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ODntvoduzione

Questo testo vuole offrire al lettore la possibilita di ripercorrere le tre lezioni-
concerto riunite sotto il titolo "Il pianoforte nella musica da camera fra
Classicismo e Romanticismo", organizzate dal’Amministrazione comunale e
dalla Biblioteca civica, e tenute e coordinate dalla pianista Elena Rizzo, con la
partecipazione del pianista Cristiano Del Monte, del violinista Claudio Mondini,
del baritono Salvatore Salonio e della soprano Barbara Bargnesi.

L’idea di organizzare non semplicemente dei concerti ma delle lezioni-concerto
¢ nata dal desiderio di proporre incontri durante i quali, oltre a provare intense
emozioni nell’ascoltare la musica dal vivo, si potesse fruire anche di un’analisi
estetico-formale dei brani in programma condotta in un linguaggio semplice e
comprensibile, e conoscere i nessi che intimamente collegano i fenomeni
musicali con la multiforme realta del loro tempo.

Il fascicolo € suddiviso in quattro parti: la prima parte € dedicata alle relazioni
delle tre lezioni-concerto; la seconda alla biografia dei compositori di cui sono
stati eseguiti i brani musicali; la terza al curriculum di ogni artista intervenuto,
e la quarta ad una bibliografia presente in Biblioteca per consentire un
eventuale approfondimento dei temi trattati.

La realizzazione di questo testo € stata voluta dall’Amministrazione comunale
ed é stata resa possibile da una proficua collaborazione tra la pianista Elena
Rizzo ed il personale della Biblioteca civica, la dott. Santina Amoretti ed il dott.

Maurizio Albertieri, che ringrazio per il prezioso lavoro svolto.

Il Consigliere delegato alla Cultura

(Monica W
“e D g WSS



SABATO 7 FEBBRAIO 2004
ORE 16.00

LA LETTERATURA PER PIANOFORTE A QUATTRO MANI

MOZART Sonata in do magg. KV 521
I. Allegro
II. Andante
III. Allegretto

BRAHMS Variazioni su un Thema
di Robert Schumann op. 23

SCHUBERT Fantasia in fa min. op. 103

Pianisti:
Elena Rizzo, Cristiano Del Monte



SABATO 14 FEBBRAIO 2004
ORE 16.00

LA FORMA - SONATA NELLA MUSICA DA CAMERA

BEETHOVEN
Sonata n. 9 op. 47 in la magg.
"Kreutzér - Sonate"

I. Adagio sostenuto - Presto

II. Andante con variazioni
III. Presto

BRAHMS
Sonata n. 2 op. 100 in la magg.

I. Allegro amabile
II. Andante tranquillo - Vivace
III. Allegretto grazioso

(quasi andante)

Violinista:
Claudio Mondini

Pianista:
Elena Rizzo



SABATO 21 FEBBRAIO 2004
ORE 16.00

MUSICA E POESIA: IL REPERTORIO LIEDERISTICO E LA
MUSICA DA CAMERA VOCALE ITALIANA

SCHUBERT
Seligkeit
Der Tod und das Madchen
Du bist die Ruh

SCHUMANN
Ich grolle nicht
Schone Wiege meiner Leiden
Widmung
Waldesgesprach

ROSSINI
La promessa
Il rimprovero

DONIZETTI
Venne sull'ali ai zeffiri

BELLINI
Il fervido desiderio
Vaga luna che inargenti
Malinconia ninfa gentile

VERDI
La seduzione
Il brindisi

Baritono: Salvatore Salonio
Soprano: Barbara Bargnesi
Pianista: Elena Rizzo



1° Dncontro
La &ttexmthw,zwpiano{odewqtm/tuwmnix

Il pianoforte € uno strumento nato dalla felice intuizione di un artigiano
italiano, Bartolomeo Cristofori, che nel 1726 creé una meccanica di produzione
del suono non piu basata sul pizzico delle corde come avveniva nel
clavicembalo, ma sulla percussione con martelletti. In questo modo si
superarono i limiti del vecchio cembalo, che erano rappresentati soprattutto
dalla mancanza di suoni dinamici e prolungati nel tempo. Come tutte le grandi
invenzioni, pero, il nuovo strumento non fu da tutti considerato subito come
un’ovvia evoluzione, ma trovo i suoi accaniti oppositori, nell’aristocrazia in
particolare: l'antitesi clavicembalo - pianoforte sembro infatti rispecchiare la
contrapposizione aristocrazia — borghesia che negli ultimi decenni del secolo
sfocio in un drammatico conflitto.

La vittoria della borghesia sembrd sottolineare anche la vittoria e
affermazione del pianoforte, strumento scelto per ’educazione musicale dalle
famiglie borghesi d’Austria, Germania, Inghilterra e Francia. Avere un
pianoforte in casa soddisfaceva molteplici aspetti della cultura borghese:
l'amore per linnovazione tecnica, il raggiungimento di uno status sociale, il
poter eseguire senza limitazioni strumentali le arie ed i ballabili in voga (grazie
anche ad un incremento notevole della musica a stampa) e quindi (ma non
meno importante) 'amore per 'Hausmusik.

La Hausmusik € la pratica strumentale ad uso casalingo e quindi
dilettantistico, nel significato originario del termine (cio€ colui che si diletta) e
non nell’accezione negativa cui oggi siamo destinati a pensare. In questo
vastissimo repertorio troviamo innanzi tutto opere didattiche, poi trascrizioni
per pianoforte di brani famosi, ballabili, canzoni e brani in cui il pianoforte era
utilizzato come strumento accompagnatore di voci od altri strumenti.

Ad affiancare questa realta musicale, per poi fondersi con essa, troviamo
quella che € la letteratura per gruppi strumentali che invece non privilegia la
linea melodica di un solo strumento, ma che si sviluppa nelle cosiddette parti
reali, quindi parti con una precisa identita musicale e non solo di
accompagnamento. Stiamo parlando della Kammermusik o musica da camera,
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che nel Settecento segue due tendenze diverse. Da wuna parte quella
d’intrattenimento, mirata ad una scrittura prettamente “dialogata” i diversi
strumenti sostengono a turno la parte melodica o d’abilita; dall’altra compie
una ricerca piu ardita e profonda rivolta ad un pubblico maggiormente colto. I
risultati musicali sono caratterizzati da una maggiore liberta nelle forme
musicali utilizzate e nell'uso meno convenzionale dell’armonia.

Piacevolezza e arduo intellettualismo convivono quindi negli stessi autori e
negli stessi generi, coprendo tutto l'arco delle esigenze di un pubblico di
dilettanti che andava da aristocratici musicofili fino al piu umile dilettantismo
del salotto borghese e dellintrattenimento domestico della Hausmusik.

Da questo panorama trae origine il pianoforte suonato da due esecutori,
vale dire a quattro mani. Infatti la formazione pianistica a quattro mani era
allinizio pensata prettamente per esecuzioni casalinghe con trascrizioni
facilitate di brani piu complessi oppure semplici duettini e ballabili. Come
abbiamo detto prima, perod, in ogni situazione convivono aspetti anche opposti,
quindi con compositori come Haydn e soprattutto Mozart arriviamo ad avere
una letteratura per pianoforte a quattro mani in cui convivono piacevolezza
amatoriale ed applicazione della ricerca, in particolare nell'uso delle nuove
forme musicali del momento. In questo primo incontro ci occupiamo di una
composizione di Mozart, la sonata KV521 in Do maggiore, scritta nel 1787 che
rientra a pieno titolo nella mescolanza d’intenti culturali e musicali di cui
sopra: abbiamo sia la presenza della scrittura dialogata, quindi l’alternarsi di
frasi melodiche o virtuosistiche tra i due esecutori, sia la ricerca applicata a
quella che € la forma piu importante della seconda meta del XVIII secolo: la
Forma-Sonata.

La Forma-Sonata ¢ bitematica e tripartita, ossia si compone di due temi
principali che sono articolati in tre sezioni; nella letteratura del Classicismo e
poi del Romanticismo in questa forma sono composti i primi movimenti delle
sonate e delle sinfonie.

Il primo movimento scritto in forma di sonata si articola in tre momenti

fondamentali: esposizione, sviluppo e ripresa.
Nell’esposizione vengono esposti appunto quelli che sono i temi principali,
denominati primo e secondo tema, ed hanno tonalita e caratteri completamente

differenti (incisivo e forte il primo, cantabile e piu “femminile” il secondo).
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Lo sviluppo € la parte in cui il materiale tematico viene elaborato con
scambi melodici e virtuosistici tra i due esecutori.

Infine nella ripresa si ritorna ai temi dell’inizio della composizione, ora
riesposti entrambi nella tonalita principale.

II secondo movimento € un Andante, costruito in una forma A-B-A: la

prima parte A molto cantabile in una tonalita maggiore; la seconda parte B in
tonalita minore e di carattere drammatico, in cui gli esecutori sono alle prese
con una serie di arpeggi di accompagnamento che enfatizzano il carattere
agitato; la terza parte conclude il movimento con il ritorno alla parte A, cui
segue una piccola coda conclusiva.

Il terzo movimento € un Rondo!, forma musicale caratterizzata da un tema

che si ripete piu volte (e detto percio Ritornello), intervallato da episodi di colore
completamente diverso.

Fino a questo punto ci siamo occupati di quello che riguarda il periodo
cosiddetto classico e illuminista, su cui si sono fondate le basi dell’esperienza
cameristica dell’Ottocento.

C¢ in tutta la musica da camera dell’Ottocento una tendenza alla
riduzione in termini minori, per ambienti piu ridotti, delle esperienze maggiori
come la musica sinfonica e l'opera. Il pianoforte € sicuramente lo strumento
che incarna maggiormente questa tendenza, una volta che i compositori ne
hanno esplorato e compreso tutte le potenzialita “orchestrali” ed espressive.

Questo portare nei piccoli spazi la musica inizialmente scritta per
l'orchestra o per il teatro musicale, € particolarmente evidente nella formazione
a quattro mani, per la quale €& stato trascritto un gran numero di sinfonie e di
arie d’opera. In questo clima si inserisce il secondo brano della lezione, la
Fantasia in Fa min. op.103 di Franz Schubert, scritta nel 1828. Davanti al
termine “fantasia” non possiamo naturalmente aspettarci una forma pensata
rispettando delle regole di costruzione, ma ci troviamo di fronte in questo caso
ad un brano in un movimento unico, ma caratterizzato da diversi episodi in cui

la melodia € protagonista e filo conduttore in tutto il succedersi dei momenti

111 Rondo si rifa ad antiche forme poetico-musichilstruttura circolare, in cui una strofa o un éemusicale
ritorna costante (ecco il‘ritornello”), spesso imt@ato da elementi secondari mai ripetuti ma oggita nuovi.
Nell'eta della Sonata il Rondo divenne molto comuaame finale, sfruttando la vivacita dei temi p@yekchi a cui
spesso si ispirava, I'estrosita delle diversioiliferte senso di gioco che é insito nelle peribdiciapparizioni del
tema di base.



musicali.

La Fantasia si apre con il tema principale accompagnato molto
semplicemente, in modo intimista, a cui fa seguito invece un momento piu
orchestrale giocato su blocchi accordali.

Dopo un breve ritorno alla melodia iniziale si entra nella parte lenta della
fantasia, sicuramente il momento piu sinfonico e drammatico dell’opera: la
drammaticita € data dal ritmo puntato iniziale, che si diluisce poi in una
melodia quasi operistica. La parte seguente € la piu brillante dell’opera e
rimanda ad uno Scherzo di una sinfonia, con la netta caratterizzazione tra la
parte in tonalita minore dello Scherzo e quella maggiore del Trio. Il tema
principale viene introdotto per portare all’episodio conclusivo della fantasia,
costruito in una delle forme pit importanti della storia della musica: la fuga. La
fuga € una composizione basata sulla tecnica contrappuntistica, cioé sulla
sovrapposizione di piu voci o parti che si muovono indipendentemente attorno
ad un soggetto tematico. Qui soggetto della fuga ¢ il secondo tema principale
(quello "orchestrale") in tonalitd minore, caratterizzato dalla presenza di accenti
su ogni movimento forte della battuta. Il fugato come parte finale di una
composizione ¢ il risultato di una tipica esplorazione delle forme del passato da
parte dei compositori romantici, pensiamo ad esempio alle ultime sonate per
pianoforte o agli ultimi quartetti per archi di Beethoven. Un ultimo ritorno al
tema iniziale conclude la fantasia.

Lultimo brano della lezione € una composizione di Johannes Brahms, le
Variazioni su un tema di Robert Schumann op.23 del 1861.2

Brahms fu sempre molto attratto dalla forma del tema con variazioni,
forma apparentemente di facile comprensione, ma che in Brahms assume
molto spesso una deframmentazione cosi esasperata al punto da non poter
riconoscere piu il tema. Come si ottiene questo stravolgimento compositivo?
Naturalmente piu il tema sara semplice e costituito da pochi elementi, piu sara
possibile intervenire nella caratterizzazione delle singole variazioni. In questo

caso il materiale che Brahms ha avuto a disposizione € estremamente semplice

% La forma del Tema con variazioni & nata nel SéiéSento come variazione su temi di danza o canzoni
popolari. Usata all'interno della Sonata, tienesspeil posto dell'andante (piu raramente del primmwvimento o
dell'ultimo), specie se la natura del tema ha aqaehttere riposante che contrasta con I'impegngdeio allegro;
essendo parte di una forma in pit movimenti, leazioni al Tema non saranno numerose: le primeremali,
qualcuna in tonalita diversa per preparare con oulteresse il ritorno alla base.
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e lineare, un andante cantabile scritto da Schumann, sul quale il compositore
opera una serie di interventi per un risultato finale di 10 variazioni. In ogni
variazione Brahms utilizza un diverso modo di reinterpretare il tema iniziale, a
volte elaborando solo dei piccoli frammenti ritmici (come nella II var.), a volte
melodici (I e III var.), a volte creando un’atmosfera molto piu cupa
trasformando la tonalitd maggiore in minore e scrivendo ritmi piu lunghi, in
modo da fermare quasi il respiro musicale (IV var.). Naturalmente non viene
dimenticata la dialettica tra gli esecutori con lo scambio di interventi
fortemente virtuosistici come nella VI e IX variazione).

L’ultima variazione € costruita su un ritmo di marcia lenta (ricavata
ritmicamente dal tema) che alla fine si fonde con un breve ritorno alla melodia

del tema, ora riproposta in una atmosfera di raffinata rarefazione.

Diano Marina, 7 febbraio 2004 Elena Rizzo
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2° Dnconina
%w/oma/ - sanata nella musica da camera

La sonata "in duo", nata nell’eta barocca in funzione di uno strumento
principale (violino, flauto o altro strumento "cantante") accompagnato da uno
strumento a tastiera, con lo sviluppo del pianoforte acquistdo caratteri
completamente diversi, fino addirittura ad essere denominata sonata per
pianoforte con I'accompagnamento di violino, flauto ecc.

Solo con l'ultimo Mozart e definitivamente con Beethoven incomincio a
esprimere una parita dialogante, continuando perd0 a mantenere il titolo di
sonata per pianoforte accompagnato.

La prima sonata di cui ci occupiamo € la numero 9 in La maggiore op. 47
di Ludwig van Beethoven, chiamata Kreutzer-Sonate: composta per il violinista
mulatto George Polgreen Bridgetower, che la suono con l'autore al pianoforte
nella sala Augarten di Vienna il 24 maggio 1803, fu dedicata nella stampa del
1805 a Rodolphe Kreutzer in seguito a probabili screzi con Bridgetower. Oltre
allo scherzoso "Sonata mulattica" usato talvolta da Beethoven, € importante
ricordare il titolo originale di "Sonata per un pianoforte e un violino obbligato,

scritta in uno stile molto concertante, quasi come di un concerto..." che &
indicativo del carattere "spettacolare" della Sonata op. 47, e di una qualita
orchestrale che sembrd bizzarria a molti contemporanei, illustre dedicatario
compreso. Incomincia con una sorta di prologo pensoso (Adagio sostenuto) in
cui violino e pianoforte preparano guardinghi l'avvio del primo movimento
(Presto), tutto impostato nella tonalita di La minore: una sorpresa dunque,
dopo l'apertura in maggiore, che € un primo indice di quella maniera estrosa,
"del tutto nuova" secondo le parole di Beethoven, in cui la Sonata op. 47 si
risolve. Si riconoscono, in questo Presto, tre spiccate figure tematiche, quasi
personaggi: un tema balzante e rissoso, proposto dal violino e subito ripetuto
dal pianoforte, un canto piano e disteso come un corale, intonato dagli
strumenti uniti, e un tema risolutivo, ricavato dal primo ma calato git come la
carta vincente di tutta la pagina; ma oltre queste individualita, la cosa che
colpisce di piu € I'imperiosa unita di azione, il tono nervoso e drammatico di un

nuovo concertismo.
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A equilibrare questa prima massa incandescente, segue un Andante in Fa
maggiore con quattro variazioni su un tema dalla generosa naturalezza
cantabile: la prima variazione lampeggia leggera su un ritmo di terzine, la
seconda corteggia il tema, ben riconoscibile al violino, in un polverio di note
secondarie; la terza, in Fa minore, esplora quel carattere "serioso" che nel
giovane Beethoven si trova spesso connesso a quella tonalita; la quarta e
ultima variazione, per contrasto, sprizza luminosa nel registro piu acuto e
consente ad artifici ornamentali, come trilli e gorgheggi, di spiritosa allusione
belcantistica.

Il finale in La maggiore (pensato in origine per la Sonata op. 30 n. 1) &
una 'tarantella" dalla disperata vitalita: se qualcosa, qualche pausa di
cantabilita sospirosa, riesce qua e la a rallentare il precipitoso movimento, €
soltanto per prendere la rincorsa con nuovi salti e lanci, verso la conclusione.

La seconda sonata di cui ci occupiamo ¢ invece 'op. 100 in La maggiore
di Johannes Brahms, composta nel 1886.

Brahms, prese molto piu sul serio di qualunque altro compositore
dell’epoca il compito di rinnovare lo stile della musica strumentale, avendo ben
presente il pericolo incombente sulla strada intrapresa in quella direzione:
l'ammiratore della grande musica del passato che si trasforma in un epigono di
Beethoven o di Mendelssohn. La musica da camera fu il terreno naturale su cui
Brahms comincio a cercare una possibile integrazione tra le forme della tradi-
zione e un linguaggio musicale moderno.

A eccezione della Sonata per violoncello op. 38 (1862-1865), Brahms
affronto piuttosto tardi la composizione della sonata per duo. Le Sonate per
violino, in particolare, nacquero tutte grazie all’aiuto di una levatrice speciale,
I'intenso lavoro sulle caratteristiche peculiari dello strumento compiuto in vista
di ragguardevoli composizioni orchestrali.

Una delle caratteristiche delle Sonate € la natura autoreferenziale del loro
essere, un tratto che si pud scorgere nella costituzione stessa dell’idea
brahmsiana di musica da camera. La loro piena ricchezza emotiva & accessibile
soltanto a coloro che conoscono a fondo il mondo di Brahms, soprattutto il fitto
intreccio di riferimenti poetici intessuto attorno al nucleo intimo della sua
opera, il corpus della musica vocale. La stretta correlazione tra il mondo del

Lied e la musica da camera ¢ 'aspetto che piu d’ogni altro avvicina Brahms a
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Schubert, il primo autore a conferire al rapporto tra suono e parola una vera
funzione generatrice e poetica.

Brahms riconosce i volti del suo pubblico. Il violino e il pianoforte parla-
vano a un milieu di dilettanti esperti, di borghesi colti e animati da identiche
passioni. La loro lingua era comune, come pure lo erano le letture, i quadri, i
viaggi, le maniere e gran parte delle opinioni. Questa porzione ristretta, ma
essenziale del pubblico rappresentava in fondo il cuore della gioventu
romantica, diventata adulta.

L’opera 100 si apre con un movimento in forma sonata, il cui primo tema
viene esposto prima dal pianoforte e “commentato” dal violino, poi si snoda tra
i due strumenti in un fluire di atmosfere liriche davvero tipiche della musica
vocale. Il secondo tema nel caso di questa sonata non ha piu un carattere
opposto al primo, come avevamo visto nel quattro mani di Mozart, ma sembra
quasi appoggiare e continuare la linea sentimentale con cui si € aperta la
composizione. Lo sviluppo €& caratterizzato dalla elaborazione invece piu
incisiva del materiale tematico, con continui scambi e passaggi di melodia tra i
due strumenti, sempre nel piu puro stile romantico. Infine, la ripresa
dell’atmosfera iniziale, ci porta ad una coda conclusiva, che riprende di nuovo
il mordente della parte centrale.

Il secondo movimento ¢ diviso in momenti assolutamente contrapposti: si
apre con un andante dal clima amoroso, che sfocia poi in un vivace dal ritmo
danzante e improvvisi cambi di sonorita. Questa alternanza si ripete piu volte,
con caratteri di differenziazione ancora maggiormente definiti, fino alla
conclusione in un ultimo richiamo alla danza.

I1 movimento conclusivo ci riporta alla grazia melodica del primo, con un
intermezzo dal sapore quasi improvvisativo, delineato da una serie di arpeggi
del pianoforte e da un colore piu cupo, per poi ritornare alla pacata serenita del

tema iniziale, che prepara una conclusione ricca di slancio sentimentale.

Diano Marina, 14 febbraio 2004 Elena Rizzo
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3° Dncontro
WMusica e e il vonia licdenisticor o ta

Il rapporto tra musica e parole ha rappresentato uno dei temi di maggiore
discussione in tutta la storia della cultura musicale, e come tutti i grandi
dibattiti, € stato esplorato a fondo e tradotto in creazioni musicali di indiscussa
grandezza dai compositori della tradizione colta europea. Tralasciando il
lunghissimo discorso che meriterebbe 1'opera lirica, ma che in questa sede
prettamente "cameristica" non ci compete, affrontiamo il capitolo che riguarda
appunto la tradizione cameristica vocale germanica, con il genere che ne
rappresenta il manifesto: il lied (lieder al plurale).

Lied significa canzone, quindi siamo di fronte ad un testo poetico messo in
musica, che trae profondissime radici certamente di natura sociologica,
pensiamo ad esempio a canti di lavoro, elogi funebri, canti per bambini, sfoghi
amorosi e via dicendo. Trattandosi di un genere molto antico, il lied ha percorso
praticamente tutta la storia della musica, assumendo nel corso dei secoli volti
sempre diversi: da sacro a profano, da frutto della creativita dei cantastorie fino
a raffinata composizione. Nel 1600 pero una importante svolta fece assumere al
lied l'identita compositiva che lo rese davvero di altissimo valore artistico: fino ad
allora, l'autore del testo e della melodia erano in genere la medesima persona, e
ad un compositore veniva affidata l'elaborazione polifonica e/o strumentale. Nel
1600 invece la situazione muta radicalmente, e vi sono da una parte il poeta e
dall'altra il musicista, che inventa melodia ed elaborazione strumentale.

L'accompagnamento di queste canzoni era in epoca barocca generalmente
affidato al basso continuo, che abbiamo gia visto essere costituito da una serie di
accordi realizzati da uno strumento polifonico (liuto, spinetta, cembalo ecc.), e
solo con l'invenzione del pianoforte e la conseguente esplorazione compositiva
che ne derivo, raggiungiamo un coronamento del sogno espressivo della musica
legata alla poesia.

Maestro indiscusso del lied fu senz'altro Franz Schubert, compositore che

ne fece il fulcro della sua produzione musicale. Egli possedeva il talento di
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comporre autentiche e purissime melodie (come si € gia detto a proposito della
Fantasia in fa minore per pianoforte a quattro mani), e di tradurre
sull'accompagnamento pianistico immagini poetiche dall'efficacia assolutamente
nuova per allora. I lieder schubertiani si possono dividere in tre grandi categorie:
il lied strofico, che ripete una stessa melodia per ogni strofa poetica; quello
durchkomponiert, in cui le strofe sono tutte cantate con diverse melodie, ma
lintera composizione ha un accompagnamento uniforme; la terza categoria,
infine, deriva dalla "scena" operistica con una serie di sezioni indipendenti, in cui
non soltanto la tonalita, ma anche il tempo, il metro e lo stato d'animo possono
cambiare.

I brani di Schubert di cui ci occupiamo sono tre ed hanno caratteristiche e
atmosfere assolutamente diverse tra loro.

Il primo, "Seligkeit" (Beatitudine), composto sopra i versi del poeta Holty nel
1816, ci pone davanti al modo con cui il compositore interpreta la poetica
celestiale e di serena beatitudine affiancata perd ad una gioia anche terrena:
Schubert scrive un semplicissimo ritmo di terzine leggere e danzanti, su cui si
sviluppa una composizione del tipo strofico, vale a dire stessa melodia con testo
diverso.

I1 secondo ¢ " Der tod und das Mddchen" (La morte e la fanciulla), scritto su
versi di Claudius nel 1817: in questo lied € invece chiara la matrice operistica,
con un'introduzione che espone il tema principale, seguita da un episodio di
recitativo della fanciulla dai toni agitati, e nella conclusione la morte parla sul
ritorno del tema iniziale, riportando un'atmosfera di dura e rassegnata realta.
Questi momenti cosi nettamente delineati ci trasportano direttamente nel teatro
musicale, e il riferimento alla scena finale del Commendatore nell'opera Don
Giovanni di Mozart € piu che mai evidente. Musicalmente in questo lied Schubert
utilizza oltre alla tonalita minore che conferisce tristezza al colore del brano,
anche una particolare figurazione ritmica (nota lunga seguita da due brevi),
ripetuta continuamente, che si trova molto spesso alla base di marce funebri.

I1 terzo ed ultimo lied di Schubert € "Du bist die Ruh" (Tu sei la pace), scritto
su versi di Ruckert nel 1823: questo € un brano meraviglioso, in cui la melodia
schubertiana trionfa, creando uno stupendo quadro di serenita pacata, se pur in
un clima di morte quasi amorosa. L'accompagnamento pianistico ne sottolinea la

pacatezza, ed ogni tanto interviene invece con un accento di dolore, dal carattere
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pero purificatore, tipico del pensiero romantico di cui Schubert € stato con la sua
musica esponente grandissimo.

L'altro grande musicista romantico di cui ci occupiamo a proposito della sua
produzione liederistica € Robert Schumann, che € stato quasi una conseguenza
naturale di Schubert, almeno dal punto di vista dei lieder. Nel periodo in cui
Schumann compose su versi, l'unione fra queste due arti non fu cosi simbiotica
come spesso si € abituati a pensare, anzi, i poeti avevano un occhio molto critico
verso 1 musicisti ad essi contemporanei, poiché ritenevano chiusa con
Beethoven e Mozart l'epoca della grande espressione del linguaggio poetico
messo in musica. A questo proposito in effetti dobbiamo riconoscere una
modernita della musica di Schumann, spesso poco apprezzata dagli altri
intellettuali del tempo. Nel suo stile liederistico quello che oggi colpisce di piu €
I'uso del pianoforte, strumento utilizzato con una grande autonomia di scrittura,
soprattutto per la valorizzazione in senso timbrico.

I primi due lieder che analizziamo sono stati composti su versi scritti da
Heine, poeta scelto molto spesso da Schumann per 1'amaro sapore popolare delle
sue parole, un amaro sapore del disinganno, nel quale si legge a volte un distacco
cosi netto che arriva quasi a paralizzare lo slancio poetico: ¢ il caso di "Ich grolle
nicht" (Non porto rancore) e "Schéne Wiege meiner Leiden" (Bella culla del mio
soffrire), che fanno parte di due cicli (cosi si chiamano le raccolte di lieder) scritti
nel 1840 e in cui notiamo la presenza costante di un triste realismo amoroso,
sottolineato pianisticamente nel primo caso da pesanti accentuazioni, e nel
secondo da una vena di malinconica nostalgia realizzata utilizzando una
"liquidita" particolare del suono.

I1 successivo lied ha per titolo"Widmung" (Dedica), composto anch'esso nel
1840 su versi di Ruckert, ed € tutto incentrato su un clima di felice slancio
amoroso, creato semplicemente da una cellula ritmica che si affianca a una
melodia molto lineare in Fa maggiore, tonalita decisamente piu positiva. L'ultimo
lied in programma € "Waldesgesprdich" (Dialogo silvestre), composto nel 1840 su
versi di Eichendorff, poeta intriso di una schiettezza con inclinazioni al
presentimento, tematiche piu che presenti in questo lied, in cui nel pianoforte
riconosciamo l'elemento della scrittura cornistica che sottolinea I'ambientazione
boschiva quasi medioevale del testo.

La musica vocale da camera italiana, al contrario di quella di area tedesca,
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non merita dal punto di vista musicale un discorso molto approfondito, poiché
nella nostra nazione tutte le energie dei compositori erano destinate alla
composizione delle opere liriche, genere musicale della nostra tradizione, quindi
l'interesse verso il camerismo € sempre stato marginale. Nonostante questo tutti
gli operisti hanno scritto arie da camera con l'accompagnamento di pianoforte,
ottenendo pero risultati di valore ben lontano da quello altissimo del teatro
musicale italiano. L'aria da camera veniva praticamente intesa come una
trasformazione in termini ridotti dell'aria d'opera, con uno sfoggio melodico di
belcanto italiano, sotto il quale il pianoforte forniva un essenziale
accompagnamento assolutamente marginale rispetto a quello che veniva scritto
dai compositori dei lieder.

Il primo compositore di cui ci occupiamo & Gioacchino Rossini con le sue
"Soirées Musicales", raccolta di arie da camera su testo di Metastasio pubblicata
nel 1832. Rossini amo rifugiarsi nella poetica settecentesca di Metastasio,
musicando i suoi versi in modo molto elegante, ma sempre con ironico distacco,
e con un carattere di adesione totale a quello che era stato un dettame della
musica barocca e classica in Italia: "prima la musica e poi le parole".

Gaetano Donizetti € stato un altro grande operista italiano che ci ha lasciato
un gran numero di composizioni per voce e pianoforte, tra cui ricordiamo in
questo caso"Venne sull'ali ai zeffiri", un lamento scritto nel 1835 su versi di
Maffei per commemorare la morte di Vincenzo Bellini. In questo lamento sono
ben visibili le caratteristiche dello stile donizettiano, sempre rivolto alla bellezza
della linea vocale senza dimenticare l'istinto improvvisativo.

Se abbiamo visto che Rossini si accostava al testo in modo non sempre
molto aderente, Vincenzo Bellini invece fu tra quegli autori che agirono nel
profondo rispetto delle parole, declamandole con chiarezza e nella piena
coincidenza di accenti verbali con quelli musicali. Le tre ariette belliniane che
vanno a inserirsi nel nostro programma sono "Il fervido desiderio", "Vaga luna che
inargenti" , "Malinconia ninfa gentile", tre semplici quadretti di pura melodia
italiana.

Giungiamo infine alla conclusione del programma con due arie di Giuseppe
Verdi, "La seduzione" e "Il brindisi", scritte rispettivamente nel 1839 su versi di
Balestra e nel 1847 su versi di Maffei. Lo stile melodico verdiano € debitore in

diversa misura a quello dei suoi predecessori; lo accomunano a quello di Rossini
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e Donizetti la vigorosa struttura ritmica, fondata sulla brevita degli incisi, pur
non condividendo né la sprezzatura del primo né la spontaneita del secondo; a
quello di Bellini l'attenzione per la scansione verbale, non possedendone la
tendenza alle melodie lunghe.

Dotate anch'esse come le precedenti di un accompagnamento scarno, le due
arie di Verdi sono caratterizzate da quello che era un suo marchio compositivo,
vale a dire una spiccata accentuazione atta a rendere piu ricche di forza ed
espressione alcune parole dal significato fondamentale per la definizione del

clima poetico e musicale.

Diano Marina, 21 febbraio 2004 Elena Rizzo
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Beethoven, Ludwig Van (1770 - 1827), compositore tedesco, nato a Bonn da
famiglia fiamminga stabilitasi in Germania. Nel 1792 si trasferi a Vienna dove
mori. Allievo di Haydn, Schenk, Albrechtsberger e Salieri. Ebbe vita travagliata
dalle ristrettezze economiche, dall'incomprensione del pubblico e dalla sordita,
che lo afflisse dal 1800. B. rappresenta l'anello di congiunzione tra l'indirizzo
classico e quello romantico. Tra le opere: 9 sinfonie, celebri la terza (Eroica), la
quinta, la sesta (Pastorale), la settima, la nona con coro finale sui versi
dell'inno Alla gioia di Schiller; 5 concerti per pianoforte e orchestra e uno per
violino e orchestra; le ouvertures (Le creature di Prometeo, Coriolano, Egmont,
Leonora n. 3); n. 17 quartetti d'archi; trii, quintetti; Settimio op. 20; 32 sonate
per pianoforte; 10 sonate per violino e pianoforte; 33 variazioni per pianoforte
sul tema di un valzer di Diabelli; 'opera Fidelio; 1'oratorio Cristo sul monte degli
Olivi; 1a Missa solemnis.

Brahms, Johannes (1833 - 1897), di Amburgo, compositore e pianista; lavoro
dal '62 alla morte, a Vienna, quale concertista e poi direttore d'orchestra. Fu
legato da amicizia a Schumann che contribui al suo successo. Esponente
dell'indirizzo neoclassico per reazione all'esuberante romanticismo proclamo il
ritorno alla logica costruttiva propria dei classici. Eccelse nella musica
sinfonica e da camera, ma € anche autore di musica pianistica e uno dei
maggiori rappresentanti della musica vocale da camera dopo Schubert.
Notevoli le 4 sinfonie, le Ouvertures Accademica e Tragica, le Variazioni su un
tema di Haydn, le Danze ungheresi per pianoforte a 4 mani, il Requiem tedesco.
Scrisse circa 200 Lieder.

Bellini, Vincenzo, (1801 - 1835), musicista e compositore, tra i maggiori
operisti europei. Sia il nonno che il padre erano musicisti di professione, percio
il giovane Vincenzo ricevette un primo insegnamento in ambito familiare. Nel
1819 il comune di Catania gli offri una borsa di studio per il conservatorio di
Napoli. A Napoli fu allievo di N. Zingarelli; in questa citta venne rappresentata
al teatro San Carlo l'opera Bianca e Fernando (1826) che attiro su di lui
l'attenzione dell'impresario milanese Barbaja. Nel 1827, su invito di Barbaja,
compose l'opera Il pirata, che ricevette un'accoglienza trionfale al teatro alla
Scala di Milano. Bellini amplifico anche la componente lirica e melodica, tanto
da guadagnandosi l'appellativo di cigno di Catania. Nella sua pur breve vita,
oltre alle opere gia citate compose La straniera (1829), Zaira (1829), I Capuleti e
i Montecchi (1830), La sonnambula (1831), Norma (1831), Beatrice di Tenda
(1833), I puritani (1835).

Donizetti, Gaetano Domenico Maria, (1797 - 1848), compositore, dal 1806 al
1815 studio musica sotto la guida di Simone Mayr che comprese la genialita e
la bravura dell'allievo e lo mando a Bologna per completare la sua formazione e
preparazione. Ebbe successo a Roma con la Zoraide di Granada (1822) e a
Napoli con La zingara (1822). Nel 1838, dopo la morte della moglie, si trasferi a
Parigi, dove rimase fino al 1845 ottenendo notevoli successi di pubblico. Tra le
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sue numerose opere, sono da ricordare Anna Bolena (1830), L'elisir d'amore
(1832), Lucrezia Borgia (1833), La figlia del reggimento (1840), La favorita
(1840), Linda di Chamonix (1842), Don Pasquale (1843). Il suo capolavoro €&
Lucia di Lammermoor (1835, su libretto di S. Cammarano) dove si rivela
pienamente la tecnica solida e accurata del musicista e una melodia ricca di
sfumature che ben rappresenta il clima romantico e nordico della vicenda. Il
melodramma di Donizetti rappresenta un po' il prodotto della borghesia
italiana prima del Risorgimento. A Donizetti viene riconosciuta l'accuratezza
dell'orchestrazione e l'impiego raffinato dei legni, che nelle opere migliori, tra
cui L'elisir d'amore, Don Pasquale e Lucia di Lammermoor, raggiunge risultati
brillanti ed espressivi. L'alto numero delle opere prodotte (piu di settanta) non
ha impedito a Donizetti di introdurre alcune notevoli innovazioni nel teatro
operistico: adozione di un preludio in luogo della sinfonia iniziale; adozione di
finali d'atto drammatici; invenzione del baritono romantico; drammatizzazione
dell'azione tramite contrazione progressiva della durata degli atti.

Mozart, Wolfgang Amadeus (1756 - 1791), compositore austriaco, nato a
Salisburgo, una delle maggiori figure nella storia della musica. Raccolse ancor
fanciullo successi trionfali in Germania, Italia, Francia e Inghilterra. Scrisse
oltre 600 composizioni di tutti i generi: sacri e profani, vocali e strumentali,
affermandosi come la perfetta incarnazione del classicismo musicale. Della
musica italiana accetto le conquiste, coltivo le forme e approfondi lo stile. Tra i
suoi numerosissimi capolavori: opere teatrali su testo italiano: Idomeneo
(1781), Le nozze di Figaro (1786), Don Giovanni (1787), Cosi fan tutte (1790) e
La clemenza di Tito (1791); su testo tedesco: Il ratto dal serraglio (1782) e 1l
flauto magico (1791); per orchestra: 41 sinfonie (le piu celebri: in mi bemolle
maggiore K543; in sol minore K550; in do maggiore K551, detta Jupiter),
concerti per vari strumenti e orchestra, serenate, diverimenti; musica da
camera: sonate per vari strumenti, trii, quartetti, quintetti; musica sacra: La
grande Messa in do minore, il celebre Requiem.

Rossini, Gioacchino (1792 - 1868), di Pesaro, compositore, il piu grande
operista italiano della prima meta del sec. XIX. Dal 1824 alla morte risiedette
in Francia. Rossini libero il melodramma italiano dagli eccessi virtuosistici, per
giungere, nel genere comico e nel genere serio, a una espressione di perfetta
essenzialita drammatica. Fra le sue opere: La scala di seta (1812), Il signor
Bruschino (1813), L'italiana in Algeri (1813), Il barbiere di Siviglia (capolavoro
del genere buffo, 1816), La Cenerentola (1817), La gazza ladra (1817),
Semiramide (1823), L'assedio di Corinto (1826), Guglielmo Tell (1829); musica
sacra: Stabat Mater (1842), la Piccola Messa solenne (1863).

Schumann, Robert Alexander, (1810 - 1856) compositore tedesco, fra i
maggiori esponenti del Romanticismo musicale. Figlio di un editore, inizio
presto l'istruzione musicale, insieme a quella letteraria di indirizzo classico.
Perdette prematuramente la sorella, malata di mente, e il padre. Nel 1828
concluse gli studi classici e si iscrisse alla facolta di legge dell'universita di
Lipsia. Nel 1829 si stabili a Heidelberg e fece un viaggio in Italia (Milano e
Venezia). Nel 1830 riprese lo studio della musica e si esibi come pianista. Dopo
un concerto di N. Paganini a Francoforte, decise di abbandonare l'universita
per dedicarsi completamente alla musica e comunico la sua risoluzione alla
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madre. Fu aiutato dal pianista F. Wieck, presso il quale trovo sistemazione e
studid composizione. Impedito di continuare l'attivita di pianista per problemi
alla mano destra, inizid a comporre per il pianoforte. Nel 1833 fondo la Neue
Zeitschrift fur Musik (Nuova rivista di musica) della quale fu direttore e
redattore. Nel 1834 si innamoro di Clara Wieck, figlia del suo maestro e abile
pianista; la poté sposare solo nel 1840 dopo una serie di contrasti da parte di
F. Wieck. Nel 1835 strinse amicizia con F. Mendelssohn. Nel 1844 fece una
tournée in Russia, senza trarne grandi vantaggi finanziari. Nel 1853 conobbe il
giovane J. Brahms. Nel 1854, minato da una grave malattia mentale, tento il
suicidio gettandosi nel Reno; salvato, fu internato in una clinica dove trascorse
gli ultimi due anni nella follia piu totale. Persona molto colta, legd quasi
sempre la sua ispirazione musicale a un movente letterario. Diede il meglio di
sé nella composizione dei numerosi brevi pezzi pianistici, nei quali seppe
valorizzare al meglio le qualita dello strumento. Il suo stile non concede nulla
alla facile orecchiabilita dei motivi, specchio immediato di un'anima inquieta e
assetata di infinito, apprezzato piu dagli intenditori che dal grande pubblico.
Tra le sue opere, sono da ricordare Genoveffa (opera teatrale, 1850), Faust
(opera teatrale, eseguita postuma); pezzi pianistici, Carnaval op. 9 (1834-1835),
Fantasia op. 12 (1837), Kreisleriana op. 16 (1838), Novellette op. 21 (1838),
Kinderszenen op. 15 (1838), Album per la gioventu op. 68 (1848) dal dichiarato
intento pedagogico, e Waldszenen op. 82 (suite pianistica, 1848-1849). Si
citano, inoltre, le composizioni di forma classica, meno unitarie, ma contenenti
spunti di grande bellezza: Sonata per pianoforte op. 11 in fa diesis minore
(1834-1835), Quintetto (1842), Quartetto op. 41 n. 3, Quartetto con pianoforte op.
47, Sonate per violino, Trii, quattro sinfonie e il Concerto in la minore per
pianoforte e orchestra (1841-1845).

Schubert, Franz Peter, (1797 - 1828) compositore austriaco, fra i maggiori
esponenti della musica romantica. figlio di un maestro di scuola, visse quasi
esclusivamente a Vienna. Nel 1808 entro a far parte della cappella della corte
imperiale. Lasciata la scuola imperiale nel 1813, visse con la famiglia,
insegnando nella scuola del padre, studiando composizione con A. Salieri e
componendo i suoi primi lavori. Nel 1816 lascio la casa paterna per vivere con
l'amico F. von Schober. Nel 1820 conobbe il cantante M. Vogl che avrebbe fatto
conoscere i suoi lieder. Nel 1822 si ammalo di sifilide e per tutto I'anno 1823
versoO in pericolo di vita. Nel 1824, pressoché ristabilito, trascorse 1'estate come
maestro della contessina Esterhazy. Mori di febbre tifoidea nel novembre 1828.
Schubert ¢ il pit grande compositore di lieder, genere che trattdo con arte e
passione; ne compose piu di mille, dimostrando, fin dai primi componimenti,
un'eccezionale capacita di cogliere l'atmosfera della poesia e di interpretarne il
significato in una mirabile sintesi espressiva. Trascorse una vita di ristrettezze,
aiutato dagli amici ai quali regalava i frutti della sua produzione artistica. Tra
le sue composizioni, i lieder (tra cui spiccano Margherita all'arcolaio, Il re degli
elfi, A Mignon, Rosellina di macchia, Il viandante, il ciclo di lieder La bella
mugnaia, 1823, il ciclo Viaggio d'inverno, 1827, il ciclo Canto del cigno, 1828). La
poetica di Schubert trova nei lieder la forma piu rispondente alla creazione
musicale come espressivita pura. La varieta di sentimenti che hanno ispirato i
lieder rende impossibile seguire un itinerario di sviluppo. Negli ultimi due cicli
(Viaggio d'inverno e Canto del cigno) si nota una tonalita che da lirica tende a
farsi drammatica, mentre resta esemplare l'attenzione e l'analisi del testo. I
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testi poetici dei lieder sono di J. W. Goethe, H. Heine, F. Schiller, L. Uhland, A.
von Platen-Hallermtiinde e di altri poeti minori del tempo. Tra le altre
composizioni strumentali, si ricordano nove sinfonie (le piu riuscite sono
considerate la quarta in do minore detta La tragica, 1816; la sesta, 1818; la
nona in do maggiore, 1828; l'Incompiuta, 1822), il quintetto in la Della trota op.
114 (1819) contenente variazioni sul lied La trota, Fantasia per pianoforte
(denominata Il viandante, 1822), il quartetto n. 13 in re minore, il quartetto n. 14
(noto con il nome del lied che € utilizzato nell'andante, La morte e la fanciulla,
1826). Si ricordano anche le opere teatrali Il posto di quattro anni, Gli amici di
Salamanca, I gemelli, sei Messe e numerose composizioni sacre di vario genere.
Nelle forme strumentali pitl ampie si manifesta una tensione all'infinito che
rende in musica l'atteggiamento spirituale tipicamente romantico.

Verdi, Giuseppe (1813 - 1901), di Roncole di Busseto (Parma), compositore
operistico tra i maggiori della storia del melodramma. L'importanza di Verdi sta
nell'aver liberato il melodramma italiano dai convenzionalismi settecenteschi e
nell'averlo adattato alle piu complesse situazioni psicologiche e drammatiche.
Né va dimenticata la funzione patriottica della sua musica, che suscitd negli
animi del Risorgimento ondate di entusiasmo popolare. Si € soliti dividere
l'evoluzione artistica di Verdi in tre periodi: il primo comprende opere come
Oberto conte di San Bonifacio (1839), Nabucco (1842), I Lombardi alla prima
crociata (1843), Ernani (1844), Macbeth (1847), La battaglia di Legnano (1849) e
Luisa Miller (1849). Al secondo periodo appartengono le opere della piena
maturita: Rigoletto (1831), Il trovatore (1833), La traviata (18353), I vespri
siciliani (1855), Un ballo in maschera (1859), La forza del destino (1862), Don
Carlos (1867) e Aida (1871). 1l terzo periodo segna il rinnovamento dello stile di
Verdi a contatto con la riforma wagneriana, e comprende Otello (1887) e
Falstaff (1893), quest'ultimo composto a ottanta anni. Da ricordare anche il
Quartetto d'archi in mi minore (1873) e la Messa da requiem per la morte di
Alessandro Manzoni (1874).
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Buviicadum degli esecutont

ELENA RIZZO, nata a Sassari ha compiuto gli studi musicali presso il
Conservatorio della propria citta, diplomandosi con il massimo dei voti e la
lode, successivamente si € perfezionala con Bruno Canino e Roberto Cappello.
Vincitrice di numerosi concorsi nazionali e internazionali come il "Muzio
Clementi", fin dall'eta di sedici anni ha intrapreso un'intensa attivita
concertistica che 1'ha portata ad esibirsi come solista e in formazioni
cameristiche in Italia, Francia, Spagna, Austria, Ungheria, Svizzera, Germania,
in sedi quali Auditorium di S. Cecilia, Auditorium nazionale di Madrid,
Auditorium di Milano, Sale de 1'Université e Salle Pleyel a Parigi.

Dal 1995 ha rivolto la propria attenzione verso il repertorio operistico,
accompagnando in recitals tra gli altri Giuseppe Taddei, Rolando Panerai,
Roberto De Candia, Paolella Marrocu, Markus Werba.

Dal 1999 collabora stabilmente con il Teatro Lirico di Cagliari come pianista
collaboratore di sala: in questa veste ha lavorato con pretigiosi direttori
d'orchestra quali Lorin Maazel, Rafael Friihbeck de Burgos, Gerard Korsten e
artisti del calibro di Mariella Devia, Michele Pertusi, June Anderson, Eva Mei.
Ha effettuato registrazioni per la RAI di Milano, la RAI di Napoli, la Radio
Nazionale Spagnola e per le case discografiche Nuova Era, Arionne, Arkadia per
la quale ha inciso l'integrale dei Trii di Shostakovic.

CRISTIANO DEL MONTE, dopo aver conseguito la Maturita scientifica con il
massimo dei voti si € diplomato in Pianoforte presso il Conservatorio di Musica
"Niccolo Paganini" di Genova sotto la guida di Mauro Castellano. Si € poi
perfezionato nella letteratura pianistica del Novecento con Massimiliano
Damerini e con Pierre-Laurent Aimard allIRCAM di Parigi (Académie d'eté,
1993) e all'International Bartok Seminar in Ungheria.

Successivamente ha conseguito il Diploma in Musica Corale e Direzione di coro
al Conservatorio "G. Verdi" di Torino e ha frequentato i corsi annuali di
Direzione d'orchestra di Julius Kalmar. Si € poi laureato con il massimo dei
voti e la lode presso la Facolta di Lettere dell'Universita di Genova.

Ha svolto attivita concertistica come solista, in duo cameristico e come pianista
accompagnatore suonando per importanti istituzioni (Teatro Chiabrera di
Savona, BussottiOperauBallet, Societa del Quartetto di Vercelli, Amici della
Musica "A. Speranza" di Taranto, Accademia Musicale Chigiana, Teatro dei
Rozzi - Siena, RossiniOperaFestival - Pesaro. Come maestro sostituto ha
collaborato con il Teatro dellOpera giocosa di Savona, il Festival della Valle
d'Itria di Martina Franca, il Festival Internazionale di Musica di Macao, il Teatre
Principal di Palma de Mallorca, il Teatro Regio di Torino, 1'Opéra de Nice e
I'Opeéra di Montpellier.

Dal 2002 ricopre il ruolo di Direttore musicale di palcoscenico presso il Teatro
Lirico di Cagliari dove collabora con prestigiosi direttori d'orchestra quali Lorin
Maazel, Genady Rozhdestvensky e Rafael Frithbeck de Burgos.

CLAUDIO MONDINI, nato nel 1967, consegue il diploma di violino presso il
Conservatorio "G. Verdi" di Milano.
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Allievo di Paolo Borciani fino alla sua scomparsa, completa gli studi con
Giovanna Polacco.

Nel 1993 entra nella classe di Eeva Koskinen presso il Conservatorio Superiore
di Utrecht in Olanda, dove nel Giugno 1994 ottiene il Diploma Superiore di
Solismo (U.M.).

Partecipa alle edizioni 1984 e 1988 del Premio O. Minetti di cui risulta
vincitore.

Dal 1986 al 1990 svolge attivita quartettistica sotto la guida del celebre
violoncellista del Quartetto italiano Franco Rossi; contemporaneamente, con il
pianista C. Balzaretti si produce in un'intensa attivita di duo esibendosi per
diverse Associazioni Musicali [taliane.

Per cinque anni fa parte dell'orchestra Giovanile della Comunita Europea
(ECCYO), con la quale partecipa a prestigiosi Festivals Europei (Roma, Parigi,
Londra, Monaco, Francoforte, Lucerna, Amsterdam, Bruxelles, Berlino, Madrid,
Stoccolma, Oslo, Helsinki, Dublino e Vienna), sotto la guida di direttori come
E. Leinsdorf, V. Ashkenazy, C. Abbado, Z. Metha, B. Haitink, J. Conlon;
sempre con ECYO partecipa a tournée in India e Stati Uniti.

Dal 1990 al 1993 ricopre stabilmente il ruolo di Concertino dei Primi Violini e
Spalla dei Secondi nell'Orchestra dei Pomeriggi Musicali di Milano, con la quale
si esibisce in veste di solista nella rassegna "Musica in Villa" nelle stagioni
1990, 91, '92.

Ricopre lo stesso ruolo nell'orchestra da camera A. Stradivari di Milano sotto la
direzione di D. Gatti.

Nel 1994 suona come solista il Concerto di K. Weill con il "Utrecht Blazers
Ensemble" ed € presente nella stagione dell'Orchestra sinfonica di Sanremo,
con la prima assoluta del concerto di R. Hazon.

Nel 1993, seguito dai maestri C. A. Linale, P. Hirshhorn e K. Hashimoto, fonda
in Olanda il piano Trio "Pantoum" vincitore nel 1995 del Concorso del
Nederland Impresariaat. L'agenzia promuovera il trio dando inizio ad una
intensa attivita concertistica in Olanda e all'estero.

Privilegiando 1'attivita di musica da camera, Mondini collabora inoltre con varie
Orchestre, tra le quali 1'Orchestra Filarmonica della Scala e 1'Orchestra del
Teatro alla Scala (anche in qualita di Concertino dei Primi), Orchestra Verdi,
Concert Gebouw Amsterdam, Rotterdam Filarmonish, Residentie Orkest
dell'Aja, Orchestra Festival Aix en Provence, Orchestra Sinfonica di Barcellona,
Teatro Comunale di Firenze (in qualita di Concertino dei Primi) e Orchestra
della Svizzera Italiana di Lugano.

Nel '95 fonda il "Gaudeamus Ensemble" (quintetto d'archi) svolgendo attivita
cameristica per varie stagioni musicali in tutta Italia. Non trascurando il
repertorio barocco, Mondini collabora regolarmente con 1'Orchestra Barocca
della Svizzera Italiana "I Barocchisti" con la quale si € prodotto per diverse
incisioni discografiche.

BARBARA BARGNESI, nata a Genova nel 1980, si forma alla scuola del M°
Giuseppe Bisio diplomandosi in pianoforte nel Giugno 2000 col massimo dei
voti presso il Conservatorio N. Paganini di Genova sotto la guida del Prof.
Franco Trabucco; si € perfezionata con il M° Massimiliano Damerini. Ha
conseguito la maturita Linguistica nel 1999.

Ha tenuto numerosi concerti sia come solista che in formazione da camera,
riscuotendo sempre ampi consensi di pubblico e critica. Ha seguito i corsi di
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perfezionamento di pianoforte ad Orvieto tenuti dal M° Damerini negli anni
2000-2001 e a Genova dalla maestra Elena Nathanson, insegnante presso il
Conservatorio "Ciaikovski" di Mosca.

Molto apprezzata € la sua attivita di accompagnatrice di cantanti lirici.
Collabora con noti maestri di canto, tra i quali Ottavio Garaventa, Ugo
Benelli e Luisa Maragliano ( con i quali ha eseguito selezioni di opere)
e con vari direttori di compagini corali. Fa parte dell'Ensemble Piazzolla,
gruppo cameristico, diretto dal M° Massimiliano Damerini. Ha ottenuto
lidoneita ad una audizione indetta dal Teatro Carlo Felice come maestro
collaboratore.

Ha svolto attivita di maestro collaboratore presso il Teatro Carlo Felice di
Genova, col Conservatorio Paganini per l'opera "La finta giardiniera" di W. A.
Mozart e del "Gianni Schicchi" di G. Puccini. Ha collaborato in qualita di
maestro collaboratore di palcoscenico nell'ambito del Festival dei Due Mondi di
Spoleto e ha frequentato un master di perfezionamento per maestro
collaboratore e accompagnatore al pianoforte tenuto dal M° Riccardo Marsano.

Appassionata di lirica fin da piccola, ha fatto parte dei cori delle voci bianche
presso il Teatro Carlo Felice con cui ha partecipato a varie opere. Ha coltivato
lo studio del canto, prima come hobby e poi professionalmente negli ultimi tre
anni sotto la guida del soprano Marica Guagni; ha ottenuto il compimento
inferiore di canto ed ha gia al suo attivo numerosi concerti in sale e chiese
cittadine.

SALVATORE SALONIO, nel febbraio del 1998 entra nelle file del coro Nova Ars
Lyrica di Savona dove apprende i primi elementi di tecnica vocale.

Nel 1999, entrato a far parte del Coro Manzine, di Savona ricopre il ruolo di
solista nella maggior parte dei concerti tenuti dalle due formazioni.

Partecipa a concerti presso 1'Hotel Garden Lido di Loano nel 1999 e nel 2000
sotto la guida artistica del maestro Massimo de Stefano.

Nella stagione lirica 1999-2000 del Teatro Chiabrera di Savona, gli viene
affidata una parte da comprimario (doganiere) nell'opera 'Bohéme' di G. Puccini
e, nella stagione 2001-2002, 'Ente "Opera Giocosa" di Savona, lo scrittura per
"Traviata' di G. Verdi nei ruoli di "maggiordomo" e "commissionario". Prende
parte a tutte le rappresentazioni delle due opere nei teatri comunali di
Alessandria, Imperia, Savona, La Spezia.

Dal 2002 collabora con 1I'Orchestra di fiati G. Forzano di Savona esibendosi in
diverse manifestazioni musicali e culturali cittadine.

Attualmente partecipa all'attivita del Coro dell'Orchestra Sinfonica di Savona
nell'ambito del quale ha collaborato, nell'ottobre 2003, in qualita di
comprimario, alla realizzazione di un CD del soprano giapponese Kazuo
Morinaga.

Gli studi di canto, iniziati nel 2000 sotto la guida del contralto Danuska
Luknisova, proseguono attualmente con il mezzo soprano Paola Pittaluga.
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(a cura di Santina Amoretti e Maurizio Albertieri)

s STORIA DELLA MUSICA

ABBIATI, F. Storia della musica, Milano, Garzanti, 1956

DELLA CORTE, A. Storia della musica, 3 vol., Torino, U.T.E.T.,1964

LA NUOVA ENCICLOPEDIA DELLA MUSICA, Milano, Garzanti, 1983

STORIA DELLA MUSICA, 13 vol., Milano, Fabbri, 1964

ENCICLOPEDIA DELLA MUSICA, 6 vol., Milano, Rizzoli Ricordi, 1972-74
TERENZIO, V. La musica italiana nell'Ottocento, 2 vol., Milano, Bramante, 1976

% MUSICISTI

SCHUMAN, R. La musica romantica, Milano, A. Mondadori, 1958

BACCHELLI, R. Rossini e saggi musicali: Verdi, Beethoven, Monteverdi, Milano, A.
Mondadori, 1968

MILA, M. L'arte di Verdi, Torino, Einaudi, 1980

MILA, M. La giovinezza di Verdi, Torino, ERI, 1978

TUTTI I LIBRETTI DI ROSSINI, Milano, Garzanti, 1991

TUTTI I LIBRETTI DI VERDI, Milano, Garzanti, 1978

DELLA CORTE, L. I concerti di Mozart, Milano, A. Mondadori, 1983

BELLAIGUE, C. Mozart: vita e opere, Milano, Rizzoli, s.d.

BRAUN, F. Beethoven intimo nei colloqui coi contemporanei, Bologna, Cappelli, 1927
DA PONTE, L. Memorie. Libretti mozartiani, Milano, Garzanti, 1981

LANDORMY, P. La vie de Schubert, Paris, Gallimard, 1928

ROLLAND, R. Vita di Beethoven, Milano, Rizzoli, s.d.

VERDI, G. Autobiografia dalle lettere, Milano, Rizzoli, s.d.

MARCHESI, G. Verdi, Milano, Fabbri, 1979

RESCIGNO, W. Mozart, Milano, Fabbri, 1979

RIEZLER, W. Beethoven, Milano, Rusconi, 1978
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