ottobre-dicembre 2018, pp. 37-48

VANNI LÒRIGA, Apriamo i Musei ai nostri giovani. Da prendere ad esempio quanto
realizzato a Ostia (Matteo Pellicone & Livio Toschi) per gli sport di combattimento,
in “Primato”, 4, aprile 2019, pp. 6-7

LIVIO TOSCHI, Dai libri alle medaglie: la magia della letteratura in mostra a Ostia,
in “Cronaca Numismatica”, 17 maggio 2019

Nell’elenco non sono comprese le molte recensioni apparse sui quotidiani on line,
né le recensioni di (in ordine alfabetico) Paola Biadetti, Enzo Fasoli, Elettra Ferraù,
Roberta Gulotta e Anna Iozzino nei siti web.

Il 7 ottobre 2014 la Federazione Sammarinese Lotta Pesi Judo e D.A. e la Scuola
Nazionale Sammarinese di Judo hanno premiato il Museo con un artistico diploma
«quale riconoscimento per l’eccellente attività di promozione culturale svolta, con
smisurato entusiasmo e rara competenza, a sostegno delle nostre discipline».
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Doni al Museo e alla Biblioteca

Siamo lieti di menzionare quanti hanno donato opere d’arte e oggetti vari al Museo
o libri alla Biblioteca, cioè:

•   la ditta Bertozzi Medaglie di Parma (che ha anche coniato la medaglia del
Museo) per numerose medaglie sullo sport, modellate dall’artista Bruno Bandoli

•   la Biblioteca Sportiva Nazionale del CONI per numerosi libri
•   le Edizioni Mediterranee per numerosi libri
•   Livio Toschi per numerosi libri
•   Marino Ercolani Casadei per libri, francobolli, documenti e per la sua imponente

raccolta di medaglie sulla pesistica
•   Andrea D’Amico per medaglie e un trofeo
•   Piero Frau per medaglie e oggetti vari
•   Giorgio Lo Giudice per monete, cartoline e francobolli
•   Mauro Martini per medaglie, placche e oggetti vari
•   Giampiero Nulli Gabbiani per una scultura
•   Aldo Cerciello e Nicola Tempesta per un quadro dell’artista Vincenzo Cerino
•   Emanuela Pierantozzi per abbigliamento federale

•   Luigi Barbaresi (Ginob) per due sculture in ferro
•   Italo Celli per una scultura e una targa in bronzo
•   Stefania De Angelis per una scultura in vetro soffiato e ferro
•   Silvia Girlanda per svariate medaglie
•   Piergiorgio Maiorini per una scultura in elementi metallici di recupero
•   Belisario Mancini per una scultura in plexiglas
•   Gianfranco Pirrone per una scultura in terracotta verniciata
•   Giuseppe Romeo per una scultura in alabastro
•   Luigi Antonio Speranza per una scultura in fil di ferro e legno

    Per quadri realizzati con tecniche varie:
•   Silvia Amici
•   Ercole Bolognesi (4 opere)
•   Franco Ciotti
•   Alfredo Ferri
•   Lanfranco Finocchioli
•   Simonetta Frau
•   Marta Iacoangeli
•   Giuseppe Mannino
•   Giulio Paluzzi
•   Vittorio Paradisi
•   Claudia Popescu
•   Ernani J. Rosa Neto
•   Leonardo Sbaraglia
•   Roberto Venturoni
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Foto in prima pagina di copertina: il Museo visto dall’ingresso del Centro Olimpico

Foto in quarta pagina di copertina: l’edificio che ospita la Hall of Fame e la Biblioteca

27 novembre 2012: Rosalba Forciniti inaugura il Museo
Alla sua sinistra è il Presidente Matteo Pellicone

Comitato Artistico del Museo
LIVIO TOSCHI

MAURIZIO BRUNI e AUGUSTO FRASCA

La medaglia del Museo
modellata dall’artista Silvia Girlanda e
coniata dalla Bertozzi Medaglie, Parma
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