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Napoli – Napoli

La cultura 
del caffè 
napoletano 
tra rito 
e socialità 
A Napoli il caffè è un rito 
quotidiano che si consuma sia 
nello spazio domestico che in 
quello pubblico, una tradizio-
ne talmente salda da aver con-
sacrato in Italia e nel mondo 
l’espressione “caffè napoleta-
no”. La scoperta e l’introduzio-
ne del caffè sono strettamente 
legate alla storia delle guerre, 
delle colonizzazioni e del com-
mercio. Esso ha fatto la sua 
comparsa in Europa nel XVII 
secolo, quando fu importato 
dai commercianti veneziani 
che seguivano le rotte maritti-
me dall’Oriente. Nel corso del 
XVIII secolo venne introdotto 
nella capitale del Regno delle 
Sicilie grazie all’aristocrazia 
borbonico-asburgica, per poi 
diffondersi a partire dall’800 
come bene di consumo di 
massa. Da allora, per decenni, 
il rito è stato tramandato di-
ventando simbolo di socialità, 
incontro, convivialità, inclusio-
ne sociale e, oggi, negli storici 
“Caffè”, persone di qualunque 
età (dai giovani agli anziani) 
e provenienza sorseggiano la 
bevanda assaporandone una 
ritualità che è fatta di storia, 
cultura e tradizione. 
A Napoli, il caffè ha contribuito a 
caratterizzare il modo d’essere 
di una comunità e a consacra-
re, a regola d’arte, i modi e i 
tempi della sua preparazione e 
consumazione. Napoli ha ac-
quisito lo status di capitale del 
caffè anche grazie alla "cuccu-
mella", la caffettiera inventata 
nella città partenopea nel 1819 
dal francese Morize. È qui che 
si è affermata una variante 

al caffè turco (o "alla turca"): 
invece di cuocere la polvere dei 
chicchi macinati, come si fa 
ancora in Turchia e Nord Afri-
ca, stemperandola in acqua in 
un bricco di rame poggiato su 
braci o sabbia calda, si è adot-
tato un nuovo metodo che pre-
vedeva il filtraggio dell’acqua 
bollente, fatta colare dall’alto 
attraverso la polvere di caffè. 
Questo sistema ha permesso di 
produrre il celeberrimo caffè 
scuro e denso, conosciuto in 
tutto il mondo come “caffè na-
poletano”. Ancora oggi questo 
metodo di preparazione con la 
"cuccumella" viene praticato in 
alcune caffetterie napoletane.
Nonostante la cultura del 
caffè espresso rappresenti 
un elemento identitario, una 
tradizione consolidata e un’a-
bitudine quotidiana del popolo 
napoletano, non possono 
essere sottovalutati gli effetti 
omologanti della globalizza-
zione culturale.
 Per questo, l’associazione Me-
deaterranea ha attuato misure 
volte alla tutela e salvaguardia 
del caffè attraverso iniziative 
di promozione e valorizzazio-
ne di rilevanza nazionale 
e internazionale.

The culture 
of Neapolitan 
coffee 
between ritual 
and sociality 
In Naples, coffee is a daily ritual, 
consumed both at home and in 
public places, a tradition so firmly 
established that it has consecrat-
ed the expression “Neapolitan 
coffee” in Italy and throughout 
the world. The discovery and 
introduction of coffee is closely 
linked to the history of wars, colo-

Promotori / Promoters: Associazione / Association Medeaterranea – Napoli D.D. n. 235 del 16.7.2021

nisation and trade. It appeared 
in Europe in the 17th century, 
imported by Venetian merchants 
following the sea routes from 
the East. In the 18th century, 
thanks to the Habsburg-Bourbon 
aristocracy, it was introduced 
in the capital of the Kingdom of 
Sicily, and from the 19th century 
it spread as a mass consum-
er product. Since then, the 
ritual has been handed down for 
decades, becoming a symbol of 
conviviality, meeting, conviviality 
and social integration, and today, 
in the historic cafes, people 
of all ages (from young to old) 
and backgrounds sip the drink, 
savouring a ritual made up of 
history, culture and tradition.
In Naples, coffee has helped to 
characterise the way of being 
of a community and to conse-
crate the ways and times of its 
preparation and consumption. 
Naples also acquired the status 
of coffee capital thanks to the 
“Cuccumella”, the coffee pot 
invented in the Neapolitan city in 
1819 by the Frenchman Morize. It 
was here that a variant of Turkish 
coffee (or Turkish style) became 
established: Instead of cooking 
the ground beans, as is still done 
in Turkey and North Africa, by 
diluting them in water in a copper 
pot placed on hot coals or sand, a 
new method was adopted: boiling 
water was filtered through the 
coffee powder from above. This 
system made it possible to pro-
duce the famous dark, dense cof-
fee known throughout the world 
as “Neapolitan coffee”. Even 
today, the Cuccumella method 
is still used in some Neapolitan 
coffee shops.
Although espresso coffee culture 
is an element of identity, a 
consolidated tradition and a daily 
habit of the Neapolitan people, 
the standardising effects of 
cultural globalisation cannot be 
underestimated. For this reason, 
the Medeaterranea Association 
has implemented measures to 

protect and safeguard coffee 
through promotion and valorisa-
tion initiatives of national 
and international importance.
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Promotori / Promoters: Comunità / Community of di Somma Vesuviana D.D. n. 235 del 16.07.2021Napoli – Somma Vesuviana

L’antica 
lavorazione 
dello 
stoccafisso 
e del baccalà
Lo stoccafisso e il baccalà sono 
per la Città di Somma Vesuvia-
na un elemento distintivo, sia 
a livello regionale che nazio-
nale, del patrimonio gastrono-
mico e culturale. L’attività di 
trasformazione del prodotto 
ha radici antiche risalenti al 
XVI secolo, precisamente al 
periodo della Controriforma 
cattolica, quando fu sancito 
il divieto di consumare carne 
durante la quaresima. I monaci 
del Santuario della Madonna 
dell’Arco hanno avuto un ruolo 
importante, poiché predispo-
sero e utilizzarono le prime 
vasche destinate ad “ammol-
lare” il pesce, per poi lavorarlo 
nei territori corrispondenti agli 
attuali comuni di Sant’Anasta-
sia e Somma Vesuviana.
Lo stoccafisso e il baccalà ven-
gono ricavati dalla parte cen-
trale del merluzzo: il baccalà 
passa attraverso il processo 
di essicazione e salagione; lo 
stoccafisso, invece, viene fatto 
solamente essiccare. Segue 
poi l’invio del prodotto agli 
stabilimenti per il taglio e la 
selezione. Il passaggio più 
importante è l’ammollaggio 
nell’acqua del luogo, ricca di 
calcio, ferro e magnesio. Le 
tecniche di lavorazione, frutto 
dell’esperienza maturata nel 
corso degli anni, unite alla 
particolarità dell’acqua per-
mettono l’ottima riuscita e la 
peculiarità del prodotto. Ciò ha 
contribuito a rendere la città 
di Somma Vesuviana uno dei 
più importanti e vitali centri di 
lavorazione sia in Italia che nel 
mondo. 

La comunità si identifica nel 
prodotto e nelle sue fasi di 
lavorazione, ed esprime il 
suo senso di appartenenza 
attraverso un programma di 
azioni di promozione integrate 
tra loro. Al fine di promuovere 
questa eccellenza, i produttori 
locali hanno costituito, ormai 
da diversi anni, l’associazio-
ne d’imprese “Baccalà Food 
Experience”, che è diventato 
il marchio identificativo delle 
strutture ristorative, di produt-
tori, agricoltori e viticoltori del 
territorio che partecipano alla 
creazione di prodotti enoga-
stronomici di valore, capaci 
di incentivare turismo ed 
economia.
Grazie al sostegno e al coin-
volgimento della Pro Loco, 
delle associazioni presenti 
sul territorio e dei soggetti 
privati, a Somma Vesuviana 
viene organizzata la "Festa 
dello stoccafisso e del baccalà 
norvegese", che rappresenta il 
momento principale di svilup-
po e diffusione del prodotto 
sul territorio vesuviano. 
Infine, non sono mancati i 
convegni a cui hanno parteci-
pato delegazione dalla Norve-
gia, dall’Islanda, dal Portogallo 
e dalle altre città italiane, realtà 
in cui è forte la tradizione 
culturale legata al prodotto 
gastronomico dello stoccafisso 
e del baccalà. 

The age-old 
processing 
of stockfish 
and salted 
codfish
Stockfish and salted codfish are a 
distinctive element of the region-
al and national gastronomic and 
cultural heritage of the City of 

Somma Vesuviana. The process-
ing of the product has ancient 
roots, dating back to the 16th 
century, specifically to the period 
of the Catholic Counter-Refor-
mation, when the ban on eating 
meat during Lent was sanctioned. 
The monks of the Sanctuary of 
the Madonna dell’Arco played an 
important role, as they prepared 
and used the first tanks to ‘soak’ 
the fish and then process it in the 
territories corresponding to the 
current municipalities of Sant’An-
astasia and Somma Vesuviana.
Stockfish and salted codfish are 
obtained from the middle part 
of the cod: salted codfish goes 
through the drying and salting 
process; stockfish, on the other 
hand, is only dried. This is fol-
lowed by sending the product to 
the plants for cutting and sorting. 
The most important step is soak-
ing in the local water, which is rich 
in calcium, iron and magnesium. 
The techniques of the processing, 
which are the result of experience 
gained over the years, combined 
with the peculiar nature of the 
water, allow for the outstanding 
success and distinctiveness of 
the product. This has helped 
make the city of Somma Vesuvia-
na one of the most important and 
vital processing centers both in 
Italy and worldwide.
The community identifies with 
the product and its processing 
phases, and expresses its sense 
of belonging through a program 
of integrated promotional ac-
tivities. In order to promote this 
excellence, the local producers 
set up a business association 
called ‘Baccalà (Salted Codfish) 
Food Experience’ several years 
ago, and it has become the 
identifying brand for the area’s 
restaurants, producers, farmers 
and winegrowers who partici-
pate in the creation of valuable 
food and wine products, capable 
of stimulating tourism and the 
economy.
Thanks to the support and 
involvement of the Pro Loco, as-

sociations in the area, and private 
entities, the Stockfish and Nor-
wegian Salted Codfish Festival is 
organized in Somma Vesuviana, 
representing the main moment 
of development and circulation 
of the product in the area around 
Vesuvius.
Finally, there has been no short-
age of conferences attended by 
delegations from Norway, Iceland, 
and Portugal, as well as other 
Italian cities, realities in which 
the cultural tradition associated 
with the gastronomic product of 
stockfish and salted codfish is 
strong. 
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L’evera 
pucchiacchella 
(erba 
portulaca) 
e il banchetto 
rituale in 
onore della 
Madonna 
di Castello
Sabato dopo Pasqua 
e il 3 maggio 

L’evera pucchiacchella (erba 
portulaca o erba procacchio) 
nella tradizione storica viene 
usata come cibo per l’apertura 
del rituale della festa della 
Montagna di Somma Vesu-
viana (Napoli), che si tiene il 
sabato dopo Pasqua e il terzo 
giorno del mese di maggio. 
Questo piatto, accompagna-
to da zucchine e melanzane 
rigenerate (in quanto essiccate 
durante il mese di agosto), 
viene servito come inizio del 
pranzo della juta a Mamma 
Schiavona «S. Maria a Ca-
stello», nel rituale della festa. 
Questo piatto è ricorrente 
nell’alimentazione dei conta-
dini più poveri. La pietanza, 
nel rituale del sabato dopo 
Pasqua, si usa allo scopo sim-
bolico di dare fine al ‘’vecchio’’ 
e programmare il ‘’nuovo’’, 
dando vita alla rigenerazione 
della nuova fertilizzazione e 
produzione dei nuovi prodotti 
della terra. Questo piatto viene 
anche consumato dai cantori 
che aprono le danze durante la 
cerimonia della consegna della 
Pertica, elemento già iscritto 
nell’IPIC. Il termine napoletano 
“pucchiacchella” deriverebbe 
dal latino portulaca.

Si tratta di un cibo povero della 
cultura contadina di Somma 
Vesuviana, la cui preparazio-
ne inizia nel mese di agosto 
quando i contadini raccolgono 
l’erba procacchio, le zucchine e 
le melanzane. Dopo aver pulito 
l’erba e aver tagliato a fette 
sottili melanzane e zucchine, 
le fanno bollire leggermente, 
poi scolano l’acqua e proce-
dono all’essiccatura per circa 
quattro giorni. Dopo l’essicca-
zione, appoggiano il tutto in 
un telo di lino bianco, dove il 
cibo viene conservato durante 
il periodo invernale appeso 
in un luogo a temperatura 
ambiente. Durante l’anno i 
contadini rigenerano i prodotti 
così essiccati, facendoli bollire 
per qualche minuto per poi 
scolarli e lasciarli asciugare in 
un panno di lino. Nel frattem-
po, viene rosolato in padella 
l’aglio con olio e immerso poi 
con i pomodorini del piennolo. 
Il tutto viene fatto cuocere per 
pochi minuti aggiungendo 
un pizzico di peperoncino, 
l’erba procacchio, le zucchine 
e le melanzane rigenerate 
precedentemente. Dopodiché il 
piatto può essere consumato. 
“L’Evera Pucchiacchella” viene 
gustata e amata come segno 
augurale nella Festa/Ceri-
monia del Sabato dei Fuochi 
(primo sabato dopo Pasqua) e 
del 3 maggio, Festa del Monte 
Somma, in onore di Mam-
ma Schiavona “Madonna di 
Castello”, vissuta da ogni strato 
sociale di Somma Vesuviana 
come sopravvivenza di miti 
ancestrali pertinenti il rappor-
to Cielo/Terra Madre, genesi 
della Natura che assicura la 
vita all’uomo. Il rituale annuale 
della juta a Mamma Schiavone 
viene eseguito non solo da 
tutta la collettività Summana, 
ma anche da tutti i territori 
appartenenti all’Ente Parco 
Nazionale del Vesuvio, come i 
comuni di Pomigliano d’Arco, 

Terzigno, San Giuseppe, Otta-
viano, S. Anastasia, ecc. Inoltre, 
durante il rituale e per tutta la 
giornata è vietato mangiare la 
carne, ma ci si può cibare solo 
dei prodotti poveri della vita 
contadina.

The evera 
pucchiacchella 
(the purslane 
grass) and the 
ritual banquet 
in honour of 
the Madonna 
of Castello
Saturday after Easter and 3 May 

Evera pucchiacchella (purslane or 
procacchio herb), in the historical 
tradition is used as food for the 
opening of the ritual of the Som-
ma Vesuviana (Naples) Mountain 
Festival, held on the Saturday 
after Easter and on the third day 
of May. This dish, accompanied 
by regenerated courgettes and 
aubergines dried during the 
month of August, is served as the 
start of the jute lunch at Mamma 
Schiavona ‘S. Maria a Castello’, in 
the ritual of the feast. This dish 
is recurrent in the diet of the 
poorest peasants. During the 
ritual of the Saturday after Easter, 
is used for the symbolic purpose 
of putting an end to the “old‘’and 
planning for the ‘’new‘’, giving rise 
to the regeneration of the new 
fertilisation and production of the 
new products of the earth. This 
dish is also eaten by the singers 
who open the dances during 
the ceremony of handing over 
the pertica, an element already 
inscribed in the IPIC. The Neapoli-
tan term pucchiacchella is said to 

derive from the Latin portulaca.
This dish represents a culinary 
tradition originating from the 
peasant culture of Somma 
Vesuviana. Its preparation com-
mences in August, when farmers 
begin harvesting procacchio 
grass, courgettes, and auber-
gines. Subsequently, the grass is 
cleaned and the aubergines and 
courgettes are sliced thinly. They 
are then boiled lightly, drained, 
left to dry for approximately 
four days and then placed in a 
white linen cloth, where they are 
stored throughout the winter 
months in a location with a room 
temperature. Over the course of 
the year, the dried products are 
regenerated through a boiling 
process that lasts for several 
minutes, followed by draining and 
drying in a linen cloth. Meanwhile, 
garlic is browned in a pan with oil 
and then dipped in the piennolo 
tomatoes. A pinch of chilli pepper, 
procacchio herb, courgettes and 
aubergines, previously regener-
ated, is added, and everything is 
cooked for about 10 minutes. 
The ‘Evera Pucchiacchella’ is con-
sumed and regarded as a symbol 
of auspiciousness in the ritual/
festival/ceremony of the Saturday 
of Fires (the first Saturday after 
Easter) and the 3 May Festivities 
of Mount Somma. These celebra-

tions honour Mamma Schiavona, 
‘Madonna di Castello’, a figure 
venerated by all social groups in 
Somma Vesuviana. The survival of 
ancestral myths pertaining to the 
relationship between Heaven/
Earth Mother and the genesis of 
Nature that ensures life to man 
is a significant aspect of these 
traditions. The annual ritual of 
the jute to Mamma Schiavona is 
performed not only by the entire 
Summana community, but also by 
all the territories belonging to the 
Vesuvius National Park Authority, 
including the municipalities of 
Pomigliano d’Arco, Terzigno, San 
Giuseppe, Ottaviano, S. Anasta-
sia, and others. Furthermore, dur-
ing the ritual and throughout the 
day, consumption of meat is pro-
hibited, only humble foods typical 
of peasant life is permitted.

Promotori / Promoters: Etnostorica Angelo Calabrese APSNapoli – Somma Vesuviana D.D. n. 450 del 05.08.2024
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D.D. n. 382 del 13/08/2025Promotori / Promoters: Ente Fiera della Frecagnola “Nello Onorati”
Comune di / Municipality of Cannalonga

Salerno – Cannalonga

La cultura 
agro-pastorale 
della “Fiera della 
Frecagnola”, riti 
e socialità cilentana
Nei cinque giorni che precedono la seconda 
domenica di settembre 

“Frecagnola” è il nome dell’evento storico-cul-
turale di aggregazione popolare sorto intorno 
a un’antica fiera degli animali, l’unica a essersi 
conservata e ampliata nelle sue manifestazioni 
di cultura agro-alimentare nell’area dell’attuale 
Cilento. L’evento fieristico nasce nel XV secolo 
e attualmente si rinnova ogni anno, nei cin-
que giorni che precedono la seconda domenica 
di settembre. La Fiera della Frecagnola nasce 
come ″Fiera di S. Lucia″ tra il XIV e il XV secolo 
e si svolgeva il 12 e il 13 dicembre di ogni anno. 
Era la fiera più importante dello Stato di Novi 
e riguardava il mercato degli animali minuti, 
cioè capre, pecore e soprattutto maiali, nonché il 
commercio di tessuti di lino, la cui coltivazione e 
lavorazione ha rappresentato un elemento cen-
trale della vita contadina fino alla prima metà del 
XX secolo. Negli anni, “Frecagnola” è diventata 
molto di più che una comune manifestazione 
fieristica. Infatti, nei cinque giorni che precedono 
la seconda domenica di settembre, si dà vita a un 
nutrito programma di eventi culturali, musicali e 
gastronomici che interessano il centro storico del 
borgo di Cannalonga: qui, oltre alla tradizionale e 
rinnovata fiera degli animali, si alternano gruppi 
itineranti di musica popolare, si scambiano e si 
realizzano attrezzi e strumenti dell’agricoltura 
tradizionale, strumenti musicali artigianali; si 
organizzano mostre fotografiche e incontri cultu-
rali incentrati sulla storia degli usi e dei costumi 
locali, e soprattutto riti pastorali e gastronomici 
rurali che fanno di questo evento l’esaltazione 
della cultura agro-pastorale del Cilento. 
“Frecagnola” significa “fregatura” nel dialetto 
locale e indica il rischio di essere imbrogliati 
durante gli acquisti nel grande mercato degli 
animali.
La Fiera sta risvegliando i riti e miti della “tran-
sumanza”, pratica viva nella cultura dei giovanis-
simi allevatori cilentani, interpreti e protagonisti 
di un modello di vita espressione della cultura del 
cibo mediterraneo, reinterpretato egregiamente 
nella “Pastorale Cilentana” all’EXPO 2015 come 

valore universale del ciclo della vita legato alla 
bellezza dei luoghi e delle sue tradizioni.
La filosofia generale della manifestazione si 
muove ormai verso tre direttive diverse e con-
vergenti al tempo stesso: la prima è di carattere 
agro-zootecnico ed è volta a valorizzare produ-
zioni locali e allevamenti tradizionali (caratteriz-
zazione genetica delle razze e delle produzioni), 
con la fiera degli animali e le contrattazioni della 
«frecagnola»; la seconda riguarda l’antico sapere 
gastronomico, imperniato sul piatto tipico costi-
tuito dal bollito di carne di capra cilentana, pre-
parato secondo la genuinità dell'offerta culinaria 
in pieno stile mediterraneo; la terza è di tipo 
storico-culturale per riaffermare l’orgoglio delle 
proprie radici e delle proprie tradizioni, al fine di 
conservarle e tramandarle alle nuove generazioni 
perfettamente integrate nella organizzazione, 
promozione e gestione dell’evento. 

The Agro-Pastoral 
Culture of the “Fiera 
della Frecagnola”: 
Cilentan Rites and 
Social Life
Five days preceding the second Sunday 
of September 

“Frecagnola” is the name of a historic cultural event 
and popular gathering that originated around an 
ancient livestock fair, the only one in the Cilento area 
to have survived and expanded over time, particularly 
in its expressions of agro-food culture. The fair dates 
back to the 15th century and is now held every year 
during the five days preceding the second Sunday of 
September.
The Fiera della Frecagnola began as the “Fair of St. 
Lucy” between the 14th and 15th centuries and took 
place annually on 12 and 13 December. It was the 
most important fair of the State of Novi and focused 
on the trade of small livestock such as goats, sheep, 
and especially pigs, as well as the commerce of linen 
fabrics, whose cultivation and processing remained 
central to rural life until the mid-20th century.
Over the years, “Frecagnola” has become far more 
than a traditional fair. Today, during the five days 
leading up to the second Sunday of September, a 
rich programme of cultural, musical, and gastronomic 
events animates the historic centre of Cannalonga. 
Alongside the traditional and renewed livestock 

market, itinerant folk groups perform; tools and 
instruments of traditional agriculture are created 
and exchanged; handcrafted musical instruments 
are showcased; photography exhibitions and cultural 
meetings on local customs and traditions are organ-
ised. Above all, rural pastoral and gastronomic rituals 
are celebrated, making the event a true exaltation of 
Cilento’s agro-pastoral heritage.
“Frecagnola” means “rip-off” in the local dialect and 
refers to the risk of being cheated during animal 
trading at the large livestock market.
The fair is reviving the rites and myths of transuman-
za (seasonal livestock migration), a practice still deep-
ly rooted among the youngest Cilentan shepherds, 
interpreters and custodians of a lifestyle embodying 
Mediterranean food culture. This heritage was notably 
showcased in the “Cilentan Pastoral Tradition” pre-
sented at EXPO 2015, where it was celebrated as a 
universal symbol of the life cycle tied to the beauty of 
the region and its traditions.

The overall philosophy of the event now moves along 
three complementary directions:
1. Agro-zootechnical
Enhancing local production and traditional livestock 
rearing (genetic characterisation of breeds and prod-
ucts), through the livestock fair and the traditional 
frecagnola negotiations.
2. Gastronomic
Celebrating ancient culinary knowledge, centred on 
the iconic dish of boiled Cilentan goat meat, prepared 
with the authenticity of Mediterranean cuisine.
3. Historical-cultural
Reinforcing pride in local roots and traditions, with 
the goal of preserving and transmitting them to 
younger generations, who are fully integrated in the 
organisation, promotion, and management of the 
event.
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Promotori / Promoters: Comunità di / Community of Pagani D.D. n. 382 del 13/08/2025Salerno – Pagani

Tosello degli 
antichi sapori 
“Gerardo 
Violante
Venerdì dell’Ottava di Pasqua 

Il “tosello Gerardo Violante” 
viene allestito nella Villa Co-
munale di Pagani in occasione 
della Festa della Madonna del-
le Galline, elemento già iscritto 
nella sezione celebrazioni 
dell’Inventario del Patrimonio 
Immateriale Culturale Campa-
no con D.D. n. 467 del 9 giugno 
2022. Il tosello rappresenta un 
luogo di ritrovo e devozione, 
dove la comunità si riunisce 
per rendere omaggio alla 
Madonna attraverso spettacoli 
musicali, rappresentazioni 
artistiche e manifestazioni 
religiose. Il termine tosello in-
dica un altare votivo all’aperto, 
decorato con cura e dedizione 
dai membri della comunità lo-
cale. Il tosello Gerardo Violante 
si distingue per l’attenzione 
ai dettagli artistici e religiosi 
e per la capacità di rievocare, 
ogni anno, l’intenso legame tra 
fede, tradizione e comunità. La 
realizzazione e l’organizzazio-
ne del tosello è un’attività che 
coinvolge diverse generazioni: 
dagli anziani, depositari delle 
conoscenze e tradizioni, ai 
giovani, che vengono istruiti e 
coinvolti nelle pratiche cultu-
rali. Gli artigiani locali, artisti 
e musicisti rivestono un ruolo 
fondamentale nella prepara-
zione degli spettacoli e nella 
creazione delle decorazioni del 
tosello. 
Il “tosello Gerardo Violan-
te” rappresenta un pilastro 
fondamentale del patrimonio 
culturale immateriale della co-
munità paganese. Esso incarna 
un valore sociale e culturale 
profondo, radicato nell’iden-

tità collettiva del territorio e 
si configura come un simbolo 
della devozione religiosa, della 
solidarietà comunitaria e della 
trasmissione intergenerazio-
nale delle tradizioni locali. Il 
tosello non è solo un altare 
votivo all’aperto, ma un vero 
e proprio luogo di incontro e 
condivisione. Durante la Festa 
della Madonna delle Galline, i 
cittadini si ritrovano per cele-
brare insieme, consolidando i 
legami familiari, di vicinato e 
di appartenenza alla comunità. 
Questo spazio sacro e sociale, 
infatti, unisce persone di tutte 
le età, classi sociali e prove-
nienze, diventando un punto 
di riferimento per chi cerca 
non solo un’esperienza reli-
giosa, ma anche un momento 
di aggregazione e scambio 
culturale. Il significato identi-
tario del tosello è strettamente 
connesso al profondo legame 
spirituale con la Madonna del-
le Galline. La sua preparazione 
e allestimento coinvolgono la 
comunità in un processo che 
va ben oltre l’organizzazione 
materiale: il tosello è l’espres-
sione tangibile della fede, della 
gratitudine e della dedizio-
ne verso la Madonna. Ogni 
decorazione, ogni elemento 
artistico e musicale riflette l’in-
tensa partecipazione emotiva e 
il senso di appartenenza a una 
tradizione condivisa. 
Gli anziani, custodi della me-
moria storica e delle tecniche 
artigianali, insegnano ai giova-
ni non solo le abilità manuali 
necessarie per l’allestimento, 
ma anche i valori di rispetto, 
dedizione e appartenenza che 
sono alla base della tradi-
zione stessa. Questo dialogo 
intergenerazionale è essenziale 
per garantire la continuità 
e l’evoluzione dell’elemen-
to culturale. Il tosello funge 
inoltre da catalizzatore per le 
arti locali. Artigiani, musicisti, 
pittori e decoratori collaborano 

per creare un’esperienza unica, 
dove le tradizioni popolari si 
intrecciano con espressioni ar-
tistiche contemporanee, dando 
vita a un evento che espres-
sione di antiche tradizioni 
e in continuo dialogo con il 
presente. Le musiche tradi-
zionali, le danze popolari e le 
rappresentazioni teatrali che 
si svolgono attorno al tosello 
arricchiscono ulteriormente 
il valore culturale dell’evento, 
rendendolo una celebrazione 
poliedrica e inclusiva.

Tosello 
of Ancient 
Flavours 
“Gerardo 
Violante”
Friday of the Easter Octave

The “Gerardo Violante” tosello 
is set up in the Villa Comunale 
of Pagani on the occasion of 
the Feast of the Madonna delle 
Galline “Feast of Our Lady of 
the Hens” , an element already 
inscribed in the Celebrations sec-
tion of the Campania Intangible 
Cultural Heritage Inventory with 
D.D. No. 467 of 9 June 2022.
The tosello represents a place of 
gathering and devotion, where 
the community comes together 
to honour the Madonna through 
musical performances, artistic 
displays, and religious events. The 
term tosello refers to an outdoor 
votive altar, carefully decorated 
by members of the local commu-
nity. The Gerardo Violante tosello 
stands out for its attention to 
artistic and religious detail and 
for its ability to evoke, year after 
year, the profound bond between 
faith, tradition, and community.
The creation and organisation of 
the tosello involves several gener-
ations: the elderly, custodians of 

knowledge and tradition, along-
side the younger members, who 
are taught, guided, and actively 
engaged in cultural practices. 
Local artisans, artists, and musi-
cians play a key role in preparing 
the performances and creating 
the tosello decorations.
The “Gerardo Violante” tosello 
represents a fundamental pillar 
of the intangible cultural heritage 
of the Pagani community. It em-
bodies a deep social and cultural 
value rooted in the collective 
identity of the territory and 
stands as a symbol of religious 
devotion, community solidarity, 
and the intergenerational trans-
mission of local traditions.
The tosello is not merely an out-
door votive altar, but a true place 
of encounter and sharing. During 
the Feast of our Lady of the Hens, 
citizens gather to celebrate to-
gether, strengthening family ties, 
neighbourhood bonds, and the 
sense of belonging to the com-
munity. This sacred and social 
space brings together people of 
all ages, social backgrounds, and 
origins, becoming a point of ref-
erence for those seeking not only 
a religious experience but also a 
moment of communal gathering 
and cultural exchange.
The identity value of the tosello 
is closely linked to the deep 
spiritual relationship with the 
Madonna delle Galline. Its prepa-

ration and decoration engage the 
community in a process that goes 
far beyond the material organi-
sation: the tosello is the tangible 
expression of faith, gratitude, and 
devotion to the Madonna. Every 
decoration, every artistic and mu-
sical element reflects the intense 
emotional participation and the 
shared sense of belonging to a 
long-standing tradition.
The elderly keepers of historical 
memory and artisanal techniques, 
teach young people not only the 
manual skills required for the set-
up, but also the values of respect, 
dedication, and belonging that 
underpin the tradition itself. This 
intergenerational dialogue is 
essential to ensure the continu-
ity and evolution of the cultural 
element.
The tosello also acts as a catalyst 
for local arts. Artisans, musicians, 
painters, and decorators collabo-
rate to create a unique experi-
ence in which popular traditions 
intertwine with contemporary 
artistic expressions, giving life to 
an event that is both rooted in 
ancient customs and in contin-
uous dialogue with the present. 
Traditional music, folk dances, 
and theatrical performances held 
around the tosello further enrich 
the cultural value of the event, 
making it a multifaceted and 
inclusive celebration.
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Salerno – Roccadaspide, Stio, 
Sicignano degli Alburni 

Castanea, la cultura 
castanicola del Cilento 
e degli Alburni 
nei borghi 
di Roccadaspide, 
Stio e Sicignano 
degli Alburni
La cultura castanicola del Cilento Interno rappre-
senta una tradizione secolare che coinvolge il pa-
trimonio naturale, culturale e gastronomico delle 
comunità locali di Roccadaspide, Stio e Sicignano 
degli Alburni. La coltura del castagno è stata 
introdotta dai monaci basiliani nel Medioevo e si 
è consolidata come elemento identitario del terri-
torio, influenzando le tradizioni, la gastronomia 
e il paesaggio. La lavorazione delle castagne, con 
tecniche tramandate di generazione in gene-
razione, include la raccolta, l’essiccazione negli 
essiccatoi tradizionali e la trasformazione in 
prodotti tipici come farina, dolci e conserve.
I castagneti sono boschi coltivati di castagno 
che caratterizzano il paesaggio montano del 
Cilento Interno. Le attività collegate includono la 
gestione dei boschi, la raccolta delle castagne, la 
loro lavorazione e la trasformazione in prodotti 
gastronomici tipici. Inoltre, le pratiche di gestione 
sostenibile delle selve castanili sono oggetto di 
progetti di valorizzazione ambientale e sociale. I 
praticanti sono principalmente agricoltori locali, 
membri di cooperative e associazioni culturali 
che promuovono la valorizzazione della castagna. 
Le pratiche coinvolgono anche le nuove gene-
razioni attraverso attività educative, laboratori 
didattici e feste tradizionali. In particolare, coloro 
che preparano le caldarroste (‘vrole), conosciuti 
come "castagnari" o “vrulari”, sono ancora il sim-
bolo della tradizione legata alla castagna durante 
gli eventi autunnali. Come detto, la coltivazione 
del castagno risale al periodo medievale, quando 
fu introdotta dai monaci basiliani. Da allora, le 
comunità locali hanno preservato le tecniche di 
coltivazione e lavorazione, rendendo il castagne-
to una risorsa fondamentale per l'economia e la 
cultura locale. La tradizione della raccolta e lavo-
razione delle castagne è profondamente radicata 
nelle comunità locali e si tramanda attraverso 
eventi e manifestazioni, che rafforzano l’identità 
culturale del territorio. Le conoscenze tradiziona-
li vengono tramandate oralmente di generazione 

in generazione e attraverso eventi, anche didatti-
ci, organizzati dalle diverse associazioni culturali 
che operano sul territorio, comprese le feste e gli 
eventi storici legati alla castagna che si svolgono 
nei paesi coinvolti. Tra questi, si segnalano la 
"Sagra della Castagna" di Roccadaspide, avviata 
nel 1976, la "Festa della Castagna" di Stio, iniziata 
nel 1983, e la "Sagra della Castagna" di Sicignano 
degli Alburni, che risale al 1970 ed è una delle più 
antiche svolte in Italia. Questi eventi rappresen-
tano occasioni fondamentali per la trasmissione 
delle conoscenze tradizionali legate alla colti-
vazione e lavorazione della castagna. I percorsi 
didattici e i laboratori esperienziali promuovono 
inoltre la consapevolezza del valore culturale e 
ambientale della castanicoltura.
I castagneti del Cilento Interno sono molto più di 
una semplice risorsa agricola: costituiscono uno 
dei pilastri dell’identità delle comunità locali. La 
castanicoltura, praticata da secoli, è profonda-
mente intrecciata con la vita e le tradizioni del 
territorio. Il castagno non è soltanto un albero, 
ma un simbolo condiviso di appartenenza, me-
moria e coesione sociale.

Castanea – The 
Chestnut-Growing 
Culture of the Cilento 
and Alburni Area 
in the Villages of 
Roccadaspide, Stio and 
Sicignano degli Alburni
The chestnut-growing culture of the Inner Cilento 
represents a centuries-old tradition that encom-
passes the natural, cultural and gastronomic heritage 
of the local communities of Roccadaspide, Stio and 
Sicignano degli Alburni. Introduced by Basilian monks 
in the Middle Ages, chestnut cultivation soon became 
a defining feature of the territory, shaping local tradi-
tions, culinary practices and the landscape. Chestnut 
processing, transmitted across generations, includes 
harvesting, drying in traditional essiccatoi (drying 
houses), and transforming the fruit into typical prod-
ucts such as flour, sweets and preserves.
Chestnut groves (castagneti) are cultivated woodland 
areas that characterise the mountainous landscapes 
of the Inner Cilento. Activities associated with this 
element include woodland management, chestnut 

harvesting, processing and the production of tradi-
tional gastronomic goods. Sustainable management 
practices of the chestnut woods are also the focus 
of environmental and social enhancement projects. 
Practitioners include local farmers, members of co-
operatives and cultural associations that promote the 
valorisation of chestnut culture. The practices actively 
involve younger generations through educational 
initiatives, workshops and traditional festivals. Those 
who prepare roasted chestnuts ('vrole), known as 
castagnari or vrulari, remain symbolic figures of this 
heritage during autumn festivities.
As noted, chestnut cultivation dates back to the 
medieval period, when it was introduced by Basilian 
monks. Since then, local communities have safe-
guarded cultivation and processing techniques, 
making the chestnut grove a crucial resource for the 
local economy and cultural identity. The tradition of 
harvesting and processing chestnuts is deeply rooted 
in the life of the communities and is transmitted 
through festivals and events that strengthen the 
cultural identity of the area. Traditional knowledge is 
passed down orally from one generation to the next 
and through educational events organised by local 
cultural associations, including long-established 
festivals dedicated to chestnuts. These include the 
Sagra della Castagna of Roccadaspide (around 1976), 

the Festa della Castagna of Stio (1983) and the 
Sagra della Castagna of Sicignano degli Alburni, dat-
ing back to 1970 and one of the oldest such festivals 
in Italy. These events are crucial opportunities for 
transmitting traditional knowledge linked to chestnut 
cultivation and processing. Educational paths and 
experiential workshops further promote an under-
standing of the cultural and environmental value of 
chestnut-growing.
The chestnut groves of the Inner Cilento are much 
more than an agricultural resource: they are among 
the key pillars of the identity of local communities. 
Chestnut-growing, practised for centuries, is deeply 
intertwined with the life and traditions of the territory. 
The chestnut tree is not merely a plant but a shared 
symbol of belonging, memory and social cohesion.
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Zeza 
di Bellizzi
Carnevale 

La Zeza è una rappresentazio-
ne comico-farsesca, una sorta 
di teatro di strada che si ese-
gue a Carnevale in alcuni paesi 
della provincia di Avellino, in 
particolare nella frazione di 
Bellizzi Irpino, dove rappre-
senta una tradizione dal forte 
radicamento identitario e di 
lunga durata storica. Rappre-
senta il matrimonio di Porzia, 
figlia di Pulcinella e di Zeza, 
con don Zenobio, giovane 
medico calabrese pretendente 
della ragazza. Geloso della 
figlia, Pulcinella non vuole 
concederla al pretendente, 
mentre la mamma Zeza, donna 
smaliziata e ruffiana, ha già 
chiaro il progetto matrimonia-
le per sistemare la figlia e cerca 
di convincere il marito.
La rappresentazione, le cui 
origini storiche risalgono pre-
sumibilmente a l’600, è cantata 
e recitata con alcune forme 
di improvvisazione. Gli attori 
sono tutti uomini, anche per 
le parti femminili, e indossano 
elaborati e ricchi costumi rea-
lizzati all’interno della comu-
nità dalle donne e tramandati 
di generazione in generazione. 
Gli abiti si richiamano a uno 
stile ottocentesco proprio di 
un mondo borghese del quale 
Zeza rappresenta la parodia. La 
farsa vede la partecipazione di 
più generazioni coinvolgendo 
così l’intera comunità. Nella 
tradizione di Bellizzi, molto 
importante è la figura del Ca-
pozeza, che organizza la Zeza, 
sceglie gli attori e dà i comandi 
della quadriglia finale. La rap-
presentazione viene eseguita 
più volte nella giornata in 
diversi luoghi del paese, con 
una rotazione dei personaggi 
in modo da permettere agli 

attori di potersi esibire e darsi 
il cambio. Alla fine della rap-
presentazione viene eseguita 
la grande Quadriglia, guidata 
dal Capozeza e danzata da tutti 
i personaggi presenti secondo 
specifici movimenti e segnali 
di comando.
La Zeza di Bellizzi rappresenta 
una grande risorsa sul piano 
culturale, sia a livello locale 
che territoriale più ampio. 
Essa occupa un posto di primo 
piano in Campania, ma è 
anche uno dei campi d studio 
più complessi, sia da un punto 
di vista storico e musicale che 
antropologico, perché è un 
fenomeno cultuale che ma-
nifesta una forte interazione 
e contaminazione tra ambiti 
cultuali diversi: folklorico, arti-
stico e intellettuale. Dal punto 
di vista dei contenuti e del 
significato culturale, la Zeza 
mette in scena diverse temati-
che rilevanti e sempre attuali 
come lo scontro generazionale 
tra genitori e figli, il rapporto 
tra il maschile e il femminile, 
il tema della sessualità, il de-
siderio di cambiare la propria 
posizione sociale ed economi-
ca, la parodia nei confronti del 
mondo borghese, il tema dei 
beni materiali.

Zeza of Bellizzi
Carnival 

The Zeza is a comic-farcical 
performance, a kind of street the-
atre, which is performed during 
the Carnival in some towns of the 
province of Avellino, particularly 
in the district of Bellizzi Irpino, 
where it represents a tradition 
with strong identity roots and 
a long history. It represents the 
marriage of Porzia, daughter of 
Pulcinella and Zeza, to Don Ze-
nobio, a young Calabrian doctor 
who is the girl’s suitor. Pulcinella, 
jealous of his daughter, does not 

want to give her to the suitor, 
while her mother, Zeza, a cunning 
woman and a panderer, already 
has a very clear plan for her 
daughter’s marriage and tries to 
convince her husband.
The play, whose historical origins 
are said to date back to the 17th 
century, is sung and acted with 
some forms of improvisation. The 
actors are all men, even in the 
female roles, and wear elabo-
rate and rich costumes made by 
women in the community and 
handed down from generation to 
generation. The costumes recall a 
19th-century style characteristic 
of the bourgeois world that Zeza 
parodies. The farce involves sev-
eral generations and the whole 
community. In the Bellizzi tradi-
tion, the figure of the Capozeza is 
very important, the one who or-
ganises the Zeza, chooses the ac-
tors and gives the orders for the 
final quadrille. The performance 
takes place several times a day in 
different parts of the town, with 
the characters changing so that 
the actors can perform and take 
turns. At the end of the show, the 
great quadrille is performed, led 
by the capozeza and danced by all 
the characters present accord-
ing to specific movements and 
commands.
The Zeza di Bellizzi represents 
a great cultural resource, both 
locally and on a wider territorial 
scale. It occupies a prominent 
place in Campania, but it is also 
one of the most complex fields of 
study, both from a historical and 
musical point of view, and from 
an anthropological point of view, 
because it is a cult phenomenon 
that shows a strong interaction 
and contamination between 
different cult spheres: folkloric, 
artistic and intellectual. From 
the point of view of content and 
cultural significance, Zeza stages 
several relevant and always top-
ical themes, such as the gener-
ational conflict between parents 
and children, the relationship 

between men and women, the 
theme of sexuality, the desire 
to change one’s social and eco-
nomic position, the parody of the 
bourgeois world and the theme of 
material goods.
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La Zeza 
di Cesinali
Martedì Grasso 

La “Canzone di Zeza” racconta 
la vivace e rocambolesca storia 
d’amore tra Porzia (o Porziel-
la), figlia di Pulcinella, e don 
Zenobio, un facoltoso studente 
di medicina del paese. Le 
nozze tra i due giovani sono al 
centro di un acceso conflitto 
familiare: Pulcinella, il padre di 
Porzia, si oppone con fermezza 
all’unione, temendo di perdere 
la propria reputazione, mentre 
sua moglie Zeza ha tutt’altra 
opinione e si adopera con 
astuzia per far maritare la fi-
glia. Inizialmente, un marinaio 
tenta di corteggiare Porzia, 
ma, sorpreso da Pulcinella, è 
costretto a fuggire. Successi-
vamente è don Zenobio a con-
quistare il cuore della ragazza. 
Quando Pulcinella li sorprende 
insieme, reagisce con violen-
za, ma viene presto messo 
alle strette e sconfitto dallo 
stesso don Zenobio. Alla fine, 
sopraffatto e ormai rassegnato, 
Pulcinella acconsente al ma-
trimonio della figlia. L’unione 
tra don Zenobio e Porzia viene 
celebrata con la Quadriglia, un 
antico ballo di origine francese 
caratterizzato da figure core-
ografiche e incroci di mani tra 
le coppie. A guidare la danza è 
il capozeza, che con comandi 
in un francese approssimato 
scandisce le diverse figure del 
ballo, rendendo la rappresen-
tazione ancora più coinvolgen-
te e pittoresca.
La Zeza di Cesinali è un’antica 
tradizione culturale e teatrale 
popolare che affonda le sue 
radici nel Carnevale dell'Italia 
meridionale. Risalente al pe-
riodo tra il XVI e il XVII secolo, 
nasce nel territorio napoletano 
per poi diffondersi nell’entro-
terra campano, in particolare 

in Irpinia, dove ancora oggi 
viene rappresentata. In origine, 
la Zeza era interpretata esclu-
sivamente da uomini, poiché le 
donne non potevano parte-
cipare alle rappresentazioni 
teatrali. Tuttavia, dagli anni ’90 
anche le donne hanno iniziato 
a prendere parte alla tradi-
zione, contribuendo alla sua 
evoluzione e continuità.
I testi delle canzoni e dei 
dialoghi della Zeza vengono 
tramandati di generazione 
in generazione attraverso il 
racconto e l’insegnamento di-
retto da parte dei membri più 
anziani della comunità. Questa 
modalità permette di conser-
vare l’autenticità del linguag-
gio e delle espressioni tipiche. 
La partecipazione attiva alle 
rappresentazioni è il migliore 
strumento di trasmissione: 
i nuovi membri del gruppo 
apprendono osservando e imi-
tando i più esperti, affinando 
gradualmente movimenti, 
gestualità e intonazioni. 
La Zeza è fortemente radicata 
nella vita sociale di Cesinali. 
Spesso, il coinvolgimento 
inizia in ambito familiare, 
con i bambini che fin dal-
la tenera età assistono agli 
spettacoli e vengono incorag-
giati a partecipare alle future 
edizioni. Negli ultimi decenni, 
la trasmissione della Zeza 
di Cesinali è stata sostenuta 
con passione da un gruppo di 
persone profondamente legate 
a questa tradizione, affiancate 
da associazioni culturali locali, 
come la Pro Loco di Cesinali 
e l’amministrazione comu-
nale. Grazie al loro impegno, 
vengono organizzate prove, 
eventi e incontri che non solo 
garantiscono la continuità di 
questa storica manifestazio-
ne, ma favoriscono anche il 
coinvolgimento delle nuove 
generazioni, assicurando che 
la Zeza resti viva e radicata nel 
tessuto culturale della comuni-

tà. Sebbene la Zeza sia princi-
palmente una tradizione orale, 
negli ultimi anni si è iniziato a 
documentare la sua storia e le 
sue rappresentazioni attra-
verso testi scritti, registrazioni 
video e pubblicazioni online, 
contribuendo a preservarla e 
diffonderla anche al di fuori 
della comunità locale.

The Zeza 
of Cesinali
Shrove Tuesday 

The Canzone di Zeza recounts 
the lively and adventurous love 
story between Porzia (or Porziel-
la), daughter of Pulcinella, and 
Don Zenobio, a wealthy medical 
student from the village. The 
marriage between the two young 
lovers sparks a heated family 
conflict: Pulcinella, Porzia’s father, 
vehemently opposes the union 
fearing for his reputation, while 
his wife Zeza takes the opposite 
view and cleverly schemes to 
ensure her daughter’s wedding.
At first, a sailor attempts to court 
Porzia, but when Pulcinella catch-
es them, the young man is forced 
to flee. It is then Don Zenobio 
who wins the girl’s heart. When 
Pulcinella discovers them togeth-
er, he reacts violently, only to be 
outmatched and defeated by Don 
Zenobio himself. In the end, over-
whelmed and resigned, Pulcinella 
consents to the marriage.
The wedding is celebrated with 
the Quadriglia, an ancient French 
dance characterised by choreo-
graphic figures and intertwined 
hand movements between 
couples. Leading the dance is the 
capozeza, who calls out the fig-
ures in a humorous, approximate 
French, enhancing the perfor-
mance’s charm and picturesque 
quality.
The Zeza of Cesinali is an ancient 
cultural and popular theatrical 

tradition rooted in the Carnival 
of southern Italy. Dating back 
to the period between the 16th 
and 17th centuries, it originated 
in the Neapolitan area before 
spreading into the Campanian 
hinterland, particularly in Irpinia, 
where it is still performed today. 
Originally, the Zeza was enacted 
exclusively by men, as women 
were not permitted to partici-
pate in theatrical performances; 
however, since the 1990s, women 
have begun to take part, contrib-
uting to the tradition’s evolution 
and continuity.
The songs and dialogues of the 
Zeza have been transmitted orally 
from generation to generation, 
through storytelling and direct 
teaching by elder members of the 
community. This mode of trans-
mission preserves the authentic-
ity of the language and the vivid 
expressions that characterise the 
performance. Active participation 
is the most effective means of 
learning: new performers observe 

and imitate the more experienced 
members, gradually refining 
movements, gestures, and vocal 
intonations.
The Zeza is deeply rooted in the 
social life of Cesinali. Often, 
involvement begins within the 
family, with children attending 
performances from a very early 
age and being encouraged to take 
part in future editions. In recent 
decades, the transmission of the 
Zeza has been supported with 
dedication by a group of individ-
uals strongly attached to this tra-
dition, together with local cultural 
associations such as the Pro Loco 
of Cesinali and the municipal 
administration. Through their 
commitment, rehearsals, events, 
and meetings are organised not 
only to ensure the continuity 
of this historic expression, but 
also to foster the involvement of 
younger generations, keeping the 
Zeza alive and firmly anchored in 
the community’s cultural fabric.
Although the Zeza is primarily an 

oral tradition, recent years have 
seen growing efforts to docu-
ment its history and performanc-
es through written texts, video re-
cordings, and online publications, 
contributing to its preservation 
and dissemination beyond the 
local community.
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La Zeza 
Carnevale 

La Zeza di Mercogliano è una 
farsa tragicomica a trasmis-
sione orale che si rifà alla 
Commedia dell’Arte. Essa è 
una rappresentazione teatrale 
popolare, che si inserisce nel 
contesto più vasto delle ma-
nifestazioni carnevalesche e 
viene rappresentata nel perio-
do compreso tra il 17 gennaio 
e il Martedì Grasso. Nel 1971 la 
Zeza di Mercogliano fu cono-
sciuta a livello internazionale 
grazie a Pier Paolo Pasolini, 
che la inserì come colonna 
sonora del suo film “Deca-
meron”, Orso d’argento al XXI 
Festival di Berlino. La pratica 
della Zeza di Mercogliano 
risale agli anni successivi al 
decreto regio della metà del 
XIX secolo quando la Zeza si 
sposta nell’entroterra campa-
no. Il valore sociale della Zeza 
si concretizza nella funzione 
di autoidentificazione della 
comunità. Il matrimonio di 
Vincenzella trova il suo signifi-
cato simbolico nella fecondità 
della terra. Tutto è esasperato 
per la presenza sovrabbon-
dante di motivi decorativi e in 
particolare floreali. Il colore 
è l’elemento dominante che 
esplode come un’eruzione e 
affascina l’occhio. Costitui-
sce di per sé uno spettacolo, 
quello simbolico della natura 
che sboccia e della terra che 
produce i suoi frutti. I colori 
predominanti sono: il nero e 
il viola, simboli della morte, 
il bianco simbolo delle anime 
dei morti e dell’iniziazione, il 
rosso simbolo del fuoco, allo 
stesso tempo purificatore e 
distruttore, il giallo simbolo 
del sole e dell’oro e l’azzurro 
simbolo del mondo celeste.
La Zeza di Mercogliano si 
compone di tre parti diacro-
nicamente distinte ma senza 

soluzione di continuità. La pri-
ma parte è costituita dal corteo 
processionale delle maschere, 
con accompagnamento della 
banda musicale. La seconda 
parte costituisce invece la rap-
presentazione vera e propria. 
Infine, la terza conclude la 
festa con la grande quadri-
glia, detta Ballo Intreccio. Il 
giorno della rappresentazione 
tutti coloro che vi prendono 
parte giungono sul posto già 
mascherati e si dispongono 
a formare un corteo proces-
sionale che dovrà sfilare per 
le strade del paese. In testa al 
corteo si dispongono i Batti-
strada, che sono l’equivalente 
della maschera napoletana del 
pazzariello, ossia il banditore; 
a seguire, i piccoli Pulcinella 
guidati da un Pulcinella an-
ziano, poi i personaggi in ma-
schera che rappresentano gli 
antichi mestieri. Subito dopo ci 
sono le maschere che raffigu-
rano i personaggi del corpo 
centrale della rappresentazio-
ne: Pulcinella con la moglie 
Zeza, la loro figlia Vincenzella 
(vestita da sposa) con lo sposo 
Don Nicola, e a chiudere Don 
Fabrizio. 
Le modalità di trasmissione 
della Zeza di Mercogliano 
sono prettamente orali: il 
passaggio avviene sia all’in-
terno dei gruppi familiari sia 
all’interno di tutta la comunità. 
Tra le competenze richieste 
per esibirsi bisogna avere: 
memorizzazione, intonazione, 
giusta vocalità, presenza sce-
nica, capacità di coinvolgere il 
pubblico, buone doti di ironia 
e allusione. Nel periodo che va 
da ottobre a febbraio iniziano 
le prove per la manifestazione 
carnevalesca con esercitazioni 
legate alla recitazione, al canto 
e al ballo.

La Zeza 
Carnival 

The Zeza of Mercogliano is an oral 
tragicomic farce based on the 
Commedia dell’Arte. It is a pop-
ular theatrical performance that 
is part of the broader context of 
carnival events and is performed 
between 17 January and Shrove 
Tuesday. The Zeza di Mercogliano 
became internationally known in 
1971 thanks to Pier Paolo Paso-
lini, who used it as the soundtrack 
to his film ‘Decameron’, which 
won the Silver Bear at the 21st 
Berlin Film Festival. The practice 
of the Zeza di Mercogliano dates 
back to the years following the 
royal decree of the mid-19th 
century, when the Zeza moved 
inland to Campania. The social 
value of the zeza is realised in the 
self-identifying function of the 
community. Vincenzella’s mar-
riage finds its symbolic mean-
ing in the fertility of the land. 
Everything is exaggerated by the 
abundant presence of decorative 
motifs, especially floral ones. 
Colour is the dominant element, 
exploding like an eruption and 
fascinating the eye. It is a spec-
tacle in itself, symbolic of nature 
blossoming and the earth bearing 
its fruits. The predominant 
colours are: black and purple, 
symbols of death; white, symbol 
of the souls of the dead and of 
initiation; red, symbol of fire, both 
purifying and destructive; yellow, 
symbol of the sun and gold; and 
blue, symbol of the celestial 
world. The Zeza of Mercogliano is 
made up of three diachronically 
distinct but seamless parts. The 
first part is the procession of the 
masks accompanied by the band. 
The second part is the perfor-
mance itself. Finally, the third 
part concludes the festival with 
the great quadrille known as the 
Ballo Intreccio. On the day of the 
performance, all the partici-
pants arrive in their masks and 

form a procession that passes 
through the streets of the town. 
At the head of the procession is 
the Battistrada, the Neapolitan 
equivalent of the Pazzariello, the 
town crier, followed by the little 
Punchinellos, led by an elderly 
Punchinello, and then the masks 
representing the old trades. 
Then come the masks represent-
ing the main characters of the 
play: Punchinello with his wife 
Zeza, their daughter Vincenzella 
(dressed as a bride) with her 
groom Don Nicola and finally Don 
Fabrizio.
The Zeza of Mercogliano is 
handed down orally, both within 

the family and in the community. 
Among the skills required for the 
performance are: memorisation, 
intonation, correct vocalisation, 
stage presence, the ability to 
involve the audience and a good 
sense of irony and innuendo. 
From October to February, 
rehearsals begin for the carnival 
event, with exercises in acting, 
singing and dancing.
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La Zeza
Carnevale 

La Zeza di Montemiletto è una rappresentazione 
teatrale popolare antica, appartenente al genere 
tragicomico, che si inserisce nel contesto più 
ampio delle manifestazioni carnevalesche. 
La Zeza è caratterizzata da balli, canti e costumi 
della tradizione che coinvolgono la popolazione 
di ogni fascia d’età. Conta circa 200 figuranti 
e la sua peculiarità è la quadriglia, tipico ballo 
popolare eseguito intrecciando le mani con archi 
fioriti. Gli attori della Zeza sono solo uomini, così 
come vuole la tradizione del teatro greco. La can-
zone della Zeza celebra, sotto forma di contrasto 
drammatizzato, un rito matrimoniale. La storia, 
cantata e accompagnata dalla musica, narra la 
vicenda di Porziella, figlia di Zeza e di Pulcinella, 
che vorrebbe sposare il Marinaio, mentre il padre 
la darà in moglie al medico Don Zenobio, giovane 
laureando in medicina. Intorno a questa vicenda 
si sviluppa il racconto. Pulcinella è appena uscito 
di casa, quando sua moglie “Zeza” e sua figlia 
“Porzia” escono nell’aia e intonano un canto atto 
a richiamare gli uomini che si trovano nei din-
torni, per trovare marito alla bella figlia. Irrompe 
allora Pulcinella, che era poco lontano e ha senti-
to l’appello: rivolgendosi alla moglie le intima di 
tutelare l’onore della figlia, dicendo che accon-
sentirà a un matrimonio solo quando questa, 
compiuti quarant’anni, sarà diventata talmente 
grassa da mettere al mondo una mezza dozzina 
di figli. La storia va avanti tra colpi di scena che 
culminano con il ferimento di Pulcinella da parte 
di Don Zenobio. Pulcinella viene poi guarito dallo 
stesso aggressore in cambio della mano della 
figlia. Alla fine del canto, tutti i personaggi si 
esibiscono nel ballo della quadriglia.
La Zeza di Montemiletto è una manifestazione 
che coinvolge tutto il paese, dalla realizzazione 
delle scenografie al confezionamento degli abiti. 
Se il Carnevale è l’occasione per riunire la comu-
nità, richiamando anche chi, per motivi di lavoro 
è andato via, la Zeza è espressione autentica della 
comunità che rappresenta se stessa nello spazio e 
nel tempo. I giovani, un tempo lontani da questo 
tipo di realtà folkloristica, ne stanno riscoprendo 
l’importanza, dimostrando passione e un rinno-
vato sentimento di partecipazione.

The Zeza
Carnival 

La Zeza of Montemiletto is an ancient popular the-
atrical representation, belonging to the tragi-comic 
genre, which fits into the broader context of carnival 
events.
La Zeza is characterized by traditional dances, songs 
and costumes, which involve the population of all 
age groups. It has around 200 participants and its 
peculiarity is the quadrille, a typical popular dance 
performed by intertwining hands with flowered bows. 
The actors of the Zeza are only men, as the tradition 
of Greek theater dictates. Zeza’s song celebrates a 
marriage rite, in the form of a dramatized quarrel. The 
story, sung and accompanied by music, tells the story 
of Porziella, Zeza and Pulcinella’s daughter, who would 
like to marry the Sailor, while her father will give her 
in marriage to the doctor, Don Zenobio, a young man 
who is about to receive a degree in medicine. The 
story develops around this story. Pulcinella has just 
left the house when his wife, “Zeza” and his daughter 
“Porzia” go out into the farmyard and sing a song 
aimed at attracting the men who are nearby in order 
to find a husband for the beautiful girl. Pulcinella, 
who was not far away and had heard the call, bursts 
in: Addressing his wife, he orders her to protect the 
honor of their daughter, saying that he will agree to 
a marriage only when she, having turned forty, has 
become so fat as to give birth to half a dozen chil-
dren. The story moves forward with twists and turns 
which culminate with the wounding of Pulcinella by 
Don Zenobio. Pulcinella is then healed by his attacker 
himself in exchange for his approval to marry his 
daughter. At the end of the song, all the characters 
dance the quadrille.
The Zeza of Montemiletto is an event that involves 
the whole village, from the creation of the sets to the 
making of the clothes. If Carnival is an opportunity 
to bring the community together, which also recalls 
those who have emigrated to get jobs, the Zeza is an 
authentic expression of the community that repre-
sents itself in space and time. Young people, once 
quite remote from this type of folkloristic reality, are 
rediscovering its importance, showing passion and a 
renewed feeling of participation.
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Li squacqualacchiun 
di Teora
Fine gennaio e inizio febbraio 

“Li Squacqualacchiun” è una maschera tipica te-
orese. Il nome probabilmente deriva dal termine 
dialettale “squacquarat” che significa “trasanda-
to”. Queste figure antiche, primitive e grottesche 
indossano un costume composto da un sacco di 
tela con una giacca stinta indossata al rovescio. 
Il volto è coperto da un cappuccio che funge da 
maschera e lascia intravedere solo gli occhi. Por-
tano in mano dei bastoni, indossano campanacci 
che emettono un rumore cupo e degli aghi di 
pino utilizzati per i loro rituali. Nel loro girova-
gare per i rioni del borgo irpino, infastidiscono e 
ingiuriano i passanti con lazzi e gesti esuberanti. 
Giunti nel centro del paese, gli Squacqualac-
chiuni improvvisano una danza prima intorno 
a “lu pagliar” (il falò) e poi attorno alla fontana 
principale, compiendo così il loro rito magico. La 
prima apparizione della maschera avviene il 17 
gennaio, anche se quella più significativa avviene 
tra la fine di gennaio e l’inizio di febbraio. 
La maschera de “li Squacqualacchiun” trae le sue 
origini da antiche pratiche contadine e da con-
testi di ribellione sociale contro le prevaricazioni 
dei proprietari terrieri. In occasione della festività 
di Sant’Antuono, che segna l’inizio del carnevale, 
contadini e altri umili lavoratori si travestivano 
per ribellarsi simbolicamente contro i loro padro-
ni. Il loro costume, diverso per ciascun individuo, 
era semplici e composto perlopiù dagli indumen-
ti utilizzati nel lavoro quotidiano. Nel pomeriggio 
del 17 gennaio, gli Squacqualacchiuni si aggirava-
no per le strade bussando alle porte per ottenere 
cibo, vino o denaro. Il loro arrivo era annunciato 
dal suono delle campane legate al collo, che 
incutevano timore e preannunciavano l’esito 
del confronto: il dono degli abitanti garantiva la 
quiete, mentre il rifiuto poteva portare a violenze 
simboliche, come la rottura di porte o finestre.
La maschera è indossata generalmente da uomini 
giovani e adulti, che desiderano mantenere vivo 
questo aspetto identitario della cultura locale. 
Il loro ruolo è duplice: da un lato ricordano le 
radici storiche del carnevale come momento di 
sovversione simbolica dell’ordine sociale; dall’al-
tro partecipano a una celebrazione comunitaria 
legata alla tradizione. In passato, gli Squacqua-
lacchiuni erano spesso braccianti agricoli che 
sfruttavano l’anonimato della maschera per 
rivendicare diritti e ribellarsi a ingiustizie sociali. 
L’origine della maschera risale al periodo del 

Regno delle Due Sicilie e si consolida durante i 
successivi cambiamenti politici, come l’annessio-
ne del Meridione al Regno d’Italia. In un contesto 
di arretratezza economica, disuguaglianze sociali 
e conflitti legati al brigantaggio, “li Squacqualac-
chiun” rappresentavano una forma di protesta 
popolare contro i ricchi proprietari terrieri. La 
maschera, scomparsa a seguito delle repressio-
ni del 1865, è stata recuperata in epoca recente 
come simbolo di memoria storica e di resistenza 
contro le ingiustizie. 
“Li Squacqualacchiun” incarnano un’identità col-
lettiva radicata nella storia e nelle tradizioni del 
luogo: non solo un travestimento, ma un veicolo 
di memoria e di appartenenza comunitaria. La 
loro riscoperta ha permesso agli abitanti di Teora 
di riaffermare un’identità locale distintiva, inse-
rendola nel contesto più ampio delle celebrazioni 
carnevalesche italiane. Il linguaggio simboli-
co della maschera (catene, bastoni, campane) 
rimane eloquente ancora oggi, metafora di lotta, 
ribellione e affermazione di sé contro le ingiusti-
zie. Il coinvolgimento delle giovani generazioni 
è centrale per la sopravvivenza dell’elemento: i 
giovani partecipano attivamente alla creazione 
e all’esibizione degli Squacqualacchiuni durante 
il Carnevale, apprendendo dai più anziani i canti 
e i movimenti tipici della maschera. Negli ultimi 
anni, inoltre, sempre più donne stanno contri-
buendo alla realizzazione del Carnevale teorese, 
nel segno di un’evoluzione inclusiva della tradi-
zione, oggi più attenta alla parità di genere e al 
rinnovamento culturale.

Li Squacqualacchiun 
of Teora
End of January and early February 

Li Squacqualacchiun is a traditional Teora mask. Its 
name likely derives from the dialect term squacquar-
at, meaning “scruffy” or “unkempt”. These ancient, 
primitive and grotesque figures wear a costume made 
of a burlap sack and a faded jacket worn inside out. 
Their face is covered by a hood that serves as a mask, 
showing only the eyes. They carry sticks, wear large 
cowbells that produce a deep, unsettling sound, and 
use pine needles during their rituals.
As they roam through the neighbourhoods of the 
Irpinian village, they tease and mock passersby with 
boisterous gestures and irreverent antics. Once 
they reach the town centre, the Squacqualacchiuni 
perform an improvised dance, first around lu pagliar 
(the bonfire), then around the main fountain, thus 

completing their magical rite. The first appearance of 
the mask takes place on 17 January, though the most 
significant performances occur between late January 
and early February.
The mask of li Squacqualacchiun has its roots in 
ancient rural practices and in forms of social rebellion 
against the abuses of landowners. On the feast of 
Saint Anthony the Abbot (Sant’Antuono), which marks 
the beginning of Carnival, peasants and humble 
labourers would disguise themselves to symbolically 
rebel against their masters. Each costume was differ-
ent, simple, and assembled mostly from everyday work 
clothes.
On the afternoon of 17 January, the Squacqualac-
chiuni wandered through the streets, knocking on 
doors to obtain food, wine or money. Their arrival 
was foreshadowed by the sound of the bells tied 
around their necks, bells that inspired both fear and 
respect, announcing the outcome of the encounter: a 
resident’s offering ensured peace, while refusal could 
result in symbolic acts of aggression, such as breaking 
doors or windows.
The mask is generally worn by young and adult men 
who wish to keep this identity-bearing element of local 
culture alive. Their role is twofold: on one hand, they 
recall the historical roots of Carnival as a moment of 
symbolic subversion of social order; on the other, they 
participate in a communal celebration tied to tradition. 
In the past, the Squacqualacchiuni were often agricul-
tural labourers who used the anonymity of the mask to 

claim rights and protest against social injustices.
The origins of the mask date back to the Kingdom of 
the Two Sicilies and took shape during subsequent 
political changes, such as the annexation of Southern 
Italy to the Kingdom of Italy. In a context marked by 
economic hardship, social inequality and the tensions 
associated with brigandage, li Squacqualacchiun were 
a popular form of protest against wealthy landowners. 
The mask disappeared after the repressions of 1865 
but has been rediscovered in recent times as a symbol 
of historical memory and resistance against injustice.
Li Squacqualacchiun embody a collective identity 
deeply rooted in the history and traditions of Teora: 
more than a disguise, they serve as a vehicle of 
memory and community belonging. Their revival has 
allowed the people of Teora to reaffirm a distinctive 
local identity, reconnecting it to the broader context of 
Italian Carnival celebrations. The symbolic language of 
the mask, chains, sticks, bells, remains powerful today, 
a metaphor of struggle, rebellion and self-affirmation 
against oppression.
The involvement of younger generations is essential 
to the survival of this element: young people actively 
participate in creating and performing the Squac-
qualacchiuni during Carnival, learning the songs and 
characteristic movements from the elders. In recent 
years, moreover, an increasing number of women have 
contributed to the organisation and performance of 
the Teora Carnival, marking an inclusive evolution of 
the tradition and reflecting greater attention to gender 
equality and cultural renewal.
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Dramma 
sacro dei 
Santi Placido 
e Benedetto: 
ri diauli d' 
Campolattar 
Ultima domenica di agosto

Il Dramma Sacro dei Santi 
Placido e Benedetto va in 
scena l’ultima domenica di 
agosto a Campolattaro. Si 
tratta di una rappresentazio-
ne in tre atti che riprende la 
tragicommedia della vita di 
San Benedetto martire, la cui 
reliquia era giunta in paese 
nel 1787. Con l’arrivo di San 
Placido nel 1822, il clero locale 
riunì i due santi in un ambito 
familiare, per cui intorno ai 
“due fratelli” nacque un nuovo 
dramma diventato, nel volgere 
di pochi anni, la festività più 
tradizionale del Sannio, cono-
sciuta anche come la Festa dei 
Diavoli. 
Il Dramma è ambientato nel 
periodo della dominazione 
di Cesare Augusto in Asia 
sotto il comando del prefetto 
Aureliano, nei primi anni del 
Cristianesimo. I “due giovani 
fratelli”, scoperti a pregare 
dal padre, sacerdote di Giove, 
vengono processati e spinti ad 
abiurare la nuova fede. Protetti 
dall’angelo e fermi nella fede, i 
due fratelli decidono di affron-
tare il patibolo per conquistare 
il regno dei cieli. Il dramma si 
conclude con la vittoria delle 
forze del bene contro quelle 
del male, alle quali non resta 
che piangere sulla loro sorte di 
peccatori.
La rappresentazione del 
martirio dei Santi Placido e 
Benedetto coinvolge l’intera 
comunità, che partecipa come 

attore, tecnico, costumista o 
corista. A partire dal mese di 
giugno, sotto il coordinamento 
della Pro Loco, la popolazione 
si dedica alla preparazione 
del Dramma Sacro, che tutti 
i campolattaresi conoscono e 
sentono proprio: ciascuno, in-
fatti, si cimenta da generazioni 
nell’interpretazione dei vari 
personaggi – Placido, Bene-
detto, Asmodeo, Pluto, Ismeno, 
Macrino – alimentando un 
forte senso di identità e la 
consapevolezza dell’importan-
za di preservare un patrimonio 
culturale condiviso. Ognuno 
conserva nella memoria fram-
menti del copione, composto 
in un italiano aulico, testimo-
nianza viva della tradizione.
Le reliquie dei Santi, da cui 
prende origine la rappresen-
tazione, furono donate alla 
chiesa parrocchiale e all’orato-
rio del SS. Rosario di Cam-
polattaro: la prima nel 1727, 
proveniente dalle Catacombe 
di Ciriaca o San Lorenzo sulla 
Tiburtina; la seconda nel 1822, 
prelevata dalle Catacombe di 
Priscilla sulla Salaria Nuova. La 
fede dei campolattaresi verso i 
due Santi fu messa duramente 
alla prova durante l’epidemia 
di cholera morbus, quando la 
popolazione invocò la loro 
protezione per scongiurare il 
contagio. In quell’occasione, 
per la prima volta, un membro 
del clero compose un’epigrafe 
che ne esaltava il valore. Verso 
la fine dell’Ottocento si svilup-
pò un vero e proprio fervore 
intorno alla loro figura: prese 
così forma una passio in cui 
i due Santi vengono rappre-
sentati come fratelli, dotati 
di un’età, una paternità, una 
patria e una vicenda comune. I 
dialoghi furono poi rielaborati 
agli inizi del Novecento da 
Giosuè De Agostini e accompa-
gnati dalle composizioni musi-
cali di Alessandro Stradella.
Il Dramma Sacro dei Santi 

Placido e Benedetto rappre-
senta un autentico deposito di 
memoria collettiva e costitu-
isce un elemento identitario 
fondamentale del patrimonio 
culturale della comunità. Per 
prevenire i rischi che po-
trebbero comprometterne la 
continuità, vengono messe in 
atto strategie di salvaguardia 
mirate: dalla raccolta sistema-
tica di fotografie e testimo-
nianze, alla realizzazione di 
iniziative ed eventi collaterali 
che affiancano e valorizzano 
la rappresentazione teatrale, 
rafforzandone la trasmissione 
alle generazioni future.

Sacred Drama 
of Saints 
Placido and 
Benedetto: 
ri diauli d’ 
Campolattar 
Last Sunday of August

The Sacred Drama of Saints Plac-
ido and Benedetto is performed 
on the last Sunday of August in 
Campolattaro. It is a three-act 
play that recounts the tragicomic 
life of Saint Benedetto the Martyr, 
whose relic arrived in the town 
in 1787. With the arrival of Saint 
Placido in 1822, the local clergy 
associated the two saints within 
a familial narrative, giving rise 
to a new drama which, within 
a few years, became the most 
traditional festivity in the Sannio 
area, also known as the Festival of 
the Devils.
Set during the rule of Caesar 
Augustus in Asia, under the 
prefect Aurelian, at the dawn of 
Christianity, the drama tells the 
story of two “young brothers” 
discovered praying by their father, 

a priest of Jupiter. Arrested and 
forced to renounce the new 
faith, the brothers, protected by 
an angel and steadfast in their 
belief, choose to face martyrdom 
in order to attain the Kingdom of 
Heaven. The performance con-
cludes with the triumph of good 
over evil, leaving demons and 
infernal forces to lament their 
condition as sinners.
The staging of the martyrdom 
of Saints Placido and Benedetto 
engages the entire community, 
which participates as actors, 
technicians, costume makers 
or choir members. Beginning in 
June, under the coordination of 
the Pro Loco, residents devote 
themselves to preparing the 
Sacred Drama, which every inhab-
itant of Campolattaro knows and 
feels as their own. For genera-
tions, community members have 
embodied its characters, Placido, 
Benedetto, Asmodeus, Pluto, Is-
meno, Macrino, nurturing a strong 

sense of identity and awareness 
of the importance of preserving 
a shared cultural heritage. Many 
retain fragments of the script 
in memory, written in elevated, 
archaic Italian, a living testament 
to local tradition.
The relics of the Saints, which 
inspired the origin of the per-
formance, were donated to the 
parish church and the Oratory 
of the SS. Rosario in Campo-
lattaro: the first in 1727, from 
the Catacombs of Ciriaca or San 
Lorenzo on the Via Tiburtina; the 
second in 1822, taken from the 
Catacombs of Priscilla on the 
Via Salaria Nuova. The devotion 
of the people of Campolattaro 
towards the Saints was severely 
tested during the cholera morbus 
epidemic, when the population 
invoked their protection to avert 
contagion. On that occasion, for 
the first time, a member of the 
clergy composed an epigraph 
celebrating their virtues. By the 

late nineteenth century, profound 
fervour had grown around their 
figures, leading to the creation of 
a passio depicting the Saints as 
brothers, endowed with shared 
age, lineage, homeland and 
destiny. The dialogues were later 
revised in the early twentieth 
century by Giosuè De Agostini 
and accompanied by musical 
compositions by Alessandro 
Stradella.
The Sacred Drama of Saints Plac-
ido and Benedetto constitutes a 
genuine repository of collective 
memory and a fundamental 
identity marker of the communi-
ty’s cultural heritage. To mitigate 
risks that could compromise its 
continuity, targeted safeguarding 
strategies have been implement-
ed, including the systematic 
collection of photographs and 
testimonies, and the organisation 
of initiatives and collateral events 
that complement and enhance 
the theatrical performance, 
thereby strengthening its trans-
mission to future generations.

Benevento – Campolattaro
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Le maschere di 
Castel Morrone
Ultime due domeniche che 
precedono il Martedì Grasso 

Le maschere di Castel Mor-
rone vengono rappresentate 
nelle ultime due domeniche 
che precedono il Carnevale 
e il Martedì Grasso. In questi 
giorni, nel primo pomeriggio, 
una parata formata dalla Banda 
musicale “Città di Castel Mor-
rone”, dalla Quadriglia e da una 
piccola folla attraversa le strade 
della cittadina. Il festoso corteo 
giunge nelle diverse piazze del 
paese, dove le maschere sono 
pronte per iniziare la rappre-
sentazione. Le Maschere, inter-
pretate da soli uomini, vestono 
il ruolo di dame e cavalieri: una 
volta entrati in scena a coppie 
(cavalieri e dame), iniziano a 
ballare la Quadriglia coman-
data dal Mazziere, dando 
vita a uno spettacolo unico e 
suggestivo. Il Mazziere, con 
l’aiuto di un bastone, guida i 
ballerini impartendo comandi 
in un francese maccheronico. 
Terminata la Quadriglia, inizia 
la rappresentazione di una del-
le farse carnevalesche tipiche 
locali, come La Brunetta, I dieci 
figli, i dodici mesi, La Legge e la 
Zeza. Parti recitate e cantate si 
intrecciano raccontando storie 
tra humor e dramma tipico del-
lo spirito carnevalesco. Portata 
a termine la farsa e intonato il 
Rimpiazzà, canto tipico morro-
nese, ricomincia la quadriglia 
che saluta la piazza.
Elemento caratteristico del 
Carnevale di Castel Morrone è 
dato dalla messa in scena della 
farsa teatrale che ogni anno si 
alterna tra le cinque farse sto-
riche: La Legge, I dodici mesi, La 
Zesa (contraddistinta dal fatto 
che in questa versione il Pulci-
nella non è il marito di Zeza), 
“La Brunetta” e “I dieci figli”, che 

hanno un carattere fortemente 
identitario e inedito. La messa 
in scena si suddivide in tre atti: 
durante il primo atto c’è la qua-
driglia guidata dal Mazziere, 
che coordina il movimento dei 
figuranti aiutato da un bastone. 
Il secondo atto è il cuore della 
rappresentazione e vede l’en-
trata in scena dei diversi perso-
naggi di una delle cinque farse 
morronesi. Il terzo atto vede i 
figuranti intonare il Rimpiazzà 
alla fine della rappresentazione 
teatrale. Si tratta di un canto 
che esorta a lasciare quella 
piazza e a dirigersi verso quella 
successiva; in esso però si legge 
anche l’invito a vivere la vita 
con dinamismo, a non sprecare 
il proprio tempo: il canto recita 
infatti: “Rimpiazzà, rimpiazzà, 
alziamoci tutti, che il tempo 
perduto non tornerà mai più”. 
La preparazione delle Maschere 
di Castel Morrone richiede una 
partecipazione collettiva attiva 
che dura mesi: dalla scelta dei 
costumi per travestire la ma-
schera giusta alle prove degli 
attori figuranti.
Questa tradizione porta con sé 
lo spirito di condivisione e in-
clusione sociale: elemento in-
novativo è stato avvicinare i più 
piccoli alle maschere morrone-
si coinvolgendoli nel ballo della 
quadriglia. La quadriglia assu-
me un valore fortemente sim-
bolico dato anche dalla ritualità 
dei gesti, quasi a simboleggiare 
l’unione tra le generazioni. Il 
Carnevale morronese si rivela 
quindi una delle espressioni 
della cultura popolare in cui si 
fondono il collettivo e l’indivi-
duale, il mitico e il quotidiano, 
l’economico e lo psicologico in 
un vero e proprio linguaggio, in 
una serie di segni e di simboli 
dotati di un’eccezionale den-
sità semantica e di una forza 
d’urto destinata a provocare un 
“cambiamento” provvisorio di 
condizione sociale, esistenziale 
e addirittura di genere.

The masks of 
Castel Morrone
Last two Sundays preceding 
Shrove Tuesday 

The masks of Castel Morrone 
are performed on the last two 
Sundays before Carnival and 
on Shrove Tuesday. On these 
days, in the early afternoon, a 
procession made up of the “Città 
di Castel Morrone” Musical Band, 
the Quadriglia and a small crowd 
makes its way through the streets 
of the town. The festive proces-
sion reaches the various squares 
of the town, where the masks are 
ready to begin their performance. 
The masks, played by men only, 
take on the roles of ladies and 
knights. As soon as they enter 
the stage in pairs (knights and 
ladies), they begin to dance the 
quadrille, commanded by the 
Mazziere, creating a unique and 
evocative spectacle. The Mazziere 
directs the dancers with the help 
of a stick, giving orders in broken 
French. Once the quadrille is 
over, the performance of one of 
the typical local carnival farces 
begins, such as La Brunetta, I 
dieci figli, i dodici mesi, La Legge 
e la Zeza. The acting and singing 
parts intertwine, telling stories 
between humour and drama, typi-
cal of the carnival spirit. Once the 
farce is over and the rimpiazzà, a 
typical Morrone song, is sung, the 
quadrille begins again to welcome 
the square.
A characteristic element of the 
Carnival of Castel Morrone is the 
performance of the theatrical 
farce, which every year alternates 
between five historical farces: La 
Legge (The Law), I dodici mesi 
(The Twelve Months), La Zesa 
(characterised by the fact that 
in this version Punchinello is not 
Zeza’s husband), La Brunetta 
(The Brunette) and I dieci figli 
(The Ten Sons). The show is di-
vided into three acts: the first is 

the quadrille, led by the Mazziere, 
who coordinates the movements 
of the participants with the help 
of a stick. The second act is the 
heart of the performance, when 
the different characters from one 
of the five Morroño farces enter 
the stage. In the third act, the 
participants sing the Rimpiazzà at 
the end of the play. This is a song 
that urges people to leave the 
square and move on to the next 
one, but it can also be read as an 
invitation to live life dynamically 
and not to waste one’s time: 
“Rimpiazzà, rimpiazzà, let us all 
get up, the lost time will never 
come back”. 
The preparation of the masks of 
Castel Morrone requires an active 
collective participation that lasts 
for months: from the choice of 
costumes to the dressing of the 
right mask, to the rehearsals of 
the figurative actors.
This tradition is based on the 
spirit of sharing and social inte-
gration: an innovative element 
has been to bring the Morrone 

masks closer to the youngest 
children by involving them in the 
quadrille dance. The quadrille 
takes on a highly symbolic 
value, given also by the rituality 
of the gestures, almost as if to 
symbolise the union between the 
generations. The Morrone carnival 
is thus one of those expressions 
of popular culture in which the 
collective and the individual, the 
mythical and the everyday, the 
economic and the psychological 
merge into a veritable language, 
into a series of signs and symbols 
endowed with an extraordinary 
semantic density and a force 
of impact destined to provoke 
a temporary ‘change’ in social, 
existential and even gender 
conditions.
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Tammurriata 
giuglianese
Periodo pasquale 

La tammurriata è una pratica 
musicale, diffusa in alcune 
delimitate aree della Campa-
nia, che accompagna il ballo 
durante le feste rituali legate 
ai pellegrinaggi devozionali 
ad alcuni santuari dedicati al 
culto della Madonna (le “sette 
sorelle”). La tammurriata 
giuglianese o canto e ballo sul 
tamburo è caratterizzata dall’u-
tilizzo (insieme a strumenti 
quali la tammorra, le casta-
gnette, le tricchebballacche) del 
“sisco” o “siscariello”, una sorta 
di flauto diritto costruito con 
canne di lago, raccolte intorno 
al Lago Patria, sul quale viene 
innestato il becco di un flauto 
dolce. I protagonisti delle tam-
murriate sono tradizionalmen-
te organizzati in gruppi, a base 
prevalentemente familiare, 
definiti paranze. Il momento 
focale della tammurriata è il 
periodo pasquale, anche se la 
preparazione e l’allestimento 
dei carri delle paranze parte 
generalmente dalla festa di 
Sant’Antonio Abate, il 17 gen-
naio, data che simbolicamente 
dà inizio alle espressioni rituali 
campani primaverili.
La tammurriata giuglianese 
mira a valorizzare un itinerario 
rituale suddiviso in tre mo-
menti: i primi due devozionali, 
legati cioè al pellegrinaggio 
al santuario della Madonna 
dell’Arco di Sant’Anastasia 
(NA), all’alba del Lunedì in 
Albis, e al santuario della 
Madonna di Briano a Villa di 
Briano (CE), nel primo pome-
riggio della Domenica in Albis; 
il terzo appuntamento, invece, 
è di natura conviviale e ha luo-
go il Martedì in Albis, giorno 
di Pasquetta per i giuglianesi, 
quando le paranze si recano 

nei dintorni del Lago Patria 
per suonare, ballare, cantare, 
mangiare e bere en plein air, 
occupando ciascuna un posto 
ben definito.  
In ambito popolare, prima 
degli anni ’70, questo tipo 
di repertorio veniva indica-
to come canzone ‘ncopp ‘o 
tammuro ovvero, letteralmen-
te, canzoni sul tamburo. Il 
termine tammurriata è, invece, 
più di derivazione urbana ed 
è legato al repertorio del-
la canzone napoletana – si 
pensi a Tammurriata nera di E. 
Nicolardi- E. A. Mario del 1944 
(conosciuta soprattutto nella 
famosa versione incisa dalla 
Nuova Compagnia di Canto 
Popolare). La denominazione 
di tammurriata venne poi, 
però, utilizzata negli anni ’70 
nei lavori del musicista e ricer-
catore Roberto De Simone, il 
quale fu tra i primi a effettuare 
un’indagine approfondita sul 
repertorio del canto e ballo 
sul tamburo campano. Le aree 
principali di diffusione regio-
nale della tammurriata sono 
quattro: areale vesuviano, are-
ale dell’agro-nocerino-sarnese, 
areale maiorese-amalfitano, 
areale giuglianese-domiziano. 
E gli strumenti tradizional-
mente adoperati nelle varie 
aree sono il tamburo a cornice, 
detto tammurro o tammorra, 
poi le castagnette (idiofoni a 
concussione reciproca, simili 
alle nacchere spagnole), il 
putipù (membranofono a 
frizione, chiamato nell’area 
napolitana anche caccavella), il 
tricchebballacche o triccabbal-
lacche (idiofono a percussione 
reciproca) e, talvolta, anche lo 
scacciapensieri, detto anche 
tromba degli zingari, o la 
fisarmonica.
Nonostante la forte vivacità 
che la contraddistingue, anche 
tale pratica non resta indenne 
dai pericoli del mondo social 
e digitale che porta ad un gra-

duale isolamento degli attori 
della comunità rendendoli 
vulnerabili e talvolta soli. La 
tammurriata invece vive degli 
aspetti ludici e comunitari, e 
punta al divertimento e alla 
piena e libera socialità dei suoi 
interpreti.

Tammurriata 
giuglianese
Easter period 

Tammurriata is a musical practice 
that is prevalent in specific re-
gions of Campania. It is utilized to 
accompany dancing during ritual 
festivals that are associated with 
devotional pilgrimages to shrines 
that are dedicated to the cult of 
the Madonna (commonly referred 
to as the “seven sisters”). The 
tammurriata giuglianese, or canto 
e ballo sul tamburo - sing and 
dance on the drum, is distin-
guished by the incorporation 
of the “sisco” or “siscariello,” 
a unique straight flute crafted 
from lake reeds gathered around 
Lake Patria. This flute features 
a beak derived from a recorder 
and is played in conjunction with 
traditional instruments such as 
the tammorra, castanets, and 
tricchebballacche. The partici-
pants in tammurriate are typically 
organized into groups, often 
familial, known as paranze. The 
primary focus of the tammurriata 
is the Easter season, although the 
formation and preparation of the 
paranze generally commences 
with the Feast of St. Anthony the 
Abbot, celebrated on January 17. 
This date symbolically marks the 
beginning of the ritual spring in 
Campania.
The tammurriata giuglianese 
aims to enhance a ritual itinerary 
divided into three moments: 
the first two devotional, that 
is, linked to the pilgrimage to 
the sanctuary of the Madonna 

dell’Arco in Sant’Anastasia (NA), 
at dawn on Monday in Albis, and 
to the sanctuary of the Madonna 
di Briano in Villa di Briano (CE), in 
the early afternoon of Sunday in 
Albis;  the third event, on the oth-
er hand, is convivial in nature and 
takes place on Tuesday in Albis, 
Easter Monday for the people of 
Giugliano, when the paranze go to 
the surroundings of Lago Patria 
to play, dance, sing, eat and drink 
en plein air, each occupying a 
well-defined place.  
In popular circles, before the 
1970s, this type of repertoire was 
referred to as canzone ‘ncopp ‘o 
tammuro or, literally, songs on 
the drum. The term tammurriata 
is, on the other hand, more of an 
urban derivation and is related 
to the repertoire of Neapolitan 
song, think of Tammurriata nera 
by E. Nicolardi- E. A. Mario of 
1944 (best known in the famous 
version recorded by Nuova Com-
pagnia di Canto Popolare).
The term “tammurriata” was 
then employed in the 1970s 
by the musician and researcher 
Roberto De Simone, who was 
among the pioneers to conduct 
a comprehensive investigation of 
the repertoire of song and dance 
associated with the Campanian 
drum. The tammurriata has been 

observed to have a regional 
distribution that can be broadly 
divided into four areas. The 
Vesuvian, agro-nocerino-sarnese, 
maiorese-amalfitano, and 
giuglianese-domiziano areal are 
the four main areas of region-
al spread of tammurriata. The 
instruments traditionally used in 
the various areas are the frame 
drum, called the tammurro or 
tammorra, and the castagnette 
(reciprocal concussion idio-
phones, similar to the Spanish 
castanets). Other instruments 
include the putipù (friction 
membranophone, also called 
caccavella napolitana), the tric-
chebballacche or triccabballacche 
(reciprocal percussion idiophone), 
and sometimes even the scac-
ciapensieri, also called the gypsy 
trumpet or the accordion.
Despite its robust vitality, this 
practice is not immune to the 
perils of the social and digital 
realm, which have led to a gradual 
disconnection between commu-
nity members, rendering them 
susceptible to isolation and vul-
nerability. In contrast, tammurria-
ta flourishes in a context of play-
ful and communal engagement, 
with a particular emphasis on the 
enjoyment and the unrestricted 
sociability of its performers.

Promotori / Promoters: Associazione NuntiareNapoli – Giugliano in Campania D.D. n. 450 del 05.08.2024
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Antica 
Arte della 
Posteggia 
Napoletana – 
“ʼA Pusteggia”
La Posteggia napoletana è una 
performance musicale estem-
poranea eseguita sin da tempi 
remotissimi da cantanti e mu-
sicisti in luoghi pubblici come 
strade e trattorie di Napoli. 
È caratterizzata da esibizioni 
acustiche dal vivo di canzoni 
napoletane classiche, eseguite 
da un piccolo organico stru-
mentale composto da chitarra 
e altri strumenti quali man-
dolino, violino, fisarmonica, 
tamburello. Dopo aver svolto 
una vera e propria accoglien-
za musicale e turistica ‘ante 
litteram’ si richiede una offerta 
a piacere. Il repertorio include 
canzoni storiche del periodo 
tra la fine dell’800 e l’inizio 
del ʼ900. L’antica arte della 
posteggia napoletana prevede 
rigidamente che l’esecuzione 
sia svolta dal vivo e a memoria, 
senza l’ausilio di dispositivi 
di amplificazione per voci e 
strumenti e che i brani siano 
preferibilmente a richiesta 
degli spettatori. 
I posteggiatori sono cantanti e 
musicisti che esercitano la loro 
professione in massima parte 
nei locali di ristorazione che li 
accolgono. I musicisti, solita-
mente autodidatti, sono molto 
abili nell’eseguire il repertorio 
storico a memoria, introdu-
zioni e strofe comprese, nelle 
12 tonalità con i corretti giri 
armonici per adattarsi ai diver-
si cantanti. Da qui l’appellativo 
‘maestri ‘e cuncertino’, dove il 
concertino è nella accezione 
settecentesca di ‘bravi solisti’. 
La trasmissione del reperto-
rio della posteggia avviene 

oralmente, per imitazione, più 
raramente per ricerca su vecchi 
spartiti o registrazioni sonore. 
I posteggiatori apprendono 
ciascun brano in massima 
parte a orecchio, per poi ripro-
porlo mescolando gli elementi 
originali con apporti personali, 
quali abbellimenti melodici, 
riconfigurazione dell’accompa-
gnamento, vocalità più adatta 
alla comunicazione in spazi 
en plein air. Il posteggiatore 
e i suoi maestri ‘e concertino 
provvedono anche a creare una 
sorta di divisa riconoscibile 
per connotare il gruppo, che 
può essere in un elemento di-
stintivo come un cappello, uno 
scialle, un paio di occhiali, un 
gilet. Questo sia per definire 
da subito come artistica la loro 
prestazione distinguendosi dai 
comuni musicisti girovaghi, sia 
per stabilire un ricordo negli 
avventori, e quindi una rela-
zione che faciliterà i prossimi 
eventuali incontri. 
L’origine della posteggia na-
poletana è molto antica, quasi 
in continuità con l’attività dei 
rapsodi e degli iaculatores della 
Neapolis greco-romana. La 
presenza di posteggiatori nelle 
strade e nei banchetti napole-
tani è documentata in molte 
cronache storiche fin dal 1200. 
Nel XVI secolo, in particolare, 
vi fu una vera e propria prolife-
razione dei posteggiatori, tanto 
che nel 1569 si associarono in 
corporazioni per mutua assi-
stenza e tutela professionale, 
ottenendo indennità per ma-
lattia, premi per matrimonio e 
diritti di sepoltura. Nel ʼ500, i 
posteggiatori furono celebrati 
da poeti come Giovan Battista 
Basile e Giulio Cesare Cortese, 
e altri come Sgruttendio, Velar-
diniello, Giallonardo ‘e l’arpa, e 
Jacoviello. Nel ʼ700, Napoli era 
una meta ambita dai viaggiato-
ri, e Samuel Scharp documentò 
la presenza dei posteggiatori 
nelle sue “Lettere dall’Italia”.

Verso la fine dell’800 e i primi 
del ʼ900, iniziò il secolo d’oro 
della canzone napoletana e dei 
posteggiatori, descritti da poeti 
e scrittori del tempo come Guy 
de Maupassant che, nel 1865, 
descrisse le orchestre ambu-
lanti, o ancora Giosuè Carduc-
ci, Annie Vivanti, Ferdinando 
Russo e Gabriele D’Annunzio. 
Giuseppe De Francesco, detto 
‘o Zingariello, era uno dei po-
steggiatori più celebri, ammi-
rato anche da Richard Wagner. 
Un altro famoso posteggiatore 
fu Pietro Mazzone, detto ‘o 
rumano. Anche Enrico Caruso 
iniziò la sua carriera come 
posteggiatore.

Ancient Art 
of Neapolitan 
Posteggia – 
“’A Pusteggia”
The Neapolitan Posteggia is an 
impromptu musical performance 
performed since ancient times by 
singers and musicians in public 
places such as streets and tratto-
rias in Naples. It is characterized 
by live acoustic performances 
of classic Neapolitan songs, 
performed by a small instrumen-
tal ensemble consisting of guitar 
and other instruments such 
as mandolin, violin, accordion, 
tambourine. After performing a 
proper musical and tourist recep-
tion ‘ante litteram’ an offering at 
will is requested.  The repertoire 
includes historical songs from 
the period between the late 
1800s and early 1900s. The an-
cient art of Neapolitan posteggia 
rigidly requires the performance 
to be done live and from memory, 
without the support of ampli-
fication devices for voices and 
instruments, and that the songs 
are preferably at the request of 
the audience.

The posteggiatori are singers and 
musicians who mostly work in the 
restaurants that host them. The 
musicians, usually self-taught, 
are very skilled at performing the 
historical repertoire from mem-
ory, including introductions and 
stanzas, in the 12 keys with the 
correct harmonic turns to suit the 
different singers.  
Hence the term maestri e cuncer-
tino, where concertino in the 18th 
century meant good soloists. 
The repertoire of the posteggia is 
passed on orally, by imitation, or, 
more rarely, by studying old music 
or recordings.
The posteggiatori learn each 
piece mostly by ear and then 
play it again, mixing the orig-
inal elements with personal 
contributions such as melodic 
embellishments, reconfiguration 
of the accompaniment and vocals 
more suited to communication in 
the open air. The posteggiatore 
and his concertino masters also 
provide for the creation of a sort 
of recognisable uniform to signify 
the group, which can consist of 
a distinctive element such as a 
hat, a scarf, a pair of glasses, a 
waistcoat. This is both to immedi-

ately define their performance as 
artistic, distinguishing them from 
ordinary itinerant musicians, and 
to create a memory in the minds 
of the patrons, and thus a rela-
tionship that will facilitate future, 
possible encounters.
The origins of the Neapolitan 
posteggia are very ancient, 
almost in continuity with the ac-
tivity of the rhapsodes and iacu-
latores of Greco-Roman Neapolis. 
The presence of posteggiatori in 
Neapolitan streets and banquets 
is documented in many historical 
chronicles as early as the 1200s. 
In the 16th century in particular, 
there was a real proliferation of 
posteggiatori, so much so that 
in 1569 they joined together in 
guilds for mutual assistance and 
professional protection, obtaining 
sickness benefits, marriage 
premiums and burial rights. In 
the 1500s, posteggiatori were 
celebrated by poets such as 
Giovan Battista Basile and Giulio 
Cesare Cortese, and others such 
as Sgruttendio, Velardiniello, Gial-
lonardo ‘e l’arpa and Jacoviello. In 
the 1700s Naples was a popular 
destination for travellers and 
Samuel Scharp documented the 

presence of posteggiatori in his 
“Letters from Italy”.
Towards the end of the 18th 
century and the beginning of 
the 19th century, the golden age 
of Neapolitan song and of the 
posteggiatori began, described 
by poets and writers of the time, 
such as Guy de Maupassant, who 
described the travelling orches-
tras in 1865, or Giosuè Carduc-
ci, Annie Vivanti, Ferdinando 
Russo and Gabriele D’Annunzio. 
Giuseppe De Francesco, known as 
‘o Zingariello, was one of the most 
famous posteggiatore, admired 
even by Richard Wagner. Another 
famous posteggiatore was Pietro 
Mazzone, known as ‘o Rumano. 
Enrico Caruso also started his 
career as a valet.

Promotori / Promoters: I Posteggiatori della CampaniaNapoli – Napoli D.D. n. 450 del 05.08.2024
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Canzone 
classica 
napoletana
La canzone classica napoleta-
na, sviluppatasi a Napoli come 
repertorio musicale a partire 
dal XIX secolo, è culto, tradi-
zione, identità. Il 7 settembre 
del 1839, giorno della presen-
tazione del brano “Te voglio 
bene assaje” alla festa di Piedi-
grotta, può essere considerato 
la data ufficiale dell’inizio della 
canzone classica napoletana. Il 
testo è stato scritto da Raffaele 
Sacco e musicato da Filippo 
Campanella, anche se, in se-
guito, si è diffusa una leggenda 
popolare che vorrebbe Gaetano 
Donizetti come autore. Proprio 
le celebrazioni della Festa 
di Piedigrotta sono state le 
occasioni ideali per l’esibizio-
ne delle nuove canzoni con la 
partecipazione, tra gli autori, 
di personalità come Salvatore 
di Giacomo, Libero Bovio, E. 
A. Mario, Ferdinando Russo, 
Ernesto Murolo, che sono stati 
i protagonisti dell’epoca d’oro, 
a cavallo tra l’Ottocento e il 
Novecento. 
La vera canzone napoletana 
comincia a prendere forma 
intorno al ’500 con la villa-
nella, di origine napoletana, 
che si diffuse rapidamente 
in tutta Europa. La villanella, 
o canzone villanesca, è una 
forma di canzone profana, 
nata in Italia proprio sul finire 
del ’500 e apparsa in principio 
a Napoli, che influenzò la più 
tarda forma della canzonetta 
e, in seguito del madrigale. 
L’argomento delle villanelle era 
generalmente rustico, comico e 
spesso satirico, di frequente si 
parodiava il manierismo della 
musica di allora. Successiva-
mente, nel ’600 si afferma la 
tarantella, nel ’700 si svilup-
pano le serenate, dediche alla 

propria amata fatta con il 
calascione, antico strumento 
napoletano simile alla chitarra, 
e l’800 a segna una vera svolta 
per la canzone napoletana 
classica: verso la fine del seco-
lo, poeti e musicisti di grande 
fama internazionale comincia-
no a interessarsi alla musica 
napoletana; famosa è la figura 
del cantastorie, che conosceva 
a memoria i suoi canti in rima 
e li divulgava con piglio simile 
a quello teatrale a un popolo 
che, nella stragrande maggio-
ranza dei casi, era analfabeta. 
Si arriva così alla prima metà 
del ’900, periodo floridissimo 
per la canzone napoletana, 
con autori che compongono 
opere che, a distanza di oltre 
100 anni, sono ancora molto 
ascoltate e amate. Le classiche 
canzoni napoletane racconta-
vano la città di Napoli in tutte 
le sue sfumature: paesaggi, 
figure sociali e storie d’amore. 
In quell’epoca tutti si identi-
ficavano nel sistema di valori 
espressi in quelle note, e per 
questo motivo è una musica 
che rappresentava un momen-
to di unione. Dal secondo con-
flitto mondiale Napoli ne uscì 
devastata, e le canzoni descris-
sero i tragici eventi. In quegli 
anni, Roberto Murolo divenne 
l’interprete per eccellenza della 
canzone tradizionale napole-
tana, mentre Renato Carosone 
conquistò il pubblico con le 
sue doti di pianista jazz fuse 
con i ritmi africani e ameri-
cani. Nel 1970, con la crisi del 
Festival di Napoli, la classica 
canzone napoletana perse ogni 
legame con il passato. In quegli 
anni si affermarono diversi 
generi musicali, espressione 
del sottoproletariato urbano, 
come la sceneggiata, la canzo-
ne neomelodica e, più avanti, il 
Tarumbò di Pino Daniele.

Classical 
Neapolitan 
song 
The Neapolitan classical song, 
which has developed as a musical 
repertoire in Naples since the 
19th century, is a cult, a tradition, 
an identity. 7 September 1839, 
the day of the presentation of the 
song “Te voglio bene assaje” at 
the Piedigrotta Festival, can be 
considered the official date of the 
beginning of the Neapolitan clas-
sical song. The text was written by 
Raffaele Sacco and set to music 
by Filippo Campanella, although a 
popular legend has since spread 
claiming Gaetano Donizetti as 
the author. The celebrations of 
the Piedigrotta were the ideal 
occasion for the performance of 
the new songs, with the partic-
ipation, among the authors, of 
personalities such as Salvatore di 
Giacomo, Libero Bovio, E.A. Mario, 
Ferdinando Russo and Ernesto 
Murolo, protagonists of the gold-
en age at the turn of the 19th and 
20th centuries.
The true Neapolitan song began 
to take shape around 1500 with 
the villanella, of Neapolitan origin, 
which quickly spread throughout 
Europe. The villanella, or villan-
esque song, is a form of secular 
song that originated in Italy at the 
end of the 16th century and first 
appeared in Naples, influencing 
the later form of the canzonet-
ta and later the madrigal. The 
subject matter of the villanelle 
was generally rustic, comic and 
often satirical, often parodying 
the mannerism of the music of 
the time. The 17th century saw 
the rise of the tarantella, the 18th 
century saw the development 
of the serenata, dedications 
to the beloved made with the 
calascione, an ancient Neapolitan 
instrument similar to the guitar, 
and the 19th century marked a 
real turning point for classical 

Neapolitan song: Towards the 
end of the century, internationally 
renowned poets and musicians 
began to take an interest in 
Neapolitan music; the figure of 
the balladeer is famous, who 
knew his rhyming songs by heart 
and transmitted them to a largely 
illiterate population with a flair 
similar to that of the theatre. This 
brings us to the first half of the 
20th century, a period of great 
splendour for Neapolitan song, 
with authors composing works 
that, more than 100 years later, 
are still very much listened to 
and loved. The classic Neapolitan 
songs told of the city of Naples in 
all its nuances: landscapes, social 
figures and love stories. At that 
time, everyone identified with 
the system of values expressed 
in those notes, so music was a 
moment of unity. Naples was 
devastated by the Second World 
War and the songs described 

the tragic events. In those years, 
Roberto Murolo became the 
quintessential interpreter of 
traditional Neapolitan song, while 
Renato Carosone conquered the 
public with his skills as a jazz pia-
nist, fusing African and American 
rhythms. In 1970, with the crisis 
of the Naples Festival, classical 
Neapolitan song lost all connec-
tion with the past. In those years, 
various musical genres, expres-
sions of the urban underclass, 
such as the sceneggiata, the 
neo-melodic song and, later, 
Pino Daniele’s Tarumbò, asserted 
themselves.
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La maschera 
di Pulcinella
Pulcinella è una maschera co-
mica nata nel seno della Com-
media dell’Arte agli inizi del 
secolo XVII a Napoli e presente 
e viva in molti generi della 
tradizione letteraria, teatrale e 
musicale scritte e orali. Pulci-
nella ha espresso ed esprime 
tuttora, attraverso la scena, 
le maggiori potenzialità della 
lingua napoletana e al tempo 
stesso ha esercitato una forte 
influenza su di essa, arricchen-
done le potenzialità e le risorse 
espressive e contribuendo alla 
sua diffusione fuori regione. 
La maschera di Pulcinella 
caratterizza anche la produ-
zione artigianale, il cinema 
di ambientazione campana e 
la fumettistica di produzione 
locale e nazionale. Inoltre, 
occupa un posto di rilievo 
nell’oggettistica di arredamen-
to, in quella apotropaica e, in 
misura minore, tra i giocattoli 
destinati all’infanzia. Queste 
presenze di Pulcinella attesta-
no la sua appartenenza alla 
cultura popolare e al tempo 
stesso alla cultura dell’élite e 
dei ceti intermedi.
Pulcinella attraversa trasver-
salmente una molteplicità di 
territori, categorie sociali e set-
tori professionali. Nel teatro di 
figura, i titolari, gli esecutori e i 
trasmettitori sono i burattinai, 
marionettisti e pupari, di solito 
figli d’arte, i quali tradizional-
mente acquisiscono capacità 
e competenze in famiglia. Nel 
campo dell’artigianato artisti-
co, i titolari e gli esecutori del 
prodotto artistico sono di soli-
to gli stessi maestri presepian-
ti, ma non mancano giovani 
produttori, autonomi rispetto 
alla tradizione del presepe. La 
trasmissione del mestiere per 
vie familiari è ancora accen-
tuata, ma da qualche decennio 

i giovani operatori possono 
formarsi nelle scuole e negli 
istituti d’arte e poi attraverso 
la pratica. 
Da un punto di vista semanti-
co, Pulcinella è stato oggetto di 
uno straordinario investimen-
to emotivo che ha plasmato 
l’immaginario collettivo, 
trasformandolo nel guardia-
no magico della casa e della 
bottega, nel difensore della 
comunità, nel messaggero 
della città e nel garante dello 
scambio culturale con l’ester-
no. Nella sua filosofia concreta, 
la gente percepisce Pulcinella 
come una rappresentazione 
speculare della propria visione 
del mondo e una spia delle 
proprie contraddizioni. Sotto 
molti aspetti Napoli si è rico-
nosciuta e raccontata attraver-
so la sua maschera principale. 
Ma al tempo stesso Pulcinella è 
una versione partenopea dalla 
figura del trickster, il “burlone 
divino” presente in tutte le 
culture del pianeta, di cui ripe-
te le caratteristiche di fondo, 
tradotte nel linguaggio e nella 
cultura del proprio territori.

The mask 
of Punchinello
Pulcinella is a comic mask born 
in the bosom of the Commedia 
dell’Arte at the beginning of 
the 17th century in Naples and 
present and alive in many genres 
of the written and oral literary, 
theatrical and musical tradition. 
Pulcinella has expressed and still 
expresses, through the stage, 
the greatest potential of the 
Neapolitan language and at the 
same time has exerted a strong 
influence on it, enriching its po-
tential and expressive resources 
and contributing to its diffusion 
outside the region. 
The Punchinello mask also char-
acterizes handicraft production, 

cinema with a Campania setting 
and comic strips of local and na-
tional production. It also occupies 
a prominent place in furnishing 
objects, in apotropaic objects 
and, to a lesser extent, among 
toys for children. These presenc-
es of Punchinello attest to his 
belonging to popular culture and 
at the same time to the culture 
of the elite and intermediate 
classes.
Pulcinella crosses a multiplicity 
of territories, social catego-
ries and professional sectors. 
In figure theatre, the owners, 
performers and transmitters 
are the puppeteers, marionette 
players and puppet masters, 
usually children of the art, who 
traditionally acquire skills and 
expertise within the family. In the 
field of artistic craftsmanship, 
the owners and executors of the 
artistic product are usually the 
crib-masters themselves, but 
there is no shortage of young 
producers, autonomous from the 
crib tradition. The transmission of 
the craft through family channels 
is still accentuated, but for some 
decades young operators have 
been able to train in schools and 
art institutes and then through 
practice. 
From a semantic point of view, 
Punchinello has been the object 
of an extraordinary emotional in-
vestment, which has shaped the 
collective imagination, transform-
ing him into the magical guardian 
of the home and workshop, the 
defender of the community, the 
messenger of the city and the 
guarantor of cultural exchange 
with the outside world. In his con-
crete philosophy, people perceive 
Punchinello as a mirror image of 
their worldview and a spy of their 
own contradictions. 
In many ways, Naples has recog-
nized and narrated itself through 
its main mask. But at the same 
time, Pulcinella is a Neapolitan 
version of the trickster figure, the 
‘divine prankster’ present in all 

the cultures of the planet, whose 
basic characteristics he repeats, 
translated into the language and 
culture of his own territory.
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Tammurriata 
di Pimonte
La Tammurriata di Pimonte, o 
“ballo sul tamburo”, consiste 
nell’esecuzione cantata di un 
testo di tipo sillabico con l’ac-
compagnamento di uno o più 
tamburi, nacchere o castagnet-
te; su tale impostazione ritmi-
ca, viene eseguita e ballata la 
tammurriata. La tammurriata 
pimontese ha un proprio stile 
esecutivo, coreutico e narrati-
vo, caratterizzato da evocazio-
ni di storie e micronarrazioni a 
sfondo mitico-rituale. Secondo 
alcuni musicologi, dai testi 
tradizionali della tammurriata 
pimontese sarebbero derivate 
due famose canzoni napoleta-
ne: Spingole francesi e Fenesta 
ca’ lucivi. Gli aspetti coreutici 
della danza variano in relazio-
ne ai protagonisti: se a danzare 
la pimontese sono un uomo e 
una donna, la coreutica assu-
me caratteristiche di una dan-
za di corteggiamento; se invece 
la danza viene eseguita da due 
uomini, diventa un duello, un 
confronto agonistico.
La tammurriata pimontese è 
parte integrante del patrimo-
nio culturale immateriale loca-
le e la trasmissione avviene per 
via orale o mediante imitazio-
ne. Le tecniche esecutive degli 
strumenti popolari e dei reper-
tori vanno apprese frequen-
tando i maestri e partecipando 
alle occasioni di incontro e di 
esecuzione della tammurriata. 
Il linguaggio della tammur-
riata a Pimonte costituisce un 
sistema espressivo carico di 
significati sociali e simbolici 
pienamente funzionali. La 
tammurriata ha assunto il ruo-
lo di genere artistico-musicale 
e coreutico veicolante l’appar-
tenenza sociale alla comunità 
di riferimento. Oggi assistiamo 
a una ripresa di queste tradi-
zioni popolari e, tra queste, la 

tammurriata sta conoscendo 
un felice revival.
Un tempo, la tammurriata 
emergeva e prendeva corpo in 
determinate occasioni di tipo 
conviviale e festivo, accom-
pagnata da cibi rituali e vino. 
Il periodo della vendemmia, 
della mietitura e della raccolta 
delle ulive erano importanti 
momenti di festa. In seguito, la 
tammurriata si è legata a oc-
casioni di carattere sacro come 
festività mariane, pellegrinag-
gi, feste liturgiche natalizie e 
pasquali e feste per l’inizio del 
nuovo anno, dove ha assunto 
la forma di canti di questua.
La si può osservare e ascoltare 
principalmente durante la fe-
sta di Sant'Anna a Lettere. Qui, 
infatti, nella notte del sabato 
successivo al 26 luglio, conver-
gono cantautori e suonatori 
che ballano e cantano dalla 
mezzanotte in poi in onore di 
Sant'Anna.
La tammurriata pimontese è 
sempre stata eseguita da con-
tadini, taglialegna, raccoglitori 
di fascine e carbonai. Essa è 
conosciuta e diffusa in tutte 
le frazioni di Pimonte e nelle 
vicine e confinanti frazioni del 
comune di Gragnano. Oggi i 
protagonisti non sono solo gli 
anziani contadini o i lavoratori 
della montagna, ma partecipa-
no alle esecuzioni anche i loro 
figli e i nipoti.

Tammurriata 
of Pimonte
The Tammurriata di Pimonte, or 
‘dance to the rhythm of drums’, 
consists of singing of a syllabic 
text with the accompaniment of 
one or more drums, or castanets: 
the tammurriata is performed 
and danced to this rhythmic 
setting. The Pimontese tammur-
riata has its own performing, 
choreographic and narrative style, 

characterized by evocations of 
stories and micro-narratives with 
a mythical-ritual background. 
According to some musicologists, 
two famous Neapolitan songs, 
French Spingole and Fenesta 
ca’ lucivi (Window that Shines) 
derived from the traditional lyrics 
of the Pimontese tammurriata. 
The aspects of the dance vary 
in relation to the protagonists; 
if a man and a woman dance the 
pimontese, the dance takes on 
the characteristics of a courtship 
dance; on the other hand, if the 
dance is performed by two men, 
it becomes a duel, a competitive 
confrontation.
The Pimontese tammurriata 
is an integral part of the local 
intangible cultural heritage and 
is transmitted orally or through 
imitation. Performance tech-
niques of folk instruments and 
repertoires should be learned by 
watching the masters and partic-
ipating in tammurriata meetings 
and performances.
The language of the tammurriata 
in Pimonte constitutes an ex-
pressive system loaded with fully 
functional social and symbolic 
meanings. The tammurriata has 
taken on the role of an artis-
tic-musical and choreographic 
genre conveying social belonging 
to the community of reference. 
Today we are witnessing a revival 
of these folk traditions and, 
among them, the tammurriata is 
experiencing a fortunate revival.
At one time, tammurriata 
emerged and took shape on 
certain convivial and festive 
occasions, accompanied by 
ritual foods and wine. The time of 
harvest, reaping and olive picking 
were important festive occasions. 
Later, the tammurriata became 
linked to occasions of a sacred 
nature such as Marian festivals, 
pilgrimages, Christmas and East-
er liturgical feasts and New Year 
celebrations, where they took the 
form of songs for the collection 
of offerings.

It can be observed and heard 
mainly during the S. Anna festival 
in Lettere. Here, in fact, on the 
night of the Saturday following 
July 26th, singers and musicians 
converge, dancing and singing 
from midnight onwards in honour 
of Saint Anne.
The Pimonte tammurriata has al-
ways been performed by farmers, 
woodcutters, bundle collectors 
and charcoal burners. It is known 
and widespread in all the hamlets 
of Pimonte and in the neighbor-
ing and bordering hamlets of the 
municipality of Gragnano. Today, 
the protagonists are not only 
the elderly farmers or mountain 
workers, but also their children 
and grandchildren participate in 
the performances.
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Don Annibale 
– Farsa 
carnevalesca 
di Eboli
Domeniche che precedono 
il Carnevale 

La farsa carnevalesca ebolitana 
del “Don Annibale” viene reci-
tata per le piazze del paese nel-
le domeniche che precedono il 
Carnevale e il Martedì Grasso, 
ultimo giorno di Carnevale, da 
sei attori amatoriali accom-
pagnati da musicisti. Nata ai 
primi del ’700 per mano di 
autori ignoti e tramandata di 
generazione in generazione 
fino ai giorni nostri, ha subito 
un periodo di stasi durante la 
Grande Guerra; fu ripresa nel 
1929, recitata come in origine 
fino al 1940 e, per alcuni anni, 
dopo la fine della Seconda 
Guerra Mondiale. Ovunque 
veniva accolta da applausi e 
consensi; finiva a tardissima 
ora della sera e si conclude-
va con una ballata, cantata e 
suonata nelle case delle varie 
famiglie che, con abbondan-
ti mangiate, ospitavano i 
figuranti. I personaggi della 
farsa, tutti maschi in quanto 
all’epoca recitare era interdetto 
alle donne, sono Don Annibale, 
Giulietta, Zì Aniello, Dottore, 
Carolina, Pulcinella. La trama 
è incentrata sulla celebrazio-
ne dell’unione tra Giulietta 
e il protagonista principale, 
Don Annibale, contrastato da 
zì Aniello, padre di Giulietta. 
Con l’aiuto di un interme-
diario, il Dottore, che tutti i 
mali guarisce, i due riescono a 
convolare a nozze. Il Dottore, 
però, deve far fronte a un altro 
problema: Carolina, sua serva, 
è innamorata di Pulcinella, e 
quest’ultimo vuole sposarla. Il 
Dottore non può far altro che 

acconsentire alle nozze: così la 
farsa si conclude con un invito 
rivolto a tutti i presenti a par-
tecipare al matrimonio tra Don 
Annibale e Giulietta, accompa-
gnato da una tarantella napo-
letana eseguita dai musicisti, 
parte integrante del gruppo in 
maschera, sempre presenti in 
queste esibizioni.
In anni recenti, grazie a un 
interesse sempre crescente, la 
farsa è riuscita ad arrivare ben 
oltre Eboli; le città e i paesi 
limitrofi, infatti, chiedono di 
poter ospitare la farsa, anche al 
di fuori dei festeggiamenti del 
Carnevale. 

Don Annibale 
– the carnival 
farce of Eboli
Sundays preceding Carnival 

The Eboli carnival farce of “Don 
Annibale” is recited through 
the town squares on Sundays 
preceding carnival and on Mardi 
Gras, the last day of Carnival, 
by six amateur actors accom-
panied by musicians. The text 
is believed to have originated in 
the early 1700s, with the authors 
remaining unknown. It has been 
handed down from generation to 
generation until the present day. 
However, it suffered a lull during 
the Great War. It was revived in 
1929 and performed as originally 
until 1940. It was then performed 
for a few years after the end of 
World War II. The performance 
was met with enthusiastic ap-
plause and acclaim, concluding 
late into the evening with a ballad, 
sung and played in the homes of 
the various families who hosted 
the performers, accompanied by 
a lavish feast. The characters in 
the farce, all of whom were male, 
as female actors were prohibited 
from performing at the time, are: 

Don Annibale, Giulietta, Zì Aniello, 
Dottore, Carolina, and Pulcinella. 
The plot revolves around the 
union between Juliet and the pro-
tagonist Don Annibale, which is 
opposed by Zì Aniello, Giulietta’s 
father.
With the assistance of an inter-
mediary, the Doctor Who Cures All 
Evils, the two are able to proceed 
with the marriage ceremony. The 
Doctor, however, encounters 
another challenge: Carolina, his 
servant, has developed romantic 
feelings for Punchinello, who is 
now seeking to marry her. The 
Doctor is thus compelled to 
consent to the nuptials. The farce 
concludes with an invitation to 
all present to attend the wedding 
between Don Annibale and Giuli-
etta, accompanied by a Neapol-
itan tarantella performed by the 
musicians, an integral part of the 
masked group who are always 
present at these performances.
In recent years, the popularity of 
the farce has grown considerably, 
with requests to host the per-
formance coming not only from 
Eboli but also from neighbouring 
cities and towns, even outside 
the context of the carnival fes-
tivities.

Promotori / Promoters: Comunità ebolitanaSalerno – Eboli D.D. n. 450 del 05.08.2024
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Battenti di 
Minori – Canti 
plurisecolari 
della Settimana 
Santa
Settimana Santa 

Il Canto dei Battenti di Minori 
è un canto plurisecolare into-
nato per annunciare le ultime 
ore della vita di Cristo, durante 
le processioni solenni della 
Settimana Santa. Tale tradi-
zione risale al XIV secolo, ma 
studi recenti hanno dimostrato 
che le strofe che si cantano, 
tuttora, sono melodie definite 
e fissate nel successivo periodo 
barocco. La processione conta 
circa 120 Battenti, vestiti di 
bianco, cinti da una rozza 
corda di canapa e con il volto 
coperto da un cappuccio, di cui 
ottanta designati al canto e il 
resto costituito da bambini che 
portano il “lampione”, ossia il 
cero simbolo della passione di 
Cristo. 
Il canto, tramandato oralmente 
da generazioni, è caratteriz-
zato dalla differenza del tono 
di voce che si divide in tono “e 
vascie” (di sotto) e “e ncoppe” 
(di sopra), distinzione che na-
sce dalla presenza di due con-
fraternite attive sul territorio. 
Anticamente le due congreghe 
si alternavano nell’armonizza-
zione dei canti della Setti-
mana Santa. Il Giovedì Santo, 
l’Arciconfraternita del SS. 
Sacramento dava inizio ai sacri 
riti della morte e passione di 
Cristo intonando il “ton’ e va-
scie”, definizione data non solo 
dalla tonalità più bassa, ma 
anche dal fatto che la congrega 
fosse ubicata “abbasc’”, ossia in 
pianura. Invece, la mattina del 
Venerdì Santo spettava all’Arci-
confraternita del SS. Rosario di 

Villa Amena continuare in “ton’ 
e ncoppe”, ossia l’armonizza-
zione del canto in una tonalità 
più alta e caratteristica della 
zona collinare di Minore dove 
appunto si trova la cappella 
della Madonna del Rosario. 
La processione penitenziale del 
Giovedì Santo si svolge lungo 
le vie cittadine e termina, in 
tarda serata, nella Basilica di 
Santa Trofimena. Mentre all’al-
ba del Venerdì Santo, i Battenti 
raggiungono con il loro canto 
anche le frazioni più lontane 
dal centro cittadino, per poi far 
ritorno nella Basilica di Santa 
Trofimena a mezzogiorno e in-
tonare l’ultima penitenziale. Ai 
canti in strada si aggiungono 
i canti “e rind’ a chiesa” (canti 
in chiesa), delle vere e proprie 
invocazioni alla Madonna che 
si eseguono durante la visita al 
“sepolcro” (l’Altare della Repo-
sizione), il “Pianto di Maria” e 
il canto “Sento l’amaro pianto”, 
l’unico non eseguito a cappella, 
che viene cantato il Venerdì 
Santo sera durante la proces-
sione del Cristo Morto. 
Negli ultimi anni, diversi 
studiosi si sono accostati allo 
studio dei canti e dei riti dei 
Battenti di Minori dal punto 
di vista teologico, musicale e 
antropologico, come il teologo 
prof. padre Edoardo Scogna-
miglio, l’antropologo prof. 
Luigi Maria Lombardi-Satriano 
e l’etnomusicologo Roberto 
De Simone. Oggi i canti sono 
custoditi e tramandati con 
orgoglio dall’Arciconfraternita 
del SS. Sacramento.

Battenti 
di Minori 
– Centuries-
old songs 
of Holy Week
Holy Week 

The Canto dei Battenti di Minori is 
a centuries-old song sung during 
the solemn processions of Holy 
Week to announce the last hours 
of Christ’s life. The tradition dates 
back to the 14th century, but 
recent studies have shown that 
the verses still sung today are 
melodies defined and fixed in the 
late Baroque period. The proces-
sion is made up of around 120 
Baptists, dressed in white, girded 
with a rough hemp rope and with 
their faces covered by a hood, 
eighty of whom are designated to 
sing and the rest are children who 
carry the ‘lampstand’, the candle 
that symbolises the Passion of 
Christ. 
The song, which has been passed 
down orally for generations, is 
characterised by the difference 
in the tone of the voice, which 
is divided into “e vascie” (down) 
and “e ncoppe” (up), a distinction 
that comes from the presence of 
two active confraternities in the 
area. In ancient times, the two 
confraternities took it in turns 
to harmonise the songs of Holy 
Week. On Maundy Thursday, the 
Arciconfraternita del SS. Sacra-
mento would begin the sacred 
rites of the Death and Passion of 
Christ by intoning the ‘ton’ e vas-
cie, a definition given not only by 
its lower tonality but also by the 
fact that the parish was located 
‘abbasc’, i.e. on the plain. Instead, 
on the morning of Good Friday, 
the Archconfraternity of the 
Most Holy Rosary of Villa Amena 
continued in ‘ton’ e ncoppe, that 
is, harmonising the chant in a 

higher tonality, characteristic of 
the hilly area of Minore, where the 
Chapel of Our Lady of the Rosary 
is located. 
On Maundy Thursday, the 
penitential procession passes 
through the streets of the city 
and ends late in the evening at 
the Basilica of Santa Trofimena. 
On Good Friday, at dawn, the 
“battenti” sing to the hamlets fur-
thest from the city centre, before 
returning at midday to the Ba-
silica of Santa Trofimena to sing 
the last penitential. In addition 
to the songs sung in the streets, 
there are the “e rind’ a chiesa” 
(songs sung in the church), real 
invocations to the Madonna, sung 
during the visit to the “sepulchre” 
(altar of the Reposition), the 
“Pianto di Maria” (Mary’s lament) 
and the song “Sento l’amaro pian-
to” (I feel the bitter cry), the only 
one not sung a cappella, which 
is sung on Good Friday evening 
during the procession of the dead 
Christ. 
In recent years several scholars 

have studied the songs and 
rites of the Battenti di Minori 
from a theological, musical and 
anthropological point of view, 
such as the theologian Father 
Edoardo Scognamiglio, the 
anthropologist Professor Luigi 
Maria Lombardi-Satriano and 
the ethnomusicologist Roberto 
De Simone. Today the songs are 
proudly preserved and transmit-
ted by the Arciconfraternita del 
SS. Sacramento.
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“Carnuluvaro 
mio” – 
Cosentini 
e il Carnevale 
di una volta – 
La ballata 
di Zeza 
Martedì Grasso 

Il Carnevale di Cosentini, a 
Montecorice (Salerno), è una 
tradizione annuale che coin-
volge l’intera comunità. 
La festa inizia con una proces-
sione di maschere al suono dei 
campanacci del Diavolo e delle 
trombe di cipolle, seguita dalla 
falce della Morte. Durante il 
corteo, il Cardalana recita versi 
ironici alle persone affacciate 
ai balconi, mentre una proces-
sione di spose invita al matri-
monio di Vicenzella, ostacolato 
da suo padre Pulcinella.
La celebrazione del Martedì 
Grasso si divide in tre momen-
ti principali: il corteo per le vie 
del paese, con visite casa per 
casa alla ricerca di polpette 
e vino; la ballata di Zeza e la 
tarantella, con protagonisti 
Pulcinella, sua moglie Zeza, la 
figlia Vicenzella e lo spasiman-
te Zi’ Ron Nicola; la condivi-
sione del cibo e del vino offerti 
durante il falò in cui viene bru-
ciato Carnuluvaro, un pupazzo 
che rappresenta l’essenza del 
Carnevale.
Il borgo viene decorato con 
maschere di cartapesta e pen-
tole, e sotto gli archi si trovano 
rappresentazioni degli antichi 
mestieri. Le maschere, tra cui 
Diavolo, Morte, Monaco, Turco 
e molte altre, interagiscono 
con gli abitanti lungo le strade 
e nelle case. La tofa annuncia 
l’arrivo dei màschkari, e solo il 

Martedì Grasso viene portato 
in processione Carnuluvaro.
La Ballata di Zeza è il fulcro 
della rappresentazione, con un 
coro che commenta ironica-
mente la scena, ricordando il 
coro della tradizione teatrale 
greca. La tarantella finale è 
ballata sulle note di “Abbal-
late zorie meje” e altri canti 
popolari.
Un’altra figura centrale è Qua-
resima, una bambola di pezza 
vestita di nero, appesa tra due 
balconi ogni Mercoledì delle 
Ceneri. La tradizione coinvolge 
tutta la comunità, che parte-
cipa offrendo cibo e bevande, 
interagendo con le maschere e 
partecipando ai balli e al falò 
finale.
Il Carnevale di Cosentini ha 
avuto il suo picco negli anni 
’50 del Novecento, ma le sue 
origini sono probabilmen-
te più antiche. Per tutto il 
periodo del Carnevale, dalla 
festa di Sant’Antonio Abate 
(Sant’Antuono, màschkare e 
suoni, il 17 gennaio) fino al 
Martedì Grasso, ogni dome-
nica i màschkari andavano 
in giro portando la rappre-
sentazione nei vari paesi 
della Socia (Fornelli, Zoppi, 
Ortodonico), dedicando ogni 
domenica a un borgo. Dai ri-
cordi di chi ha vissuto quegli 
anni emerge l’importanza 
dello scambio con i borghi 
vicini, che si realizzava anche 
attraverso la figura di perso-
ne come Giuseppe Giannella 
(Peppebreo) che dal vicino 
paese di Serramezzana 
veniva a istruire gli “attori” e 
i màschkari, portando anche 
i costumi. Per alcuni anni la 
rappresentazione della “Zeza” 
era stata abbandonata. Al 
contrario, la maschkarata e 
le visite casa per casa si sono 
ininterrottamente mante-
nute. Grazie al ricorso alle 
fonti orali e a un costante 
confronto con gli ultimi rap-

presentanti della generazione 
che aveva vissuto di persona 
il Carnevale degli anni ʼ50, 
l’Associazione Euphòria, che 
ha nel recupero delle tradizio-
ni locali uno dei suoi primari 
obiettivi, ha recuperato anche 
la Ballata, ricostruendo intera-
mente il Carnevale tradizionale 
di Cosentini. 

“Carnuluvaro 
mio” – Cosentini 
and the carnival 
of yesteryear 
– The Ballad 
of Zeza
Shrove Tuesday 

The Carnival of Cosentini, in 
Montecorice, Salerno, is an annual 
tradition that involves the entire 
community. The celebration be-
gins with a procession of masks 
accompanied by the sound of 
devil’s bells and onion trum-
pets, followed by the Scythe of 
Death. During the procession, the 
Cardalana recites ironic verses to 
the people on the balconies, while 
a procession of brides invites Vi-
cenzella to the wedding, which is 
prevented by her father Pulcinella.
The carnival celebration is divided 
into three main moments: the 
procession through the streets of 
the village, with house to house 
visits in search of meatballs and 
wine; the ballad of Zeza and the 
tarantella, with Pulcinella, his wife 
Zeza, daughter Vicenzella and 
beau Zi’ Ron Nicola; and the shar-
ing of food and wine around the 
bonfire, where the Carnuluvaro, a 
puppet representing the essence 
of the carnival, is burned.
The village is decorated with 
papier-mâché masks and pots, 
and under the arches are repre-

sentations of ancient crafts. 
The masks, including the Devil, 
Death, Monk, Turk and many 
others, interact with the inhab-
itants along the streets and in 
the houses. The tofa announces 
the arrival of the màschkari, and 
only on Carnival the carnuluvaro 
is carried in procession.
The Ballad of Zeza is the cen-
trepiece of the play, with a chorus 
ironically commenting on the 
scene, reminiscent of the chorus 
in the Greek theatrical tradition. 
The final tarantella is danced to 
the tune of “Abballate zorie meje” 
and other folk songs.
Another central figure is Lent, a 
rag doll dressed in black that is 
hung between two balconies ev-
ery Ash Wednesday. The tradition 
involves the whole community, 
which participates by offering 
food and drink, interacting with 

the masks, dancing and the final 
bonfire.
The Cosentini carnival reached its 
peak in the 1950s, but its origins 
are probably much older. During 
the whole carnival period, from 
the feast of St. Anthony (Sant’An-
tuono, màschkare e suoni, 17 
January) to Mardi Gras, every 
Sunday the “màschkari” would go 
around the various villages of the 
Socia (Fornelli, Zoppi, Ortodoni-
co), dedicating each Sunday to a 
hamlet. The memories of those 
who lived through those years 
show the importance of the 
exchange with the neighbouring 
villages, also through the figure 
of people like Giuseppe Giannella 
(Peppebreo), who came from the 
nearby village of Serramezzana to 
instruct the “actors” and “màsch-
kari”, bringing also the costumes. 
For some years the performance 
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of “Zeza” had been abandoned.
On the other hand, the masquer-
ade of going from house to house 
has continued uninterrupted. The 
Euphòria Association, which has 
made the recovery of local tradi-
tions one of its main objectives, 
has also recovered the ballata, 
completely reconstructing the 
traditional carnival of Cosentini, 
thanks to the use of oral sources 
and constant comparison 
with the last members of the 
generation that experienced the 
carnival of the 1950s. Thanks to 
the Euphòria Association, which 
has recovered local traditions, the 
Ballad of Zeza has been recon-
structed, keeping the Cosentini 
carnival tradition alive.
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I “suonë” 
zampogne 
e ciaramelle 
a Montesano 
sulla 
Marcellana
Festività natalizie 

Il termine “suonë” a Montesano 
sulla Marcellana identifica lo 
strumento musicale carat-
teristico della comunità: la 
zampogna. Non solo, con il 
termine si fa riferimento anche 
all’accoppiata della zampogna 
e della ciaramella. Il mondo 
dei “suonë” conosce anche va-
rianti locali di questi strumenti 
come la “cocchia”, coppia di 
ciaramelle, e la “contravoce”, 
variante della ciaramella che 
non si ritrova in altre aree. I 
“suonë” non sono utilizzati, 
come dai più erroneamente 
ritenuto, esclusivamente per il 
repertorio natalizio, ma sono 
gli strumenti che scandisco-
no i momenti topici della 
comunità: dai pellegrinaggi 
alle processioni, dalle feste di 
piazza ai matrimoni, passando 
per i momenti conviviali che 
seguono il ciclo dei lavori agri-
coli, dove i “suonë” diventano 
momento di socialità e invito 
al canto e al ballo. 
Zampogne e ciaramelle, i 
“suonë”, sono gli strumen-
ti musicali della tradizione 
Montesanese conosciuta e 
apprezzata anche al di fuori 
del territorio di riferimento per 
la maestria dei suonatori e la 
vastità del repertorio. La tra-
dizione zampognara è, in ogni 
caso, legata principalmente al 
periodo natalizio. Ogni anno, 
a fine novembre si contano 
circa una ventina di coppie di 
zampognari (un suonatore di 

zampogna e uno di ciaramella) 
che si dirigono verso l’area del 
Salernitano e del Napoletano 
per portare le Novene: la pri-
ma, in onore dell’Immacolata, 
termina l’8 dicembre; poi, da 
metà dicembre fino al giorno 
della Vigilia, la Novena del 
Natale. Ogni giorno, per nove 
giorni gli zampognari entrano 
nelle case in cui sono chiamati 
a suonare secondo un itinera-
rio e con orari prestabiliti, e in 
ogni casa intonano la suonata 
devozionale, a volte accompa-
gnandola col canto di alcune 
strofe del repertorio musicale. 
Alla fine della Novena, le fami-
glie commissionanti ripagano 
i suonatori con doni o offerte 
in denaro. 
La tradizione delle novene 
ha avuto linfa soprattutto dal 
dopoguerra in poi, nel periodo 
della ripresa economica e 
dello sviluppo delle grandi 
aree urbane. Gli zampogna-
ri partivano col treno e, da 
Salerno in poi, a ogni stazione 
scendeva una coppia per ini-
ziare il proprio giro di suonate 
in ciascun paese. A Montesano 
sulla Marcellana l’utilizzo di 
questi strumenti è attestato 
almeno dagli inizi del secolo: 
gli anziani suonatori oggi 
ultraottantenni, memoria vi-
vente e canale di trasmissione 
di questo elemento culturale, 
raccontano aneddoti legati alle 
esperienze da suonatori dei 
propri genitori; i cimeli foto-
grafici testimoniano immagini 
di zampognari dagli anni ’50 in 
poi, e le ricerche etnoantropo-
logiche effettuate sul territorio 
restituiscono supporti audio 
dalla fine degli anni ’70 in poi. 
Nell’ambito devozionale i “suo-
në” non hanno mai conosciuto 
crisi. Durante le processioni, i 
Santi sono accompagnati dagli 
immancabili zampognari che 
aprono la processione accom-
pagnando, col repertorio di 
suonate devozionali, i “Cirij”, 

ovvero costruzioni di candele 
offerti in segno di devozione, 
per grazia ricevuta o per chie-
dere una grazia al Santo. 
La trasmissione del sapere, 
delle tecniche esecutive e dei 
repertori musicali avviene 
ancor oggi per via orale e per 
imitazione. Il resto lo fa la pas-
sione che, solo chi conosce e 
vive questo mondo, può avere 
dentro.

The “suonë” 
bagpipes and 
the ciaramelle 
in Montesano 
sulla Marcellana
Christmas season 

The term “suonë” in Montesano 
sulla Marcellana refers to the 
characteristic musical instrument 
of the municipality: the reed 
pipe. The term also refers to the 
combination of the reed pipe and 
the ciaramella. The world of the 
“suonë” also knows local variants 
of these instruments, such as 
the “cocchia”, a pair of ciaramelle, 
and the “contravoce”, a variant 
of the ciaramella not found in 
other areas. The “suonë” are not 
used exclusively for the Christ-
mas repertoire, as many people 
mistakenly believe, but they are 
the instruments that mark the 
most important moments in the 
community: from pilgrimages to 
processions, from street festivals 
to weddings, from convivial 
moments that follow the cycle 
of agricultural work, where the 
“suonë” become a moment of 
conviviality and an invitation to 
sing and dance. 
The bagpipes and the ciaramel-
le, the “suonë”, are the musical 
instruments of the Montesanese 
tradition, known and appreciat-

ed even outside the reference 
area for the mastery of the 
players and the vastness of the 
repertoire. The bagpipe tradition 
is, in any case, mainly linked to 
the Christmas period. Every year, 
at the end of November, about 
twenty pairs of pipers (a bagpiper 
and a ciaramella player) set out 
for the Salerno and Naples area 
to perform the novenas: the first, 
in honour of the Immaculate 
Conception, ends on 8 Decem-
ber; then, from mid-December 
to Christmas Eve, the Christmas 
novena. Each day, for nine days, 
the bagpipers go to the houses 
where they are called, according 
to a fixed itinerary and schedule, 
and in each house they play the 
devotional music, sometimes 
accompanied by the singing of 
certain verses from the musical 

repertoire. At the end of the no-
vena, the commissioning families 
reward the carillonneurs with 
gifts or money. 
The tradition of the novena 
gained momentum especially in 
the post-war period, during the 
period of economic recovery and 
the development of large urban 
areas. The bagpipers used to 
travel by train and, from Salerno 
onwards, a couple would get off 
at each station to start their tour 
of the towns. In Montesano sulla 
Marcellana, the use of these in-
struments has been documented 
since at least the beginning of the 
century: the elderly pipers, now 
over eighty years old, who are the 
living memory and transmission 
channel of this cultural element, 
tell anecdotes linked to their par-
ents’ experience as pipers; photo-

graphic relics testify to images of 
pipers from the fifties onwards, 
and ethno-anthropological re-
search carried out in the area has 
provided audio recordings from 
the late seventies onwards. 
In terms of devotion, the “suonë” 
have never experienced a crisis. 
During the processions, the 
saints are accompanied by the 
indefatigable bagpipers, who 
open the procession by accom-
panying the ‘cirij’, a repertoire of 
devotional sounds, i.e. candle 
constructions offered as a sign of 
devotion, to obtain a grace or to 
ask the saint for a favour. 
The transmission of knowledge, 
performance techniques and 
musical repertoires still takes 
place orally and by imitation. The 
rest is done with the passion that 
only those who know and live this 
world can have.
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La canzone 
cilentana
La “canzone cilentana” è un 
genere della musica popolare 
che utilizza il vernacolo cilen-
tano, linguaggio molto vicino 
allo stile e alla cultura dei con-
tadini-pastori. Il canto è spesso 
accompagnato da un tipo di 
chitarra che prende il nome 
di chitarra battente. L’altezza 
dell’accordatura è fissa ma si 
adatta alle possibilità vocali 
dei cantatori, pur mantenen-
do l’intonazione delle corde 
secondo gli intervalli stabiliti. 
La canzone simbolo di questo 
genere musicale, nonché inno 
ufficiale del Parco Nazionale 
del Cilento, Vallo di Diano e 
Alburni, è So nato a lu Ciliento 
e me ne vanto che viene cantata 
nelle piazze, nelle scuole e in 
ogni momento di aggregazio-
ne sociale e comunitario.  
Tale genere musicale trae 
origine dai canti delle confra-
ternite e dal cosiddetto “canto 
a distesa”. Le confraternite 
(note anche come confrater-
nite del Montestella) durante 
le funzioni del Venerdì Santo 
andavano in “visita ai sepolcri” 
e recitavano tradizionali canti 
ispirati alla Passione di Cristo. 
Invece il “canto a distesa” era 
un canto prolungato, molto 
acuto e melismatico, eseguito 
secondo le modalità tipiche 
dell’area del Mediterraneo. 
La “canzone cilentana” è carat-
terizzata da melodie semplici, 
con intervalli melodici brevi, 
definiti a una o più voci a volte 
armonizzate per terze. Quasi 
sempre le strofe finiscono con 
una nota lunga e supportata 
dal suono dell’organetto e 
della chitarra battente. Come 
accompagnamento vengono 
usate anche zampogne e zufoli 
spesso costruiti dagli stessi 
suonatori cilentani. I temi ri-
correnti di queste cantate sono 

l’amore, il dolore, l’abbandono, 
oppure la rivolta di classe. 
Altri canti chiamati “cilentane” 
hanno come tema il lavoro o la 
gioia della vita agreste.
Aniello De Vita è tra gli autori 
più importanti di questo ge-
nere musicale. Il repertorio e 
la sua musica, le tradizioni, le 
storie raccontate nei testi, in-
cluso il linguaggio dialettale, la 
ricreazione del vissuto e della 
vita rurale sono diventati per 
i cilentani un patrimonio da 
salvaguardare e tramandare. 
La struttura del testo è gene-
ralmente composta da otto 
versi endecasillabi, raggruppati 
in due strofe a rima alternata, 
cantate da una o più persone 
a seconda siano monodiche 
o corali, ma prevalentemente 
sono monodiche. Non sempre 
il verso è rispettoso della rit-
mica e della metrica, ma riesce 
comunque ad essere armonio-
so attraverso l’uso appropriato 
di assonanze o consonanze 
e l’accompagnamento di un 
motivo melodico tipico che 
si ripete identico anche se 
l’argomento del canto risulta 
diverso.
Al fine di salvaguardare, valo-
rizzare e promuovere tale pa-
trimonio musicale, si intende 
lavorare alla realizzazione del 
Museo Sonoro della Canzone 
Cilentana, quale contenitore 
online del patrimonio immate-
riale, e allo sviluppo di un’app 
integrata per poter fruire da 
remoto e in qualsiasi momento 
dei contenuti musicali.

The Cilento 
Song
The Cilento song is a genre of folk 
music that employs the Cilento 
vernacular, a language that is 
highly reminiscent of the linguis-
tic style and cultural practices of 
peasant shepherds. The singing 

is frequently accompanied by a 
type of guitar known as a chitarra 
battente. The pitch of the tuning 
is fixed, yet it is adaptable to the 
vocal capabilities of the singers, 
while maintaining the intonation 
of the strings in accordance with 
established intervals. The Cilento 
song is the symbolic song of this 
musical genre and is also the 
official anthem of the Cilento e 
Vallo Diano Alburni National Park 
and Cilento. It is known as So 
nato a lu Ciliento e me ne vanto, 
which is sung in public spaces 
such as squares and schools, as 
well as at social and community 
gatherings.  
This musical genre has its roots 
in the songs of the confraterni-
ties and the so-called ‘canto a 
distesa’. During Good Friday ser-
vices, the Montestella confrater-
nities would embark on “visits to 
the tombs” and recite traditional 
songs inspired by the Passion of 
Christ. In contrast, the “chant a 
distesa” was a prolonged, high-
pitched and melismatic chant, 
performed in a style characteris-
tic of the Mediterranean region.
The Cilento song is distinguished 
by its simple melodies and brief 
melodic intervals, which are often 
performed with one or more voic-
es and occasionally embellished 
with third harmonies. It is typical 
for the stanzas to conclude 
with a prolonged note, which is 
reinforced by the accordion and 
the percussive strumming of the 
guitar. Additionally, bagpipes and 
flutes, frequently crafted by the 
Cilento musicians themselves, 
serve as an integral part of the 
accompaniment. The recurrent 
themes of these cantatas are 
love, sorrow, abandonment and 
class revolt. Additionally, other 
songs designated as “cilentane” 
address themes related to labour 
and the pleasures of rural life.
Aniello De Vita is regarded as one 
of the most significant contrib-
utors to this musical genre. The 
repertoire and its music, the 

traditions, the stories told in 
the lyrics, including the dialect 
language, and the recreation of 
rural life and living have become a 
heritage for the people of Cilento 
to safeguard and pass on to fu-
ture generations. The structure of 
the text typically comprises eight 
endecasyllabic verses, grouped 
into two stanzas with alternating 
rhymes. These are sung by one 
or more individuals, depending 
on whether they are monodic or 
choral. However, monodic singing 
is the predominant form. The 
verse does not always adhere 
to established rhythmic and 
metrical norms, yet it remains 
harmonious through the strategic 
use of assonance or consonance 
and the accompaniment of a 
distinctive melodic motif that is 
repeated identically, regardless of 
the subject matter of the song.
In order to safeguard, enhance 
and promote this musical herit-
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age, it is intended that the Sound 
Museum of the Cilento Song will 
be created as an online repository 
of the intangible heritage, and 
that an integrated app will be 
developed so that the musical 
content can be accessed remote-
ly and at any time.
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Il Tombolo
Il Tombolo costituisce una tipologia d’arte del 
merletto, realizzata a mano mediante l’impiego 
di fuselli. La manifattura del tombolo è un ricamo 
dallo stile fine ed elegante, ampiamente utilizzata 
per adornare differenti capi. Per essere realizzata 
necessita dei seguenti elementi: filo, tendenzial-
mente di cotone; fuselli; cuscino, generalmente 
imbottito di paglia; spilli, impiegati per fissare i 
vari passaggi che vengono man mano effettuati; 
disegno preparatorio. La realizzazione del pizzillo 
si effettua disponendo sul disegno, già preceden-
temente fissato sul cuscino, i vari tommarielli in 
coppie, ragion per cui il numero totale di fuselli 
deve essere necessariamente pari. Ad ogni pas-
saggio effettuato viene inserito uno spillo, così 
da poter bloccare la sequenza appena eseguita, e 
in tal modo si procede per tutta l’esecuzione, fin 
quando non si terminano tutte le raffigurazioni 
previste dal disegno. Infine, i fili che sono legati 
ai fuselli vengono tagliati e tutti gli spilli estratti, 
così da lasciare soltanto il manufatto a tombolo 
finemente realizzato. 
Le tecniche che possono essere impiegate nell’ar-
te del tombolo montefuscano sono svariate e 
cambiano a seconda che si scelga di effettuare 
una lavorazione che si rifà alla tecnica antica o 
a quella moderna. La prima è un intreccio che 
parte da un minimo di 50 fuselli, ma che può 
arrivare anche a 238 nel caso si voglia realizzare 
la cosiddetta “foglia d’uva”, elemento tecnico che 
definisce la sagoma di una foglia di vite e che, 
insieme alla famosa spina di pesce, costituisce 
sicuramente una delle figure più peculiari della 
tradizione montefuscana. La tecnica moderna, 
invece, prevede un numero di fuselli decisamen-
te inferiore, circa 14-16 tommarielli, attraverso 
cui è possibile realizzare passaggi di trina, che 
rappresenta l’intreccio di base sul quale si costru-
isce poi una vera e propria trama, arricchita da 
torcini, mezze passate, rosette o fior di cantù e 
intervallata da piccole legature eseguite mediante 
uncinetto. L’arte del tombolo evidenzia, dunque, 
una complessa quanto paziente manualità, oltre 
che un cospicuo impiego di tempo, ragion per 
cui anticamente era praticata presso le corti reali 
e le famiglie di alto rango, in quanto costituiva 
uno dei passatempi principali con cui le no-
bildonne si dilettavano. Anche presso la corte 
aragonese, infatti, la lavorazione del tombolo era 
ampiamente praticata e diversi storici ritengono 
che sia stato proprio grazie alla presenza della 
famiglia reale presso Montefusco, in particolare 
la principessa Eleonora d’Aragona, che questa 
arte del ricamo sia stata introdotta in Irpinia. A 

promuoverne la diffusione, tuttavia, sono state 
le suore domenicane del Monastero di Santa 
Caterina, che, accogliendo le giovani nobildonne 
prossime a prendere i voti, come era consuetudi-
ne al tempo, hanno appreso da queste ultime le 
tecniche di lavorazione del tombolo, rendendo il 
loro monastero il caposaldo presso cui acquisire 
questa arte. 
Il tombolo costituisce uno degli elementi più 
identificativi della tradizione montefuscana: que-
sto profondo legame ha fatto sì che col passare 
del tempo il tombolo diventasse anche un’effica-
ce occasione di aggregazione per la collettività. Il 
pizzillo oggi gode di ampia diffusione tra la po-
polazione montefuscana. Questo si deve a coloro 
che, soprattutto durante i primi anni ’50 del se-
colo scorso, hanno scelto di frequentare le scuole 
private presenti nel borgo “Bocchino” e “Casta-
gnetti” e, all’interno dei propri focolari domestici, 
si sono in seguito profusamente impegnate nel 
trasmettere tali tecniche di lavorazione, avviando 
così una rete intergenerazionale di merlettaie che 
tutt’oggi esiste e si presenta proficuamente attiva.

Il Tombolo
Il Tombolo is a type of lace-making art, executed 
by hand through the use of bobbins. Bobbin lace 
produced with the tombolo is a fine and elegant form 
of embroidery, widely used to decorate different 
garments. Its production requires the following 
elements: thread, usually cotton; bobbins; a pillow, 
generally stuffed with straw; pins, used to secure 
the various passages as the work progresses; and a 
preparatory design. The making of the pizzillo (lace 
piece) is carried out by placing the various tommarielli 
(bobbins) in pairs on the design, which has previ-
ously been fixed to the pillow; for this reason, the 
total number of bobbins must necessarily be even. 
At each passage, a pin is inserted in order to lock 
the sequence just executed, and in this way the work 
proceeds for the entire execution, until all the motifs 
provided for in the design have been completed. 
Finally, the threads attached to the bobbins are cut 
and all the pins are removed, leaving only the finely 
crafted tombolo lace work.
The techniques that can be employed in the tombolo 
art of Montefusco are varied and change depending 
on whether one chooses to work according to the an-
cient or the modern technique. The ancient technique 
consists of an interlacing that starts from a minimum 
of 50 bobbins and can reach up to 238 when creating 
the so-called “foglia d’uva” (grape leaf), a technical 
element that defines the shape of a vine leaf and that, 
together with the well-known herringbone motif, is 

certainly one of the most distinctive figures of the 
Montefusco tradition. The modern technique, by con-
trast, uses a significantly lower number of bobbins, 
about 14–16 tommarielli, with which it is possible to 
create trina passages, that is, the basic interlacing 
upon which a true weft is constructed, enriched with 
torcini, half-stitches, small rosettes or fior di cantù, 
and interspersed with small ties executed by means 
of a crochet hook. The art of tombolo thus reveals 
a complex and painstaking manual skill, as well as 
a substantial investment of time, which is why in 
the past it was practised at royal courts and within 
high-ranking families, as it was one of the princi-
pal pastimes with which noblewomen entertained 
themselves. Even at the Aragonese court, tombolo 
work was widely practised, and several historians 
believe that it was precisely thanks to the presence 
of the royal family in Montefusco, and in particular of 
Princess Eleonora of Aragon, that this embroidery art 
was introduced into Irpinia. 
Its wider diffusion, however, was promoted by the 
Dominican nuns of the Monastery of Santa Caterina, 
who, by welcoming young noblewomen about to take 
their vows, as was customary at the time, learned 
from them the techniques of tombolo work, making 
their monastery the main place for acquiring this art.
Il tombolo is one of the most emblematic elements 
of the Montefusco tradition: this deep bond has 
led, over time, to tombolo becoming an important 

occasion for community gathering. The pizzillo 
is now widely practised among the population of 
Montefusco. This is due to those who, especially 
during the early 1950s, chose to attend the private 
schools in the village “Bocchino” and “Castagnetti” 
and subsequently devoted themselves, within their 
own domestic hearths, to passing on these working 
techniques. In so doing, they initiated an intergener-
ational network of lace-makers that still exists today 
and remains highly active.
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Tombolo di 
Santa Paolina 
detto anche Pizzillo
Il Tombolo, o “Pizzillo”, è una lavorazione esegui-
ta dalle donne di Santa Paolina, in provincia di 
Avellino, dette le “pizzillare”. 
Per la lavorazione del tombolo si utilizza un 
cuscino imbottito di paglia, a sua volta poggiato 
su uno scannetto, su cui viene posizionato un 
cartone recante un disegno. La lavorazione viene 
quindi effettuata sulla base di questo disegno 
intrecciando i fuselli, detti “tommarielli”, alla cui 
estremità superiore è avvolto un filo di lino o di 
cotone. Grazie al sapiente intreccio dei “tomma-
rielli” sul tracciato del disegno nasce il tombolo 
o “pizzillo”. Si possono distinguere un “tombolo 
antico” e un “tombolo moderno”. Il tombolo 
antico presenta una tecnica di lavorazione molto 
complessa, basata sull’intreccio di molti tomma-
rielli fino al numero di 238 per la lavorazione 
della foglia d’uva, e caratterizzata da lavorazioni 
quali: la foglia d’uva, la spina di pesce, a centra e 
a iallo, a via nova, la margherita, o rummolillo, a 
mennola. Il tombolo moderno, invece, richiede un 
numero limitato di tommarielli ed è caratterizza-
to dalla trina, dalla rosetta, dalla passata e dalla 
mezza passata. 
Si tratta di una lavorazione molto antica, docu-
mentata da atti notarili risalenti al ’600 conserva-
ti presso l’Archivio di Stato di Avellino, traman-
data di madre in figlia dalle “pizzillare” di Santa 
Paolina. Fino agli anni ’80 del ’900 il tombolo 
era molto richiesto per la decorazione dei corredi 
delle future spose, domanda che è gradualmente 
diminuita con il cambiare delle usanze. Da allora, 
quindi, la trasmissione dell’elemento è stata 
formalizzata a partire dal 1989 con la creazione 
di una vera e propria scuola di tombolo per le 
giovani del paese. Il Comune di Santa Paolina ha 
inoltre istituito un Museo del Tombolo. 

Tombolo di 
Santa Paolina 
also known as Pizzillo
The tombolo, or “pizzillo,” is a craft produced by the 
women of Santa Paolina, in the province of Avellino, 
who are known as the “pizzillare.” 
The tombolo is crafted using a cushion stuffed with 
straw, which is then placed on a scannetto on which 
a cardboard bearing a design is positioned. Then 
the work is carried out on the basis of the afore-
mentioned design by means of weaving spindles, 
designated as “tommarielli,” at the upper end of which 
a linen or cotton thread is wrapped. The Tombolo, or 
Pizzillo, is created through the skilful interlacing of 
the tommarilli on the pattern layout. It is possible to 
distinguish between two categories of tombolo: the 
antique and the modern.
The antique tombolo is characterised by a highly 
intricate working technique, based on the interlacing 
of numerous tommarielli, with as many as 238 used 
for grape leaf work. This technique is distinguished by 
a variety of distinctive patterns, including grape leaf, 
herringbone, centra and iallo, via nova, margherita, 
rummolillo, and mennola. In contrast, the modern 
tombolo requires a comparatively restricted number 
of tommarielli and is typified by the trina, rosetta, 
passata and mezza passata.
This is a very old craft, documented by notarial deeds 
dating back to the 1600s kept at the State Archives 
in Avellino, handed down from mother to daughter 
by the “pizzillare” of Santa Paolina. Until the 1980s, 
lace-making was in great demand for the decoration 
of the trousseaus of future brides, a demand that 
gradually diminished as customs changed. Since 
then, therefore, the transmission of the cultural ele-
ment has been formalized since 1989 with the cre-
ation of a proper lace-making school for the village’s 
young women. The municipality of Santa Paolina has 
also established a Tombolo Museum.

Promotori / Promoters: Pro Loco Santa PaolinaAvellino – Santa Paolina D.D. n. 450 del 05.08.2024
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Ceramica 
artistica 
di Cerreto 
Sannita 
e San 
Lorenzello
La ceramica artistica di Cerreto 
Sannita e San Lorenzello è una 
produzione tipica dell’artigia-
nato locale. I due comuni, in 
provincia di Benevento, dista-
no tra loro solo un chilometro 
e, fino al XIX secolo, costitui-
vano un’unica comunità. Il Co-
mune di Cerreto Sannita, che 
si fregia del titolo di Città della 
Ceramica, è stato fra le città 
fondatrici dell’Associazione 
Italiana Città della Ceramica.
La ceramica cerretese e lau-
rentina si esprime attraverso 
la realizzazione di manufatti 
come piatti, acquasantiere, 
zuppiere, brocche, calamai, lu-
cerne, lavabi, anfore e riggiole. 
I prodotti sono realizzati ma-
nipolando l’argilla e, poi, mo-
dellando le forme al tornio o 
su tavolo. I manufatti prodotti, 
messi a essiccare, subiscono 
una prima cottura intorno ai 
980° che li trasforma in terre-
cotte. Dopo la smaltatura per 
immersione all’interno di uno 
smalto bianco latteo, vengo-
no decorati con i tradizionali 
colori della ceramica cerretese: 
il verde ramina, il blu Cerreto, 
l’arancio e il giallo; i contorni 
delle figure sono marcati in 
color manganese. Per rendere 
più brillanti i colori si procede 
a irrorare i manufatti dipinti 
con una patina trasparente 
(cristallina) prima della secon-
da e ultima cottura.
Il periodo più florido per la 
produzione ceramica si regi-
stra dopo il terremoto del 5 
giugno 1688, che ha causato la 

distruzione e la ricostruzione 
in un nuovo sito di Cerreto 
Sannita. In seguito al terremo-
to sono giunti a Cerreto Sanni-
ta maestri faenzari napoletani 
che, unendo le proprie cono-
scenze a quelle degli artigiani 
locali, hanno contribuito a dare 
nuovo impulso alla produzione 
ceramica. 
La trasmissione della cono-
scenza e delle abilità legate alla 
realizzazione dei manufatti 
avviene non solo all’interno 
delle botteghe artigiane, grazie 
all’apprendistato, ma anche a 
scuola, presso il Liceo artistico 
“Carafa Giustiniani”, dotato di 
appositi laboratori attrezzati 
per la ceramica.
Nel 1993 è stato istituito, a 
Cerreto Sannita, il Museo civico 
e della ceramica cerretese, che 
conserva collezioni ceramiche 
antiche e moderne e raccoglie 
i manufatti più rappresentativi 
della tradizione locale. Con 
delibera della Giunta della 
Regione Campania n. 96 del 
23 gennaio 2009, il Museo è 
stato riconosciuto “di interesse 
regionale”.

Artistic 
Ceramics 
of Cerreto 
Sannita and 
San Lorenzello
The artistic ceramics of Cerreto 
Sannita and San Lorenzello are a 
typical example of local crafts-
manship. The two towns, in the 
province of Benevento, are only 
one kilometre apart and formed 
a single municipality until the 
19th century. The town of Cerreto 
Sannita, which boasts the title 
of Ceramic Town, was one of the 
founding towns of the Italian 
Association of Ceramic Towns.

Cerretese and Laurentina ce-
ramics are expressed through 
the production of items such as 
plates, jugs, tureens, jugs, inkwells, 
oil lamps, basins, amphorae and 
riggiole. The products are made 
by manipulating the clay and then 
modelling the shapes on a potter’s 
wheel or on a table. After being 
left to dry, the products undergo 
a first firing at around 980°, which 
transforms them into terracotta. 
After being dipped in a milky-white 
glaze, they are decorated with 
the traditional colours of Cerreto 
ceramics: copper-green, Cerreto 
blue, orange and yellow; the 
outlines of the figures are marked 
with manganese paint. In order to 
brighten the colours, the painted 
objects are sprayed with a trans-
parent (crystalline) patina before 
the second and final firing.
The most prosperous period of 
ceramic production came after 
the earthquake of 5 June 1688, 
which caused destruction and 
reconstruction at a new site in 
Cerreto Sannita. After the earth-
quake, Neapolitan master potters 
arrived in Cerreto Sannita and, by 
combining their knowledge with 
that of the local craftsmen, helped 
to give a new impetus to ceramic 
production. 
The transmission of knowledge 
and skills related to the produc-
tion of artefacts takes place not 
only within the workshops, thanks 
to apprenticeships, but also in 
the school, at the Liceo artisti-
co ‘Carafa Giustiniani’, which is 
equipped with special workshops 
for ceramics.
In 1993, the Cerreto Sannita 
Civic and Ceramic Museum was 
founded in Cerreto Sannita, 
which houses collections of 
ancient and modern ceramics and 
collects the most representative 
artefacts of the local tradition. 
With the decision of the Regional 
Council of Campania no. 96 of 23 
January 2009, the museum was 
recognised as being of “regional 
interest”.
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L’Infiorata
Corpus Domini 

L’Infiorata è una manifesta-
zione che si svolge a Cusano 
Mutri, ogni anno, in occasione 
della solennità cristiana del 
Corpus Domini. Il Santis-
simo Sacramento, esposto 
nell’ostensorio all’adorazione 
dei fedeli, viene portato in 
processione su soffici tappeti 
colorati, realizzati con fiori 
freschi e secchi lungo le strade 
della città e nelle chiese. La 
tradizione risale alla metà 
dell’Ottocento, quando un 
gruppo di cittadini cominciò, 
in modo del tutto spontaneo, 
ad abbellire le chiese e le stra-
de con tappeti caratterizzati 
da semplici disegni floreali a 
tema religioso. Solo a parti-
re dagli anni ’90, grazie alla 
Pro Loco “Cusanese”, l’evento 
è stato dotato di un vero e 
proprio regolamento che ne 
definisce tempi e modalità di 
svolgimento. 
La realizzazione dell’evento 
si articola in una prima fase 
operativa che consiste nella 
ideazione e progettazione del 
disegno che deve veicolare 
un significato preciso e a cui 
va attribuito un nome. Segue, 
poi, la complessa e faticosa 
raccolta dei fiori: si tratta di 
reperire la quantità necessaria 
di fiori valutando, da un lato, i 
colori e le sfumature e, dall’al-
tro, l’opportunità di acquistare 
specifiche tipologie floreali. 
Per i fiori secchi, il trattamento 
inizia già l’anno precedente. La 
fase esecutiva, invece, ha inizio 
il giorno che precede l’evento 
religioso: il sabato viene rea-
lizzato il disegno su strada e, 
all’alba del giorno successivo, 
vengono decorati con i fiori i 
disegni e i tappeti che ornano 
le strade, le piazze e le chiese 
del paese. 
L’Infiorata si caratterizza come 

momento di partecipazione 
collettiva e di crescita umana 
e culturale, dove gli infiora-
tori danno vita ai disegni e 
i cittadini collaborano alla 
riuscita delle opere. Il Comune, 
le associazioni, il quartiere, 
il gruppo di amici, la scuola: 
ognuno ha il proprio quadro 
floreale da disegnare la sera 
prima e riempiere di fiori il 
giorno del Corpus Domini. 
L’arte d’infiorare viene appresa 
da piccoli nelle scuole, grazie 
al “gruppo infioratori scuola”, 
costituito da ragazze e ragazzi 
scelti per realizzare il tappeto 
“sacro”. I gruppi sono compo-
sti, generalmente, da persone 
di tutte le età, dal più anziano 
al più piccolo: garanzia della 
trasmissione della tradizione 
e delle tecniche di realizzazio-
ne dell’Infiorata alle giovani 
generazioni.

The Flower 
Festival 
(Infiorata)
Corpus Christi 

The Infiorata is an event that 
takes place every year in Cusano 
Mutri on the occasion of the 
Christian feast of Corpus Christi. 
The Blessed Sacrament, exposed 
in the monstrance for the adora-
tion of the faithful, is carried in 
procession through the streets 
and churches of the town on soft, 
colourful carpets made of fresh 
and dried flowers. The tradition 
dates back to the middle of the 
19th century, when a group of 
citizens spontaneously began to 
decorate churches and streets 
with carpets with simple floral 
designs and religious themes. It 
was only in the 1990s, thanks 
to the Pro Loco ‘Cusanese’, that 
the event was given a proper 
regulation that defined its timing 

and modalities. 
The organisation of the event is 
divided into an initial operational 
phase, which consists of the con-
ception and design of the event, 
which must convey a precise 
meaning and be given a name. 
This is followed by the complex 
and laborious process of har-
vesting the flowers: this involves 
finding the necessary quantity 
of flowers, assessing the colours 
and shades on the one hand, and 
the advisability of buying certain 
types of flowers on the other. In 
the case of dried flowers, this 
process begins the year before. 
The execution phase, on the 
other hand, begins the day before 
the religious event: on Saturday, 
the streets are decorated, and at 
dawn the next day, the motifs and 
carpets that decorate the streets, 
squares and churches of the city 
are adorned with flowers. 
The Infiorata is a moment of 
collective participation and 
human and cultural growth, where 
the floral decorators bring the 
designs to life and the citizens 
contribute to the success of the 
works. The town, the associa-
tions, the neighbourhood, the 
group of friends, the school: 
everyone has their own floral 
picture to draw the night before 
and to fill with flowers on the 
day of Corpus Christi. The art of 
floristry is taught from a young 
age in schools, thanks to the 
“school florist group”, made up 
of girls and boys chosen to make 
the “sacred” carpet. The groups 
are usually made up of people of 
all ages, from the oldest to the 
youngest: a guarantee that the 
tradition and techniques of mak-
ing the Infiorata are passed on to 
the younger generations.
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L’Infiorata
Corpus Domini 

L’Infiorata di Paduli è un’antica manifestazione 
religiosa che si tiene in occasione del Corpus Do-
mini e consiste nella realizzazione, con tappeti di 
fiori, di opere d’arte temporanee. È una festa che, 
probabilmente, si innesta su preesistenti celebra-
zioni propiziatorie legate al raccolto dei prodotti 
agricoli. Le strade del borgo, che poi saranno per-
corse dalla processione del Santissimo, vengono 
ricoperte da un tappeto multicolore costituito da 
migliaia di fiori. Si tratta di magnifici mosaici che 
utilizzano fiori e petali al posto dei tasselli per 
disegnare paesaggi e vedute.
La manifestazione, che coinvolge l’intera po-
polazione, è l’espressione della raffinata abilità 
artigianale, patrimonio di questo territorio, che 
i cittadini infioratori hanno sviluppato nel corso 
degli anni.
Gli infioratori sono organizzati in gruppi dalle 
“zeletrici”, donne rappresentative delle varie con-
trade, e svolgono un lavoro che dura mesi. 
La prima fase del lavoro consiste nell’ideazione 
e nella preparazione del disegno che sarà og-
getto della rappresentazione; segue la raccolta 
e l’acquisto dei fiori e, infine, la separazione dei 
petali dalla corolla e la conservazione degli stessi 
in un luogo asciutto. La seconda fase è costituita 
dalla rappresentazione su lastricato stradale del 
disegno e dalla campitura dei disegni con i petali 
essiccati.
Il maestro Mimmo Paladino, nativo di Paduli ed 
esponente di spicco della Transavaguardia, ha 
voluto omaggiare l’edizione 2021 dell’Infiorata 
con la realizzazione del logo, come segno di spe-
ranza e di ripartenza. Nello stesso anno, è stato 
istituzionalizzato il gemellaggio con l’Infiorata 
di Casatori di San Valentino Torio, comune della 
provincia di Salerno.

L’Infiorata 
(The Flower Festival)
Corpus Christi 

The Flower Festival of Paduli is an ancient religious 
event held on the occasion of Corpus Christi and con-
sists of the creation of temporary works of art with 
carpets of flowers. It is a celebration that is probably 
connected to pre-existing propitiatory celebrations 
linked to the harvest of agricultural products. The 
streets of the hamlet, which will then be trodden by 
the procession of the Blessed Sacrament, are covered 
with a multicolored carpet made up of thousands 
of flowers. These are magnificent mosaics that use 
flowers and petals instead of tiles to draw landscapes 
and views.
The event, which involves the entire population, is the 
expression of the refined craftsmanship, a heritage 
of this area, that the flower-artist citizens have devel-
oped over the years.
The flower-layers are organized into groups by the 
“zeletrici”, (those who work zealously for a specific 
purpose) women representing the various contra-
das (districts of the village), and their work goes on 
for months. The first phase of the work consists of 
conceiving and preparing the drawings that will be the 
subject of the representations; this is followed by the 
collection and/or purchase of the flowers and, finally, 
the separation of the petals from the corolla and their 
storage in a dry place. The second phase consists of 
the representation of the drawings on the pavement 
of the street and the painting of the background of 
the drawings with the dried petals.
Maestro Mimmo Paladino, a native of Paduli and a 
leading exponent of Transavantgarde, desired to pay 
homage to the 2021 edition of the Infiorata with the 
creation of the logo, as a sign of hope and a new be-
ginning. In the same year, the twinning with the Infio-
rata of Casatori di San Valentino Torio, a municipality 
in the province of Salerno, became institutionalized.

Promotori / Promoters: Comune di / Municipality of Paduli D.D. n. 467 del 9.06.2022Benevento – Paduli
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Infiorata 
per il Corpus 
Domini
Corpus Domini 

L’Infiorata di Sant’Agata de’ 
Goti è un evento culturale e 
religioso che cade general-
mente tra maggio e giugno in 
occasione del Corpus Domi-
ni. I maestri infioratori della 
Società Operaia di Mutuo 
Soccorso, insieme a centinaia 
di volontari, realizzano tappeti 
floreali nelle piazze e lungo 
il corso principale del centro 
storico dove, al termine della 
celebrazione liturgica, si snoda 
la processione che culmina da-
vanti alla Chiesa di San Menna.
La fase preparatoria della 
manifestazione ha inizio circa 
tre mesi prima con la scelta, 
da parte dei parroci, del tema 
su cui verteranno i disegni. 
L’organizzazione e il coordi-
namento della manifestazio-
ne è demandata alla Società 
Operaia di Mutuo Soccorso, 
che può contare su uno staff 
tecnico composto da architetti, 
geometri e maestri infioratori. 
Nella settimana precedente 
l’evento, i gruppi di volontari, 
nel rispetto dell’ambiente, 
si recano sulle colline circo-
stanti alla ricerca di ginestre, 
mirto e altri fiori, altri donano 
spontaneamente fiori e piante 
e la Società Operaia di Mutuo 
Soccorso si occupa dell’acqui-
sto di materiale alternativo, 
come sabbia e sale. Dopo la 
raccolta, i gruppi di volontari 
si dedicano alla sfogliatura 
del mirto e delle ginestre: la 
tecnica viene definita in dia-
letto locale “spruà a murtella”. 
Si tratta di un’attività svolta 
prevalentemente da donne 
anziane, come momento di 
condivisione di vecchi ricordi. 
La sera che precede il Corpus 

Domini, tutti i volontari nelle 
piazze iniziano a comporre 
i loro disegni, facendo turni 
anche durante la notte per 
garantire la conclusione nella 
mattinata successiva. I disegni 
vengono realizzati a mano 
libera digitalmente, stampati 
con un plotter e adagiati sul 
basolato come guida per la 
successiva campitura floreale.
La trasmissione delle compe-
tenze necessarie alla realiz-
zazione del disegno avviene 
sul campo a opera dei maestri 
infioratori, veterani e volontari 
più esperti che le tramandano 
alle giovani generazioni. Un 
ruolo cardine è svolto dagli 
anziani, che partecipano sen-
titamente e con grande attesa 
alla preparazione insegnando 
antiche tecniche ai più giovani. 
Sono stati sottoscritti, infatti, 
protocolli d’intesa con gli 
istituti scolastici del territo-
rio coinvolgendo studenti e 
personale docente in una serie 
di appuntamenti incentrati 
sull’elemento culturale, a cura 
di soci e tecnici della Società 
Operaia di Mutuo Soccorso e 
dei parroci. 

Corpus Christi 
Flower Festival
Corpus Christi

The Flower Festival of Sant’Agata 
de’ Goti is a cultural and religious 
event that generally falls in May or 
June on the occasion of Corpus 
Christi. The master florists of 
the Workers’ Mutual Aid Society, 
together with hundreds of volun-
teers, create floral carpets in the 
squares and along the main street 
of the historical center where, at 
the end of the liturgical celebra-
tion, the procession ends in front 
of the Church of San Menna.
The preparatory phase of the 
event begins about three months 

earlier with the parish priests 
choosing the theme on which 
the designs will focus. 
The organization and coordina-
tion of the event is entrusted to 
the Workers’ Mutual Aid Society, 
which can count on a technical 
staff of architects, surveyors 
and master florists. In the week 
leading up to the event, groups 
of volunteers, respecting the 
environment, go up into the 
surrounding hills in search of 
broom, myrtle and other flowers; 
others spontaneously donate 
flowers and plants; and the 
Workers’ Mutual Aid Society takes 
care of the purchase of alterna-
tive materials, such as sand and 
salt. After gathering the flowers, 
groups of volunteers dedicate 
themselves to peeling myrtle and 
broom: the technique is called 
‘spruà a murtella’ in local dialect. 
It is an activity carried out, mainly 
by elderly women, as a time to 
share old memories. On the 
evening before Corpus Christi, 
all the volunteers in the squares 
begin to compose their drawings, 
taking turns even during the night 
to ensure completion the next 
morning. The drawings are made 
freehand or digitally, printed out 
with a plotter and laid on the 
paving stones as a guide for the 
subsequent floral design.
The transmission of the skills 
needed to make the design takes 
place in the field by the more 
experienced master florists, 
veterans and volunteers who pass 
them on to the younger genera-
tion. A pivotal role is played by the 
elders, who participate heartily 
and with great anticipation in the 
preparation by teaching ancient 
techniques to the younger ones. 
Memoranda of understanding 
were signed with local schools, 
involving students and teach-
ing staff in a series of events 
focusing on the cultural element, 
organized by members and tech-
nicians of the Workers’ Mutual Aid 
Society and parish priests.
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Il tombolo
La lavorazione al tombolo di 
Gallo Matese è un’arte seco-
lare molto complessa, tipica 
dell’artigianato artistico del 
piccolo comune al confine con 
il Molise. 
Il tombolo, chiamato an-
che “pallone”, è un tamburo 
cilindrico di panno, riempito 
con paglia pressata, e su di 
esso viene fissato il disegno 
da riprodurre. Attraverso le 
“sproccule”, pezzi di legno sa-
gomati, i fili di cotone, avvolti 
a un’estremità, vengono mira-
bilmente intrecciati a ricamare 
il disegno desiderato, realiz-
zando delle opere di notevole 
pregio. Con l’uncinetto viene 
realizzato, infine, il lavoro di 
rifinitura. Il manufatto, quindi, 
può essere applicato a lenzuo-
la, asciugamani e cuscini in 
una cornice a mo’ di quadro o 
come base di un vassoio. Il filo 
di cotone, in passato, veniva 
acquistato nella vicina Isernia, 
patria e centro propulsore 
dell’arte del tombolo grazie 
al lavoro delle monache del 
Monastero di Santa Maria delle 
Monache e di Santa Chiara. Il 
primo documento attestante la 
produzione di un manufatto a 
tombolo risale al 1503.
L’arte del tombolo era tanto 
radicata da essere sia un’attivi-
tà quotidiana che un momento 
di aggregazione. Le donne 
apprendevano le tecniche di 
lavorazione sin da piccole, in 
famiglia, dalle madri e dalle 
nonne, custodi autentiche di 
un’arte antichissima. Nelle 
lunghe sere invernali, con il 
“pallone” appoggiato al cami-
no da una parte e al proprio 
corpo dall’altra venivano 
realizzati dei ricami di accurata 
fattura, utilizzati per imprezio-
sire i colletti delle camicie del 
costume tradizionale fem-
minile di Gallo Matese, o per 
abbellire cuscini e lenzuola del 

primo letto della sposa.
Oggi, a differenza del pas-
sato, sono poche le donne 
che lavorano al tombolo. La 
trasmissione e l’insegnamento 
di questo saper fare potrebbe 
rappresentare una concreta 
opportunità di lavoro per le 
giovani generazioni e un’occa-
sione di rinascita per il paese 
contro quel progressivo spopo-
lamento delle aree interne da 
cui il comune di Gallo Matese 
non è immune. 

The tombolo 
(The bobbin 
lace) 
Tombolo, or bobbin lace-making 
in Gallo Matese, is a very complex, 
centuries-old art, typical of the 
handicrafts of this small town on 
the border with Molise. 
The “tombolo”, also called 
“pallone”, is a cylindrical drum of 
fabric filled with pressed straw on 
which the design to be repro-
duced is fixed. With the help of 
the “sproccule”, shaped pieces 
of wood, cotton threads wound 
at one end are brilliantly woven 
to embroider the desired design, 
producing works of considerable 
value. Finally, the crochet hook is 
used to finish the work. The work 
can then be used on sheets, tow-
els and pillows, in a picture frame 
or as the base of a tray. In the 
past, cotton thread was bought 
in the nearby town of Isernia, the 
home and centre of lace-making 
thanks to the work of the nuns of 
the convent of Santa Maria delle 
Monache and Santa Chiara. The 
first document attesting to the 
production of pillow lace dates 
back to 1503.
The art of lace-making was so 
deeply rooted that it was both 
a daily activity and a time for 
socialising. Women learned the 
techniques of lace-making from 

an early age, in the family, from 
their mothers and grandmothers, 
the authentic guardians of an 
ancient art. During the long winter 
evenings, with the “ball” leaning 
against the fireplace on one side 
and their bodies on the other, 
they would work on the intricate 
embroideries used to decorate 
the collars of the shirts of the 
traditional Gallo Matese women’s 
costume or the pillows and 
sheets of the bride’s first bed.
Today, unlike in the past, very few 
women work in lace-making. The 
transmission and teaching of this 
know-how could be a concrete 
job opportunity for the younger 
generations and a chance for 
the rebirth of the town against 
the progressive depopulation of 
the inland areas, from which the 
municipality of Gallo Matese is 
not immune.
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Saperi e abilità della 
marineria flegrea 
L’arte della costruzione e dell’utilizzo del gozzo 
napoletano flegreo gode di una tradizione secola-
re tramandata di generazione in generazione. 
Le conoscenze legate alla costruzione e manu-
tenzione del gozzo risalgono alle maestranze 
della Classis Misenensis, la flotta romana di stanza 
a Miseno. In epoca più recente, le scuole nautiche 
di Napoli e Procida, già attive al tempo del Regno 
delle Due Sicilie, hanno contribuito a preservare 
e tramandare le tecniche di costruzione legate 
a questo tipo di imbarcazione, impiegata negli 
scambi commerciali. Il gozzo, infatti, è stato 
utilizzato come mezzo per trasportare via mare la 
pozzolana, il vino e i prodotti locali verso desti-
nazioni come Napoli, Torre del Greco, Castellam-
mare.
L’architetto navale Carlo Sciarelli, nella sua 
pubblicazione del 1970 Lo yacht – Origine ed 
evoluzione del veliero da diporto, ha analizzato le 
forme delle piccole imbarcazioni, individuandone 
la caratteristica principale: il gozzo napoleta-
no-flegreo, nella disposizione delle forme, nei 
rapporti e nel posizionamento della sua sezione 
maestra, richiama in modo voluto la forma tipica 
del pesce. Lo scafo di una piccola imbarcazione 
sia a remi che a vela, dove prua e poppa sono 
appuntite e la sezione maestra è spostata a pro-
ravia rispetto al centro barca, consente il miglior 
rapporto tra sforzo e propulsione adattissimo per 
una lenta ma incessante navigazione. Il gozzo 
flegreo incarna in modo perfetto lo spirito dello 
slow sailing. 
Il gozzo e la cultura marinara che ruota intor-
no ad esso rappresentano la storia e l’identità 
del borgo marinaro flegreo. Per molti cittadini 
dell’area, il gozzo rappresenta un’estensione della 
propria casa e della propria famiglia, un’estensio-
ne di cui sono gelosissimi e a cui dedicare cure 
ogni giorno dell’anno in ogni stagione. 
Il Comune di Monte di Procida, con l’adozione 
del Regolamento del Porto dell’antico molo di 
Acquamorta, ha inteso dare precedenza all’or-
meggio, nel molo comunale di Acquamorta, delle 
tradizionali imbarcazioni in legno, allo scopo di 
preservare la tipicità del luogo attraverso il “colpo 
d’occhio” dato dalle imbarcazioni tipiche; queste, 
con la forma, il materiale (legno) e i colori carat-
teristici, creano una specifica identità del luogo e 
richiamano alla tradizione e agli antichi saperi.

Knowledge and skills 
of the Phlegrean navy 
The art of building and using the Neapolitan 
Phlegraean Gozzo is a centuries-old tradition handed 
down from generation to generation. 
The knowledge of building and maintaining gozzos 
goes back to the masters of the Classis Misenensis, 
the Roman fleet stationed at Miseno. In more recent 
times, the nautical schools of Naples and Procida, 
which were already active during the Kingdom of the 
Two Sicilies, have contributed to the preservation 
and transmission of the construction techniques 
associated with this type of vessel used in trade. The 
gozzo was used to transport pozzolana, wine and local 
produce by sea to destinations such as Naples, Torre 
del Greco and Castellammare.
The naval architect Carlo Sciarelli, in his book “Lo 
yacht – Origine ed evoluzione del veliero da diporto” 
(The yacht – Origin and evolution of the pleasure 
boat), published in 1970, analysed the shapes of 
small boats and identified their main characteristic: 
the Neapolitan-Phlegrean gozzo, in the arrangement 
of its shapes, its proportions and the positioning of 
its main section, deliberately recalls the typical shape 
of a fish. The hull of a small boat, whether for rowing 
or sailing, with the bow and stern pointed and the 
main part shifted forward in relation to the centre 
of the boat, allows the best ratio between effort and 
propulsion, well suited to slow but relentless sailing. 
The Phlegrean Gozzo perfectly embodies the spirit of 
slow sailing. 
The gozzo and the maritime culture that surrounds 
it represent the history and identity of the Phlegrean 
fishing village. For many inhabitants of the area, the 
gozzo is an extension of their home and family, an 
extension of which they are jealous and to which they 
devote themselves every day of the year, in every 
season. 
The Municipality of Monte di Procida, with the adop-
tion of the regulations of the ancient wharf of the 
port of Acquamorta, wanted to give priority to the 
mooring of traditional wooden boats in the municipal 
wharf of Acquamorta, in order to preserve the typi-
cality of the place through the “glimpse” given by the 
typical boats which, with their shape, material (wood) 
and characteristic colours, create a specific identity of 
the place and recall tradition and ancient knowledge.

Promotori / Promoters: Comune di / Municipality of Procida D.D. n. 239 del 7.07.2020Napoli – Monte di Procida 
e Area flegrea
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La Cantata 
dei Pastori
La Cantata dei Pastori, ovvero 
“Il vero lume tra l’ombre, overo 
la Spelonca arricchita, per la 
nascita del Verbo umanato”, è 
un’opera pastorale sacra, scrit-
ta nel 1698 dall’erudita gesuita 
Andrea Perrucci. La Cantata 
narra il viaggio di Maria e Giu-
seppe verso Betlemme e le in-
sidie che i Diavoli dell’Inferno 
frappongono loro per impedire 
la nascita di Gesù. I Diavoli, 
sconfitti dalla schiera degli 
Angeli guidati dall’Arcangelo 
Gabriele, sono gli antagonisti 
della storia narrata. Alla fine, in 
una grotta densa di significati 
e in un contesto tipicamen-
te presepiale, il destino si 
compie con la nascita di Gesù. 
Tra i protagonisti della sacra 
rappresentazione figurano lo 
scrivano napoletano Razzullo, 
comico personaggio popola-
no perennemente affamato, 
inviato in Palestina da Augusto 
per il censimento, e il barbiere 
Sarchiapone, gobbo e deforme, 
vestito con abiti grotteschi, che 
ha appena ucciso due uomini 
praticando il suo mestiere.
La Cantata, che appartiene al 
genere Sacra Rappresentazio-
ne, era destinata a folle non 
alfabetizzate. L’opera contiene 
una pungente vis comica e ri-
chiede, per questo, attori-can-
tanti avvezzi alla tradizione 
del teatro comico napoletano, 
caratterizzato, appunto, dalla 
presenza di equivoci dialettali, 
battute fulminanti, comicità 
scurrile, allusioni all’ambito 
sessuale, scherno della vita e 
del mondo intero. Cosicché, 
proprio uno spettacolo nato 
per sradicare il paganesimo 
dall’animo delle plebi, lo rein-
stalla. La Cantata, successiva-
mente, si è arricchita del canto 
natalizio Quanno nascette 
ninno (scritto da Sant’Alfonso 

de’ Liguori nel 1754) e, insieme 
al presepe di cui ne è la voce 
narrante, è diventata un sim-
bolo del Natale napoletano.
La Cantata è vitalità artistica 
e popolare, con ampi spazi 
lasciati all’improvvisazione 
scenica. Nel corso dei secoli 
è diventata un vero e pro-
prio laboratorio permanente 
capace di coniugare tradizione 
e innovazione, e necessita, 
per continuare a vivere, che le 
nuove generazioni ne com-
prendano e ne pratichino i 
codici, i linguaggi.

The Shepherd’s 
Song
The Shepherds’ Song, or ‘Il vero 
lume tra l’ombre, overo la Spe-
lonca arricchita, per la nascita del 
Verbo umanato’, is a sacred pas-
toral work written in 1698 by the 
Jesuit scholar Andrea Perrucci. 
The cantata recounts the journey 
of Mary and Joseph to Bethlehem 
and the pitfalls that the devils of 
hell set against them to prevent 
the birth of Jesus. The devils 
are defeated by a host of angels 
led by the archangel Gabriel, the 
antagonists of the story. In the 
end, in a grotto full of meaning 
and in a typical nativity scene, the 
destiny is fulfilled with the birth 
of Jesus. The protagonists of the 
sacred representation are the Ne-
apolitan scribe Razzullo, a comic, 
perpetually hungry commoner 
sent by Augustus to Palestine 
for the census, and the barber 
Sarchiapone, hunchbacked and 
deformed, dressed in grotesque 
clothes, who has just killed two 
men while practising his trade.
The cantata, which belongs to the 
genre of sacred representation, 
was intended for an uneducat-
ed public. The work contains a 
biting comic vision and therefore 
requires actors-singers accus-
tomed to the tradition of Neapol-

itan comic theatre, characterised 
by the presence of dialectal 
misunderstandings, raging jokes, 
bawdy comedy, allusions to the 
sexual sphere, mockery of life 
and the world. In other words, 
the very show that was born to 
eradicate paganism from the 
souls of the plebeians reinstated 
it. The cantata was later enriched 
with the Christmas carol “Quanno 
nascette ninno” (written by Saint 
Alphonsus de’ Liguori in 1754) 
and, together with the nativity 
scene of which it is the narrator, 
became the symbol of Neapolitan 
Christmas.
The cantata is full of artistic and 
popular vitality, with ample room 
for scenic improvisation. Over the 
centuries it has become a verita-
ble permanent workshop capable 
of combining tradition and in-
novation, and it needs the new 
generations to understand and 
practise its codes and languages 
in order to continue to live.
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La cultura 
del presepe 
artistico 
napoletano. 
Arte, rito, 
storia
Il presepe è una complessa 
ricomposizione plastica della 
Natività di Gesù, avvenuta a 
Betlemme al tempo del re Ero-
de, all’interno del quale sono 
presenti statuette di vari for-
mati e materiali che raffigura-
no i personaggi della tradizio-
ne: la Sacra Coppia con Gesù 
bambino, il bue e l’asino, gli 
angeli, i pastori con le pecore 
e le figure dei re Magi, posti il 
giorno dell’Epifania ad adorare 
il Bambino. Il termine deriva 
dal latino “classico” praesaepe, 
che significa "mangiatoia". 
Semanticamente si ricollega 
anche alla parola cripia del la-
tino tardo antico, che divenne 
“greppia” in italiano, “krippe” 
in tedesco, “créche” in france-
se. Quest’usanza ha avuto ori-
gine all’epoca di San Francesco 
d’Assisi che, nel 1223, realizzò 
a Greccio (Rieti) la prima 
rappresentazione della Nascita 
con il Bambino, il bue e l’asino; 
si deve invece a San Gaetano 
da Thiene, giunto a Napoli nel 
1534, l’inizio della tradizione di 
allestire il presepe nelle chiese 
e nelle case private in occasio-
ne del Natale, pratica che si è 
affermata definitivamente a 
partire dal secolo successivo, in 
particolare nelle città di Napoli, 
Bologna, Genova e Roma. Sin 
dalle sue origini il presepe ha 
vissuto evoluzioni e variazioni 
di forma e contenuti, seguendo 
di pari passo le vicende stori-
che, sociali, artistiche nonché 
politiche ed economiche che 
si sono susseguite nel tempo. 

A Napoli, sacro e profano 
convivono all’interno del pre-
sepe, i personaggi canonici dei 
Vangeli si fondono col popolo 
e insieme danno vita a una 
macchina scenica in cui l’ap-
parente disordine nasconde un 
progetto precostituito impre-
scindibile. Il valore enciclope-
dico del presepe si manifesta 
nella multidisciplinarità dei 
contenuti, siano esse scene e/o 
architetture, personaggi, ani-
mali, oggetti d’uso quotidiano, 
consuetudini alimentari e 
non ultimo l’abbigliamento. Il 
repertorio delle figure, non più 
esclusivamente riferite ai ca-
noni evangelici, è espressione 
dei fenomeni sociali e culturali 
del momento. Attraverso il 
racconto di una storia antica 
ma sempre rinnovata dei valori 
della religione cristiana, di 
volta in volta contestualiz-
zati in ambientazioni rurali 
o anche urbane, il presepe 
diventa un archivio di storia, 
cultura, religiosità, tradizione 
colta o popolare che insieme 
costituisce un patrimonio 
identitario straordinariamente 
unico. Sotto quest’aspetto il 
presepe è un “bene comune” 
e la sua peculiarità è quella di 
essere “luogo reale e irreale” in 
cui tutti possono stare insieme 
senza contrasti di censo, di 
cultura, di lingua, colore della 
pelle o nazionalità. La costante 
trasmissione del presepe da 
una generazione a quella 
successiva indica come esso 
rappresenti l’identità culturale 
sia degli individui sia dell’inte-
ra comunità. Parte integrante 
di questa identità è il dialogo 
intergenerazionale attraverso il 
quale, accanto all’insieme delle 
competenze, sono trasmessi 
valori come l’amore per la città 
e il territorio, la conoscenza 
della sua storia e delle sue 
tradizioni rituali, costruttive 
o gastronomiche. Un ruolo 
importante nella diffusione 

dell’arte del presepe è svolto 
dalle associazioni culturali e 
dagli artigiani del settore che, 
grazie ai corsi di formazione, 
rendono tale arte accessibile a 
persone di tutte le fasce d’età e 
anche a persone con disabi-
lità e disturbi dello sviluppo 
cognitivo e motorio. Il presepe, 
infatti, offre a tutti quelli che 
vogliono realizzarlo una signi-
ficativa possibilità di espri-
mersi e non crea barriere di 
alcun tipo. I materiali di base 
utilizzati per la costruzione 
dei presepi (legno, sughero e 
cartapesta) sono ecosostenibili. 
E di recente si sta diffondendo 
la pratica di costruirli con ma-
teriali riciclati e riciclabili.

The culture of 
the Neapolitan 
artistic nativity 
scene. Art, 
ritual, history
The Nativity scene is a complex 
plastic reconstruction of the 
birth of Jesus in Bethlehem at 
the time of King Herod, con-
taining statuettes of various 
sizes and materials representing 
the traditional figures: the Holy 
Couple with the baby Jesus, the 
ox and the donkey, the angels, 
the shepherds with the sheep 
and the figures of the Magi who 
were placed there on Epiphany 
to worship the Child. The term 
comes from the ‘classical’ Latin 
praesaepe, meaning manger. Se-
mantically, it is also related to the 
late Latin word cripia, which be-
came ‘greppia’ in Italian, ‘krippe’ 
in German, ‘créche’ in French. This 
custom dates back to the time of 
Saint Francis of Assisi, who cre-
ated the first representation of 
the Nativity with the Child, the ox 
and the donkey in Greccio (Rieti) 

in 1223, while Saint Gaetano da 
Thiene, who arrived in Naples in 
1534, is credited with starting 
the tradition of setting up the 
Nativity scene in churches and 
private homes at Christmas, a 
practice that became firmly es-
tablished in the following century, 
particularly in the cities of Naples, 
Bologna, Genoa and Rome. Since 
its origins, the nativity scene has 
evolved and changed in form and 
content, following the histori-
cal, social, artistic, political and 
economic events of the time. 
In Naples, the sacred and the 
profane coexist in the crib, the 
canonical characters of the Gos-
pels merge with the people and 
together they give life to a scenic 
machine in which the apparent 
disorder conceals an inescapable 
pre-constituted plan. The ency-
clopaedic value of the nativity 
scene is manifested in the multi-
disciplinary nature of its content, 
be it scenery and/or architecture, 
characters, animals, everyday ob-
jects, eating habits and, last but 

not least, clothing. The repertoire 
of figures, which no longer refers 
exclusively to the evangelical can-
on, is an expression of the social 
and cultural phenomena of the 
time. By recounting an ancient 
but constantly renewed story, the 
values of the Christian religion, 
sometimes contextualised in a 
rural or even urban setting, the 
crib becomes an archive of histo-
ry, culture, religiosity, cultured or 
popular tradition, which together 
form a unique heritage of identity. 
In this respect, the crib is a “com-
mon good” and its peculiarity lies 
in the fact that it is a “real and 
unreal place” where everyone can 
be together without contrasts of 
census, culture, language, colour 
or nationality. The constant 
transmission of the crib from one 
generation to the next shows how 
it represents the cultural identity 
of individuals and of the whole 
community. An integral part of 
this identity is the intergener-
ational dialogue through which 
values such as love for the town 

and its territory, knowledge of its 
history and its ritual, architec-
tural or gastronomic traditions 
are transmitted, as well as a set 
of skills. An important role in the 
diffusion of the art of the nativity 
scene is played by cultural associ-
ations and artisans of the sector, 
who, through training courses, 
make this art accessible to 
people of all ages, including those 
with disabilities and cognitive and 
motor development disorders. In 
fact, the crib is a meaningful way 
of expressing oneself for anyone 
who wants to make it, and does 
not create any barriers. The basic 
materials used to build nativity 
scenes – wood, cork and papi-
er-mâché – are environmentally 
sustainable. And more recently, 
the practice of building them with 
recycled and recyclable materials 
is spreading.
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La pratica 
artistica 
dell’intarsio 
sorrentino
La pratica artistica dell’intarsio 
è una tecnica di lavorazione 
artigianale che consiste nel 
connettere diverse essenze 
lignee di vario colore a inca-
stro su una superficie di legno. 
Tale tecnica si è sviluppata 
a Sorrento intorno al 1830 
per soddisfare le richieste dei 
viaggiatori del Grand Tour 
che, durante il loro soggiorno, 
incominciarono ad acquistare 
oggetti e mobili intarsiati con 
scene tratte dalla vita quoti-
diana tipiche della tradizione 
napoletana o con citazioni di 
affreschi ritrovati nella vicina 
Pompei. La crescente richiesta 
di questi oggetti artigiana-
li, la cui notorietà si diffuse 
grazie anche alla partecipa-
zione dei maestri intarsiatori 
alle Esposizioni Universali di 
Londra a Parigi e perfino di 
Saint Louis e Filadelfia negli 
Stati Uniti, favorì l’apertura di 
molte botteghe. I laboratori dei 
grandi maestri Luigi Gargiulo e 
Michele Grandville contribui-
rono alla formazione tecnica 
e professionale di un’intera 
generazione di intarsiatori 
sorrentini fino all’apertura, 
nel 1886, della Regia Scuola 
d’Arte di Intarsio e di Intaglio 
dove hanno insegnato, tra gli 
altri, i maestri Antonio Damora 
e Giuseppe Gargiulo, insieme 
a Francesco Grandi e Arturo 
Guidi. L’intarsio sorrentino è 
caratterizzato da un ciclo di 
lavorazione molto articolato 
ma rimasto immutato nel 
tempo. L’intarsiatore sceglie il 
disegno del decoro e seleziona 
le essenze lignee che divente-
ranno un unico blocchetto. Il 
blocchetto di lamine, opportu-

namente fissato con dei chiodi 
lungo il perimetro, viene forato 
per consentire il passaggio del-
la lama del seghetto e avviare il 
traforo. L’intarsiatore fissa poi 
su un foglio di carta adesiva il 
perimetro esterno del decoro 
e vi incastra al suo interno i 
dettagli del decoro ricavati 
durante il traforo, aiutandosi 
con un martello a testa piatta 
per il fissaggio. A questo punto, 
la lastra intarsiata è pronta per 
essere placcata sul supporto di 
legno predisposto dall’ebani-
sta. Dopo il placcaggio si passa 
alla raffinatura della lastra e 
alla verniciatura eseguita, oggi, 
con vernice a spruzzo.
L’intarsio, dopo due secoli di 
storia, rappresenta ancora oggi 
una straordinaria e rinomata 
espressione artistica del ter-
ritorio, che ha contribuito ad 
arricchire gli arredi dei Palazzi 
Reali di Napoli e Caserta e di 
importanti sedi istituzionali. 
Questa produzione artigianale 
è il risultato della passione 
e della manualità artistica 
dell’intera comunità sorrenti-
na, e di una precisa divisione 
dei compiti: dagli artigiani 
impegnati nella realizzazione 
delle lamine di legno di aran-
cio, noce e ulivo, ai fabbri im-
pegnati nella produzione delle 
rifiniture metalliche; dall’in-
tarsiatore all’ebanista. Questo 
era il contesto sociale che ha 
caratterizzato l’intarsio sorren-
tino fino agli anni Sessanta del 
secolo scorso. Tutto ciò, oggi, 
vive una profonda crisi causata 
sia dalle mutate condizioni 
socioeconomiche, sia dall’inva-
sione nel mercato dei souvenir 
di oggetti intarsiati di produ-
zione asiatica. Attualmente 
esiste a Sorrento l’Unione 
Artigiani Intarsio Sorrentino 
(UAIS), che annovera tra i suoi 
iscritti intarsiatori ancora at-
tivi. Purtroppo, l’Associazione 
non è riuscita per vari motivi 
a fronteggiare la crisi in cui 

si imbatte l’intero comparto 
dell’intarsio sorrentino.
A fare da contraltare alla crisi 
del settore, nel 1993, su ini-
ziativa privata, è stato aperto 
a Sorrento, nel settecentesco 
Palazzo Pomarici Santomasi, il 
Museo Bottega della Tarsia-
lignea (MUTA), che espone 
sia una collezione di mobili e 
oggetti intarsiati nell’Ottocento 
sia una collezione moderna. 
Con delibera della Giunta della 
Regione Campania n. 965 del 
22 maggio 2009, il Museo è 
stato riconosciuto “di interesse 
regionale”.

The artistic 
practice of 
Sorrentine 
inlay work
The artistic practice of marquetry 
is an artisanal technique that 
consists of interlocking differ-
ent types of wood of different 
colours on a wooden surface. 
This technique was developed 
in Sorrento around 1830 to 
meet the demands of travellers 
on the Grand Tour who, during 
their stay, began to buy objects 
and furniture inlaid with scenes 
from everyday life, typical of 
the Neapolitan tradition, or with 
quotations from frescoes found 
in nearby Pompeii. The growing 
demand for these handcrafted 
objects, whose fame spread also 
thanks to the participation of 
inlay masters in the Universal 
Exhibitions of London, Paris and 
even Saint Louis and Philadelphia 
in the United States, favoured the 
opening of many workshops. The 
workshops of the great masters 
Luigi Gargiulo and Michele Grand-
ville contributed to the technical 
and professional training of a 
whole generation of Sorrentine 
inlayers, until the opening in 

1886 of the Regia Scuola d’Arte 
di Intarsio e di Intaglio (Royal 
School of Marquetry and Intaglio), 
where masters Antonio Damora 
and Giuseppe Gargiulo taught, 
together with Francesco Grandi 
and Arturo Guidi, among others. 
Sorrentine marquetry is char-
acterised by a highly articulated 
working cycle that has remained 
unchanged over time. The inlay 
artist chooses the design of 
the decoration and selects the 
essences of wood to be used 
in the block. The block of wood, 
suitably fixed with nails around 
its perimeter, is drilled to allow 
the passage of the hacksaw blade 
and to begin the fretwork. The 
marquetry worker then fixes the 
outer perimeter of the decoration 
to a sheet of adhesive paper and 
inserts the details of the decora-
tion obtained during the fretwork, 
using a flat-headed hammer to 
hold it in place. At this point, the 
inlaid plate is ready to be plated 
on the wooden support pre-

pared by the cabinetmaker. After 
plating, the panel is finished and 
varnished with a spray varnish.
Marquetry, after two centuries 
of history, still represents an ex-
traordinary and renowned artistic 
expression of the territory, which 
has contributed to enriching the 
furnishings of the Royal Palaces 
of Naples and Caserta and of 
important institutional seats. 
This handicraft production is 
the result of the passion and 
the artistic craftsmanship of the 
entire Sorrento community and of 
a precise division of labour: from 
the craftsmen who produce the 
orange, walnut and olive wood 
panels, to the blacksmiths who 
produce the metal finishes, from 
the inlayers to the cabinetmak-
ers. This was the social context 
that characterised Sorrentine 
marquetry until the 1960s. Today, 
all this is undergoing a profound 
crisis, caused both by changing 
socio-economic conditions and 
by the invasion of Asian inlaid 

objects on the souvenir market. 
In Sorrento there is currently the 
Association of Inlaid Woodwork-
ers, UAIS, which counts among 
its members inlaid woodworkers 
who are still active. Unfortu-
nately, for various reasons, the 
association has not been able to 
cope with the crisis facing the 
entire Sorrento marquetry sector. 
In 1993, in order to counteract 
the crisis in the sector, the Museo 
Bottega della Tarsialignea (MUTA) 
was opened in Sorrento, in the 
eighteenth-century Palazzo 
Pomarici Santomasi, on a private 
initiative, with a collection of 
nineteenth-century inlaid furni-
ture and objects and a modern 
collection. With the decision of 
the Regional Council of Campa-
nia no. 965 of 22 May 2009, the 
museum was recognised as being 
of “regional interest”.
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La lavorazione 
artigianale 
del corallo 
e del cammeo 
di Torre 
del Greco
La lavorazione del corallo e del 
cammeo su conchiglia è una 
tecnica artigianale e artistica e, 
allo stesso tempo, un proces-
so produttivo distintivo della 
comunità di Torre del Greco. Il 
legame che unisce la comunità 
al corallo è antico e si compo-
ne di due momenti: l’attività di 
pesca del corallo, documentata 
fin da tempi antichi, e la lavo-
razione del grezzo. 
Alla fine del XVIII secolo, la 
lavorazione del corallo aveva 
assunto un’importanza e una 
centralità tale da richiamare 
l’attenzione del Re sulla neces-
sità di disciplinare la nascente 
realtà economica attraverso 
l’adozione di un Codice coral-
lino e la creazione della Real 
Compagnia del corallo. La vio-
lenta eruzione del Vesuvio del 
1794, però, impedì di portare 
a compimento il progetto. Nel 
1805 il francese Bartolomeo 
Martin, che aveva imparato la 
nobile arte di incidere il corallo 
nei più importanti e prestigiosi 
laboratori marsigliesi, chiese 
e ottenne da Ferdinando IV di 
Borbone una privativa per “la 
lavorazione del corallo al di 
qua del faro di Messina”. Dun-
que, aprì la prima fabbrica di 
lavorazione del corallo a Torre 
del Greco, beneficiando anche 
dell’esenzione da dazi sia per 
l’esportazione del prodotto 
lavorato che per il commercio 
interno al Regno. Con Martin 
giunsero a Torre del Greco 
maestranze da Livorno con il 
compito di formare giovani 

apprendisti in quest’arte, e la 
lavorazione del corallo diven-
ne, oltre alla pesca, l’attività 
principale della piccola cittadi-
na. La privativa fu successiva-
mente rinnovata da Giuseppe 
Bonaparte e da Gioacchino 
Murat. Allo scadere della priva-
tiva, negli anni Venti dell’800, 
Martin lasciò Torre del Greco 
dove, con la sua fabbrica, si era 
formata una generazione di 
abilissimi artisti e artigiani. 
La lavorazione del corallo 
prima e del cammeo poi ha 
rappresentato il modo in 
cui la comunità di Torre del 
Greco ha elaborato storia, 
mito, tradizioni, culto, magia, 
letteratura, tradizione orale e 
arte. Un esempio straordinario 
di lavorazione con la tecni-
ca del vetro-cammeo è dato 
dall’Anforisco, detto “Vaso Blu”, 
ritrovato a Pompei e risalente 
alla metà del I secolo d.C. Tale 
ritrovamento testimonia come, 
sin dall’antichità, fosse diffusa 
e apprezzata la tecnica dell’in-
cisione per la realizzazione di 
gioielli e opere d’arte.
La trasmissione delle tecniche 
di lavorazione del corallo e del 
cammeo su conchiglia avviene 
all’interno degli opifici e delle 
famiglie tradizionalmente de-
dite a tale attività. Alla fine del 
XIX secolo fu istituita la “Scuo-
la di Incisione sul Corallo e di 
Disegno Artistico Industria-
le”, oggi Istituto d’Istruzione 
Superiore “F. Degni”. L’istituto 
ha ricevuto il riconoscimento 
di “indirizzo raro” da parte 
della Giunta regionale della 
Campania quale attestazione 
dell’importanza nella tutela 
di un “saper fare” da traman-
dare alle nuove generazioni. 
La scuola è anche sede di un 
museo che conserva realizza-
zioni in corallo e cammei di 
elevatissimo valore. 

The 
craftsmanship 
of coral and 
cameo work in 
Torre del Greco 
Working coral and cameo on 
shells is a craft and artistic tech-
nique and at the same time a dis-
tinctive production process of the 
Torre del Greco community. The 
link between the community and 
coral is very old and consists of 
two elements: coral fishing, which 
has been documented since 
ancient times, and the working 
of the raw material. By the end of 
the 18th century, coral process-
ing had become so important and 
central that the King’s attention 
was drawn to the need to regulate 
the fledgling economy by enact-
ing a Coral Code and creating the 
Royal Coral Company. However, 
the violent eruption of Vesuvius 
in 1794 prevented the project 
from being completed. In 1805, 
the Frenchman Bartolomeo 
Martin, who had learnt the noble 
art of coral engraving in the 
most important and prestig-
ious workshops of Marseilles, 
requested and obtained from 
Ferdinand IV of Bourbon a licence 
“to work coral on this side of the 
lighthouse of Messina”. He thus 
opened the first coral-processing 
factory in Torre del Greco, and 
also benefited from exemption 
from customs duties both on the 
export of the processed product 
and on trade within the kingdom. 
With Martin, workers from Livorno 
came to Torre del Greco to train 
young apprentices in this art, 
and coral processing became the 
main activity of the small town, 
along with fishing. The privative 
was later renewed by Giuseppe 
Bonaparte and Joachim Murat. 
When the privative expired in the 
1920s, Martin left Torre del Gre-

co, where his factory had trained 
a generation of skilled artists and 
craftsmen.
First the working of coral, then 
of cameo, represented the way 
in which the community of Torre 
del Greco elaborated history, 
myths, traditions, worship, magic, 
literature, oral tradition and art. 
An extraordinary example of the 
glass cameo technique is the An-
forisco, known as the “Blue Vase”, 
found in Pompeii and dating from 
the middle of the first century AD. 
This find testifies to the fact that 
the technique of engraving for 
the production of jewellery and 
works of art has been widespread 
and appreciated since ancient 
times.
The transmission of techniques 
for working coral and cameo on 
shells took place in the work-
shops and families traditionally 
dedicated to this activity. At the 
end of the 19th century, the 
“Scuola di Incisione sul Corallo e 
di Disegno Artistico Industriale” 
(School of Coral Engraving and 

Industrial Artistic Design), now 
the “F. Degni’, was founded. The 
Institute has been recognised as 
a “rare address” by the Campania 
Regional Council, in recognition 
of its importance in preserving a 
“know-how” to be passed on to 
new generations. The school also 
houses a museum that preserves 
extremely valuable coral and 
cameo artefacts.
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La Ceramica 
Cavese
La ceramica di Cava de' Tirreni 
è una produzione artistica 
e tradizionale, le cui origini 
risalgono alla fondazione 
dell’Abbazia Benedettina della 
SS. Trinità nell’XI secolo. Tra 
i possedimenti dell’Abba-
zia figurava anche il casale 
di Vietri sul Mare, divenuto 
autonomo nel 1806. Le fornaci 
e i frammenti rinvenuti nei 
pressi dell’Abbazia dimostra-
no che i monaci benedettini 
inizialmente producevano in 
situ i manufatti ceramici. Solo 
successivamente la produzione 
si spostò a valle, nel centro di 
Cava de’ Tirreni e nel casale di 
Vietri sul Mare. 
Nel XVIII secolo, grazie ai 
contatti con i faenzari, lo stile 
della ceramica è cambiato. Si 
afferma, infatti, la produzione 
di stoviglierie e oggetti di uso 
comune, caratterizzati dalla lu-
minosità data dall’utilizzo del-
lo smalto bianco e decorati con 
colori come il giallo, il verde 
ramino, il rosa, il blu e il man-
ganese. Inoltre, le maestranze 
cavesi si specializzano nella 
realizzazione di pavimenti 
maiolicati decorati, appan-
naggio non solo del clero, ma 
anche della nascente borghe-
sia. A metà del Novecento, la 
produzione ceramica ha visto 
il suo massimo splendore per 
produzione e qualità. 
Purtroppo, oggi la produzione 
artigianale vive un momento 
di grande difficoltà a causa 
della concorrenza industriale 
e dall’aggressione da par-
te del mercato asiatico. La 
trasmissione del saper fare e 
delle tecniche richiede tempo e 
impegno da parte dei giova-
ni apprendisti e da parte dei 
mastri di bottega che mal si 
accordano con i ritmi della vita 
moderna. 

Il Comune di Cava de’ Tirreni, 
però, ha avviato delle iniziative 
concrete per la salvaguardia 
della produzione ceramica, dei 
laboratori artigianali e delle 
imprese del territorio. Nel 
2011, infatti, è stato approvato 
il “Disciplinare Ceramico” della 
ceramica di Cava de’ Tirre-
ni a tutela della produzione 
artistica e traduzionale e della 
ceramica di qualità. Inoltre, in 
qualità di socio dell’Associazio-
ne Italiana Città della Ceramica 
(A.I.C.C.), il Comune partecipa 
alle numerose manifestazioni 
ed eventi organizzati dall’As-
sociazione per valorizzare e 
far conoscere la produzione 
artigianale di pregio.

The Cavese 
pottery
Cava dei Tirreni pottery is an ar-
tistic and traditional production, 
the origins of which date back to 
the foundation of the Benedic-
tine Abbey of the Holy Trinity in 
the 11th century. The Abbey’s 
possessions included the hamlet 
of Vietri sul Mare, which became 
autonomous in 1806. The kilns 
and fragments found near the 
Abbey show that the Benedictine 
monks initially produced ceramic 
artefacts in situ. Only later did 
production move downstream, to 
the centre of Cava de’ Tirreni and 
the hamlet of Vietri sul Mare. 
In the 18th century, thanks to 
contacts with the faience makers, 
the style of ceramics changed. In 
fact, the production of tableware 
and everyday objects, character-
ized by brightness, given by the 
use of white glaze, and decorat-
ed with colours such as yellow, 
copper green, pink, blue and 
manganese, became established. 
Moreover, the workers from Cavia 
specialized in the production of 
decorated majolica floor tiles, the 
prerogative not only of the clergy, 

but also of the rising bourgeoisie. 
In the mid-20th century, ceramic 
production saw its heyday in 
terms of production and quality. 
Unfortunately, today handicraft 
production is experiencing a 
moment of great difficulty due 
to industrial competition and ag-
gression from the Asian market. 
The transmission of know-how 
and techniques requires time 
and commitment on the part of 
young apprentices and workshop 
masters who are ill-suited to the 
rhythms of modern life. 
The municipality of Cava de’ 
Tirreni, however, has launched 
concrete initiatives to safe-
guard ceramic production, craft 
workshops and local businesses. 
In 2011, in fact, the ‘Disci-
plinare Ceramico’ of Cava de’ 
Tirreni ceramics was approved to 
protect artistic and translational 
production and quality ceramics. 
Moreover, as a member of the 
Italian Association of Ceramic 
Cities (A.I.C.C.), the municipality 
participates in the numerous 
shows and events organized by 
the association to promote and 
publicize fine craft production.
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L’intreccio 
delle palme
Domenica delle Palme 

L’intreccio delle palme di 
Conca dei Marini è una forma 
di artigianato antico, le cui 
origini si perdono in un lonta-
nissimo passato quando, in un 
magico connubio, la fede è sta-
ta l’ispirazione e il fine ultimo 
per creazioni artigianali di no-
tevole pregio artistico. Questo 
manufatto consiste nell’intrec-
ciare, con particolare tecnica 
mista a sapienza e perizia, i 
teneri rami di dattero creando-
ne pregevoli figure artistiche, 
grazie alle conoscenze di mani 
esperte di artigiani conchesi. 
Questi manufatti, che vanno da 
piccolissime a grandi dimen-
sioni, vennero creati in ricordo 
della trionfante entrata di Gesù 
a Gerusalemme, per poi essere 
donati a prelati e autorità fino 
a giungere al Santo Padre, 
la Domenica delle Palme in 
segno di pace universale.
Conca dei Marini è l’unico cen-
tro della costiera amalfitana 
dove si continuano a intreccia-
re le palme. Non si conosce lo 
sviluppo storico di questa alta 
forma di artigianato; l’ipotesi 
più attendibile è che sia stata 
una felice contaminazione tra 
la cultura medio-orientale e 
quella europea. Determinanti 
sono stati gli scambi che gli 
abitanti della costiera hanno 
intessuto per secoli con culture 
e popoli dell’area del Mediter-
raneo. 
L’intreccio delle palme ha 
da sempre rappresentato un 
motivo di vanto e orgoglio per 
la comunità di Conca, anche 
in considerazione della grande 
valenza sociale che esso ha 
assunto, nonché una piccola 
ma preziosa fonte di sosten-
tamento quando il benessere 
era solo un miraggio. In ogni 

appezzamento di terra era 
riservato un angolo dove colti-
vare le piante di palma, le quali 
venivano legate, in cima, a 
forma di cilindro, per far sì che 
i germogli all’interno avessero 
le necessarie caratteristiche di 
lavorazione, ovvero rimanes-
sero teneri e di colore chiaro. 
Venivano aperte solo una volta 
l’anno per prendere i rami più 
teneri all’interno e si richiude-
vano subito per farli crescere 
fino all’anno successivo. I 
rami poi venivano intrecciati 
dalla comunità nelle proprie 
case, tramandando così anche 
la tecnica d’intreccio dai più 
anziani ai più giovani. Gli in-
trecci seguivano i disegni della 
tradizione, che si conservano 
di generazione in generazio-
ne, rispondenti a un preciso 
significato religioso. Tra le 
numerose forme e figure sono 
da ricordare quella definita “a 
pagnotta”, che simboleggia la 
colomba pasquale, “’a spiga ’e 
grano”, “’a panarella”, ossia un 
piccolo cesto. 
Questo tipo di artigianato è 
frutto di un lavoro faticoso 
e preciso, eseguito da mani 
esperte che per decenni è stato 
tramandato principalmen-
te dalla famiglia Carbone di 
Conca dei Marini, che ancora 
oggi mantiene viva l’espres-
sione artistica dell’intreccio 
delle palme. La tradizione delle 
palme intrecciate rappresenta 
un patrimonio di grande valore 
culturale e religioso. Il ma-
nufatto, una volta benedetto, 
viene regalato come simbolo 
di buon augurio, protezione e 
pace. Questa tradizione è parte 
integrante della cultura e della 
religiosità popolare, ed è ricca 
di significati: basti pensare 
che, fino alla metà del secolo 
scorso, nel periodo precedente 
la Domenica delle Palme, per 
quasi un mese tutta la popola-
zione conchese era impegnata 
nell’intreccio dei rami di pal-

ma. Le richieste provenivano 
dalle chiese di Napoli e provin-
cia, in particolare dal Duomo 
di Napoli a cui erano destinate 
le palme più alte riservate a 
vescovi e cardinali.

The Craft of 
Palm Weaving
Palm Sunday

The palm weaving of Conca dei 
Marini is an ancient form of 
craftsmanship whose origins 
are lost in a remote past, when 
faith inspired and shaped refined 
artisanal creations of remarkable 
artistic value. The craft consists 
in weaving the tender date palm 
fronds using a technique that 
combines skill, precision and 
traditional knowledge, allowing 
expert artisans from Conca to 
create intricate artistic forms. 
These woven works, ranging from 
very small to large in size, were 
originally produced in memory 
of Christ’s triumphant entry into 
Jerusalem and were traditionally 
offered to prelates and public au-
thorities, eventually reaching the 
Holy Father on Palm Sunday as a 
symbol of universal peace.
Conca dei Marini is the only town 
along the Amalfi Coast where 
palm weaving is still practised. 
Although the historical develop-
ment of this refined craft remains 
uncertain, the most plausible 
hypothesis is that it represents 
a fruitful encounter between 
Middle Eastern and European 
cultures, undoubtedly nourished 
by the centuries-old exchang-
es between the peoples of the 
Mediterranean basin and the 
inhabitants of the coast.
Palm weaving has long been a 
source of pride and identity for 
the community of Conca, not 
only for its artistic value but also 
for its important social function 
and for having been, at times, a 

modest yet precious source of 
income in periods of scarcity. 
Each household typically reserved 
a small portion of land for culti-
vating palm trees, whose crowns 
were tied into a cylindrical shape 
so that the inner shoots would re-
main pale and tender, conditions 
essential for weaving. The fronds 
were opened only once a year 
to extract the youngest shoots 
and then immediately closed 
again to allow new growth for the 
following year. The weaving was 
carried out within the homes of 
the community, ensuring that 
the technique was handed down 
from the elderly to the younger 
generations. The woven designs 
followed traditional patterns, 
transmitted over time and rich 
in religious symbolism. Among 
the most notable forms are the 
pagnotta, symbolising the Easter 
dove, the spiga di grano, and the 
panarella, a small basket.
This craft is the result of metic-
ulous and demanding manual 
labour, preserved for decades 

thanks especially to the Carbone 
family of Conca dei Marini, who 
continue to uphold and transmit 
the artistic expression of palm 
weaving today. The tradition 
represents a cultural and religious 
heritage of great significance. 
Once blessed, the woven palms 
are given as symbols of good 
fortune, protection and peace. 
They form an integral part of the 
community’s devotional and cul-
tural identity, a tradition enriched 
with meaning, so much so that, 
until the mid-twentieth century, 
during the weeks preceding Palm 
Sunday, nearly the entire popu-
lation of Conca devoted itself to 
weaving palm fronds. Requests 
arrived from churches in Naples 
and its province, particularly from 
the Cathedral of Naples, which 
received the tallest and most 
elaborate palms destined for 
bishops and cardinals.
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Festa dell’uva
Ottobre

La Festa dell’uva di Oliveto 
Citra rappresenta il simbolo 
dell’autenticità dei valori della 
vita contadina e dei sapori 
della produzione di eccellenza 
enogastronomica e vitivinicola 
nella terra della Dieta Mediter-
ranea. La manifestazione ha 
profonde radici nella cultura 
contadina e mira ad esaltare 
la raccolta dell’uva, la vendem-
mia e la vinificazione. 
A caratterizzare la Festa dell’u-
va è l’antica sfilata dei carri 
allegorici ricoperti interamen-
te di chicchi d’uva: infatti, gli 
abitanti delle diverse contra-
de del paese costruiscono i 
carri che vengono ricoperti da 
migliaia di chicchi d’uva e, nei 
giorni della festa, sfilano per 
le vie del paese accompagnati 
da musica e tanti figuranti. La 
manifestazione è arricchita 
dall’evento dal nome Rassegna 
nazionale del folklore caratte-
rizzato da giochi antichi, corsa 
delle carrette, intrattenimento 
culturale e musicale oltre che 
da percorsi enogastronomici di 
piatti locali e buon vino.
La Festa dell’uva nasce nei 
primi anni del Novecento, anni 
di crisi economica, quando 
l’agricoltura era l’unica fonte 
di guadagno per il territorio: 
grano, olio e vino ne erano i 
prodotti principali. La festa era 
un modo per esaltare e valo-
rizzare il lavoro dei coltivatori 
e viticoltori e i frutti del loro 
duro lavoro. Per l’occasione 
i contadini preparavano dei 
carretti allestiti con uva e 
arnesi della terra, trainati da 
animali come mucche, buoi 
e asini, lungo le strade del 
paese fino a formare un corteo 
per raggiungere la piazza del 
paese dove si trascorrevano i 
giorni di festa tra balli e canti 
popolari, bevendo del vino. 

Oggi i carri sono trainati da 
trattori e addobbati secondo la 
tradizione con grappoli d’uva, 
prodotti locali e botti accom-
pagnati da buona musica e da 
figuranti in abiti tradizionali, 
realizzati sapientemente con 
spirito virtuoso che si rinnova 
ogni ottobre da mani anzia-
ne che insegnano alle nuove 
generazioni le tecniche di 
costruzione.
La festa è un evento che anno 
dopo anno riesce a trasportare 
i partecipanti in un mondo 
di colori, sapori e creatività; 
è un’esplosione di gioia e 
tradizione, in un’atmosfera di 
calore e forte allegria.
La costruzione dei carri, veri e 
propri capolavori artistici, è il 
cuore pulsante della festa, un 
rituale che rivive attraverso 
antiche storie e tradizioni. I 
maestri carraioli locali, con 
maestria e passione, danno 
vita a vere e proprie opere 
d’arte su ruota. Ogni carro è un 
viaggio nel tempo, un racconto 
visivo che celebra la cultura e 
l’identità di Oliveto Citra. Ciò 
che rende davvero speciale 
questa festa è l’accorata parte-
cipazione della comunità. Le 
strade si animano di persone 
unite dalla gioia di celebra-
re insieme, condividendo la 
bellezza e la ricchezza della 
tradizione. È un momento 
di connessione profonda, un 
legame che si rafforza ogni 
anno, trasformando la festa in 
un evento atteso e amato da 
tutti.

Grape festival
October

The Oliveto Citra Grape Festival 
is a symbol of the authenticity 
of the values of rural life and the 
flavours of excellent wine and 
food production in the land of the 
Mediterranean diet. The event is 

deeply rooted in peasant culture 
and aims to promote the grape 
harvest, grape picking and wine 
making. The most characteristic 
feature of the Grape Festival 
is the ancient parade of floats 
covered with grapes; in fact, 
the inhabitants of the differ-
ent districts of the town build 
floats covered with thousands of 
grapes and during the days of the 
festival they parade through the 
streets of the town accompanied 
by music and many figures. The 
event is enriched by the National 
Folklore Review, characterised by 
ancient games, cart races, cul-
tural and musical entertainment, 
as well as food and wine tours of 
local dishes and good wine.
The Grape Festival was born at 
the beginning of the twentieth 
century, in years of economic 
crisis, when agriculture was the 
only source of income in the 
area: wheat, oil and wine were the 
main products. The festival was 
a way of celebrating the work of 
farmers and wine growers and 
the fruits of their hard work. For 
this occasion, the farmers would 
prepare floats with grapes and 
earthenware, pulled by animals 
such as cows, oxen and donkeys, 
which they would take along the 
village streets in a procession 
until they reached the village 
square, where they would spend 
the festive days dancing, singing 
folk songs and drinking wine. 
Today, the floats are pulled by 
tractors and decorated in the 
traditional way with bunches of 
grapes, local products and bar-
rels, accompanied by good music 
and figures in traditional dress, 
expertly crafted with a virtuous 
spirit that is renewed every Oc-
tober by older hands that teach 
new generations the techniques 
of construction. 
The Festival is an event that year 
after year manages to transport 
its participants into a world of 
colours, flavours and creativity; it 
is an explosion of joy and tradi-

tion, in an atmosphere of warmth 
and strong cheer.
The construction of the carts, 
which may be considered true 
artistic masterpieces, represents 
the core of the festival. This ritual 
is revived through the use of 
ancient stories and traditions. 
Local cart masters, with consid-
erable skill and passion, create 
true works of art on wheels. Each 
cart represents a journey through 
time, a visual narrative that cele-
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brates the culture and identity of 
Oliveto Citra. What distinguishes 
this festival is the enthusiastic 
involvement of the community. 
The streets become a vibrant hub 
of activity, where people unite in 
celebration, sharing the beauty 
and richness of tradition. It is a 
moment of profound connection, 
a bond that is reinforced annually, 
transforming the feast into an 
eagerly anticipated and cherished 
event for all.
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Tradizione 
bandistica 
sassanese
La tradizione bandistica sas-
sanese ha una storia lunga un 
secolo e si intreccia con quella 
della comunità di Sassano, 
che ha visto nascere il primo 
complesso bandistico nel 
lontano 1924. La banda aveva 
la funzione di accompagnare 
le parate del regime fascista, 
salito al potere due anni prima, 
ma si trasformò ben presto in 
una fonte di sostentamento 
importante per le famiglie, in 
un territorio all’epoca oppres-
so dalla miseria. La banda fu 
chiamata “Concerto bandistico 
città di Sassano” e divenne poi, 
sotto la guida del Maestro Gio-
vanni Rubino, “Concerto Patrio 
di Sassano”, dove il termine 
“patrio” indicava la provenien-
za locale dei musicanti. Oggi, la 
tradizione continua e, infatti, 
sono ben tre le bande musicali 
in attività: “Città di Sassano”, 
Città “Vallo di Diano” e l’Asso-
ciazione Musicale “G. Rubino” 
che porta avanti anche inizia-
tive di ricerca e divulgazione 
storica. La tradizione bandi-
stica sassanese è un elemento 
profondamente identitario 
della comunità di Sassano. La 
banda ha accompagnato da 
sempre i momenti festivi della 
comunità, le processioni sacre 
che, in quest’area, presentano 
ancora caratteri di forte rituali-
tà, i matrimoni e i funerali. 
La passione per la musica è 
stata trasmessa di generazione 
in generazione e, ancora oggi, 
tanti giovani imparano a suo-
nare uno strumento musicale 
con l’obiettivo di far parte della 
banda. Infatti, non esiste fami-
glia di Sassano in cui non ci sia 
stato almeno un musicante e, 
pertanto, la musica in quanto 
elemento di aggregazione di 

questo piccolo centro rappre-
senta un bene da preservare.
Nel passato, dunque, far parte 
della banda musicale era anche 
un modo per “far quadrare 
i conti” nelle famiglie o per 
rimpolpare magri guadagni. 
L’appartenenza a un nucleo 
musicale è stato allora per i 
giovani sassanesi un sicuro 
rifugio culturale ed economico, 
e anche in tempi più recenti 
ha rappresentato e rappresen-
ta una buona opportunità di 
guadagnare qualcosa, in attesa 
di scegliere il proprio futuro 
professionale. Inoltre, negli ul-
timi trent’anni, anche le donne 
sono entrate a far parte delle 
formazioni musicali che ori-
ginariamente erano costituite 
soltanto da uomini.
Ad oggi le conoscenze tecni-
che e l’educazione musicale 
dei ragazzi e delle ragazze 
che desiderano entrare a far 
parte di una banda musicale 
continuano a essere impartite 
grazie alla trasmissione gene-
razionale. In oltre un secolo di 
attività, il Concerto bandistico 
sassanese ha composto anche 
musiche di propria produ-
zione che non sono mai state 
ufficialmente registrate: molti 
spartiti sono andati persi, così 
come numerosi documenti, 
ma restano qualche vecchio 
strumento musicale, fotografie 
d’epoca e ripresa audio-visive. 
Non esistono fonti scritte o 
comunque sono ben poche 
quelle che raccontano la storia 
e l’evoluzione delle bande 
sassanesi. La memoria della 
tradizione bandistica sassane-
se è affidata alla trasmissione 
orale di quanti hanno vissuto 
in prima persona le vicende le-
gate ad essa, però si lavora alla 
raccolta sistematica delle fonti 
orali e delle fonti proveniente 
dagli archivi familiari per dar 
vita a una pubblicazione.

Sassano band 
tradition
The band tradition in Sassa-
no has a history spanning a 
century, deeply intertwined with 
the evolution of the Sassano 
community. The origins of the 
first band ensemble in Sassano 
can be traced back to 1924. The 
band’s role was initially to provide 
musical accompaniment for 
parades organized by the Fascist 
Regime, which had assumed 
power two years prior. However, it 
soon emerged as a crucial source 
of income for families in an eco-
nomically disadvantaged region. 
The ensemble was initially known 
as the “Concerto bandistico città 
di Sassano,” but subsequently 
assumed the designation “Con-
certo Patrio di Sassano” under 
the direction of Maestro Giovanni 
Rubino. The term “patrio,” as used 
in this context, signified the local 
provenance of the musicians. The 
tradition persists to the present 
day, with three bands currently in 
operation: the “City of Sassano,” 
the “Vallo di Diano” City, and the 
“G. Rubino” Music Association, 
which engages in historical 
research and the dissemination 
of knowledge. The tradition of 
the band in Sassano represents 
a significant aspect of the local 
community’s collective identity. 
The band has consistently pro-
vided musical accompaniment for 
a range of community celebra-
tions, including festive events, re-
ligious processions (which in this 
region retain a notable degree of 
ritualistic significance), weddings, 
and funerals.
A passion for music has been 
transmitted from one generation 
to the next, and even today, a 
considerable number of young 
people learn to play a musical 
instrument with the objective 
of joining a musical ensemble. 
Indeed, it can be attested that 
no family in Sassano has been 

devoid of at least one musician. 
Consequently, music represents 
an invaluable unifying element 
within this modest community, 
and it is therefore imperative to 
safeguard this cultural heritage.
In the past, therefore, mem-
bership in a musical ensemble 
represented a means of “making 
ends meet” for families or of 
supplementing meager earnings. 
For young people in Sassano, 
membership in a musical ensem-
ble offered a secure cultural and 
economic refuge. Even in more 
recent times, it has provided a 
viable means of earning income 
while pursuing one’s professional 
aspirations. Furthermore, over 
the past three decades, women 
have also joined musical ensem-
bles that originally consisted only 
of men.
To this day, the technical knowl-
edge and musical education of 
boys and girls who wish to join 
a band continue to be imparted 
through the process of gen-

erational transmission. Over 
the course of its more than a 
century-long history, the Sassano 
Concert Band also composed its 
own music, which has never been 
officially recorded. A considerable 
number of scores have been lost, 
as have numerous documents. 
However, a few old musical 
instruments, period photographs, 
and audio-visual footage remain. 
There are no written sources that 
provide a comprehensive account 
of the history and evolution of 
the bands in Sassano. The memo-
ry of the Sassanesi band tradition 
is entrusted to the oral transmis-
sion of those who experienced 
firsthand the events related to it. 
However, a systematic collection 
of oral sources and sources from 
family archives is currently under-
way with the goal of producing a 
publication.
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Saperi 
tradizionali 
e artigianato 
della ceramica 
vietrese
Vietri sul Mare, porta della 
costa d’Amalfi e antico croce-
via di scambi commerciali e 
culturali, è da sempre iden-
tificata con la produzione di 
maioliche. La ceramica vietrese 
è conosciuta in Italia e nel 
mondo per la sua immedia-
tezza di immagine, i colori 
accesi e contrastanti, le forme 
della tradizione, le variopinte 
riggiole. La cifra spontanea e 
policroma dei suoi manufatti 
è espressione di un territorio 
vivace e di artigiani che hanno 
portato avanti la tradizione, 
riuscendo al contempo ad ac-
cogliere contaminazioni cultu-
rali e stilistiche provenienti da 
altri paesi, grazie ai numerosi 
artisti stranieri che negli anni 
ne hanno arricchito l’alfabeto 
simbolico. Con i suoi cinque 
secoli di storia, Vietri sul Mare 
è sicuramente una delle capi-
tali riconosciute della produ-
zione di ceramica artistica, che 
ancora oggi riesce a custodire 
e tramandare il suo genius loci 
e, allo stesso tempo, innovare 
il settore delle arti decorative 
con linguaggi contemporanei 
e con produzioni autoriali di 
grande valore.
La ceramica è parte integrante 
della città: i suoi inconfon-
dibili colori dalla particolare 
vivacità decorano le strade e le 
architetture di Vietri sul Mare. 
La ceramica assume anche un 
valore antropologico, configu-
randosi come un mosaico i cui 
tasselli vengono continuamen-
te arricchiti da nuove vicende 
artistiche, personali, storiche e 
critiche. L’artigiano della cera-

mica vietrese conosce e pratica 
le tecniche di lavorazione lega-
te alla tradizione locale, dalla 
plasmatura manuale dell’argil-
la alla sua foggiatura al tornio, 
dalla produzione di smalti e 
colori alla fase di preparazione 
e decorazione dei manufatti, 
dall’essiccazione alla cottura. 
Oltre alla tradizione, gli artieri 
vietresi hanno dimostrato 
di essere capaci di innovare 
il linguaggio, l’iconografia e 
la tecnica che accompagna-
no quest’arte millenaria. Le 
fonti storiche accreditano la 
presenza di una produzione 
di manufatti ceramici a Vietri 
sul Mare a partire dal XVI 
secolo: dall’inizio del 1600 è 
documentata la produzione di 
mattonelle votive, albarelli e 
riggiòle destinate ai monasteri 
di Napoli e Salerno. L’Ottocen-
to vede il passaggio dall’attività 
artigianale a quella industriale 
con una vasta produzione di 
oggetti d’uso quotidiano, oglia-
ruli per olio, orcioli per l’acqua, 
caponcielli per l’essiccazione 
dei pomodori. Tra le due 
guerre, Vietri vive il “periodo 
tedesco”, denominato così per 
la presenza di una folta colonia 
di artisti provenienti dall’Euro-
pa Centrale: Max Melamerson, 
Richard Dölker, Irene Kowa-
liska, Gunther Studemann. 
Questi artisti danno vita a 
un rinnovamento profondo, 
riprendono una produzione 
artistica di qualità e ne rin-
novano l’iconografia: lo stile 
mitteleuropeo si intreccia con 
scene di vita e folklore locale, 
che diventa motivo decorativo, 
racconto della quotidianità, 
attraverso il tratto leggero e 
fiabesco, che ancora oggi è 
presente nella produzione 
vietrese.
La trasmissione della cultura 
materiale passa in primo luogo 
dalla bottega, dove si possono 
apprendere le tecniche delle 
lavorazioni di base. È infatti 

questo il momento centrale 
della formazione del cerami-
sta, che non può prescindere 
dal confronto empirico con 
gli elementi che sarà chia-
mato a governare: l’argilla, i 
colori, gli smalti, il fuoco. Dal 
2022 è attiva la prima Scuola 
di Ceramica Vietrese, nata di 
concerto con Regione Campa-
nia, Accademia di Belle Arti di 
Napoli, Comune di Vietri sul 
Mare, l’Ente ceramica di Vietri 
e la CNA-Confederazione 
Nazionale dell’Artigianato. La 
scuola ha l’obiettivo di offrire 
una formazione di alta qua-
lità, passando il testimone di 
questa illustre tradizione alle 
generazioni future. Ogni anno 
circa 15 studenti si avvicina-
no alla teoria e alla tecnica 
della ceramica, affrontando 
anche un periodo di stage nei 
laboratori del territorio. Vietri 
offre inoltre molti momenti di 
divulgazione culturale, relativi 
alla storia e ai personaggi che 
hanno reso celebre la ceramica 
vietrese, come musei, mostre, 
scuola di ceramica, pubblica-
zioni, incontri tematici.

Traditional 
Knowledge and 
Craftsmanship 
of Vietri 
Ceramics
Vietri sul Mare, gateway to the 
Amalfi Coast and an ancient 
crossroads of commercial and 
cultural exchange, has long been 
identified with the production 
of majolica. Vietri ceramics are 
renowned in Italy and abroad for 
their immediacy of form, vivid 
contrasting colours, traditional 
shapes and the brightly decorat-
ed riggiole tiles. The spontaneous 
and polychrome character of 

these ceramic works reflects a 
lively territory and generations 
of artisans who have preserved 
the tradition while embracing 
stylistic and cultural influenc-
es from abroad, thanks to the 
many foreign artists who have 
enriched its symbolic lexicon over 
the years. With five centuries of 
history, Vietri sul Mare is widely 
regarded as one of the capitals 
of artistic ceramics, a place that 
still succeeds in safeguarding its 
genius loci while contributing to 
the renewal of decorative arts 
through contemporary languag-
es and highly skilled authorial 
production.
Ceramics are an integral part of 
the town itself: their distinctive 
colours, marked by a unique 
vibrancy, adorn the streets and 
architecture of Vietri sul Mare. 
They also possess anthropolog-
ical meaning, forming a mosaic 

whose tesserae are continually 
enriched by new artistic, personal, 
historical and critical narratives. 
The Vietri ceramic artisan knows 
and practices the traditional 
techniques of local craftsman-
ship: manual shaping of the clay, 
wheel-throwing, preparation of 
glazes and pigments, decoration 
of the artefacts, drying and firing. 
Alongside tradition, Vietri crafts-
men have demonstrated the 
ability to innovate in language, 
iconography and technique, con-
tributing to the evolution of this 
ancient art.
Historical sources confirm the 
presence of ceramic production 
in Vietri sul Mare from the six-
teenth century onwards. From the 
early 1600s, the production of 
votive tiles, albarelli and riggiòle 
intended for monasteries in 
Naples and Salerno is document-
ed. In the nineteenth century, 

ceramic production shifted from 
artisanal to industrial, yielding a 
wide range of everyday objects 
such as oil jars, water containers 
and caponcielli used for drying 
tomatoes. Between the two World 
Wars, Vietri experienced the so-
called “German period”, named 
for the large colony of Central 
European artists, including Max 
Melamerson, Richard Dölker, Irene 
Kowaliska and Gunther Stude-
mann, who revitalised high-qual-
ity artistic production and 
renewed its iconography. Central 
European stylistic elements 
blended with scenes of local 
folklore and daily life, creating 
decorative motifs and narra-
tive images with a light, almost 
fairy-tale quality that remains a 
hallmark of Vietri ceramics today.
The transmission of material 
culture takes place primarily in 
the workshop, where the funda-
mental production techniques are 
learned. This constitutes the core 
of the ceramist’s training, which 
cannot be separated from hands-
on experience with the elements 
they must master: clay, colours, 
glazes and fire. Since 2022, the 
first Vietri Ceramic School has 
been active, established through 
the collaboration of the Campania 
Region, the Academy of Fine Arts 
of Naples, the Municipality of 
Vietri sul Mare, the Ente Ceramica 
Vietrese and CNA, the National 
Confederation of Artisans. The 
school aims to provide high-qual-
ity training, passing down this 
distinguished tradition to future 
generations. Each year, approx-
imately 15 students study the 
theory and practice of ceramics, 
including an internship in local 
workshops. Vietri also offers 
numerous cultural dissemination 
opportunities dedicated to the 
history and figures who made its 
ceramics famous, including mu-
seums, exhibitions, publications, 
thematic events and the ceramic 
school itself.
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Distribuzione 
geografica
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Caserta

Avellino+5

+2

+5

+1
+4

Beni immateriali campani iscritti alla sezione dei saperi 
Immaterial assets from Campania registered in the knowledge section

+

11,76 %

23,52 %

5,88 %

29,41 %

29,41 %
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and its province

Napoli e provincia / 
and its province

Caserta e provincia / 
and its province

Benevento e provincia / 
and its province

Avellino e provincia / 
and its province

Inventario del patrimonio immateriale della Campania / Inventory of the intangible heritage of Campania
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Disciplinare 
dell'Inventario 
del Patrimonio 
Culturale 
Immateriale 
campano 
Articolo 1 
Oggetto
1. Il presente provvedimen-
to disciplina, in attuazione 
dell'articolo 10, comma 1, della 
legge regionale 29 dicembre 
2017, n. 38 (Disposizioni per 
la formazione del bilancio 
di previsione finanziario per 
il triennio 2018-2020 della 
Regione Campania – Legge 
di stabilità regionale per il 
2018), le modalità di gestione 
dell'Inventario del Patrimo-
nio Culturale Immateriale 
Campano (di seguito “IPIC”) e 
i relativi criteri e procedimenti 
per l’iscrizione e la valutazione 
delle richieste di iscrizione.
2. L'IPIC cataloga il patrimo-
nio culturale immateriale e le 
pratiche tradizionali connesse 
alle tradizioni, alle conoscenze, 
alle pratiche, ai saper fare della 
comunità campana, così come 
definite dalla Convenzione 
UNESCO per la salvaguardia 
del patrimonio culturale im-
materiale del 17 ottobre 2003, 
ratificata dall'Italia con legge 
27 settembre 2007, n. 167.

Articolo 2 
Definizioni
1. Ai fini del presente di-
sciplinare e ai sensi della 
Convenzione UNESCO per la 
salvaguardia del patrimonio 
culturale immateriale si inten-
de per:
a) “patrimonio culturale 
immateriale” e/o “elemento 
culturale”: le prassi, le rap-
presentazioni, le espressioni, 

le conoscenze, il saper fare, 
gli usi sociali, i riti e momen-
ti festivi collettivi, anche di 
carattere religioso, come pure 
gli strumenti, gli oggetti, i 
manufatti e gli spazi culturali 
associati agli stessi, che le co-
munità riconoscono in quanto 
parte del patrimonio culturale 
campano, trasmettendoli di 
generazione in generazione, 
costantemente ricreati in 
risposta al loro ambiente, alla 
loro interazione con la natura 
e alla loro storia in quanto sen-
so d’identità e di continuità, 
promuovendo in tal modo il ri-
spetto per la diversità culturale 
e la creatività umana;
b) “salvaguardia”: le misure 
volte a garantire la vitalità del 
patrimonio culturale imma-
teriale, ivi compresa l’identi-
ficazione, la documentazione, 
la ricerca, la preservazione, la 
protezione, la promozione, la 
trasmissione, in particolare 
attraverso un’educazione for-
male e informale, come pure il 
ravvivamento dei vari aspetti 
di tale patrimonio culturale;
c) “comunità”: soggetti pubbli-
ci o privati e, ove appropriato, 
individui, che creano, manten-
gono e trasmettono il patri-
monio culturale immateriale, 
e che partecipano attivamente 
alla sua gestione, purché 
senza scopo di lucro, ivi inclusi 
istituzioni, enti territoriali, 
università ed enti di ricerca, 
associazioni, fondazioni ed or-
ganizzazioni non governative;
d) “direzione generale”: la 
struttura amministrativa com-
petente in materia di politiche 
culturali e turismo.

Articolo 3
IPIC – Inventario del Patri-
monio Culturale Immateriale 
Campano
1. L'IPIC è composto dalle 
seguenti sezioni:
a) Sezione dei Saperi, ivi 
inclusi tecniche e processi che 

identificano una particolare 
produzione artistica e/o arti-
gianale legata alla storia e alle 
tradizioni identitarie di una 
comunità;
b) Sezione delle Celebrazio-
ni, ivi inclusi i riti, le feste e 
le manifestazioni popolari 
associati, alle feste popolari, 
anche religiose, ai cicli lavo-
rativi, all’intrattenimento e ad 
altri momenti significativi e 
identitari della vita sociale di 
una comunità. Per gli Elementi 
da iscrivere a tale Sezione, l’i-
stanza dovrà evidenziare, oltre 
gli aspetti devozionali religiosi, 
gli aspetti culturali, civici, e so-
ciali e il senso di appartenenza 
territoriale e di partecipazione 
attiva delle comunità locali”;
c) Sezione delle Espressioni, 
ivi inclusi le tradizioni orali, le 
musiche tradizionali e i mezzi 
espressivi, incluso il linguaggio 
e le performance artistiche che 
caratterizzano l’identità di una 
comunità;
d) Sezione della Cultura 
agro-alimentare, ivi incluse le 
pratiche legate alla tradizio-
nale rurale, gastronomica ed 
enologica, le feste e le sagre 
come espressione identitaria di 
una comunità. Per gli elementi 
da iscrivere in tale sezione, 
l’istanza dovrà evidenziare 
gli aspetti culturali, sociali 
e comunitari connessi alla 
trasmissione delle pratiche di 
produzione e di distribuzione, 
nonché le modalità di consu-
mo del bene;
e) Sezione degli Spazi culturali, 
ivi inclusi i luoghi della cultura 
tradizionale dove sono costan-
temente ricreati, interpretati 
e vissuti elementi propri del 
patrimonio culturale imma-
teriale.

Articolo 4
Criteri per l’iscrizione nell’In-
ventario
1. I soggetti richiedenti l’iscri-
zione di un elemento culturale 
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nell’IPIC devono dimostrare 
la sussistenza dei seguenti 
criteri:
a) storicità dell’elemento 
culturale, la cui pratica deve 
essere attestata almeno nei 50 
anni precedenti la richiesta di 
iscrizione;
b) persistenza di valori sociali e 
significati culturali correlati al 
valore identitario dell’elemento 
culturale;
c) persistenza di momenti di 
trasmissione formale e infor-
male;
d) coinvolgimento delle giova-
ni generazioni;
e) rispetto della parità di ge-
nere nell’accesso all’elemento 
culturale;
f) partecipazione attiva della 
comunità di riferimento 
nella messa in atto di azioni di 
salvaguardia e valorizzazione 
dell’elemento culturale.

Articolo 5
Procedura di Iscrizione
1. Al fine di iscrivere un 
elemento culturale nell’IPIC, 
le comunità trasmettono, nel 
periodo compreso tra il 1° 
settembre e il 31 gennaio di 
ciascun anno seguente, l’istan-
za di iscrizione alla Direzione 
Generale per le Politiche Cultu-
rali e il Turismo esclusivamen-
te tramite posta elettronica 
certificata.
2. L'istanza di cui al comma 1, 
formulata secondo il model-
lo pubblicato sul sito della 
Regione, è corredata, a pena 
di irricevibilità, dai seguenti 
documenti:
a) identificazione del propo-
nente;
b) individuazione topografica 
della comunità di riferimento;
c) denominazione e descrizio-
ne dell’elemento culturale;
d) documentazione dispo-
nibile, adeguata alla natura 
dell’attività e del prodotto 
materiale in cui l’elemento 
culturale si sostanzia, (come ad 

es.: fotografie, disegni, video, 
filmati, registrazioni sonore, 
partiture, ecc.);
e) relazione di accompagna-
mento della proposta che 
contenga ogni elemento utile 
alla sua descrizione accompa-
gnata da eventuali riferimenti 
bibliografici.
3. Non sono ammissibili le 
istanze che richiedono l'iscri-
zione di elementi culturali 
(tecniche e processi) già sotto-
posti a registrazione (marchi, 
brevetti o diritto di autore) 
in base al Codice di proprietà 
industriale.
4. La Direzione Generale cura 
una specifica sezione del sito 
istituzionale della Regione in 
cui sono pubblicate la modu-
listica di istanza di iscrizione 
e le informazioni relative 
alle modalità di iscrizione, le 
sezioni dell'IPIC e i dossier dei 
singoli elementi culturali.
5. Ogni comunità proponen-
te può avanzare richiesta di 
iscrizione fino ad un massimo 
di tre Elementi culturali, con 
l’obbligo di specificare, per 
ognuno di essi, a quale delle 
Sezioni riportate all’art.3 del 
presente Disciplinare, la richie-
sta debba essere iscritta.

Articolo 6
Comitato tecnico per il Patri-
monio Culturale Immateriale 
Campano
1. Al fine di valutare le istanze 
di candidatura all’IPIC, è 
istituito, presso la Direzione 
generale, il Comitato tecnico 
per il Patrimonio Culturale Im-
materiale Campano (di seguito 
“Comitato”).
2. Il Comitato è istituito con 
Decreto del Presidente della 
Giunta ed è composto da 3 
esperti in salvaguardia e valo-
rizzazione del patrimonio cul-
turale immateriale, individuati 
tra esperti dell'Università, due 
esperti nominati dal Presi-
dente della Giunta regionale, 

e da due rappresentanti della 
Direzione generale. Il Comitato 
è presieduto dal Direttore Ge-
nerale per le politiche culturali 
e il turismo.
3. Il Comitato:
a) esamina le istanze di iscri-
zione all’IPIC, anche mediante 
audizione dei diretti interessati 
ovvero di esperti del settore;
b) seleziona dall’IPIC gli ele-
menti del patrimonio cultu-
rale immateriale da proporre 
per l’iscrizione nelle Liste del 
Patrimonio Culturale Immate-
riale dell’UNESCO secondo le 
procedure ordinarie previste 
dalla normativa vigente;
c) monitora le azioni di salva-
guardia e valorizzazione degli 
elementi culturali inserite 
nell’IPIC, nonché il manteni-
mento dei requisiti di iscrizio-
ne di tali elementi.
4. La struttura amministra-
tiva regionale competente in 
materia assicura, senza nuovi 
o maggiori oneri a carico della 
finanza regionale, il supporto 
istruttorio al Comitato.

Articolo 7
Valutazione delle istanze di 
iscrizione
1. La Direzione generale accer-
ta, entro il 31 marzo di ciascun 
anno, la regolarità formale 
dell'istanza e della documen-
tazione a supporto. Laddove 
l'istanza non sia ricevibile per 
la carenza di requisiti forma-
li, ne dà comunicazione al 
proponente assegnandogli un 
termine ulteriore di dieci gior-
ni entro cui integrare l'istanza. 
Decorso infruttuosamente tale 
termine senza che il propo-
nente abbia assolto la richiesta 
di integrazione, ovvero nel 
caso in cui la documentazione 
integrativa non sia sufficiente 
a sanare l’irregolarità, l'istanza 
non è ammessa a valutazione.
2. Accertata la regolarità for-
male dell'istanza, la Direzione 
generale trasmette il dossier di 
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candidatura al Comitato di cui 
all’articolo 6.
3. Ricevuta la documentazione, 
il Comitato, entro i successivi 
sessanta giorni, esprime al 
Direttore generale un motivato 
parere di merito circa l’iscri-
zione o il diniego di iscrizio-
ne dell’elemento culturale 
nell’IPIC.
4. Con proprio provvedimen-
to, il Direttore generale, sulla 
base dell’istruttoria svolta dal 
Comitato, iscrive nell’IPIC gli 
elementi culturali valutati po-
sitivamente. In caso di parere 
negativo, l’istanza è rigettata.
5. Entro il 30 settembre di cia-
scun anno con decreto del Pre-
sidente della Giunta Regionale 
sono proclamati gli elementi 
culturali iscritti nell’IPIC.

Articolo 8
Effetti dell’iscrizione
1. L'IPIC ha funzione di 
salvaguardia e valorizzazio-
ne del patrimonio culturale 
immateriale campano ed è 
finalizzata alla diffusione della 
sua conoscenza. L’iscrizione 
dell’elemento culturale contri-
buisce a garantire visibilità e 
consapevolezza del significato 
di patrimonio culturale imma-
teriale e a favorire il confronto, 
riflettendo la diversità cultura-
le e la creatività dell’umanità.
2. L'iscrizione non costitui-
sce titolo per la concessione 
di contributi né si configura 
come riconoscimento di diritti 
di uso esclusivo di contenuti 
o denominazioni in capo a 
singoli soggetti.

Articolo 9
Norme per la catalogazione e 
aggiornamento dell'inventario
1. Le sezioni dell'IPIC e le 
schede dei singoli elementi 
culturali, nonché le relative 
misure di salvaguardia sono 
aggiornate su istanza dei 
proponenti o su iniziativa degli 
uffici competenti.

2. Su istanza di parte o di ini-
ziativa degli uffici, è possibile 
procedere ad una verifica della 
permanenza della sussisten-
za dei criteri di iscrizione. 
Agli esiti di tale verifica, la 
cui istruttoria è curata dal 
Comitato di cui all’articolo 6, 
il Direttore generale adotta un 
provvedimento espresso di 
conferma o di cancellazione 
dall'IPIC.
3. Al fine di favorire la sua 
massima diffusione, all’interno 
del sito web istituzionale della 
Regione è pubblicato un link 
di collegamento al Centro di 
Catalogo Regionale (CRBC) 
attraverso il quale si potranno 
consultare, catalogare, studiare 
e implementare le schede di 
inventario (pre-catalogo) e con 
specifici accrediti le comunità 
potranno gestire, anche da 
remoto, l’attività di cataloga-
zione e di aggiornamento.
4. La Direzione Generale 
competente può stipulare 
convenzioni e accordi con Am-
ministrazioni pubbliche e con 
Università e Centri di ricerca 
scientifica, al fine di favorire la 
più ampia conoscenza del pa-
trimonio culturale immateriale 
campano inserito nell'Inven-
tario.

Articolo 10
Verifica impatto della disci-
plina
1. L’ Ufficio competente 
effettua periodicamente una 
valutazione dell'impatto della 
presente disciplina, verifican-
do:
a) il grado di raggiungimen-
to delle finalità poste a base 
dell'adozione dell'intervento;
b) l'eventuale insorgenza di 
costi o effetti non previsti;
c) le principali criticità emerse;
d) l'eventuale necessità di 
misure integrative o correttive 
con riferimento all'atto o alle 
circostanze di attuazione.
2. La verifica relativa ai succi-

DISCIPLINARE

tati contenuti va operata con la 
puntuale esplicitazione degli 
indicatori presi a riferimento e 
delle fonti a supporto, incluse 
le risultanze di eventuali 
consultazioni svolte con le 
principali categorie interessate 
dall'intervento. Gli esiti della 
verifica sono comunicati dalla 
Direzione Generale al Capo di 
Gabinetto del Presidente per le 
valutazioni di competenza.
3. La prima verifica di impatto 
è effettuata dopo un anno 
dall'entrata in vigore del pre-
sente disciplinare.

Inventory 
of Campania’s 
Intangible 
Cultural 
Heritage 
Specifications
Article 1
Subject
1. This measure regulates, in 
implementation of Article 10, 
paragraph 1, of Regional Law 
December 29, 2017, No. 38 (Pro-
visions for the formation of the 
financial forecast budget for the 
three-year period 2018-2020 of 
the Campania Region – Region-
al Stability Law for 2018), the 
procedures for the management 
of the Inventory of the Intangible 
Cultural Heritage of Campania 
(hereinafter “IPIC”) and the re-
lated criteria and procedures for 
the registration and evaluation of 
applications for
enrollment.
2. The IPIC catalogues the intan-
gible cultural heritage and tra-
ditional practices related to the 
traditions, knowledge, practices, 
and know-how of the Campania 
community, as defined by the 
UNESCO Convention for the 
Safeguarding of the Intangible 
Cultural Heritage of October 17, 
2003, ratified by Italy with Law 
No. 167 of September 27, 2007.

Article 2
Definitions
1. For the purposes of these 
specifications and under the 
UNESCO Convention for the 
Safeguarding of the intangible 
cultural heritage shall mean:
(a) “intangible cultural heritage” 
and/or “cultural element”: the 
practices, representations, ex-
pressions, knowledge, know-how, 
social uses, rituals and collective 
festive moments, including those 

of a religious nature, as well as 
the tools, objects, artifacts and 
cultural spaces associated with 
the same, which communities 
recognize as part of Campania’s 
cultural heritage, transmitting 
them from generation to gen-
eration, constantly recreated in 
response to their environment, 
their interaction with nature and 
their history as a sense of identity 
and continuity, thereby promoting 
respect for cultural diversity and 
human creativity;
(b) “safeguarding” means 
measures to ensure the vitality 
of intangible cultural heritage, in-
cluding identification, documen-
tation, research, preservation, 
protection, promotion, transmis-
sion, particularly through formal 
and informal education, as well as 
the revitalization of the various 
aspects of such cultural heritage;
(c) “community” means public or 
private entities and, where ap-
propriate, individuals, who create, 
maintain and transmit intangible 
cultural heritage, and who actively 
participate in its management, 
provided that they are non-profit, 
including institutions, territorial 
entities, universities and research 
bodies, associations, foundations 
and nongovernmental organiza-
tions;
(d) “directorate general” means 
the administrative structure 
responsible for cultural policy and 
tourism.

Article 3
IPIC – Inventory of Campania’s 
Intangible Cultural Heritage

1. The IPIC is composed of the 
following sections:
(a) Section of Knowledge, includ-
ing techniques and processes 
that identify a particular artistic 
and/or craft production linked to 
the history and identity traditions 
of a community.
b) Section of Celebrations, 
including popular rituals, festivals 
and events associated, with 

folk festivals, including religious 
festivals, work cycles, entertain-
ment and other significant and 
identity moments in the social life 
of a community. For the Elements 
to be entered in this Section, the 
‘application shall highlight, in 
addition to religious devotional 
aspects, cultural, civic, and social 
aspects and the sense of territo-
rial belonging and active partici-
pation of local communities.”
c) Section of Expressions, in-
cluding oral traditions, traditional 
music, and means of expression, 
including language and artistic 
performances that characterize 
the identity of a community.
(d) Section of Agribusiness Cul-
ture, including practices related 
to traditional rural, gastronomic 
and wine-making, festivals and 
fairs as an identity expression of 
a community. For the elements 
to be included in this section, 
the application should highlight 
the cultural aspects, social and 
community aspects related to 
the transmission of production 
and distribution practices, as well 
as the ways in which the good is 
consumed.
(e) Section of Cultural Spaces, 
including places of traditional 
culture where elements peculiar 
to intangible cultural heritage are 
constantly recreated, interpreted 
and experienced.

Article 4
Criteria for inclusion in the 
Inventory
1. Applicants for the listing of 
a cultural item in the IPIC must 
demonstrate the following 
criteria:
(a) historicity of the cultural ele-
ment, the practice of which must 
be attested to in at least the 50 
years preceding the application 
for inscription;
(b) persistence of social values 
and cultural meanings related to 
the identity value of the cultural 
element;
(c) persistence of formal and in-
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formal moments of transmission;
(d) involvement of the younger 
generation;
(e) respect for gender equality in 
access to the cultural element;
(f) active participation of the tar-
get community in the implemen-
tation of actions to safeguard 
and enhance the cultural element.

Article 5
Registration procedure
1. In order to enroll a cultural 
element in the IPIC, communities 
shall transmit, during the period 
between September 1 and Janu-
ary 31 of each following year, the 
application for enrollment to the 
General Directorate for Cultural 
Policy and Tourism exclusively by 
certified e-mail.
2. The application referred to 
in paragraph 1, formulated 
according to the model published 
on the Region’s website, shall be 
accompanied, under penalty of 
inadmissibility, by the following 
documents:
(a) identification of the propo-
nent;
(b) topographical identification of 
the target community;
(c) name and description of the 
cultural element;
(d) available documentation, 
appropriate to the nature of the 
activity and the material product 
in which the cultural element is 
embodied, (such as: photographs, 
drawings, videos, sound record-
ings, scores, ecc.);
(e) accompanying report of the 
proposal containing any useful 
elements for its description ac-
companied by any bibliographical 
references.
3. Applications requesting the 
registration of cultural elements 
(techniques and processes) 
already subject to registration 
(trademark, patent or copyright) 
under the Industrial Property 
Code are not eligible.
4. The Directorate General main-
tains a specific section of the in-
stitutional website of the Region 

in which the application forms 
and information on how to apply 
for registration, sections of the 
IPIC and files of individual cultural 
elements are published.
5. Each proposing communi-
ty may make application for 
enrollment up to a maximum of 
three Cultural Elements, with the 
obligation to specify, for each of 
them, to which of the Sections 
listed in ‘art.3 of these Regula-
tions, the application should be 
enrolled.

Article 6
Campania Intangible Cultural 
Heritage Technical Committee
1. For the purpose of evaluat-
ing applications for IPIC, the 
following shall be established at 
the Directorate General Technical 
Committee for Campania’s Intan-
gible Cultural Heritage (hereinaf-
ter “Committee”).
2. The Committee is established 
by Decree of the President of the 
Council and is composed of three 
experts in the preservation and 
enhancement of intangible cul-
tural heritage, identified among 
experts from the University, 
two experts appointed by the 
President of the Regional Council, 
and two representatives of the 
Executive Board. The Committee 
is chaired by the Director General 
for Cultural Policy and Tourism.
3. The Committee:
(a) reviews applications for 
membership in the IPIC, including 
through hearings of those directly 
involved or experts in the field;
b) selects from the IPIC the ele-
ments of intangible cultural herit-
age to be proposed for inscription 
in the UNESCO Lists of Intangible 
Cultural Heritage according to the 
ordinary procedures provided for 
by the regulations in force;
(c) monitor the actions to safe-
guard and enhance the cultural 
elements included in the IPIC, as 
well as the maintenance of the 
inscription requirements of these 
elements.

4. The relevant regional admin-
istrative structure shall ensure, 
without new or greater burdens 
on the regional finance, the 
preliminary support to the Com-
mittee.

Article 7
Evaluation of applications for 
registration
1. The Directorate General shall 
ascertain, by March 31 of each 
year, the formal regularity of the 
application and supporting docu-
mentation. Where the application 
is not admissible due to the lack 
of formal requirements, it shall 
notify the proposer, assigning 
an additional period of ten days 
within which to supplement the 
application. After this period has 
elapsed without the proponent 
complying with the request 
for supplementation or in the 
event that the supplementary 
documentation is not sufficient 
to remedy the irregularity, the 
application shall not be allowed 
for evaluation.
2. Having ascertained the formal 
regularity of the application, the 
Directorate General shall forward 
the application dossier to the 
Committee referred to in Article 
6.
3. Upon receipt of the dossier, the 
Committee, within the next sixty 
days, shall render to the Director 
General a reasoned substantive 
opinion regarding the inclusion or 
denial of inclusion of the cultural 
element in the IPIC.
4. By its own order, the Direc-
tor General, on the basis of the 
investigation carried out by the 
Committee, shall inscribe the 
positively evaluated cultural 
elements in the IPIC. In case of a 
negative opinion, the application 
shall be rejected.
5. By September 30 of each year 
by decree of the President of the 
Regional Council, the cultural 
elements entered in the IPIC shall 
be proclaimed.

Article 8
Effects of registration
1. IPIC has the function of 
safeguarding and enhancing the 
intangible cultural heritage of 
Campania and is aimed at the dis-
semination of its knowledge. The 
inscription of the cultural element 
contributes to ensuring visibility 
and awareness of the significance 
of intangible cultural heritage and 
fostering comparison, reflecting 
the cultural diversity and creativi-
ty of humanity.
2. The inscription does not 
constitute a title for the granting 
of contributions, nor does it take 
the form of recognition of rights 
of exclusive use of contents or 
designations in the hands of 
individual subjects.

Article 9
Standards for cataloging and 
updating the inventory
1. The sections of the IPIC and 
the records of individual cultural 
elements, as well as the related 
safeguard measures shall be 
updated at the request of the 
proponents or at the initiative of 
the relevant offices.
2. At the request of a party or 
at the initiative of the offices, 
a verification of the continued 
existence of the criteria for 
inclusion may be carried out. To 
the results of this verification, the 
investigation of which is taken 
care of by the Committee referred 
to in Article 6, the Director Gen-
eral shall adopt an express order 
of confirmation or deletion from 
the IPIC.
3. In order to promote its maxi-
mum dissemination, a link to the 
Regional Catalog Center (CRBC) 
is published within the insti-
tutional website of the Region, 
through which the inventory 
cards (pre-catalog) can be con-
sulted, catalogued, studied and 
implemented, and with specific 
accreditations the communities 
can manage, even remotely, 
the cataloguing and updating 

activities.
4. The competent General Direc-
torate may enter into conventions 
and agreements with Public 
Administrations and with Uni-
versities and Scientific Research 
Centers, in order to promote the 
widest knowledge of Campa-
nia’s intangible cultural heritage 
included in the Inventory.

Article 10
Verification of impact of disci-
pline
1. The Office in charge shall peri-
odically conduct an assessment 
of the impact of this discipline
Framework by verifying:
(a) the degree to which the pur-
poses underlying the adoption of 
the action have been achieved;
(b) the possible occurrence of 
unforeseen costs or effects;
(c) the main critical issues that 
have arisen;
d) the possible need for supple-
mentary or corrective measures 
with reference to the act or cir-
cumstances of implementation.
2.The verification regarding the 
above-mentioned contents shall 
be carried out with the precise 
explication of the indicators 
taken as reference and the 
supporting sources, including the 
results of any consultations car-
ried out with the main categories 
affected by the intervention. The 
results of the verification shall be 
communicated by the Directorate 
General to the Chief of Cabinet 
of the President for the relevant 
evaluations.
3. The first impact verification 
shall be conducted one year after 
the entry into force of these 
regulations.

DISCIPLINARY DISCIPLINARY
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UNESCO

La Campania custodisce un ricco patrimonio 
immateriale riconosciuto dall’UNESCO: prati-
che, saperi e tradizioni che esprimono l’identità 
profonda delle comunità locali. Alcuni di questi 
elementi sono interamente campani, altri rientra-
no invece in siti seriali condivisi con più terri-
tori, a testimonianza di una cultura che supera 
i confini amministrativi e vive in forme diffuse. 
Questa sezione li elenca, li racconta e li valorizza, 
mettendo in luce il loro radicamento in Campa-
nia e il ruolo che continuano a svolgere nella vita 
culturale del territorio.

Campania preserves a rich intangible heritage 
recognized by UNESCO: practices, knowledge and 
traditions that express the deep identity of its 
communities. Some of these elements are uniquely 
rooted in Campania, while others belong to serial 
properties shared with multiple territories, reflect-
ing a cultural fabric that transcends administrative 
boundaries and takes shape in widespread forms. 
This section lists, describes and highlights them, em-
phasizing their connection to Campania and the role 
they continue to play in the cultural life of the region.

Inventario del patrimonio immateriale della Campania / Inventory of the intangible heritage of Campania
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L'arte del Pizzaiuolo 
napoletano
Iscritto nel 2017 nella Lista Rappresentativa 
del Patrimonio Culturale Immateriale  
dell’Umanità

L’arte del Pizzaiuolo napoletano è una pratica 
culinaria che comprende quattro fasi diverse, 
dalla preparazione dell’impasto alla cottura nel 
forno a legna, caratterizzata da un movimento 
rotatorio effettuato dal pizzaiolo. Questo elemen-
to ha origine a Napoli, capoluogo della Regione 
Campania, dove vivono e lavorano circa 3.000 
Pizzaiuoli. I Pizzaiuoli rappresentano un legame 
vivo per le comunità coinvolte. Esistono tre cate-
gorie principali di portatori di questa tradizione: 
il Maestro Pizzaiuolo, il Pizzaiuolo e il fornaio, 
oltre alle famiglie napoletane che riproducono 
quest’arte nelle loro case.
Questo elemento favorisce i momenti di aggre-
gazione sociale e lo scambio intergenerazionale, 
assumendo un carattere spettacolare, con il Piz-
zaiuolo al centro della propria ‘bottega’ mentre 
condivide la sua arte. Ogni anno, l’Associazione 
dei Pizzaiuoli Napoletani organizza corsi dedi-
cati alla storia, agli strumenti e alle tecniche di 
quest’arte per garantirne la continuità. A Napoli, 
il know-how tecnico è inoltre assicurato da acca-
demie specifiche, e gli apprendisti possono ap-
prendere quest’arte anche nelle case delle loro fa-
miglie. Tuttavia, la trasmissione delle conoscenze 
e delle competenze avviene principalmente nella 
‘bottega’, dove i giovani apprendisti osservano 
i maestri al lavoro, imparando tutte le fasi e gli 
elementi fondamentali di questo mestiere.

Fonte: unesco.org

The art of the 
Neapolitan Pizzaiuolo 
Inscribed in 2017 on the Representative List
of the Intangible Cultural Heritage of Humanity

The art of the Neapolitan Pizzaiuolo is a culinary 
practice comprising four different phases relating 
to the preparation of the dough and its baking in 
a wood-fired oven, involving a rotatory movement 
by the baker. The element originates in Naples, the 
capital of the Campania Region, where about 3,000 
Pizzaiuoli now live and perform. Pizzaiuoli are a living 
link for the communities concerned. There are three 
primary categories of bearers – the Master Pizzaiuolo, 
the Pizzaiuolo and the baker – as well as the families 
in Naples who reproduce the art in their own homes. 
The element fosters social gatherings and intergen-
erational exchange, and assumes a character of the 
spectacular, with the Pizzaiuolo at the centre of their 
‘bottega’ sharing their art. Every year, the Association 
of Neapolitan Pizzaiuoli organizes courses focused 
on the history, instruments and techniques of the art 
in order to continue to ensure its viability. Technical 
know-how is also guaranteed in Naples by specific 
academies, and apprentices can learn the art in their 
family homes. However, knowledge and skills are 
primarily transmitted in the ‘bottega’, where young 
apprentices observe masters at work, learning all the 
key phases and elements of the craft.

Source: unesco.org

UNESCO
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Dieta Mediterranea
Iscritta nel 2013 nella Lista Rappresentativa del 
Patrimonio Culturale Immateriale dell’Umanità

La Dieta Mediterranea comprende un insieme di 
saperi, pratiche, rituali, simboli e tradizioni legati 
alle coltivazioni, alla raccolta, alla pesca, all’al-
levamento, alla conservazione e trasformazione 
dei prodotti, alla preparazione e soprattutto al 
consumo condiviso dei pasti. Mangiare insieme 
rappresenta il fondamento dell’identità cultu-
rale e della continuità delle comunità dell’in-
tero bacino del Mediterraneo: è un momento 
di scambio sociale, dialogo e rinnovamento dei 
legami familiari e comunitari. La Dieta Mediter-
ranea promuove valori di ospitalità, convivialità, 
creatività e rispetto delle diversità, svolgendo un 
ruolo centrale nelle feste, nelle celebrazioni e ne-
gli spazi culturali che uniscono persone di tutte 
le età e condizioni sociali.
Un ruolo decisivo nella sua storia è svolto dalla 
Campania. A partire dagli anni Cinquanta, gli 
scienziati americani Ancel e Margaret Keys indi-
viduarono proprio nelle comunità del Meridione 
italiano — in particolare a Napoli, nel Cilento e in 
altre aree della regione — i modelli alimentari e 
sociali che garantivano alle popolazioni una lon-
gevità eccezionale. Le loro ricerche epidemiolo-
giche dimostrarono come le abitudini alimentari, 
i ritmi di vita, la convivialità e l’uso di prodotti 
locali fossero alla base di un benessere diffuso, 
dando origine all’etichetta “Dieta Mediterranea”, 
dal greco diaìta, cioè “stile di vita”.
Elemento cardine della Dieta Mediterranea è 
anche l’artigianato legato alla produzione di con-
tenitori tradizionali per il trasporto e la conserva-
zione del cibo, come ceramiche e stoviglie tipiche. 
Le donne rivestono un ruolo fondamentale nella 
trasmissione dei saperi: custodiscono le tecniche, 
rispettano i cicli stagionali e tramandano i valori 
dell’elemento alle nuove generazioni. I mercati, 
infine, sono spazi centrali per la pratica quotidia-
na dello scambio e della reciprocità, contribuen-
do alla diffusione del modello mediterraneo.

Fonti: unesco.org; unesco.it

Mediterranean diet 
Inscribed in 2013 on the Representative List 
of the Intangible Cultural Heritage of Humanity

The Mediterranean diet comprises a set of skills, 
knowledge, rituals, symbols and traditions related 
to cultivation, harvesting, fishing, animal husband-
ry, food preservation and processing, cooking, and 
above all the shared consumption of meals. Eating 
together is the foundation of the cultural identity and 
continuity of communities throughout the Mediter-
ranean basin: a moment of social exchange, dialogue 
and the reaffirmation of family and community bonds. 
The Mediterranean diet promotes values of hospital-
ity, conviviality, creativity and respect for diversity, 
and plays a vital role in cultural spaces, festivals and 
celebrations that bring together people of all ages 
and backgrounds.
Campania holds a central place in its history. Begin-
ning in the 1950s, American scientists Ancel and 
Margaret Keys identified in Southern Italy — par-
ticularly in Naples, the Cilento and other areas of the 
region — the dietary patterns and social habits that 
contributed to the exceptional longevity of local pop-
ulations. Their epidemiological studies demonstrated 
how food practices, lifestyle rhythms, conviviality and 
the use of local products formed the basis of wide-
spread well-being, leading to the creation of the term 
“Mediterranean diet”, from the Greek diaìta, meaning 
“way of life”.
The Mediterranean diet also includes the craftsman-
ship and production of traditional containers for 
storing and serving food, such as ceramic dishes and 
tableware. Women play a key role in transmitting its 
knowledge: they safeguard the techniques, observe 
seasonal rhythms and pass down the values of the 
element to younger generations. Markets likewise 
serve as essential spaces where daily interactions 
foster exchange, reciprocity and the transmission of 
Mediterranean lifestyle practices.

Sources: unesco.org; unesco.it
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Feste delle grandi 
macchine a spalla
Iscritte nel 2013 nella Lista Rappresentativa del 
Patrimonio Culturale Immateriale dell’Umanità

Le Feste delle grandi macchine a spalla sono cele-
brazioni cattoliche caratterizzate dal trasporto 
collettivo di imponenti strutture lignee e carta-
pesta portate a spalla. Presenti in diverse città 
italiane, assumono particolare rilievo in quattro 
centri storici: Nola, Palmi, Sassari e Viterbo. Per 
la Campania, i protagonisti sono i Gigli di Nola, 
otto obelischi di legno e cartapesta alti oltre venti 
metri che sfilano per la città in onore del ritorno 
di San Paolino, guidati dai “cullatori” e accompa-
gnati da musiche tradizionali.
Queste celebrazioni si fondano sulla condivi-
sione equa e coordinata dei compiti: portatori, 
artigiani, musicisti e intere famiglie cooperano in 
un unico grande progetto collettivo. Il trasporto 
dei Gigli è un momento di straordinaria coesione 
sociale, che rafforza il legame identitario della 
comunità nolana attraverso un complesso siste-
ma di ruoli, ritualità e passaggi generazionali. 
Ogni macchina viene ricreata annualmente grazie 
al lavoro di maestranze esperte – carpentieri, car-
tapestai, decoratori – che trasmettono tecniche e 
conoscenze ai più giovani attraverso una pratica 
interamente informale, vissuta nelle botteghe e 
nei cantieri dei vari comitati.
La partecipazione di musicisti, cantanti e artigia-
ni rende la festa un evento altamente performati-
vo, capace di unire devozione religiosa, creatività 
artistica e senso civico. La continua ricostruzione 
delle macchine e il coinvolgimento corale della 
cittadinanza garantiscono la continuità cultura-
le dell’elemento e alimentano un forte senso di 
appartenenza, facendo delle celebrazioni delle 
grandi macchine a spalla uno dei simboli più 
significativi del patrimonio immateriale italiano 
e campano.

Fonte: unesco.org

Celebrations of Big 
Shoulder-Borne 
Processional Structures 
Inscribed in 2013 on the Representative List 
of the Intangible Cultural Heritage of Humanity

The Celebrations of big shoulder-borne processional 
structures are Catholic festivities centred on the 
collective transport of imposing wooden and papi-
er-mâché constructions carried on the shoulders of 
large groups of bearers. While widespread throughout 
Italy, they are particularly prominent in four historic 
cities: Nola, Palmi, Sassari and Viterbo. In Campa-
nia, the emblematic expression is the Gigli di Nola, 
eight towering wooden and papier-mâché obelisks 
honouring the return of Saint Paolino, lifted and 
moved through the city by teams of bearers known 
as cullatori, accompanied by traditional music and 
choreographed movements.
These celebrations rely on the equitable and coordi-
nated sharing of responsibilities. Bearers, artisans, 
musicians and local families collaborate in a common 
endeavour that strengthens social cohesion. In Nola, 
the transport of the Gigli is a powerful expression 
of collective identity, rooted in a complex system of 
roles, rituals and intergenerational exchanges. The 
structures are rebuilt every year through the expertise 
of carpenters, papier-mâché masters and decora-
tors, who informally transmit their skills to younger 
generations within workshops and neighbourhood 
committees.
Musicians, singers and skilled craftsmen contribute 
to the festive atmosphere, making the event both 
devotional and deeply artistic. The annual reconstruc-
tion of the structures and the widespread partici-
pation of the community ensure cultural continuity 
and reinforce a strong sense of belonging. Thus, the 
celebrations of big shoulder-borne processional 
structures represent one of the most significant ex-
pressions of Italy’s and Campania’s intangible cultural 
heritage.

Source: unesco.org
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La Transumanza, 
pratica del pascolo 
vagante stagionale
Iscritta nel 2023 nella Lista Rappresentativa del 
Patrimonio Culturale Immateriale dell’Umanità

La Transumanza è la pratica tradizionale dello 
spostamento stagionale dei pastori con il proprio 
bestiame tra diverse aree geografiche o climati-
che. Ogni anno, in primavera e in autunno, uomi-
ni e donne conducono migliaia di animali lungo 
antichi tratturi e percorsi pastorali, muovendosi 
a piedi o a cavallo, accompagnati dai cani da 
pastore e, talvolta, dalle proprie famiglie. Questa 
pratica ancestrale si fonda su una profonda 
conoscenza dell’ambiente naturale e comprende 
saperi, consuetudini sociali e rituali legati alla 
cura, all’allevamento e all’addestramento degli 
animali, così come alla gestione sostenibile delle 
risorse naturali.
Intorno alla Transumanza si è sviluppato un 
intero sistema socio-economico che coinvolge la 
gastronomia, l’artigianato locale, le produzioni 
tipiche e le feste che segnano l’inizio e la fine 
delle stagioni pastorali. La trasmissione avviene 
soprattutto in ambito familiare, per osservazione 
e pratica diretta, di generazione in generazione; 
un ruolo importante è svolto anche dalle comu-
nità che vivono lungo i percorsi della transuman-
za, che accolgono e celebrano il passaggio delle 
greggi con feste e riti condivisi. Oggi, la pratica 
è trasmessa anche attraverso laboratori, attività 
promosse da comunità locali, associazioni, reti 
di pastori e agricoltori, oltre che da università e 
centri di ricerca. La Transumanza contribuisce 
alla coesione sociale, al rafforzamento dell’iden-
tità culturale e dei legami tra famiglie, comunità 
e territori, contrastando al tempo stesso gli effetti 
dello spopolamento delle aree rurali.

Fonte: unesco.org

Transhumance, 
the seasonal droving 
of livestock 
Inscribed in 2023 on the Representative List 
of the Intangible Cultural Heritage of Humanity

Transhumance is the traditional practice of the sea-
sonal movement of herders with their livestock be-
tween different geographical or climatic areas. Each 
year, in spring and autumn, men and women guide 
thousands of animals along ancient drove roads and 
pastoral routes, travelling on foot or on horseback, 
accompanied by their sheepdogs and sometimes by 
their families. This age-old practice is based on deep 
knowledge of the natural environment and encom-
passes skills, social customs and rituals related to the 
care, breeding and training of animals, as well as to 
the sustainable management of natural resources.
An entire socio-economic system has developed 
around transhumance, involving gastronomy, local 
handicrafts, typical products and festivities that mark 
the beginning and end of the pastoral seasons. Trans-
mission takes place primarily within families, through 
observation and hands-on learning passed down 
from generation to generation; communities living 
along transhumance routes also play a key role, wel-
coming and celebrating the passage of the herds with 
shared rites and events. Today, the practice is further 
transmitted through workshops, initiatives promot-
ed by local communities, associations, networks of 
herders and farmers, as well as by universities and 
research institutes. Transhumance contributes to 
social cohesion, strengthens cultural identity and the 
bonds between families, communities and territories, 
while also helping to counteract rural depopulation.

Source: unesco.org
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Arte della costruzione 
in pietra a secco: 
conoscenza e tecniche
Iscritta nel 2024 nella Lista Rappresentativa del 
Patrimonio Culturale Immateriale dell’Umanità

L’arte della costruzione in pietra a secco è una 
pratica costruttiva tradizionale basata sull’uso 
della sola pietra, senza alcun materiale legante. 
Diffusa in numerosi Paesi europei e ancora pro-
fondamente radicata nelle comunità della Regio-
ne Campania, richiede una conoscenza intuitiva 
della geometria, della fisica e delle caratteristiche 
dei materiali locali. Le strutture in pietra a secco 
nascono dalla selezione accurata delle pietre e dal 
loro posizionamento strategico, così da garantire 
stabilità nel tempo e adattamento al paesaggio e 
al clima.
Questa pratica dà vita a una grande varietà 
di manufatti: abitazioni rurali, terrazzamenti 
agricoli, pareti di contenimento, sentieri, ponti, 
ricoveri pastorali, edifici votivi e opere di fortifi-
cazione. Per le comunità coinvolte, tali strutture 
costituiscono motivo di orgoglio e un elemento 
identitario che definisce in modo distintivo il 
paesaggio circostante. L’arte della pietra a secco è 
un sapere profondamente sociale: si fonda sulla 
collaborazione, sulla trasmissione intergenera-
zionale delle tecniche e su un costante dialogo tra 
i membri della comunità.
Le attività di costruzione, manutenzione e 
restauro dei manufatti avvengono spesso in 
forma collettiva, coinvolgendo artigiani esperti e 
giovani apprendisti che imparano osservando e 
lavorando sul campo. Attraverso questo impegno 
condiviso, la pratica contribuisce alla coesione 
sociale, promuove il rispetto della diversità cul-
turale e favorisce la cooperazione tra comunità 
locali, regionali, nazionali e internazionali, poiché 
i maestri costruttori si spostano per collaborare e 
scambiare conoscenze.

Fonte: unesco.org

Art of dry stone 
construction, knowledge 
and techniques 
Inscribed in 2024 on the Representative List 
of the Intangible Cultural Heritage of Humanity

The art of dry stone construction is a traditional 
building practice based on the exclusive use of stone, 
without any binding material. Widespread across 
several European countries and still deeply rooted in 
the communities of the Campania Region, it requires 
an intuitive understanding of geometry, physics and 
the properties of local raw materials. Dry stone struc-
tures are created through the careful selection and 
placement of stones to ensure long-term stability and 
adaptation to the surrounding terrain and climate.
This practice gives rise to a wide range of construc-
tions: rural houses, agricultural terraces, retaining 
walls, pathways, bridges, pastoral shelters, votive 
buildings and fortifications. For the communities 
concerned, these structures are a source of pride and 
an identifying element that strongly characterizes the 
local landscape. Dry stone construction is inherently 
social: it relies on collaboration, intergenerational 
transmission of techniques and continuous dialogue 
within the community.
Construction, maintenance and restoration activities 
are often carried out collectively, involving skilled arti-
sans and young apprentices who learn through obser-
vation and hands-on experience. Through this shared 
process, the practice strengthens social cohesion, 
fosters respect for cultural diversity and promotes 
cooperation at local, regional, national and interna-
tional levels, as master builders travel to collaborate 
and exchange knowledge.

Source: unesco.org
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Cerca e cavatura 
del tartufo in Italia: 
conoscenze e pratiche 
tradizionali
Iscritta nel 2021 nella Lista Rappresentativa del 
Patrimonio Culturale Immateriale dell’Umanità

La “Cerca e cavatura del tartufo in Italia” è co-
stituita da un insieme di conoscenze e pratiche 
tradizionali, trasmesse oralmente di generazio-
ne in generazione e ancora oggi ampiamente 
diffuse nelle campagne della penisola. I tartufai, 
o cacciatori di tartufi, vivono per lo più in aree 
rurali o in piccoli centri, e tramandano un sapere 
che intreccia competenze tecniche, conoscenze 
ambientali e un profondo legame con il proprio 
territorio. La caccia al tartufo comprende due 
momenti distinti: l’individuazione delle aree in 
cui si trova la pianta simbionte, dalle cui radici 
cresce il fungo sotterraneo, e l’estrazione vera 
e propria. La ricerca avviene con l’aiuto di cani 
appositamente addestrati, mentre la cavatura è 
effettuata con speciali palette che permettono di 
estrarre il tartufo senza alterare le condizioni del 
suolo.
Per praticare la cerca e cavatura è necessario pos-
sedere un’ampia gamma di conoscenze sul clima, 
sull’ambiente e sulla vegetazione, legate alla 
gestione degli ecosistemi naturali e al rapporto 
tra cane e tartufaio. Questo patrimonio di saperi 
viene trasmesso oralmente attraverso storie, 
favole, aneddoti ed espressioni che riflettono 
l’identità culturale locale, alimentando un forte 
spirito di solidarietà all’interno della comunità 
dei tartufai. La tradizione è spesso associata a fe-
ste popolari che segnano l’apertura e la chiusura 
della stagione del tartufo. Le pratiche rispettano 
l’equilibrio ecologico e la biodiversità, favorendo 
la rigenerazione stagionale delle diverse specie 
e contribuendo alla salvaguardia del paesaggio 
rurale e delle economie locali.

Fonte: unesco.org

Truffle hunting 
and extraction in Italy: 
traditional knowledge 
and practice 
Inscribed in 2021 on the Representative List 
of the Intangible Cultural Heritage of Humanity

“Truffle hunting and extraction in Italy” consists of a 
set of traditional knowledge and practices that have 
been transmitted orally from generation to generation 
and are still widely practised in rural areas throughout 
the country. Truffle hunters, or tartufai, usually live 
in the countryside or in small villages, and preserve 
a body of know-how that combines technical skills, 
environmental awareness and a deep connection with 
their local territory. Truffle hunting has two distinct 
phases: the identification of areas where the host 
tree grows, whose roots support the underground 
fungus known as the truffle, and the extraction itself. 
The search is carried out with the help of specially 
trained dogs, while extraction is performed using 
special spades designed to remove the truffle without 
disturbing the surrounding soil.
Practising truffle hunting and extraction requires a 
wide range of knowledge about climate, environment 
and vegetation, linked to the management of natural 
ecosystems and to the specific relationship between 
the dog and the truffle hunter. This knowledge is 
passed on orally through stories, fables, anecdotes 
and expressions that reflect local cultural identity 
and foster a strong sense of solidarity within the truf-
fle-hunting community. The practice is often associ-
ated with popular festivities marking the beginning 
and end of the truffle season. All related activities are 
carried out with respect for ecological balance and 
plant biodiversity, allowing for the seasonal regener-
ation of truffle species and contributing to the safe-
guarding of rural landscapes and local economies.

Source: unesco.org
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Falconeria, 
un patrimonio 
umano vivente
Iscritta nel 2021 nella Lista Rappresentativa del 
Patrimonio Culturale Immateriale dell’Umanità

La falconeria è l’arte e la pratica tradizionale di 
addestrare e far volare i falchi – e talvolta aquile, 
poiane, nibbi e altri rapaci. È una tradizione che 
vanta oltre quattromila anni di storia e che risulta 
documentata, già in epoca antica e medievale, 
in molte parti del mondo. Nata come metodo 
per procurarsi il cibo, la falconeria ha acquisito 
nel tempo nuovi valori ed è entrata a far parte 
della vita delle comunità come pratica sociale e 
ricreativa, oltre che come modo per entrare in 
relazione con la natura.
Oggi la falconeria è praticata da persone di tutte 
le età in numerosi Paesi. In molti di essi rappre-
senta un simbolo culturale di grande rilievo e 
viene trasmessa di generazione in generazione 
attraverso diverse modalità: l’apprendistato, 
la trasmissione familiare o l’attività dei club di 
formazione. Nella sua espressione contempora-
nea, la pratica pone particolare attenzione alla 
salvaguardia dei falchi, delle specie preda e degli 
habitat naturali, oltre che alla tutela della tradi-
zione stessa.
Pur provenendo da contesti differenti, i falco-
nieri condividono valori, tradizioni e pratiche 
universali: i metodi di allevamento, addestra-
mento e cura dei rapaci, l’uso delle attrezzature 
tradizionali e il rapporto che si crea tra falconiere 
e uccello. Intorno alla comunità dei praticanti 
ruotano inoltre diversi soggetti di supporto, come 
ospedali per rapaci, centri di allevamento, agen-
zie di conservazione e artigiani specializzati nella 
produzione degli strumenti tradizionali.

Fonte: unesco.org

Falconry, 
a living human 
heritage 
Inscribed in 2021  on the Representative List 
of the Intangible Cultural Heritage of Humanity

Falconry is the traditional art and practice of training 
and flying falcons – and sometimes eagles, hawks, 
buzzards and other birds of prey. It has been prac-
tised for over 4,000 years and is documented in many 
parts of the world since early and medieval periods. 
Originally developed as a means of obtaining food, 
falconry has acquired additional values over time and 
has become integrated into communities as a social 
and recreational practice, as well as a way of connect-
ing with nature.
Today, falconry is practised by people of all ages in 
many countries. In several of these, it is considered 
an important cultural symbol and is transmitted from 
generation to generation through various channels, 
including mentoring, family transmission and training 
clubs. In its modern form, falconry places strong em-
phasis on safeguarding falcons, quarry species and 
natural habitats, as well as on ensuring the continuity 
of the practice itself.
Although falconers come from diverse backgrounds, 
they share universal values, traditions and practices: 
methods for breeding, training and caring for birds of 
prey, the use of traditional equipment and the unique 
bond that develops between the falconer and the 
bird. The falconry community is also supported by 
a wide network of entities such as falcon hospitals, 
breeding centres, conservation agencies and tradi-
tional equipment makers.

Source: unesco.org
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