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Calendario concerti:

?'i 3 marzo

Duo violino pianoforte
di autori proprietari di un Erard

17 marzo
Gli strumenti di Erard:
arpa e pianoforte in duo

24 marzo

1 Cello e piano: un duo

di giovani promesse
7 aprile
Mandolino-pianoforte:
un duo sperimentato anche da Liszt

14 aprile
Il Concerto pit amato di Rachmaninov
28 aprile
Due pianoforti: antico € moderno
in due Concerti
12 maggio
Due secoli in Trio
26 maggio
Chitarra e pianoforte
tra originali e trascrizioni
9 giugno
Accostamenti di autori ed epoche
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a presente edizione de “Il ‘suono’ di Liszt a Villa d’Este” intende far conoscere e valorizzare,

insieme con la varieta di timbri lungo la tastiera tipica del pianoforte antico, I’impasto sonoro

risultante dal suo utilizzo nel repertorio cameristico in formazioni strumentali varie, anche
inusuali e poco frequentate. E il caso, ad esempio del duo arpa-pianoforte, di quello chitarra-pianoforte,
come pure del duo mandolino-pianoforte, del quale ultimo abbiamo peraltro la testimonianza documentata
di esser stato praticato dallo stesso Liszt nel 1824 quando, straordinario fanciullo prodigio, fu mandato
dodicenne a Londra dallo stesso Sebastien Erard per promuovere il suo nuovissimo modello di pianoforte,
gia sostanzialmente uguale a quello dei nostri concerti. Altro accostamento inconsueto di strumenti
sara anche il duo del pianoforte ottocentesco con quello attuale, formula che comunque avevamo gia
sperimentato in un “supplemento” della X edizione e con risultati veramente eccellenti. Si tratta comunque
per quest’anno di soli strumenti a corde: ad arco e a pizzico, oltre al consueto strumento a corde percosse
qual ¢ il pianoforte.

Ricordiamo ancora una volta che questa manifestazione, nata per il bicentenario di Liszt nel 2011, si
basa sull’uso di un pianoforte Erard del 1879, della stessa fabbrica e quasi identico a quello che Liszt uso
nella sua straordinaria carriera concertistica ed ebbe anche nei suoi soggiorni a Villa d’Este: da qui il nome
che la Rassegna mantiene, pur essendosi attualmente spostata dalla villa di Tivoli. Va poi notato che in
questo 2024 si sono aggiunti, sotto lo stesso nome, numerosi altri concerti — dislocati anche nel pregevole
Palazzo Sforza-Cesarini di Genzano — a corollario di questo nucleo tradizionale di concerti matinée della
domenica curati personalmente dal sottoscritto: il comune denominatore ¢ 1’uso di tastiere d’epoca, a
Velletri lo storico pianoforte Erard del 1879 e a Genzano clavicembalo, fortepiano, ma anche con altri vari
strumenti d’epoca, pure barocchi e rinascimentali, sia originali che in copie conformi.

Come ogni anno, fin dalla prima edizione, la Rassegna propone la presenza anche di giovani interpreti,
sempre comunque di comprovati talento e bravura, consentendo loro un’esperienza particolare su,
e insieme con, uno strumento inusuale e particolare, e contribuendo altresi a migliorarne I’'immagine,
poiché prevede una loro partecipazione alla pari con altri interpreti di lunga esperienza e di grande fama e
prestigio nazionali ed internazionali.

Le ricorrenze sono in fondo il pretesto e I’occasione di esplorare autori e opere ogni volta diversi: ¢ il
caso quest’anno di ricordare il centenario della scomparsa di tre grandi compositori quali Gabriel Fauré
(1845-1924) e Giacomo Puccini (1858-1924) — presenti nel primo e terzo concerto in duo rispettivamente
con violino e violoncello — nonché Ferruccio Busoni (1866-1924) previsto nell’unico concerto per
pianoforte solo a chiusura della presente XII edizione, nel titolo della quale 1’accostamento di colori &
da intendersi in senso lato: non solo in quello letterale di accostare suoni di strumenti diversi ma pure di
mettere insieme musiche di autori, di epoche e di stili tra loro anche molto distanti. Tale interpretazione
sara d’obbligo per questo ultimo concerto ma varra anche per quello di pianoforte e violoncello e ancor
piu per il concerto col trio, che coprira un arco di ben 200 anni.

Un evento speciale ci sara a concludere il 150enario della nascita di Rachmaninov, con il suo brano
per pianoforte e orchestra sicuramente piu conosciuto ed amato: il Concerto n.2 op.18, ovviamente in una
riduzione per piccola orchestra di soli archi che permette di gustare la bellezza della sua esecuzione dal
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Erard di Sgambati (partic.)

vivo pure in un ambiente limitato, adatto per la sola musica da camera; e tuttavia non finisce qui, perché
nel successivo appuntamento (ancora nel mese di aprile, essendo Rachmaninov nato 1’1 aprile 1873)
ascolteremo il suo assai meno noto Concerto n.1 op.1, questa volta nella versione, ancora piu ridotta, per
due soli pianoforti.

I gia citato duo mandolino-pianoforte di Liszt € Vimercati sara poi letteralmente rievocato, perché
verra proposto proprio il brano che suonarono insieme, e per giunta siamo esattamente a 200 anni
dall’avvenimento, che in fondo coincide pure con la presentazione ufficiale del prototipo del nostro
pianoforte; altra rievocazione sara pure quella della disputa tra I’arpa cromatica di Pleyel e quella a pedali
doppio scatto di Erard — vinta poi da quest’ultima — con 1’esecuzione proprio dei due brani composti
rispettivamente a sostegno dell’una e dell’altra da Debussy e Ravel.

Siamo fiduciosi che il nostro pubblico trovera quindi validi motivi d’interesse storico ed estetico per
seguire con assiduita questa XII edizione.

Introduzione ai concerti

Si comincia Domenica 3 Marzo 2024 con “Duo violino pianoforte di
autori proprietari di un Erard”, concerto che vede impegnati Lucrezia
Lavino Mercuri al violino e Fabio Silvestro al pianoforte. Questo duo
strumentale ¢ molto presente nel repertorio classico e pud vantare le
sue origini gia nell’op.5 di Arcangelo Corelli agli albori del ‘700, dove
ovviamente lo strumento a tastiera era ancora un clavicembalo. E poi un
vero piacere — ed anche significativo, per quanto detto nella Premessa sulla
promozione dei giovani concertisti — iniziare proprio con la partecipante
piu giovane in assoluto — 19 anni fra pochi giorni — di quanti partecipano
e hanno finora partecipato alla nostra Rassegna nella programmazione
ordinaria: ci sono stati in effetti paio di partecipanti di eta inferiore — uno
addirittura undicenne — ma erano inseriti all’occasione nei tradizionali
“Supplementi”. Il titolo del concerto si riferisce alla particolarita che tutti i
tre autori in programma sono stati proprietari di pianoforti Erard, uguali o
quasiuguali al nostro, e quindi sara possibile ascoltare i brani con la sonorita
originale concepita dall’autore con il proprio strumento, date le specifiche
caratteristiche costruttive dei pianoforti Erard mantenute sostanzialmente
inalterate fino ai primi decenni del ‘900. Per quanto riguarda Franck
abbiamo la testimonianza scritta di un suo biografo riportata nelle citazioni
sul programma di sala; di Ravel ¢ ancora visibile il suo piano Erard
n.96117 del 1909 nella sua casa-museo di Montfort-1’ Amaury — e che pare
ne abbia sostituito uno precedente del 1894 — mentre per Fauré abbiamo
una testimonianza fotografica: il piano davanti al quale sta seduto nelle

due foto riportate a pag.4 ¢ pag.10 ¢ manifestamente un Erard, riconoscibile dalla vista
laterale ed ancor piu dal disegno del leggio traforato, che possiamo verificare identico a
quello dell’Erard di Sgambati conservato nel Museo Nazionale degli Strumenti Musicali
di Roma.

Il programma inizia alla grande con la celebre Sonata per violino e pianoforte
in La maggiore di César Franck, una delle piu celebri sonate tardoromantiche per
tale formazione. Franck la dedico al suo giovane conterranco Eugene Ysaje, allora
ventottenne e gia affermatissimo violinista, al quale venne recapitata come dono il
giorno stesso delle sue nozze, nel settembre del 1886, da una pianista amica comune,
con la quale al pianoforte egli la volle subito suonare a prima vista durante la stessa festa
nuziale. La Sonata ¢ stata composta tra il 1885 e 1’86, ma deve aver covato a lungo nella
mente dell’autore, che gia ne parlava piu 25 anni prima con Hans von Biilow e avrebbe
forse voluto dedicarla alla allora di lui moglie Cosima Liszt, ma poi non aveva potuto
dedicarsi alla sua composizione in quel periodo ancora afflitto da tante preoccupazioni
economiche. Quando finalmente puo farlo, la necessita, 1’'urgenza di esprimersi ¢ tale da manifestare
una liberta e sincerita d’ispirazione che cattura come un entusiasmo giovanile... malgrado Franck abbia
gia 64 anni! La predilezione dell’autore per le forme cicliche si riscontra in tutta la sonata, con i temi
principali che riecheggiano piu volte nei diversi movimenti, creando cosi una sorta di unita complessiva
di tutto il lavoro. Il 1° movimento scorre morbidamente con i due temi enunciati all’inizio, ora dal violino,
ora dal pianoforte, che si ripetono e si rincorrono con varieta d’accenti, ma senza una parte centrale di
sviluppo degli stessi, fino a terminare in un pianissimo, subito rotto dall’irrompere del drammatico 2°
movimento Allegro, punteggiato perd da momenti lirici per lo piu affidati al violino. Il 3° movimento
inizia col recitativo del violino solo e si sviluppa veramente come una grande Fantasia: un colloquio ora
scarno, ora disteso e ampio tra i due strumenti, con frequenti ricorrenze del tema iniziale, che giunge a
un climax e poi si placa per confluire nel gioioso, luminoso Allegretto poco mosso in forma di Rondo, il
quale conclude la Sonata. Particolarmente affascinante, in un’atmosfera di misteriosa sospensione, appare
comunque l’incipit della Sonata, che A.Colling, nel suo libro su Franck, sostiene abbia ispirato Marcel
Proust quando nella sua “Recherche...” descrive in modo estremamente suggestivo 1’inizio della Sonata di
Vinteuil: «Dal principio il pianoforte si lamento solitario, come un uccello abbandonato dalla compagna;
il violino lo udji, gli rispose come da un albero vicino. Era come agli inizi del mondo, come se sulla terra
non esistessero che loro due ...». Magia della musica ... e delle parole!

Passando a Gabriel Fauré, la Sonata n.1 op.13 ¢ sicuramente piu amata e piu proposta nei programmi
rispetto all’unica altra per violino e pianoforte, I’op. 1 08 posteriore esattamente di 40 anni: se in quest’ultima
c’¢ sicuramente un autore piu maturo, che ha ormai distillato la sua vena compositiva in uno stile sempre
raffinato ma piu essenziale, nella sonata giovanile ¢’¢ una freschezza e una felicita dell’invenzione che
riescono a rapire I’ascoltatore con squisita leggerezza, senza la pretesa di suscitare riflessioni ed emozioni
profonde. Nasce in effetti in un momento particolarmente felice nella vita del giovane Fauré: nel 1876
era un bel trentenne, dagli occhi sognanti e che piaceva alle donne, e cominciava anche ad avere una
tranquilla posizione economica come organista alla Madeleine, la chiesa piu frequentata dalla Parigi bene;
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Ravel al piano Erard

egli stesso frequentava importanti salotti aristocratici e altoborghesi, tra cui quello di Pauline Viardot, la
sorella della celebre Maria Malibran e cantante ella stessa ma pure compositrice, ¢ proprio con la di lei
figlia Marianne aveva intrecciato una relazione. In questo clima nasce la Sonata op.13, che ¢ appunto
dedicata a Pauline Viardot e che, eseguita in pubblico nel gennaio 1877, decretd forse il primo grande
successo di Fauré: si intuisce quindi il perché del carattere disimpegnato ¢ “salottiero” che talora viene
rimproverato a questa Sonata. Ad un primo movimento caratterizzato da un dialogo tra i due strumenti
fitto ed animato, ma pur sempre gioioso, succede un Andante che alterna momenti vagamente appassionati
ad altri quasi estaticamente lirici; lo Scherzo, a parte il breve trio centrale in cui si avvertono languori
romantici, procede con la vivacita e la leggerezza del volo di una farfalla, per giungere poi ad un Finale
che alterna momenti lirici a momenti piu vigorosi e talora appassionati.

Dopo la parentesi sicuramente piu calma, di soffusa eleganza quasi salottiera, costituita dalla Sonata di
Fauré, il concerto termina in un crescendo di vivacita e virtuosismo con la “Tzigane” di Maurice Ravel, il
quale tra I’altro era stato allievo proprio di Fauré al Conservatorio di Parigi. L’idea di comporre questo brano
che egli stesso definisce “pezzo virtuosistico nel gusto di una rapsodia
ungherese” gli venne dall’aver conosciuto, in una serata salottiera del
1922, la giovane, affascinante e straordinaria violinista ungherese Jelly
d’Aranyi, che non per nulla era pronipote del celeberrimo ed eccezionale
violinista Joseph Joachim, grande amico di Brahms ¢ di tanti altri geni
musicali dell’800. Ravel lo considera evidentemente come una sfida e si
prepara puntigliosamente all’impresa facendosi spedire dall’editore tutte
le Rapsodie ungheresi di Liszt, da cui traec qualche spunto tematico, e
facendosi suonare dall’amica violinista Jourdan-Morange tutti i Capricci
di Paganini nella sua casa di Monfort (il che conferma 1’uso del piano
Erard durante la composizione). Il tutto, unito alle sue ascendenze
ispaniche, gli ha consentito di fondere due esotismi — tali erano ancora
considerati nell’Europa dell’epoca — quello tzigano dell’Ungheria e quello gitano della Spagna, riferiti in
fondo a due etnie che hanno una lontana origine comune, al fine di trarne questo pezzo che, sebbene non sia
molto stimato dai puristi della musica, ¢ di grandissimo fascino e spettacolarita. Nel 1924 — e perdonateci
questo ulteriore involontario centenario — “Tzigane” ¢ finita e la dedicataria Jelly d’ Aranyi la suona subito
in concerto il 26 Aprile a Londra in questa stessa versione con pianoforte: qualche mese dopo Ravel ne fara
la versione con orchestra. Il brano ha I’andamento tipico delle danze ungheresi (ad esempio le Czardas) con
una parte iniziale lenta e una seconda parte animata e sempre piu veloce: 1’inizio in Lento quasi Cadenza
¢ affidato lungamente al solo violino, con temi musicali dal “sapore di composita provenienza spagnola-
magiara”, come felicemente li definisce in una sua analisi il musicologo e musicista Rino Maione; quando poi
piu avanti entra il pianoforte, comincia un dialogo teso, con taluni momenti lirici ma sempre pii animato e
mordenti e quant’altro. Approssimandoci alla fine, con I’indicazione agogica Meno vivo-Grandioso, la
musica assume ’andamento di una danza sfrenata, con brevi momenti in cui sembra trattenersi ma che
prosegue fino ad un climax quasi parossistico per poi precipitare rapidamente nella conclusione.

Domenica 17 Marzo incontriamo il primo dei concerti con gli abbinamenti meno
usuali: “Gli strumenti di Erard: arpa e pianoforte in duo” con al pianoforte Michelangelo
Carbonara, un veterano della nostra Rassegna cui ha partecipato piu volte, e all’arpa Joost
Willemze, giovane e gia affermato interprete del suo strumento a livello internazionale.
11 titolo si riferisce al fatto, universalmente noto e riconosciuto — come si puo facilmente
constatare dalle citazioni nel programma — che ad influenzare in modo determinante ’arpa
e il pianoforte moderni & stato proprio Sébastien Erard, come spiegato pitl diffusamente
nella monografia dedicata a pag. .......

Si inizia con un nome importante nella storia della musica per arpa e pianoforte: Jan
Ladislav Dussek, pianista e compositore ceco che pero nella vita ¢ stato molto legato
all’arpa. Difatti sua madre suonava ’arpa e il pianoforte, ebbe una importante relazione
con la moglie del famoso arpista Krumpholtz, arpista ella stessa, e infine sposo nel 1792
1arpista Sophia Corri. E naturale che, oltre al pianoforte di cui fu assai apprezzato concertista
e didatta, debba avere una ragguardevole produzione anche per arpa fra le circa 300 composizioni che
di lui ci rimangono per i piu diversi organici: con orchestra, da camera e solistiche. Il Duo per arpa e
pianoforte in Mi bemolle ¢ op.36 secondo ’editore — e costruttore di arpe — Naderman e op.38 secondo
I’editore Pleyel: composto nel 1797, ¢ sicuramente stato interpretato in concerto dal duo
dei coniugi Dussek-Corri. Il brano si dipana con piacevole leggerezza nei tre classici
movimenti di sonata: ¢ di atmosfera salottiera, in perfetto stile galante di fine ‘700, con
appena un velo di malinconia nel brevissimo Adagio espressione [sic] ed ¢ stato scelto
per iniziare il concerto, per dare subito un saggio dell’impasto sonoro del pianoforte con
I’arpa.

Segue una parentesi solistica dei due strumenti, dando ovviamente la preminenza
all’arpa, che per la prima volta entra nella Rassegna, rispetto al pianoforte, al quale ¢ affidato
il suggestivo “Sposalizio” che Liszt pone all’inizio del Secondo anno di pellegrinaggio,
quello dedicato all’Italia e fondamentalmente all’arte, alle opere dell’ingegno umano che
tanto lo avevano colpito del nostro paese. L’atmosfera sospesa, di una bellezza quasi
cristallizzata nel tempo e nello spazio, gli ¢ ispirata dalla visione dello “Sposalizio della
Vergine” di Raffaello, che Liszt poté ammirare nella pinacoteca di Brera a Milano. Segue
una meravigliosa meditazione pianistica dell’ultimo Brahms: I’ Intermezzo op.118 n.2,
una di quelle sue estrema composizioni pianistiche, vere confessioni sincere al proprio
strumento, che Massimo Mila commento con queste parole: «A Brahms non restavano
che quattro anni da vivere quando dal cuore gli fiori I’ultima primavera creativa... La
sua arte era cresciuta nel segno della disciplina. Ora la visito I'ultima dea: la Liberta.».
Abbiamo voluto inserire questo /nfermezzo subito dopo lo “Sposalizio” di Liszt perché
nella breve frase musicale iniziale ci sembrera di avvertire quasi 1’eco di un’analoga frase
ricorrente nel pezzo di Liszt, peraltro antecedente di oltre 50 anni: come una piccola
citazione probabilmente inconscia e involontaria. L’originale pianistico viene eseguito
all’arpa letteralmente come scritto nello spartito per pianoforte, cosa non sempre possibile
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per le differenti esigenze esecutive dei due strumenti, le quali generalmente richiedono
una opportuna trascrizione. E il caso del successivo “Un Sospiro”, I'ultimo dei Tre studi
da concerto che Liszt pubblica nel 1848, subito dopo il ritiro dalla frenetica attivita
concertistica, ma forse composti prima. La trascrizione ¢ della grande arpista francese
Henriette Renié (1875-1956). la quale era peraltro un’estimatrice delle arpe di Erard e
ne fu proprietaria di vari esemplari. Questa composizione lisztiana presenta un uso assai
diffuso di “arpeggi” e va da sé che risulta congeniale e particolarmente naturale I’idea di
trasporlo all’arpa.

La prima parte del concerto termina con la famosa Seonatina per arpa in Do minore
op.2 n.3, il cui Rondo finale ¢ ancor piu famoso, soprattutto per chi € gia oltre gli “...anta”,
per esser stato per decenni il motivo ricorrente dell’intervallo radiofonico dell’allora
Terzo Programma di Radio Rai e del canale di musica classica della Filodiffusione.
L’esecuzione era del piu celebre arpista del XX secolo, Nicanor Zabaleta, il quale faceva
riferimento ad una edizione di Pleyel che riportava solo il cognome Dussek e induceva
ad attribuirla al piu famoso Jan Ladislav. L’edizione originale di Corri a Londra riportava
perd M.me Dussek e quindi oggi piu correttamente la si attribuisce a Sophia Corri, figlia
dell’editore suddetto, il quale era tra I’altro in societa col genero Dussek. Sophia fu non
solo arpista, ma pure cantante, pianista e compositrice, ed era nata in Scozia da genitori
italiani: il padre, Domenico, era di Roma, aveva studiato con N.Porpora ed era egli stesso
cantante e compositore, oltre che editore.

Nella seconda parte passiamo al primo ‘900. Fantasiestiick (Pezzo di fantasia) op.87
per arpa e pianoforte viene composto nel 1912 da Paul Bazelaire, grande violoncellista
francese dell’epoca, ma anche buon compositore, il quale lo scrive per la gia citata
Henriette Renié cui il brano ¢ dedicato: ¢ di carattere piacevole, con i due strumenti che
si contendono la scena, ma senza eccessivi sfoggi di virtuosismo da una parte e dall’altra.

Quanto alle due composizioni che chiudono il concerto, esse vogliono rievocare
la “querelle” tra arpa cromatica e¢ arpa a pedali che ebbe luogo tra fine ‘800 e inizio
900. II direttore della ditta Pleyel chiese nel 1903 a Debussy di comporre un brano
per promuovere la sua nuova “arpa cromatica” e ne ebbe, nel 1904, le Danze per arpa
cromatica e orchestra d’archi, subito trascritte dallo stesso autore col pianoforte in luogo
dell’orchestra (pratica assai comune all’epoca per consentire le vendite ad un pubblico piu
vasto). La composizione si articola nelle due parti che si susseguono senza interruzione:
la Danza sacra ¢ di carattere severo, con 1’andamento grave e solenne di una sarabanda
e un piccolo episodio centrale pitt animato, mentre la Danza profana entra subito dopo
un breve momento in pianissimo ed ha carattere piu vivace e virtuosistico, in tempo di
valzer e con una parte centrale a contrasto, questa volta pit calma, per poi aumentare di
ritmo e di intensita e quindi concludersi dopo un rapido diminuendo. Dall’altra parte il
direttore della Maison Erard commissiono nel 1905 a Ravel un brano per sostenere la gia
consolidata “arpa a pedali” contro 1’insorgere della concorrente arpa cromatica di Pleyel:

ne nacque Introduzione e Allegro per arpa, flauto, clarinetto e quartetto d’archi cui segui
subito, anche in tal caso, la versione per arpa e pianoforte. La sfida si risolse comunque
a favore dell’arpa a pedali tuttora in uso, con la quale ¢ del resto abbastanza agevole
eseguire anche il precedente lavoro di Debussy. 11 brano di Ravel comincia con una breve
Introduzione in tempo Molto moderato, affidata prevalentemente al pianoforte con qualche
intervento dell’arpa a rinforzo; poco piu di un minuto e mezzo e subentra 1’4llegro, in cui
gli strumenti si confrontano animatamente ma con vari tratti, simili a cadenze di concerto,
affidati alla sola arpa, la quale comunque sfoggia spesso virtuosismi, quali suoni armonici
e glissandi nella tonalita d’impianto — questi ultimi praticamente impossibili con la rivale
arpa cromatica — ¢ il tutto scorre con elegante naturalezza fino ad un vigoroso crescendo
finale.

11 titolo del concerto del 24 Marzo, “Cello e piano: un duo di giovani promesse” Maurice Ravel
con Giulia Sanguinetti al violoncello e Lucrezia Liberati al pianoforte, ¢ riferito alla
recente costituzione di questo duo, sicuramente ispirato dai rispettivi insegnanti delle due
componenti, ossia Silvia Chiesa e Maurizio Baglini, i quali da anni formano un prestigioso
duo di violoncello e pianoforte, che abbiamo peraltro avuto 1’onore di ospitare nella I
edizione della nostra Rassegna a Villa d’Este. Si comincia con un breve omaggio a Giacomo
Puccini (1858-1924), del quale ascoltiamo per prima una trascrizione della celebre aria “E
lucevan le stelle ...” che Mario Cavaradossi intona mentre ¢ a Castel S.Angelo in attesa
dell’esecuzione della sua condanna a morte: questo struggente rimpianto della vita di un
uomo che vede prossima la sua fine ¢ letteralmente cantato dalla voce calda e “maschia”
del violoncello, adatta quindi a sostituire la voce del tenore. Segue un esempio della sua
produzione puramente strumentale, poca ma non inesistente, molta della quale, rimasta
inedita, potrebbe anche essere andata perduta: Giacomo Puccini ¢ infatti celeberrimo per
la sua musica operistica ma non dobbiamo dimenticare che era discendente di una vera
dinastia di musicisti, organisti e compositori di Lucca risalente al trisavolo, anch’egli di
nome Giacomo, attivo nel ‘700, ed estintasi con lui e col fratello minore Michele, insegnante Giacomo Puccini
di musica, morto non ancora trentenne in Argentina nel 1893. Oltre I’opera lirica Puccini
ha comunque lasciato una discreta quantita di musica vocale e strumentale, soprattutto di genere sacro:
questo in ossequio alla tradizione familiare di organisti nelle chiese di Lucca e dintorni. Crisantemi ¢
certamente il suo brano cameristico pit conosciuto: sottotitolato elegia per quartetto d’archi, lo compose
nel 1890 dedicandolo alla memoria di Amedeo di Savoia, primo Duca d’Aosta, da poco prematuramente
scomparso. Il brano, in tempo Andante Mesto, nasce per quartetto d’archi ma viene spesso eseguito con un
organico piu ampio come I’orchestra da camera, mentre noi lo ascoltiamo in una riduzione per violoncello
e pianoforte del violoncellista e compositore svedese contemporaneo Mats Lidstrom, che € autore di molte
trascrizioni per il suo strumento ed ¢ molto affascinato dalla musica lirica, specialmente di Puccini.

La Sonata per violoncello e pianoforte in Do maggiore op.119 fu composta nel 1949 da Sergej
Prokofiev, stimolato dalla recente amicizia dell’allora poco piu che ventenne violoncellista Mstislav




Rostropovi¢ (1927-2007), che era ammiratore della sua musica e col quale si erano da
poco conosciuti suonando insieme in concerto. Da questa amicizia tra [’ormai maturo
compositore e il giovane gia acclamato concertista nascono alcuni lavori per violoncello,
due pubblicati e due rimasti incompiuti per la morte di Prokofiev nel 1953. Il primo di essi
¢ questa Sonata op.119, alla rifinitura della quale ha sicuramente partecipato il giovane
Rostropovic. In essa Prokofiev mostra prevalentemente quella vena lirica che egli stesso
lamentava non essergli riconosciuta dalla critica: il primo movimento Andante grave
procede tranquillo e pensoso, mentre un po’ contrastanti sono la parte centrale e il finale,
decisamente piu animati; il Moderato ha I’andamento vivace di uno Scherzo, con note
percussive del pianoforte e pizzicati del violoncello, ma con un Trio centrale decisamente
lirico; il finale Allegro, ma non troppo ha una caratteristica ciclica, riprendendo spunti
musicali dai movimenti precedenti e verso la conclusione tende ovviamente a mettere in
luce il virtuosismo del violoncellista.

La seconda parte si apre rendendo omaggio a Gabriel Fauré (1845-1924) con la
splendida melodia della Siciliana op.78, ’antica danza dal ritmo lento e cullante che
tanta fortuna aveva avuto nella musica tra ‘600 e ‘700. Il brano nasce per questa stessa
formazione di violoncello e pianoforte nel 1898 — e debutta quell’anno nella Salle Erard a
Parigi ( quindi proprio con questo tipo di pianoforte) — ma poi I’autore la fa orchestrare da un suo allievo
per inserirla nelle musiche di scena del dramma “Pelleas et Melisande” di Maeterlinck (quello stesso che
Debussy trasformo in opera lirica), situandolo nella scena cruciale dei due amanti sul bordo della fontana.
L’Elegie viene invece composta nel 1880 da un Faure decisamente pit giovane e
nel pieno di un periodo di depressione, provocato dalla improvvisa rottura, a fine
1877, del fidanzamento con Marianne, figlia di quella Pauline Viardot, musicista,
cantante e compositrice, il cui salotto era famoso e ambito in tutta Parigi: un evento
traumatico per Gabriel, che si riprese molto lentamente solo a partire dal 1883. Si
intuisce quindi come tale stato d’animo abbia influenzato questa composizione
, che ha una bella melodia ma di un andamento mesto, quasi di marcia funebre,
ravvivato tuttavia da una parte centrale piu animata, affidata prevalentemente al
pianoforte.

La Sonata per violoncello e pianoforte op.99 ¢ la seconda e ultima Sonata che
Johannes Brahms compone per questo organico: tra questa ¢ la giovanile op.38
del 1862-65 corrono ben piu di vent’anni, ma in entrambi i casi I’occasione ¢ quella
di fare un omaggio a un amico violoncellista. Se nel 1862 era stato un maestro di
canto e dilettante di violoncello a sollecitare 1’op.38, tra il 1884 ¢ il 1886 Brahms
Gabriel Fauré compone 1’0p.99 per un notevole professionista quale era Robert Hausmann,

uno che suonava in quartetto col celebre violinista Joachim. Concepita, come era
abitudine di Brahms, durante le vacanze estive quando non lo impegnavano 1’insegnamento e i concerti,
questa seconda Sonata haun’impronta diversa da quella severa e talora malinconica della prima — che forse
risentiva della morte della madre avvenuta in quel periodo — ma anche da quella tendenzialmente pensosa
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e introspettiva che ha caratterizzato in genere la produzione della tarda maturita. 11
punto focale della Sonata appare il 2° movimento, lo splendido Adagio affettuoso
(che era stato composto a suo tempo proprio per 1’op.38 ma poi non piu utilizzato);
tuttavia 1’Allegro vivace che lo precede predomina per estensione e ricchezza di idee,
mentre i due movimenti che lo seguono un Allegro passionato [sic] che funge da
Scherzo ed un finale Allegro molto in forma di Rondo, sono entrambi decisamente piu
concisi ma assai pieni di vitalita.

Il concerto di Domenica 7 Aprile vede impegnati il mandolinista Carlo Aonzo
¢ il pianista Dario Bonuccelli, entrambi gia presenti nelle nostra Rassegna in
precedenti edizioni, con un altro abbinamento strumentale che ¢ attualmente non
proprio consueto, eppure dal titolo “Mandolino-pianoforte: un duo sperimentato
anche da Liszt” dobbiamo desumere che all’epoca non doveva apparire cosi atipico:
il mandolino era infatti alquanto diffuso, specie poi nella sfera privata e in particolare
tra le dame dell’alta societa. Anche principesse e regine praticavano questo strumento:
la stessa Regina Margherita, ad esempio, suonava il mandolino e il liuto, oltre al
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pianoforte, ¢ nel 1926 dono al Museo dell’Accademia di S.Cecilia una serie di preziosi mandolini che

sono la conservati. Finanche Beethoven aveva composto alcuni duetti per questo organico dedicandoli

alla contessina Josephine Clary, duetti che nel 2021 avevamo programmato, nell’ambito ancora delle
celebrazioni beethoveniane, sempre con Carlo Aonzo al mandolino. In quell’occasione si era cominciato

a scoprire il particolare episodio della vita di Liszt cui si accenna nel titolo, ma naturalmente, non avendo
ancora potuto approfondire le ricerche, c¢’erano riportate nella brochure alcune inesattezze. L’episodio

puod sembrare marginale, ma riveste un’importanza particolare per questa Rassegna
intestata a Liszt e specificamente impostata sul pianoforte Erard. A parte la cronaca del
Morning Post citata alla pagina del programma, si € ora potuto verificare il tutto dal
manifesto che fu esposto a Londra per I’evento e che ¢ conservato nei Fondi Gaveau-
Erard-Pleyel al Musée du Palais Lascaris di Nizza: vi si annuncia che “il Maestro
Liszt di dodici anni e nativo dell’Ungheria lunedi sera 21 giugno 1824 alle ore 8 e
mezza avra I’onore di esibirsi alla presenza” di varie altezze reali (5 principesse ¢ altre
personalita di corte) in un Concerto pubblico sul “Sebastien Erard s new patent Grand
Piano Forte”. Si trattava dunque del nuovo pianoforte a coda con telaio in legno
rinforzato, doppio scappamento e tastiera di sette ottave: proprio il prototipo conforme
del nostro pianoforte, il quale faceva il suo debutto internazionale confidando anche
nello straordinario talento del “piccolo Litz” (come lo chiamavano a Parigi) inviato
appositamente a Londra dallo stesso Erard, il quale con grande cordialita (e senso
pratico) lo aveva accolto a Parigi, qualche mese prima, come uno di famiglia. Si
trattava quella sera di un’Accademia con diversi artisti: un’orchestra, cantanti e altri
strumentisti. Il giovanissimo Liszt al pianoforte avrebbe suonato in vari momenti della
serata: con 1’orchestra, un Concerto di Hummel e le Variazioni di Czerny; da solo, alla
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fine, una Fantasia improvvisata su un tema proposto per iscritto dal pubblico; nel mezzo
c’era anche un pezzo in duo: “Variations, Mandolin and Piano Forte” di Mayseder con
“Signor VIMERCATI and Master LISZT”. Abbiamo ora identificato quelle Variazioni
di Mayseder, originali per violino ma che furono suonate col mandolino — grazie al fatto
che la tastiera e I’accordatura del mandolino napoletano sono equivalenti a quelle del
violino — e abbiamo pure lo stesso tipo di pianoforte: possiamo quindi rievocare questo
piccolo ma significativo episodio nel modo pit appropriato a 200 anni precisi dal suo
accadimento.

Procedendo comunque in ordine cronologico si comincia con la Sonata per fortepiano
e mandolino in Re maggiore op.9 di Bartolomeo Bortolazzi, un compositore, ma
soprattutto un virtuoso del mandolino e della chitarra, oggi ignoto ai piu mentre all’epoca
doveva essere un concertista di successo ¢ molto apprezzato, se un compositore noto e
importante come Hummel gli dedico il suo “Concerto per mandolino e orchestra” nel
1799, quando si conobbero a Londra. Originario delle provincia di Brescia, Bortolazzi
¢ comunque un personaggio la cui vita rimane un po’ misteriosa, come pure per tanti
altri artisti coevi rimasti secondari: le sue tracce sicure pare si perdano dopo il 1805 a
Vienna e qualcuno lo ipotizzava morto in un naufragio mentre andava in Sud America,
mentre ora si sono ritrovate sue tracce in Brasile, dove pare sia morto tra la fine del 1845
e ’inizio del ’46. La Sonata in Re ¢ stata forse composta a Lipsia nel 1804 durante una
lunga tournée in Germania sulla strada del ritorno a Vienna, dove era gia stato anni prima.
Si dipana con grazia e piacevole leggerezza nei tre classici movimenti, con il primo
Allegro notevolmente brillante, un Andante decisamente calmo e quasi pensoso, ¢ un
Rondo finale che scorre con vivacita pur senza replicare il brio del movimento iniziale.

Seguono le Variazioni concertanti per pianoforte e violino sulla Cavatina di Tancredi
“Di tanti palpiti” op.16 dell’allora ben noto violinista Joseph Mayseder, che a Vienna
era stato 2° violino nel celebre Quartetto Schuppanzig, stimatissimo da Beethoven, ¢ tra
’altro aveva anche formato un duo col chitarrista Mauro Giuliani, che incontreremo nel
concerto con la chitarra del 28 Maggio. Come gia detto sopra, le Variazioni vengono
eseguite col mandolino, cosi come lo furono 200 anni addietro dal grande mandolinista
Pietro Vimercati (1779-1850) insieme con il giovanissimo Liszt al nuovo pianoforte di
Erard.

Dopo questa significativa rievocazione, abbiamo ancora tre brani per violino
¢ pianoforte eseguiti perd col mandolino, questa volta dello stesso Franz Liszt: i Due Valzer S126b
sono addirittura coevi all’episodio appena ricordato, quindi di un Liszt di ancora 12 o 13 anni: sono
una vera rarita, tra i pochissimi brani originali di musica da camera di Liszt — gli altri sono infatti quasi
tutte trascrizioni da originali pianistici — ed erano letteralmente sconosciuti fino al 1999, quando ¢ stata
ritrovata 1’antica edizione di Artaria del 1825. Del Valzer n.2, il cui motivo € preso dal balletto “Le
Amazzoni” del Conte von Gallenberg, che aveva debuttato a Vienna nel 1823, esiste pure la trascrizione per
pianoforte solo. La lugubre gondola S134 bis ¢ invece tra le ultime sue composizioni ed ¢ la trascrizione

dell’originale pianistico che Liszt aveva composto alla fine del 1882, dopo esser
stato a trovare la figlia Cosima a Venezia: era anche ’ultima volta che vide il genero
Richard Wagner. La visione di una gondola sul Canal Grande che trasportava una
bara verso il cimitero glie la aveva ispirata e a posteriori gli sembro una premonizione
della morte di Wagner, che avvenne in effetti poche settimane dopo il 13 febbraio
1883: forse per questo non si limito al brano per pianoforte solo ma lo rielaboro per
duo con violoncello e poi ancora per duo con violino. E una musica di atmosfera di
un Liszt che si potrebbe dire “espressionista” ante litteram e che sara estremamente
interessante ascoltare con questo organico inusuale.

Conclude il programma il Concerto n.2 per mandolino e piano in La minore
op.144 del grande mandolinista, ma anche compositore e liutaio napoletano Raffaele
Calace, che tanto si dedico nella sua vita a valorizzare il suo strumento costruendone
un vasto repertorio di composizioni originali che lo rese molto stimato anche all’estero;
ad esempio in Giappone, negli anni 20 del ‘900, si fece molto apprezzare, finanche
nella Corte Imperiale, e fece conoscere a fondo il mandolino napoletano, pure a
livello costruttivo. Questo Concerto, a dispetto del nome che farebbe pensare a una
riduzione da un originale per mandolino e orchestra, nasce espressamente per questo
organico, proprio come il primo brano in programma, ma se li potevamo notare una
certa grazia settecentesca, qui i toni si fanno anche appassionati, suggerendo piuttosto
un carattere tardoromantico, soprattutto nel 1° movimento Maestoso; il Largo mesto
procede giustamente pensoso ma si rischiara nella parte centrale con toni piu leggeri
e un bel cantabile disteso; infine 1’Allegro non troppo, introdotto vigorosamente
dal solo pianoforte, conclude con andamento estremamente vario, si potrebbe dire
‘caleidoscopico’.

Il concerto di Domenica 14 Aprile ¢ intitolato “Il Concerto pin amato di
Rachmaninov” ed ¢ quello con 1’organico strumentale piu ampio perché, insieme
con Eliana Grasso al pianoforte, abbiamo, con sul podio il M°Federico Biscione,
I’orchestra da camera “Gli Archi del CDM” di Tivoli, che riaccogliamo con piacere,
dopo il grande successo ottenuto lo scorso anno con il Concerto n.1 di Chopin, anche
perché la sua partecipazione testimonia di uno speciale rapporto affettivo, che non si ¢
mai interrotto, con la citta in cui la rassegna “Il ‘suono’ di Liszt a Villa d’Este” ¢ nata
e di cui porta sempre un ricordo nel nome. D’altro canto ¢ con gioia che ospitiamo
nuovamente Eliana Grasso, la quale nell’edizione del 2021 ci aveva offerto una
bellissima interpretazione al pianoforte della Settima Sinfonia di Beethoven trascritta
da Liszt. L’occasione ¢ poi veramente speciale perché viene a concludere il 150enario
della nascita di Rachmaninov, cui avevamo dedicato lo scorso anno un paio di concerti con musiche
solo pianistiche. Era nato il 20 Marzo 1873, secondo il Calendario Giuliano all’epoca ancora vigente
in Russia, che pero corrispondeva al nostro 1 Aprile — la differenza era allora di 12 giorni — e quindi ci
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riteniamo in tempo a concludere il suo anniversario entro il mese di Aprile 2024: a tale proposito nel
successivo concerto del 28 Aprile ci siamo permessi di inserire anche il suo Concerto n.1, questa volta in
una riduzione ancora piu spinta, quella a due pianoforti.

A guisa di “preludio” ascoltiamo prima un altro brano famoso ed amato di
Sergej Rachmaninov: il meraviglioso “Vocalise”, 1’ultimo della raccolta di
“14 Canti per voce e pianoforte” op.34 composta nel 1912 su testi di vari poeti
russi della corrente romantica. Questo “canto senza parole”, intonato con una
sola vocale a scelta dell’interprete, nasceva per voce di soprano (o di tenore)
e pianoforte, ma gia nel 1915 lo stesso autore ne aveva fatto una versione per
voce e orchestra, che fu subito interpretata in prima assoluta dalla dedicataria
Antonina Nezdanova, soprano all’epoca molto nota (aveva pure cantato a Parigi
con Enrico Caruso). “Vocalise”, con la sua melodia calma e struggente allo
stesso tempo, piacque subito talmente tanto che ne sono stati fatti innumerevoli
arrangiamenti, anche puramente strumentali come in questo caso per orchestra
d’archi.

Il Concerto per pianoforte e orchestra n.2 in Do minore op.18, oltre ad
essere il pitl noto e amato, forse delle composizioni di Rachmaninov in assoluto,
¢ stato anche di capitale importanza nella sua vita: si potrebbe infatti definire il
Concerto della sua rinascita! Il grande successo riscosso fin da subito gli restitui
quella fiducia nelle sue capacita di compositore che aveva completamente perso
dopo il clamoroso e terribile insuccesso della sua Prima Sinfonia a fine marzo
del 1896. Ci vollero quattro anni per uscire da un profondo stato di depressione
che non gli consentiva pit di comporre e solo nella primavera del 1900, quando
fu affidati alle cure del Dr. Nikolaj Dahl, uno psicologo che utilizzava anche
I’ipnosi — ma era pure estremamente colto in fatto di musica — comincio a recuperare il desiderio di
comporre. Nel frattempo il celebre basso Scialjapin, che gli era molto amico e cercava di sostenerlo in
quel frangente, fu scritturato alla Scala di Milano e prese in affitto un villino a Varazze, invitandolo ad
accompagnarlo: Rachmaninov ci passo i mesi di giugno e luglio e ci piace pensare che il solare paesaggio
della nostra costa ligure gli abbia ispirato quei bellissimi temi musicali che si ascoltano nel 2° e 3°
movimento di questo Concerto. Appena tornato in Russia, in agosto si mise al lavoro sui suoi appunti ¢ a
dicembre quei due movimenti furono eseguiti in anteprima ottenendo un successo strepitoso. Questo lo
sprono a completare il Concerto con il 1° movimento e a novembre 1901 1’autore stesso lo interpreto in
prima assoluta a Mosca con la direzione di Siloti, quel suo cugino che era stato allievo di Liszt ¢ a sua
volta suo insegnante di pianoforte. La rinascita era compiuta; il concerto fu, giustamente, dedicato al Dr.
Dahl. Da allora fu in continuo fiorire di nuove composizioni, almeno fino a quando Rachmaninov decise
di lasciare la Russia nel 1918. Il Concerto n.2, come gia detto, rimane la pagina sinfonica piu famosa e
amata di Rachmaninov e lo ascoltiamo in una versione con piccola orchestra d’archi, che ovviamente non
ci consentira di godere della maggiore varieta timbrica che ci darebbe la presenza anche dei fiati, ma non
ci impedira di godere ugualmente dal vivo questo capolavoro di freschezza e sincerita d’invenzione e delle

sue memorabili melodie. Per questo Concerto ¢ forse meglio non addentrarsi in una analisi dettagliata e
goderlo invece nella sua interezza in modo puramente sensuale, senza preconcetti tecnici e formali che
sarebbero in contrasto con la sincerita e immediatezza dell’ispirazione che ha guidato I’autore. Noteremo
soltanto I’inizio del Moderato con 1 forti accordi del pianoforte solo in crescendo, su cui entra I’orchestra
con un primo tema teso, incalzante, cui segue un secondo tema piu calmo introdotto dal pianoforte, e
poi come un continuo colloquio tra solista e orchestra; I’Adagio sostenuto inizia sommessamente con
I’orchestra, sulla quale poi il pianoforte prende a intessere arpeggi ¢ melodie fascinosi, che nel prosieguo
sfociano in due crescendi, uno alla fine dell’episodio centrale pitt mosso e 1’altro subito prima del finale in
pianissimo; 1’Allegro scherzando principia con toni quasi minacciosi dell’orchestra poi entra il pianoforte
e con essa da inizio ad un dialogo molto animato e, quando questo alfine si placa, I’orchestra introduce un
nuovo tema piu disteso, subito ripreso dal pianoforte in tono appassionato, ed € questo il tema ricorrente
che si ritrovera nella intensa perorazione finale che conclude il Concerto.

La seconda parte ¢ riferibile all’altra accezione dell’espressione “accostamenti di colori”’che ¢ nel
titolo di questa XII edizione, ossia nel senso di mettere insieme anche autori e stili molto distanti tra loro.
La “Capriol Suite” di Peter Warlock ¢ infatti di stile assai diverso da quello post-romantico dei brani
precedenti: si rifa alla musica rinascimentale francese ed inglese tra 1500 e 1600. 11 critico, musicologo e
compositore inglese Philip Heseltine, che pero firmava le sue musiche con lo pseudonimo di Peter Warlock,
prende infatti lo spunto per questa composizione da un antico trattato francese
“Orchésographie” che si prefiggeva, con scritti, disegni ed esempi musicali, di
insegnare le varie danze in uso nella buona societa del tempo: la data riportata
sul frontespizio della prima stampa ¢ il 1589. 1l trattato ¢ in forma di dialogo
tra I’autore Arbeau (pseudonimo del vero autore Jehan Tabourot) esperto della
materia, e un certo signor “Capriol”, un avvocato che vuole imparare le varie
danze: da lui prende il nome la Suite che Warlock compone, prendendo oltretutto
lo spunto dagli esempi musicali contenuti nel trattato con le notazioni antiche.
La composizione ¢ del 1926 e si inscrive in quella tendenza arcaicizzante che tra
gli anni dieci e trenta del ‘900 influenzo vari compositori: erano gli anni in cui
anche in Italia Respighi componeva le “Antiche arie e danze per liuto”, ma pure
Debussy e Ravel, per citare i piu noti, componevano brani ispirati all’antichita
classica. La “Capriol Suite” si articola in sei danze alternando ritmi veloci e
lenti, come si intuisce dalle indicazioni agogiche sul programma, e si conclude
con la vigorosa Danza delle spade, un rito che talora era contemplato per
I’arruolamento in alcune tradizioni militari.

I1 concerto di Domenica 28 Aprile costituisce anche un’appendice alla conclusione del 150enario di
Rachmaninov, perché in “Due pianoforti: antico e moderno in due Concerti” i pianisti Jacopo Feresin
¢ Francesco Grano, rispettivamente ai pianoforti Erard del 1879 e Pleyel del 1998, ci faranno ascoltare
il suo Concerto n.1, mettendo cosi insieme un estremo e ’altro: dal concerto piu conosciuto ed eseguito,
programmato due settimane prima, a quello meno noto ¢ di piu raro ascolto tra i quattro che Rachmaninov
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ha composto. Le “varieta di timbri e accostamenti di colori”, che ci guidano in questa XII edizione, sono
qui da intendersi nel loro duplice significato: da una parte I’interessante abbinamento dei due pianoforti
di caratteristiche timbriche, € non solo, sicuramente diverse, dall’altra I’accostamento di due autori,
Beethoven e Rachmaninov, distanti un secolo e di stile ovviamente diverso, sebbene abbiamo a suo tempo
rimarcato piu volte come Rachmaninov in arte sia in fondo un diretto discendente di Beethoven, in quanto
il grande Ludwig era stato insegnante di Czerny, a sua volta insegnante di Liszt, del quale fu allievo Siloti,
che infine ¢ stato suo insegnante di pianoforte.

Il Concerto n.4 in Sol maggiore op.58 di Ludwig van Beethoven ¢ un vero capolavoro, forse “il
capolavoro” tra tutti i Concerti per strumenti solisti e orchestra della
sua produzione, come testimonia la prima citazione alla pagina del
programma: un miracolo di equilibrio e misura, pur mantenendo
grande energia e pathos. Nella forma ¢ addirittura rivoluzionario
perché per la prima volta ¢ il pianoforte da solo ad iniziare il concerto,
enunciando direttamente, in luogo dell’orchestra, il primo tema: cosa
mai avvenuta prima. Composto tra il 1805 e il 1806, ebbe perd la
prima esecuzione pubblica nel concerto “monstre” del 22 dicembre
1808, insieme con altri capolavori come la Quinta e la Sesta Sinfonia,
ma ci furono pure una Fantasia per pianoforte e la Fantasia per soli,
coro, pianoforte ¢ orchestra op.80 e altri brani ancora; e al pianoforte
c’era lo stesso Beethoven. Come gia detto, nell’4/legro moderato ¢ il
pianoforte ad iniziare, anche se in ‘piano’, con un perentorio accordo
in Sol maggiore ed enunciando immediatamente il primo tema, subito
replicato dall’orchestra — che in questo caso ¢ il secondo pianoforte, il
Pleyel — la quale prosegue da sola per presentare poi il secondo tema;
il pianoforte rientra soltanto all’inizio del lungo sviluppo centrale:
comincia cosi un vero e proprio dialogo animato, ma moderato, tra solista e orchestra, con alcuni momenti
virtuosistici del pianoforte — scale, ribattuti, trilli — fino alla cadenza (in cui I’orchestra tace), dopo la quale
riprendono insieme il secondo tema e concludono, con una coda in crescendo, il primo movimento. Dopo
questo, che ¢ il pit lungo con la sua durata che supera la meta dell’intero Concerto, segue 1’Andante con
moto, che da sempre ha suscitato I’ammirazione unanime per quel continuo e fascinoso dialogo in cui
si confrontano I’orchestra, che lo principia in modo perentorio ¢ quasi minaccioso, ¢ il pianoforte che
risponde dolcemente sommesso: la critica ha generalmente sposato una suggestiva interpretazione del
musicologo Walter Rietzeler, il quale vede nel pianoforte il mitico Orfeo che con la dolcezza dell’arte
vince I’ostilita degli Inferi, perché alla fine del breve movimento, dopo una ‘supplica’ un po’ piu lunga e
animata del solista, I’orchestra risponde debolmente e le ultime note sono sussurrate dal solo pianoforte.
Senza alcuna interruzione si passa al Rondo conclusivo che, come in tante composizioni di Beethoven,
sembra risolvere in una luminosa gioia finale I’atmosfera dolente che lo precede, ed ¢ una gioia vigorosa,
che ha qualche sprazzo lirico ma procede in modo eroico, quasi marziale, fino ad una nuova breve cadenza
ed una conclusione in ‘forte’ all’unisono.

Il Concerto n.1 in Fa diesis minore op.1 fu inizialmente composto tra il 1890 e il 1891 da Sergej
Rachmaninov che poi ne esegui il solo primo movimento nel 1892 a Mosca: un lavoro estremamente
giovanile, trai 17 e i 18 anni di eta — il primo in assoluto che 1’autore considera degno di essere pubblicato,
come fa capire il n. d’opus 1 — e non stupisce quindi che egli volesse rimetterci le mani negli anni
successivi: ci riusci 26 anni dopo nel 1917, poco prima di lasciare la Russia, e la versione che ascoltiamo
nella riduzione per 2 pianoforti ¢ proprio questa. Il Concerto fu dedicato al suo cugino nonché insegnante
Alexandr Siloti, che lo interpretd piu volte, e pure nella versione originaria. Dopo la revisione, che
effettivamente lo aveva reso un bel concerto, soffriva comunque troppo della popolarita ormai acquisita
dal 2° e dal 3° e Rachmaninov, quando era gia in America, si lamentava cosi col suo amico musicologo
Alfred Swan: “ Quando in America dico che vorrei suonare il Primo Concerto nessuno protesta, ma dalle
espressioni del viso capisco che vorrebbero il Secondo e il Terzo”. Nell’esecuzione odierna di questo
Concerto i ruoli si invertono rispetto al precedente e il pianoforte solista diventa il moderno Pleyel mentre
I’antico Erard sara I’orchestra: puo essere un vantaggio per la parte orchestrale, poiché la disuniformita
timbrica dello strumento antico lungo la tastiera potrebbe simulare meglio la varieta di strumenti
di un’orchestra. Il Vivace inizia in modo imperioso con 1’orchestra e subito dopo entra il pianoforte,
che per tutto il movimento si pone sempre in risalto con veemenza giovanile e sfoggio di virtuosismi,
specialmente nella lunga cadenza che precede il finale del movimento. L’ Andante inizia anch’esso con
I’orchestra che intesse un sottofondo su cui entra il pianoforte come in
una lunga e calma meditazione, con un breve climax prima del segmento
finale che termina in pianissimo. L’Allegro vivace ha infine un andamento
simile a uno ‘Scherzo’, con una prima parte molto vigorosa e vivace, una
parte centrale piu calma e il pianoforte che si abbandona anche a momenti
lirici, e infine una replica della prima parte che precede la conclusione in
fortissimo e all’unisono.

Il concerto di Domenica 12 Maggio dal titolo “Due secoli in Trio”
vede il ritorno del Trio Hermes, gia presente nella scorsa edizione, con
Ginevra Bassetti al violino, Francesca Giglio al violoncello e Marianna
Pulsoni al pianoforte, le quali propongono questo programma che copre
effettivamente e in ordine cronologico un periodo di 200 anni esatti: si
passa infatti dal Trio di Haydn del 1785 al brano di Piazzolla del 1984. La
formazione strumentale per tutti i brani ¢ sempre la stessa del classico “trio
con pianoforte” e tuttavia I’impasto sonoro — che abbiamo gia sperimentato
essere particolarmente felice con il pianoforte Erard — potra risultare
comunque leggermente diverso tra un brano e 1’altro, essendosi evolute
le soluzioni armoniche nel corso degli anni, soprattutto nel passaggio tra i
brani sette-ottocenteschi e quelli del XX secolo. Proprio in queste finissime
differenze sta I’interesse del concerto odierno, la cui seconda parte, tutta
del 900, puo configurarsi come un’anticipazione di quello che dovrebbe
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essere il tema della prossima edizione, che intendera esplorare anche 1’effetto che
puo produrre il suonare brani moderni col pianoforte antico e coglierne nel caso
nuove e interessanti sfumature.

Si comincia con il Trio in Mi bemolle maggiore Hob. XV:10 di Franz Joseph
Haydn risalente al 1785, gli ultimi anni in cui I’autore ¢ ancora al servizio degli
Esterhazy. L’atmosfera del Trio ¢ decisamente vivace dall’inizio alla fine, con il
pianoforte che crea un’ossatura ritmica quasi galoppante e densa di note ribattute.
Nell’organico, insieme con gli archi, ¢ indicato ancora 1’uso del clavicembalo o
del fortepiano ed ¢, tra i pochi Trii in due soli movimenti — generalmente Haydn ne
prevede tre —’unico a non averne uno lento. L’ A/legro moderato ¢ nella classica
forma sonata con un ampio sviluppo centrale, mentre I’evidente predominanza
del perentorio tema iniziale gli conferisce una grande e ininterrotta vitalita, che
ritroviamo ancora piu brillante — ma con piglio piu leggero — nel Presto assai, in
forma di veloce Rondo, che conclude questo lavoro, il quale nel complesso ha
I’aspetto di un “divertimento” per un ambiente musicalmente colto e benestante
come poteva essere la corte del Principe Nicola I Esterhazy.

11 Trio n.3 in Do minore op.101 di Johannes Brahms ¢ uno dei tre importanti
frutti di un’estate particolarmente feconda per il compositore amburghese. Come
ogni anno, da tempo, il maturo Brahms componeva quasi solamente durante le
vacanze estive, quando non lo assillavano 1’insegnamento e i concerti, € in quel
1886 sul lago di Thun in Svizzera videro la luce tre gioielli della sua produzione:
la seconda delle sue due Sonate per violoncello e pianoforte, 1’0p.99 (che abbiamo
programmato nel 3° concerto di questa edizione il 25 Marzo), la Sonata n.2 per violino e pianoforte
op.100 e infine questo Trio n.3 op.101, I'ultimo dei suoi Trii scritti espressamente per questa formazione.
Sara perché la prima composizione compiuta di musica da camera della sua vita era stata un Trio, I’op.8
del 1853 quando aveva 20 anni, e quindi ne aveva una piu antica esperienza, ma fu proprio questo che
piacque di piu, e anzi entusiasmo, i suoi cari amici al cui giudizio spesso Brahms sottoponeva subito le sue
creazioni: Clara Wieck Schumann e Joseph Joachim. In effetti si tratta di un lavoro consistente ma conciso,
nei suoi poco piu che 20 minuti di musica: il primo movimento Allegro energico ¢ in forma sonata e tiene
ampiamente fede all’aggettivo ‘energico’; il successivo Presto non assai ¢ in sostanza uno ‘Scherzo’ con
un ‘trio’ centrale e procede tutto in tempo mosso ¢ con il pianoforte sempre a guidare il gioco con accordi
sincopati; I’Andante grazioso principia con una bella melodia intonata dai soli archi e poi ripetuta dal solo
pianoforte: una alternanza che si ripete piu volte in questo movimento di intensa espressione; 1’4/legro
molto finale ¢ di nuovo in forma sonata come il primo movimento, di cui in fondo rinnova I’energia fino
alla vigorosa conclusione. Sono passati 100 anni dal Trio di Haydn: dal “divertimento” settecentesco a
questa forte espressivita romantica.

Entriamo nel XX secolo con i Tre notturni per violino, violoncello e pianoforte del compositore
svizzero di Ginevra, poi naturalizzato americano, Ernest Bloch (da non confondere con 1’omonimo
Ernst Bloch, coetaneo filosofo tedesco che si € occupato pure di musica nei suoi scritti). I Tre notturni

furono composti all’inizio del 1924 a Cleveland (USA) lo stesso anno in cui
Bloch ottenne la cittadinanza americana, dopo una residenza in America che
gia durava dal 1916 per motivi di lavoro. E questo il periodo in cui nasce
diversa musica da camera, spesso dedicata alla natura, per mano di Bloch,
suggestionato dai versi del poeta americano dell’800 Walt Withman, com’¢ il
caso di questi Trois nocturnes, unica sua composizione per trio con pianoforte,
i quali risentono molto delle recenti correnti europee dell’impressionismo
e dell’uso diffuso del cromatismo. Sono musiche suggestive, di atmosfera:
I’Andante vuole evocare lo scendere della notte ¢ la quiete che ne deriva;
il successivo Andante quieto ¢ una ninna nanna, il riaffiorare nel ricordo
di un’antica melodia popolare della sua terra, che induce infine al sonno
in ‘pianissimo’; il terzo notturno, Tempestoso, inizia con suoni nel registro
grave, come un brontolio di tuoni che nella notte annuncia un temporale: la
musica lo evoca con forti sprazzi sonori sino a che va finalmente scemando e
allora tornano i brontolii che si fanno perd sempre piu lontani.

Altra musica d’atmosfera, ma piu materica rispetto alla consistenza, talora
evanescente, di quella dei Notturni di Bloch, ¢ in “Circulo” Fantasia per
Ppianoforte, violino e violoncello op.91 che il compositore spagnolo andaluso
Joaquin Turina compone nel 1936, immediatamente prima della Guerra
Civile spagnola, che interrompera la sua attivita fino al 1940, dopo la fine
della stessa. Gli influssi dell’impressionismo francese si fondono in Turina
con reminiscenze romantiche e col carattere sanguigno del folklore iberico e
determinano ovviamente la differenza gia accennata tra i precedenti Notturni e
questa Fantasia, che pure si riferisce anch’essa a momenti del giorno, esclusa
la notte, e infatti il titolo Circulo si riferisce alla circolarita del succedersi dei
tre momenti presi in considerazione da Turina nelle tre sezioni. Amanecer
(I’alba) comincia con note gravi in tempo ‘Lento’ e intensita moderata che va
crescendo fino a un ‘fortissimo’ che squarcia il buio della notte: inizia I’alba in
‘Andantino’ che via via si anima e finisce in ‘fortissimo’ col trionfo del sole.
Mediodia (il mezzogiorno) ¢ naturalmente tutto vivace, alternando pero tratti
pit o meno animati, e presenta frequenti accordi secchi del pianoforte e pizzicati
degli archi; infine Crepusculo attacca in ‘fortissimo’ senza interruzione sul
finale di Mediodia, scandito da due coppie di forti accordi di pianoforte e
archi, e va sempre diminuendo, in velocita e intensita, dall’Allegro vivace
iniziale al Lento finale, passando per tutti i gradi intermedi, e terminando in
‘pianissimo’ ¢ “dolcissimo”, come indica I’autore stesso.

Con un salto di 50 anni passiamo infine all’unico brano di questo
programma non originale per trio con pianoforte ma trascritto per questa
formazione: una trascrizione che non poteva mancare tra le innumerevoli che
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ha meritato “Oblivion” di Astor Piazzolla, nato per la colonna sonora del film Enrico
IV di Ermanno Olmi del 1984, quando il compositore era esule in Italia, il paese dei
suoi avi, durante la dittatura in Argentina. Il film ¢ ispirato all’omonimo dramma di
Pirandello in cui il protagonista perde la memoria per dodici anni ma poi finge, ¢ alla
fine sara costretto a fingere per sempre, di non averla piu ritrovata. Il tema dell’oblio
¢ dunque fondamentale ed ha ispirato a Piazzolla questa meravigliosa musica, intensa
€ struggente.

Nel concerto di Domenica 26 Maggio ¢ nuovamente di scena un duo oggi
abbastanza poco frequentato: in “Chitarra e pianoforte tra originali e trascrizioni”,
con Elena Nefedova al pianoforte ¢ Luciano Pompilio alla chitarra, i due artisti si
esibiscono tanto singolarmente quanto in duo, con brani che sono a loro volta sia in
originale che in trascrizione. Si comincia con un duo originale di chitarra e pianoforte
per dare subito 1’idea dell’amalgama sonora tra la chitarra e questo strumento antico
Erard, sicuramente meno invasivo di quanto potrebbe essere il pianoforte da concerto
attuale, ma comunque sempre molto pit potente dei pianoforti in uso all’epoca di
questa composizione, pur mantenendone in parte la chiarezza di suono.

[ Due Rondo per piano-forte e chitarra op.68 di Mauro Giuliani furono composti
durante il soggiorno viennese del grande chitarrista italiano, si suppone intorno al
1820. Giuliani, come testimoniato dalle prime citazioni alla pagina del programma, fu
uno di quei grandi chitarristi che nella prima meta dell’800 determinarono 1’eccezionale diffusione del loro
strumento: Giuliani a Vienna, Ferdinando Carulli, Francesco Molino ¢ lo spagnolo Fernando Sor a Parigi —
senza dimenticare che lo stesso Paganini era anche un eccellente chitarrista — ma ancora tanti altri, furono
gli artefici di un vero e proprio “periodo d’oro” della chitarra, poi rapidamente scemato nella seconda meta
del secolo, forse perché il nuovo e piu potente pianoforte era diventato lo strumento polifonico piu usato
nelle case e nei salotti, sia per accompagnare gli strumenti monodici e la voce, che per fare musica da solo.
Dalle citazioni si capisce pure come Giuliani abbia frequentato a Vienna importanti musicisti: tra questi
anche Beethoven, ma soprattutto i pianisti Hummel e Moscheles, ¢ il violinista Mayseder — che abbiamo
incontrato nel concerto del 7 Aprile come autore del brano suonato da Liszt col mandolinista Vimercati —
con i quali suonava anche insieme, in duo ¢ in trio. Il titolo originale dei due Rondo op.68 cita testualmente
“piano-forte”, un nome antico che ci fa capire come fossero destinati a quegli strumenti a tastiera ancora
rudimentali di inizio secolo XIX, quindi I’equilibrio sonoro tra i due strumenti era certamente piu facile
da ottenere, ¢ a quel tempo ci furono diverse composizioni per chitarra e pianoforte. Questi Due Rondo
sono brani molto piacevoli: chitarra e pianoforte colloquiano in modo naturalmente fluido e senza rubarsi
la scena a vicenda, anche se la chitarra ¢ sempre un po’ piu protagonista. Il carattere dei due brani ¢
leggermente diverso: il n.1 piu vivace e brillante e il n.2 piu calmo e riflessivo; ¢ per questa ragione che
abbiamo preferito proporli nell’ordine inverso.

I due brani seguenti, per pianoforte solo, sono di Franz Liszt, I’eponimo della nostra Rassegna ma
che nei programmi di questa edizione non ¢ molto presente, avendo egli composto poco per la musica da

camera. Preludio e Fuga in La minore S.462/1 ¢ la trascrizione dell’originale organistico di J.S.Bach
BWV543, che fa parte di una raccolta di Sei Preludi e Fughe per organo BWV543+548 che erano stati
pubblicati nel 1812 — 62 anni dopo la morte di Bach — e che venivano al tempo identificati come “Le
sei grandi fughe”. Le trascrizioni che fa Liszt di tutti i sei brani si ritiene che risalgano al periodo tra
1842 e 1850, perché in questi anni ¢ documentato che Liszt le esegui piu volte durante le sue tournée
in Germania, ma potrebbero essere anteriori, perché ne accennava gia nel 1839. Pare comunque, dalle
testimonianze dei suoi allievi, che Liszt prediligesse proprio questo Preludio e Fuga in La minore e
ne andasse particolarmente fiero. La Polonaise melancolique S.223/1
¢ invece originale per pianoforte solo, ¢ composta dallo stesso Liszt
e fa parte di un’unica pubblicazione che comprende due Polacche:
questa n.1 in Do minore e I’altra, sicuramente pitu conosciuta ed
eseguita, n.2 in Mi maggiore. Entrambe mostrano reminiscenze delle
Polacche di Chopin, di quelle della maturita, che avevano toni eroici
e che incarnavano 1’orgoglio della Polonia ferita dall’oppressione
dell’imperialismo zarista: non ¢ da escludere che esse siano nate proprio
sull’onda dell’emozione per la scomparsa di quello che era stato suo
grande amico, avvenuta pochi mesi prima nell’ottobre 1849, poiché la
composizione di queste due Polacche ¢ del 1850-51, gli stessi anni in
cui Liszt scriveva il libro “Vita di Chopin”. Questa Polonaise n.1 in
Do minore pare sia stata soprannominata “melancolique” dallo stesso
Liszt, e in effetti il tema principale, subito dopo gli stentorei accordi
iniziali che preannunciano un tono eroico, ¢ alquanto malinconico: nel
complesso I’atmosfera tende a essere eroica, talvolta marziale, ma con
in mezzo episodi piu calmi, cantabili, come pure una cadenza in ritmo
libero — quasi un’improvvisazione — e per finire poi in ‘smorzando’ ma
con una brevissima coda in fortissimo.

La seconda parte vede inizialmente la chitarra sola con due brani,
questi entrambi originali, del chitarrista (e compositore) paraguaiano
Agustin Barrios che, figlio di padre originario europeo ¢ di madre
india, aveva adottato il nome aggiuntivo di Mangoré in omaggio a un
capo guarani che aveva lottato contro i conquistatori spagnoli. Fu un grandissimo virtuoso di chitarra
della prima meta del ‘900, si dice paragonabile al celebre Segovia — il quale pare che da giovane avesse
anche imparato qualcosa da lui durante un suo viaggio nel 1920 in Sud America — ma, essendo di carattere
bonario, si fece sfruttare da agenti ed organizzatori e non riusci a farsi notare piu di tanto negli anni ‘30
in Europa, dove ormai imperava la personalita ben piu autoritaria e carismatica di Segovia, piu giovane di
lui di otto anni. Dopo un paio d’anni torno in Sud America, dove nel 1940 il Presidente di San Salvador
gli offti la cattedra di chitarra al Conservatorio Nazionale e i rimase fino alla morte improvvisa nel 1944.
Suerio en la floresta ¢ tra le sue composizioni pit note: scritto nel 1917, ¢ ritenuto uno dei piu ardui, se
non il piu arduo pezzo per chitarra con la tecnica del “tremolo”. La Catedral ¢ invece sicuramente il suo
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i brano piu famoso, che egli stesso raccontava essergli stato ispirato nel 1920 dalle
~ | campane e dal suono dell’organo della Cattedrale di Montevideo, almeno per il 2°
¢ 3° movimento, mentre il Preludio lo compose molti anni dopo e lo aggiunse agli
altri nel 1938. 1l Preludio Saudade ha un andamento moderato e malinconico, come
si addice al titolo che cita espressamente la Nostalgia; 1’Andante religioso ¢ lento
¢ maestoso, mentre 1’Allegro Solemne ha - come del resto il primo movimento, ma
qui piu veloci - reminescenze di un preludiare bachiano, che miracolosamente pare
confondersi con naturalezza in un latente ritmo di danza sudamericana.

L’ultimo brano in programma ¢ ancora una trascrizione — qui soltanto per la parte
orchestrale — del celeberrimo Concierto de Aranjuez per chitarra e orchestra che
Joaquin Rodrigo compose nel 1939, prima a Parigi e poi in Spagna quando torno
appena finita la Guerra Civile, durante la quale era rimasto in Germania, dove era
andato per lavoro, e poi in Svizzera, Belgio e Francia. L’idea gli si presento incontrando
nel 1938 il noto chitarrista Regino Sainz de la Maza mentre era a Parigi e cosi nacque
il primo Concerto per chitarra e orchestra del XX secolo: subito dopo ci fu quello
di Castelnuovo-Tedesco, poi quelli di Manuel Ponce, Villa Lobos, Porrino e altri.
Quando pochi mesi dopo fa ritorno in Spagna, soggiorna per qualche tempo nella Villa
di Aranjuez, non lontano da Madrid, ed ¢ 1i che completa e rifinisce il Concerto che aveva gia abbozzato a
Parigi ed ¢ cosi che Rodrigo, innamorato della grande villa principesca e del suo giardino ricco di fontane
(che lo affascinano particolarmente), decide di intitolarlo Concierto de Aranjuez. L’ Allegro con spirito
inizia subito col primo tema enunciato dalla chitarra sola, sulla quale poi entra I’orchestra che in seguito
espone un secondo tema; presto si nota che 1’accortezza, per mantenere un equilibrio tra due sonorita
cosi differenti di intensita, sta nel farle sempre coesistere, ma permettendo periodicamente alla chitarra di
emergere su un’orchestra — nel nostro caso il pianoforte — che si trattiene, fornendo solo un leggero tappeto
sonoro senza pero interrompere il discorso; il movimento procede pitt 0 meno come in una classica forma
sonata — con esposizione dei temi, sviluppo, ripresa e coda — suscitando e mantenendo un clima di serenita
e signorilita. Il fulcro del Concerto ¢ pero sicuramente il celebre Adagio, tanto universalmente ammirato e
che ha dato vita a innumerevoli citazioni e arrangiamenti nei vari generi, dal classico, al jazz, alla canzone
d’autore: il tema ricorrente ¢ in effetti di una bellezza struggente, sembra sgorgare direttamente dalle
profondita dell’anima. In tarda eta Rodrigo confesso di averlo concepito in un momento di grande dolore
e disperazione, perché la moglie Victoria in quei giorni aveva perso per un aborto spontaneo il loro primo
figlio ed era anche in pericolo di vita: una disperazione che si avvita su se stessa — come si puo avvertire
nella musica — fino ad un culmine, dopo il quale si smorza e si placa come in una fiduciosa rassegnazione
nella volonta di Dio. Nell’Allegro gentile ritorna il clima di serena eleganza del primo movimento ed
¢ anche questo in forma “classica” di sonata, con due brevissimi temi introdotti subito dalla chitarra,
uno leggermente ascendente e ’altro leggermente discendente, che vengono lungamente sviluppati e a
volte riappaiono, dando I’idea di un Rondo, fino a giungere ad una fortissima riesposizione degli stessi
ed una breve coda discendente. Nell’insieme, un piccolo miracolo di compostezza classica calata in una
atmosfera moderna adeguata ai tempi.

ey

La dedica — del resto dovuta — a Sainz de la Maza dispiacque al dominatore incontrastato della scena
chitarristica del tempo Andrés Segovia, il quale non interpretd mai questo Concerto: ma la vita a volte sa
riparare i torti e cosi il suo miglior interprete — a giudizio dello stesso Rodrigo come si vede nella citazione
— divenne Alirio Diaz, che era I’allievo preferito, nonché assistente alla “Chigiana” di Siena, proprio di
Segovia, e che ci fa piacere ricordare nel centenario della sua nascita, avvenuta nel novembre 1923.

L’ultimo concerto di Domenica 9 giugno 2024 di questa edizione ¢ intitolato “Accostamenti di autori
ed epoche” ed ¢ affidato a Ivan Donchev, che ¢ tra i piu assidui partecipanti alla nostra rassegna e anche
un convinto estimatore delle caratteristiche di questo pianoforte storico Erard, con il quale ha da poco
completato I’incisione dell’intero ciclo degli “Années de pélerinage” di Liszt, il cui CD speriamo sia
presto disponibile. Come recita il sottotitolo, questo concerto ¢ 1’occasione per ricordare un altro grande
musicista in senso lato: Ferruccio Busoni (1 Aprile 1866 - 27 Luglio 1924). E stato —oltre che compositore,
musicologo e direttore d’orchestra — un pianista fenomenale, assai famoso, e ha girato tutto il mondo da
concertista, come testimonia una caricatura fatta da lui stesso in

cui si raffigura mentre trascina con sé un pianoforte, ¢ quindi
si ¢ pensato di ricordarlo in un concerto di pianoforte solo,
I’unico in questa edizione del 2024 dedicata agli abbinamenti
di altri strumenti con il nostro pianoforte Erard. In questo caso
I’accostamento di colori ¢ quindi da riferirsi — come gia detto
nella Premessa — all’effetto diversificato che possono produrre
sull’unico strumento le musiche di autori diversi e di diverse
epoche: se tra Busoni e Vladigerov, distanze geografiche a
parte, corrono solo pochi decenni, ¢ pur vero che le trascrizioni
di Busoni in programma sono di musica del primo ‘700 di
J.S.Bach e percio la differenza di epoche si amplia. genzimead o |f
Busoni ¢ stato un musicista internazionale, sia per vicende ;‘-' Earq::{c.:w;fé
biografiche sia per nascita: era figlio d’arte e di ascendenza {
italiana e tedesca, in quanto il padre era toscano di Empoli,
dove Ferruccio ¢ nato, ed era un buon clarinettista, la madre
era di Trieste, ma tedesca di origine e brava pianista. Il padre
poi doveva essere comunque assai fiero delle sue radici toscane, ¢ molto amante dell’arte, perché dette
al figlio i nomi di Dante, Benvenuto, Michelangelo, Ferruccio. Gia da piccolo, al seguito dei genitori
musicisti di professione, Ferruccio si abituo a viaggiare ¢ cambiare spesso residenza. Si formo a Trieste,
poi in Austria, ¢ dopo essersi diplomato a sedici anni, oltre a continuare a dare concerti — cosa che aveva
iniziato da enfant-prodige — comincio ad insegnare, anche in questo girando il mondo: Lipsia, Helsinki,
Mosca, Boston, Berlino, dove infine si stabili piu a lungo. In Italia fu chiamato a dirigere il Conservatorio
di Bologna, ma dopo tre anni nel 1915, allo scoppio della guerra, lascio 1’incarico e ando a Zurigo,
nella neutrale Svizzera, per evitare malintesi, sentendosi tanto italiano quanto tedesco. Nel 1920 torno
a Berlino, ma cominciava ad essere alquanto malato, tuttavia continuo a girare I’Europa per concerti
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Ferruccio Busoni

fino a pochi mesi prima di morire, nel 1924, nella sua casa di Berlino.
Come possiamo anche capire dalla prima citazione sul programma,
Busoni venerava Bach, Beethoven e Liszt: non potevamo quindi non
ricordarlo in questa rassegna intitolata a quello che egli considerava “la
vetta” del pianismo. Come accadde prima per Liszt e poi piu tardi per
Rachmaninov, anche per Busoni la grandissima fama di concertista e
di interprete adombro a lungo il suo operato di compositore, che pero
negli anni si ¢ andato rivalutando, se non anche scoprendo. Una grande
considerazione gli venne pero da subito per la sua attivita di valorizzatore
e trascrittore dell’opera di J.S.Bach: non solo revisioni critiche di tutta
la produzione clavicembalistica eseguibile al pianoforte, ma pure
trascrizioni pianistiche delle composizioni per vari strumenti e organici,
voci comprese. Certamente Bach era il suo faro, ma fece anche revisioni,
rielaborazioni e fantasie su autori pitl recenti € pure contemporanei, come
Beethoven, Mozart, Schubert e lo stesso Liszt, al quale questo aspetto
della sua attivita lo avvicina ancora di piu. Un’ultima considerazione
vorremmo fare sul rapporto tra Busoni e il pianoforte Erard: risulta che
abbia suonato piu volte a Parigi nella Salle Erard e quindi sicuramente
su strumenti come questo nostro; inoltre cosi scrive Sergio Sablich, nel
suo libro del 1982 su Busoni, circa un suo viaggio a Parigi nell’autunno
1923, quando era gia molto malato: “Proprio a Parigi Busoni aveva
ripreso a studiare con regolarita il pianoforte, affascinato dalla morbidezza di suono dei nuovi Erard”.

Tra le centinaia di numeri d’opus di Busoni catalogati, il riferimento a Bach ¢ assolutamente
preminente, tanto da aver reso paradigmatica 1’espressione Bach-Busoni, come evidenziato nella prima
citazione sul programma. Abbiamo quindi voluto ricordarlo anzitutto con la raccolta di Dieci Preludi-
Corali per organo di J.S.Bach formata da brani scelti da Busoni nel catalogo bachiano, brani risalenti sia
al periodo di Weimar e Kothen (1708-1723), sia al successivo (e definitivo) periodo di Lipsia (1723-1750).
In queste trascrizioni Busoni cerca di sfruttare tutte le possibilita del pianoforte per tentare di ricreare la
maestosita e la potenza dell’organo; in altri casi, come la celeberrima Ciaccona della Partita n.2 per violino
solo, cerca di ampliare le sonorita degli originali al fine di adeguare a uno strumento complesso, qual’e
il pianoforte, composizioni che su di esso sembrerebbero scarne, laddove sullo strumento originale pit
semplice appaiono piene e spettacolari. La scelta di brani che Busoni fa per questa raccolta ¢ chiaramente
tale che nel suo svolgimento risulti di carattere vario: cosi il n.1 ¢ veloce, forte € maestoso; il n.2 ¢ in
tempo Andante e rielabora la Cantata BWV 140, molto conosciuta e che risultera familiare all’ascolto; il
n.3 ¢ in Adagio; il n.4 ¢ un Corale lento su arpeggi veloci; il n.5 ¢ lento e di espressione intensa; ¢ cosi
via. Particolare ¢ il n.8 che ¢ una Fuga sul tema del precedente n.7, ma si sviluppa molto lentamente, tanto
che quasi non sembrerebbe una Fuga, ed ¢ comunque ritenuto di attribuzione dubbia a Bach. Il decimo
presenta un forte climax, verso la fine, che poi precipita in un “pianissimo” a chiusura dell’ultimo brano e
dell’intero ciclo: quasi un invito alla meditazione dopo 1’ascolto.

A rappresentare le creazioni originali di Busoni, ci € parso significativo inserire quella che ¢ stata
proprio ’ultima sua composizione per orchestra — fatta eccezione per 1’opera Doktor Faust rimasta pero
incompiuta — e la ascoltiamo nella riduzione pianistica non sua ma di Michael Zadora (1882-1946), noto
pianista dell’epoca e che era stato, a detta di molti, il suo miglior allievo. Il Tanzwalzer op.53 fu composto
da Busoni a ottobre del 1920 ed ¢ dedicato - come ¢ scritto sullo spartito - alla memoria di Johann
Strauss Jr, il re del Valzer Viennese, che era scomparso circa 20 anni prima nel 1899. Busoni rispetta qui
perfettamente la struttura del Valzer Viennese codificata dagli Strauss: un’introduzione - omessa pero
nella versione pianistica - poi quattro diversi valzer, che trascorrono con naturalezza uno nell’altro in
successione, ¢ infine una ripresa degli stessi che confluisce nella coda. Il tutto ¢ trattato da Busoni con
raffinatezza e con insieme una sorta di ironia e di tenerezza nostalgica: ¢ in effetti un ricordo di Strauss, ma
anche di un’epoca appena tramontata, perché la guerra aveva spazzato via la cosiddetta “Belle Epoque”
e in particolare 1I’Impero Asburgico, di cui il Valzer era diventato un vero e proprio simbolo, e cosi il
Tanzwalzer sembra avere lo stesso senso di celebrazione e di rimpianto come il contemporaneo “La Valse”
di Ravel.

A conclusione del programma il M°Donchev propone una
composizione giovanile, ma molto significativa, di Pan¢o Vladigerov,
un autore suo connazionale che ¢ da noi poco conosciuto ma ¢ molto
noto e stimato in Bulgaria, dove ¢ considerato il piu importante dei
musicisti bulgari della sua generazione ¢ non solo. Molto stimato da
altri grandi compositori e interpreti del ‘900, come Richard Strauss,
Sciostakovich, Katchaturian, David Oistrak, Emil Gilels, ¢ stato anche
un notevole didatta, come testimonia ad esempio Alexis Weissenberg,
uno dei piu noti pianisti del ‘900: “Gli sono grato per tutto. Per tutto! Mi
ha insegnato un approccio olistico alla musica. Non solo per i pianisti,
ma anche per i compositori. Trascorrevo con lui i miei pomeriggi liberi
quando insegnava agli altri”. Tra ’altro, se pure non abbiamo notizie
di un incontro diretto — in fondo Busoni muore quando Vladigerov
ha solo 25 anni — ci sono tra loro alcuni elementi comuni: Vladigerov
nasce nel 1899 a Zurigo (il padre lavorava nella diplomazia bulgara), e
a Zurigo Busoni ha soggiornato dal 1915 al 1920; nel 1912 va a studiare
a Berlino, dove Busoni ha insegnato e risiedette sempre a partire dal
1895, eccettuato il periodo dal 1913 al 1920 in cui fu a Bologna ¢ poi a
Zurigo. Per quanto riguarda il brano in programma, se prima 1’accostamento di colori era tra musiche di
epoche diverse —il “700 di Bach e il ‘900 di Busoni — ora ¢ tra musiche di diverse provenienze e tradizioni:
dall’Europa centro-occidentale le prime e dall’Europa orientale quest’ultima, a maggior ragione perché il
brano ha connotazione popolare.

Le XI Variazioni per pianoforte sulla canzone popolare bulgara “Gorda Stara Planina” op.3
risalgono al 1916 e si riferiscono a una canzone, ormai acquisita dalla tradizione popolare, intitolata
“Superba vecchia montagna”, dedicata alla grande catena dei Balcani. Con le parole modificate, questo

P. Vladigerov molfo giovane
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canto popolare ¢ diventato I’inno nazionale bulgaro nel 1964, quindi quasi 50 anni dopo la composizione
di queste Variazioni, e tuttavia qualche volta esse vengono identificate pure come “Variazioni sull’inno
nazionale bulgaro . 1l tema si annuncia subito lento e solenne ¢ la prima variazione lo ripete testualmente,
aumentandone pero la maestosita e con qualche modifica armonica e melodica; la seconda ¢ pit mossa
e tende a drammatizzare con ritmi irregolari; si fanno notare la terza e la piu vigorosa quarta variazione,
impreziosite entrambe da veloci arpeggi; la quinta ¢ piu calma, tendenzialmente lirica, mentre la successiva
e breve sesta ha un andamento marziale; la settima ¢ molto mossa e virtuosistica e contrasta con I’ottava
dall’andamento lento, quasi ieratico; la nona e la decima sono entrambe virtuosistiche, la prima veloce e
in leggerezza, I’altra piu complessa e grave, mentre la lunga variazione finale vuole concludere il tutto con
andamento pit moderato ma decisamente solenne ¢ maestoso.

Le arpe di Erard
ébastien Erard (1752-1831), fu un vero genio della meccanica applicata agli strumenti musicali
e fondo la prima fabbrica francese di pianoforti nel 1777. Si trattava inizialmente di un laboratorio
ospitato nella residenza della Duchessa di Villeroy, ma gia pochi anni dopo si era ingrandito e
trasferito in una sede propria, sempre a Parigi, e finalmente nel 1788, insieme col fratello maggiore Jean
Baptiste, chiamato a coadiuvarlo nell’attivita, si trasferi nella storica sede in Rue de Mail, dove la Maison
Erard rimase fino all’ultimo, in un edificio che presto divenne tutto di sua proprieta.

Inizialmente I’attivita di Erard fu rivolta solo agli strumenti a tastiera e fu su richiesta di un famoso
arpista dell’epoca, Jean-Baptiste Krumpholtz, che Sébastien si mise a studiare un sistema per migliorare
il funzionamento delle arpe a pedali gia in uso dall’inizio del ‘700: erano arpe che furono poi dette “a
movimento semplice” per distinguerle da quelle inventate da Erard “a movimento doppio”. Questo pedale
a movimento semplice gia consentiva di suonare — senza dover aggiungere altre corde, e quindi allungare
troppo lo strumento oltre la lunghezza del braccio, oppure diminuire il numero di ottave a disposizione
— tutte le note della scala cromatica, in quanto ognuno dei 7 pedali (uno per ogni nota naturale) faceva
innalzare di un semitono ciascuna nota. La richiesta a Sebastien era quella di perfezionare la precisione
della meccanica, cosa che in effetti fece modificandola e iniziando una produzione di arpe, a movimento
semplice migliorato, gia negli anni *90. Ma ebbe poi I’idea di un ulteriore miglioramento attribuendo ad
ogni pedale la possibilita di due posizioni oltre a quella di riposo: una per alzare la nota di un semitono
e I’altra per abbassarla, aumentando cosi le possibili combinazioni di diverse note della scala cromatica.
Quando decise di rendere pubblica I’invenzione, e metterla a punto per il brevetto del 1810, si racconta
che Sebastien fosse preso da una tale smania di completare il lavoro da trascurare di uscire, di cambiarsi
d’abito e talvolta anche di mangiare e dormire.

La sua importanza per il pianoforte € peraltro gia da tempo narrata nella monografia sulla Maison

Le arpe Erard
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Particolare di arpa Erard

Arpa Erard (mod. Gotico) Arpa cromatica Pleyel

Erard posta in fondo alla brochure di ogni edizione della Rassegna. Per quasi tutto 1’800 le arpe Erard
furono le piu usate e richieste — come lo era stato anche il pianoforte da concerto — e le altre fabbriche
adottarono presto i pedali a movimento doppio, ma a cavallo tra XIX e XX secolo la lotta commerciale
si fece spietata ed Erard, volendo mantenere la tradizione di cura ed eleganza dei propri modelli, cedette
il primato ad altre ditte che fabbricavano strumenti meno raffinati ma piu economici e soprattutto piu
robusti.

Finanche la stessa “arpa a pedali sistema Erard” a fine ‘800 fu messa in discussione dall’avvento
momentaneo della nuova “arpa cromatica” che fu lanciata dalla storica concorrente parigina Pleyel. Si
tratta di un’arpa con due file parallele di corde, una per le note naturali (i tasti bianchi del pianoforte) e
I’altra per le note alterate (i tasti neri) che perd vanno in diagonale dall’alto al basso, da sinistra a destra e
viceversa incrociandosi a meta altezza: si hanno cosi quasi il doppio di corde ma lo spazio tra esse per le
dita &€ mantenuto, suonando ovviamente o sopra o sotto il punto d’incrocio: questo al fine di eliminare la
complicazione dei pedali che molti esecutori lamentavano. Si trattava in realta di una versione moderna
migliorata di un sistema antico gia in uso in epoca barocca, come testimonia I’ Arpa Barberini, conservata
nel Museo degli Strumenti di Roma, la quale ha ben tre file di corde. In effetti con I’arpa cromatica si
introducevano altre complicazioni, e si perdevano alcune possibilita in pit permesse dai pedali: alla fine
la fortuna di quest’arpa duro poco e il “vecchio” sistema a pedali a doppio movimento di Erard ¢ tuttora
quello universalmente adottato.
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*... a partire dal 1872 Franck non si reco piu di casa in casa a dar lezioni
private. Si andava da lui. Era un fatto fanfo piu commovente per i discepoli che
sedevano di fronte al grande Erard, strumento e testimonio di creazioni musica-
li ognor pia belle ...” ... “E doveva dirlo piu fardi a uno dei suoi allievi: «Bach
scavalcava deliberatamente la regola quando essa gli era d’impaccio. Ma lo
faceva coscientemente. .. Coloro che sanno possono tutto». Sono convinto che
Franck, nei mattutini colloqui con il suo Erard, si dedicava ancora al confrap-

punfo, alla fuga ...” (Alfred Colling: “Franck” - ed. Nuova Accademia 1963)

*... nel caso della Sonata, sembra quasi che Franck abbia voluto risolvere un
problema insolubile ancorando un tono apparente di improvvisazione a una
infelaiatura formale solidissima e abilmente mascherafa. ...” (aa. vv. da: |
Grandi Musicisti, fasc. 146 - ed. Fratelli Fabbri 1968)

*...il delicatissimo e personale autore di musica da camera e vocale Gabriel
Fauré.”
(Massimo Mila: *Breve storia della musica’- ed. Einaudi 1963)

*... fu un grande ammiratore di Beethoven, un discepolo spirituale di Chopin,
nelle sue prime composizioni pianistiche, e di Schumann, nelle prime pagi-
ne cameristiche.” (Norbert Dufourcq: in “Enciclopedia della musica” alla voce
Fauré - ed. Rizzoli-Ricordi 1972)

*... come nei lavori cameristici, Fauré mostra di continuare la fradizione ro-
mantica, ma con una mentalita classica, lucidamente razionale, fatta di ri-
servatezza e aristocrazia.” (aa. wv. da: “Enciclopedia della Musica: Dizionario
della musica e dei musicisti’- ed. Garzanti 2005)

*... Ravel... nell'estremo riserbo dei suoi sentimenti, nello spesso velo cala-
fo sulle sue vicende private, non offre alfri spiragli alla ricostruzione del suo
mondo poetico e umano che quelli costituiti dalle sue opere. Rapidi e discreti
anche gli accenni alle sue creazioni lasciafi nel suo Schizzo biografico del
1928;...” (Cesare Orselli: *I Grandi Musicisti-Aspetfti della musica moderna:
Ravel” fasc.66-Fabbri Editori 1978)

“Una sola riga, nell'abbozzo aufobiografico di Ravel, é dedicafa alla Tzigane
.. «Pezzo virtuosistico nel gusfo di una rapsodia ungherese».
Secondo il racconto di Hélene Jourdan-Morange, il modello di questo lavoro
sarebbe stafo il costume violinistico dei virtuosi dell’epoca, Wienawski e Sara-
sate, che emblematicamente rappresentano quella zona di esofismo nella qua-

Duo violino pianoforte di autori

proprietari di un Erard

con un omaggio a Gabriel Fauré (1845-1924)
nel centenario della scomparsa

le convergono e si sovrappongono le regioni immaginarie
degli zigani e degli spagnoli. ...

Per acquistare cognizione direffa della fecnica violinistica
offocenfesca, Ravel si fece portfare i Capricci di Paganini,
e obbligo la Jourdan-Morange ad eseguirli e a ripeferne i
passi pit complicati...” (Claudio Casini: “Maurice Ravel” -
Edizioni Studio Tesi 1990)

CESAR FRANCK (1822-1890)
Sonata per violino e pianoforte in La maggiore
- Allegretto ben moderato
- Allegro - Quasi lento - Tempo [
- Recitativo-Fantasia
(Ben moderato-Largamente-Molto vivace)
- Allegretto poco mosso

GABRIEL FAURE (1845-1924)
Sonata per violino e pianoforte n.1
in La maggiore op.13
- Allegro molto
- Andante
- Scherzo, allegro vivo
- Finale, allegro quasi presto

MAURICE RAVEL (1875-1937)
Tzigane per violino e pianoforte

LUCREZIA LAVINO MERCURI violino
FABIO SILVESTRO pianoforte
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Lucrezia Lavino Mercuri (Roma, 16/03/2005), deve la sua for-
mazione violinistica ai professori Raffaele Schiavone, Silvia Mar-
covici (2017-18 presso I'Universita delle Arti e della Musica di
Graz, ottenendo due borse di studio) e Pavel Berman (dal 2018
all’Accademia L. Perosi di Biella e dal 2020 al Conservatorio della
Svizzera ltaliana di Lugano).

Si & diplomata alla Yehudi Menuhin School di Londra nel 2023, ot-
tenendo nello stesso anno la Laurea di Primo Livello col massimo
dei voti e la lode presso il Conservatorio Santa Cecilia di Roma. Dal
2018 al 2021, ha frequentafo la Scuola Internazionale di Musica
“Avos Project” di Roma, seguendo il corso di musica da camera.
Ha suonato in diverse formazioni cameristiche, tra cui frii, quartetti
€ quintefti con pianoforte, quartetti darchi, sestetti e oftetti, affron-
tando un reperforio che spazia dal 1700 al 2000 ed esibendosi in

ltalia e all’estero. Tra le esibizioni si ricordano quella all’Auditorium
del Gonfalone di Roma nel 2019, eseguendo il Trio Dumky di Dvo-
rak; nel 2023 alla Razumovksy Academy di Londra, eseguendo
il Quintetto di Franck in Fa minore insieme con arfisti quali Ashley
Wass, Maxim Rysanov e Oleg Kogan, davanti a un pubblico che
comprendeva, tra gli aliri, i compositori Gabriel Prokofiev e Dobrin-
ka Tabakova, e al Kings Place di Londra, eseguendo in quinfefto un
repertorio contemporaneo.

Nel 2023 si & esibita, insieme con LGT Young Soloists allo
Stadtpalais Liechtenstein di Vienna, in presenza dei principi di Lie-
chtenstein e alla Philarmonie Luxembourg. Dal 2014 si & esibita
come solista in Italia e all’estero (Lituania, Portogallo, Germania,
Francia, Repubblica Ceca, Austria, Stafi Uniti, Svizzera, Ungheria,
Regno Unito). Nel 2014 ha suonato come solista, presso il Mini-
stero della Pubblica Istruzione a Roma, in presenza del ministro
S.Giannini; nel 2018 ha eseguito il concerto per violino e orchestra
d’‘archi in Re min. di Felix Mendelssohn con *I Musici” a Cremonoa;
nel 2019 si & esibita alla Carnegie Hall di New York.

Dal 2012 al 2015 ha fatto parte della Juniorchestra dell’Accade-
mia Nazionale di Santa Cecilia.

Ha partecipato alle masterclass dei professori: Viktor Tretiakov,
Zakhar Bron, Pavel Vernikov, Boris Kuschnir, Igor Petrushevski,
Patfinka Kopec, Svetlana Makarova, Andrey Baranov, Pefru Muntea-
nu, Marco Fiorentini, Stefan Milenkovich, Roman Simovic e Gordan
Nikolitch.

E risultata vincitrice di olfre 42 concorsi nazionali e internazionali.

FABIO SILVESTRO
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Fabio Silvestro si & diplomato in Pianoforte presso il Conservatorio
Statale di Musica “Gesualdo da Venosa” di Pofenza con il massimo
dei voti e la lode softo la guida del M°Giulio De Luca. Ha consegui-
to il Diploma Accademico di Il livello in Discipline Musicali con 110
e lode e successivamente si & diplomatfo all’Accademia di Santa
Cecilia in Musica da Camera studiando prima con Rocco Filippini
e poi con Carlo Fabiano.

Ha frequentato corsi di perfezionamento con Stefano Cucci, Leslie
Howard, Konstantin Bogino, Laura Pietrocini, Marco Fiorentini,
Bruno Canino.

Ha partecipato da solista ed in formazioni da camera a numerosi
Concorsi Nazionali ed Internazionali riportando primi premi a Via-
reggio, Roma, Lecce, Gioia del Colle, Piombino, Magliano Sabina,
Bari, Casamassima.

Si & esibito in molte citta e festival in Italia e all’Estero sia da solista
che da camerista, ne ricordiamo alcuni: San Leo Festival”, Ana-
caprifamusica, Moneglia Classica, Infernational Minimal Music di
Kassel (Germania), La setfimana della Cultura Italiana all’Avana
(Cuba), Il Festival Dolce Vitae di Bratislava (Slovacchia), il Festival
Liszt and Friends (Roma), Ostia Classica, Villa Aldobrandini a Fra-
scati, Villa Torlonia a Roma, Universita di Tor Vergata a Roma, Tre-

vignano Romano, Ravello, Fondazione W.Walton presso i Giardini
“La Mortella” ad Ischia, Teatro Nuovo e Teatro Rosetum di Milano,
Universita di Klagenfurt (Austria), Accademia Filarmonica Roma-
na in sala “Casella”, Teatro Basso di Ascoli Piceno, Fondazione
Masiero e Cenfanin di Arqua Petrarca, Conservatorio di Firenze,
Teatro di Hanoi (Vietnam), Atheneum Romeno in Bucarest (Roma-
nia), “Teatro della Gioventu” di Genova, Istituto di Cultura Italiano
in Bruxelles (Belgio), Villa Pignatelli a Napoli, Conservatorio di Ter-
ni, Oratorio del Gonfalone a Roma, Audiforium di Furstenfeldbruch
(Germania), Sala Verdi a Milano, Teatro Fusco di Taranto, Festival
di Cervo.

E’il pianista del violinista Giuseppe Gibboni ( Premio PAGANINI
2021) e collabora stabilmente con Giovanni Angeleri (Premio PA-
GANINI 1997).

Tra le aftivita discografiche: un Cd con il violinista Giuseppe Gib-
boni edito dalla “Warner Classics”, un Cd edito dalla” Naxos” con
musiche di U.Giordano, un Cd edito da “Pazzini” su musiche di
Stefano Cucci, un Cd con I'Ensemble Pentarte edito da Lead Recor-
ding ed un Cd con la PADS edito da Naxos America.

E’ docente di Pianoforte Principale presso il Conservatorio “Gesual-

do da Venosa” di Potenza.
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*... nel 1810 tufto il sistema venne semplificato e reso efficienfe da Seba-
stfiano Erard, con le sue arpe a sette pedali, ognuno dei quali provvisto di
due tacche. ... Si pud dire anzi che la nascita di una vera lefferatura arpi-
stica ... é il frutto dei perfezionamenti dellillustre artfigiano, il cui nome e
legato anche al pianoforte, al quale migliord la meccanica con I'invenzione
del doppio scappamento, ...”

(Leonardo Pinzauti: “Gli arnesi della musica” - ed. Vallecchi 1973)

*Cio che resta ad oggi del nome Erard, la cui storia si intreccia con quella
dell'arpa, del pianoforte e di tuffi i musicisti legati a questi strumenti, e il
grande debifo universalmente riconosciutogli per Iinvenzione di meccani-
che impiegate ancora oggi. ... Molti artisti del secolo precedente, consi-
derati i mostri sacri della musica, si sono formati ed esibiti sugli strumenti
francesi e inglesi di Erard e il loro suono e la loro tecnica definiscono lo
standard per I'arpa e per il pianoforfe ...”

(Giuliano Marco Mattioli: “La famiglia Erard” - ed. Zecchini 2022)

“... fra diatribe di liutai famosi, combaftute a suon di brevetti e di piccole e
grandi invenzioni, la dinastia Erard porta a compimento il prototipo dell’ar-
pa a pedali a doppio movimento, che oggi chiamiamo «moderna».”
(prefazione di Mara Galassi in G.M.Mattioli: op.citata)

*Caro Victor, dopo la rivoluzione di Sébastien Erard che nel 1811 invenio
il doppio movimento e il meccanismo a tiranti, consentendo all’arpa di
pofer essere suonata in tutfe le tonalifd maggiori e minori, lei é stafo I'altro
grande rivoluzionario di questo strumento meraviglioso ...”

(Biagio Russo: “Victor Salvi il signore delle arpe” - ed. Lavieri 2023)

*... E sara nei momenti pit belli, i pit: nobili e i pit elevati che ascolterefe

interiormente la voce dell‘arpa ... “ (Marcel Tournier in “La harpe” [1959]
riporfata in G.M.Mattioli: op. citata)

arpa e pianoforte in duo

JAN LADISLAV DUSSEK (1760-1812)
Duo per arpa e pianoforte op.36 / 38
- Allegro
- Adagio espressione
- Rondo: Allegretto

FRANZ LISZT (1811-1886)
“Sposalizio” (pianoforte solo)
n.1 da Années de pelerinage: Italie (Deuxiéme année)

JOHANNES BRAHMS (1833-1897)
Intermezzo op.118 n.2
(eseguito con arpa sola)

FRANZ LISZT
“Un Sospiro”: n.3 da Trois études de concert
(trascrizione per arpa di Henriette Renié)

JAN LADISLAV DUSSEK
SOPHIA CORRI DUSSEK (1775-1831)
Sonatina per arpa in Do minore op.2 n.3
Allegro - Andantino - Rondo. Allegro

PAUL BAZELAIRE (1886-1958)
Fantasiestiick op.87 per arpa e pianoforte

CLAUDE DEBUSSY (1862-1918)
Danze per arpa cromatica e orchestra d’archi
(versione per arpa e pianoforte dell’autore)
- Danse sacre (Trés modéré)

- Danse profane (Modéré)

MAURICE RAVEL (1875-1937)
Introduzione e Allegro per arpa e pianoforte

(da originale per arpa, flauto, clarinetto e quartetto d’archi)

- Introduction. Trés lent
- Allegro

JOOST WILLEMZE arpa
MICHELANGELO CARBONARA pianoforte

Joost Willemze (1996) & uno dei piu grandi talenti olandesi
dell‘arpa. All'eta di 16 anni ha vinto il primo premio alle finali del
Prinses Christina Concours. Nel 2017 ha vinto il concorso interna-
zionale di arpa di Porto e nel 2018 il concorso ifaliano Suoni d’Ar-
pa. All'inizio del 2022 ha registrato il suo CD di debutto con AVRO-
TROS Klassiek. Nel 2023, Joost ha effettuato una tournée nelle
principali sale da concerto olandesi e ha vinto il prestigioso Dutch
Classical Talent Award, con la giuria che ha elogiato il suo modo
di suonare come “arpa di livello superiore”. Nell’estate del 2023
ha vinfo anche il GrachtenfestivalPrijs. Recentemente ha debuftato
con I'Orchestra Filarmonica della Radio, con la quale ha suonato le
Danze di Debussy nella Sala Grande del Concertgebouw. Nel 2024
registrerd un CD di musica ifaliana con I'efichetta TACTUS e sard
Artist in Residence al Grachfenfestival.

Joost suona I'arpa da quando aveva sette anni e nel 2008 ¢ diven-
tato allievo dell’Academie Muzikaal Talent, dove ha studiafo con
Erika Waardenburg e Edward Witsenburg. Nel settembre 2021 ha
conseguifo il master con eccellenza presso il Conservatorium van
Amsterdam.

Joost & stato inolire premiafo ai concorsi della Stichting Jong Mu-
ziektalent Nederland, al Concorso Internazionale d’Arpa in Gal-
les, al Concorso Gershwin di New York, al Concours Godefroid
di Tournai, al Reinl Wettbewerb di Monaco, al Concorso Bertold
Hummel di Warzburg e al Concorso Internazionale d’Arpa della
Corea a Seoul.

Nel 2009 ha fatto il suo debutfo televisivo con Ivo Niehe e nel
2010 ¢ stato visto in diretta televisiva al concerto Kinderprinsen-
gracht di Amsterdam. In quell’occasione si & esibito da solo con la
JeugdOrkest Nederland. Nel maggio 2013 ¢ stato uno dei quattro
finalisti del programma NTR De Avond van de Jonge Musicus; qui
si € esibito nel concerfo per arpa di Ginastera con la Netherlands
Chamber Orchestra.

Joost fiene concerti sia in patria che all’estero. Negli ultimi tem-
pi ha tenuto concerti al Dufch Harp Festival, al Grachtenfestival,
allo Schiermonnikoogfestival, allo Stififestival, al Wonderfeel e allo
Zeeland Klassiek, fra gli aliri. E stato inolire ospite del Ministero
della Cultura italiano a Roma e del Rio Harp Festival in Brasile. Nel
2019 ha fenufo concerti € masterclass per Salvi Harps in Spagna
e in lfalia. Come musicista orchestrale, suona regolarmente con
la National Youth Orchestra (NJO). Nel 2022 ¢é diventato membro
della European Union Youth Orchestra (EUYO), con la quale ha
tenuto concerti in futta Europa softo la guida di rinomati direftori
come Elim Chan, Ivan Fischer, Gustavo Gimeno e Gianandrea No-
seda. Ha anche suonato con la Netherlands Philharmonic Orche-
stra (NedPho) e I'Orchestre de la Suisse Romande (OSR). E ospite
regolare di programmi radiofonici e felevisivi come De Klassieken,
Spiegelzaal, De Ochtend van 4 e Podium Klassiek.

Olire alla formazione in conservatorio, Joost ha studiato per un
anno all’Accademia Vivarium Novum di Roma e ha conseguito il
Bachelor in Lingue Classiche e Russo all'Universita di Leiden.




MICHELANGELO CARBONARA
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Michelangelo Carbonara deve la sua formazione pianistica prin-
cipalmente alle personalita di Sergio Perticaroli, William Grant Na-
boré e Fou Ts’ong. Si diploma a 17 anni con il massimo dei voi
sotto la guida di Fausto Di Cesare. Nel 1999 termina il corso di
perfezionamento friennale presso I’Accademia Nazionale di Santa
Cecilia con il massimo dei voti, vincendo inolire la borsa di studio
quale migliore diplomato dell’‘anno nella classe di Sergio Pertica-
roli.

Si € inoltre perfezionato presso il Mozarteum di Salisburgo e I’Aca-
demie Musicale di Villecroze, in Francia. Ha seguito masterclasses
tenufe da Bruno Canino, Dominique Merlet e Gyorgy Sandor.

Dal 2001 & stato scelto per seguire le esclusive masterclass presso
I'Infernational Piano Academy Lake-Como presieduta da Martha Ar-
gerich. Ha studiato pianoforte con Maestri del calibro di Leon Flei-
sher, Dimitri Bashkirov, Claude Frank, Menahem Pressler, Andreas
Staier, Peter Frankl e Alicia De Larrocha, Aldo Ciccolini.

E’ vincitore di 17 premi in concorsi internazionali (fra cui allo Schu-
bert di Dortmund).

|
|
|

Nel 2003 ha debuftato in Cina e nel giugno 2007 alla Carnegie
Hall di New York. Oggi la sua carriera lo porta a esibirsi in numero-
si paesi del mondo, sia in repertori solistici che cameristici. In Italia
ha suonato in alcune fra le sale piu prestigiose, come I’Auditorium
Parco della Musica a Roma, I'Auditorium e la Sala Verdi a Milano
e il Lingotto di Torino.

Ha inciso per Papageno, Tactus, Suonare Records, Nascor-Harmo-
nia Mundi, Brilliant Classics, Egea, Piano Classics.

Nel 2005 ¢é stato scelto quale festimonial della musica italiana
al Premio Nazionale delle Arfi indetfo dal Ministero della Pubblica
Istruzione.

Affianca all’aftivitd concertistica quella didattica, in qualita di inse-
gnante di pianoforte e musica da camera. Ha insegnafo musica da
camera per I'USAC presso I'Universita della Tuscia di Viterbo. Ha
inolire tenuto masterclass in Romania, Cina e Canada. Attualmente
e docente di Pianoforte principale presso il Conservatorio “Gesual-
do da Venosa” di Pofenza.
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“Giacomo Puccini concluse il secolo felice del melodramma italiano. ... In
questa funzione di inferprete del suo tempo, a Puccini tocco la ventura di
cantare lo spirito fardo-romantico e il clima morbido dell’efd umbertina e
degli albori del nostro secolo. Che non guardava pit ai grandi personaggi
e alle tematiche nobili e coinvolgenti un popolo, una famiglia, una fazione,
ma si fermava alle piccole cose, al quotidiano, al particolare.”

(Riccardo Allorfo: “Nuova storia della musica” cap. XXII - ed. Ricordi 1989)

“Prokofiev non e cerfo un innovatore né fanto meno il fondafore di una
nuove scuola, ma questo ne meffe ancora piu in risalfo la personalifa.
Sebbene contrario alla dodecafonia e senza rinunciare alla semplicita di
espressione, egli aspird sempre all‘originalita del proprio linguaggio musi-
cale, avendo in orrore I'imitazione e le cose gia nofe.”

(Claudio Abbado in *Enciclopedia della Musica” Rizzoli Ricordi - 1972)

*... Prokofiev, appassionato, esuberante e istintivo, fiducioso in alcuni va-
lori tradizionali, di ‘comunicazione’ propri del linguaggio dei suoni, nella
sua capacita di comunicare, provocare emozioni, magari divertire.

... Questa componente 'lirica’ costituisce una della linee essenziali da lui
seguite, anche se, con una certa amarezza, egli fa nofare che la critica per
lungo fempo gli «<nego qualsiasi dono lirico»... ”

(Cesare Orselli in *l Grandi Musicisti-Aspetti della musica moderna: Proko-
fiev’- ed. Fabbri 1978)

‘In Francia il distacco dall’esuberanza romantica € evidente nell'impres-
sionismo di Claude Debussy, che ha un precursore, nella romanza, nella
musica per pianoforte e da camera nel sensibile Gabriel Fauré. La musica
vela la passione col pitforesco, e con delicafi accordi ed armonie conquista
nuovi mezzi espressivi di piu libera polifonia e di pit libera forma.”

(Alfred Einstein: “Breve sforia della musica’- ed. Rizzoli 1996 — ed. origi-
nale del 1948)

*... Fauré espresse la sua originalita nelle opere della maturita, nelle quali si
impose per un gusto melodico pronunciato, faffo di nobilfa e di eleganza.”
(Riccardo Allorto: op. citata cap. XXX)

Cello e piano: un duo
di giovani promesse

con un omaggio a G.Fauré e G.Puccini
a 100 anni dalla scomparsa

*Le ragioni infrinseche del far musica brahmsiano vanno
ricercate nella musica cameristfica che... riempie fuffa
la vita del composifore, profraendosi dall’adolescenza
sino all’'ultima vecchiaia... Ma viene un momento in cui
la prospettiva da cui Brahms affronta la composizione
da camera sembra subire una svolta non cerfo brusca,
ma comunque deferminante... Il musicista frova pit
raramente I'empifo di lunghe, intense melodie strumen-
fali, ma inventa sempre piu di frequente brevi incisi di
impressionante penefrazione espressiva, femi infranti e
dolenti animafi da un‘angosciosa palpitazione, bagliori
subifo spenti....I'ultimo Brahms cameristico preannuncia
la disgregazione formale che portera, poco dopo la sua
scomparsa, a Debussy e a Schénberg, certo a Mahler.”
(Giacomo Manzoni in “Enciclopedia della Musica” Rizzo-
li Ricordi - 1972)

GIACOMO PUCCINI (1858-1924)
“E lucevan le stelle ...” da Tosca atto III
(versione per violoncello e pianoforte)

Crisantemi, elegia per quartetto d’archi
(trascrizione per violoncello e pianoforte
di Mats Lidstrom)

SERGEJ PROKOFIEYV (1891-1953)
Sonata per violoncello e pianoforte in Do maggiore
op.119

- Andante grave
- Moderato
- Allegro, ma non troppo

segue a pag. 36



GABRIEL FAURE (1845-1924)
Sicilienne per violoncello e pianoforte op.78
Elegie per violoncello e pianoforte op.24

JOHANNES BRAHMS (1833-1897)
Sonata per violoncello e pianoforte n.2
in Fa maggiore op.99

- Allegro vivace
Adagio affettuoso
Allegro passionato

- Allegro molto

GIULIA SANGUINETTI violoncello
LUCREZIA LIBERATI pianoforte

GIULIA SANGUINETTI §

Giulia Sanguinetti ha conseguito la maturitd classica, il diploma
accademico di primo livello in violoncello presso il Conservatorio
di musica *S. Cecilia” di Roma con il massimo dei vofi e la lode
e il Biennio superiore presso il Conservatorio di musica “G.Verdi”
di Milano con il massimo dei voti. Attualmente frequenta il corso
di biennio in musica da camera presso [l'istitufo superiore di stu-
di musicali *“Monteverdi” di Cremona, soffo la guida del M°Silvia
Chiesa. Ha frequentato masterclass di violoncello e di musica da
camera con i maestri Enrico Dindo, Francesco Strano, Luigi Pio-
vano, Enrico Bronzi, Sandro Laffranchini, Giovanni Gnocchi, Tho-
mas Demenga, Gabriele Geminiani e Anfonio Meneses, a seguifo
dell‘ammissione al corso della sua classe di violoncello presso
I’Accademia musicale Chigiana di Siena nell'anno 2021.

Ha fenuto diversi concerti, come solista e in formazioni cameristi-
che, fra i quali a Parma (featro Farnese e auditorium del Carmine);
a Roma (sala Baldini, Museo Napoleonico, Roma-Sinfonietta, Fon-
dazione Primoli, Teatro Eliseo); Cordova (Spagna); Catania (Tea-
fro Machiavelli); Cremona (Museo del Violino) — occasione nella
quale ha avufo la possibilitd di suonare gli strumenti vincitori al
concorso di liuteria Triennale della fondazione Stradivari —; Cremo-
na fiera — mondo musica, suonando nell'ensemble di violoncelli
fondato dal M°Silvia Chiesa —; Monza (Palazzo Reale) e Milano

per la stagione concertistica *Primavera di Baggio” su invito del M°®
Davide Cabassi.

Ha vinto il 2° premio al Concorso Musicale Europeo Citta di Filadel-
fia nel 2013, il 1° premio al concorso “Valerio Marchitelli” (Roma,
2019), 3° premio al Concorso internazionale “Giuseppe Tricarico”
(Gallipoli, 2019) e il 2° premio all'internazionale Moscow music
Competition (nella sez. musica da camera - anno 2021).

Lucrezia Liberati, nata a Viterbo nel 1997, ha studiafo con il
M°Daniel Rivera presso I'Istituto Superiore di Studi Musicali *P. Ma-
scagni” di Livorno, dove ha conseguito il diploma accademico di
secondo livello, sotto la guida del M°Maurizio Baglini, con la vo-
tazione di 110, lode e menzione. Si sta attualmente perfezionando
presso I'Hochschule Musik Luzern - HSLU (Svizzera), dove ¢ stata
ammessa al Solo Perfomance con il pianista Konstantin Lifschitz.
Ha suonafo in vari festival, fra i quali il Tiroler Festispeiel Erl (Au-
sfria), “Piano City Milano”; “*Cremona Musica“; *Roma Tre Orche-
stra”; Pontedera Music Festival”; “Monferrato Classic Festival”;
“Classica Festival Note sul Mare” (Ischia); “Orbefello Piano Festfi-
val”; efc. ed ha suonato inoltre a Roma presso il Teatro Palladium
e Palazzo Primoli; al Teatro Comunale “G.Verdi” di Pordenone; a
Cremona presso I'Auditorium “G.Arvedi” - Museo del Violino e Pa-
lazzo Grasselli; a Villa Senar (Hertenstein - Svizzera); a Firenze
presso il “*Salone dei Cinquecento”; al *Teatro Goldoni” di Livorno;
al Conservatorio “E.F. Dall’Abaco” di Verona; nel “Tempio della Ro-
tonda” a Rovigo; nell’Abbazia di san Galgano e ancora a Bagni di
Lucca, Capoliveri, Capranica, Freiburg (Germania), Lucca, Mar-
mirolo, Montecatini Terme, Parma, Piombino, Pontedera, Prato,
Velletri, Viterbo, efc.

Come solista ha suonato il Concerto per pianoforte e archi in la

LUCREZIA LIBERATI

-‘.l-r

minore di F. Mendelssohn con Roma Tre Orchestra diretta da Sieva
Borzak presso il Teatro Palladium; il Concerto n. 1 di D.Shostakovich
con I'Orchestra del Teairo Goldoni diretta Mario Menicagli e con
Luca Betti alla tromba; il Concerto K414 di W.A.Mozart a Fabriano
con la Camerata Musicale del Gentile direfta da Lorenzo Shaffi, etc.
Ha vinto diversi primi premi in competizioni nazionali ed interna-
zionali, come le borse di studio Hella Siegrist Fonds e “Silio Taddei”
Lions Club Livorno; i concorsi Cittd di Firenze “Premio Crescen-
do”, “Paolo Zuccotti” Citta di Firenze, Riviera della Versilia *Daniele
Ridolfi*, “Lions Club Aldobrandeschi” Grosseto, “Premio Franco
Fiorani”, *Rotary Club Montaperti”. Ha suonato con Daniel Rivera,
Maurizio Baglini e Guglielmo Pellarin.

E risultata finalista alla XIV edizione del Premio Nazionale delle
Arti 2019.

Ha partecipato a diverse master class internazionali di pianoforte e
musica da camera: con Davide

Cabassi, Silvia Chiesa, Zlata Chochieva, Misha Dacic, Tatiana La-
rionova, Andrea Lucchesini, Benedetto Lupo, Alexander Melnikov,
Alexander Romanovsky, Alan Weiss, Alfredo Persichilli, Angelo
Persichilli, Luigi Piovano, Trio Kanon.

Suona in duo con la violoncellista Giulia Sanguineti.
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*... Un alfro strumento ifaliano, che da allora conservo un carattere distinfivo
nazionale, divenne famoso per fuffa I'Europa in quel periodo [il XVill sec.]: il
mandolino (discendente da un liuto di piccole dimensioni, la mandora), la cui
versione pit famosa é quella napoletana. ... Ne esistevano pero anche alfri tipi,
fra cui quello milanese, precedente a questo,...”

(Anthony Bains: “Sforia degli strumenti musicali” - ed. Rizzoli, B.U.R. 1995)

"I fipi principali di mandolino sono 2: napolefano e milanese. Il primo, pit nofo,
ha 4 corde doppie accordate per 5€, con la stessa accordatura del violino.”
(alla voce ‘Mandolino’ in “Enciclopedia della Musica Rizzoli-Ricordi” - ed. Riz-
z0li 1972)

“Fantasticano, quindi, i severi puristi dell’alfa musica (assai rari, per la verita)
quando negano ogni valore artistico al mandolino, relegandolo fra gli strumenti
folcloristici, immeritevoli di avere un posto in orchestra. Quando il mandolino
e suonafo con maestria e tecnica artistica, da chi lo ha studiafo a fondo, é in
grado di eseguire la parte di sua pertinenza, come gli alfri sfrumenti compo-
nenti un‘orchestra.”

(Gregorio Ancona: “S.Spirito-Bari - villaggio rimpianto - II mandolino nella
scuola” - ed. Levante, Bari 1977)

*... Il programma prevedeva un‘aria con variazioni di Czerny, inferprefata da
Liszt, il quale prese parte anche a Di Tanti Palpiti, eseguifo in modo concertante
con il signor Vimercati sul suo mandolino con spirifo non comune.”

(da un resoconto fafto dal Morning Post del concerfo tenufo a Londra da Liszt
il 21Giugno1824)

*...Un clima pit livido e dissolfo occupa la fantasia del compositore special-
mente nelle sue estreme composizioni pianistiche: sono le pagine somme di
Liszt che ancora oggi attendono una circolazione esecutiva. E la rievocazione
di una Venezia fatiscente solcata da ombre allucinate: gli speftrali dondolii di
una gondola lugubre ...” (da una presentazione crifica di Mario Messinis -
1967)

"Raffaele Calace di Napoli. Fu questo geniale concertista, liutaio e insupe-
rafo compositore di musiche per mandolino, il primo a spingersi in Giap-
pone, ai primi del secolo, ed a rivelare a quel popolo, sensibile ai richiami
musicali, gli affascinanti segreti dell’Arte mandolinistica.”

(Gregorio Ancona: opera citata)

sperimentato anche da Liszt”

BARTOLOMEO BORTOLAZZI (1772-1845/46)
Sonata per fortepiano e mandolino in Re maggiore
op.9 (1804)

- Allegro
- Andante
- Rondo: Allegro

JOSEPH MAYSEDER (1789-1863)
Variazioni concertanti per pianoforte e violino
sulla Cavatina di Tancredi “Di tanti palpiti” op.16
(~1820)

(dall’opera Tancredi di G.Rossini)
come eseguite a Londra nel 1824
da F.Liszt al piano Erard e P.Vimercati al mandolino

FRANZ LISZT (1811-1886)
Due Valzer S126b
[originali per violino e pianoforte] (1823-25)
- n.l in La maggiore
- n.2 dal balletto Die Amazonen di R.von Gallenberg

La lugubre gondola S134 bis
[trascr. per violino e pianoforte della III versione]
(1882-85)

RAFFAELE CALACE (1863-1934)
Concerto n.2 per mandolino e piano in La minore
op.144

- Maestoso
- Largo mesto
- Allegro non troppo

CARLO AONZO mandolino
DARIO BONUCCELLI pianoforte
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Carlo Aonzo, docente di mandolino presso il Conservatorio di Bari,
direftore artistico di “Cremona Mandolini in Mostra” a Cremona Mu-
sica Exhibitions & Festival, concertista di fama internazionale, si
esibisce e collabora con le maggiori istituzioni sinfoniche tra cui il
Teatro alla Scala, il Teatro del Maggio Musicale Fiorentino, il Tea-
fro Comunale di Ferrara, il Teatro Carlo Felice di Genova, il Teatro
Massimo Bellini di Catania, I'Orchestra Sinfonica dell’'Emilia Roma-
gna, I'Orchestra Sinfonica Siciliana, la Carnegie Hall di New York,
la Nashville Chamber Orchestra, la Mc Gill Chamber Orchestra di
Montreal, la Dartmouth Symphony Orchestra del New Hampshire,
la Philarmonia di San Pietroburgo, i Solisti da Camera di Minsk.
Tra i suoi riconoscimenti si annoverano il Primo Premio assoluto

CARLO AONZO

e il premio speciale “Vivaldi” al Concorso Internazionale *Pitzianti”
di Venezia e il Primo Premio al Walnut Valley National Mandolin
Contest a Winfield, Kansas.

Il profondo interesse per la valorizzazione e promozione del man-
dolino ¢ testimoniato dalle sue innumerevoli collaborazioni sia
concertistiche che didattiche con le orchestre mandolinistiche di
tufto il mondo da New York a San Pietroburgo, da Montreal a Van-
couver, da Saigon a Tokyo, da Berlino a Londra. Dal 2000 dirige
il corso annuale “Carlo Aonzo Mandolin Workshop” a New York
e Milwaukee, nel 2006 fonda e dirige I'’Accademia Internazionale
[taliana di Mandolino, punto di riferimento per i mandolinisti di tutti
i continenti per i suoi corsi, workshop, pubblicazioni e ricerche.
Viene regolarmente invitato come direttore musicale, docente e pre-
sidente di giuria da note istituzioni mandolinistiche, quali Classical
Mandolin Society of America, Federation of Australasian Mandolin
Ensemble, European Guitar and Mandolin Association, Schleswig-



Holstein Musik Festival, Steve Kaufman’s Acoustic Kamp, Zupfmu-
sik-verband Schweiz, River of the West Mandolin Camp, Mandolin
Festival in Berlin, Saigon Guitar Festival, Goa Mando Fest, Osaka
International Mandolin Competition, Yasuo-Kuwahara Competition
Schweinfurt e “Concorso Internazionale per Mandolino Solo” di
Modena. Come ricercatore collabora con il New Grove Dictionary
of Music and Musicians e presenta conferenze sull’iconografia del
mandolino in numerose universita internazionali tra cui la Waseda
University di Tokyo, il Dartmouth College, la St. John’s University
di New York, la Boston University, il New England Conservatory, il
Wisconsin Conservatory of Music, il Vanderbilt College of Nashville
e il Museo Nazionale degli Strumenti Musicali di Roma.
Innumerevoli i suoi progetti discografici ed ediforiali sia in ambito
classico che non, fesi alla riscoperta e nobilitazione del mandolino
in tufte le sue declinazioni espressive.

Tra le sue collaborazioni pit recenti quella con il Direttore d‘orche-
stra Federico Maria Sardelli e il Maestro pianista Bruno Canino.

Dario Bonuccelli si forma con Luciano Lanfranchi. Si diploma in
pianoforte nel 2004, presso il Conservatorio *N. Paganini” di Ge-
nova, col massimo dei voti, lode e menzione d’onore. Si perfeziona
con Franco Scala, Andrea Lucchesini e Pietro De Maria (Accademia
di musica di Pinerolo e Scuola di musica di Fiesole) e nel 2011 si
laurea al biennio specialistico ad indirizzo concertistico al Conser-
vatorio Paganini con Marco Vincenzi con la votazione di 110, lode
€ menzione speciale. E” diplomato anche in composizione e molti
suoi lavori sono stati eseguiti in pubblico.

Presente in moltissimi concorsi nazionali ed infernazionali, racco-
glie quarantadue primi premi, di cui venticinque assoluti, numero-
se borse di studio e riconoscimenti speciali.

Ha tenuto cenfinaia di concerti, come solista, solista con orchestra
e in varie formazioni da camera, in 15 Paesi europei e Giappone,
suonando in sale presfigiose.

Nel 2013 ha registrato I'Integrale Pianistica di Richard Wagner, in
2 CD, per la casa discografica Dynamic, con la quale nel 2014,
in occasione dei 150 anni dalla nascita di Richard Strauss, ha
intrapreso il progetto di registrare I'integrale per pianoforte anche
di questo compositore. Ha al suo atfivo registrazioni anche per
Stradivarius e Tactus; per quest’ultima ha pubblicato nel 2019 un
cofanetfo di 3 CD con musiche di Giovanni Rinaldi (prime regi-
strazioni assolute). Nel 2016, in occasione di due imporfanti an-
niversari (150° della nascita di Erik Satie e 100° della nascita del
Dadaismo), Bonuccelli ha portato in giro per I'Europa il famoso

brano Vexations di Satie (la cui esecuzione ha una durata variabile
da quattro a quattordici ore): la performance in forma completa &
stata effettuata a Zurigo il 5 febbraio 2016 (a 100 anni esatti dalla
nascita del Dadaismo) presso il Cabaret Volfaire, vera e propria
culla del movimento Dada; in forma di over night concert (12 ore
consecutive) & stata poi ripetuta in giugno a Stoccolma (Festival O/
Modernt) e a Genova (Festa della Musica).

Insegna pianoforte principale al Conservatorio di Genova. Contem-
poraneamente agli studi musicali, ha seguito il corso di Laurea in
Leftere Moderne presso I'Universita di Genova, ottenendo la laurea
specialistica, con 110 e lode, con la fesi Favole musicali: La Fon-
taine e la Mélodie Frangaise.

DARIO BONUCCELLI

4 Il Concerto piu amato
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*...la presenza del musicista russo nei concerti e assicurata da pagine come il
Preludio in do diesis minore e il Secondo Concerfo per pianoforte e orchestra.
Sono composizioni notissime, entrate falmente nel costume musicale del nosfro
fempo, da divenire simboli di un cerfo modo di intendere la musica: abbandono
romantico al sogno, all’evasione, alla fantasticheria senza freni in un mondo
che, invece, e costantemente avverso, nemico, incomprensibile, fatalmente di-
struttore;... Per cogliere la particolare atmosfera che emana dal Secondo Con-
cerfo di Rachmaninov...basta ricordare I'uso magistrale che di questa pagina
ha fatfo il regista inglese David Lean nel suo ammirevole film Breve incontro. La
musica di Rachmaninov, che accompagna I'azione dei personaggi, interviene
qui a soffolineare ora un sentimentfo di amore, ora I'‘angoscia del peccafo; da
voce al dolore fravolgente della rinuncia; soffolinea la struggente malinconia e
I‘angoscia inespressa di una monofona quotidiana esistenza.”

(aa. wv. da: | Grandi Musicisti, fasc. 109 - ed. Fratelli Fabbri 1968)

*Rachmaninov, olfre al Preludio in do diesis minore, € autore anche di alcune
delle melodie pitt memorabili del nostro tempo. Molte sono servife di base a can-
zoni pop, fra cui ‘Full Moon and Empty Arms’ e "All by Myself’, derivate enframbe
da femi del Secondo concerto per pianoforfe. (Stuart Isacoff: “Storia naturale del
pianoforte” - ed. EDT 2011)

*... Nel Secondo Concerfo in do minore op.18, che decreto veramente la sua
fama di sinfonista, le qualita melodiche sono molto pit apprezzabili che nel
Primo e il liismo quasi continuo non solo I'ha sicuramente portato ad una po-
polarita straordinaria, ma ha indotto al plagio canzonettisti di tutfo il mondo: ...
Le caratteristiche piu salienti del Secondo Concerto sono la concisione e i femi
lirici, temi che, grazie ad un sufficiente contrastfo, non risultano sciupati né da
sovrabbondanza, né da sovraesposizione.”

(Geoffrey Norris: “RACHMANINOV” - Gioiosa Editrice 1992)

*...[Rachmaninov], riferendosi ai nuovi talenti del suo fempo, dice: «Lo scopo
della musica é creare la bellezza; oggi i nuovi falenti lavorano pit con la testa
che con il cuore e sono incapaci di entusiasmos». ...

Queste sue parole dimostrano la semplicita, la sincerita ...che gli consenfono di
esprimere nella sua opera la propria professionalitd, le proprie passioni, i propri
senfimenti senza indulgere alla moda del tempo.”

(Sergio Perticaroli: infroduzione a “RACHMANINOV” di Geoffrey Norris - Gioiosa
Editrice 1992)

‘Heselfine Philip, nofo anche con lo pseudonimo di Peter Warlock, composi-

di Rachmaninov

a conclusione del 150enario dalla nascita

fore e musicologo inglese. ... La sua personalita, sfrana e
affascinante, si riflefte chiaramente nella sua produzione. ...
suo é il caratteristico dono melodico e la precipua abilita di
frasfondere nella musica lo spirifo dei festi musicati, molti dei
quali scriffi da poeti dei secc. XV e XVI. “

(Harold Rutland in “Enciclopedia della Musica” Rizzoli Ricordi
-1972)

SERGEJ RACHMANINOYV (1873-1943)
“Vocalise” n.14 dai “14 Canti per voce e pianoforte”
op.34
(versione per orchestra d’archi)

Concerto per pianoforte e orchestra n.2
in Do minore op.18
(versione per pianoforte e orchestra d’archi)
- Moderato
- Adagio sostenuto
- Allegro scherzando

PETER WARLOCK (1894-1930)
“Capriol Suite” per orchestra d’archi
- Basse-Danse Allegro moderato
- Pavane Allegretto, ma un poco lento
- Tordion Con moto
- Bransles Presto
- Pieds-en-I’air Andante tranquillo
- Mattachins (Sword Dance) Allegro con brio

ELIANA GRASSO pianoforte
Orchestra “GLI ARCHI DEL CDM” di Tivoli
direttore FEDERICO BISCIONE
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Eliana Grasso svolge attivitd concertistica in Europa e negli Stati
Uniti in sale rinomate come la Carnegie Hall a New York, la Wig-
more Hall a Londra, la Sala Verdi a Milano, la Royal Academy of
Music a Londra, I'Hermitage di San Pietroburgo, Theaire La Filafure
di Mulhouse, la Sala Maffeiana del Teatro Filarmonico di Verona,
il Teatro Sociale di Bellinzona, la Cappella Paolina del Quirinale a
Roma, Bloomsbury Theater di Londra, Salon Chopin (Société Hi-
sforique Polonaise) a Parigi, Ibsenhut Theatre in Norvegia, Palazzo
Ducale a Mantova, Teatfro Piccolo Regio a Torino e numerose alire.
Suona nelle pit importanti stagioni musicali italiane quali: MITO
Settembremusica (Torino), Societd dei Concerti (Milano), Unione
Musicale (Torino) Trame Sonore (Mantova), | Concerti del Quirina-
le, Polincontri (Torino), Societd del Quartetto (Milano), | Concerti
della Universita della Tuscia (Viterbo), | Concerti del Pomeriggio del
Teatro Alfieri (Torino), Fondazione William Walton (Napoli), Set-

ELIANA GRASSO

tembre Musicale Orta (Novara), Ravello Concert Society, Concerti a
Palazzo Labia (Venezia), Teatro Torti (Bevagna). Si & anche esibita
in Germania, Polonia, Russia, Stati Unifi, Francia, Svizzera, Norve-
gia, Inghilferra e Romania.

Debutta nel 1994 eseguendo il Concerto in re maggiore di Haydn,
diretta da Luca Pfaff con I'Orchestra Sinfonica di Mulhouse, poi si
esibisce con numerose orchestre quali I'Orchestra Magister Harmo-
niae, I'Orchestra Piccolo Auditorium Paradisi, I'Orchestra del Teatro
Filarmonico di Verona, direfta fra gli altri da Piero Bellugi. Premia-
ta in numerosi concorsi, a 13 anni si classifica terza assoluta al
Concorso Infernazionale di San Pietroburgo e da allora si classi-
fica prima assolufa in numerosi concorsi italiani: Stresa, Premio
J.S.Bach, Premio Kawai, Premio Clementi e molii alfri. Nel 2014 &
vincitrice assoluta del Concorso Internazionale Festival di Bellagio.
| suoi concerti sono stati trasmessi in diretfa da emitfenti radiofo-
niche quali Rai Radio3 ed & recentemente stata ospite della fra-
smissione *Il Pianista” in onda su Radio Classica. Ha registrafo
per I'efichefta Sheva un cd monografico dedicato a Chopin, per
I'efichetta Velut Luna ha registrato “Sortileges” con musiche di
Ravel e Saint-Saéns in duo con Irene Veneziano, e “Liszt Piano
Transcriptions”, per Egea I'integrale delle opere di T.Milanollo in
duo con la violinista Valentina Busso, per Da Vinci Publishing il
cd “Lettres sur la Danse”, con I'infegrale delle Ballate di Chopin e
aliri brani. Nel gennaio 2024 esce un cd per |'efichetta Brilliant con
I'infegrale per flaufo e pianoforte di Mel Bonis, in duo con il celebre
Mario Ancillofti.

Diplomata con il massimo dei voti presso il Conservatorio *G. Ver-
di” di Torino, e premiafa con la borsa di studio “Lascito Piacenza”
per il miglior esame conclusivo, prosegue gli studi presso I’Acca-
demia “Incontri con il Maestro di Imola”“, dove sfudia con F.Scala,
R.Risaliti, P.Masi. Si perfeziona anche con K.Bogino, E.Arciuli,
P.Badura-Skoda, M.Damerini, A.Lucchesini, S. GadZijev, J.Swann,
P.De Maria, L.Pogorelich.

Dal 2010 al 2021 ¢ stata docente e pianista collaboratore stabile
presso I’Accademia del Teatro alla Scala di Milano. Attualmente
insegna Pianoforte presso il Conservatorio di Aosta.

Nel setfembre 2023 per Ondance suona per la lezione di Roberfo
Bolle “Ballo in Bianco”, manifestazione coreutica per la Citta di
Milano in Piazza Duomo, in direfta televisiva su Rai 1.

Federico Biscione, compositore, direttore d’orchestra e pianista,
& nato a Tivoli nel 1965. Dopo aver frequentato il Liceo Classico
della sua cittd ha conseguito i diplomi in Pianoforte, Compaosizione
e Direzione d’orchestra presso il Conservatorio “A. Casella” dell’A-
quila.

E autore di numerose composizioni fra cui Ego alfer e Tropico dello
Scorpione (eseguiti dall’orchestra “Milano Classica”), Dalla soffitta
("l Pomeriggi Musicali” di Milano), Sinfonia con sarcasmi e Passa-
caglia (al Parco della Musica in Roma), Aus Rilkes Bildern e Han-
no (Orchestra dell'Universita Statale di Milano), Il Pifferaio magico,
ballefto in un afto (commissione del Teatro Regio di Torino, ese-
guito con la direzione dell’autore); presso la Fondazione Arena di
Verona Mamma Laser (opera da camera per ragazzi), Tredicesimo
canto, Dell'intimitd, Jabberwocky. Per la fondazione “Pro Musica”
di Pistoia: Il sorriso di Buddha, Indaco, Variazioni Concertanti (di-
rette dall’autore) e Singet dem Herrn. Sono stati eseguiti all’estero
Mozart-Eine Biographie e Windmihlen (Chemnitz, Germania), Sin-
fonia con sarcasmi (Kitzingen, Germania), Myricae, Infroduzione
e moto perpetuo, Verkindigung (Lipsia), Mohnblume-Concertino
(Neuenstein, Germania), Evocazioni e canti e Sinfonia con sarca-
smi (Mikkeli, Finlandia). Pubblicati in CD sono Serenata breve, So-
natina giocattolo, Metamorfosi e Danza, Constellations favorables,
Sarabanda e Giga, Preludio-Nofturno-Finale, Microsuite ¢ il balletto
Il Pifferaio magico.

E docente di Composizione presso il Conservatorio “L. Marenzio”
di Brescia.

FEDERICO BISCIONE

L'Orchestra “Gli Archi del CDM”
nasce a partire da un laboratorio
didattico indirizzato agli allievi di

Gli
4 i . violino, viola, violoncello e contrab-
=_ A['Chl basso, realizzato e sostenuto dal
| & Centro Diffusione Musica di Tivoli.

Aftraverso lo studio dei brani propo-

sti si crea un percorso che affronta
le problematiche tecniche strumen-
tali, quelle relative allo sviluppo del-
la sensibilitd musicale e stilistica, e
I'approfondimento della pratica della
musica d’insieme, per arrivare infine

all’esecuzione pubblica. Le prove, condotte settimanalmente dalla
Prof.ssa Giovanna Lattanzi con la faftiva collaborazione dei docenti
di viola, violoncello e contrabbasso, si svolgono settimanalmen-
te, permeftendo ai docenti di lavorare costantemente al fianco dei
giovani strumentisti e iniziandoli alla pratica orchestrale atfraverso
un’‘attiva partecipazione (sia in prova che in concerto) e suppor-
tando cosi costantemente la crescita individuale e di gruppo. La
messa a punto definitiva e la direzione dei concerti degli “Archi del
CDM” & affidata al M° Federico Biscione.

| componenti dell’orchestra sono per la maggior parte allievi par-
ticolarmente talentuosi e proieftafi verso la carriera di musicista;
alcuni di loro gia frequentano il Conservatorio, e aliri si prepara-
no per I‘ammissione. | concerti propongono programmi pensati in



funzione del livello di preparazione dell’infera orchestra, della sua
evoluzione musicale e fenendo conto dell‘inserimento di nuovi al-
lievi in organico. Al repertorio per sola orchestra si alternano brani
che prevedono anche delle parti solistiche, con I'infento di dare agli
allievi pit avanzati la possibilitd di sperimentfarsi anche in questo
ruolo. Linserimento in orchestra prevede un’audizione, aperta sia
agli allievi interni del Centro Diffusione Musica che agli esterni. I
progetto & oggi al suo nono anno di attivitd: ogni anno si svolgono
almeno due concerti a Tivoli oltre all‘attivita fuori sede.

Nel 2019 “Gli Archi del CDM” sono stati selezionati per la partecipa-
zione alla decima edizione del festival “Giovani & Giovanissimi in
concerto” presso il Conservatorio di Milano. L'orchestra si € esibita
in concerto presso la “Sala della Ragione” ad Anagni, “Villa Falco-
nieri” a Frascafi, la “Sala dei Filosofi a Villa Adriana, per I'evento
dedicato a Franca Valeri nell'ambito del Festival di *Ponte Lupo € i
Giganti dell’Acqua”’, presso la Cattedrale di Paliano in occasione
della Rassegna “Finalmente Live!” organizzata dall’Associazione
“La Farandola”. A febbraio 2023, in occasione della rassegna "l
suono di Liszt a Villa d’Este”, hanno eseguito il Concerfo n°1 di
Chopin con la pianista Michelle Candotti semifinalista al concorso
Chopin di Varsavi.

ORCHESTRA DA CAMERA “GLI ARCHI DEL CDM”

Violini I: Anna Conti, Filippo Pascucci,
Lucrezia Leardini, Paola Gizzi,
Vittoria De Paola

Violini Il Giovanna Lattanzi, Riccardo Pastori,

Iris Pacifici, Vanessa Accadia
Viole: Anna Rollando, Tommaso Bitocchi
Violoncello:  Alessandro Incagnoli
Contrabbasso: Marco Lepidi

Un ringraziamento particolare va ad Antonella Zampaglioni, re-
sponsabile del CDM di Tivoli, che fin dalla prima edizione ci presta
spesso il suo aiuto nello svolgimento dei concerti.

Insieme con lei vogliamo poi rivolgere un grato ricordo alla comune
amica Paola Perini, appassionata di musica e di arfe in generale, e
nostra valida assistente nelle prime edizioni a Tivoli, che e improv-
visamente e prematuramente mancata nel 2023.
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in due Concerti

*... questfa pagina é il miglior Concerio composto da Beethoven. ... A
differenza degli alfri Concerti — compresi i due che seguiranno — in quesfo
lavoro beethoveniano c¢‘é anche una rinuncia al fipico confrasto tematico
del compositore. .. Qui il discorso risulfa decisamente piti compatfo, prean-
nunciando il Beethoven degli ultimi anni. Anche I'opposizione fra solista e
orchestra sembra risolta in un pit fitto dialogare, in cui il pianoforte assume
una parfe decisamente preponderante.”

*Nel Quarto Concerto — il Concerto della perfezione beethoveniana — non
ci sono velleifa né gesti reforici; fuffo sembra raccogliersi in un cristallo.
La scriftura appare assai semplice e frasparente. Perfino lo sfupefacente
dialogo drammatico del fempo centrale, Andante con moto, frova futfa la
sua forza espressiva senza ricorrere a mezzi sonori eccezionali. In futfa la
sua produzione Beethoven non ha compostfo alfre pagine simili a questa.
... Questa pagina, tanto alfa, inconsueta e imparagonabile, dovette foccare
nel profondo piu di un compositore fra quelli venufi dopo.”

(aa. vv. da: | Grandi Musicisti, fasc. 167 - ed. Frafelli Fabbri 1969)

*...Quel che [Paul] Bekker ha scritfo sul Quarto concerto per pianoforte
vale in cerfa misura anche per il Concerto per violino e la Quarta sinfonia:
che essi, cioé, «sono caratterizzati da una compostezza riflessiva e fran-
quilla, da una energia latente, capace a traffi di manifestare una vitalita
intensa, ma in generale mantenendo un clima di franquillifa». ...”
(Maynard Solomon: “Beethoven” - ed. Marsilio 2002)

*... Rachmaninov disse ad Alfred Swan: «Ho riscritfo il mio Primo Concer-
fo; adesso va proprio bene. Possiede tutta la freschezza giovanile e inolfre
scorre molfo piu fluido. ... »

Prima di modificare il Primo Concerfo Rachmaninov aveva gia conquistato
le platee con la bellezza sensuale del Secondo Concerto e con I‘austerita
solenne del Terzo. Il Primo é composizione del tutfo diversa; le melodie
tipiche, se pur di minor rilievo, sono gia presenti, ma risultano intessufe di
una vivacita e di un impeto giovanile che verranno presto sostituiti dalla pit
cupa e inquieta malinconia degli ulfimi lavori. ...

Il Primo Concerto fu forse la piu felice delle molfe composizioni modificate
da Rachmaninov nelle varie fasi della sua carriera, perché egli frasformo

un saggio giovanile immaturo in un’opera concisa e ani-
mata, applicando le maggiori conoscenze di armonia,
orchestrazione, fecnica pianistica e forma musicale ac-
quisite durante il periodo compositivo piu prolifico. La
revisione del concerfo fu I'ulfimo lavoro di grande mole
che porto a fermine prima di lasciare la Russia in seguifo
alla Rivoluzione; ...”

(Geoffrey Norris: “*RachmaninoV” - Gioiosa Editrice 1992)

*... Sergej Rachmaninov non fu, nella musica, una crea-
fura sovrana, destinata a improntare di se stessa un‘epo-
ca e a fissare, della vita, una particolare visione. Fu pero
un arfista dotatissimo, un‘anima esfremamente sensibi-
le... ... occorre fener presenfe come tuffa la sua atfivita
creatrice si sia frovafa streffamente connessa e, in cerfo
senso, condizionata dalla sua affivita d’esecufore. Rach-
maninov fu pianista di qualita eccezionali; per taluni un
Liszt redivivo. Ancor oggi si pud considerare il suo esem-
pio come decisivo nella formazione e nella imposizione
del pianismo moderno.”

(Giulio Gonfalonieri in: *1 Grandi Musicisti” fasc.108 - ed.
Fratelli Fabbri 1968)

LUDWIG VAN BEETHOVEN (1770-1827)
Concerto per pianoforte ¢ orchestra n.4
in Sol maggiore op.58 (1805-06)
(trascrizione per due pianoforti dell’autore)
- Allegro moderato
- Andante con moto
- Rondo: Vivace

segue a pag. 46



SERGEJ RACHMANINOV (1873-1943)
Concerto per pianoforte e orchestra n.1 in Fa diesis minore
op.1 (1890-91)

(versione riveduta nel 1917, trascritta per due pianoforti
dall’autore)

- Vivace
- Andante
- Allegro vivace

JACOPO FERESIN ¢ FRANCESCO GRANO
ai due pianoforti: Erard del 1879 e Pleyel del 1998

Jacopo Feresin, nato a Trieste il 10 ottobre 1997, ha intrapreso lo
studio del pianoforte a due anni e mezzo, seguito dall'insegnante
Elena Bidoli. e all’etd di tre anni ha parfecipato al suo primo con-
corso a Cesenatico vincendo il primo premio assoluto.

In ambito concertistico ha suonato in ltalia per importanti rassegne
musicali dedicate ai giovani talenti: a Roma per I'Unicef; a Firenze
“Premio Fiorino d’Argenfo”; a Poggi del Sasso e Castel Porrona
di Grosseto per I'Amiata Piano Festival; a Bologna per Agimus; a
Pistoia nell’Aula Magna del Seminario Vescovile; a Parigi al *De-
bussy Estival” presso la casa museo di Claude Debussy; a Salemi
(Sicilia) in due concerti per I'Overture delle celebrazioni per il 150°
anniversario dell’Unita d’lfalia; a Milano per la manifestazione “In-
contriamoci da Fazioli”; a Trieste presso il Teatro Miela e a Gra-
disca d’lsonzo (GO) presso il Nuovo Teatro Comunale, dove si &
esibito come solista con I'orchestra da camera Archi Giuliani diretta
dal M° Carlo Grandi; a Venezia e Milano in collaborazione con
I'associazione Dino Ciani; a Frascati, villa Mondragone, si & esibifo
su un pianoforte Erard del 1879.

A Roma negli ultimi anni si & esibito al Museo Napoleonico, all’A-
ranciera di Villa Borghese (museo Carlo Bilofti), nell’Aula Magna
dell'Universitd Roma Tre (in occasione della “Young artist piano
solo series”, nella cui prima edizione, 2018-2019, é risultato vin-
citore) in collaborazione con Roma Tre Orchestra; sempre con la
stessa nel 2020 ha registrato a porte chiuse (causa pandemia)
due concerti per pianoforte e orchestra trasmessi poi in streaming.
Nel 2021 ancora con Roma Tre Orchestra & stafo in tournée tra
Roma (teatro Palladium) e la Puglia, portando il Quarto Concerto
di Beethoven con la direzione del M° Massimiliano Caldi e nel
2023 presso il Convitto Vittorio Locchi ha eseguito il Secondo Con-
certo di Rachmaninov softo la direzione di Sieva Borzak.

Nel 2021 ha conseguito il diploma di alto perfezionamento pres-
so I"Accademia pianistica di Imola, seguito dagli insegnanti Piero
Rattalino e llia Kim. Tra il 2022 e il 2023 ha suonato a Gorizia, d
Lanuvio, a Velletri e a Roma in duo con la violinista giapponese
Hinako Kawasaki. Dal 2022 collabora con I'associazione *Musica
del Vivo”, con la quale ha tenuto numerosi concerti che prevede-
vano sopraftutfo musica di compositori viventi: Gilberto Barfoloni,
Enrico Balestrieri Cosimelli, Riccardo Schiavoni, Vigilio Volante,
Manuele La Puca, Michele di Filippo, Martina Cavazza Prefa, An-
drea Paciletti, Alessandro Pace, Flavia Moretti.

Dal 2022 suona in numerose formazioni cameristiche.

JACOPO FERESIN

Francesco Grano & nato a Catanzaro e si & diplomato in pianofor-
fe presso il Conservatorio di Musica “Licinio Refice” di Frosinone
all'etd di 17 anni. Successivamente ha conseguito il diploma di
alfo perfezionamento presso I’Accademia Pianistica Internazionale
“Incontri con il Maestro” di Imola sotfo la guida di Roberto Giorda-
no, Enrico Pace e Piero Raftalino.

Fin dall’'etd di nove anni ha tenufo regolarmente concerti pubblici e
recital solistici in molte cifta italiane e all’estero (Francia, Polonia,
Belgio, Olanda, Emirati Arabi). Si & esibito in teatri e sale da con-
cerfo come la “Sala Mozart” della “Regia Accademia Filarmonica”
di Bologna, “Teatro dell’Aquila” di Fermo, Teatro Politeama “*Mario
Fogliefti” di Catanzaro, “Musei Capitolini” in Roma, “Sala Majeska”
di Pita (Polonia), “Teatro Comunale” di Siracusa, “Galleria di Arfe
Moderna” di Milano, Auditorium “Casa della Musica” di Cosenza,
“Foyer Rossini” del “Teatro Comunale” di Bologna, “Teatro Ebe Sti-
gnani” di Imola, “Teatro Palladium” di Roma e tantfi alfri.

Tra i festival musicali e gli enti concertistici che lo hanno ospitato si

ricordano fra i pit importanti: “Accademia Filarmonica di Bologna”,
Festival Pianistico Infernazionale “Mario Ghislandi”, *Pita Festival &
Academy”, “Armonie della Sera”, “Lirico Festival” del “Teatro Comu-
nale” di Bologna, “Imola Summer Music Academy and Festival®,
“IMEP” di Namur (Belgio).

E stato solista anche con diverse orchestre quali *I Solisti Aquilani”,
la *Youth Orchestra del Teatro Comunale di Bologna” e la “Roma
Tre Orchestra”, collaborando con direftori d’orchestra quali Sieva
Borzak, Cinzia Pennesi, Tonino Battista e Anna Handler.

La sua discografia comprende un CD monografico su R.Schumann
pubblicafo da “La Bottega Discantica” nel 2022. La rivista musica-
le “Amadeus” ha pubblicato nel 2019 la sua registrazione della So-
nata n.7 op.72 di Alessandro Longo (prima incisione mondiale).
Ha inciso inolire per “Accademia del Po” e “2R Studio Produzioni
Multimediali.

E docente presso il Conservatorio di Musica “Alessandro Scarlatti’

di Palermo.
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*... . ma il vero creafore del genere (soprattuffo del frio con pianoforte) fu Hayan
col quale la forma-sonata ebbe la definitiva consacrazione ...”
(alla voce “Trio” in “Enciclopedia della Musica” Rizzoli Ricordi - 1972)

*... Nelle composizioni di Franz Joseph la «forma-Sonata» si aftua ormai
affraverso i pit importanti elementi cosfitutivi; non é pit un incidente fecnico
ma una conquista assoluta della volonta espressiva. ... Haydn é veramente un
padre, anzi un patriarca della musica.”

(Giulio Confalonieri: “Storia della musica” - ed. Accademia 1975)

‘Il grande volo sinfonico non pose fine al predileffo esercizio della musica da
camera strumentale, spogliata ormai d’ogni infento propedeutico, ma praticata
come fine a se stessa, per irresistibile gusto personale. ... i due Trii 0p.87 in Do
maggiore (1882) e op.101 in Do minore (1886) raggiungono naturalmente
quella nobile compostezza classica che invano la revisione del 1889 cerchera
d’infliggere al giovanile Trio op.8 in La minore, ...

... quel lungo diario infimo che é la musica da camera brahmsiana...”

(M. Mila: *Brahms, la forma come disciplina” in *Musica e Dossier” anno |l
n.19 - ed. Giunti 1988)

“Caro Johannes, raramente hai scritfo una cosa pit bella di questo Trio”
(Joseph Joachim a proposito dell'op.101 in una lettera a Brahms del 1887)

*... singolare la sua voce, un po’ fuor del gusto, nuova e pur confrastante con
le fendenze «progressiste» che polarizzavano l'inferesse della critica. ... Le
radici profonde della musicalita blochiana sono da ricercarsi nel Romanticismo
ottocentesco, filfrato affraverso le sue successive incarnazioni sino a Franck,
a R.Strauss, a Mahler, I'influenza dell'impressionismo francese essendo stata
di breve durata. ...” (Guido M. Gafti alla voce “Bloch” in “Enciclopedia della
Musica” Rizzoli Ricordi - 1972)

*... [Turina] Nella sua produzione piu significafiva ... seppe fondere con abilita
elementi di derivazione romantica ed impressionista (da Franck a Debussy)
con movenze fipiche del folclore spagnolo. Non infrequente e I'uso di temi
popolari che non sono citati solfanfo come reperti, ma rivelano una profonda
assimilazione di un modo suggestivo di espressione non colfa.” (dalla voce
*Turina” in Enciclopedia della Musica Rizzoli Ricordi - ed. Rizzoli 1972)

‘La mia musica? Dieci per cento fango e per il resto musica classica confem-
poranea” (A.Piazzolla)

Due secoli in Trio

FRANZ JOSEPH HAYDN (1733-1809)
Trio in Mi bemolle maggiore Hob. XV:10 1785
- Allegro moderato

- Presto assai

JOHANNES BRAHMS (1833-1897)
Trio n.3 in Do minore op.101 1886
- Allegro energico
- Presto non assai
- Andante grazioso
- Finale: Allegro molto

ERNEST BLOCH (1880-1959)
Tre notturni per violino, violoncello e pianoforte
1924
- 1. Andante
- 2. Andante quieto
- 3. Tempestoso

JOAQUIN TURINA (1882-1949)
“Circulo” Fantasia per pianoforte, violino e violon-
celloop.91 1936
- 1. Amanecer

- 2. Mediodia.
- 3. Crepusculo

ASTOR PIAZZOLLA (1921-1992)
“Oblivion” versione per violino, violoncello
e pianoforte 1984

TRIO HERMES:
GINEVRA BASSETTI violino
FRANCESCA GIGLIO violoncello
MARIANNA PULSONI pianoforte

Formato dalle musiciste Ginevra Bassetti (violino), Francesca Gi-
glio (violoncello) e Marianna Pulsoni (pianoforte), il Trio Hérmes
si e presto imposto all‘attenzione del panorama musicale giovanile
italiano.

Dalla sua costituzione, il Trio ha affronfato lo studio del repertorio
softo la sapiente guida del Trio di Parma e Pierpaolo Maurizzi,
conseguendo brillantemente il titolo di Master di Secondo Livello in
Musica da Camera presso il Conservatorio Arrigo Boito di Parma.
Ha poi continuato il percorso di studi presso I’Accademia Naziona-
le di Sanfa Cecilia a Roma, nella classe di Musica da Camera del
Maestro lvan Rabaglia, ottenendo con successo il Diploma finale.
Aftualmente il Trio frequenta I’Accademia Walter Stauffer nella clas-
se di Musica da Camera del Quartfetfo di Cremona.

Il Trio & stato inolire selezionato dall’Universita MDW di Vienna per
prendere parte alla loro prestigiosa Summer Academy, I'ISA, aven-
do cosi la possibilita di lavorare con docenti quali Hatto Beyerle,
Avedis Kouyomdjian, Pafrick Jidf, Johannes Meissl ed aliri, rice-
vendo cosi I'invito a prendere parte alle sessioni di studio e con-
certi organizzate dall’/ECMA European Chamber Music Academy, in
qualita di gruppo ospite.

Il Trio risulta vincitore di concorsi nazionali ed internazionali, tra
i quali I'European Music Competition “Cittd di Moncalieri” 2019,
il concorso Premio “Crescendo” di Firenze 2021 ed il concorso
“Premio Alberghini” di Bologna.

Nel 2021 I'ensemble & stato selezionato da Simone Gramaglia per
aderire alla rete de “Le Dimore del Quartefto” e dal M° Bruno Giu-
ranna per prendere parte ai corsi di perfezionamento dell’Accade-
mia Chigiana di Siena, dove ha avufo I'onore di esibirsi in concerto
presso il Palazzo Chigi Saracini. Proprio in seno all’Accademia
Chigiana, nasce la collaborazione fra il Trio ed il CIDIM Comitato
[taliano Nazionale Musica.

Molti sono i concerti tenuti presso Festival e Stagioni concertistiche
di rilevanza nazionale ed internazionale come il Festival dei Due
Mondi di Spoleto, gli Amici della Musica di Modena, la Societd
Aquilana dei Concerti B. Barattelli, Musica Insieme Bologna, GoG
Giovine Orchestra Genovese, il Festival delle Nazioni di Citta di
Castello, I’Accademia Nazionale di Santa Cecilia, gli Amici della
Musica di Verona, I'Unione Musicale di Torino, Trame Sonore OCM
Mantova, la IUC Istituzione Universitaria dei Concerti, Marche Con-
certi ed altre.

L'ensemble ha inolire debuttafo per I’Accademia Filarmonica Ro-
mana presso il Teafro Argentina di Roma, e per la TauberPhilarmo-
nie di Weikersheim per il primo concerto in cartellone dell’anno, in

collaborazione con Jeunesses Musicales Deutschland.

I1 2024-25 prevede per il Trio ulteriori debutti importanti in Giappo-
ne ed America, oltre quelli in Europa presso Enti e Stagioni con le
quali il gruppo ha un rapporto di stima ormai consolidato.

[l Trio Hermes ha inoltre ideato un progetto, di propria esclusivitq,
dedicato alla musica da camera di Robert Schumann, strutturato
in piu concerti ed in varie formazioni cameristiche di Duo, Trio,
Quartetfo e Quintetfo, grazie alla collaborazione con artisti di fama
internazionale quali i membri del Quartetto di Cremona e del Trio di
Parma. Il progetto verrd eseguito in importanti stagioni quali la IUC
Istituzione Universitaria dei Concerti in occasione del suo 80° anni-
versario, Marche Concerti e Fondazione Musica Insieme Bologna.
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*Mauro Giuliani, chifarrista e composifore, e una delle grandi figure del Secondo Rina-
scimento della chitarra, che si pone nei primi quatfro decenni del XIX secolo. ... Questo
chitarrista di qualifa... ha avufo la sorfe insigne di vivere in un‘atmosfera musicale d’ec-
cezione. | geni della musica che egli ha frequentato hanno parfecipato alla sua forma-
zione spirituale e la chifarra ha goduto per prima di questo arricchimenfo.” (Robert Jean
Vidal nelle note di copertina del LP EMI ASDQ 5344 — 1970 ca)

“Giuliani rappresento una delle punte di diamante di quei chifarristi-compositori che sep-
pero non solo risollevare ma addirittura portare alle pit alfe vette del mondo musicale il
proprio strumento.”

“Augustin Pio Barrios... prese successivamente il nome di ‘Mangoré” in omaggio ad un
grande capo indio guarani che lofto contro I'invasore spagnolo.... Di caratfere generoso
ed aperto, é possibile paragonarlo a Franz Schubert sia per la vena poetico-melodica che
per la naturale sventatezza. ...”

(Carlo Carfagna-Michele Greci: Chitarra sforia e immagini - ed. Fratelli Palombi 2000)

“Era un virtuoso anche negli aspetti negativi della parola: ma il fanatismo che egli susci-
fava era anche un’occasione per presentare ai pubblici pit eterogenei, piu impreparati,
piu lontani da una viva circolazione di idee, i maggiori aufori del passato o suoi con-
femporanei. Il pubblico accorreva per vedere il divo, ma la musica che Liszt presenfava
era quella di Bach, di Beethoven, di Weber, di Schubert, di Chopin, di Schumann, di
Mendelssohn: autori che in molfe parti d’Europa vennero ascolfati per la prima volfa per
merifo di Liszt. ...” (da una presentazione critica di Mario Labroca)

“Quest’opera deve considerarsi come il primo concerfo per chitarra che il XX seco-
lo abbia visto nascere. ...«Nella musica spagnola si muove — scrive allora Joaquin
Rodrigo come commento al suo Concerfo — uno strano strumento, fantasmagori-
co, gigantesco e multiforme, che idealizza la calda fanfasia dei nostri musicisti... E
uno sfrumento che ha ali di arpa, una coda di pianoforte e un‘anima di chifarra...».”

(Robert Jean Vidal: ibidem)

“Claude Debussy aveva definito la chifarra «un clavicembalo espressivo». Per me e la
migliore definizione che si € avuta finora della chifarra spagnola. Questa frase e il punfo
di partenza del mio Concierfo de Aranjuez. ... Sarebbe ingiusto chiedere della forza a
questo Concerto, e se ne affenderebbe invano grandi sonorita. Cio equivarrebbe a falsar-
ne la concezione ed alterare lo strumento faffo di softili indefiniti. La sua forza va cercata
nella leggerezza e nella infensifa dei contrasti.” (Joaquin Rodrigo)

*Nel marzo del 1964 Alirio Diaz suona a Madrid con I'Orchestra Nazionale Spagnola il
Concerto di Aranjuez. In sala é presente Joaquin Rodrigo. Qualche giorno piu tardi egli &
a Parigi presso I‘autore di queste righe.

- E allora, caro Maestfro, come va Alirio nel suo Concerfo?
- E il mio miglior inferprete!”

(Robert Jean Vidal: ibidem)

tra originali e trascrizioni

MAURO GIULIANI (1781-1829)
Due Rondo per piano-forte e chitarra op.68
n.2 in Si minore - n.l in La maggiore

FRANZ LISZT (1811-1886)
Preludio e Fuga in La minore per organo di J.S.Bach
BWYV 543 trascritti per pianoforte solo S.462/1

Polonaise melancolique S.223/1
(pianoforte solo)

AGUSTIN BARRIOS MANGORE (1885-1944)
Suefio en la floresta (chitarra sola)
La Catedral (chitarra sola)
Preludio Saudade-Andante religioso-Allegro
Solemne

JOAQUIN RODRIGO (1901-1999)
Concierto de Aranjuez
(riduzione per chitarra e pianoforte)
- Allegro con spirito

- Adagio
- Allegro gentile

LUCIANO POMPILIO chitarra
ELENA NEFEDOVA pianoforte

Questo concerto e anche dedicato alla memoria,
nel centenario della nascita, del grande chitarrista
Alirio Diaz (12 nov. 1923 - 2016) straordinario
storico interprete del Concerto di Rodrigo

Luciano Pompilio si diploma in chitarra classica nel 1990 presso il
conservatorio “U. Giordano” di Foggia, con il massimo dei voti. Paral-
lelamente studia musicologia presso I'Universita di Lettere e Filosofia di
Bologna conseguendo la Laurea D.A.M.S. con I'analisi del Nocturnal di
Benjamin Briften in Semiologia della musica.

Dopo importanti esperienze solistiche e con varie formazioni, si € unito
in duo con G. Caputo imponendosi all‘attenzione della stampa e degli
addetti ai lavori vincendo in questa formazione 25 concorsi con 15 pri-
mi premi assoluti, fra i quali spicca il concorso di Montelimar (Francia),
il concorso piu importante al mondo per duo di chitarra.
Contemporaneamente  ha
seguito il Corso Triennale
Internazionale di Forma-
zione Concertistica presso
I'Arts Academy di Roma,
laureandosi con il massi-
mo dei vofi.

Ha inciso 9 CDs, l'ultimo
dei quali, “Tribute”, & nella
Top 200 Release di ltunes
al 30° posto in Canada e
Germania.

Ha suonato per importanti
istituzioni musicali in tutta
Europa, America e Asia.
Nella sua recenfe visita in
Paraguay, luglio 2018, il
Maestro Pompilio ha rice-
vuto dal Congreso Nacio-
nal del Paraguay, Direcion
de Cultura, il “Premio
Repubblica”, uno dei piu
prestigiosi  riconoscimenti
civili dell’America Lating,
quale culfore e diffusore
delle opere di Augustin
Barrios Mangoré nel mondo ed é stafo considerato tra i migliori infer-
prefi della musica del leggendario compositore.

E direttore artistico del Festival Internazionale di Chitarra “Citta di Man-
fredonia” e della Rassegna Musicale Internazionale “In concerto” a San
Giovanni Rotondo.

Elena Nefedova nasce a Mosca nel 1990 e intraprende lo studio del
pianoforte all’etd di cinque anni, inizialmente alla Scuola di Musica
Gnessin e successivamente presso la Scuola Centrale di Musica con

il M° Kira Shashkina. Nel 2006 inizia regolarmente gli studi presso il
Conservatorio “P.I.Ciajowskij” di Mosca con la prof.ssa Vera Gornosta-
eva, ultima allieva del leggendario pianista e didatta Heinrich Neuhaus.
Trasferifasi @ Roma nel 2011, continua a studiare nel Conservatorio
“Santa Cecilia”, dove si diploma brillantemente nel 2015. Dal 2011 si
perfeziona sotfo la guida del M® Ivan Donchev.

Svolge infensa attivitd concertistica, invitata in importanti sale e presso
primarie istituzioni in Grecia, Francia, Russia, Germania, Italia, Sud
Africa. E” stata solista di importanti orchestre tra cui Russian National,
Moscow Chamber Orchestra, Novosibirsk Philarmonic Orchestra e alire
ancora.

All‘attivita concertistica, dal 2012 affianca con passione
quella didattica. Aftualmente collabora in qualita di docente
di pianoforte principale con I’Accademia Eretina di Monfe-
rotondo.

Nel 2016 ha riscosso un grande Successo nei concorsi
riservati ai diplomati eccellenti dei Conservatori Italiani. A

LUCIANO POMPILIO

e
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ELENA NEFEDOVA

maggio & stafa la prima donna a vincere il Concorso pianistico na-
zionale “*Premio Lamberto Brunelli”. Nell’ottobre dello stesso anno si
e disfinta fra i cinquanta giovani pianisti e vince la XXXIIl edizione del
Concorso Nazionale Pianistico *Premio Venezia”. La vitforia del concor-
so la avvia verso un‘attivitd ancora pit intensa e nell‘arco di due stagio-
ni concertistiche si esibisce nei piu prestigiosi featri in Italia e all'estero.
Elena é stata selezionata dal rinomato pianista ungherese Andrds Schiff
per il suo progetto “Building Bridges”: una piattaforma per sostenere e
promuovere i giovani musicisti che prevede una serie dei concerti nei

paesi europei.
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*Busoni non é mai stafo allievo di Liszt ma riteneva di esserne il vero erede
e continuafore.” (Dieter Hildebrandt: *Il romanzo del pianoforte” - ed. Sugar
1987)

"Al pianoforte, Busoni é nello sfesso fempo pensafore, mago e scoprifore;
... Come quasi nessuno della sua generazione egli ebbe la capacita di
plasmare e trasformare lo strumento. ... Cosi scrive alla moglie: «Bach é
la base del pianoforte, Liszt la vetta. Entrambi ti potranno rendere possibile
Beethoven». ... atfraverso le sue numerose frascrizioni di opere di Bach, il
binomio Bach-Busoni entro a far parte della consapevolezza di quell’epoca
a tal punfo che una volta un giovane pianista, che aveva studiato con
Busoni, fu segnalato come allievo di Bach-Busoni.” (Dieter Hildebrandt:
op. citata)

*... non v’ha dubbio sulla coerenza dell’eccezionale dttivita da lui svolfa
in piu di quarantanni sulla unita di stile, d’ispirazione, di concezione...
Unita di concezione che presiede non solo all’'opera creativa ma anche a
quellaltra atfivit, non meno importante, che consiste nelle trascrizioni e
nelle revisioni, soprafttutto in quelle di Bach, come ha rilevato acutamente
per primo G.Pannain, scrivendo che, nelle trascrizioni bachiane, il grande
Giovanni Sebastiano e Busoni vivono sullo sfesso piano d’inferesse e di
emotfivitd.” (Guido M. Gatti in “Enciclopedia della Musica” Rizzoli Ricordi
-1972)

‘"Busoni, che sta fra due razze, essendo di padre italiano e di madre fede-
sca, sembrava predestinato ad essere un alfiere di un’arte internazionale,
ed in futfa la sua opera ha tentafo I'impossibile sintesi di Bach-Mozart-Liszt
con le sue nuova tendenze.”

(Alfred Einstein: “Breve sforia della musica“- ed. Rizzoli 1996 - ed. origi-
nale del 1948)

*Nella sua aspirazione a creare un «nuovo classicismo» rifugge da cerfe
fendenze della musica confemporanea, e pure futta la sua produzione ri-
senfe dei complessi sviluppi e dei problemi che tormentavano la musica
del fempo.”

omaggio a Ferruccio Busoni nel centenario della scomparsa

(Giacomo Manzoni: “Guida all’ascolto della musica sin-
fonica” - ed. Felfrinelli 1973)

“Aftivo anche come concertista di pianoforfe, nella sua
produzione [Vladigerov] predilige I'uso di elementi rifmi-
ci e melodici desunti dal folklore musicale bulgaro, che
impiega con procedimenti analoghi a quelli di Bartok. E
considerato il maggiore composifore bulgaro della sua
generazione.”

(alla voce “Vladigerov” in “Enciclopedia della Musica”
Rizzoli Ricordi - 1972)

FERRUCCIO BUSONI (1866-1924)
Dieci Preludi-Corali per organo di J.S.Bach
(1898)
trascritti per pianoforte solo

1. Komm, Gott, Schopfer, (Vieni, Dio, Creatore)
BWV667

2.  Wachet auf, ruft uns die Stimme BWV645
(Svegliatevi, la Voce ci chiama)

3. Nun komm, der Heiden Heiland BWV659
(Vieni ora, Salvatore delle genti)

4. Nun freut euch, lieben Christen BWV734
(Ora rallegratevi, cari cristiani)

5. Ichruf’ zu dir, Herr (lo t’invoco, Signore)
BWV639

6. Herr Gott, nun schleull den Himmel auf
BWV617 (Signore Dio, concedimi il Cielo)

7. Durch Adams Fall ist ganz verderbt BWV637
(Per l’errore di Adamo tutto é perduto)

8. Fuga su Durch Adams Fall ist ganz verderbt
BWV705

9. Indir ist Freude (In Te é la gioia) BWV615

10. Jesus Christus, unser Heiland BWV665
(Gesu Cristo, nostro salvatore)

FERRUCCIO BUSONI
Tanzwalzer op.53 (BV288) per orchestra
(1920)
trascrizione per pianoforte

di Michael Zadora

PANCO VLADIGEROYV (1899-1978)
XI Variazioni per pianoforte
sulla canzone popolare bulgara
“Gorda Stara Planina”

(“Superba vecchia montagna”) op.3
(1915-16)

IVAN DONCHEYV pianoforte

Ay

IVAN DONCHEYV

Ivan Donchev ¢ stato definifo da Aldo Ciccolini “artista di ecce-
zionali qualita musicali” e dalla critica infernazionale come
“raffinato”(Qobuz Magazine), “pieno di temperamento” (Darmstadter
Echo), dotafo di “tecnica impeccabile e incredibile capacita di emo-
zionare” (Il Cittadino).

Nato nella citta di Burgas (Bulgaria), intraprende lo studio del pia-
noforte all’etd di cinque anni con Julia Nenova e dopo fre anni
tiene il suo primo recital. A dodici anni vince il 1°premio al Con-
corso Nazionale “Svetoslav Obretenov” e debutta con I'Orchestra
Filarmonica di Burgas. Nel 1996 ¢ finalista al Concorso EMCY di
Dublino. A 16 anni vince il 1°premio al Concorso Infernazionale
di Musica Austro-Tedesca a Burgas, cui segue il debutto interna-
zionale alla Gasteig Saal di Monaco di Baviera. Poche settimane
piu fardi si aggiudica il Premio Speciale della Sociefa “Chopin” di
Darmstadt e una Menzione di composizione nell'ambito del Con-
corso Infernazionale *Carl Filisch” in Romania. In seguito Donchev
& regolarmente invitato a suonare in tutta Europa, Russia, Stati
Uniti, Messico e Asia. Tiene concerti alla Merkin Hall di New York,
al Conservatorio Ciajkowskij di Mosca, alla Geumanrae Hall di

Seoul, alla Boesendorfer Saal di Vienna, per la Societa Chopin di
Darmstadt, alla Holst Hall di Londra, alla Bulgaria Hall di Sofia e
poi ancora a Berlino, Oslo, Varsavia e in molte citta della Corea
del Sud e del Giappone. Parfecipa a importanti Festival, tra cui Fe-
stival de Radio France e La Folle Journée in Francia, Seiler Klavier
Festival in Germania, Krakow Piano Festival in Polonia, Apollonia
Music Festival in Bulgaria. In Italia suona a Milano (Sala Verdi per
la Societa dei concerti; Universitd Bocconi per Kawai in concerto),
Roma (per la IUC e la Filarmonica Romana), Bologna (Fondazione
Liszt), Firenze (Orsanmichele), Messina (Sala Laudamo), Taranto
(Teatro Orfeo), Osimo (Teatro La Nuova Fenice), Civitanova Piano
Festival, Festival dei Due Mondi di Spoleto e aliri.

Suona regolarmente con orchestre internazionali, tra cui New York
Festival Orch., Orch. Sinf. Rossini, Fil. Marchigiana, Roma3, Orch.
Sinf. di Bari, Orch. della Magna Grecia, Orch. da Camera Fioren-
tina, Burgas Phil., Kronstadf Philharmoniker, Pleven Philharmo-
nic, Nis Symph, Pazardzhik Symph., Jeonju Phil., Solisti di Za-
gabria, Bryansk Symph., Yucatan Symph. Orchestra. Collabora
con direttori quali D.Schweizer, N.Todorov, H.Hirai, D.Crescenzi,



M.Brousseau, B.Zurakowsky, A.Du Closel, Guem No-Sang,
A.Shaburov, G.Palikarov, S.Trasimeni, P.Romano e altri.

In ltalia vince i concorsi Citta di Stresa, Gran Prize Ecomusic di
Monopoli, Premio Seiler, Migliori Diplomati (Castrocaro), Premio
Sergio Fiorentino, Concorso Pian. Intern. Giuseppe Terracciano.
L'esecuzione a 19 anni della Sonata di Liszt gli vale il Premio Spe-
ciale al Concorso Infern. di Villafranca Tirrena. Nel 2008 vince il
XVIII Concorso Societd Umanitaria di Milano.

Incide i concerti di Ciajkowskij e, in prima mondiale, il Quadro
sinfonico concertante di V. Palumbo, a lui dedicato. Pubblica per
le efichette Rai Trade, Sheva Collection e Gega New. Le sue regi-
strazioni sono trasmesse dalle Radio France, Classica, Vaticana,
Radio3, e BNR. La sua registrazione con il violinista Ivo Stankov
delle Sonate di Beethoven ottiene 5 stars award della rivista Musi-
cal Opinion. Nel 2017 pubblica il CD “Live in Montpellier”, giudica-

to dalla critica come il recital piu interessante del Festival de Radio
France. Con la violinista Annabelle Berthomé incide per MUSO le
sonate di G. Bacewicz (4 stars del BBC Music Magazine).

E invitato in giuria di Concorsi Infernazionali e ha tenuto master-
class al Conservatorio di Mosca, al Brooklyn College di New York,
a Londra, in Giappone e in Corea del Sud.

Dal 2018 intraprende I'esecuzione infegrale delle 32 Sonate di Be-
ethoven in concerto.

Ivan Donchev & diplomato con il massimo dei vofi in Pianofor-
te, Musica da camera e Pianoforte Jazz. Fondamentale & stafo il
pluriennale perfezionamento con Aldo Ciccolini dal quale riceve il
premio “Sorrento Classica” e con il quale & stafo invitato a suonare
nella formazione di piano duo al Festival de Fenetrange in Francia.
Attualmente lvan Donchev & Docente di Pianoforte principale pres-
so il Conservatorio Statale “Stanislao Giacomantonio” di Cosenza.

razie alla cortesia del M° Carlo Ducci, il quale tra Firenze e Roma ha piu di duecento
pianoforti da noleggio, avrd un superbo Erard a Villa d’Este piu un bel Knaps (sic:
forse intendeva Kaps) che Ducci vuole prestarmi nel caso che ‘un pianista di prima
classe’ abbia voglia di suonare a due pianoforti con me.” Cosi scriveva Franz Liszt in una lettera alla
baronessa von Meyendorff, da Roma nel settembre 1878.

A Roma Liszt aveva cambiato piu volte abitazione ma aveva anche una dimora fuori citta, nella
Villa d’Este di Tivoli dove fu spesso ospite del Card. Hohenlohe dal 1866 in poi: era questa la sua
dimora preferita su ogni altra al mondo, tanto da chiamarla “il mio Eldorado”.

I costruttori di pianoforti in quegli anni facevano a gara per regalare a Liszt i loro strumenti ed
egli naturalmente non rifiutava mai: li dislocava nelle diverse dimore di Weimar, Budapest ¢ Roma
e talvolta 1i regalava agli allievi o li dava in uso ad amici che frequentava. Dalla lettera succitata
sembra pero che Liszt volesse noleggiare 1’Erard e che percio il pianoforte per la sua dimora preferita
I’abbia scelto personalmente. Fu forse per un motivo affettivo (aveva suonato quasi esclusivamente
sugli Erard durante tutta la sua carriera di virtuoso, dai 12 anni fino alle soglie dei 40 anni di etd) ma
forse anche per la qualita del suono, cosi chiaro e dal timbro liquido, caratteristico delle corde dritte
come quelle dell’arpa, o anche per la sobria eleganza del mobile, senza fiori, sfingi, protomi leonine,
pinnacoli e quant’altro, che “adornavano” i mobili secondo il gusto un po’ troppo pesante dell’epoca.
Lo teneva probabilmente nello studiolo di forma circolare che aveva nel piccolo appartamento
al piano superiore riservatogli dal Cardinale, nella “stanza delle rose”, cosi detta per via della
decorazione sul soffitto e della carta da parato, entrambi costellati di rose e scelti personalmente dallo
stesso Hohenlohe in omaggio all’amico (a quanto narra Nadine Helbig nelle sue memorie), perché
alludenti al miracolo delle rose di S.Elisabetta d’Ungheria cui Liszt era particolarmente devoto. La
il pianoforte doveva occupare quasi tutto lo spazio con i suoi 210 cm di lunghezza in una stanza di 3
metri o poco piu di diametro.

Questo coda Erard n. 36052 del 1862 fu poi effettivamente donato a Liszt dallo stesso Ducci,
importante e ricco commerciante di pianoforti ma anche musicista egli stesso, come testimonia un
passo dei “Ricordi su Liszt” scritti in terza persona (su richiesta del prof. Gino Tani che ne ha poi
curato la pubblicazione) da Filippo Guglielmi, il quale da giovane era stato allievo di Liszt per la
composizione ¢ lo aveva frequentato molto durante i suoi ultimi soggiorni tiburtini: “... un giorno
nello studio di Villa d’Este attendeva il Maestro un giovane valorosissimo pianista, il Rosenthal, che
il Liszt ebbe sempre caro... Era accompagnato dal padre, tipo caratteristico di israelita ungherese,
e stava esaminando con gli occhi accesi un magnifico Erard mandato in omaggio al Maestro dalla
Casa Ducci di Firenze”. Di tale pianoforte si erano perse le tracce per circa un secolo e solo ventisei
anni fa, nel 1991, fu rinvenuto in un istituto religioso di Roma dall’attuale proprietario che lo ha fatto
restaurare e, dopo essere rimasto esposto al Metropolitan Museum di New York per diversi anni, esso
si trova tuttora all’estero, a Vienna.

Il pianoforte dei nostri concerti ¢ il gran coda Erard n. 53283 del 1879. Questo e I’Erard di
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Il coda (210 cm) appartenuto a Liszt a Villa d’Este
(col particolare della gamba)

a "1
Il gran coda (247cm) del 1879 usato nei concerti
(col particolare della gamba)

Liszt, come si puo notare dalle due foto, sono molto simili: tastiera,
leggio, pedaliera a lira e tipologia del mobile sono gli stessi, le corde
sono ugualmente diritte ed anche la meccanica interna ¢ identica;
la differenza ¢ solo nelle gambe di tipo pit moderno, coniche con
scanalature in luogo di quelle sfaccettate esagonali (in uso fino a
circa il 1870), e poi nella terminazione della coda, qui piu squadrata
a causa della lunghezza maggiore (247cm), ed anche nei rinforzi
longitudinali del telaio di numero inferiore ma di sezione piu robusta.
Quello che piu interessa, comunque, € che la qualita del suono ¢
sostanzialmente la stessa. Il nostro si trovava in un istituto religioso
di Roma (Assunzione di V.le Romania, dove oggi ¢ 1’Universita
LUISS) ed il suo recupero ¢ stato intrapreso nel 1991; ¢ poi tornato a
suonare per la prima volta in pubblico nel 1992 (lo stesso anno in cui
fu annunciato il ritrovamento dell’Erard di Liszt); il recupero ¢ stato
poi ultimato nel 2002 (giusto nel 250° della nascita di Sébastien
Erard fondatore della fabbrica); attualmente ¢ di solito conservato
nel Centro Congressi Villa Mondragone dell’Universita di Roma2,
cui I’attuale proprietario (Ing. Giancarlo Tammaro) 1’ha concesso
in comodato al fine di mantenere lo strumento all’uso pubblico. La
data incisa sulla meccanica ¢ il 1879: dai registri della casa Erard
risulta non del Dicembre, come si pensava, ma dell’Ottobre 1879
e venduto nel Gennaio 1880: a questo si riferiscono la firma e data
(Janvier ’80) del collaudatore ed accordatore sul fianco del primo
tasto a sinistra. Se pure la sua costruzione non coincide con lo storico
concerto di Liszt del 30 Dicembre 1879 nella Sala del Trono della
Villa d’Este, coincide comunque con una data per lui importante:
quella della sua nomina a Canonico di Albano, nell’Ottobre dello
stesso anno, da parte del Cardinal Hohenlohe appena nominato
Vescovo di quella diocesi e casualmente 1’Erard dei nostri concerti
ha avuto ’onore di suonare, nel Dicembre 2006, in un concerto
pubblico ad Albano in presenza del nuovo Vescovo, allora appena
insediato, Mons. Semeraro.
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La storica fabbrica Erard

‘ @ - Perché suonare? Chi I’avrebbe ascoltata? Dal momento che non avrebbe mai potuto esibirsi
con un abito di velluto con le maniche corte, in concerto su un pianoforte Erard facendo correre
le dita leggere sui tasti d’avorio, e sentire intorno a sé, circondarla come una brezza, un mormorio

estatico, non valeva la pena di annoiarsi a studiare.” cosi pensava Emma Bovary nel romanzo di

Flaubert: era il 1856. Se oggi quasi nessuno, a parte gli addetti ai lavori, associa immediatamente il

nome Erard ad una fabbrica di pianoforti, a quel tempo dire Erard era come dire “il pianoforte da

concerto”, e non solo in Francia ma in tutto il mondo musicale.

11 marchio Erard per quasi tutto il secolo XIX, ha costituito quanto di meglio poteva offrire la
tecnologia del pianoforte ed ¢ stato lo strumento di grandissimi pianisti ed autori. Va poi ricordato
che il binomio Liszt-Erard ¢ un classico nella storia del pianoforte, in quanto Liszt ¢ stato per
moltissimi anni quello che oggi si chiamerebbe il “testimonial” di questo marchio, fin da quando nel
1823, fanciullo prodigio di 11 anni, arrivo a Parigi con il padre e capitd in albergo proprio davanti
alla fabbrica di Erard, il quale prese sotto la sua protezione, non proprio disinteressata, il “piccolo
Litz” (come lo chiamarono allora a Parigi) e gia nel 1824 gli combino una tournée a Londra, per
presentare agli inglesi i nuovi pianoforti a doppio scappamento — da poco inventato e brevettato
dallo stesso Erard — e con tastiera di 7 ottave, in sostanza i primi pianoforti moderni. I pianoforti di
Erard erano non solo all’avanguardia per concezione tecnica ma anche molto robusti, in grado di
sopportare I’irruenza virtuosistica di Liszt ormai diventato uomo e concertista acclamato e richiesto
in tutto il continente. Forse proprio la sicurezza di questa grande superiorita sulla concorrenza causo
indirettamente la decadenza della storica fabbrica parigina: dopo la morte del fondatore Sébastien nel
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1831 e del nipote Pierre nel 1855, non si curo piu la ricerca di perfezionamenti ed il piano Erard di
fine ‘800 primi ‘900 ¢ ancora sostanzialmente uguale a quello del 1830-40 su cui suonava il giovane
Liszt: con il telaio in legno rinforzato da longheroni di acciaio (invece che in unica fusione di ghisa)
e con le corde tutte dritte e parallele, tra loro ma anche alle venature del legno della tavola armonica.
Qualcuno sostiene si sia trattato di una scelta estetica, orientata cio¢ a mantenere la particolare bellezza
del suono. Dal punto di vista commerciale talvolta la sola qualita non paga e a lungo andare quella si
rivelo una scelta sbagliata che, unita agli alti costi di una fabbricazione di qualita elevatissima e quasi
artigianale, decreto il declino e poi la scomparsa della storica fabbrica parigina nei primi decenni del
900, complice anche la fatidica “crisi del ‘29”. Ditte di tradizione molto piu recente avevano intanto
colmato il distacco e preso col tempo il sopravvento. Rimanevano anche nel ‘900 alcuni estimatori
del suono dell’Erard, e pure importanti, se ¢ vero che il celebre pianista Ignaz Paderewski in America,
per motivi strategici, suonava lo Steinway ma in Europa pretendeva I’Erard e se ancora intorno al
1950 Alberto Savinio si permetteva di definirlo “il pianoforte piu delicato, piu «pianistico» che ci
sia”, evidentemente proprio per la qualita del suono che i potenti pianoforti moderni non possono
avere.

Erard non esiste pitt da quasi un secolo: rimane comunque un marchio che ha segnato indelebilmente
la storia del pianoforte.
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