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martedi/Dienstag
Selva/Wolkenstein
Tennis—Center

ore 21:00 Uhr




Testimonianze

Nello spettacolo ¢’ tutto lo stress metropolitano, la saturazione industriale che si € im-
possessata del nostro modo di vivere, la fretta della costruzione di qualcosa che presto si
distruggera; ma c’¢ anche il sapore della terra battuta, della polvere e del fango, di tutta
quella primitivita tribale che fissa le sue radici in Africa, culla dell’'umanita.

Annibale Animalune

I Tamburi del Bronx hanno realizzato anche diversi dischi, ma ¢ dal vivo che il radica-
lismo del loro devastante impatto si esprime al meglio; fondamentale nella dialettica del
gruppo ¢ la dimensione scenica, sia per 1'uso delle luci che per la suggestiva disposizione
sul palco, mentre i ritmi si fondono con le voci.Come in un diabolico sabba di rumori e
suoni, generato dalla giungla d‘asfalto.

Enzo Gentile




Industrielle Poesie und Archaik Les Tambours du Bronx

Pressestimmen

Les Tambours Du Bronx trommeln den Marsch fiir eine kommende Revolution: Musik
aus den kulturellen Urspriingen der Menschheit, passend zu ihrer Endzeit.

Frankfurter Allgemeine Zeitung
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Eine Horde wilder Trommler, die seit zehn Jahren europdische Festivals aufmischt.
Der Spiegel




Ensemble of the
Royal
Concertgebouw
Orchestra, Amsterdam

WOLFGANG AMADEUS MOZART |[1756-1791]

Quartetto in re minore K. 421
Streichquartett in d-moll KV 421

Allegro

Andante

Menuetto: Allegro
Allegretto ma non troppo

Marijn Mijnders, violino/Violine
Annebeth Webb, violino/Violine
Henk Rubingh, viola/Bratsche
Johan van lersel, violoncello/Cello
Hein Wiedijk, clarinetto/Klarinette

ANTONIN DVORAK |1841-1904|

Quartetto in fa maggiore op. 96 “L’americano”
Streichquartett in F-dur op. 96 ,,Amerikanisches*

Allegro ma non troppo

Lento

Molto vivace

Finale. Vivace ma non troppo

JOHANNES BRAHMS [1833-1897|

Quintetto per clarinetto e archi in si minore op. 115
Klarinettenquintett in h-moll op. 115

Allegro

Adagio

Andantino — Presto non assai ma con sentimento
Con moto — un poco meno mosso
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Venerdi/Freitag

S. Cristina/St. Christina

Chiesa Parrocchiale/Pfarrkirche
ore 21:00 Uhr




Da maestro a maestro

Damicizia tra Joseph Haydn e Wolfgang Amadeus Mo-
zart € la piu famosa della storia della musica e innanzi
tutto la piu toccante. Il gia famoso e osannato Joseph
Haydn ammirava il collega pit giovane e l’aiutava ove
gli era possibile. Dal canto suo Mozart, che sape-

va essere “superbo come un pavone” e si esprimeva
spesso con disprezzo graffiante sui colleghi, provava
un rispetto profondo quasi riverente per Haydn, che
gli era non soltanto un ispiratore musicale, ma anche e
soprattutto un amico paterno e leale.

Nei suoi “Quartetti viennesi” (1773) Mozart per la
prima volta aveva preso i quartetti di Haydn come
incitamento diretto alla propria creativita. Quasi dieci
anni piu tardi (in questo periodo Mozart non ha scrit-
to altri quartetti) € nuovamente stato Haydn a ispi-
rarlo, questa volta con i “Quartetti russi” e attraverso
I’amicizia personale che nel frattempo si era instaurata.
Negli anni 1782-1785 Mozart scrisse i sei quartetti
pubblicati nel 1785 con la dedica al suo “caro Amico
Haydn” (portano percio il nome di “Haydn-Quartet-
te”). Va sottolineata I’eccezionale accuratezza della
stesura dei quartetti, che “sono il frutto di una lunga,
e laboriosa fatica”, come scrive il compositore nella
dedica (italiana). Non era un’enfasi retorica, Mozart
qui raggiunge davvero un nuovo livello nella cura del
dettaglio. Nei manoscritti si riscontrano numerose cor-
rezioni e ritocchi, anche in fase di stampa il composito-
re apportd modifiche, soddisfacendo pretese elevatissi-
me. E dopo Pesecuzione di questi quartetti che Haydn
disse al padre del compositore le famose parole: “Le
dico davanti a Dio e come uomo onesto che suo figlio
¢ il pitt grande compositore che io conosca di persona
e di nome: ha la virta del gusto e inoltre possiede la
piu alta scienza compositiva”. I sei quartetti dedicati a
Haydn sono di fatto dei capolavori nei quali si unisce
in un mirabile equilibrio la straordinaria inventivita
mozartiana con un’elaborazione raffinata.
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Il secondo quartetto K. 421 (terminato nel 1783) &

di tonalita minore, cio¢ il re che era per Mozart un
sinonimo di tristezza e dolore (sara anni piu tardi
anche la tonalita del Requiem). Spesso Mozart aveva
celato una tristezza profonda dietro la facciata serena,
in questo quartetto la rivela con un’elegante espressi-
vita. Il primo tema viene esposto sottovoce dal violino
primo e inizia con un intervallo di ottava discendente.
Il violoncello accompagna questo inizio con un motivo
discendente che ricorda la figura retorica del lamento
barocco: € un inizio sommesso, melancolico. Il violino
dunque ripete il motivo nell’ottava superiore e nel
forte. In questo modo in un arco molto breve Mozart
occupa un grande ambito dinamico ed intervallico.
Segue in uno squarcio piu sereno (in fa maggiore) il
secondo tema. Con un gioco d’imitazione, che sembra
nascere per caso, Mozart introduce elementi polifonici
in cui vengono elaborati i contrasti di questo movi-
mento ricco di tensioni. Vistosa & la cromaticita del
quartetto, che Mozart alleggerisce attraverso un’allet-
tante eleganza, ma che dona al quartetto un’espressi-
vita tutta nuova. Al secondo movimento malinconico
e languido (ma fiducioso) segue un minuetto che con il
suo tono serio contraddice il carattere dilettevole che la
tradizione aveva conferito a questo tipo di movimento.
La levata punteggiata del movimento viene elaborato
contrappuntisticamente. Il trio nella parte centrale con
il suo tono limpido e con gli intervalli ascendenti in
ritmo lombardo inserisce un timbro luminoso quasi
gioioso nel quartetto. Nell’ultimo movimento il motivo
principale & costituito da una siciliana con la sua melo-
dia punteggiata (due misure), cui segue una ripetizione
di note senza melodia. Siciliana e ripetizioni in seguito
migrano tra le voci in un gioco accattivante. Questo
complesso tematico bipartito poi viene sottoposto ad
una serie di variazioni (¢ un omaggio a Haydn, grande
maestro delle variazioni), in modo da donare al movi-
mento, oltre al rilievo architettonico particolare, una
ricchezza melodica e ritmica eccezionale. Il quartetto
K. 421 ¢ una pietra miliare della storia del quartetto
che convince e avvince attraverso la sua ricchezza
musicale e la sua ineccepibilita formale.




Oggi tendiamo a insospettirci quando gli immigrati
conservano la propria cultura invece di “integrarsi”.
Non ¢ pero nuovo il fenomeno che le persone in terra
straniera coltivano I’aspetto nonché gli usi e costumi
della patria, idealizzandola nella nostalgia. A una tale
rievocazione delle terre di origine dobbiamo una delle
perle piu preziose della letteratura quartettistica e una
delle composizioni pitt popolari di Antonin Dvofik, il
suo quartetto per archi op. 96 detto “I’americano”.
Antonin Dvofak, professore al Conservatorio di Praga,
era stato invitato come direttore al Conservatorio di
New York. Quando nell’autunno del 1892 si reco negli
Stati Uniti, dove fu accolto con entusiasmo, era accom-
pagnato soltanto da una parte della famiglia, e percio
programmava il ritorno in patria per le vacanze estive.
E invece fu raggiunto dagli altri familiari a New York;
la famiglia felicemente riunita dunque su invito di un
allievo di Dvorak passo le vacanze a Spillville nello
stato dell’Towa, un villaggio di emigranti cechi che
aveva |’aspetto di un villaggio della patria che Dvorak
tanto amava. Spillville, con la sua gente e i suoi din-
torni, diventd una fonte d’irresistibile ispirazione per
Dvorak che in un estro creativo straordinario scrisse il
suo quartetto per archi op. 96 in fa maggiore, abboz-
zando la composizione in solo tre giorni e completan-
dola in poco pit di due settimane (giugno 1893).
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Dvordk voleva scrivere una musica “molto semplice
e melodica” che seguisse la lezione di Joseph Haydn.
Non si tratta di un’imitazione, bensi del rinnovo di
un concetto musicale. Il quartetto palesa una serenita
dell’animo che nel romanticismo era divenuta rara,
anzi rarissima, inoltre possiede una grande chiarezza
della melodia e delle strutture che & pure un omaggio
a Haydn, inusuale & anche la sobrieta armonica che
rivela un richiamo al modello classico innanzi tutto se
messo a confronto con altre composizioni dello stesso
periodo (come il quintetto op. 115 di Brahms o invece
il quartetto d’archi di Debussy).
Il quartetto inizia con un tremolo nei violini e con un
bordone nel violoncello. Quindi il tema - squisitamen-
te caloroso — viene presentato dalla viola (lo strumento
prediletto di Dvordk) e poi passato ai violini, con un
accompagnamento che si colorisce con dei pizzicati. E
un inizio pastorale: dopo i mesi nella metropoli stres-
sante per il compositore la tranquillita rurale era un
idillio. Il carattere bucolico perdura anche negli altri
(due) temi di questo primo movimento, che si aggiun-
gono al primo in maniera morbida; non si contrappon-
gono alla cordialita dell’apertura, ma la completano e
la arricchiscono con espressioni e timbri nuovi. I temi
quindi vengono modificati e modulati, frammentati
e reintrecciati, ci sono dei passaggi polifonici, una
nuova melodia del violoncello che si eleva con nostal-
gica espressivita, pero anche nelle parti piu energiche
rimane determinante la solare contentezza. Il secondo
movimento € una lirica intima e di profondo senti-
mento. La melodia principale (affidata innanzi tutto
a primo violino e violoncello) con la sua melancolia
tipicamente slava, che poi si evolve ad una struggente
nostalgia, viene accompagnata in modo molto sempli-
ce, tuttavia melodia e accompagnamento si permeano.
Particolarmente commovente ¢ la fine del movimen-
to, con una melodia del violoncello che si estingue
sul pizzicato sommesso degli altri strumenti. Il terzo
movimento ¢ una gioiosa danza di carattere boemo,
un richiamo alla patria dunque. Dopo la presentazione
del motivo principale il primo violino si spinge in una
regione molto acuta per imitare il canto di un uccello

20.08.2010



che Dvorak aveva sentito a Spillville. Dilarita trova un
contrasto nell’atmosfera smorzata del trio. Il quartetto
si conclude con un rondo vivace segnato da un ritmo
incalzante, sul quale si evolve il motivo principale par-
ticolarmente esteso. A modo di una danza popolare (e
in contrasto con la letteratura quartettistica) il primo
violino si assume la melodia mentre gli altri strumenti
accompagnano e conferiscono alla danza un’accatti-
vante ricchezza timbrica. Il tono popolareggiante del
quartetto viene accentuato dalla predilezione per scale
pentatoniche. Con la sua immediatezza e ricchezza
dell’invenzione melodica, con la calorosa serenita dei
suoi sentimenti e con la limpidezza delle sue strutture
il quartetto si & conquistato un altissimo favore degli
esecutori e del pubblico.

Quando nel 1890 aveva completato il suo quintetto
per archi op. 111 Johannes Brahms, sebbene avesse
soltanto 57 anni, si era proposto fermamente di ritirar-
si dall’attivita compositiva, tanto da stilare gia il suo
testamento. Nel 1891 perd a Meiningen ebbe Poccasio-
ne di sentire il clarinettista Richard Muhlfeld. Rimase
talmente colpito che riprese la sua attivita compositiva.
Una notte intera, cosi si racconta, si era fatto esibi-

re tutte le espressioni e le sfumature del suono dello
strumento da parte del miglior clarinettista di allora.
Nella risvegliata creativita Brahms dedico alcune
composizioni a questo strumento. La pit famosa di
queste & il quintetto per clarinetto ed archi op. 115,
che scrisse nel 1891 in vacanza a Bad Ischl. La prima
assoluta a Berlino nel dicembre dello stesso anno fu
per Brahms un trionfo, il pubblico aveva chiesto la
ripetizione dell’Adagio — piu volte, fino all’esaurimento
di Miihlfeld.

Nel quintetto si manifesta la maestria di Brahms in
tutto il fascino della sua maturita, in cui il compositore
sa unire una disposizione formale splendida all’espres-
sivita concisa della sua maturita. Il quintetto € ricco

di sfumature, delicato e raffinato, di una morbida

e coinvolgente melodiosita e armonicamente molto
denso: € un capolavoro. In particolar modo la sonorita

del clarinetto, che con la sua dolcezza aveva affascir
to Brahms (e che lui sfoggia magnificamente), avvince
I’ascoltatore sin dall’inizio. La sensualita velata e
malinconica é particolarmente adeguata per esprimere
lo stato d’animo del compositore gia preparato al suo
addio. La nostalgia si manifesta nell’apertura con la
sua atmosfera malinconica (non triste) che in seguito
viene ravvivata da altri temi, ma non abbandonata. Si
palesa (ancor piu che nella sua sinfonia n. 4) la capa-
cita singolare di Brahms di evolvere I'intero materiale
melodico di un movimento da un unico nucleo. In
questa permutazione motivica Brahms intesse una rete
fitta e complessa di affinita tra tutte le parti della com-
posizione. Solo la parte rapsodica del secondo movi-
mento, con il clarinetto che assume un ruolo solistico,
si stacca da questo percorso sostenuto di motivi che si
tramutano in continuazione

Questo Adagio nella sua liricita vellutata (gli archi
suonano in sordina) & una gemma deliziosa di sublima-
zione. Nella parte rapsodica al centro del movimento
sorprende una fantasia ispirata dalla musica zigana (un
grande amore di Brahms), ma che sa evitare ogni effet-
to folcloristico. I’Adagio chiude con una commovente
elegia. Il terzo movimento inizia come il proseguimen-
to piti animato del precedente per dare poi spazio ad
un brano, in cui traspare lietezza. Nell’ultimo movi-
mento il tema viene sottoposto a cinque variazioni
eseguite con grande fantasia. Verso la fine viene ripreso
il tema iniziale della composizione. Quando le ultime
note si affievoliscono poeticamente all’ascoltatore sem-
bra di aver fatto un bellissimo sogno musicale.




Vom Meister dem Meister
gewidmet

Jene zwischen Joseph Haydn und Wolfgang Ama-
deus Mozart ist wohl die bekannteste und vor allem
bertihrendste Komponisten-Freundschaft der Musik-
geschichte. Der bereits berithmte, weithin gefeierte
Haydn bewunderte und férderte mit allen Kraften den
jungeren Kollegen. Mozart wiederum, der “stolz wie
ein Pavian” sein konnte und sich tiber Kollegen oft
abfillig dufSerte, war voll der Hochachtung fiir Haydn,
der fiir ihn nicht nur ein musikalischer Ideengeber,
sondern auch ein treuer und viterlicher Freund war.

In seinen sechs Wiener Quartetten (1773) hatte Mo-
zart zum ersten Mal Haydns Quartette zum Ausgangs-
punkt der eigenen schopferischen Titigkeit gemacht.
Fast zehn Jahre spater (in diesem Zeitraum hat Mozart
keine Quartette geschrieben) wurde er wieder von
Haydn angeregt, diesmal durch dessen “Russische
Quartette” und durch die personliche Freundschaft.
In den Jahren 1782-1785 schrieb Mozart die sechs
Quartette, die 1785 veroffentlicht wurden und seinem
“treuen Freund Haydn” gewidmet sind (und als
»Haydn-Quartette* in die Musikgeschichte eingegan-
gen sind). Bemerkenswert an ihnen ist auflergewohn-
liche Sorgfalt, mit der Mozart daran gearbeitet hat.
“Sie sind die Frucht langer und mithsamer Arbeit”,
schreibt der Komponist in der Vorrede. Das war keine
rhetorische Uberhohung, Mozart erreicht hier wirklich
einen neuen Grad an kompositorischer Detailarbeit. In
den Handschriften gibt es zahlreiche Korrekturen und
Retuschen, selbst in den gestochenen Stimmen nahm
der Komponist noch Nachbesserungen vor. Offenbar
stellte er hochste Anspriiche an sich selbst. Nach einer
Auffithrung der Quartette sprach Haydn gegeniiber
Leopold Mozart die haufig zitierten Worte: “Ich sage
ihnen vor gott, als ein ehrlicher Mann, ihr Sohn ist
der grofite Componist, den ich von Person und den
Nahmen nach kenne: er hat geschmack, und tiber das
die grofite Compositionswissenschaft.” In der Tat sind
die Quartette vollendete Meisterwerke, in denen sich
musikalischer Einfall und kunstvolle Verarbeitung
ideal vereinen.

Das 2. Quartett KV 421 (1783 vollendet) ist als ein-
ziger in einer Moll-Tonart, noch dazu in d-moll, der
Tonart der Schwermut und des Schmerzes (es ist die
Tonart des Requiems). Oft hatte Mozart hinter der
Heiterkeit eine tiefe Trauer versteckt, hier bringt er

sie in ungewohnlicher Expressivitiat zum Ausdruck.
Das erste Thema wird sottovoce in der ersten Violi-
ne vorgestellt und beginnt mit einem Oktavsprung
nach unten, das Cello begleitet die Melodie mit einem
absteigenden Motiv (wie ein Lamento) in einem zu-
riickhaltenden, schmerzlich-melancholischen Beginn.
Dann wiederholt die Violine das Motiv eine Oktave
hoher und im Forte. Auf engem Raum steckt Mozart
so einen groflen Dynamik- und Intervallbereich ab.

In einer Aufhellung (nach F-dur) stellt die Violine das
2. Thema vor. Mit einer spielerischen Imitation fiithrt
Mozart polyphone Elemente ein, das Material wird in
diesem Satz der Kontraste kontrapunktisch verarbeitet.
Auffallend ist auch die Chromatik des Quartettes, die
Mozart durch die grofse Eleganz fir den Horer abmil-
dert, die dem Werk aber eine ganz neue Expressivitit
verleiht. Dem melancholischen, schmachtenden aber
zuversichtlichen Andante folgt ein Menuett, das mit
seinem Ernst dem traditionell unterhaltsamen Charak-
ter dieser Satzart widerspricht. Der punktierte Anfang
des Satzes wird kontrapunktisch verarbeitet. Das Trio
im Mittelteil des Satzes bringt mit seinem heiteren Ton
und mit seinen aufsteigenden Intervallen im lombar-
dischen Rhythmus eine leichte, fast beschwingte, vor
allem klanglich helle Farbe ins Spiel. Im letzten Satz
bildet eine Siciliana mit ihrem punktierten Rhyth-
mus das Hauptmotiv. Der zweitaktige erste Motivteil
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miindet in einen ebenso kurzen Motivteil mit Tonrepe-
titionen. Siciliana und Repetitionen wandern in einem
reizvollen Spiel zwischen den Stimmen. Diese Themen-
anlage wird in der Folge einer Reihe von kunstvollen
Variationen unterworfen (eine Hommage an Haydn),
durch die dieser Satz ein besonderes Gewicht und eine
besondere melodische und rhythmische Vielfalt erhilt.
Das Quartett KV 421 ist ein Meilenstein der Gattungs-
geschichte, der durch seine musikalische Vielfalt wie
durch seine formale Vollkommenbheit verblufft.

Heute neigen wir zu Misstrauen, wenn Einwanderer
an ihrer Kultur festhalten anstatt sich zu ,integrieren®.
Das Phinomen, dass Menschen in der Fremde am Er-
scheinungsbild und an den Gepflogenheiten ihrer Hei-
mat hiangen und diese nostalgisch verklaren, ist aber
nicht neu. So einem Festhalten an der alten Heimat in
einer neuen Welt verdanken wir ein Juwel der Quar-
tett-Literatur und eine der beliebtesten Kompositionen
von Antonin Dvofdk, namlich sein Streichquartett op.
96, genannt das ,,amerikanische”“.

Antonin Dvofik, Professor am Prager Konservato-
rium, erreichte eine Einladung als Direktor ans
Konservatorium in New York. Da ihm im Herbst 1892
nur ein Teil der Familie in die USA gefolgt war, wollte
er die Sommerferien 1893 zunichst in der Heimat
verbringen. Stattdessen reisten die fehlenden Famili-
enmitglieder nach, und die gliicklich vereinte Familie
verbrachte die Sommerferien auf Einladung eines Schii-
lers des Komponisten in Spillville in Iowa, einem Dorf
tschechischer Auswanderer, das aussah wie ein Stiick
der von Dvofdk so geliebten Heimat. Spillville wurde
fur Dvofak zur Inspirationsquelle, hier schrieb er in
einem wahren Schaffensrausch sein Streichquartett op.

96 in F-dur. Die Skizze entstand in nur drei Tagen,
das gesamte Werk in gut zwei Wochen im Juni 1893.
Dvofdk wollte etwas ,,ganz einfaches und melodi-
sches“ schreiben, das dem Vorbild Joseph Haydns
folgte. Es ist keine Nachahmung, sondern eine Neube-
lebung eines genuinen Musiziergeists. Das Werk zeigt
eine Heiterkeit des Gefiihls, die in der Spatromantik
dufSerst selten geworden ist. Auch die Klarheit der
Melodie und der Werkstruktur ist eine Hommage an
Haydn, ungewohnlich ist auch die harmonische Zu-
riickhaltung, die besonders im Vergleich mit anderen
Werken dieser Zeit (wie das Klarinettenquintett von
Brahms oder das Streichquartett von Debussy) die
Riickbesinnung auf klassische Klarheit verdeutlicht.
Das Werk beginnt mit tremolierenden Akkorden in
den Geigen und einem ruhenden Ton im Cello. Das
warme und freundliche Thema wird zuerst von der
Bratsche vorgetragen (dem Instrument galt Dvorédks
Vorliebe), dann von den Violinen iibernommen und
weitergefithrt. Es ist ein fast pastorales Thema — nach
mehreren Monaten in der stressigen Metropole emp-
fand der Komponist das Landleben als wohltuende
Idylle. Dies farbt auch in den weiteren (zwei) Themen
ab, die einen weichen Gegensatz zum ersten bilden
und dieses eher ergianzen und farblich bereichern denn
kontrastieren. Die Themen werden abgewandelt und
moduliert, fragmentiert und neu verwoben, es gibt
auch polyphone Abschnitte, dazu eine schwelgerische
Melodie im Cello, doch bleibt auch in den energischen
Teilen die sonnige Freundlichkeit bestimmend. Der
zweite Satz ist eine in sich gekehrte, schlichte und
gefiihlvolle Lyrik. Die Hauptmelodie (hauptsdch-

lich getragen von erster Violine und Cello) mit ihrer
slawischen Schwermut, die sich zu grofser Sehnsucht
steigert, wird von einer einfachen Begleitung getra-
gen, wobei sich Begleitung und Hauptmelodie immer
wieder durchdringen. Besonders reizvoll ist der Schluss
des Satzes, mit einer absterbenden Cello-Melodie
tiber einem gemessenen Pizzicato der anderen Instru-
mente. Der dritte Satz ist ein bohmischer Tanz voller



Lebensfreude. Die erste Violine ahmt nach der Vor-
stellung des ersten Themas in einer besonders hohen
Passage den Gesang eines Vogels nach, den Dvofik in
Spillville gehort hatte. Einen Kontrast dazu bildet das
zurlickhaltende Trio. Abgeschlossen wird das Werk
von einem lebhaften Rondo, das von einem impulsiven,
pragnanten Rhythmus durchzogen wird, tiber dem sich
ein besonders langes Hauptthema entwickelt. Ahnlich
wie in einer volkstiimlichen Tanzmusik wird der Satz
von der ersten Violine dominiert, wihrend die ande-
ren Instrumente hauptsichlich begleiten und prachtig
farben. Ein volkstiimlicher Ton ergibt sich im Werk
auch aus der grofSziigigen Verwendung von pentato-
nischen Tonleitern. Das Quartett erfreut sich durch

die Unmittelbarkeit und den Einfallsreichtum seiner
Melodik, durch die Warme der Empfindungen und
durch Schlichtheit seiner Formen bei Ausfiihrenden
und Zuhorern grofSer Beliebtheit.

Als er 1890 sein Streichquintett op. 111 geschrieben
hatte, wollte Johannes Brahms — obwohl erst 57 jahrig
- seine kompositorische Tatigkeit beenden und schrieb
sein Testament. Doch als er 1891 in Meiningen den
Klarinettisten Richard Miihlfeld horte, war er von des-
sen Spiel so hingerissen, dass er doch wieder zur Feder
griff. Eine ganze Nacht - so wird erzihl, lief§ er sich
vorspielen, um die Ausdrucksmoglichkeiten des Inst-
ruments durch den damals wohl besten Klarinettisten
kennenzulernen. Gleich in mehreren Werken widmete
sich der Komponist in seinen letzten Schaffensjahren
diesem Instrument. Das bekannteste dieser Werke, das
Klarinettenquintett op. 115, hat er 1891 in der Som-
merfrische in Bad Ischl geschrieben. Die Urauffithrung
im Dezember in Berlin wurde fiir den Komponisten
ein Triumph, das Adagio musste wiederholt werden —
gleich mehrmals, bis zur Erschopfung von Miihlfeld.
Im Klarinettenquintett zeigt sich die Meisterschaft von
Brahms in schonster Reife. Er verbindet die vorzugli-
che rationale Konstruktion mit der konzisen Expressi-
vitat seines Spatwerks. Das Werk ist farbig nuanciert,

feinnervig, von betorend weicher Melodiositit und
dichter Harmonik. Vor allem der Zauber der Klari-
nette zieht den Horer von Anfang an in den Bann. Der
melancholische, sinnlich-warme Klang des Instru-
ments, den Brahms hervorkehrt, eignet sich vorziiglich
fiir die elegische Stimmung des Komponisten, der
seinem Lebensende entgegenblickt. Gleich der Beginn
zeigt diese Wehmut, die gedampfte, melancholische
(nicht traurige) Stimmung, die sodann durch zwei
weitere Themen belebt, aber nicht durchbrochen wird.
Es zeigt sich die Meisterschaft Brahms, das gesamte
Material eines Satzes aus einem melodischen Kern
heraus zu entwickeln und miteinander zu verweben.

In dieser motivischen Permutation spannt Brahms
Verwandtschaften zwischen allen Teilen des Werkes.
Nur der rhapsodische Mittelteil des zweiten Satzes mit
der solistisch hervortretenden Klarinette fallt etwas
aus dem Duktus getragener, sanfter Themen und ihrer
fortwahrenden Verwandlungen heraus. Dieses Ada-
gio ist in seiner Lyrik (mit geddmpften Streichern) ein
entziickendes Juwel der Verinnerlichung. Im erwihnten
Mittelteil tiberrascht eine Phantasie, die von der Zigeu-
nermusik inspiriert ist, jedoch jeden folkloristischen
Effekt vermeidet. Der Satz schliefSt mit einer bewe-
genden Elegie. Der dritte Satz ist zunichst wie eine
belebtere Fortfithrung des vorherigen Satzes, bevor die
Musik fiir einen kurzen Abschnitt fast frohlich wird.
Der letzte Satz besteht aus einem Thema, das in fiinf
Variationen phantasievoll und komplex abgewandelt
wird. Gegen Ende wird das Eingangsthema des Werkes
wieder aufgenommen. Sobald die letzten Tone poetisch
verklingen, ist es so, als hitte man einen wunderbaren
musikalischen Traum gehabt.
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Ensemble of the Royal Concertgebouw Orchestra




Ensemble of the Royal
Concertgebouw Orchestra

'Ensemble of the Royal Concertgebouw Orchestra (Amster-
dam) & un'eccezionale formazione cameristica composta da
prime parti della famosissima orchestra che ha al suo attivo
un migliaio d'incisioni discografiche. Con quello che & stato
definito il velluto degli archi, I'oro degli ottoni e I'eccezionale
timbro dei fiati, I'orchestra continua ad ottenere eccezionali
successi nei piu prestigiosi teatri del mondo.

La Royal Concertgebow Qrchestra ha avuto, nell‘arco della
sua illustre vita, collaborazioni con musicisti e direttori che
rappresentano la storia della musica come Willem Men-
gelberg, Richard Strauss, Gustav Mahler, Maurice Ravel,
Claude Debussy, Igor Stravinskij, Arnold Schoenberg o Darius
Milhaud, si esibi con solisti come Sergej Rachmaninov, Sergej
Prokofiev e Béla Bartdk. | direttori stabili degli ultimi decenni
furono Bernard Haitink, Riccardo Chailly e Mariss Jansons,
I'orchestra in questo periodo fu diretta da leggendarie
bacchette come von Karajan, Solti, Szell, Kleiber, Bernstein,
Giulini, Maazel, Mehta e Harnoncourt, elaborando con le
diverse personalita artistiche un repertorio vastissimo.

Per I'eccezionale qualita di ogni singolo musicista dell'orche-
stra, diversi membri nel tempo libero da impegni orchestrali si
dedicano a musica da camera.

Ensemble of the Royal
Concertgebouw Orchestra

Das Ensemble of the Royal Concertgebouw Orchestra (Am-
sterdam) ist eine auRBergewdhnliche Kammermusikformation,
die sich aus Stimmfiihrern des berihmten Orchesters zusam-
mensetzt, das ungefahr 1.000 Schallplatten-/CD-Einspielun-
gen vorzuweisen hat. Mit dem Samt der Streicher, dem Gold
der Blechbl&ser und dem besonderen Timbre der Holzbldser
erntet der Klangkérper die Begeisterung des Publikums und
die Zustimmung der internationalen Fachwelt.

Das Royal Concertgebow Orchestra hat in seiner ruhmvollen
Geschichte mit Komponisten und Interpreten zusammengear-
beitet, die Musikgeschichte geschrieben haben, so mit Willem
Mengelberg, Richard Strauss, Gustav Mahler, Maurice Ravel,
Claude Debussy, Igor Stravinskij, Arnold Schoenberg oder
Darius Milhaud, es musizierte u.a. mit Sergei Rachmaninow,
Sergei Prokofjew und Béla Bartok. Chefdirigten der letzten
Jahrzehnte waren Bernard Haitink, Riccardo Chailly und
Mariss Jansans, am Dirigentenpult standen Legenden wie
von Karajan, Solti, Szell, Kleiber, Bernstein, Giulini, Maazel,
Mehta und Harnoncourt. Mit den verschiedenen Kiinstlerper-
sénlichkeiten wurde ein duferst breites Repertoire erarbeitet.
Aufgrund der auRRergewdhnlichen Qualitat jedes einzelnen
Orchestermusikers sind viele Mitgieder des Klangkérpers in
der Kammermusik engagiert.
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New Virtuosi

The Second International Violin
Mastercourse

| DOCENTI/DIE DOZENTEN

Ani Schnarch, direzione artistica/Kiinstlerische Leitung
Itzhak Rashovsky, violino/Violine

Jan Repko, violino/Violine

Ani Schnarch, violino/Violine

Walter Delahunt, pianoforte/Klavier

Luis Pares, pianoforte/Klavier

Shiry Rashkovsky, Selina Roberts,

supervisione/Supervision

MASTERCLASS:
LEZIONI APERTE AL PUBBLICO/
OFFENTLICH ZUGANGLICHER UNTERRICHT

Masterclass with Ani Schnarch
Masterclass with Jan Repko
Masterclass with Itzhak Rashkovsky
ore 17.00 Uhr

Castel Gardena/Fischburg
The language of the masterclasses is English

Performances/Concerti-lezione/
Gesprachskonzerte
Artists of the Future”

Ortisei, Casa di Cultura/St. Ulrich, Kulturhaus
Chiesa Parrocchiale S. Cristina/Pfarrkirche St. Christina

Castel Gardena/Fischburg (Selva/Wolkenstein)
Concerto di gala finale — Gala-Abschlusskonzert

Concerto con l’esibizione di artigianato artistico, cucina e costu-
mi tradizionali della Val Gardena. Konzert mit Vorfithrung von
Kunsthandwerk, Kiiche und Trachten Grodens.

Il ciclo ,, Artists of the Future® presenta concerti, in cui si esibisco-
no giovani violinisti di eccezionale talento che partecipano al New
Virtuosi International Violin Mastercourse. I concerti sono acces-
sibili a tutti e includono spiegazioni del repertorio presentato.

In der Reihe ., Artists of the Future“ werden die Konzerte von
besonders talentierten jungen Kiinstlern bestritten, die am New
Virtuosi International Violin Mastercourse teilnebhmen.

Alle Konzerte sind éffentlich zuginglich und schlieffen Erkli-
rungen mit ein.




Concerto degli allievi e docenti del/
Konzert der Studenten und Dozenten des

New Virtuosi

International Violin

Mastercourse

ANTONIO VIVALDI [1678-1741)]

Concerto in fa maggiore per tre violini e orchestra RV 551

Konzert in F-dur fiir drei Violinen und Orchester RV 551

Allegro
Andante
Allegro

Solisti/Solisten: da definire/zu bestimmen

NICCOLO PAGANINI [1782-1840]

La Campanella

Stepan Lavrov, violino/Violine
Luis Pares, pianoforte/Klavier

NICCOLO PAGANINI

Sonatina op. 2 n. 6 in la minore per violino e chitarra
Sonatine op. 2 Nr. 6 in a-moll fiir Violine und Gitarre

Largo con precisione
Tempo di Walzer

Giordano Franchetti, violino/Violine
Claudia Nossing, chitarra/Gitarre

NICCOLO PAGANINI

Due Capricci
da 24 Capricci per violino solo op. 1
aus 24 Capricci fir Violine Solo op. 1

Jiafeng Chen, violino/Violine

EDUARD DEMETZ [+ 1958]

Per vidula y tlavier

Ani Schnarch, violino/Violine
Luis Parés, pianoforte/Klavier

EDWARD ELGAR [1857-1934]

Sonata per violino e pianoforte in mi minore op. 82
Sonate fiir Violine und Klavier in e-moll op. 82

Ani Schnarch, violino/Violine
Walter Delahunt, pianoforte/Klavier

FRANZ SCHUBERT [1797-1828]
Ave Maria

AARON COPLAND [1900-1990]

Hoedown

New Virtuosi Ensemble
Luis Parés, pianoforte/Klavier




1.08.20

Venerdi/Freitag
Selva/Wolkenstein

Castel Gardena/Fischburg
ore 21:00 Uhr




Il violinista del diavolo

Poteva trattarsi soltanto di una diavoleria: mandava in
visibilio il pubblico e sbalordiva gli esperti con la sua
eccezionale abilita sul violino, con le sue stroardina-
re capacita tecniche mai sentite prima di lui. Con un
virtuosismo vertiginoso ammaliava il pubblico. La sua
apparizione — era magro, dal viso scavato, dai capelli
lunghi e scuri e per di piu vestiva di nero — destava
un’impressione diabolica. Niccolo Paganini corrispon-
deva perfettamente all’immagine romantica dell’arti-
sta eccentrico e geniale (¢ stato proprio lui a coniare
quest’immagine) che possiede capacita misteriose.
Paganini, soprattutto tra i tedeschi, aveva il sopranome
di “violinista del diavolo”. Non tutti pero hanno adot-
tato il cliché con il quale Paganini seppe aumentare

la propria fama e il patrimonio. Franz Schubert dopo
averlo ascoltato disse di lui che era un “angelo”.
Nessun virtuoso € mai diventato una leggenda e un
esempio per gli altri come Paganini. In particolar
modo Franz Liszt si € fatto ispirare da Paganini nel
suo virtuosismo spettacolare, e Schumann si rovino un
dito nell’intento di diventare un Paganini del piano-
forte. Paganini ha anche cambiato irrevocabilmente
I’immagine del solista: dalle sue esibizioni strabilianti
in poi € inimmaginabile un solista che non sia un
virtuoso di indubbie capacita tecniche. In concerto
Paganini eseguiva in buona parte (ma non esclusi-
vamente) composizioni proprie che erano tagliate su
misura per le sue capacita eccezionali. Non sono state
perd pubblicate tutte, solo alcune ci sono state traman-
date. D’altro canto lui stesso non ha eseguito tutte le
composizioni da lui pubblicate. Paganini non ha mai
eseguito pubblicamente i suoi 24 Capricci op. 1 per
violino, destinati allo studio, infatti il compositore li
dedica “agli artisti”, cioé ai violinisti che li eseguono.
I Capricci oggi fanno parte del repertorio standard dei
violinisti solisti, inizialmente pero erano eseguibili solo
in versioni semplificate a causa delle enormi difficol-
ta esecutive. Questi pezzi, eccentrici e di carattere
sperimentale, sono una collezione, una “summa” di
tecniche esecutive difficilissime (che inoltre si susse-
guono con rapidita e spesso si sovrappongono) e di

nuove sonorita. Il compositore Paganini si avvale delle
esperienze straordinarie del solista, senza tuttavia pale-
sare tutti i segreti delle sue esibizioni.

I Capricci sono stati pubblicati nel 1820, assieme alle
sonate per violino e chitarra. Il violinista era infatti
anche un eccellente chitarrista, e per i suoi strumenti
prediletti ha scritto due cicli di incantevoli sonate.
Molto popolare & diventata “La campanella”, una mu-
sica vivace, di tono gaio e quasi popolare. Si tratta del
terzo movimento (un rondo) del suo secondo concerto
per violino e orchestra. Il nome viene dalla campanella
che si aggiunge alla musica.

Antonio Vivaldi, anche lui un violinista che sapeva stu-
pire il pubblico, era maestro di musica e poi maestro di
concerti al’Ospedale della Pieta di Venezia, un orfano-
trofio, in cui alle orfane veniva impartito una forma-
zione musicale di altissimo livello, tanto che Porchestra
della Pieta era tra le migliori d’Europa. Per le ragazze
musiciste Vivaldi scrisse numerosi concerti solistici; in
questo modo offriva loro 'occasione di cimentarsi e
farsi apprezzare da un pubblico stupito non solo dalle
capacita musicali stesse, ma anche dal fatto che fossero
solo donne a suonare tutti gli strumenti. Un concerto



molto particolare ¢ quello per tre violini e orchestra
RV 551. 1l primo movimento & contrassegnato da
un’impulsivita inconsueta anche per Vivaldi, il suo
motivo principale € breve e quasi burbero. I tre violini
che si contrappongono all’orchestra dispiegano un
dialogo brillante anche tra loro. Il secondo movimento,
con la sua dolce cantilena e il pizzicato dell’accompa-
gnamento orchestrale, ricorda Inverno dalle “Quat-
tro stagioni”, e il movimento conclusivo & nuovamente
vivace, ma meno articolato del primo.

“Per vidula y tlavier” di Eduard Demetz & nato su
commissione dell’Istituto Culturale Ladino ,,Micura
de Rii%, il titolo non ¢ altro che la denominazione ladi-
na degli strumenti della composizione: “per violino e
pianoforte”. Demetz scrive: “Il nucleo del materiale di
“Per vidula y tlavier” & costituito da due campi sonori
(accordi). Il primo & composto dalle sette note fa, fa
diesis, sol, sol diesis, la, la diesis e si; il secondo dalle
cinque note do, do diesis, re, re diesis e mi. L’intero svi-
luppo del pezzo € un continuo avvicinarsi e discostarsi,
amalgamare e dividere di questi due campi sonori.”
Per le sue composizioni patriottiche (che godono di
grandissima popolarita non solo nella patria del com-
positore) Edward Elgar viene considerato quasi un sim-
bolo della “musica inglese”, interpretazione questa che
ostacola una visione pitt ampia e piu giusta della sua
ricchissima creativita. Elgar, uno dei maggiori prota-
gonisti dello stile tardo romantico, come compositore
era un autodidatta, ma aveva avuto una solida forma-
zione come violinista. L’amore per questo strumento

si manifesta nella sonata op. 82 (1918), una compo-
sizione matura e molto gratificante, in cui al violino
viene affidata una vasta gamma espressiva, dalla gioia
trionfale al lamento doloroso fino alla quiete idillica.

Il dialogo con il pianoforte, pure caratterizzato da una
ricca espressivitd, fa di questa composizione una perla
della musica da camera.

Il compositore, direttore d’orchestra e pianista Aaron
Copland viene considerato il rappresentante pit impor-
tante della musica americana moderna. Molte delle sue
composizioni sono diventate popolarissime, come per

esempio la “Fanfare for the Common Man” o I’“Ap-
palachian Spring”, grazie ad un linguaggio musicale
moderno ma legato alla tonalita e che assorbe elementi
di provenienza eterogenea, con frequenti richiami an-
che alla musica popolare e d’intrattenimento. Copland
inoltre possedeva un istinto eccezionale per ’eleganza
e la piacevolezza sonora, qualita che si manifestano in
modo allettante anche in “Hoedown”, basato su una
danza popolare degli Appalachi.

Franz Schubert non era particolarmente religioso e
devoto. Cid nonostante una sua composizione & diven-
tata un simbolo di sentimento religioso: ’Ave Maria,
un vero “hit” eseguito in moltissime occasioni e in
formazioni diverse (vocale e strumentale), non €& pero
un canto religioso. Il titolo originale & “Ellens Gesang”
(Canto di Ellen). A causa delle prime parole (Ave Ma-
ria) e per il suo carattere idilliaco-devoto il testo della
preghiera cristiana gli € stato cucito addosso soltanto
dopo, modificando anche il titolo. Nella storia della
musica non € una novita: la distinzione tra musica sa-
cra e musica profana non & mai stata precisa, ed ¢ stata
proprio questa mancanza di divisione ad arricchire i
repertori.
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Wenn der Teufel aufgeigt

Da konnte nur der Teufel im Spiel sein: auf der Violine
zauberte er Kunststiicke, die man vorher nie gehort
hatte. Mit atemberaubender Virtuositit zog er sein
Publikum in den Bann, seine Auftritte erhielten durch
die hagere, ausgezehrte, lang- dunkelhaarige, noch
dazu in schwarz gekleidete Gestalt des Musikers eine
diabolische Wirkung. Niccolo Paganini passte per-
fekt ins romantische Kiinstlerbild des exzentrischen
Genies, das tiber geheimnisvolle Fihigkeiten verfigt,
er war der ,, Teufelsgeiger“. Doch nicht alle saflen dem
Klischee auf, mit dem Paganini selbst seinen Ruhm
und seine Einkiinfte zu steigern vermochte. So sah
Franz Schubert in Paganini nicht einen Teufelsgeiger,
sondern einen ,,Engel“. Wie kein anderer Virtuose der
Musikgeschichte wurde Paganini zur Legende und
zum Vorbild fiir andere: So hat sich besonders Franz
Liszt in seinem Virtuosismus von Paganini inspirieren
lassen. Mit Paganini wurde ein Solist, der nicht ein
ausgewiesener Virtuose war, unvorstellbar.

Bei seinen umjubelten Konzerten fiihrte Paganini meist
(aber nicht nur) eigene Werke auf, die fiir sein aufSer-
gewohnliches Konnen mafSgeschneidert waren. Langst
nicht alle seine Erfolgsstiicke sind uiberliefert, denn er
veroffentlichte nur einen Teil davon, doch nicht alle
von ihm veroffentlichten Werke oder Werksammlun-
gen hat er auch selbst vorgetragen. So sind seine 24
Capricci op. 1 fiir Solovioline nicht fiir seine Konzerte,
sondern fiir Studienzwecke gedacht und sind ,,agli arti-
sti“ gewidmet, den ausfithrenden Musikern also. Die
Capricci gehoren zum Standardrepertoire der Violini-
sten, waren anfinglich aber nicht ohne Vereinfachun-
gen spielbar. Diese exzentrischen, experimentellen Stii-
cke entstanden im Lauf mehrerer Jahre und sind eine
Sammlung schwierigster Spieltechniken und neuartiger
Klidnge, fir die der Komponist auf seine Erfahrung

als Virtuose zuriickgreift. Die Capricci wurden 1820
veroffentlicht, zusammen mit den Sonaten fiir Violine
und Gitarre. Paganini war nimlich auch ein hervor-
ragender Gitarrist, fur seine zwei Instrumente hat er
eine Reihe von herrlichen Sonaten geschrieben. Sehr
populdr wurde Paganinis lebhafte “La campanella“; es
handelt sich um den dritten Satz (Rondo) seines 2. Vio-
linkonzertes. Der Name kommt von einem Glockchen,
das zur Musik angeschlagen wird.

Antonio Vivaldi war zunichst Lehrer und dann Ma-
estro di concerti am Ospedale della Pieta in Venedig.
Er lieferte Konzerte fiir die Waisenmadchen, die dort
eine sehr gute musikalische Ausbildung erhielten. Aus
diesem Grund gibt es von ihm eine Reihe von Kon-
zerten auch fiir ungewohnte Besetzung — die jungen
Damen stellten durch musikalische Herausforderun-
gen ihr Konnen zur Schau und versetzten so manchen
Reisenden in Verwunderung. Zu den besonderen
Konzerten Vivaldis gehort jenes fiir drei Violinen und
Orchester RV 551. Der erste Satz ist selbst fiir Vivaldi
ungewohnlich impulsiv, mit seinem kurzen Motiv ist
er geradezu ruppig. Da drei Soloinstrumente den Tutti
gegenuiberstehen, entfaltet Vivaldi auch zwischen den
drei Solisten ein farbiges Wechselspiel. Der ruhige
Mittelsatz erinnert in seiner Kantilene und mit dem




Pizzicato der Begleitung an den Mittelsatz des Winters
in seinen ,,Vier Jahreszeiten®, der dritte Satz ist wieder
lebhaft, aber weniger gewichtig als der erste.

»Per vidula y tlavier” von Eduard Demetz ist ein
Auftragswerk des Ladinischen Kulturinstituts ,,Micu-
ra de Ru“, der Titel des Werkes ist nichts anderes als
die ladinische Besetzungsangabe: ,,Fiir Violine und
Klavier®. Der Komponist schreibt dazu: ,,Das Kernma-
terial von ‘Per vidula y tlavier’ wird aus zwei Klangfel-
dern (Akkorden) gewonnen Das erste besteht aus den
sieben Noten f, fis, g, gis, a, ais und h, das zweite aus
den fiinf Noten c, cis, d, dis und e. Der gesamte Ablauf
des Stiickes ist ein sich annihern, wiederum entfernen,
vermischen und auflosen dieser beiden Klangfelder.“
Aufgrund seiner (iiberaus populiren) patriotischen
Werke gilt Edward Elgar als Inbegriff der ,,englischen
Musik, eine Sichtweise, die hiaufig den Blick auf sein
reiches Schaffen verstellt. Elgar war einer der bedeu-
tendsten Vertreter der Spatromantik. Als Komponist
war er ein Autodidakt, er hatte aber eine Ausbildung
als Violinist erhalten. Die Liebe zu diesem Instrument
zeigt sich in seiner Sonate op. 82 (1918), ein reifes, sehr
dankbares Werk, in dem die Violine eine grofse Band-
breite an Ausdrucksweisen auszufithren hat, von der
triumphalen Strahlkraft tiber die schmerzvolle Klage
bis zur in sich ruhenden Idylle. Der Dialog mit dem
ebenfalls ausdrucksreichen Klavier macht das Werk zu
einer Perle der Kammermusik, die zu selten aufgefiihrt
wird.

Der Komponist, Dirigent und Pianist Aaron Copland
war der wohl wichtigste Vertreter der amerikanischen
Moderne. Viele seiner Werke erlangten eine grofse
Popularitit, etwa die ,,Fanfare for the Common Man*
oder ,,Appalachian Spring“. Seine Musik zeichnet

sich durch eine nahtlose Verbindung von Elementen
verschiedener Herkunft (Volksmusik und Unterhal-
tungsmusik werden dabei nicht ausgeschlossen) mit
klassisch moderner, tonaler Musiksprache aus, eine
Eigenschaft, die haufig als ,,typisch amerikanisch“
angesehen wird. Copland besaf$ zudem ein aufSer-
gewohnliches Gespiir fur die Eleganz und fur die
Klangschonheit. Diese Qualititen kommen auch in
seinem ,,Hoedown“ zu Geltung, dem ein Volkstanz der
Appalachen zugrunde liegt.

Franz Schubert war nicht besonders religios, wenig-
stens nicht im traditionellen Sinn. Und doch wurde ein
Werk von ihm zum Inbegriff tief empfundener Reli-
giositit: Das ,,Ave Maria“, ein iiberaus beliebtes Werk,
das sehr hiufig und in verschiedenen Varianten aufge-
fuhrt wird — gesungen mit Klavierbegleitung, Solo-
Violine mit Klavierbegleitung, Solotrompete mit Orgel.
Schade nur, dass es kein Ave Maria ist, im Original
heifdt das Lied ,,Ellens Gesang“. Aufgrund seiner An-
fangsworte und seiner andichtigen Stimmung wurde
ihm nachtraglich der Titel abgeandert und der Text des
christlichen Gebets unterlegt. In der Musikgeschichte
nichts Neues: mit der Trennung zwischen geistlicher
und weltlicher Musik hat man es nie besonders genau
genommen. Gerade dieser Unbekiimmertheit verdan-
ken wir schone Musik.

27.08.2010



Ani Schnarch

La violinista rumeno-israeliano-bri-
tannica Ani Schnarch, un'interprete
particolarmente emozionante, si &
esibita per la prima volta in pubblico
all'eta di sette anni. Ha tenuto
numerosi concerti per radio e tv in
Austria, Francia, Germania, Israele,
Norvegia, Romania, Stati Uniti e
Regno Unito. Si & esibita in concerti
nel mondo intero lavorando con orchestre famose come Israel
Philharmonic, Oslo Philharmonic, London Mozart Players,
Camerata Strumentale di Milano, Covent Garden Chamber
Orchestra, Orchestra da Camera di Mosca. Ani Schnarch e
professoressa al Royal College of Music a Londra, tiene corsi
di perfezionamento in Europa, Stati Uniti, Canada ed Israele e
fa parte di numerose giurie di concorsi per violino.

Walter Delahunt

Il pianista canadese Walter Delahunt si distingue per la sua
versatile attivita artistica. | suoi concerti lo hanno portato
attraverso I'Europa, Nordamerica, Israele, Giappone, Corea.
Le sue interpretazioni riescono a entusiasmare con |'eccellen-
te abilita tecnica, con una sonorita molto personale e con un
talento eccezionale nel coinvolgere I'ascoltatore. Si & esibito
con musicisti come Gidon Kremer, Martha Argerich e Ida
Haendel.

Itzhak Rashkovsky

I violinista ed insegnante russo-israeliano Itzhak Rashkovsky,
rinomato a livello internazionale, si € esibito come solista e
musicista da camera in numerosi Paesi. Come professore al
Royal College of Music di Londra & uno degli insegnanti pit
celebri del Regno Unito e attira allievi dal mondo intero. Ed e
nel mondo intero che Rashkovsky ha tenuto corsi di perfe-
zionamento e ha fatto parte di numerose giurie di concorsi
internazionali. Inoltre & stato fra i cofondatori e direttore del
Keshet Eilon Violin Mastercourse (Israele) nonché Direttore
Artistico dei London International Violin Masters.

Luis Pares

Il pianista italo-venezuelano Luis
Pares e molto richiesto come
solista e musicista da camera. Si

e esibito tra I'altro nei luoghi da
concerto pit importanti del Regno
Unito; in Venezuela ha suonato con
le orchestre piu famose del Paese,
tra l'altro con la Caracas Symphony
Orchestra.

Jan Repko

Jan Repko & membro del Royal College of Music a Londra,
del Royal Northern College of Music e del Chetham'’s School
of Music di Manchester. E stato primo violino della Northern
Philharmonic Orchestra of the Netherlands e professore al
Sweelinck Conservatoire. Repko si esibisce regolarmente
come solista e con formazioni di musica da camera. E molto
richiesto come docente di masterclasses nel mondo intero, i
suoi allievi hanno vinto numerosi premi presso competizioni
internazionali di violino.
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Ani Schnarch

Die rumanisch-israelisch-britische Geigerin Ani Schnarch
wird international zu den besonders vielseitigen Violinisten
ihrer Generation gezahlt. Ihre ersten 6ffentlichen Auftritte
hatte sie im Alter von sieben Jahren. Sie absolvierte zahl-
reiche Fernseh- und Radioauftritte in Osterreich, Frankreich,
Deutschland, Israel, Norwegen, Rumanien, USA und England.
Sie trat weltweit auf und hat mit wichtigen Orchestern wie
dem Israel Philharmonic, Oslo Philharmonic, London Mozart
Players, Camerata Strumentale di Milano, Covent Garden
Chamber Orchestra, Moskauer Kammerochester musiziert.
Zudem ist Ani Schnarch Professorin am Royal College of Mu-
sic in London und leitet Meisterkurse in Europa, USA, Kanada
und Israel. Sie ist auch Jurorin bei zahlreichen internationalen
Violinwettbewerben.

Walter Delahunt

Der kanadische Pianist Walter
Delahunt zeichnet sich durch seine
breit gefacherte musikalische Téti-
gkeit aus. Seine Konzerte fiihrten
ihn durch Europa, Nordamerika,
nach Israel, Japan, Korea. Seine
Interpretationen sind durch eine
hervorragende technische Meister-
schaft gekennzeichnet, durch einen
besonderen Klang und durch eine
aulergewohnliche Mitteilsamkeit. Er hat mit Musikern wie
Gidon Kremer, Martha Argerich und Ida Haendel musiziert.

Wy,

Itzhak Rashkovsky

Der international renommierte
russisch-israelische Violinist und
Padagoge Itzhak Rashkovsky trat als
Solist und Kammermusiker in zahl-
reichen Landern auf. Als Professor
am Royal College of Music in Lon-
don gehort er zu den angesehensten
Violinlehrern Englands, der Schiiler
aus aller Welt anzieht. Rashkovsky
hat weltweit Meisterkurse abge-
halten und war Juror in zahlreichen
internationalen Wettbewerben. AuBerdem war er Mitbegriin-
der und Direktor des Keshet Eilon Violin Mastercourse (Israel)
sowie Kunstlerischer Leiter der London International Violin
Masters.

Luis Pares

Der venozolanisch-italienische Pianist Luis Pares ist sehr
gefragt als Solist und Kammermusiker. In England ist er an
wichtigen Konzertorten aufgetreten, in Venezuela musizierte
er mit den wichtigsten Orchestern wie dem Caracas Sympho-
ny Orchestra.

Jan Repko

Jan Repko ist Mitglied des Royal
College of Music in London, des
Royal Northern College of Music
und der Chetham’s School of Music
(Manchester). Er war Konzertmei-
ster beim Northern Philharmonic
Orchestra of the Netherlands und
Professor fiir Violine am Sweelinck
Conservatoire. Repko tritt regel-
maRig als Solist und in Kammermusikensembles auf.

Er ist weltweit ein gefragter Dozent bei Masterclasses. Seine
Studenten haben zahlreiche Preise bei Internationalen Violin-
wettbewerben gewonnen.
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Arie da opere/Opernarien

Orchestra Haydn
Orchester

Sabina Willeit, mezzosoprano/Mezzosopran
Ekhart Wycik, direzione/Leitung

GIOACHINO ROSSINI f1792-1565]

Sinfonia/Ouvertiire
da/aus L’Italiana in Algeri

Cruda sorte
da/aus L’Italiana in Algeri

Sinfonia
da/aus Il signor Bruschino

Oh patria... Di tanti palpiti
da/aus Tancredi

Temporale
da/aus Il barbiere di Siviglia

La pastorella delle Alpi (tirolese)
da/aus Soirées Musicales *

Pas de six
da/aus “Guglielmo Tell”

La regata veneziana *

1 Anzoleta avanti la regata

2 Angzoleta co passa la regata
3 Anzoleta dopo la regata

* Orchestrazione di Giorgio Fasciolo
Fiir Orchester eingerichtet von Giorgio Fasciolo




Giovedi/Donnerstag
Ortisei/St. Ulrich

Casa di Cultura Luis Trenker
Kulturhaus Luis Trenker

ore 21:00 Uhr
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Il brio trionfante

E stato come un ciclone che ha travolto i palchi dell’in-
tero continente: Gioachino Rossini. In un periodo di
stasi dell’opera italiana, con il genere irrigidito in con-
venzioni nate da una tradizione splendida ma ormai
obsoleta, in un periodo privo di spinte innovative e
segnato in gran parte da ripetizioni scontate di mo-
delli superati, Rossini impose perentoriamente la sua
drammaturgia musicale. Rossini non solo tolse il fiato
all’intera concorrenza, ma gli riusci anche di ridurre
drasticamente il repertorio tradizionale che finora ave-
va predominato raccogliendo il consenso del pubblico.
La popolarita di Rossini inoltre per qualche anno ha
rallentato sensibilmente I’affermazione dell’ancora gio-
vane opera in lingua tedesca. I’ascesa fulminante del
“cigno di Pesaro” non € pero stata soltanto una corsa
vittoriosa senza difficolta, Rossini ha dovuto incassare
anche fiaschi clamorosi (la prima assoluta del “Barbie-
re di Siviglia“ sfocio in un tumulto), cid nonostante nel
giro di pochi anni ’Europa intera, da Lisbona a San
Pietroburgo, & stata invasa da un incredibile “palpito
rossiniano”. Lo scrittore francese Stendhal (ammirato-
re di Rossini e dunque non neutro nel suo giudizio, ma
eloquente e sincero nell’esprimerlo) inizia la sua ,,Vita
di Rossini“ (1824) con il paragone piu alto possibile

in quei tempi: ,,Da quando & morto Napoleone ¢’¢ un
altro uomo di cui si parla ogni giorno a Mosca come a

Napoli, a Londra come a Vienna, a Parigi come a Cal-
cutta“. E Heinrich Heine, capace di osservazioni pun-
genti, s’inchina con rara riverenza: ,,Rossini, divino
Maestro“. Rossini, diventato I'idolo dell’opera, ha poi
abbandonato la carriera trionfale con il “Guillaume
Tell”. In nemmeno 20 anni aveva scritto 39 opere: nel
1810 aveva ottenuto la prima scrittura, con lattivita
intensa (spesso anche frenetica) inizio nel 1812, e si
congedo nel 1829: 17 anni per 'immortalita.

Sono state fatte molte supposizioni su questo ritiro.
Rossini era esausto, ma era anche conscio del fatto che
stilisticamente difficilmente sarebbe stato in grado di
sostenere le innovazioni dell’epoca (e innanzi tutto non
avrebbe voluto farlo). Nel nuovo stile di canto veniva

a mancare la leggerezza da lui conseguita. Quando
per la prima volta senti il do di petto il compositore
commento affermando che gli ricordava “lo strillo di
un cappone a cui stessero tagliando la gola”. Rossini si
¢ congedato dall’opera ma non dalla musica (anche se
non avrebbe pit raggiunto la produttivita da capogi-
ro degli anni di carriera operistica): compose musica
sacra e musica da camera che palesano una spiritosita
tutta sua che si manifesta anche nel titolo: “Pechés de
vieillesse” — Peccati della vecchiaia. Queste prelibatez-
ze musicali erano destinate a concerti privati nella sua
villa a Passy (Parigi), diventata un luogo d’incontro
molto ambito da cerchi artistici e aristocratici. Dopo
la morte di Rossini queste composizioni da camera
sono state consegnate all’archivio del Conservatorio

di Pesaro (fondato su volonta del compositore che nel
suo testamento ne dispose il finanziamento) per essere
riscoperte soltanto nel 1954.

Il successo strepitoso di Rossini si spiega con il caratte-
re della musica e con quello personale del compositore,
diventato una leggenda anche per la sua spiritosita.
Anche Felix Mendelssohn Bartholdy, che considerava
Rossini un compositore non importante (era stato
educato ad una visione dell’arte forse troppo ieratica),
racconta con entusiasmo del suo incontro esilarante
con il collega. ’'umorismo di Rossini e la sua estrosita
si manifestano in ogni riga della sua musica. “Melodia



semplice e varieta nel ritmo”, cosi poco prima della
morte sintetizzo il suo credo artistico. Rossini pos-
sedeva davvero un’inventivita melodica inesauribile

e un’impulsivita ritmica irresistibile (spesso era stata
proprio questa vitalita a mandare in delirio il pubbli-
co). Innanzi tutto perd possedeva un istinto mirabile
nell’impiegare questi mezzi in maniera tale da raggiun-
gere un grande effetto.

Spesso Rossini ha scritto (cioé dovuto scrivere) le sue
opere in breve tempo. Il “Barbiere di Siviglia” & stato
composto in due settimane, “Cenerentola” in tre, e
per abbozzare la preghiera del “Mosé” ha impiega-

to alcuni minuti. Questo gli era possibile per la sua
straordinaria inventivita, ma anche per la sua solida
preparazione tecnica. Scrivere un’opera in breve tempo
perché il teatro era rimasto senza piece di successo
(inaspettatamente e per il mancato successo di un’altra
opera rossiniana): era questa la commissione che nel
1813 gli arrivo dal Teatro San Benedetto a Venezia. Per
la fretta fu scelto un libretto che gia era stato musicato
con successo, uno dei soggetti “turchi” tanto amati
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dal pubblico. Nel giro di solo tre settimane Rossini
trasformo la commedia in un vero fuoco d’artificio
musicale, facendo brillare “L’Italiana in Algeri” con
una fantasia esuberante e stravagante e con un fiuto
eccezionale per la comicita, per I’assurdo, il grottesco,
che si palesa non soltanto in un trattamento fulminan-
te del testo nelle parti vocali, ma anche nell’orchestra
che assume un ruolo da protagonista: ride e deride,
sospira e soffre, sprona ’azione o invece la sofferma.
Questa qualita si manifesta pienamente gia nella sinfo-
nia dell’opera. Inizia nel piano, con un pizzicato degli
archi che annuncia una sorpresa (se bella o brutta non
viene preannunciato, il passaggio rimane ambiguo). Si
aggiunge una cantilena dell’oboe, e dopo un crescendo
ritmato e assai esteso ha inizio un allegro travolgente,
con una grande ricchezza melodica, ritmi incalzanti,
contrasti dinamici sorprendenti e cambi di umore e
naturalmente con il rigoglioso crescendo rossiniano
con la sua ripetizione reiterata di un motivo (melodi-
camente e ritmicamente ben delineato) in un aumento
del numero degli strumenti e della dinamica fino a
raggiungere il tutti in un divertente fracasso.

Rossini € amato dal pubblico innanzi tutto per le sue
commedie, sarebbe pero errato disconoscere la sue
capacita di mettere in musica adeguatamente soggetti
drammatici. Va ricordato che ha scritto opere serie
(nominiamo il capolavoro “Guglielmo Tell” che ha
coniato il “grand opéra” per decenni), vanno ricordate
pero anche le arie e i duetti toccanti nelle sue opere
comiche. Un bellissimo esempio ¢ “Cruda sorte”, in
cui Isabella, la bella italiana prigioniera di uno sciocco
aspirante libertino, deplora il suo destino. Alla pena
pero si accompagna la ferma volonta di ribellarsi a
questa cruda sorte — con le armi della donna.
“L’Ttaliana in Algeri” nell’arco di breve tempo ha
conquistato i palchi d’Europa ed € rimasta una delle
opere piu popolari di Rossini fino ad oggi. Esatta-
mente il contrario era avvenuto con la farsa “Il signor
Bruschino”, presentato nel 1813 al S. Moisé (Venezia).
Diversamente da quanto avvenuto con molte altre sue
opere in questo caso non € mai riuscito il riscatto. La
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sinfonia dell’opera spesso viene inserita nei program-
mi da concerti e discografici. Si tratta di una musica
buffonesca che spesso sembra zoppicare e sghignaz-
zare: Rossini sembra prendersi gioco delle abitudini
musicali. Famosissimi sono rimasti i colpetti dell’arco
dei violini contro il leggio.

Pochi giorni dopo il fiasco (mai rimediato) del “Si-
gnor Bruschino” Rossini presento (in un altro teatro
veneziano) “Tancredi”, la sua prima opera seria, con
la quale consegui il primo trionfo a livello europeo
(all’inizio Paccoglienza era stata discreta per un’ese-
cuzione incompleta). L’opera riesce ad amaliare con la
sua melodiosita elegante che le dona un tono da favola.
La cabaletta “Di tanti palpiti” & un’illustrazione lirica
delle emozioni di Tancredi.

“II barbiere di Siviglia” & una commedia in musica
indistruttibile che nemmeno interpretazioni disastrose
o adattamenti devastanti sono in grado di sfasciare (da
sola basterebbe per rendere immortale Rossini). L'ope-
ra fu presentata al pubblico romano nel 1816 come
“Almaviva ossia D’inutile precauzione”. Il rispetto per
Paisiello, che aveva musicato la commedia di Beau-
marchais anni prima con grande successo, e la paura
di confrontarsi direttamente con i sostenitori del rivale
(deceduto poco prima) avevano indotto Rossini a non
dare alla sua opera lo stesso titolo di Paisiello. Fu inu-
tile precauzione: la primissima fu un fiasco clamoroso:
un cantante inciampo riportando una ferita sanguino-
sa al viso, durante la recita un gatto sul palco provoco
scompiglio, il pubblico da parte sua contribui con
gioia all’affossamento dell’opera (si presume sia stato
un rifiuto ben organizzato dai sostenitori di Paisiello).
Rossini ostento indifferenza: lascio il teatro con tutta
calma come se il fiasco non lo riguardasse proprio. Le
prossime recite perd cambiarono il destino dell’opera:
la commedia briosa conquisto trionfalmente il mondo
schiacciando quella di Paisiello. “Il barbiere di Sivi-
glia” mostra una qualita di Rossini che volentieri viene
trascurata: era una maestro delle sfumature orchestra-
li. Nella “tempesta” Rossini illustra con eleganza e
raffinatezza il fenomeno naturale.

Nella sua ultima opera “Guillaume Tell” (con molti
presupposti ormai combiati, impiegd cinque mesi per
la stesura) Rossini mostra una straordinaria capacita
di rinnovare il suo linguaggio musicale. Quest’opera
superba e grandiosa ¢ pervasa dall’illustrazione vibran-
te di un idillico paesaggio alpino e di sentimenti nobili
che inducono alla rivolta contro la prepotenza e I’in-
giustizia. Durante una festa matrimoniale di contadini
si balla un Pas de Six elegante, leggero, ameno. Rossini
dunque non parifica il mondo contadino alla rozzezza,
non imita musica contadina ma inventa una deliziosa
musica “rurale”.

“La pastorella dell’Alpi” (originariamente per soprano
e pianoforte) fa parte delle “Soirées Musicales”, nate
negli anni 1830-35. Le 12 canzoni con la loro genu-
ina immediatezza ricordano il lied di Schubert. “La
pastorella” descrive teneramente la vita sull’alpe. La
“Regata veneziana” dai “Péchés de vieillesse” (1857-
1868) ¢ dedicata alla famosa regata veneziana che una
giovinetta segue con 'agitazione dell’innamorata. I
testo (scritto probabilmente da F.M. Piave, librettista
di G. Verdi) ¢ nel dialetto veneziano che Rossini aveva
conosciuto agli albori della sua splendente carriera
operistica: conclude in questo modo il suo magnifico
opus vitae con una sfiziosa prelibatezza.




Der Triumph des Humors

Wie ein Wirbelwind zog er tiber Europa: Gioachino
Rossini. In einer Zeit, in der sich die italienische Oper
in einer Phase scheinbar ausweglosen Stagnation be-
fand und Konventionen zumeist innovationslos weiter-
gefuhrt wurden, betrat Gioachino Rossini die Bithne.
Er fegte innerhalb weniger Jahre die gesamte Konkur-
renz hinweg, verdringte aber auch einen wesentlichen
Teil der alten italienischen Oper, die bis dahin auf den
Spielpldnen gut vertreten war. Zudem machte er der
noch jungen deutschen Oper das Leben fiir mehrere
Jahre schwer. Der Meister aus Pesaro musste zwar
einige Fiaschi hinnehmen (so geriet die Urauffithrung
von ,,Il barbiere di Siviglia“ zu einem Tumult), doch
wurde er in kiirzester Zeit zum berithmtesten Kompo-
nisten seiner Zeit, ganz Europa (von Lissabon bis St.
Petersburg) wurde von einem wahren Rossini-Taumel
erfasst. Der franzosische Schriftsteller Stendhal begann
seine ,,Vie de Rossini“ (,,Das Leben Rossinis®, 1824)
mit dem grofSten damals moglichen Vergleich: ,,Seit
Napoleons Tod gibt es einen anderen Mann, tiber den
man jeden Tag in Moskau wie in Neapel, in London
wie in Wien, in Paris wie in Kalkutta spricht®.

Das Urteil des Schriftstellers war ausgesprochen
wohlwollend, dennoch: Rossini war der unumstrittene
Star der Opernbiihne. Der triumphalen Karriere setzte
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er selbst mit dem ,,Guillaume Tell* (1829) ein Ende.

In nicht einmal zwanzig Jahren hatte er 39 Opern
geschrieben. 1810 hatte er seinen ersten Opernauftrag
erhalten, mit der intensiven Tatigkeit hatte er 1812
begonnen: 17 Jahre fiir die Unsterblichkeit.

Uber den Grund des freiwilligen Abtritts wurde viel
geratselt. Rossini war erschopft, ihm war aber auch
bewusst, dass er stilistisch schwer mit den Neuerungen
in der Oper mithalten konnte bzw. wollte: die Leichtig-
keit der Interpretation, die er immer gewtinscht hatte,
ging mit dem neuen Gesangsstil verloren. Als er zum
ersten Mal das hohe C mit voller Bruststimme horte,
wirkte dies auf den Komponisten wie der ,,Schrei eines
Kapauns, dem soeben die Kehle durchgeschnitten
wird“. Von der Musik hat sich Rossini jedoch nicht
verabschiedet, wenngleich er die schwindelerregende
Produktivitat von frither nicht erreichen sollte. Er
komponierte geistliche Musik und geistreiche Kam-
mermusik. Diese nannte er schelmisch ,,Pechés de
vieillesse* — Alterssiinden also. Die Kompositionen
waren fur Hauskonzerte vor allem in seiner Villa in
Passy (Paris) bestimmt, die zu einem Treffpunkt kiinst-
lerischer und aristokratischer Kreise wurde. Nach dem
Tod des Komponisten gelangten diese Alterswerke in
die Bibliothek des Konservatoriums von Pesaro, dessen
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Griindung der Komponist testamentarisch verfiigt und
finanziert hatte, und kamen erst 1954 wieder ans Licht
einer iiberraschten Offentlichkeit. Es handelt sich um
musikalische Delikatessen, die der Musikliebhaber
nicht missen mochte.

Das Phanomen Rossini erklirt sich musikalisch und
charakterlich. Berithmt und beliebt wurde Rossini
durch seinen Witz. Auch Felix Mendelssohn Bartholdy,
der Rossini als kompositorisch nicht bedeutend ein-
stufte (dazu war er zu ernst erzogen worden), erzihlt
begeistert vom erheiternden Treffen mit dem Kollegen.
Der sprithende Humor und die exzentrische Launigkeit
sprechen auch aus jeder Zeile seiner phantasievollen
Musik. ,,Melodia semplice e varieta nel ritmo® fasste
er selbst kurz vor seinem Tod seine Ansichten zusam-
men. In der Tat besaf§ Rossini einen schier unerschopf-
lichen melodischen Einfallsreichtum und eine unwi-
derstehliche rhythmische Impulsivitdt. Vor allem aber
hatte er ein untriigliches Gespiir fiir die mitreifSende
Bithnenwirksambkeit der eingesetzten Mittel.

Immer wieder hat Rossini seine Opern in kiirzester
Zeit geschrieben. Den ,,Barbier von Sevilla“ hat er in
etwas mehr als zwei Wochen komponiert, ,,Cenerento-
la“ in drei, das grofSe Gebet in ,,Mose“ hatte er in nur
wenigen Minuten entworfen. Das war ihm moglich,
weil er nicht nur einen schier unerschopflichen Ein-
fallsreichtum hatte, sondern auch handwerklich be-
stens geriistet war. Kurzfristig eine abendfiillende Oper
zu schreiben, weil das Theater ohne Zugpferd dastand,
war auch 1813 der Auftrag des Teatro San Benedetto
in Venedig. Aufgrund der Eile fiel die Wahl auf ein
bereits vertontes Libretto einer sehr beliebten ,, Tiirken-
oper“. Rossini machte aus der recht konventionellen
Vorlage innerhalb von etwa drei Wochen ein bisher nie
gekanntes musikalisches Feuerwerk: ,,L‘Italiana in Al-
geri“ zeichnet sich aus durch eine extravagante Phanta-
sie und einen erstaunlichen Sinn fiir das Komische, Ab-
surde, Sinnlose, Groteske, das sich nicht nur in einem
fulminanten Umgang mit dem Text zeigt, sondern
auch im Orchester, das immer wieder lacht, spottet,

seufzt, leidet, die Handlung antreibt oder auch aufhilt.
Diese Qualititen zeigen sich bereits in der Ouvertiire.
Sie beginnt leise, mit einem Streicherpizzicato, das eine
Uberraschung ankiindigt (ob tragisch oder komisch,
wird aus den ersten Takten noch nicht ersichtlich). Es
folgen eine lyrische Kantilene der Oboe, die die weitere
Entwicklung ebenfalls offen ldasst und der sich die
Streicherpizzicati dazugesellen. Nach einem lingeren
rhythmisierten Crescendo beginnt ein ztindendes Alle-
gro mit melodischem Reichtum, rasenden Rhythmen,
tiberraschenden Dynamik-Kontrasten und Stim-
mungswechseln und natiirlich dem tppigen Rossini-
Crescendo: das Orchester wiederholt immer wieder
ein (rhythmisiertes) Motiv unter standigen Anwachsen
der Instrumentenzahl und der Lautstirke bis zu einem
larmenden Tutti.

Weltweit bekannt ist Rossini heute vor allem mit
seinen Musikkomodien, es wire jedoch falsch, seine
Fihigkeit zur Vertonung ernster Stoffe zu verkennen.
Zum einen hat er grof8e ernste Opern geschrieben



(erinnert sei an den ,,Wilhelm Tell“, der die grofse Oper
fiir Jahrzehnte gepragt hat), zum anderen hat man in
seinen komischen Opern immer wieder gefithlvolle,
berthrende Arien und Duette. Es ist dies auch der Fall
von ,,Cruda sorte“, in der Isabella, die schone italie-
nische Gefangene eines alten Lustlings, ihr Schicksal
beklagt. Zur Klage aber kommt der Wille, sich gegen
das grausame Schicksal aufzulehnen — und zwar mit
den Waffen einer Frau.

»LItaliana in Algeri“ eroberte innerhalb kurzer Zeit
die Bithnen Europas und ist bis heute eine seiner
beliebtesten Opern geblieben. Ganz anders war dies
bei der Farce ,,Il signor Bruschino®, die 1813 am S.
Moiseé komplett durchfiel. In diesem Fall gelang auch
nie die Revitalisierung: das Werk blieb in der Ver-
senkung. Die Ouvertiire jedoch findet sich hiufig auf
Konzertprogrammen und auf CD-Einspielungen. Es ist
eine schrige, holpernde, buffoneske Musik, in der sich
Rossini iiber musikalische Gewohnheiten lustig macht.
Besonders bekannt sind die Stellen, an denen die Gei-
ger mit dem Bogen gegen das Notenpult schlagen.
Wenige Tage nach dem Fiasko des ,,Signor Bruschi-
no“ kam (an einem anderen Theater, aber wiederum
in Venedig) seine ernste Oper ,, Tancredi“ heraus, die
Rossinis Durchbruch wurde. Der Erfolg stellte sich
aufgrund von anfinglichen Auffithrungsmangeln nicht
unmittelbar ein, dann jedoch eroberte das Werk die
Bithnen Europas. Am Werk uberzeugt noch heute die
elegante Melodik, die ihm einen marchenhaften Ton
verleiht. So ist die Cabaletta ,,Di tanti palpiti“ eine
sanfte lyrische Schilderung der Gefiihle Trancredis.

,»11 barbiere di Siviglia“ gehort zu den unzerstor-
baren Klassikern der Opernbiihne: diese Oper wiirde
geniigen, um Rossinis Unsterblichkeit (die er nicht
anstrebte) zu gewihrleisten. 1816 wurde das Werk in
Rom unter dem Titel ,,Almaviva ossia L‘inutile precau-
zione“ uraufgefithrt. Aus Respekt vor G. Paisiello, der
die Komodie von Beaumarchais Jahre zuvor erfolgreich
vertont hatte (und wohl aus Furcht vor der Feindse-
ligkeit seiner Anhédnger), hatte Rossini seine Oper
anfinglich nicht Il barbiere di Siviglia“ genannt.

Die Urauffithrung war ein spektakuldrer Misserfolg:
ein Sdnger stolperte und verletzte sich, wahrend der
Auffithrung sorgte eine Katze auf der Bithne fur
Aufregung, das Publikum leistete eifrig seinen Beitrag,
um das Werk zu versenken (man geht davon aus, dass
es eine geplante Aktion der Clageure Paisiellos war,
der kurz davor gestorben war). Rossini bereitete das
keinen Kummer. Wie eine Sangerin berichtet, ,verlief§
er das Theater, als ob er ein unbeteiligter Zuschauer
wire“. Die nachsten Auffiihrungen wurden ein Erfolg:
das Werk begann seinen Siegeszug um die Welt. ,,Der
Barbier von Sevilla“ zeigt eine Qualitat Rossinis, die
hdufig iibersehen wird: er war auch ein Meister der
Nuancen in den instrumentalen Farben. Im Gewitter
schildert Rossini das Naturphianomen mit eleganter,
raffinierter Leichtigkeit.

In seiner letzten Oper ,,Guillaume Tell, an dem er
fiinf Monate gearbeitet hat, zeigt Rossini auf beein-
druckende Weise die Fihigkeit zur Erneuerung seiner
Musiksprache. Das Werk ist durchdrungen von einer
stimmungsvollen Schilderung einer idyllischen alpi-
nen Landschaft und von einer noblen Zeichnung der
Gefiihle und der politischen Auflehnung gegen Willkiir
und Unrecht. Wihrend einer biuerlichen Hochzeits-
feier wird getanzt — ein Pas de Six: elegant, reizvoll,
leichtfufSig, ganz im Stil mondidner Tanzunterhaltung.
Rossini imitiert nicht ,,grobe Bauernmusik®, sondern
erfindet eine stilvolle eigene Musik.

»La pastorella dell‘Alpi“ (fur Sopran und Klavier) ist
den ,,Soirées Musicales“ entnommen, die in den Jahren
1830-35 entstanden sind. Die zwolf leichten Lieder er-
innern in ihrer liedhaften Unmittelbarkeit an Schubert.
Die ,,Kleine Hirtin“ beschreibt auf idyllische Weise das
Leben auf der Alm. Die ,,Regata veneziana“ aus seinen
»Péchés de vieillesse* (entstanden ca. 1857-1868) ist
dem beruhmten Bootsrennen gewidmet, dem die junge
Frau voller Aufregung und Liebe beiwohnt. Der Text
ist im venezianischen Dialekt verfasst, der Rossini

aus seinen ersten Jahren als Opernkomponist gelaufig
war: Er schliefSt ein farbiges Lebenswerk mit einer fein
gewiirzten Delikatesse ab.
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Sabhina Willeit

La cantante gardenese ha studiato canto al Conservatorio
“Claudio Monteverdi” di Bolzano diplomandosi con il massimo
dei voti. E stata allieva effettiva all'Accademia Rossiniana di
Pesaro e si e perfezionata con Mirella Freni, Renata Scotto e
con il Beniamino Prior. Nel 2001 ha vinto il Concorso As.Li.Co
di Milano.

Sabina Willeit ha esplorato un vasto repertorio operistico,
interpretando ruoli importanti in opere come Faust, L'lncoro-
nazione di Poppea, Il Flauto Magico, Le Nozze di Figaro, Cosi
fan tutte, La Clemenza di Tito, L'ltaliana in Algeri, Il viaggio

a Reims, Il Barbiere di Siviglia, La Cenerentola, Falstaff, La
Traviata, Don Carlo, Contes d'Hoffmann, Gotterddmmerung,
Arlecchino, Pulcinella, Ariadne auf Naxos e molte altre. E
stata diretta da Maestri quali Metha, Santi, Zedda, Weikert,
Kuhn, Fagen, Neuhold, Manacorda, esibendosi in numerosi te-
atri, come il Maggio Musicale Fiorentino, Teatro Comunale di
Bologna, Cremona, Brescia, Pavia, Ravenna, Cagliari, Bolzano,
Lucca, Lecce, Opera di Roma, a Badkissingen, Ludwigsburg,
Liege, Luxembourg nonché ai festival di Wexford, La Corufia e
Aix-en-Provence.

Dalla Stagione 2008-2009 & entrata a far parte dell'Ensem-
ble dello Staatstheater di Karlsruhe (Germania), dove ha
interpretato con grande successo Fricka (Das Rheingold e

Die Walkire), il Compasitore (Ariadne auf Naxos), Eboli (Don
Carlo) Judith (Il Castello di Barbablu) ed altri. Sabina Willeit
inoltre si esibisce regolarmente nel repertorio liederistico (con
orchestra e con pianoforte) e nel repertorio sacro.




Giorgio Fasciolo

Diplomatosi brillantemente in organo e composizione
organistica, si & in seguito perfezionato in direzione di coro e
d'orchestra. Ha conseguito la laurea in giurisprudenza presso
I'Universita Cattolica di Milano. Oltre alle sue esecuzioni
come solista al cembalo, al pianoforte e all'organo nonché
come accompagnatore liederistico, direttore di coro e d'orche-
stra (con un repertorio che spazia dal barocco al ventesimo
secolo) & autore di numerosi brani per organo, coro, soli, coro
e orchestra, voce e pianoforte.

Ekhart Wycik

Dopo gli studi a Disseldorf e a Vienna (direzione d'orchestra,
pianoforte, musicologia e filosofia) si & diplomato con lode alla
Robert-Schumann-Hochschule. Ha completato i suoi studi con
corsi di perfezionamento tra I'altro con Sergiu Celibidache. Da
quando nel 2005 & subentrato inaspettatamente come diret-
tore in occasione dell'esecuzione della 52 sinfonia di Mahler,

e assistente di Gustav Kuhn. Dopo il diploma inizialmente
aveva lavorato presso diverse opere tedesche come direttore
d'orchestra, conquistandosi un repertorio cospicuo. Dal 2006
e primo direttore d'orchestra nonché sostituto del Direttore
Musicale Generale all'Oper di Dortmund. Nel 2006 ¢ stato
chiamato come Principal Guest Conductor della Wichita Grand
Opera/Kansas. Nell'ambito concertistico Wycik lavora con or-
chestre come p.e. la Jenaer Philharmonie, RSO Saarbriicken,
Frankfurter Museumsorchester, Bochumer Symphoniker, RSO
Ljubljana, DSO Berlin, Orchestra Haydn di Trento e Bolzano.
Impegni importanti lo hanno visto ultimamente come direttore
di una serie di rappresentazioni di Tosca al Tiroler Landes-
theater di Innsbruck, il suo debutto britannico con l'orchestra
della Scottish Opera Glasgow e un‘incisione con I'Orchestra
Sinfonica di Gottingen.

Orchestra Haydn

L'Orchestra Haydn si & costituita nel 1960 per iniziativa delle
Province e dei Comuni di Trento e Bolzano. L'orchestra ¢ stata
ospite dei principali sodalizi concertistici italiani ed ha preso
parte a vari festival internazionali (Rossini Opera Festival a
Pesaro, Festival Haydn di Esterhazy, Bregenzer Festspiele,
Festival Internazionale “A.B. Michelangeli” di Brescia e
Bergamo, Festival Mozart di Rovereto, Settimane musicali

G. Mahler di Dobbiaco, Concorso pianistico internazionale

“F. Busoni” di Bolzano, Tiroler Festpiele in Erl ed altri). Si &
esibita negli USA, in Giappone, Olanda, Svizzera, Germania,
Austria, Ungheria; nel 2002 ¢ stata invitata a Vienna dove ha
suonato assieme a Milva nella leggendaria “Goldener Saal”
del Musikverein.

Nel corso di oltre quarant'anni di attivita I'Orchestra Haydn

si e fatta interprete di un ampio catalogo di opere che ha
spaziato in tutti i generi musicali, dal Barocco fino ai composi-
tori contemporanei. Innumerevali le presenze di grandi artisti
alla guida della formazione sinfonica del Trentino-Alto Adige.
Sul podio della Haydn sono saliti Claudio Abbado, Riccardo
Muti, Riccardo Chailly, Eliahu Inbal, Daniel Oren, Gustav

Kuhn ed altri. L'Orchestra ha accompagnato anche interpreti
del calibro di G. Sokolov, Milva, etc. Attiva da molti anni sul
fronte discografico, I'Orchestra Haydn ha inciso per CPO, VMC
Classic, Agora, ARTSe Col legno.
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Sahina Willeit

Die Grodnerin Sabina Willeit studierte am Bozner Konserva-
torium “Claudio Monteverdi”, wo sie mit hochster Punktezahl
abschloss. Danach absolvierte sie Meisterkurse bei Mirella
Freni und Renata Scotto und studierte bei Beniamino Prior.
Sie hat an verschiedenen europdischen und internationalen
Wetthewerben teilgenommen, wobei sie immer als Finalistin
oder Siegerin hervorging, darunter bei den Wettbewerben
“Neue Stimmen” in Giitersloh und “As.Li.Co” in Mailand.

Ihr Operndebiit gab sie am Teatro Comunale di Cagliari mit
dem ,Faust” von Gounod, in der Folge hat sie sich ein tiberaus
breites Repertoire erarbeitet und wichtige Rollen bzw. die
Hauptrollen interpretiert in L'Incoronazione di Poppea, Die
Zauberflote, Le Nozze di Figaro, Cosi fan tutte, La Clemenza
di Tito, L'ltaliana in Algeri, Il viaggio a Reims, Il Barbiere di
Siviglia, La Cenerentola, Falstaff, La Traviata, Don Carlo,
Hoffmanns Erzahlungen, Gotterddmmerung, Arlecchino,
Pulcinella, Ariadne auf Naxos und vielen anderen. Sie hat mit
Dirigenten wie Metha, Santi, Zedda, Weikert, Kuhn, Fagen,
Neuhold, Manacorda gearbeitet, Auftritte hatte sie u.a. beim
Maggio Musicale Fiorentino, im Teatro Comunale di Bologna,
Cremona, Brescia, Pavia, Ravenna, Cagliari, Bozen, Lucca,
Lecce, Opera di Roma, in Bad Kissingen, Ludwigsburg, Liege,
Luxembourg und bei den Festivals von Wexford, La Corufia
und Aix-en-Provence.

Seit der Spielzeit 2008-2009 ist sie im Ensemble des Staats-
theaters Karlsruhe, wo sie mit groRen Erfolg Fricka (Das
Rheingold und Die Walkiire), den Komponisten (Ariadne auf
Naxos), Eboli (Don Carlo), Judith (Herzog Blaubarts Burg) u.a.
gesungen hat. Sabina Willeit tritt regelméaRig als Liedséngerin
und in Oratorien auf sowie in Auffiihrungen geistlicher Musik.

Giorgio Fasciolo

Giorgio Fasciolo erlangte sein Diplom in Orgel und Komposi-
tion mit Auszeichnung und bildete sich zudem in Chorleitung
und Dirigieren aus. An der Universita Cattolica von Mailand
promovierte er auerdem als Jurist. Neben seinen Tatigkeit
als Solist am Cembalo, am Klavier und an der Orgel sowie als
Liedbegleiter, Chorleiter und Orchesterdirigent hat er zahl-
reiche Stiicke fir Orgel, Char, Soli, Chor und Orchester sowie
Solo und Klavier komponiert.
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Ekhart Wycik

Nach Studien in Disseldorf und Wien (Dirigieren, Klavier,
Musikwissenschaft und Philosophie) erlangte der Westfale

Ekhart Wycik sein Diplom an der Robert-Schumann-Hochschu-

le ,mit Auszeichnung”. Er vervollstandigte seine Ausbildung
in Meisterkursen und Studien u.a. mit Sergiu Celibidache.
Nach einem Einspringen mit Mahlers 5. Symphonie ist er
seit 2005 Assistent von Gustav Kuhn. Nach seinem Diplom
arbeitete er zundachst an mehreren deutschen Opernhdusern
als Kapellmeister und konnte sich dabei ein umfangreiches
Repertoire aufbauen. Seit 2006 ist er 1. Kapellmeister und
stellvertretender GMD am Opernhaus Dortmund. 2006 wurde
er zum Principal Guest Conductor der Wichita Grand Opera/
Kansas berufen. Im Konzertbereich arbeitete Wycik mit
Orchestern wie der Jenaer Philharmonie, dem RSO Saarbri-
cken, dem Frankfurter Museumsorchester, den Bochumer
Symphonikern, dem RSO Ljubljana, dem DSQ Berlin und dem

ter Zeit waren eine Serie von Tosca-Vorstellungen am Tiroler
Landestheater, sein britisches Debut mit dem Orchester der
Scottish Opera Glasgow und eine CD-Produktion mit dem
Gottinger Sinfonie-Orchester.

Haydn-Orchester Bozen-Trient. Wichtige Engagements in letz-

Haydn Orchester

Das Haydn-Orchester wurde im Jahre 1960 auf Veranlassung
der Gemeinden und Provinzen von Bozen und Trient gegriin-
det. Es besteht aus durchschnittlich fiinfzig Musikern und
arbeitet schwerpunktmalig im Raum Trentino-Sidtirol. Das
Orchester war in den renommierten Konzerthdusern Italiens
zu Gast und nahm an verschiedenen internationalen Festi-
vals teil (Rossini Opera Festival in Pesaro, Festival Haydn in
Eszterhazy, Bregenzer Festspiele, Internationales Festival “B.
Michelangeli” von Brescia und Bergamo, Festival “Mozart”
in Rovereto, Gustav Mahler Musikwochen Toblach, Inter-
nationaler Klavierwettbewerb “F. Busoni” in Bozen, Tiroler
Festpiele in Erl, u.a.). Es trat in den USA, in Japan, Holland, in
der Schweiz, Deutschland, Osterreich und Ungarn auf, 2002
trat es im ausverkauften Goldenen Saal des Musikvereins

in Wien mit Milva auf. Das Haydn-Orchester zahlt, was die
Auffiihrung des klassischen und zeitgendssischen Repertoires
betrifft, zu den erfolgreichsten Klangkdrpern Italiens. Das
Repertaire des Orchesters reicht vom Barock bis zur moder-
nen Musikliteratur. Am Pult des Haydn-Orchesters standen
zahlreiche grolRe Dirigenten wie Claudio Abbado, Riccardo
Muti, Riccardo Chailly, Eliahu Inbal, Daniel Oren, Gustav Kuhn,
u.a. Das Orchester begleitete Solisten wie G. Sokolov, Milva
u.a. Seit mehreren Jahren erfolgen Platteneinspielungen bei
CPO, VMC Classic, Agora und ARTS und Col legno.
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valgardenaMUSIKA gode del patrocinio di/valgardenaMUSIKA wird unterstiitzt von

ORTISEI/ST. ULRICH

Hotel Adler Spa & Sport Resort *****

Hotel Gardena Grodnerhof
Gourmet Hotel & Spa *****

Hotel Am Stetteneck ***S

Hotel Cosmea ***S

Garni-Hotel Pra Palmer ***S

Hotel Ronce ***

Garni-Hotel Dr. Senoner ***

Residence Villa Stella ***

Residence Larciunei **

Garni Planlim **

Typak

S. CRISTINA/ST. CHRISTINA

Hotel Diamant Sport & Wellness ****S
Hotel Christeinerhof-Villa Pallua ***
Residence Soriva ***

App. LAntina °°°

App. Vaiolet °°°

Café Andy

Cir Gherdéina

SELVA GARDENA/WOLKENSTEIN

Gran Baita Sporthotel ****S
Hotel Aaritz ****

Hotel Continental ****

Hotel Genziana ****

Hotel Mignon ****

Hotel Piccolo Mountainbike Holidays ****
Hotel Armin ***S

Hotel Astor ***S

Hotel Corona-Krone ***S
Hotel Scoiattolo ***S
Garni-Hotel Concordia ***
Hotel Alping ***

Hotel Malleier ***

Hotel Solaia ***

Pension Muliac ***
Residence Risaccia ***
Garni Bon Di **

Maso Larciunei Hof ***




PREZZI/PREISE

ABBONAMENTI/ABONNEMENTS

Abbonamento trasferibile per tutti i concerti/Ubertragbares Abonnement fiir alle Konzerte
Abbonamento Studenti/Studenten Abonnement (non trasferibile/nicht iibertragbar)
Abbonamento famiglia (studente della Scuola di Musica + genitori)/Familien Abonnement
(Schiler der Musikschule + Eltern) (non trasferibile/nicht tubertragbar)

BIGLIETTI SINGOLI/EINZELKARTEN

per i concerti del/fiir die Konzerte vom:
16.07.

23.07.

30.07.

05.08.

10.08

20.08.

27.08.

02.09.

Riduzione 50% per giovani fino a 18 anni, studenti
50% Ermafigung fiir Jugendliche bis 18 Jahre, Studenten

Prevendita biglietti: Associazioni Turistiche della Val Gardena

Euro 75,00
Euro 40,00

Euro 95,00

Euro 18,00
Euro 15,00
Euro 15,00
Euro 18,00
Euro 18,00
Euro 15,00
Euro 15,00
Euro 18,00
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STIFTUNG SUDTIROLER SPARKASSE
FOMNDAZIONE CASSA DI RISPARMIO DI BOLZANOD

Wir stiften Kultur

Promuoviamo cultura




