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Questa prima edizione del Festival di musica barocca si propone con la speranza e l’ambizione di essere poi trasformata in un appuntamento stabile, di alto livello culturale e di sicuro richiamo internazionale. Aspirazione ad uno standard non comune e ad un contesto d’eccezione, cui vuole alludere anche la scelta del titolo, «Le feste di Apollo», che ripropone quello dei festeggiamenti teatrali realizzati a Parma nel 1769 in occasione del matrimonio tra il duca Ferdinando di Borbone e Maria Amalia d’Austria.

La rassegna si inserisce, arricchendolo, nel contesto più ampio del Festival Verdi e si realizza grazie all’apporto di diversi soggetti, pubblici e privati, che con ammirevole intesa si sono uniti, nell’interesse di tutti, per offrire a coloro che amano la musica una manifestazione di grande rilievo. 

L’occasione si rivela propizia anche per esaltare le potenzialità della Casa della Musica, che è nata con il proposito di riunire in un unico luogo musica e studio, spettacolo e ricerca intrecciati in un connubio fecondo. Durante il Festival, infatti, non si ascolterà solo musica, ma si parlerà di cultura musicale in senso più ampio, grazie ad una articolata rassegna di incontri seminariali e di presentazioni che introdurranno gli eventi musicali.

Un ringraziamento particolare vada a tutti coloro che hanno contribuito all’avvio del Festival ed in particolare al prof. Francesco Luisi, dell’Università degli Studi di Parma, che in qualità di direttore artistico ha ideato e realizzato questa nuova impresa, infondendovi grande passione e competenza.

Il Sindaco di Parma
Elvio Ubaldi

L’accostamento sempre più frequente e convinto alla musica barocca da parte del grande pubblico è un fenomeno relativamente recente che può vantare frequentazioni più o meno lunghe e consolidate a seconda dei luoghi, delle tradizioni culturali, degli eventi occasionali verificatisi nel tempo. 

A Parma, terra eletta della tradizione musicale verdiana, buoni motivi spingono oggi ad accreditare quel fenomeno collocando un Festival di musica barocca all’interno del Festival Verdi. «Un festival nel festival», insomma, che sostiene soprattutto l’idea di aprire una finestra sui fasti musicali sei-settecenteschi che costituiscono il retroterra culturale a cui Verdi apparteneva.

Si vuole indagare la storia, si tratta di individuare la natura degli orientamenti, la derivazione genetica di un’arte che si modella con caratteri assolutamente peculiari e forti. Ne consegue che si intende animare una frequentazione ai concerti con esigenze e aspettative diverse: il puro ascolto musicale, orientato verso la rievocazione di immagini e sensazioni già viste e prodotte, si vuole sostituito - crediamo con profittevole esito - da attese costruite minuziosamente dalla nuova estetica della ricezione che guarda alla fenomenologia complessa della cultura musicale, ai suoi rapporti con il costume e con la società, al sapere in generale.

La nuova esigenza maturata nel pubblico è in realtà una estensione dei parametri intellettuali assunti dai musicisti esecutori di musica barocca. Difatti chi si occupa oggi dell’interpretazione della musica sei-settecentesca è un musicista intellettuale che ha dimesso qualunque presunzione di conoscere e saper leggere la musica per assumere la difficile via della restituzione in chiave critica e filologica dell’opera musicale.

Gli ultimi decenni sono stati testimoni di una straordinaria fioritura di interesse per la filologia musicale e sempre più di collaborazione tra studiosi ed esecutori: questi ultimi comprendono ora la necessità della ricerca e del ricorso alle fonti teoriche per una resa plausibile dell’esecuzione in chiave storica. Perciò considerano imprescindibili gli aspetti dell’intonazione originale, l’uso di strumenti d’epoca o in copia fedele, la realizzazione improvvisa delle armonie sul basso continuo, la tecnica degli abbellimenti e dei passaggi secondo la tradizione delle diverse scuole, la ricerca delle sonorità rapportate agli ambienti dell’epoca; ma anche mutuano ulteriori risorse critiche maturate in altre

sedi di studio attraverso la frequentazione dei testi antichi, della documentazione d’archivio, degli epistolari, delle cronache; e ancora si avvalgono dei risultati dell’analisi musicale, dello studio della poesia per musica, esaminano le tendenze sociali, letterarie e artistiche su cui si modellano gli ambienti culturali europei che decidono sulla destinazione della musica, sulla sua fruizione, sul meccanismo della ricezione.

L’esecutore promuove dunque un’azione personale che parte dal recupero della varietà dei codici linguistico-musicali dello stile cosiddetto barocco e ha come fine la restituzione fedele dell’opera d’arte; quest’ultima tuttavia compendia una visione multiforme della frequentazione culturale, considerata come mezzo più idoneo all’esercizio quotidiano del bello e della filosofia. L’intellettuale sente così l’urgenza di forgiare altri intellettuali come materializzazione del suo immaginario, progettando la ricreazione di uno spazio peculiare per la musica, considerata      sulla scorta del pensiero antico - come metafora di perfezione. In questo caso, tuttavia, la metafora discende da un comportamento mentale tutto umanistico che delinea l’arte musicale su un ideale arco di sviluppo segnato dalle grandi conquiste dell’armonia tonale in grado di delineare la perfezione espositiva dell’invenzione su basi concettuali di logica e di retorica.

E gli intellettuali che si materializzano davanti all’esecutore di musica barocca sono i fruitori stessi dell’esecuzione, i frequentatori dei concerti, il pubblico formatosi negli spazi ricreati per la musica del passato. Inevitabilmente si tratta di un pubblico chiamato a interpretare un ruolo nel circuito della comunicazione assumendo uno stato di ricezione attiva e consapevole: ne discende la necessità di seguire il percorso compiuto dall’esecutore-ricercatore, di appropriarsi delle stesse conquiste raggiunte in seno alla prassi esecutiva in ordine all’interpretazione critica e storica, di essere messo a parte della normativa riscoperta e utilizzata ai fini di una restituzione quanto più possibile fedele. L’ascoltatore deve necessariamente diventare un po’ musicologo per esercitare - vuoi anche limitatamente - l’esercizio critico, esattamente come fa oggi l’intellettuale visitatore della mostra di pittura che si trasforma un po’ in storico dell’arte e tenta con sufficienti mezzi di affrontare decorosamente il giudizio critico sull’opera pittorica.

Per tutti questi motivi, la rassegna di musica barocca - posta

sul transito storico che rievoca le mitiche frequentazioni apollinee che hanno contraddistinto il punto più alto della cultura barocca a Parma all’epoca dei Borbone - si svolge «in concerto e in discussione»: «in concerto» presenta infatti performances tra le più accreditate, con la partecipazione di artisti, strumentisti, cantanti e direttori tra i più acclamati e apprezzati dal pubblico e dalla critica; «in discussione» pone invece le tecniche utilizzate, i percorsi seguiti nell’operazione di restituzione fedele del testo, il livello di interpretazione raggiunto su basi di rispetto della prassi esecutiva coeva, l’uso degli strumenti e delle giuste sonorità, l’impiego della vocalità corretta, l’aderenza agli stili e il grado di comunicabilità raggiunto.

La discussione sarà ovviamente guidata da docenti universitari specialisti del settore che terranno seminari aperti su problematiche varie connesse alla prassi esecutiva, all’intonazione, al diapason, all’organologia, ai repertori, agli stili, alle fonti della musica barocca.

I concerti e i seminari saranno preceduti da un incontro assai significativo per la cultura della città: la presentazione della registrazione video relativa alla Passione di Gesù Cristo, azione sacra su testo di Pietro Metastasio, con musica di Giovanni Paisiello. La realizzazione, prodotta dalla Televisione Svizzera di lingua italiana con il concorso dei Solisti e del Coro della Radio Svizzera Italiana e del gruppo strumentale «I Barocchisti» sotto la direzione di Diego Fasolis, è basata sulla revisione moderna di Francesco Luisi realizzata a fronte dei manoscritti inediti esistenti, fra cui quello della Biblioteca Palatina di Parma.

L’operazione inaugura l’attività di un settore di ricerca connesso al Festival «Le feste di Apollo»: si intende recuperare all’ascolto musiche inedite e rare legate alla cultura dell’ambiente e si crede nel contempo di poter rendere un contributo alla conoscenza della musica a Parma e nel suo territorio tra Sei e Settecento. Individuate perciò le opere da studiare e da restituire in concerto, sarà avviata la fase di revisione moderna e di esecuzione in coproduzione con Enti e gruppi musicali.

Il Direttore artistico
Francesco Luisi

L’inedito
Mercoledì 7 maggio, ore 21
Sala dei Concerti della Casa della Musica
Presentazione della registrazione video relativa alla

La Passione di Gesù Cristo
Azione sacra su testo di Pietro Metastasio, musica di Giovanni Paisiello,

 revisione di Francesco Luisi. 

Realizzazione a cura dei Solisti e Coro della Radio Svizzera, Lugano 

e del gruppo strumentale «I Barocchisti» diretti da Diego Fasolis, 

in coproduzione con la Casa della Musica - Comune di Parma 

e la Fondazione Teatro Regio di Parma. 

Videoregistrazione realizzata dalla Televisione Svizzera di lingua italiana, Lugano.

Direttore

DIEGO FASOLIS
Primo violino: Duilio Galfetti
Regia

MANDO BERNARDINELLO
Solisti 

Pietro: Roberta Invernizzi soprano 

Maria Maddalena: Silvia Piccollo con la voce di Alla Simoni soprano

Giovanni: Luca Dordolo tenore

Giuseppe d’Arimatea: Josè Fardilha baritono

Ingresso libero

Si tratta di un’opera di straordinario valore musicale e drammaturgico, una sorta di oratorio restituito a una funzione di «azione» per mezzo della quale lo spettatore rivive la Passione filtrata dal racconto commosso, partecipe e umanizzato dei fedelissimi Giovanni, Maria Maddalena e Giuseppe d’Arimatea al discepolo Pietro, angosciato rinnegatore assente dalla tragica scena del Calvario. Straordinaria, nell’opera, è la presenza del coro (in realtà doppio coro a otto voci) che assume una funzione di commento integrata all’azione; ma ancora più straordinaria è la presenza del clarinetto «obbligato» nella tessitura corale, a motivo di una ricercata fusione di timbri inusuali all’epoca e probabilmente giustificati dalla disponibilità di un clarinettista virtuoso.

Il lungo monologo di Pietro in apertura dell’opera è una pagina di straordinario vigore drammatico, una concertazione esemplare tra solista, orchestra e coro, chiamato quest’ultimo a interloquire in guisa di personaggio. Il livello dell’orchestrazione e dell’invenzione tematica strumentale offre un sussidio ad ogni situazione vocale in una ricerca continua e mai disattesa della fusione ideale delle sonorità che già individua la funzione dell’orchestra classica.

 

La proiezione del video sarà preceduta da una presentazione a cura di

Diego Fasolis e Francesco Luisi 

Interverranno: 

Paolo Fabbri (Università di Ferrara) 

e Renato Di Benedetto (Università di Napoli)

I concerti
Lunedì 12 maggio, ore 21
Auditorium Paganini
La dinastia Bach
Non è infrequente nella storia della musica imbattersi in una famiglia di artisti: fin dai tempi più lontani della storia documentata emerge una sorta di trasmissione del sapere collegata al passaggio ereditario, in virtù di fattori naturalmente favorevoli alla frequentazione familiare dell’arte che si trasformano talvolta in condizione genetica. Oggi si parla di «figli d’arte», nel passato si sarebbe piuttosto detto «figli d’artigianato». Difatti la condizione primaria del passaggio del testimone dal padre al figlio avveniva per via di un quotidiano esercizio musicale a cui il figlio-discente non poteva sottrarsi, vuoi per aver ereditato il talento paterno, vuoi per motivi di opportunità che gli avrebbero comunque fruttato una posizione professionale garantita dal genitore.

Tutto ciò è particolarmente accentuato nella cultura musicale tedesca dell’epoca barocca e diventa esemplare a proposito della numerosa famiglia Bach. Il più grande fra tutti, Johann Sebastian, non è il capostipite, ma è egli stesso figlio, nipote e pronipote di artigiani della musica che affondano le loro radici nella grande tradizione tedesca dei maestri cantori, degli organisti, dei maestri di cappella: le attuali conoscenze documentano in linea diretta il bisavolo Veit Bach, fornaio e suonatore di Cythringen vissuto nel Cinquecento. Johann Sebastian (1685-1750) fu figlio minore, con altri tre fratelli pure musicisti, di Johann Ambrosius; e a sua volta divenne padre di venti figli (sette avuti dal primo matrimonio con Maria Barbara Bach, e tredici dal secondo matrimonio con Anna Magdalena Wilcke); per almeno sei di essi è ampiamente testimoniata una ottima attività di musicisti esecutori e compositori. Due di questi, Wilhelm Friedemann (1710-1784) e Carl Philipp Emanuel (1714-1788) sono presenti nel concerto odierno assieme al nipote Wilhelm Friedrich Ernst (1759-1845), figlio di Johann Christoph Friedrich. Sono rappresentate così tre generazioni bachiane, diverse tra loro eppure legate da una solida appartenenza alla tradizione compositiva di famiglia.

La genialità impressa all’arte contrappuntistica e della fuga da Johann Sebastian è condizione primaria di un linguaggio musicale di base che raggiunge vette insuperate nella sua arte, ma è anche usuale esercizio di composizione ed esecuzione nei discendenti formatisi alla sua scuola. La decisa adesione alla nuova concezione armonica, maturata nella definizione della scala temperata e della tonalità moderna, è un dato acquisito per i figli di Johann Sebastian e diventa una base su cui sperimentare altre soluzioni armoniche, nuove modulazioni, nuove invenzioni. Il concetto di sonorità barocca, la strumentalità, il concertato sono elementi del linguaggio musicale ereditato e costituiscono il punto di partenza per soluzioni stilistiche più avanzate e più confacenti al gusto rococò e poi a quello neoclassico.

Il concerto mette in evidenza la maturazione degli stili e l’adeguamento dei compositori al gusto corrente, pur nel rispetto di una solida tradizione compositiva caratterizzante della «dinastia Bach»: il viaggio si compie attraverso un repertorio che ha come base comune la forza espressiva dello stile concertato, la varietà delle soluzioni d’insieme, la sperimentazione dei timbri orchestrali in alternanza o a sostegno delle voci soliste e corali, la scrittura disciplinata a fini altamente artistici.

 Nancy Argenta, soprano

Claudia Schubert, contralto

Jeremy Ovenden, tenore

Klaus Martens, basso

Coro della Radio Svizzera, Lugano

I Barocchisti

primo violino: Duilio Galfetti
direttore 

Diego Fasolis

Johann Sebastian Bach

1685-1750

Eolo soddisfatto, cantata per soli, coro e orchestra BWV205:
«Zerreisset, zersprenget, zertrümmert die Guft» (1725)

Wilhelm Friedemann Bach

1710-1784

Sinfonia in re minore per flauti e archi F65 (1758)

Adagio - Allegro e forte

Wilhelm Friedrich Ernst Bach

1759-1845

Vater unser, per soli, coro e orchestra
------------

Carl Philipp Emanuel Bach

1714-1788

Magnificat per soli, coro e orchestra Wq215 (1749) 
Presentazione al pubblico di Paolo Fabbri
Diego Fasolis
Ha studiato a Zurigo organo con Erich Vollenwyder, pianoforte con Jürg von Vintschger, canto con Carol Smith e direzione con Klaus Knall, ottenendo quattro diplomi con distinzione. Ha seguito, tra numerosi corsi con docenti di fama internazionale, lezioni di organo e improvvisazione a Parigi con Gaston Litaize e corsi di prassi esecutiva antica con Michael Radulescu a Cremona. È titolare di diversi premi e lauree internazionali: Primo premio Stresa, Primo premio e borsa di studio «Fondazione Migros-Göhner», «Hegar Preis», Finali del Concorso di Ginevra. Come organista ha eseguito a più riprese le integrali di Bach, Buxtehude, Mozart, Mendelssohn, Franck e Liszt. Dal 1986 collabora in seno alla RTSI quale musicista e direttore e dal 1993 è Direttore del Coro della RTSI e dal 1988 de «IBarocchisti».

Dirige regolarmente l’Orchestra della Svizzera Italiana e ha rapporti di collaborazione come maestro ospite con complessi di primo piano internazionale tra i quali: RIAS Kammerchor Berlin, Sonatori de la Gioiosa Marca, Concerto Palatino, Orchestra e Coro dell’Arena di Verona, Orchestra Accademia e Coro della Filarmonica della Scala di Milano, Orchestra e Coro del Teatro dell’Opera di Roma, Orchestra da Camera di Basilea.

Diego Fasolis, ritenuto uno dei più interessanti interpreti della sua generazione, unisce alla versatilità e al virtuosismo un rigore stilistico apprezzato dal pubblico e dalla critica internazionali, che lo seguono nella sua attività concertistica e tramite registrazioni radiofoniche, televisive e discografiche, insignite coi più ambiti riconoscimenti dalla stampa specializzata. Per le sue conoscenze in campo vocale e strumentale è spesso ospite di associazioni musicali quale direttore, docente e membro di giurie internazionali.

Coro della Radio Svizzera, Lugano
Il Coro della Radio Svizzera di Lugano è stato fondato nel 1936 da Edwin Löhrer e ha raggiunto rinomanza mondiale con registrazioni radiofoniche e discografiche relative al repertorio italiano tra Cinque e Settecento; è oggi unanimemente riconosciuto come uno dei migliori complessi vocali a livello internazionale.

Il Coro si presenta in formazioni variabili da gruppi madrigalistici fino a una sessantina di cantanti provenienti da varie nazioni, ed è principalmente orientato all’esecuzione di musica rinascimentale e barocca. Dopo oltre quarant’anni di direzione con Edwin Löhrer, dieci con Francis Travis e tre con André Ducret, il Coro è diretto dal 1993 da Diego Fasolis, che ha sviluppato una ulteriore, ricca produzione concertistica e discografica.

L’ampia produzione discografica, con «I monumenti dell’arte vocale italiana», la nuova Löhrer Edition e con le incisioni dirette da Fasolis, ha raccolto il plauso della stampa specializzata, oltre a numerosi prestigiosi riconoscimenti tra cui Dischi d’oro, Diapason d’or, R10, Stella di Phonoforum, Dischi del Mese Altemusicaktuel, 5 Diapason, Nomination Grammy Award, finale Fondazione Cini, A di Amadeus...

Il Coro è dal 1998 ospite previlegiato del Festival delle Fiandre a Bruges, dove ha eseguito l’integrale dei Mottetti di Bach, il Vespro della Beata Vergine di Monteverdi, il Messia di Händel e l’Orfeo di Monteverdi. Nel 2003 sarà di nuovo invitato con l’Israele in Egitto di Händel.

Direttori ospiti di grande prestigio hanno lodato le qualità musicali e tecniche del complesso, che grazie alla struttura flessibile si trova a suo agio dal madrigale all’opera lirica. Pure il repertorio fino ai nostri giorni è frequentato con parecchie prime esecuzioni.

Negli ultimi anni hanno collaborato con il coro, tra gli altri, R. Clemencic, M. Corboz, S. Baudo, T. Koopmann, R. King, G. Leonhard, A. Lombard, J. C. Malgoire, F. Näf, A. Parrott, M. Radulescu, H. Rilling, N. Rogers, I. Karabchewski, M. Venzago. 

I Barocchisti
Il complesso raccoglie l’eredità della Società Cameristica di Lugano, che a partire dagli anni ’50, sotto la guida di Edwin Löhrer, ha svolto un’attività fondamentale per il recupero delle opere vocali e strumentali del Barocco ottenendo successi concertistici e discografici di livello mondiale (tra cui vari dischi d’oro).

Primo violino è l’artista svizzero Duilio Galfetti (noto per le sue incisioni Warner/Teldec). 

Il complesso si presenta in formazioni variabili da 5 a 26 elementi, tutti rinomati virtuosi svizzeri e italiani con una solida preparazione culturale e strumentale e con una propria attività solistica riconosciuta a livello internazionale. I musicisti provengono da varie esperienze con i maggiori complessi barocchi d’Europa. 

Il carattere latino delle esecuzioni, improntate al virtuosismo e al ritmo, equilibrati da una costante melodicità espressiva, stimola il plauso del pubblico e della critica, che sin dalle loro prime apparizioni ha scritto in termini entusiastici del complesso.

Unitamente al Coro della Radio Svizzera, in questi ultimi anni, sotto la direzione di Diego Fasolis, ha realizzato diverse produzioni concertistiche e discografiche pluripremiate dedicate a Händel, Vivaldi, Bach, Galuppi, Scarlatti. 

Per la Casa discografica svizzera Claves ha realizzato nel 2000 un cd dedicato ai Concerti di Vivaldi per flauto dolce con il virtuoso zurighese Maurice Steger, che ha pure raccolto ampi consensi e premi discografici (10 Répertoire, 5 Diapason, Disco del Mese…). Il cd Chandos Il Mondo alla roversa è stato insignito del premio Vivaldi della Fondazione Cini di Venezia. In uscita è ora una innovativa versione con archi e fiati delle Quattro Stagioni di Vivaldi e l’integrale delle Suites di Bach.

Lunedì 19 maggio, ore 21
Sala dei Concerti della Casa della Musica
Un meraviglioso clamore
 

Tra gli elementi caratterizzanti della musica barocca detiene un posto particolare e privilegiato la sonorità dei fiati. Eredi di una tradizione antica che poneva il loro ruolo al vertice delle esigenze celebrative della corte - rappresentando la cornice sonora della scena del principe e allo stesso tempo evocando fasti ed eventi trionfali durevoli nella memoria - gli strumenti a fiato imprimono un deciso carattere timbrico alle esecuzioni musicali e conquistano una loro posizione autonoma nel repertorio della canzone strumentale. Il passaggio dalle Intrade, composizioni peculiari per fiati a cui è demandato l’annuncio di eventi e di atti ufficiali di palazzo, alla Canzone da sonar segnala l’apprezzamento delle possibilità tecnico-espressive da parte di compositori che provvederanno ben presto al loro inserimento nelle sinfonie d’introduzione e nel concertato. Alcuni strumenti risultano esaltanti per la loro capacità di fusione timbrica con le voci, altri meravigliano per le possibilità tecniche messe in campo. Il suono ora cupo ora ovattato e carezzevole dei tromboni barocchi bene si adegua al contesto vocale specie se polifonico, ma può anche fungere da base sonora alla ricca fioritura musicale posta in atto dai cornetti. Questi ultimi sviluppavano una tecnica sorprendente, frutto di una lunga tradizione esecutiva che già a partire dal Quattrocento aveva prodotto veri e propri virtuosi acclamati e ricercatissimi. Nel Seicento tale tradizione tendeva lentamente ad esaurirsi, sia per mancanza di una vera e propria scuola, sia per le reali difficoltà tecniche che l’esecutore doveva superare di fronte alle sempre crescenti esigenze esecutive imposte dai repertori. Curiosamente lo strumento finì con l’essere sostituito dal violino: alcune raccolte dell’epoca riportano sul frontespizio l’indicazione significativa «Sonate per cornetto o violino», attestando una prassi sempre più consolidata della sostituzione in favore dello strumento ad arco, ugualmente agile e certamente più disponibile. 

Il passaggio dal cornetto al violino nella prassi esecutiva è tuttavia significativo di una omologazione a livello tecnico che induce a riconoscere per questo strumento a fiato il raggiungimento di una tecnica strabiliante non facilmente perseguibile. La performance offerta dal Concerto Palatino dimostrerà ampiamente il livello tecnico raggiunto dall’ensemble dei fiati, esibendo un repertorio vario e di diversa estrazione eseguito nello stile del tempo, con sonorità originali, con uso di diminuzioni e abbellimenti che rappresentarono allora come oggi non solo la caratterizzazione espressiva, ma soprattutto l’individualità dell’esecuzione, il ruolo dell’artista interprete, il livello del suo gusto musicale.

Concerto Palatino

Bruce Dickey e Doron David Sherwin, cornetti

Imen Van Mechelen, Charles Toet e Wim Becu, tromboni

Liuwe Tamminga, organo

Alessandro Orologio

ca. 1555-1633

Intrada (Helmstaedt, 1597) 
Francisco Guerrero

1528-1599

Dios los estremos condena à 5
Adios mi amor à 5
Los reyes siguen à 4
Ottavio Bargnani

Sec. XVI 

Canzon à 5 (Milano, 1611)

Francesco Usper

1570 ca - 1641

Io son baciat’in un momento à 5 (Venice, 1604)

Samuel Scheidt

1587 - 1654

Canzon Belgicam à 5 (Hamburg, 1621)

Girolamo Giacobbi

1567 - 1629

Quasi cedrus à 5 (Venice, 1609)

Johann Vierdanck

1605 ca - 1646

Sonata worin die Melodie des Liedes: «Als ich einmal Lust bekam» 
ist enhalten, mit drey Trombonen und zwey Cornetten (Rostock, 1641)

__________

Samuel Scheid

1587 - 1654

Intrada à 5 (Hamburg, 1621)

Johann Hermann Schein

1586 - 1630

Paduana
Gagliarda
Corrente
Allemand
Tripla
Ruggier Trofeo

1550 - 1614

Canzon à 4 (Milan, 1613)

Francisco Guerrero

1528 - 1599

Tu dorado cabello à 3
Antes que comis a Dios à 4
Christoph Strauss

1580 -1631

Eripe me, Domine à 5 (Vienna, 1613)

Samuel Scheidt

1587 - 1654

Canzon à 5 super Intradam Aechiopicam (Hamburg, 1621)

 

Presentazione al pubblico di Patrizio Barbieri

Bruce Dickey 
Ha iniziato i suoi studi come trombettista e flautista, coltivando poi l’interesse per la musica antica presso l’Indiana University School of Music. Dopo un anno di studio del flauto alla Schola Cantorum Basiliensis di Basilea (Svizzera), diviene insegnante di cornetto nella stessa istituzione.

Molti anni di esibizioni con le più grandi personalità nel campo della musica antica (Jordi Savall, Andrew Parrott, Nickolaus Harnoncourt, Gustav Leonhardt, Ton Koopman, Monica Huggett, Philippe Herreweghe ed altri) hanno contribuito a costruire le solide basi di quella che sarebbe divenuta la sua principale attività, l’ensemble del Concerto Palatino.

Oltre che per le sue esibizioni, Dickey è particolarmente richiesto in qualità di insegnante di cornetto e come specialista di musica del XVII secolo. Tiene regolarmente lezioni alla Schola Cantorum Basiliensis di Basilea, ed ha insegnato alla Royal Conservatory de l’Aia, all’Accademia Chigiana di Siena, all’Early Music Institute dell’Università dell’Indiana, così come in altri atenei statunitensi e canadesi.

È attivo dal punto di vista della ricerca intesa nell’ambito della pratica esecutiva ed ha pubblicato, insieme a Michael Collver, un catalogo sul repertorio musicale per cornetto. Nel 1981 si trasferisce in Italia con lo scopo di accostarsi maggiormente alle origini e al materiale originario del suo strumento e della sua musica. Al momento vive a Bologna, dove ha fondato il Concerto Palatino.

Charles Toet 
Nato a l’Aia, dove studia trombone con Anner Bijlsma (senior) al Royal Conservatory, si specializza in musica antica e trombone barocco, disciplina che attualmente insegna nella medesima istituzione così come presso la Musikhochschule di Trossingen in Germania e alla Schola Cantorum Basiliensis di Basilea.

È frequentemente richiesto per seminari di trombone barocco. Al momento si divide tra l’esecuzione della musica del XVII secolo con il Concerto Palatino ed il repertorio classico e romantico eseguito con strumenti originali del periodo, collaborando con l’Orchestre des Champs Elysées (Philippe Herreweghe), La Petite Bande (Sigiswald Kuijken) e la Amsterdam Baroque Orchestra (Ton Koopman). 

Numerosi sono i concerti e le registrazioni con Bruce Dickey e altri gruppi, oltre che con il Concerto Palatino, The Taverner Players of London, l’Hilliard

Ensemble, la Syntagma Musicum di Amsterdam, Hesperion XX, La Petite Bande, la Amsterdam Baroque Orchestra e l’Orchestre des Champs Elysées.

Concerto Palatino
Da oltre una decina d’anni il Concerto Palatino ha dimostrato di essere uno dei migliori gruppi nel riproporre il cornetto e il trombone barocco. Applauditissimi concerti e apprezzate registrazioni hanno garantito grande consenso da parte del pubblico, stimolando gli artisti più giovani allo studio di questi strumenti a dir poco sconosciuti non più di una generazione fa.

Il cornetto fu un tempo considerato «il più perfetto tra tutti gli strumenti», ma cadde inesorabilmente nell’oblio prima di essere riscoperto intorno al 1950. Il suo suono caldo e vicino a quello della voce umana e la sua vivacità hanno decretato la sua perfetta compatibilità con il trombone. Per oltre duecento anni, dall’inizio del XIV secolo sino a metà del XVII secolo, entrambi gli strumenti erano impiegati nell’intrattenimento di corte, nelle feste di palazzo e nelle chiese, capaci di creare melodie di rara bellezza.

I nomi Bruce Dickey e Charles Toet sono praticamente sinonimi nell’ambito della rivisitazione in chiave moderna dell’uso del cornetto e del trombone barocco ed entrambi hanno il merito degli enormi progressi che si sono fatti negli ultimi vent’anni nello studio e nell’utilizzo di questi strumenti. La loro collaborazione dura ormai da venticinque anni ed insieme hanno insegnato ed istruito una generazione intera di musicisti, molti dei quali fanno attualmente parte del Concerto Palatino.

Il gruppo prende il nome da un ensemble storico di cornetti e tromboni esistente oltre duecento anni fa a Bologna sotto il nome de Il concerto palatino della Signoria di Bologna. L’insieme principale è costituito da due cornetti e tre tromboni. Tale formazione è tuttavia ampliata frequentemente con presenza di ottoni, archi e cantanti, a seconda della performance.

Il Concerto Palatino collabora frequentemente con altri gruppi di tutto prestigio, in particolare con: Cantus Cölln (Konrad Junghänel), il Collegium Vocale Ghent (Philippe Herreweghe), Tragicommedia (Steven Stubbs e Erin Headdly), l’Amsterdam Baroque Orchestra (Tom Koopman) e il Bach Collegium Japan (Masaki Suzuki).

Oltre alle note registrazioni di esecuzioni delle musiche di Schütz, Gabrieli e Monteverdi annovera quelle dei Vespri di Marianna di Francesco Cavalli, la Missa Maria Concertata di Christoph Strauss, e la Missa sine nomine di Palestrina, giunta fino a noi grazie ad un manoscritto di Bach. Le numerose registrazioni per la EMI Reflexe, Accent, Harmonia Mundi France, hanno riscosso un enorme successo, specialmente la magistrale raccolta, in collaborazione con Cantus Cölln, che comprende i Vespri di Monteverdi e Rosenmüller, i Psalmen Davids di Schütz, la Selva Morale di Monteverdi, ed hanno vinto numerosi premi come il Diapason d’Or, il Cecilia e il Grammophone Record dell’anno.

Giovedì 22 maggio, ore 21
Sala dei Concerti della Casa della Musica
Serenissimi concenti
I caratteri evidenti della musica barocca insistono sul concetto di colore, di luce, di splendore, di contrasto, di forma. Tutto ciò costituisce il riflesso di un ambiente, di uno sfondo culturale e sociale, di una architettura, di una umanità. Nessuna città più di Venezia fu idonea ad essere rappresentata attraverso la musica. La sua musica. Essa interpreta le attese, traduce la realtà in mito, materializza aspirazioni collettive, definisce il gusto e realizza lo stile di vita.

Ambiente aperto ad ogni innovazione culturale, con una peculiare vocazione per il teatro musicale e non, per la festa di palazzo e di piazza fin da tempi remoti, Venezia aveva convogliato quel suo senso dello splendore già nella cappella ducale di San Marco al servizio della liturgia; aveva promosso la più ampia diffusione della pratica musicale coinvolgendo perfino le Scuole Grandi; aveva chiamato al servizio della Serenissima Repubblica i migliori organisti, strumentisti e compositori favorendo una produzione musicale che sarebbe stata appannaggio di tutta la città; aveva favorito lo sviluppo musicale all’interno delle Istituzioni di pia accoglienza; aveva dato vita ai primi teatri pubblici; aveva reso sonori gli ampi saloni del patriziato lagunare.

La serata presenta musica della prima metà del Settecento, scegliendo nel repertorio di vari autori - da Albinoni, a Vivaldi, a Galuppi a Platti ​- tutti particolarmente significativi dello stile veneziano, che percorre le varie forme acclarate della sinfonia barocca, del concerto, della sonata a tre. Risulterà certamente evidente l’unità dello stile, pur nella personale definizione del linguaggio strumentale, raggiunta attraverso una autonoma conoscenza delle possibilità espressive dello strumento ad arco. L’impegno del musicista è evidente nella definizione del tracciato melodico, ma anche emerge come risultato del pieno possesso della scrittura e della forma piegate ogni volta a esigenze espressive che si confrontano con le conquiste raggiunte dal mezzo sonoro. La Sonata a tre è forse la forma più sperimentale nella quale il musicista mette a nudo tecnica ed espressione a fini ora strabilianti, ora di dolcissima intensità emotiva. Nel Concerto grosso il nucleo sperimentale della Sonata è posto in posizione dialettica con il gruppo maggiore degli archi, realizzando una esposizione quasi retorica delle idee musicali. La posizione dello strumento protagonista è poi ricondotta in posizione centrale e assoluta nel concerto solista, ultimo ponte verso il concertismo strumentale che sarà appannaggio delle epoche successive.

Accademia Bizantina

Stefano Montanari, Fiorenza De Donatis, violini

Alessandro Tampieri, viola

Mauro Valli, violoncello

Nicola Dal Maso, violone

Tiziano Bagnati, arciliuto

Romano Valentini, cembalo

Maestro di concerto al cembalo

Ottavio Dantone

 Tommaso Albinoni

1671-1750

Sinfonia a quattro in fa maggiore
Allegro - Andante - Menuet - Allegro

 
Baldassarre Galuppi

1706 -1785

Concerto a quattro n.1 in sol minore
Grave e adagio - Spiritoso - Allegro

 

Antonio Vivaldi

1678 - 1741

Concerto per violoncello e archi in re minore RV405
Allegro - Adagio - Allegro

__________

 Antonio Vivaldi

1678 - 1741

Trio in sol minore per liuto, violino e b.c. RV85
Andante molto - Larghetto - Allegro

 

Baldassarre Galuppi

1706 - 1785

Concerto a quattro n.4 in do minore
Grave - Allegro - Andante

 
Giovanni Benedetto Platti

1700ca - 1763

Sonata in sol minore per violino, violoncello e b.c. D-WD692
Adagio - Allegro - Adagio - Allegro

 
Antonio Vivaldi

1678 - 1741

Concerto in sol min. per archi e b.c. RV156
Allegro - Adagio - Allegro
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Ottavio Dantone
Si è diplomato in organo e clavicembalo presso il Conservatorio «G. Verdi» di Milano. Ha intrapreso giovanissimo la carriera concertistica, dedicandosi fin dall’inizio allo studio e al costante approfondimento della musica antica, segnalandosi presto all’attenzione del pubblico e della critica. Nel 1985 ha ottenuto il premio di basso continuo al Concorso Internazionale di Parigi e nel 1986 è stato premiato al Concorso Internazionale di Bruges (due dei concorsi di clavicembalo più importanti del mondo), primo italiano ad aver ottenuto tali riconoscimenti a livello internazionale in ambito clavicembalistico. Dal 1996 è il direttore musicale dell’Accademia Bizantina di Ravenna, con la quale collabora già dal 1989. 

Negli ultimi anni ha gradualmente affiancato alla sua abituale attività di solista e leader di gruppi da camera quella ormai intensa di direttore d’orchestra, estendendo il suo repertorio all’opera e al periodo classico e romantico. In questa veste è regolarmente ospite delle più prestigiose sale e associazioni concertistiche (Teatro alla Scala di Milano, Accademia di Santa Cecilia, Concertgebouw di Amsterdam, Musikverein e Konzerthaus di Vienna, Mozarteum di Salisburgo, Ravenna Festival, Settembre Musica di Torino, Cité de la Musique di Parigi, Accademia Chigiana di Siena, Bologna Festival, International Music-Festival di Istanbul, Ferrara Musica, Metropolitan Museum di New York, Auditorium del Lingotto di Torino, G.O.G. di Genova, Festival di Holstein, Musica e Poesia a S. Maurizio di Milano, Festival di Urbino, etc.). 

Nel 1999, per la stagione lirica del Teatro Alighieri di Ravenna, avviene il suo debutto operistico, alla guida dell’Accademia Bizantina, con la prima esecuzione in tempi moderni del Giulio Sabino di Giuseppe Sarti (opera in tre atti del 1781), della quale ha curato la revisione, ottenendo un notevole successo di pubblico e di critica. Inoltre nell’autunno dello stesso anno è stato scelto da Riccardo Muti per dirigere dopo di lui le repliche dell’opera di Paisiello Nina, ossia la pazza per amore (produzione del Teatro alla Scala, Piccolo Teatro di Milano e Ravenna Festival).

Da allora ha avviato una notevole attività nel campo della lirica. Nel dicembre 2001 è stato invitato ad inaugurare la stagione del Teatro Regio di Parma con il Marin Faliero di Donizetti.

Moltissime le registrazioni radiofoniche e televisive in Italia e all’estero, nonché quelle discografiche sia come solista che come direttore, per le quali ha ottenuto prestigiosi premi e riconoscimenti dalla critica internazionale.

Profondo conoscitore della prassi esecutiva del periodo barocco, tiene regolarmente corsi di perfezionamento di clavicembalo, musica da camera, basso continuo ed improvvisazione.

Accademia Bizantina
Fondata nel 1983 a Ravenna  l'Accademia Bizantina è oggi accreditata dalla critica più qualificata come uno dei gruppi con strumenti originali più esperti e raffinati nel repertorio del Sei e Settecento: rigore stilistico, fantasia interpretativa, perfezione tecnica, le qualità peculiari che gli vengono universalmente riconosciute.

L’Accademia Bizantina è presente nelle Rassegne e nei Festival Nazionali ed Internazionali più importanti e ha effettuato tournées in Europa, Israele, Giappone, Messico, Stati Uniti, Sud America.

Ha al suo attivo una notevole attività discografica con Denon Columbia, Arts e RCA e numerose registrazioni radiofoniche e televisive per la RAI ed altre emittenti nazionali ed estere.

Dal gennaio 1996 i musicisti dell'Accademia Bizantina hanno scelto di affidarsi alla direzione musicale di Ottavio Dantone.

Sabato 24 maggio, ore 21
Sala dei Concerti della Casa della Musica
Suoni di palazzo, 
di giostra e di battaglia
Il programma del concerto dell’Ensemble Pian & Forte offre una piccola antologia di musica strumentale dalla fine del Cinquecento ai primi decenni del Settecento, prevalentemente legata ad eventi pubblici e a celebrazioni profane, entro contesti cittadini o di corte; una campionatura circoscritta ma significativa, che permette di seguire almeno in grandi linee alcuni dei percorsi attraverso i quali il retaggio della grande sperimentazione tardo-rinascimentale era venuto incanalandosi in una ricchissima tipologia di forme e di stili.

Il legame diretto con la tradizione cinquecentesca è particolarmente evidente in composizioni come la Toccata introduttiva all’Orfeo monteverdiano, brevissima nel suo splendore sonoro, che mantiene la semplice funzione di intonazione per il prologo vocale immediatamente successivo, o nelle variazioni sul diffusissimo basso della Follia, o ancora nelle differenti tipologie di Sonate: da quelle di Bandinelli e

dalle due anonime con due trombe, di probabili destinazione pubblica, alle due di

Fantini, ciascuna riferita ad un preciso dedicatario, secondo un uso pressoché
costante per le Canzoni strumentali di Cinque e Seicento (affini alle Sonate ma solitamente dotate di maggior spessore contrappuntistico). Ai vertici della musica per tastiera del primo Seicento si colloca la Bergamasca di Frescobaldi, una delle due composizioni non destinate all’uso liturgico nei Fiori Musicali del 1635.

Le possibilità mimiche ed evocative della musica strumentale sono magistralmente illustrate dalla forma della Battaglia, inserita anch’essa in un’antica tradizione che risale al tardo Medioevo, e che nel Cinquecento e nel primo Seicento ha celebri attestazioni (da Janneqin a Werrecore, da Adriano Banchieri e Andrea Gabrieli a Monteverdi del Combattimento di Tancredi e Clorinda e dei Madrigali guerrieri, e alla schiera degli immediati imitatori). Nel concerto la Battaglia è presente nelle intonazioni di due compositori meridionali, il napoletano Andrea Falconiero e il siciliano Bernardo Storace, compositore, quest’ultimo, molto interessante per la grande varietà delle forme musicali attestate nella sua Selva di varie composizioni d’intavolatura per cimbalo et organo (1664).

Alla sfera della musica rappresentativa legata a giostre o balli afferiscono idealmente anche le Tre arie per il balletto a cavallo del molto prolifico J. Heinrich Schmelzer (uno dei musicisti più apprezzati alla corte asburgica alla metà del Seicento), e le due Intrade di Speer.

Vivaldi e Montéclair chiudono il concerto, l’uno come emblema della musica strumentale veneziana, sperimentatore audace in campo formale e concertatore straordinario, l’altro quale figura fortemente rappresentativa in ambito francese. Di particolare interesse è il Cinquième Concert di Montéclair, tratto da una raccolta che, come altre del medesimo autore (in particolare le Cantates), idealmente compone quella polemica contrapposizione in cui la cultura francese, da Luigi XIV alla Rivoluzione, continuò a porre il proprio stile rispetto a quello italiano, e presenta composizioni concepite ora nell’uno ora nell’altro. La guerre è un concerto in stile francese, e si articola come una suite ‘a programma’, i cui tempi recano perlopiù sottotitoli allusivi (come la marcia, l’arrivo al campo, i segnali militari, la tenda del generale, la battaglia all’arma bianca, la vittoria; ma figurano anche una sarabanda e una fuga).

Maria Caraci Vela

Ensemble Pian & Forte

Gabriele Cassone, Luca Marzana, 

Mauro Bernasconi, Jonathan Pja, tromba naturale

Riccardo Balbinutti, timpani

Antonio Frigé, organo e cembalo

Claudio Monteverdi

1567 -1643

Toccata per l’Orfeo
Girolamo Fantini

1602 ca - ?

Sonata detta Del Niccolini
Sonata detta Del Nero
Prima Imperiale e Seconda Imperiale
Girolamo Frescobaldi

1583 -1643 

Bergamasca
Anonimo sec. XVII 

Quattro sonate a 2 trombe
Cesare Bendinelli

1550 ca -1617

Sonata n.336
Bernardo Storace

Sec. XVII

Ballo della Battaglia
Andrea Falconieri

1585 ca - 1656

Batalla de Barabasso y Satanas
___________

Anonimo sec. XVII 

Variaciones sobre las Folias
Johann Heinrich Schmelzer

1620 ca - 1680

Tre arie per il balletto a cavallo
Georg Daniel Speer

1637 - 1707

Due Intrade
Antonio Vivaldi

1678 - 1741

Concerto in sol maggiore
Michel Pignolet Montéclair

1667 - 1737 

La guerre. Cinquième concert
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 Gabriele Cassone
È un trombettista capace di un alto livello musicale sia nell’ambito della musica barocca eseguita con strumento originale, sia nel repertorio musicale moderno e contemporaneo, per il quale compositori come Luciano Berio, Ivan Fedele e Salvatore Sciarrino lo hanno chiamato ad eseguire brani per tromba sola a lui dedicati e talvolta per lui composti. Ha eseguito sul prestigioso palco della Scala di Milano la SequenzaX per tromba sola di Luciano Berio e nella Stagione Frankfurt il Secondo Concerto brandeburghese di Bach, ricevendo il favore entusiastico della critica.

Illustri direttori specializzati nella musica barocca lo hanno chiamato ad eseguire i brani più virtuosistici. Sir John Eliot Gardiner lo ha scelto come tromba principale con gli English Baroque Solist per eseguire l’integrale delle Cantate di Bach per l’anno 2000: ha partecipato a metà dei concerti con tromba in organico, alcuni registrati dalla Deutsche Grammophone, ed ha eseguito il concerto finale a New York per i festeggiamenti di fine millennio.

Ton Koopmann, direttore dell’Amsterdam Baroque Orchestra, lo ha chiamato ad eseguire il Secondo Concerto brandeburghese di Bach nella sua tournée giapponese del 2000. 

Collabora stabilmente con Il Giardino Armonico, con cui ha effettuato diverse registrazioni pubblicate dalla Teldec (Bach, Vivaldi con Cecilia Bartoli), con l’Accademia Bizantina, con Concerto Italiano diretto da Rinaldo Alessandrini, con il Collegium Vocale diretto da Philippe Herreweghe.

Sempre nell’ambito della musica barocca, insieme ad Antonio Frigè ha fondato l’Ensemble Pian & Forte, gruppo di musica da camera con strumenti originali caratterizzato dalla presenza di un brillantissima sezione di ottoni e fiati barocchi che propone programmi concertistici con musiche di corte, di chiesa e musiche profane. L’Ensemble Pian & Forte è stato chiamato nei maggiori Festivals europei di musica barocca: Festival di Bruges, Musica e Poesia a San Maurizio (Milano), Settimane Musicali di Stresa, Festival di Utrecht, Festival di Granada, Festival di Regensburg, ed ha registrato numerosi cd, l’ultimo dei quali dedicato alle musiche dei Biber, padre e figlio, per l’etichetta Dynamic.

Ensemble Pian & Forte
Fondato da Antonio Frigé nel 1989, quale naturale evoluzione del Duo Cassone-Frigé, l’Ensemble Pian & Forte è un gruppo ad organico variabile formato da musicisti dediti da anni allo studio della musica antica. La sua finalità è la riscoperta

e l’esecuzione con strumenti barocchi di musiche italiane ed inglesi del periodo che va dal primo Seicento fino al tardo Settecento; questa ricerca, l’estrema versatilità dell’organico e la fine preparazione di tutti i suoi componenti, hanno fatto dell’Ensemble Pian & Forte uno dei gruppi italiani più ricercati. 

Intensissima l’attività concertistica che lo ha visto protagonista, a partire dal 1993, in numerosi Festivals Internazionali (Festival van Vlaanderen - Brugge, Tage Alte Musik - Regensburg, Festival «Oude Muziek» - Utrecht, Autunno Musicale di Como, Serate Musicali di Milano, Festival Internazionale di Aosta, Musica e Poesia a San Maurizio - Milano, Midem di Cannes, Teatro Olimpico di Roma, Pomeriggi Musicali di Milano, Musicastello - Bolzano, Settembre Aretino, Festival Organistico Internazionale di Treviso), oltre a concerti in Corsica, Francia, Austria, Olanda, Irlanda e Polonia. 

L’Ensemble Pian & Forte ha al suo attivo diversi cd incisi per Nuova Era Records, Giulia Digital e Agorà, felicemente accolti dal pubblico e dalla critica internazionale che li ha più volte segnalati come «disco del mese». Attualmente incide per la Dynamic.

Giovedì 29 maggio, ore 21
Sala dei Concerti della Casa della Musica
Stupore dell’armonia
 

Nell’accezione più ampia del concetto di manierismo, spesso evocato con connotazione fortemente negativa, si colloca anche un riconoscimento estetico che presuppone il raggiungimento di fatto della perfezione formale e stilistica. L’artista di maniera è padrone assoluto di una tecnica di composizione che gli consente di percorrere agevolmente la via della creazione completamente libero da quelle inquietudini e preoccupazioni che pervadono l’arte nel suo divenire. La possibilità di padroneggiare il linguaggio è data come cosa rara al musicista e si concretizza solo alla fine di ogni ciclo stilistico, al culmine della parabola ascendente che impegna la produzione su presupposti di ricerca, di tensione, di sperimentazione e di esiti provvisori, ogni volta marcando il limite di una conquista, superando le attese, producendo novità nel linguaggio, compendiando gli esiti di uno stile nel ciclo durevole della forma formans. Perciò ogni musicista che contribuisce a disegnare quella parabola è un intellettuale: egli ubbidisce a uno stimolo che lo elegge interprete del pensiero e delle idee del suo tempo, è chiamato a farsi portavoce delle attese del suo uditorio, sa dare ogni volta ciò che la ricezione comune si aspetta, ma preferibilmente con un elemento aggiuntivo che sappia porsi come novità. Il compositore che accoglie nella fase culminante della parabola le conquiste del linguaggio musicale ha invece il dovere di produrre capolavori, di fissare esemplarmente nel tempo tali conquiste, di rendere omaggio ai padri della musica rispettando la lezione pervenuta, esaltando le possibilità già potenziali dell’arte.

A questa categoria di artisti appartiene Antonio Vivaldi: non è il padre del Concerto grosso, non è il creatore del Concerto solista, non è l’artefice della Sonata: eppure spesso a lui si fa capo per ogni riferimento esemplare sulla musica barocca italiana del Settecento. 

La sua arte si pone come modello di perfezione nell’ambito di quel manierismo espressivo e formale cui si è fatto riferimento e trae vigore innovativo dalla ricchezza delle idee, dallo sviluppo tematico, dalle soluzioni armoniche, dall’esibizione tecnica, dallo sfruttamento delle possibilità sonore degli archi, dal virtuosismo più avanzato. Egli stesso seppe coniare per la sua musica espressioni di sintesi che traducono il senso della sua arte: L’estro armonico (op. 3), La stravaganza (op. 4), Il cimento dell’armonia e dell’invenzione (op. 8 che contiene in apertura i quattro concerti «a programma» noti come Le quattro stagioni): quest’ultima definizione è assai rappresentativa della concezione compositiva vivaldiana, veicolata fra i due poli fondamentali della musica barocca che attestano da una parte l’unità dello stile e dell’espressione sulle componenti essenziali della esposizione tematica, e dall’altra la sua significazione nel contesto organico.

Uomo del suo tempo e della sua città, come pochi seppe interpretare le attese del suo pubblico: come impresario e compositore di opere, come esecutore e compositore di musica strumentale, come autore di musica sacra. La sua arte si esprime con sensibilità tutta veneziana, è votata a una città di cui esalta la cultura, è offerta al patriziato e all’uomo comune tanto dal palco del Teatro S. Angelo o del Teatro S.Moisé, quanto dalla cantoria del Pio Ospedale della Pietà: luoghi tutti aperti alla pubblica fruizione, nei quali Vivaldi mise a frutto il suo genio e la sua anima d’artista.

Sonatori de la Gioiosa Marca

Giorgio Fava e Giovanni Dalla Vecchia, violini

Judit Földes, viola

Walter Vestidello, violoncello

Giancarlo Pavan, violone

Giancarlo Rado, arciliuto

Giampietro Rosato, cembalo

Antonio Vivaldi

1678 - 1741

Concerto in re maggiore per archi e b. c., RV 124
Concerto in sol minore per violoncello, archi e b. c., RV 416
Concerto in re maggiore per liuto, 2 violini e b. c., RV 93
Concerto in re minore per violoncello, archi e b. c., RV 407
__________

Concerto in sol minore per archi e b. c., RV 153
Sonata in re minore «Follia», per 2 violini e b. c., RV 63
Concerto in la minore per violoncello, archi e b. c., RV 422
 

Presentazione al pubblico di Ivano Cavallini

Sonatori de la Gioiosa Marca
L’ensemble, nato a Treviso (nota nel Rinascimento come «Marca Gioiosa»), è uno dei più affermati complessi italiani che si dedicano da quasi venti anni all’esecuzione di musiche antiche su strumenti d’epoca. Ensemble d’archi a parti reali allargabile fino ad una piccola compagine orchestrale, spazia nel repertorio che va dal tardo Cinquecento al Classicismo, con un interesse particolare per la tradizione musicale veneta.

I Sonatori de la Gioiosa Marca hanno partecipato ad importanti festival internazionali quali Ambronaye, Amsterdam (Concertgebouw), Ascona (Settimane Musicali), Bremen (Musikfest), Bruges (Festival van Vlaanderen), Bruxelles (Festival de Wallonie, Printemps de Sablon), Buenos Aires (Teatro Coliseum), Le Chaise Dieu, Lisbona (Goulbenkian, Capuchos), Luzern (Osterfestspiele), Ludwigsburg, Lugano (Primavera Concertistica), Montreux (Voice & Music Festival), München (Opern-Festspiele), Regensburg (Tage Alte Musik), Salzburg (Mozarteum, Bach-Gesellschaft), Sion (Festival Tibor Varga), St. Moritz (Snow & Simphony), Zürich (Tonhalle), Wien (Musikvereinsaal, Resonanzen). In Italia hanno suonato per i principali festivals e società concertistiche come Bologna Festival, Città di Castello (Festival delle Nazioni), Ferrara Musica, Firenze (Amici della Musica), Milano (Società del Quartetto, San Maurizio), Padova (Amici della Musica), Reggio Emilia (Teatro Valli), Siena (Accademia Chigiana), Torino (Unione musicale), Vicenza (Amici della Musica) etc.

I loro concerti sono regolarmente diffusi dalle principali emittenti radiofoniche europee.

Premiati più volte dalla stampa specializzata per le numerose incisioni, hanno ricevuto nel 1996 a Parigi il Diapason d’or de l’année per il disco Le Humane Passioni con Giuliano Carmignola e nel 1998 a Venezia il Premio Vivaldi della Fondazione Cini per Balli, Capricci & Stravaganze. Sempre nel 1998 hanno collaborato con Cecilia Bartoli realizzando nel Teatro Olimpico di Vicenza un video e cd che ha riscosso l’entusiastico apprezzamento della critica internazionale.

Da sempre, accanto alla rilettura dei capolavori vivaldiani, i Sonatori si dedicano alla riscoperta della grande tradizione musicale del Seicento italiano: in questo ambito si inseriscono le diverse incisioni della collana Musiche per archi della Repubblica di Venezia, progetto realizzato in collaborazione con WDR (Westdeutscher Rundfunk Köln)
Mercoledì 4 giugno, ore 21

Sala dei Concerti della Casa della Musica
Intimo e cortese
Se il Concerto grosso e il Concerto solista sono espressione eclatante della musica barocca, la sonata da camera è espressione di intimità e di ricercatezza. La Sonata per due violini e basso continuo è garante di una qualità raffinata e colta che trova accoglienza in ambienti altolocati. Palazzi principeschi, ville, residenze patrizie forniscono la scena aperta dell’esecuzione musicale strumentale fra Sei e Settecento. Alcuni principi fanno del loro «ridotto» musicale una meta obbligata per coloro che si dilettano di musica: si presentano come centri di produzione e di novità, accolgono artisti di fama, promuovono l’ascesa di giovani esecutori e compositori, gareggiano nell’offrire i risultati più avanzati della prassi esecutiva strumentale e vocale. È il tempo migliore del mecenatismo artistico: il principe colto realizza un’immagine di sé che riflette il suo amore per l’arte; il suo ruolo si misura sulla capacità di offrire un contributo innovativo alla realizzazione di un progetto culturale; la sua casa si apprezza per il clima artistico che in essa si respira. Basti per tutti citare il ruolo assunto dalla regina Cristina di Svezia a Roma: la sua corte fu considerata come moderno Parnaso e non ci fu nell’Urbe manifestazione culturale di rilievo che la vedesse esclusa. Il suo giudizio fu ricercato, temuto, apprezzato, agognato, al punto che gli artisti frequentatori della sua casa si resero artefici del rinnovamento dello stile e del gusto musicale interpretando l’esigenza critica ed estetica della loro protettrice. Fra questi Arcangelo Corelli, vero padre del Concerto grosso ed esponente di primo piano della Sonata da camera del Seicento: due forme destinate a durare nel tempo e a dare esiti entusiasmanti, ma nate per rappresentare il gusto della corte, l’intimo compiacimento del principe, il ruolo della musica nella cultura del privato. Musica esclusivamente strumentale che suscitava sensazioni nuove, che ricercava nuovi orizzonti della semantica, che attivava il piacere dell’ascolto a fronte di una musica pura priva di testo, che motivava il nuovo linguaggio organizzandolo nella struttura e nella forma. Impegni superbi con un grande avvenire.

Ensemble Barocco

Enrico Parizzi e Sebastiano Airoldi, violini

Nanneke Schaap, viola da gamba

Marco Vincenzi, organo e cembalo

Antonio Caldara 

1670 - 1736

Sonata op. I n. 12
Adagio - Presto - Adagio, Allegro assai, Adagio, Presto

Arcangelo Corelli 

1653 - 1713

Sonata op. 2 n. 12
Ciacona - Largo - Allegro

Sonata op. 2 n. 2
Allemanda - Corrente - Giga


Sonata op. 3 n. 2
Grave, Allegro - Adagio - Allegro


Antonio Vivaldi 

1678 - 1741

Sonata op.1 n. 12 «La Follia» RV 63 

_________

Elisabeth Claude Jacquet de La Guerre 

1664 - 1729


Suonata II
Grave - Vivace - Largo - Vivace - Aria affettuoso - Becarré allegro - Bemol adagio

Jean Baptiste Forqueray

 1699 - 1782

Chaconne La Morangis ou La Plissay
Marin Marais

1656 - 1728

Suite in mi minore
Prelude, Fantaisie, Gavotte, Rondeau, Sarabande en rondeau, 

Sarabande, Menuet - Menuet, Caprice, Passacaille


Presentazione al pubblico di Giancarlo Rostirolla

Enrico Parizzi 
Violinista e violista, non ha mai amato i sentieri troppo battuti. Il desiderio di esprimere la propria creatività lo ha spinto verso il repertorio preromantico ed in seguito verso l’improvvisazione. Tra i gruppi con cui ha collaborato si annoverano il Concerto Vocale, diretto da Renè Jacobs, il Concerto Palatino, l’Ensemble Elyma di Gabriel Garrido, Cantus Cölln con Konrad Junghänel, l’Ensemble Clement Janequin, i Sonatori de la Gioiosa Marca, il Concerto Italiano; ha inoltre collaborato con Bruce Dickey, Nigel Rogers, Maria Cristina Kiehr, Fabio Biondi, Enrico Onofri, Giovanni Antonini, Enrico Gatti, Giuliano Carmignola e con il chitarrista jazz Bireli Lagrène. Ha fatto parte dell’ensemble La Fenice, con Jean Tubéry, e collabora regolarmente in qualità di primo violino solista con l’ensemble Le Parlement de Musique di Strasburgo, diretto da Martin Gester. Ha effettuato numerose registrazioni radiofoniche e televisive in Italia ed all’estero ed ha al suo attivo oltre 50 cd per varie case discografiche, tra cui Astrée-Auvidis, Harmonia Mundi France, Alpha, Accord, Ricercar, K617, Naxos, Opus 111. È titolare di una classe sperimentale di specializzazione presso il Conservatorio di Musica «F. E. Dall’Abaco» di Verona ed ha tenuto stages di violino, viola e orchestra barocca a Strasburgo, Glasgow, Montescaglioso, Valdagno. Collabora con l’Università di Tours e con l’Università di Rennes per ricerche sulla musica italiana in Francia.

Sebastiano Airoldi
Ha intrapreso l’attività di insegnante ancora prima di avere conseguito il diploma, attività che oggi svolge presso il Conservatorio «A. Boito» di Parma. Oltre ai normali studi accademici si è presto interessato alla musica antica, specializzandosi in violino barocco, suonando sotto la direzione di esperti di livello internazionale quali G.Leonhardt, A. De Marchi, A. Curtis, etc. Ha collaborato con importanti violinisti italiani come E. Parizzi, L. Mangiocavallo, E. Onofri ed E. Gatti in formazioni strettamente cameristiche. È attualmente impegnato come violinista nel gruppo Le Musiche Nove con il mezzosoprano Cecilia Bartoli.

Nanneke Schaap
Nata in Olanda, si è diplomata a pieni voti come solista di viola da gamba con Wieland Kuijken al Conservatorio Reale dell’Aia. Ha collaborato e registrato con

diversi complessi molto noti quali La Chapelle Royale, Les Arts Florissants, Ensemble

Jannequin, Ensemble Organum, per varie case discografiche tra cui Harmonia Mundi ed Erato. Dal 1981 si è trasferita in Italia, dove svolge un’intensa attività concertistica e didattica, tenendo corsi di musica d’insieme e di viola da gamba in Italia e all’estero. Ha lavorato con Bruggen e Montgomery alla Scala di Milano, al Teatro dell’Opera di Roma e con il Concertgebouw ad Amsterdam. Nel 1986 ha fondato e da allora dirige il gruppo vocale e strumentale Ensemble Barocco, con il quale ha eseguito numerosi concerti di musica polifonica, cantate barocche e le Passioni di J. S. Bach (Johannes-Passion BWV 245 e Matthäus-Passion BWV 244) e l’oratorio La Resurrezione di Händel per la Sagra Musicale Umbra a Perugia. Recentemente è uscito il suo cd di viola bastarda: Selva di varii passaggi di Rognoni per Symphonia. È docente di viola da gamba presso il Conservatorio di Milano.

Marco Vincenzi
Veronese, si è diplomato nel 1984 con il massimo dei voti in Organo e Composizione organistica al Conservatorio di Verona sotto la guida di Umberto Forni e nel 1989 con il massimo dei voti in Clavicembalo al Conservatorio di Mantova sotto la guida di Sergio Vartolo. Ha seguito vari corsi di interpretazione e perfezionamento con: C. Tilney, T. Koopman per la musica clavicembalistica; J.L.G. Uriol, L.F. Tagliavini, W. Van De Pol per il repertorio organistico antico e barocco; J. Langlais per il repertorio organistico romantico e contemporaneo francese. Interessato alla prassi del canto gregoriano, ha seguito a Cremona, sotto la guida di L. Agustoni e M. C. Billecocq, un corso d’approfondimento sull’uso e l’interpretazione filologica di tale repertorio. Svolge attività concertistica sia di solista sia di direttore e concertatore in diverse formazioni cameristiche barocche, partecipando a importanti manifestazioni (Ente Rocca di Spoleto, Festival Lodoviciano di Viadana, Teatro Olimpico di Vicenza, Fondazione Levi, Festival di Musica Antica di Trento, Antichi Organi di Bologna...). Ha partecipato a registrazioni televisive e ha al suo attivo incisioni discografiche, sia in formazione sia come solista di organo e clavicembalo. È organista sullo storico organo De Lorenzi della parrocchiale di Pescantina (VR). Vincitore di cattedra, è attualmente docente di Clavicembalo presso il Conservatorio «Benedetto Marcello» di Venezia.

Venerdì 6 giugno, ore 21
Sala dei Concerti della Casa della Musica
Titani a confronto
Nella serie dei concerti precedentemente presentati, Bach e Vivaldi hanno avuto una posizione privilegiata: il primo è stato visto come rappresentante di una «dinastia», il secondo è stato protagonista di un concerto monografico. Non poteva essere diversamente trattandosi di due titani della musica barocca del Settecento. Il concerto odierno, perciò, non è esemplificativo della loro arte, ma piuttosto comparativo a scopo puramente stilistico. Si è voluto evidentemente favorire un riepilogo delle sensazioni prodotte dall’ascolto separato della loro musica, offrendo nel contempo l’opportunità di esercitare la memoria sulle impressioni ricevute e di ravvisare all’istante le differenze stilistiche assegnate all’uno e all’altro musicista.

Dialettica, impostazione retorica del linguaggio musicale con soggetti, controsoggetti, imitazioni polifoniche, fughe nell’arte di Bach; invenzione, armonia, dialogicità del linguaggio, contrapposizione dei piani sonori, luminosità e ariosità nell’arte di Vivaldi. E non potrebbe essere diversamente, trattandosi di due straordinari interpreti del loro tempo e della loro cultura.

Significativamente il concerto assume come modello esemplificativo della composizione bachiana l’Arte della fuga, somma prova compositiva del musicista tedesco, espressione insuperabile di una tecnica di elaborazione tematica che si trasforma in arte pura partendo da una impostazione creativa intellettuale basatasul contrappunto e sull’imitazione. Scritta nell’ultimo periodo creativo (a cui appartiene anche l’Offerta musicale), l’Arte della fuga costituisce uno specimen della poderosa capacità costruttiva disciplinata dalle regole del contrappunto e dell’imitazione dei soggetti musicali: soggetti che vengono esposti, elaborati, rielaborati in fase di aumentazione o diminuzione ritmica, trasportati in toni diversi, sottoposti a modulazione, a trattamento canonico. In quest’ultimo caso si impiega il principio della imitazione rigorosa del modello tematico sottoposto ad artifici vari attraverso i quali il soggetto musicale presentato si riutilizza in forma retrograda, a specchio, per aumentazione, in forma circolare o addirittura enigmatica. Esaminando la partitura si ha l’impressione di essere di fronte a una pagina musicale fine a se stessa, pensata più come opera teorica di contrappunto e fuga o come saggio di erudizione, che come composizione artistica concepita per l’esecuzione. Impressione avvalorata anche dal fatto che l’opera rimase incompiuta per la morte dell’autore che avrebbe dovuto comporre l’ultima fuga mentre il lavoro era in stampa. Una preclusione che cominciò ad essere messa in discussione dopo i primi tentativi di esecuzione dell’opera realizzati a partire dal secondo quarto del secolo XX. Oggi è universalmente accettata una definizione estetica dell’opera che, partendo dai presupposti di valutazione teorica ed erudita, compendia una formidabile capacità di espressione e musicalità poste al servizio di un progetto esecutivo multiforme.

I Contrappunti di Bach si alternano con l’esecuzione di Concerti tratti dall’opera di Antonio Vivaldi. Un accostamento esemplare che sottolinea il diritto di esistenza di due mondi antitetici dell’espressione musicale. La scelta è caduta su un gruppo di concerti omogenei nella struttura (come era omogenea la selezione dall’Arte della fuga): si tratta infatti di soli Concerti grossi per orchestra d’archi (violino I, violino II, viole e basso continuo) che testimoniano di una posizione decisamente «anticontrappuntistica» basata sulla adozione di un linguaggio arioso e armonico. Tale linguaggio appare tuttavia caratterizzato da vari tratti originali che puntano all’adozione di tecniche esecutive peculiari, come l’uso delle ottave in funzione espressiva e melodica, a cui rende un sensibile contributo il ricorso a intervalli inconsueti e l’utilizzazione di ritmi portata a estreme conseguenze, l’impiego disinvolto dell’armonia specialmente rilevabile nel libero trattamento delle note sottoposte ad attrazione e il sovente ricorso alla progressione.

Concerto Italiano

Francesca Vicari e Antonio De Secondi, violini

Ettore Belli, viola

Luca Peverini, violoncello

direttore al cembalo

Rinaldo Alessandrini

Antonio Vivaldi

1678 - 1741 

Concerto in do maggiore per archi, RV 114
Johann Sebastian Bach

1685 - 1750 

Contrapunctus 1 e 2 (Die Kunst der Fuge, BWV 1080)
Antonio Vivaldi 

Concerto in do minore per archi, RV 120
Johann Sebastian Bach 

Contrapunctus 6 in Stylo Francese (Die Kunst der Fuge)
Antonio Vivaldi 

Concerto in mi minore per archi, RV 134
__________

Antonio Vivaldi 

Concerto in re minore per archi «madrigalesco», RV 129
Johann Sebastian Bach 

Contrapunctus 7 per aumentazione e diminuzione (Die Kunst der Fuge)
Antonio Vivaldi 

Concerto in sol minore per archi, RV 153
Johann Sebastian Bach 

Contrapunctus 9 alla duodecima (Die Kunst der Fuge)
Antonio Vivaldi 

Concerto in re maggiore per archi, RV 124
 

Presentazione al pubblico di Renato Di Benedetto

Rinaldo Alessandrini
Clavicembalista e fortepianista, oltreché fondatore e direttore di Concerto Italiano. Da venti anni sulla scena della musica antica, privilegia nelle scelte del suo repertorio la produzione italiana, cercando di riattribuire alle esecuzioni tutte quelle caratteristiche di cantabilità e mobile espressività che furono proprie allo stile italiano dei secoli XVII e XVIII. A capo di Concerto Italiano ha diretto nei maggiori centri musicali del mondo. Come clavicembalista è stato ospite in festivals negli USA, in Canada, in Giappone oltre che in Europa.

È spesso impegnato anche come direttore, ospite d’orchestre quali quelle del Maggio Musicale Fiorentino, Rai di Roma, Orchestra Sinfonica Città di Granada, ed ancora presso il Festival di Spoleto, dove ha diretto nel 1996 Semele di Händel; presso la Welsh National Opera nella stagione 1997/1998 (L’incoronazione di Poppea di Claudio Monteverdi dal quale è stato tratto anche un video per la BBC) riscuotendo un clamoroso successo personale; presso l’Accademia Filarmonica Romana, dove ha diretto l’opera di Jommelli L’isola disabitata; presso il Teatro Rendano di Cosenza (Olimpiade di Antonio Vivaldi); alla Konzerthaus di Freiburg dirigendo la Freiburg Baroque Orchestra in una produzione della Serva Padrona, nella stagione 98/99 del Liceu di Barcellona, dirigendo Alcina di Händel e il Teatro Rossini di Lugo, dirigendo Artaserse di Hasse. L’Incoronazione di Poppea presso la Frankfurt Oper; Nozze di Figaro di Monteverdi per la Welsh National Opera, e ancora a Boston con la Händel & Haydn Society Chorus and Orchestra; presso il Festival Mozartiano de La Coruña dirigendo la Zaide di Mozart; alla testa della Scottish Chamber Orchestra presso l’Edinburgh Festival per un programma haendeliano con David Daniels; presso il Teatro Valli di Reggio Emilia e il Comunale di Bologna nella ripresa della produzione di Graham Vick dell’Incoronazione di Poppea; alla testa dell’Orchestra Age of Enlightment alla Queen Elisabeth Hall per una ripresa del Trionfo del Tempo e del Disinganno di Händel; presso il Teatro di San Carlo a Napoli con una acclamatissima produzione di Amadigi di Händel; presso il Teatro Real a Madrid una nuova produzione del Giulio Cesare di Händel nel nuovo allestimento di Luca Ronconi, ripreso ad aprile presso il Comunale di Bologna.

La sua discografia - per le case Opus 111, Arcana, Astrée, Harmonia Mundi France-che comprende non solo opere di compositori italiani ma anche di scuola tedesca, gli ha valso una messe notevole di distinzioni e riconoscimenti da parte della critica discografica (tra cui due Gramophone Awards 1994 e 1998, due Grand Prix du Disque, tre Premi della Critica Discografica Tedesca, Premio Cini, quattro premi al Midem a Cannes).

Concerto Italiano
Concerto Italiano ha rivoluzionato i criteri d’esecuzione della musica vocale italiana dei secoli XVII e XVIII, imponendosi incontestabilmente all’attenzione della critica e del pubblico quale miglior gruppo vocale italiano. In particolar modo le sue interpretazioni madrigalistiche, e più specificatamente quelle monteverdiane, sono a tutt’oggi indicate dalla critica come vere e proprie versioni di riferimento in tutto il mondo. L’organico di Concerto Italiano comprende un gruppo di cantanti e un’orchestra d’archi. Partendo dai grandi madrigali concertati dell’Ottavo Libro di Claudio Monteverdi il repertorio si estende progressivamente alle opere, agli oratori, alle cantate, alla produzione mottettistica e strumentale da camera e orchestrale italiana. Queste scelte si riflettono nel repertorio che Concerto Italiano sta registrando regolarmente: la produzione vivaldiana, vocale e strumentale, senza dimenticare il repertorio tedesco e in particolare quello di J. S. Bach.

Utrecht (Oude Muziek Festival), Rotterdam, Antwerpen (Flandern Festival), London (Lufthansa Festival, Queen Elisabeth Hall), Aldeburgh, Glasgow, Wien (Konzerthaus), Graz (Styriarte), Amsterdam (Concertgebouw), Bruxelles (Festival de Wallonie, Flandern Festival, Societè Philarmonique), Madrid (Liceo de Camara), Barcelona (Festival de Musica Antigua, Palau de la Musica), Valencia, Bilbao, Sevilla, S.Sebastian, Salamanca, Santander, Oslo (Chamber Music Festival), Bergen, Vantaa, Turku, Paris (Citè de la Musique, Theatre de la Ville), Beaune, Montpellier (Festival de Radio France), Metz (Arsenal), Ambronay, Saintes, Köln (Conservatorio e WDR), Stuttgart, Darmstadt, Roma (Accademia di S. Cecilia, Accademia Filarmonica Romana), Milano (Musica e Poesia a S. Maurizio), Ravenna, Ferrara, Torino, Spoleto (Festival dei Due Mondi), Istanbul, Tel Aviv, Gerusalemme, Warsaw, Buenos Aires (Teatro Colon), Rio de Janeiro (Teatro S. Paolo) ospitano regolarmente Concerto Italiano. 

Il gruppo ha debuttato a New York nel 1997 eseguendo al Metropolitan Museum la serenata di Vivaldi La Senna festeggiante, ritornando nell’aprile 2000 per un giro comprendente tra gli altri il Lincoln Center e la Library of Congress a Washington; al Festival di Edimburgh 1996, in collaborazione col Mark Morris Dance Group, per l’allestimento di una acclamata creazione coreografica (ricevendo tra l’altro un Critic Award per un concerto di madrigali monteverdiani); in Giappone nel giugno 1997 per la tournèe di debutto culminata nel successo dei due concerti a Tokyo (Casals Hall e Kioi Hall), nel novembre 1998 presso la Tokyo Opera City Concert Hall e ancora nel maggio 2000 per un ciclo di concerti bachiani; a Palazzo Altemps a Roma dove, per la riapertura del Museo ivi ospitato, ha eseguito in prima ripresa moderna la serenata di Vinci La contesa de’ Numi nello stesso cortile del Palazzo dove fu eseguita per la prima volta nel 1729. Ha inoltre eseguito presso il Teatro Rendano a Cosenza l’opera di Vivaldi Olimpiade; un tour per le celebrazioni in omaggio a Marenzio con concerti a Utrecht, Antwerpen, New York e Roma; un lungo tour con l’oratorio Il trionfo del tempo e del disinganno in Europa e in Messico; l’allestimento scenico dell’oratorio Theodora di Haendel a Salamanca per «Salamanca, Capitale Europea della Cultura 2002».

Concerto Italiano incide in esclusiva per Opus 111.  

Gli ultimi programmi registrati sono stati un recital rossiniano con Maria Bayo,

La Senna festeggiante, Le quattro stagioni e l’opera Olimpiade di Antonio Vivaldi.

Le distinzioni e i riconoscimenti della critica discografica, pervenuti negli ultimi anni alla sua discografia (Monteverdi: Madrigali; Vivaldi: Gloria, Magnificat, Cantate, Concerti; Bach: Concerti per clavicembalo, Die Kunst der Fuge; Pergolesi: Stabat Mater) che in numero impressionante (tra l’altro tre Gramophone Awards - 1994, 1998 e 2002, unico gruppo italiano ad essere stato premiato tre volte con ben tre nominations nel 1998 -, due Grand Prix du Disque, due Premi della Critica Discografica Tedesca, Premio Cini, quattro premi al Midem a Cannes oltre al Disque de l’Annèe 1998, Disco dell’anno per Amadeus 1998), avvallano la qualità interpretativa e la pertinenza delle esecuzioni di Concerto Italiano, considerato ormai una realtà consolidata nel panorama dell’esecuzione del repertorio italiano sei e settecentesco.

A partire dalla stagione 2003/2004 Concerto Italiano sarà in residenza presso l’Accademia Filarmonica Romana.

Mercoledì 11 giugno, ore 21
Auditorium Paganini
The Italian Connection
A conclusione della rassegna la serata presenta ancora un concerto che affronta la tematica comparativa con particolare attenzione alle possibili migrazioni stilistiche, alle influenze esercitate a distanza. Si affacciano per la prima volta nel festival grandi autori come Henry Purcell e Georg Friedrich Händel, il primo rappresentante di diritto di una solida scuola inglese, il secondo ad essa affiliato per la sua lunga frequentazione dell’ambiente. Purcell realmente erede di una tradizione che muoveva dalla cultura elisabettiana, esponente di una tendenza stilistica raffinata e sensitiva, interprete delle istanze culturali del suo tempo; Händel eclettico, assimilatore di tendenze musicali coeve, espressione della cultura europea, affascinato tanto dalla ariosità della musica italiana, quanto dalla poderosa forza espressiva della struttura contrappuntistica tedesca, quanto ancora dalla languida espressività della musica francese e inglese.

Il concerto assimila nel contesto comparativo esempi significativi di varia tendenza estetica di marca inglese, tedesca, italiana allo scopo di fornire materiali utili per una immaginaria connessione stilistica nella quale detiene una posizione sicuramente influente la musica italiana.

La peculiarità del concerto - al di là delle esecuzioni strumentali che presentano musiche di Vivaldi e Finger - è rappresentata tuttavia dalla comparazione offerta su elementi espressivi legati alla vocalità: il punto di riferimento essenziale è il modello di aria teatrale e cameristica elaborato in aderenza al gusto della corte reale inglese e divenuto stile, ossia modo di concepire la monodia con intensità espressiva più appassionata di quanto non accadesse in quel tempo presso i compositori italiani. Vero è che tale stile affondava le radici nella tradizione musicale inglese degli anthems, ma certamente quest’ultima aveva subito il fascino delle Nuove musiche di Caccini che avevano adottato, diffondendolo a livello europeo, lo stile arioso al posto del recitativo. Tale stile era stato assunto nelle composizioni di Nicholas Lanier, Henry Lawes e, con ulteriori apporti dovuti all’influenza della musica francese, nelle arie di Matthew Locke. Da quest’ultimo era passato all’arte di Purcell, amico, estimatore e successore di Locke nel ruolo di «Composer for the violins», cioè dell’orchestra d’archi della corte reale.

The King’s Consort

Lorna Anderson, soprano

Crispian Steele-Perkins, tromba naturale

Simon Jones, violino

Jonathan Cohen, violoncello

Robert King, organo e clavicembalo

direttore

Robert King

Gottfried Finger

1660 ca - 1730

Sonata in do
Georg Friedrich Händel

1685 - 1759

Sonata in fa per oboe
Henry Purcell

1659 - 1695

Ayres for the Theatre
Georg Friedrich Händel

1685 - 1759

Cantata «Mi palpita il cor»
_________

Jacopo Melani

1623 - 1676

Cantata «All’armi, pensieri»
Antonio Vivaldi

1678 - 1741

Sonata per violoncello in la minore
Gottfried Finger

1660 ca - 1730

Sonata in re
Henry Purcell

1659 - 1695

Hark the echoing air
Sound the trumpet
Genius of England
 

Presentazione al pubblico di David Bryant

Robert King
È al momento acclamato ovunque come uno dei principali direttori d’orchestra britannici della sua generazione. Nato nel 1960, fu corista nel Choir of St John’s College di Cambridge, famoso in tutto il mondo; la registrazione della sua performance da solista come interprete del Requiem di Duruflé fu campione di incassi. Ritornato a Cambridge per discutere la sua tesi di laurea in Musicologia, nel 1980 fondò The King’s Consort. Da allora dirige in quasi tutti i paesi d’Europa, Nord e Sud America, e in Oriente. Ha inciso più di 80 registrazioni che hanno venduto più di un milione di cd e vinto numerosi premi internazionali.

Robert King divide ora il suo tempo tra il suo fitto calendario concertistico su scala internazionale come direttore d’orchestra, facendo tappa principalmente negli Stati Uniti, in Spagna e nella penisola scandinava, e il costante impegno con la sua orchestra. I suoi concerti più recenti includono le applauditissime performances negli Stati Uniti con la Detroit Symphony Orchestra, la National Symphony Orchestra of Washington e la Minnesota Symphony Orchestra, con la Stavanger Symphony Orchestra, Århus Symphony Orchestra, Hong Kong Sinfonietta, Danish National Radio Chorus e la Real Orquesta Sinfónica de Sevilla, con la Houston Symphony Orchestra, Atlanta Symphony Orchestra, Orquesta Sinfonica de Castilla y Leon, Real Filharmonia de Galicia, Orquesta e Coro Ciudad de Madrid.

Altri appuntamenti concertistici includono collaborazioni in Svezia con la Norrköpings Symfoniorkester, in Spagna con Orquesta de Cadaqués, Orquesta Sinfónica Euskadi, Orquesta Pablo Sarasate e Orquesta Ciudad de Granada, e performances con l’Orchestre d’Auvergne, Nederlands Kamerorkest, English Chamber Orchestra e Il Giardino Armonico.

King è anche un direttore di coro ampiamente apprezzato, che vanta collaborazioni con Netherlands Kamerkoor, Orfeón Donostiarra, Tölzner Knabenchor, Swiss Radio Choir e il Collegium Vocale Ghent.

Nell’ambito operistico il curriculum di King include opere di Händel (Ottone ed  Ezio), e di Purcell (The Indian Queen e The Fairy Queen).

King è inoltre particolarmente lodato per le sue interpretazioni dal vivo e su cd delle principali opere di Händel, Bach, Vivaldi, Purcell ed altri compositori di musica barocca. Il suo repertorio prevede opere sia corali che orchestrali, dal periodo classico al romantico, con particolare riguardo per Mozart, Haydn, Schubert e Mendelsohn; è unanimemente riconosciuto quale maggiore specialista della musica di Henry Purcell.  

Oltre che per le numerose edizioni di esecuzioni della musica di Purcell, King è stato direttore artistico della Wigmore Hall in occasione del Festival del Tricentenario di Purcell, così come in occasione del Festival Bach e i suoi contemporanei. Il suo libro su Purcell è stato accolto dagli esperti come la biografia «definitiva» del compositore. Collaboratore della BBC, per la quale scrive e presenta diversi programmi, è direttore artistico del Nordic Baroque Music Festival svedese e dal 2003 svolge questo incarico anche al ION Festival di Norimberga.

Lorna Anderson
Ha studiato alla Royal Scottish Academy of Music and Drama e si è esibita in opere, concerti e recitals con le orchestre più rinomate in tutt’Europa e negli Stati Uniti. Nel suo curriculum operistico, Alcina in occasione del Halle Händel Festival, Riccardo di Händel diretta da Nicholas McGegan, a Göttingen, La Clemenza di Tito con la Flanders Philharmonic Orchestra, Theodora di Händel con la Glyndebourne Touring Opera, The Fairy Queen di Purcell con l’English Concert e Il combattimento di Tancredi e Clorinda di Monteverdi con la Netherlands Opera. Le sue numerose incisioni includono The Fairy Queen di Purcell sotto la direzione di Harry Christophers, le Messe di Haydn sotto la direzione di Richard Hickox, le ambientazioni di musica popolare di Britten con Malcolm Martineau per la casa discografica Hyperion, L’Allegro, il Pensieroso ed il Moderato con Robert King e The King’s Consort e la partecipazione all’edizione completa della musica di Schubert a cura di Graham Johnson. Riconosciuta quale eccellente interprete del repertorio barocco, collabora con The King’s Consort, la Orchestra of the Age of Enlightenment, The Sizteen, The English Concert, La Chapelle Royale, il Collegium Vocale e l’Academy of Ancient Music.

È altresì impegnata nel repertorio concertistico, esibendosi con la BBC Orchestra, il Bach Choir, i London Mozart Players, la Royal Liverpool Philarmonic, la Israel Camerata, l’Orchestra RAI di Torino (Le Nozze di Stravinsky), la New World Symphony di Miami, la Houston Symphony, la National Symphony Orchestra al Kennedy Center di Waschington, la Scottish Chamber Orchestra, l’Ensemble InterContemporain sotto la direzione di Pierre Boulez, la London Sinfonietta sotto la direzione di Sir Simon Rattle e ai Festivals di Edinburgh e di Aldeburgh.

The King’s Consort 

È una delle principali orchestre d’Europa. Fondata nel 1980, ha fatto tappa in cinque continenti e si è esibita in quasi tutti i paesi europei, in Giappone, Hong Kong e in Oriente, così come in Nord e Sud America. Gli 80 cd in catalogo (oltre un milione di cd venduti) fanno del King’s Consort una delle orchestre storiche che vanta il maggior numero di registrazioni. 

In 23 anni di attività The King’s Consort ha presentato una incredibile varietà di repertorio nell’ambito della musica barocca e classica nelle più importanti sedi europee. Tra le performances di maggiore spicco appaiono le cinque apparizioni nei concerti della BBC, l’esecuzione della Messa in si minore di Bach al Concertbebouw di Amsterdam, alla Warsaw Philharmonic Hall, al Théâtre des Champs - Elysées di Parigi e Queen Elizabeth Hall, la messa in scena della Fairy Queen di Purcell in

Spagna e in Gran Bretagna, il concerto dal vivo trasmesso dalla televisione al Rudolphinum di Praga al cospetto della Regina Elisabetta e del Presidente Havel, il concerto d’apertura per la BBC in occasione delle celebrazioni di Purcell, la ricostruzione de Lo Sposalizio nei festivals e nelle sale concerto in tutt’Europa, e il Requiem di Mozart nella storica Alhambra di Granada. Nell’ambito operistico The King’s Consort vanta la collaborazione alla messa in scena dell’Ottone di Händel in Giappone e Gran Bretagna e dell’Ezio al Théâtre dei Champs Elysées a Parigi, The Indian Queen di Purcell nello storico teatro tedesco di Schwetzingen, e The Fairy Queen in Gran Bretagna e Spagna. I loro tours in tutto il mondo includono performances operistiche e concerti a Tokyo, Osaka e nel resto del Giappone, così come a Hong Kong e nelle Filippine, in Messico, Brasile e Argentina e negli Stati Uniti e in Canada.

L’orchestra è particolarmente apprezzata per le sue numerose registrazioni della musica di Händel e di Purcell ed il loro catalogo include la Messa in si minore di Bach, le Arie di Händel con James Bowman, The Christmas Story di Schütz, le Sonate di Mozart, i Mottetti di Gabrieli, Pergolesi, lo Stabat Mater di Astorga, Wassermusik di Telemann e il meno noto Stabat Mater di Boccherini del 1801, la monumentale ricostruzione del veneziano Lo Sposalizio, musica vocale barocca di Dowland, Scarlatti, Hasse, Couperin, concerti con musiche di Telemann, Albinoni e Vivaldi. Le registrazioni delle venticinque prime in tutto il mondo delle Odes and Welcome Songs, Secular Solo Songs e la Musica Sacra hanno consacrato The King’s Consort come il principale interprete della musica di Purcell in tutto il mondo. 

The King’s Consort è inoltre conosciuto per le registrazioni degli oratori e delle opere di Händel, tra cui Aci e Galatea, Ottone, Joshua, Deborah, Judas Maccabaeus, The Occasional Oratorio, L’Allegro, il Pensieroso ed il Moderato, così come le Four Coronation Anthems, la Musica per i reali fuochi d’artificio e la Musica sull’acqua.

I seminari
 I seminari intendono indagare aspetti legati alla storia e alla prassi esecutiva della musica barocca. Essi fanno riferimento specificamente ai programmi presentati in concerto e si avvalgono del contributo di specialisti del settore che terranno lezioni aperte e presenteranno il concerto.

 

Tutti gli incontri sono a ingresso libero
 

Lunedì 12 maggio ore 11.30 - 13.00 e 16.00 - 18.30
Auditorium della Casa della Musica
 

Ascendenze e discendenze stilistiche 
di tradizione bachiana
Prof. Paolo Fabbri (Università di Ferrara)

 

in occasione del concerto 

La dinastia Bach
Coro e Solisti della Radio Svizzera, Lugano - I Barocchisti
direttore 

Diego Fasolis
musiche di

Johann Sebastian Bach, Wilhelm Friedemann Bach 

Wilhelm Friedrich Ernst Bach e Carl Philipp Emanuel Bach

L’incontro seminariale verte su alcuni aspetti della produzione di Johann Sebastian Bach considerata in rapporto alla tradizione compositiva europea e nella sua prospettiva storica e stilistica.

L’occasione si presta all’esame della produzione musicale di una famiglia che ha percorso l’intero secolo XVIII, in tal modo costituendo un punto di riferimento dello stile barocco tedesco.

Sono previste audizioni e analisi al fine di inquadrare storicamente e stilisticamente la produzione bachiana.

Lunedì 19 maggio ore 15.00 - 16.30 e 17.00 - 18.30
Auditorium della Casa della Musica
 

L’affinamento delle tecniche costruttive 
e l’affermazione dei fiati nell’ensemble barocco
Prof. Patrizio Barbieri (Università di Lecce)

 

in occasione del concerto

Un meraviglioso clamore
Concerto Palatino
musiche di

Alessandro Orologio, Francisco Guerrero, Ottavio Bargnani, Francesco Usper 

Samuel Scheidt, Girolamo Giacobbi, Johann Vierdanck, Johann Hermann Schein 
Ruggier Trofeo, Francisco Guerrero, Christoph Strauss, Samuel Scheidt

L’occasione del concerto offre la possibilità di approfondire aspetti legati alla prassi esecutiva della musica per fiati, e alle caratteristiche organologiche degli strumenti con particolare riferimento all’organo. 

Verranno anche trattati problemi di intonazione e di accordatura degli strumenti alla luce di testimonianze teoriche coeve. Particolare rilievo verrà dato alla tradizione organaria, ai sistemi di costruzione, ai materiali impiegati secondo la descrizione dei trattati dell’epoca.

Giovedì 22 maggio ore 11.30 - 13.00 e 16.00 - 18.30
Auditorium della Casa della Musica
Lo stile veneziano come specchio 
di una cultura
Prof. Giulio Cattin (Università di Padova)

 

in occasione del concerto 

Serenissimi concenti
Accademia Bizantina
Direttore Ottavio Dantone
musiche di Tommaso Albinoni, Baldassarre Galuppi 

Antonio Vivaldi, Giovanni Benedetto Platti

Il seminario verte su particolari aspetti della cultura veneta e veneziana, posti in rapporto alla musica e alla vita sociale all’epoca della Serenissima Repubblica di Venezia: musica a palazzo, a teatro, in chiesa pervasa da uno stile assimilabile sotto l’etichetta «barocco», ma in realtà differenziata in rapporto alla diversa destinazione.

Audizioni, analisi, letture di testimonianze dell’epoca, bibliografia integreranno la lezione.

 Sabato 24 maggio ore 11.30 - 13.00 e 16.00 - 18.30
Auditorium della Casa della Musica
L’uso dei fiati nella tradizione barocca 
della musica di piazza e di palazzo
Prof.ssa Maria Caraci Vela (Università di Pavia)

 in occasione del concerto 

Suoni di palazzo, di giostra e di battaglia
Ensemble Pian&Forte
musiche di

Claudio Monteverdi, Girolamo Fantini, Girolamo Frescobaldi, Cesare Bendinelli

 Bernardo Storace, Andrea Falconiero, Johann Heinrich Schmelzer, Antonio Vivaldi Georg Daniel Speer, Michel Pignolet Montéclair e Anonimi del sec. XVII

Il Seminario vuole avviare una riflessione su alcuni dei più rilevanti aspetti della musica proposta dal concerto: la varietà della sperimentazione compositiva, la funzione strutturale ed espressiva degli organici, l’uso talvolta intercambiabile e talaltra invece prescrittivo degli strumenti, portatori di valenze espressive direttamente correlate al timbro, alle possibilità tecniche, al grado di relazione di ciascuno con i metodi vocali.

Partendo da alcune delle composizioni in programma, congiuntamente ad altre prese come punti di riferimento importanti, si cercherà di chiarire i rapporti del testo musicale col contesto che ne motiva l’esistenza e di individuare gli strumenti metodologici necessari a valutare l’incidenza dell’effimero - danza, scenografie e architetture per giostre, carri, eventi celebrativi pubblici o ricreazioni private - sulla condizione testuale dei repertori considerati.

Maria Caraci Vela

Giovedì 29 maggio ore 11.30 - 13.00 e 16.00 - 18.30
Auditorium della Casa della Musica
Tendenze manieristiche come aspirazione 
alla perfezione dello stile
Prof. Ivano Cavallini (Università di Palermo)

 

in occasione del concerto

Stupore dell’armonia
Sonatori de la Gioiosa Marca
musiche di Antonio Vivaldi

L’incontro seminariale prevede una lettura in chiave semiologica del repertorio strumentale vivaldiano e veneziano in generale. Saranno presi in considerazione aspetti stilistici rapportabili al divenire della musica strumentale del secolo XVIII in stretta unione con le mutazioni del gusto, della organizzazione sociale e del pensiero filosofico.

Mercoledì 4 giugno ore 15.00 - 16.30 e 17.00 - 18.30
Auditorium della Casa della Musica
 

La concezione cameristica 
dello stile barocco 
in rapporto alla ricezione
Prof. Giancarlo Rostirolla (Università di Chieti)

 

in occasione del concerto 

Intimo e cortese
Ensemble Barocco
musiche di Antonio Caldara, Arcangelo Corelli, AntonioVivaldi 
Elisabeth Claude Jacquet de la Guerre, Jean Baptiste Forqueray, Marin Marais

L’incontro seminariale verte sull’analisi dei mutamenti indotti dal gusto e dalle aspettative del pubblico sulla trasformazione della musica barocca.

Saranno prese in considerazione testimonianze documentarie utili alla individuazione del fenomeno culturale cortese dei secoli XVII e XVIII.

Analisi di testi, letture e indicazioni bibliografiche integreranno la lezione.

Venerdì 6 giugno ore 11.30 - 13.00 e 16.00 - 18.30
Auditorium della Casa della Musica
 

Lo stile italiano 
e lo stile tedesco all’apice 
delle tendenze barocche
Prof. Renato Di Benedetto (Università di Napoli)

 

In occasione del concerto

Titani a confronto
Concerto Italiano
Direttore Rinaldo Alessandrini
musiche di

 Antonio Vivaldi e Johann Sebastian Bach

L’incontro seminariale verte sul confronto degli stili e sull’analisi delle tradizioni musicali che fanno capo alle figure di Johann Sebastian Bach e Antonio Vivaldi.

Per lo svolgimento della lezione verranno proposti ascolti, analisi e letture con corredo bibliografico.

 Mercoledì 11 giugno ore 11.30 - 13.00 e 16.00 - 18.30
 Auditorium della Casa della Musica
 

Nuove metodologie 
dell’indagine musicologica 
tra sacro e profano
Prof. David Bryant (Fondazione Cini, Venezia)

 

In occasione del concerto 

The Italian Connection
The King’s Consort
Direttore Robert King
musiche di 

Gottfried Finger, Georg Friedrich Händel, Henry Purcell 

Jacopo Melani, Antonio Vivaldi 

L’incontro seminariale espone aggiornate metodologie assunte nell’ambito della ricerca musicologica attraverso le quali si giunge a meglio definire alcuni aspetti della storia della musica, quali il ruolo delle istituzioni musicali, il formarsi dei repertori, il meccanismo di distribuzione, l’appartenenza a una Scuola.

Saranno esaminati documenti, testimonianze iconografiche corredate di indicazioni bibliografiche.

Modalità di vendita
Abbonamenti

In vendita presso la Reception della Casa della Musica a partire da venerdì 2 maggio, negli orari di seguito indicati.

Abbonamento 8 concerti Euro 80,00

Biglietti

I biglietti per la serata inaugurale (lunedì 12 maggio) e per quella conclusiva (mercoledì 11 giugno) programmati all’Auditorium Paganini potranno essere acquistati solo presso la Biglietteria del Teatro Regio a partire da venerdì 2 maggio. Il giorno stesso del concerto saranno messi in vendita presso la Biglietteria del Teatro Regio fino alle ore 19 e direttamente all’Auditorium Paganini dalle ore 19.30. I biglietti per le serate che si terranno presso la Casa della Musica (19, 22, 24, 29 maggio, 4 e 6 giugno) saranno posti in vendita il giorno stesso del concerto presso la Reception della Casa della Musica, negli orari di seguito indicati.

Posto unico Euro 12,00

Biglietti a prezzo ridotto 

per i concerti all’Auditorium Paganini

Biglietto «speciale scuola» riservato agli studenti delle scuole medie, medie superiori, del Conservatorio e dell’Università

Posto unico Euro 5,00

Biglietto «oro» riservato a chi non ha compiuto i 25 anni e a chi ha superato i 65

Posto unico Euro 8,00

Informazioni e biglietteria

Casa della Musica

Piazzale San Francesco, 1 - 43100 Parma

www.lacasadellamusica.it - infopoint@lacasadellamusica.it

Lunedì - Sabato, ore 9.00-18.00

Domenica, ore 9.00-13.30

Tel. 0521.031170 - Fax 0521.031106

Fondazione Teatro Regio

Via Garibaldi 16/a - 43100 Parma

www.teatroregioparma.org - info@teatroregioparma.org

Informazioni e Biglietteria

Martedì - Venerdì, ore 10.00-14.00, 17.00-19.00 

Sabato, ore 9.30-12.30, 16.00-19

Tel. 0521.039399 - Fax 0521.504224

Auditorium Paganini

Viale Barilla - Parco Eridania - 43100 Parma

Tel. 0521.247994 dalle ore 19.30 nei giorni di concerto.

