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    Prefazione




     




    

      


    




    La responsabilità è tutta di Giovanni Gualmini. Amico, Capo Redattore alla Gazzetta di Modena e ideatore della rubrica settimanale Classica & Dintorni.




    Gli articoli per l’inserto Il menù stavano per esaurirsi e mi era sempre più difficile scoprire i piatti preferiti dai grandi musicisti, per poi indicarne la ricetta. Se fossero stati tutti come Gioacchino Rossini, il problema non si sarebbe posto; purtroppo, nessuno dei Maestri più apprezzati ha mai eguagliato il palato fino del pesarese e neppure si è avvicinato alla sua attenzione gastronomica.




    E così, Gualmini mi propone questa rubrica che, nelle sue intenzioni, doveva presentare la biografia in pillole di compositori e solisti, con un ampio spazio dedicato all’aspetto umano, alle debolezze e vicissitudini di questi geni, così da renderli più vicini a noi, comuni mortali. Una lettura veloce e divertente, che potesse appassionare i non esperti, avvicinare i giovani alla musica classica, con un dintorni collegato ad altri aspetti come, ad esempio, la genesi di opere liriche e l’attualità.




    Davanti a me si è spalancata una prateria immensa, poiché tutti i Maestri offrono aspetti inconsueti, vizi e debolezze, raccontati in tanti aneddoti e ciò mi avrebbe permesso di scrivere per anni. La struttura era già stabilita: 2660 battute, spazi compresi, con uscita tutti i sabati. Nel caso avessi voluto approfondire qualche tema, dovevo dividerlo in puntate e sempre con lo stesso numero di battute.




    Mi metto al lavoro e s’inserisce mia moglie:




    «Perché non facciamo questa cosa insieme? – mi dice – Ti aiuto nelle ricerche e costruiamo una sorta di Viaggio nella musica, che possa piacere e interessare anche ai miei studenti. Potrebbe essere un’idea!»




    Lei ne è entusiasta, rientra negli intendimenti di Gualmini e io valuto che una mano può servirmi per scoprire il lato quotidiano dei grandi della musica. Ci mettiamo subito al lavoro e, quella che vi presentiamo, è la raccolta dei diversi articoli pubblicati in Classica & Dintorni.




    Noi ci siamo divertiti a scriverli. Speriamo sia altrettanto per voi, leggerli.




     




    Massimo Carpegna
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    Georg Friedrich Haendel (Halle, 23 febbraio 1685 - Londra, 14 aprile 1759)





    L’immagine in Digital Art è di proprietà di Massimo Carpegna


  




  

    Haendel, il compositore “affarista”




     




     




    

      


    




    Con Haendel s’introdusse nel mondo della musica classica una figura destinata a diventare imperante: quella del compositore affarista. Non solo arte e tutto il resto in secondo piano, ma valorizzazione del proprio lavoro e, soprattutto, rendita economica. Da buon sassone, Haendel aveva un aspetto da gran bevitore di birra ad accompagnare i tipici bratwurst, ma non era affatto un rozzo: collezionava opere d’arte – Rembrandt era il suo artista preferito – e quando si presentava la giusta occasione, sapeva vestire i panni del mecenate.




    Dopo un lungo soggiorno in Italia, per raffinare l’arte com­positiva e presentare le sue opere, nel 1710 spiccò il volo per Londra e qui si realizzò il vero successo. Inondò il pubblico di opere in perfetto stile italiano – a quel tempo il viatico per un rapido successo – e nessuno dei compositori inglesi riuscì a con­tendergli fama e capacità d’incasso, anche se starnazzavano sul­la necessità di svincolarsi da così tanta influenza musicale stra­niera. In tutto il mondo, la musica parlava la nostra lingua e gli inglesi dovettero aspettare i Beatles per ribaltare la tendenza.




    Nonostante la critica velenosa di alcuni sovranisti, Haendel s’affermava sempre più quale compositore alla stessa altezza di Bach. Antoine Prévost, l’autore di Manon Lescaut, così scrisse di lui: «In nessun’arte la perfezione si è mai combinata nello stesso uomo con tanta fecondità».




    Nonostante il successo, i fans non riuscivano ad avere in­formazioni sul personaggio. La sua vita privata era gelosamente custodita, come se avesse qualche segreto da nascondere. Le po­che informazioni ci sono pervenute dal segretario personale: un certo  John Christopher Smith, che in verità si chiamava  Sch­midt. Furono raccolte da Charles Burney per la sua A General History of Music, che lo descrisse con queste parole: «In gene­rale, il suo aspetto era un po’ pesante e arcigno; ma quando sor­rideva, era come un raggio di sole che sbuchi da una nuvola nera […]. Era impetuoso, rude e perentorio nelle maniere e nel discorso, ma del tutto privo di cattiveria o di malignità […]. Aveva una naturale inclinazione all’arguzia e all’umorismo».




    Nonostante celebrità e ricchezza, restò sempre con i piedi ben piantati per terra e riuscì a conservare un atteggiamento ironico anche quando la sorte lo colpì duramente. Nel 1752 divenne cieco, ma continuò a comporre dettando le note ai copisti. Quando il medico, Samuel Sharp, gli propose di dividere un concerto con John Stanlev, organista e anche lui cieco, Haendel scoppiò a ridere e commentò: «Non ricordate che quando un cieco guida un altro cieco, cadono tutti e due nel fosso?».




    Nel proseguire qualche annotazione su Haendel, non possono mancare le sue sfuriate con le cantanti che non seguivano alla lettera le  indicazioni musicali. La più conosciuta è quella con il soprano Francesca Cuzzoni, che pretendeva delle correzioni all’aria Falsa immagine dall’opera Ottone, giudicandola non adatta alla sua vocalità. Dopo un iniziale battibecco, Haendel abbandonò il cembalo, si diresse furioso verso di lei e l’afferrò per il vestito: «Signora, lo so che voi siete una vera diavolessa, ma vi farò vedere che io sono Belzebù, il re dei diavoli!».




    Il Maestro non apprezzava solo la birra; con la stessa passio­ne si dedicava al cibo. Joseph Goupy, per farne la caricatura, lo disegnò con un muso da maiale e circondato da gustose vivande ma, nonostante fosse un grande amico di Haendel, per questo suo ritratto satirico fu escluso dal testamento!




    Birra, salsicce ma anche sfide musicali! Durante il soggiorno in Italia, si svolse una competizione tra lui e Domenico Scarlatti, seduti al cembalo e all’organo. Sede dello scontro, la dimora del Cardinale Ottoboni. Il risultato fu un pareggio al cembalo, ma una vittoria meritata di Haendel all’organo. Scarlatti ammise candidamente che, prima di sentire Haendel, non aveva avuto idea delle possibilità di quello strumento.




    Altro aneddoto gustoso riguarda Arcangelo Corelli, grandis­simo violinista e compositore. Durante una serata musicale sem­pre da Ottoboni, Corelli mostrava delle difficoltà in alcuni pas­saggi acuti, nelle posizioni alte e, per qualità, i suoni non corri­spondevano a quelli richiesti. Haendel s’alzò in piedi, afferrò il violino del virtuoso e gli fece vedere come doveva suonare la sua musica. Scarlatti non l’ebbe a male e il tutto si concluse tra libagioni e brindisi amichevoli.




    Dopo l’Italia, si trasferì ad Hannover e poi in Inghilterra, dove l’opera italiana era di gran moda, insieme ai gorgheggi dei castrati. Per i sudditi della corona inglese compose l’opera Ri­naldo, che ottenne un successo enorme e ciò gli suggerì di tra­sferirsi al di là della Manica, dove l’attendeva una fama ben maggiore di quella offerta dalla piccola corte tedesca. E così fu: nel 1712 ottenne il permesso di tornare a Londra, dove compose un’altra opera, Il pastor fido, il Te Deum e il Jubilate per la pace di Utrecht. Ricevette dalla regina Anna una pensione di 200 sterline annue, ma nel 1714 il suo tradito datore di lavoro ad Hannover divenne re d’Inghilterra con il nome di Giorgio I. Sconvolto, Haendel temette di fare una brutta fine, ma la sua musica lo riportò ben presto nelle grazie reali.




    Nuovamente con il favore del Re d’Inghilterra,  il Nostro riprese ad occuparsi serenamente delle sue composizioni e degli aspetti economici da esse derivanti. Il denaro, infatti, non gli mancava, godendo dell’appannaggio di 400 sterline annue con­cessogli da Giorgio I e 200 sterline offertegli dalla principessa del Galles. Non soddisfatto, pensò di diventare anche impresario delle proprie opere liriche e costituì compagnie finanziate dalla nobiltà inglese, che gli pagava pure i numerosi viaggi in Europa alla ricerca dei migliori cantanti.




    Oppresso da mille impegni, riusciva ugualmente a comporre, grazie ad una velocità strabiliante d’invenzione e scrittura. In due settimane usciva dalla sua penna un’opera e, alla fine, se ne contarono oltre quaranta e tutte in italiano come Serse del 1738, quella del celebre Largo e dell’aria Ombra mai fu. In queste composizioni spadroneggiavano i castrati, capaci di virtuosismi incredibili. Uno dei loro accorgimenti strappa applauso più popolari era quello di sorprendere il pubblico tenendo la nota un tempo infinito. Si racconta che Farinelli sfidò un oboista dell’orchestra; entrambi iniziarono ad eseguire una nota acutis­sima e all’unisono; l’oboista, paonazzo in volto, si arrese e Fari­nelli continuò a cantare, aggiungendo una cadenza di puro vir­tuosismo.




    Ma anche l’opera cominciò a declinare nel gusto del pubblico e allora Haendel si dedicò all’oratorio in inglese come il Messiah del 1741, con il suo Hallelujah. Ne compose poco meno di trenta e molti restano ancora sconosciuti.




     




    In questa civiltà, che tutto travolge con la sua superficialità e rozzezza di gusti, anche Georg Friedrich Haendel è per lo più scomparso dai programmi delle sale da concerto e dei teatri dell’opera. Al di là del Messiah, non si ascolta più un suo con­certo grosso, una delle magnifiche composizioni organistiche, le suites per cembalo o le monumentali cantate, la cui assenza non può essere giustificata con la scomparsa dei castrati.  Haendel fu il primo compositore affarista ed oggi regna l’affare anche nella cultura: si esegue ciò che non espone a critiche e dà certezza d’incassi; per questa ragione, si ripetono all’infinito gli stessi titoli e la cultura delle persone si contrae, mentre si espande l’ignoranza.




     




    Chi volesse omaggiare questo straordinario compositore, mentre visita Londra, si rechi all’abbazia di Westminster, dove Haendel è sepolto dal 1759 insieme ai re d’Inghilterra, Darwin, Dickens, Kipling, Newton...
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    Ottorino Respighi (Bologna, 9 luglio 1879 - Rona, 18 aprile 1936)
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    Respighi, erede di Vivaldi e Puccini




     




     




     




    

      


    




    Lee G. Barrow, musicologo fra i più attenti all’Auto­re della Trilogia Romana, così scrisse: «Ottorino Respighi è senza dubbio l’Autore italiano più noto ed eseguito da Puccini in poi, oltre che il compositore italiano non strettamente operistico più eminente dopo Antonio Vi­valdi». Il Nostro può quindi essere considerato l’erede spirituale di questi sommi musicisti. Tuttavia, nella terra che gli diede i natali, le sue musiche non sono presenti nelle sale da concerto come dovrebbero, cassate da quella furia iconoclasta che ha cancellato ogni cosa fosse riconducibile al periodo fascista.




    Respighi è il terzo e ultimo figlio di Giuseppe, a sua volta fi­glio di Tommaso, organista del duomo di Borgo San Donnino e violinista. La sua è una famiglia d’artisti: infatti, anche la madre Ersilia Putti discende da una genealogia di scultori molto ap­prezzati. Il Maestro, quindi, inizia i suoi studi musicali seguito dal padre, che lo introduce al fascino del pianoforte e del violi­no. Ottorino Respighi dimostra subito un grande talento e così la famiglia decide d’iscriverlo al Conservatorio di Bologna, dove frequenta la classe di Composizione tenuta da Giuseppe Martuc­ci.




    In contemporanea, entra a far parte dell’organico orchestrale del Teatro Comunale di Bologna in qualità di viola e con questo strumento parte per la Russia quale Prima viola del Teatro Im­periale di San Pietroburgo, che ha allestito una stagione d’opera dedicata alla lirica italiana. La ragione di questa trasferta è com­positiva: Respighi vuole studiare con Nicolaj Rimskij-Korsakov, il maestro del colore orchestrale. Riesce nel suo intento e per cinque mesi approfondisce con lui l’arte della sinfonia e del poema sinfonico.




    Oltre alla viola, è anche un eccellente pianista e nel 1908 è chiamato a Berlino dal celebre soprano ungherese Etelka Ger­ster, che lo vuole quale accompagnatore della sua scuola di can­to.  Qui incontra Ferruccio Busoni e, soprattutto, Max Bruch con il quale raffina la preparazione musicale. La sua vita, e fino al 1908, è dedicata principalmente all’attività d’esecutore: entra come viola nel Quintetto Mugellini, insieme ai violinisti Mario Corti e Romualdo Fantuzzi, al violoncellista Antonio Certani e al pianista Bruno Mugellini. Ma la composizione lo attrae sem­pre più e nel 1913 si trasferisce a Roma; ha già scritto 13 opere sinfoniche di rilievo, 7 composizioni cameristiche e 2 opere. A Roma avviene la sua consacrazione: è docente di Composizione all’Accademia di Santa Cecilia, della quale diventa direttore dal 1923 al 1926, ed è eletto Accademico d’Italia.




    Il primo poema sinfonico, di quella che si definì la Trilogia Romana, è Fontane di Roma del 1916. Il successo è immediato: anche l’Italia, considerata musicalmente all’apice solo nell’ope­ra lirica, ha il suo sinfonista eccelso, che nulla ha da invidiare verso altri compositori specialmente tedeschi e francesi. L’anno seguente, replica con la prima suite Antiche Arie e Danze per Liuto, nella quale esibisce tutto il talento di maestro del colore nell’orchestrazione di antichi componimenti.




    Ha successo anche sul piano sentimentale: nel 1919 sposa Elsa Olivieri Sangiacomo, compositrice, cantante e pianista che era stata sua allieva al Conservatorio, e che completò l’ultima opera lirica, Lucrezia, lasciata incompiuta dal Maestro. La diffe­renza tra loro è di quindici anni e solo 17 sono stati quelli di matrimonio, ma l’amore tra loro è infinito e durerà fino alla fine di Elsa, che si spegne a Roma nel 1996.




    Colleghi musicisti invidiosi, e oggi alcuni musicologi ideolo­gizzati, giustificano questa rapida ascesa di Respighi con la vici­nanza della sua musica, grandiosa e volta ad onorare l’Italia e il suo passato, agli ideali fascisti. Così scrive Alberto Cantù nel volume a lui dedicato: «Fra i compositori italiani del Novecento storico, Ottorino Respighi (1879-1936) è sicuramente quello che ha avuto e ha meno bisogno di spinte esterne, festival promozio­nali, convegni e occasioni monografiche per trovare quella dif­fusione, la fortuna e la fama internazionale che all’autore dei tre poemi sinfonici romani arrise praticamente da subito, sulla scor­ta di bacchette quali Toscanini, De Sabata e Karajan, ieri l’altro o ieri; Maazel, Muti o Sinopoli, oggi.»




    Cronologicamente, tra le sue composizioni sinfoniche spicca il Concerto Gregoriano per violino e orchestra del 1921, la se­conda suite delle Antiche Arie e Danze per Liuto del 1923, i Pini di Roma del 1924, Vetrate di chiesa del 1926, il Trittico botticelliano del 1927, la suite per piccola orchestra Gli uccelli del 1928, il poema Feste romane dello stesso anno e la terza suite di Antiche Arie e Danze per Liuto del 1931. Questo solo per la musica sinfonica!




    Ottorino Respighi fu anche musicologo, particolarmente inte­ressato alla musica italiana del periodo compreso tra il XVI e il XVIII secolo; infatti, pubblicò e revisionò musiche di Claudio Monteverdi, Antonio Vivaldi e Benedetto Marcello, autori che prima della riscoperta da parte del gruppo di compositori definiti da Massimo Mila La generazione dell’80 erano caduti nell’oblio.  La ricerca del Maestro si rivolse in modo particolare al canto gregoriano e questo interesse lasciò una traccia indele­bile nei suoi lavori, tanto che molte composizioni hanno un’impostazione decisamente modale come il Concerto in modo misolidio, il Quartetto dorico, Metamorphoseon XII Modi, solo per ricordare qualche esempio.




    Ho citato le sue trascrizioni per Antiche Arie e Danze per Liuto, con brani risalenti al XVI e XVII secolo, e Gli uccelli, elaborazione di brani scritti da Bernardo Pasquini, Jacques Gal­lot, Jean Philippe Rameau e altri. Ma sono anche degni di nota  le trascrizioni orchestrali della Passacaglia per organo di Bach, degli Études-Tableaux di Rachmaninov, e dei brani pianistici di Rossini per il balletto La boutique fantasque, che sono tra i mi­gliori esempi del genere.




    Oltre ai brani sinfonici, nei quali si possono riconoscere le in­fluenze di Rimskij-Korsakov, Debussy, Richard Strauss e Stra­vinskij, compose anche otto opere per il teatro tra le quali si ricorda Belfagor, La campana sommersa, Maria Egiziaca e La fiamma.




    Nonostante sia vissuto nel periodo in cui la maggior parte de­gli italiani sollevavano convintamente il braccio destro nel salu­to romano, Respighi non volle mai iscriversi al Partito Naziona­le Fascista, anche se il medesimo fu prodigo di onori e onorifi­cenze nei suoi confronti. Ciò deve farci riflettere sul significato dell’arte, che è espressione di libertà, d’indipendenza intellettua­le la quale non può essere imbrigliata da una ideologia anche se questa, in larga parte, corrisponde al nostro sentire.




    Respighi morì il 18 aprile del 1936 per una endocardite. Ave­va solo cinquantasei anni ed era all’apice della gloria. Si spense nella sua villa romana I pini, acquistata dai Principi Colonna e ristrutturata con i consigli dell’architetto Marcello Piacentini. Volle essere sepolto nella sua Bologna e infatti la tomba si trova al campo Carducci del Cimitero Monumentale della Certosa. Il 19 giugno dello stesso anno, dopo la morte del Maestro, il tratto di via de’ Castagnoli a fianco del Teatro Comunale, dove visse il tempo della gioventù con la famiglia, s’intitola Largo Respighi.
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    Ennio Morricone (Roma, 10 novembre 1928 - Roma, 6 luglio 2020)
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    Lo stile di Ennio Morricone




     




     




     




    

      


    




    Ci sono Autori che si riconoscono immediatamente; basta qualche battuta, cogliere le scelte d’orchestrazione, ascoltare l’inizio del tema per poter affermare: «Sicuramente è...» Uno di questi compositori è il nostro Ennio Morricone che, in un mondo cinematografico dominato dalle Majors americane, ha saputo imporre il gusto italiano e introdurre elementi innovativi.




    Primo di cinque figli, Ennio Morricone nasce a Roma il 10 novembre 1928. La sua è la classica famiglia italiana con solo il padre, trombettista, impegnato nel lavoro. La madre, Libera Ridolfi, si occupa della casa e dei figli.  Ennio dimostra subito d’aver ereditato dal papà il talento per la musica e all’età  di 10 anni inizia a frequentare il Conservatorio di S.Cecilia nella classe di Tromba di Umberto Semproni.




    Tra le materie complementari del corso principale deve frequentare anche Armonia e il docente Roberto Caggiano intuisce immediatamente che quel ragazzo introverso e di poche parole sa esprimersi ottimamente con la musica. E così, Caggiano suggerisce alla famiglia che il figlio frequenti anche un corso compositivo,  il più adatto al suo talento. Nel 1944, mentre l’Italia è devastata dai bombardamenti degli Alleati, Ennio Morricone inizia a studiare Musica Corale e Direzione di Coro e due anni più tardi, nel 1946, consegue il diploma di tromba; intanto, compone una romanza per canto e pianoforte, che sarà la prima di sette Lieder: Il Mattino.




    Si fa notare per la sua maestria come trombettista e ottiene i primi ingaggi nelle compagnie di rivista. Ci sono nuove canzoni da adattare per il gruppo di strumenti a disposizione e Morricone si offre quale arrangiatore: è rapido nello scrivere e le sue orchestrazioni piacciono al pubblico. Intanto, prosegue a studiare al Santa Cecilia e scrive un’altra romanza Imitazione per canto e pianoforte su testo di Giacomo Leopardi.




    Nella ricerca di una occupazione rapida e stabile, è convinto che il pezzo di carta possa ancora aprire molte porte e così, nel 1952, consegue il diploma in Strumentazione per Banda, mentre abbandona il corso di Musica Corale e Direzione di Coro all’ultimo anno di frequenza.




    Non smette di scrivere e compone Barcarola funebre per pianoforte e Preludio a una Novella senza titolo. L’Italia rinasce e, dopo gli orrori della guerra, la gente ha desiderio d’intrattenimento. La televisione aveva mosso i primi passi a Torino già nel 1934; inizia ad affermarsi, ma è ancora la radio a farla da padrona. Morricone incomincia a scrivere i primi commenti per un genere molto in voga all’epoca: i radiodrammi. Sono il preludio alla colonna sonora cinematografica.




    L’impegno alla radio consente ad Ennio Morricone di vivere senza ristrettezze e la sua attenzione è ancora rivolta principalmente alla musica classica: scrive Verrà la morte, per contralto e pianoforte su testo di Cesare Pavese e Oboe sommerso per baritono e cinque strumenti su testo di Salvatore Quasimodo. Immagina se stesso quale compositore accademico e due  anni più tardi consegue il diploma in Composizione con Goffredo Petrassi.




    Dai radiodrammi al cinema il passo è breve e nel 1955 Morricone inizia ad orchestrare musiche per il grande schermo, che gli permetto d’incrementare i guadagni. Dopo la nascita del figlio Marco, avuto dalla moglie Maria Travia, le spese della famiglia sono aumentate e Morricone si propone alla Rai in qualità di assistente musicale. Non è un buon inizio, dovuto ad attriti personali, e il Nostro si licenzia il primo giorno di lavoro. Continuerà comunque a collaborare con la Rai come arrangiatore per le musiche dei primi varietà televisivi.




    Con gli anni ‘60 la famiglia s’ingrandisce ancora e Morricone inizia quella che sarà poi la sua vera carriera. Nel 1961 nasce la figlia Alessandra ed anche la prima colonna sonora per il film Il federale di Luciano Salce.




    A Cinecittà s’aggirano giovani artisti che segneranno la storia della Settima Arte e, oltre a Morricone, vi è un aiuto regista molto promettente: Sergio Leone. Tra i due nascerà un sodalizio creativo e di amicizia che produrrà capolavori nel genere che sarà definito Gli spaghetti western con Clint Eastwood quale protagonista. È il 1964 e sugli schermi si proietta Per un pugno di dollari; contemporaneamente nasce il terzo genito: Andrea.




    Per un pugno di dollari, nonostante sia stato girato in economia, ottiene un enorme successo e anche l’attenzione dei registi americani, da sempre convinti d’essere gli unici legittimati a girare film con cowboy e pellerossa, si focalizza su alcune scelte d’inquadratura in cui emergono, durante i duelli, minuziosi dettagli, in contrasto con il piano americano inventato da John Ford, e sulla musica così scarna, eppure convincente, che accompagna tutto il film.




    Ne seguono altri e diretti sempre da Sergio Leone, come Il buono, il brutto e il cattivo del 1966, che consacrerà la fama internazionale per Morricone, fino ad arrivare al pluripremiato C’era una volta in America. Nello stesso periodo, l’attività di Morricone come arrangiatore per la RCA  tocca i massimi livelli: tutti vogliono il Maestro, ma sarà il cinema a vincere la sfida. Infatti, dopo essere stato chiamato nella giuria del XX Festival internazionale di Cannes e la nascita del quarto figlio, Morricone riduce sensibilmente questo impegno per dedicarsi completamente al grande schermo.




    Alla fine degli anni ‘60, la strada dell’affermazione internazionale è cosa fatta per Ennio Morricone. In pochi anni firmerà decine di colonne sonore fino a contarne oltre 400 in tutta la sua lunga carriera. I registi più prestigiosi lo vogliono per i loro film e tra questi si cita:  Bernardo Bertolucci per Prima della rivoluzione del 1964 e Partner del 1968, Marco Bellocchio con I pugni in tasca del 1965 e La Cina è vicina del 1967, Patroni Griffi con Un tranquillo posto di campagna del 1968 e Metti una sera a cena del 1969, Pier Paolo Pasolini con Uccellacci e uccellini del 1966 e Teorema del 1968, Gillo Pontecorvo con La battaglia di Algeri del 1966, Carlo Lizzani con Mussolini ultimo atto del 1974, per non dimenticare Dario Argento con i suoi capolavori iniziali. Anche fuori dai confini dell’Italia, il Maestro richiama l’attenzione di registi di grosso calibro come Oliver Stone e Brian De Palma.




    I riconoscimenti non si contano più con cinque nomination all’Oscar. Tra queste, nel 1987, c’è quella per il film Mission con un cast stellare e Bob De Niro a primeggiare su tutti. Morricone ha moltissime possibilità di vincere la statuetta dorata, ma la commissione gli preferisce Herbie Hancock con Round Midnight - A mezzanotte circa. La delusione è grande. Si ripete l’amarezza provata nel 1971 per il film Sacco e Vanzetti e la canzone Here’e to you, divenuta un successo planetario con l’interpretazione di Joan Baez. Ma la carriera non s’arresta, anzi, continua ad inanellare trionfi.




    Negli anni ‘90 Ennio Morricone riceve una serie infinita di riconoscimenti: è proposto per il dottorato honoris causa all’Università di Goeteborg dal musicologo inglese Philip Tagg, nominato membro della Commissione artistica della Istituzione Universitaria dei Concerti di Roma e invitato a far parte della giuria della 49a Mostra del Cinema di Venezia. Nel 1992, il Ministro francese della cultura Jack Lang gli conferisce il titolo di Officier de l’Ordre des Arts ed des Lettres e nel 1994 è il primo compositore non americano a ricevere il premio alla carriera dalla Society for Preservation of Film Music. Non deve essere dimenticato anche il suo impegno per la cultura: con Michele Campanella, Uto Ughi  e Vittorio Antonellini è relatore in un convegno sui problemi politici ed economici della musica, organizzato nel 1995 dal Comitato Autonomo Musicisti Italiani al Teatro dell’Opera di Roma. Nello stesso anno, e su proposta del Presidente del Consiglio dei Ministri Lamberto Dini, il Presidente Oscar Luigi Scalfaro gli conferisce l’onorificenza di Commendatore dell’Ordine Al Merito della Repubblica.




    Sulla scia dei suoi colleghi americani,  il 28 settembre 2002 e all'Arena di Verona inizia una nuova vita artistica: da quel giorno, Ennio Morricone s’impegna moltissimo nella direzione d’orchestra delle sue composizioni. Proprio a Verona, e nel 2004, il Maestro dirige un concerto con un titolo profetico: Contro tutte le stragi della storia dell’Umanità. È l’11 settembre, sette anni prima dell’attentato alle Twin Towers. In quell’occasione, Morricone presenta per la prima volta la sua composizione Voci dal silenzio.




    Pare impossibile che il Maestro non sia mai riuscito ad ottenere il premio più ambito ma, su indicazione di Quentin Tarantino e nel 2007, l’Academy Awards conferisce al Nostro l’Oscar alla carriera. A consegnarlo è Clint Eastwood e il Maestro così commenta rivolgendosi al pubblico: «Voglio ringraziare l'Accademia per questo onore che mi ha fatto, dandomi questo ambito premio; però, voglio ringraziare anche tutti quelli che hanno voluto questo premio per me fortemente, e hanno sentito profondamente di concedermelo. Veramente! Voglio ringraziare anche i miei registi, i registi che mi hanno chiamato con la loro fiducia, a scrivere musica nei loro film. Veramente, non sarei qui se non per loro. Il mio pensiero va anche a tutti gli artisti che hanno meritato questo premio e che non lo hanno avuto. Io gli auguro di averlo in un prossimo vicino futuro. Credo che questo premio sia per me, non un punto di arrivo ma un punto di partenza per migliorarmi al servizio del cinema e al servizio anche della mia personale estetica sulla musica applicata. Dedico questo Oscar a mia moglie Maria che mi ama moltissimo e io la amo alla stessa maniera e questo premio è anche per lei.»




    Nove anni più tardi vince nuovamente l’Oscar con The Hateful Eight proprio di Quentin Tarantino che, nel suo stile, ripropone la tipologia di western inventata da Sergio Leone.




    Morricone non tralascia anche l’impegno politico: nel 2007 partecipa alle Primarie del Partito Democratico a sostegno di Walter Veltroni. La ragione che lo spinge, è dare un contributo all’insegnamento della musica nelle scuole e, in questa veste, non risparmia severissime critiche contro riforme sbagliate.




    Ormai si è giunti alla conclusione di una vita intensa e straordinaria: il 6 luglio del 2020 il Maestro si spegne all’età di 91 anni. L’amico e legale di famiglia così ha raccontato gli ultimi istanti di vita di Morricone: «Ha conservato sino all’ultimo piena lucidità e grande dignità. Ha salutato l’amata moglie Maria, che lo ha accompagnato con dedizione in ogni istante della sua vita umana e professionale e gli è stato accanto fino all’estremo respiro. Ha ringraziato i figli e i nipoti per l’amore e la cura che gli hanno donato».
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