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Concerti per valorizzare il clavicembalo e la sua musica

Chiesa di Santa Caterina, Treviso
Chiesa di San Gaetano, Treviso

Maggio - Giugno 2019



Restituire bellezza, far riscoprire oggi antichi suoni. Una rassegna
internazionale di concerti con musicisti di altissimo livello per valorizzare il
clavicembalo e la sua musica.

Un progetto ambizioso che ha visto al centro il restauro del prezioso
clavicembalo antico risalente alla fine del XVII secolo, custodito nella chiesa
di Santa Caterina a Treviso e di proprieta dei Musei Civici Comunali e che ora,
ritornato al suo originale splendore sara protagonista delle serate musicali.

Nel corso del biennio di studi, il clavicembalo ha rivelato una
paternita importante. Il suo artefice pare infatti essere Mattia De Gand,
costruttore fiammingo operante a Roma tra la fine del Seicento e l'inizio
del Settecento. Considerato per importanza il secondo cembalaro dell’Urbe,
dopo padre Giuseppe Mondini, Mattia De Gand e accordatore e costruttore
del principe Ruspoli e con buona probabilita viene in contatto con G.F.
Haendel.

All'importante operazione di restauro hanno partecipato, sotto la
regia di Antiqua Vox, I’Amministrazione Comunale di Treviso, la Direzione
dei Musei Civici e la Soprintendenza ai Beni Culturali. Il delicato lavoro di
restauro e stato eseguito da Graziano Bandini, restauratore di Bologna, con la
supervisione di un’autorevole commissione di esperti di fama internazionale,
che ha collaborato durante tutta I'operazione ed ¢ stata presieduta da Luigi
Ferdinando Tagliavini con Andrea Marcon e Liuwe Tamminga.

Oltre alla splendida chiesa di Santa Caterina fara da cornice alla
rassegna anche la vicina Chiesa di San Gaetano dove, su clavicembali di
recente costruzione ispirati a modelli storici, giovani e brillanti clavicembalisti
si esibiranno in veste di solisti e con vari ensemble musicali.

Ci auguriamo che Restituire Bellezza possa essere per tutti gli amici
e appassionati un’occasione per apprezzare pagine di grande musica e
gustare il fascino di strumenti antichi che costituiscono un ricco patrimonio
per la nostra citta, amato e ricercato anche da un pubblico internazionale di
intenditori.
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Presidente Fondazione Antiqua Vox




Torna a nuova vita lo splendido clavicembalo seicentesco e i Musei
Civici ritrovano, dopo oltre vent’anni, un autentico gioiello.

Un prezioso strumento che, dopo un’avventurosa storia di luoghi e

passaggi, ritrova non solo il suo antico splendore ma soprattutto la propria
voce.
Di rarissima fattura, unico al mondo, reca infatti la firma di Mattia De Gand,
costruttore dei Ruspoli che fabbrico strumenti probabilmente anche per
Georg Friedrich Héandel, il clavicembalo venne acquistato dall’avvocato
Bruno Lattes e lasciato in dono ai Musei Civici di Treviso e quindi alla
comunita.

La festa per la “restituzione” del cembalo ¢ I'atto finale di un progetto

iniziato tre anni fa quando, su sollecitazione del Maestro Andrea Marcon,
Antiqua Vox e i Musei Civici intrapresero e condivisero finanziariamente
['azione di restauro.
Plaudo, congrandesensodi gratitudine, all’esempio virtuoso di collaborazione
tra mecenatismo privato e pubblica amministrazione che nasce dalla volonta
di restituire bellezza alla propria citta, per stimolare I'attenzione verso la
musica antica e per tramandare qualcosa di duraturo nella comunita.

[l nostro compito futuro, tutti insieme, sara quello di valorizzare il
cembalo con azioni di ampio respiro come la splendida rassegna Restituire
Bellezza che auspico possa crescere sempre pill nel tempo a livello nazionale
e internazionale.

Lavinia Colonna Preti
Assessore alla Cultura del Comune di Treviso



IL CLAVICEMBALO

Il clavicembalo dei Musei Civici di Treviso ha una storia molto antica
ed un valore alquanto elevato, sia per la superba decorazione della cassa di
custodia nonché una bellezza di suono particolare venuto finalmente alla
luce grazie al laborioso restauro compiuto da Graziano Bandini.

Dagli studi pubblicati in occasione di questo restauro si apprende che
lo strumento & attribuibile al cembalaro fiammingo Mattia De Gand, anche
se non fu da lui firmato. Denzil Wraight, come informa Luigi Ferdinando
Tagliavini, di compianta memoria, ha per primo posto in relazione questo
strumento con quello acquistato da Tagliavini stesso ed ora conservato presso
il Museo degli strumenti antichi di San Colombano a Bologna.

Per entrambi gli strumenti Wraight si concentro sull’analisi delle
cornici e delle modanature arrivando a presupporre che l'autore dei
due strumenti fosse il medesimo, ma senza riuscire negli anni Ottanta a
definirlo. A seguito dello smontaggio dello strumento di San Colombano
venne rinvenuta in uno squadretto della struttura interna del clavicembalo
un’iscrizione in francese che ne attesta la paternita a Mattia De Gand.

Egli, nato intorno al 1663 nelle Fiandre, fu lavoratore presso la
bottega del cembalaro Giuseppe Boni da Cortona, non & chiaro se come
apprendista o come dipendente; si sa che la sua attivita di cembalaro in
proprio inizio circa nel 1702, quando costrui uno strumento ora in possesso
dell’Accademia Chigiana di Siena, mentre lo strumento di San Colombano
porta come data incisa sulla cassa il 1685.

Sembra verosimile che Mattia abbia dovuto celare la sua paternita
non essendo ancora un artigiano indipendente. Il cembalo di Treviso, con
le sue fortissime analogie, & con tutta probabilita di poco posteriore ed &
stato restaurato agli inizi del secolo scorso, assieme a quello di Bologna, da
Giovanni Botteri.

L'attribuzione, come si apprende dalla dettagliata relazione del
restauratore Graziano Bandini riportata nella pubblicazione sul restauro del
clavicembalo curata da Antiqua Vox, deriva dalle numerose analogie tra i
due strumenti (tre, se consideriamo anche quello di Siena): in primo luogo
essi hanno una struttura similare perché presenta due squadri fra fondo e
diaframma con incastro a coda di rondine verso quest’ultimo, otto squadretti
e sei rinforzi verso la fascia curva, uno squadretto contro la coda e quattro,
anziché due contro la fascia lunga (G. Bandini, Rapporto di restauro).



Vanno poi aggiunte le identita tra cornici e modanature sopra
citate da Wright e la bellezza e validita della decorazione pittorica della
cassa. Certamente ci sono anche delle differenze, specialmente nella tavola
armonica, ma gli elementi sopra citati consentono di validare I'ipotesi su
esposta.

Il clavicembalo di Treviso ha una tastiera di estensione Sol0 — Do5,
prima ottava corta come di prassi all’epoca e, secondo la classificazione
di Wraight, due registri da 8’. In realta i registri dello strumento sono tre,
i due registri da 8" (quindi in diapason reale e non all’ottava sopra o sotto
come sarebbe se avessimo dei 4’ e dei 16) ed un terzo registro, molto
probabilmente anch’esso di 8’, con un suo ponticello in seguito eliminato.

In realta, come spiega Bandini, la lunghezza delle corde di questo
terzo registro sarebbe inferiore a quella delle altre, quindi ad un’osservazione
superficiale si potrebbe pensare che lo strumento fosse dotato di un registro
d’ottava (su base 4'); tuttavia tale lunghezza non collima con quella richiesta
per un tale registro, e quindi ne deriva che esso dovesse per forza essere di
8’ (e quindi unisono agli altri), ma probabilmente con corde di materiale
differente dall’ottone: non sarebbe servito un altro registro unisono col

medesimo timbro, mentre un registro che desse delle possibilita fonico-
timbriche ulteriori era senz’altro particolarmente interessante.

Prima dell’invenzione del pianoforte, infatti, «il clavicembalo vive
un periodo di ricerca, che prosegue per tutto il xviii secolo» (Bandini, cit.)
e quindi la presenza di registri che dessero un timbro differente a quello
connaturato allo strumento era esplicazione di quello sperimentalismo.

Probabilmente questo terzo registro, denominato tiorbino, a
imitazione della tiorba (uno strumento a corde pizzicate) aveva un’incordatura
di budello, come ipotizzano sia Nocerino, Barbieri e Hellwig, e, forti di
questo, si e deciso di procedere a questo tipo di incordatura anche nel
ripristino del terzo registro dello strumento di Treviso.




IL VIOLONCELLO

Ho accolto con grande piacere I'invito di Antiqua Vox di prendermi
cura del prezioso violoncello appartenente al nucleo di strumenti antichi
appartenuto al conte Lattes e ora custodito nei Musei Civici della nostra citta.
Si tratta di uno strumento di grande valore per le sue caratteristiche stilistiche
e costruttive.

La sua fattura e tipica nel modello e nelle proporzioni di alcuni rari
esempi di strumenti bresciani del tardo Cinquecento e inizio Seicento. Infatti,
le dimensioni piuttosto contenute fanno supporre che lo strumento in origine
potesse anche avere una montatura a cinque corde, tipica di quel periodo
storico. Inoltre le lunghe effe di risonanza intagliate sulla tavola e il loro
posizionamento richiamano lo stile della scuola bresciana, rappresentata
dal grande liutaio Giovanni Paolo Maggini e dal suo maestro Gasparo da
Salo, il quale per lungo tempo ha conteso ad Andrea Amati il primato della
costruzione dei primi violini.

E' uno strumento quindi che suscita grande interesse e il cui
valore storico meriterebbe ulteriori studi e approfondimenti. Un’analisi
dendrocronologica della tavola potrebbe aiutare a definire con piu precisione
I’epoca a cui risale la tavola armonica del violoncello, fornendo cosi dati utili
per la ricostruzione della sua storia e della zona di provenienza dell’abete
con cui e stato costruito.

Tuttavia, cid che pit colpisce di questo violoncello sono la
profondita e il carattere del suo suono: il colore al contempo diretto e
profondo rende questo strumento affascinante e particolarmente adatto alla
musica da camera. Lo strumento € stato piu volte rimaneggiato nel tempo,
ma fortunatamente si & conservato sostanzialmente integro e in buona parte
originale.

Il mio intervento & consistito in un primo momento in un generale
consolidamento della struttura con una verifica generale delle vecchie
incollature dei bordi, il ripristino di alcune fenditure e una leggera pulizia
dai vecchi depositi di polvere e colofonia. In seguito, con il maestro Massimo
Raccanelli, abbiamo studiato un rapporto tra la lunghezza del manico
e il diapason dello strumento con lo spostamento del ponticello, che ne
permettesse, nonostante le proporzioni particolari, una suonabilita agevole.
Sono state inoltre montate corde di budello non rivestito, in modo da poter
apprezzare cosi il suono nel suo timbro pil schietto ed autentico. Avremo
cosi ['occasione di sentire in concerto questo splendido strumento in tutta la
sua espressivita e ricche sfumature timbriche.

Franco Simeoni
Maestro liutaio




L) — __i -‘ -

Venerdi 24 maggio, chiesa di Santa Caterina ore 21.00

Francesco Corti, clavicembalo

Domenica 26 maggio, chiesa di San Gaetano ore 18.30

Maria Sohn, violino
Teodoro Bau, viola da gamba
Dubee Sohn, clavicembalo

Venerdi 31 maggio, chiesa di Santa Caterina ore 21.00

Mayumi Hirasaki, violino

. . . Loren hielmi, clavi I
Chiesa di Santa Caterina, orenzo Ghielmi, clavicembalo

Piazza Mario Botter, Treviso

Domenica 2 giugno, chiesa di San Gaetano ore 18.30
Chiesa di San Gaetano,
Via Carlo Alberto, Treviso José Miguel Moreno, vihuela e chitarra barocca

Inés Moreno Uncilla, clavicembalo

Concerti a Santa Caterina - biglietto unico 10,00 € - gratuito studenti under 30 Giovedi 13 giugno, chiesa di Santa Caterina ore 21.00

Concerti a San Gaetano - ingresso libero Benedetta Mazzuccato, voce
Massimo Raccanelli, violoncello

. . re iie C . Giulio Padoin, violoncello
Info e acquisto biglietti presso la segreteria di Antiqua Vox Gianluca Geremia, liuto

Andrea Marcon, clavicembalo

Fondazione Antiqua Vox
Tel. +39 0422 442504 - Mob. +39 345 7096696
info@antiquavox.it - www.antiquavox.it Andrea Buccarella, clavicembalo

Domenica 16 giugno, chiesa di San Gaetano ore 18.30



Venerdi 24 maggio 2019, ore 21.00

Chiesa di Santa Caterina, Treviso

“Music for distracted times”

Francesco Corti
Clavicembalo

PROGRAMMA

Orlando Gibbons
(1583-1625)

Thomas Tonkins
(1572-1656)

John Bull Lord
(1562-1628)

Jan Pieterszoon Sweelinck
(1562-1621)

John Bull Lord
(1562-1628)

Heinrich Scheidemann
(ca. 1595 - 1663)

William Byrd
(ca. 1540 - 1623)

John Bull Lord
(1562-1628)

John Dowland / Anonimo
(1685-1759)

Thomas Tonkins
(1572-1656)

John Bull Lord
(1562-1628)

Fantazia of four parts

Robin Hood

Lumbley’s Pavan and Gaillard

What care you?

Fantasia Ut re mi fa sol
Puer nobis nascitur
Balleth del Granduca

In nomine XII

Pavana Lachrymae

John come kiss me now

Fantasia

Come again, sweet love

A sad Pavan for these distracted Times,
Febr. 14. 1649

Dr Bull’s Goodnight
My self




Francesco Corti

“Music for distracted times”

In questo programma si presentano il fior fiore dei compositori
inglesi del periodo rinascimentale, durante il quale la musica inglese ha
conosciuto il suo massimo splendore. Tra Cinquecento e Seicento, infatti,
durante momenti storici particolarmente complessi e difficili, lacerati da
lotte religiose tra cattolici ed anglicani, le arti conobbero una particolare
fioritura: & questa I’epoca di Shakespeare e Marlowe, ma anche di musicisti
come John Bull, i Dowland, William Byrd, Thomas Tallis, questi ultimi autori
fondamentali sia per quel che riguarda la musica vocale che per quella
strumentale: la prima rimane legata ancora a forme cattoliche e lingua latina,
avendo essi ricevuto uno speciale permesso da Elisabetta | di comporre
ancora more antiquo, nonché di professare la fede cattolica.

Per quel che riguarda la musica strumentale, invece, conoscono
un momento di splendore gli strumenti a pizzico (liuto e tiorba) e quelli a
tastiera affini al clavicembalo, come il virginale. Proprio attorno a questo
strumento si forma una vera e propria scuola definita dei “virginalisti inglesi”.
[l virginale & uno strumento a corde pizzicate, piu piccolo del clavicembalo
— esso viene infatti affiancato alla spinetta, per le sue caratteristiche — e dal
suono pil delicato e dolce: tale strumento era generalmente appoggiato su
un tavolo o tenuto in grembo dall’esecutore. Ne deriva, percio, un tipo di
musica non istituzionale destinata alla fruizione privata, un tipo di musica “da
camera”, dalla quale non va pero disgiunta una buona dose di virtuosismo.
Molte composizioni virginalistiche sono raccolte nel Fitzwilliam Virginal
Book, sorta di florilegio di vari autori, generalmente trascrizioni di madrigali,
con variazioni, fantasie, ricercari etc. Tali autori si caratterizzano per una
fresca linearita e chiarezza melodica, nonché un’estrema raffinatezza: essi
stessi erano in primis compositori anche di musica vocale, come si e detto,
e quindi I"'ambiente madrigalistico con le sue caratteristiche che essi ben
rappresentavano entrava prepotentemente a far parte anche del repertorio
strumentale.

Nel Fitzwilliam Virginal Book trovano posto molti autori cattolici che
erano stati costretti ad emigrare a causa delle persecuzioni di Elisabetta I; tali
autori, generalmente organisti, sono naturalmente dei virtuosi della tastiera,
e dei raffinatissimi esecutori che entrano in contatto anche con |'ambiente
musicale del continente e ne assorbono le caratteristiche. John Bull, ad
esempio, emigro in Olanda, dove conobbe Jan Pieterszoon Sweelinck
col quale strinse una duratura amicizia e del quale assimilo in maniera
personale lo stile. La pratica dell’antologia di composizioni di diversi autori
non si esaurisce nel Fitzwilliam, ma prosegue anche nel periodo successivo
con altri manoscritti tra cui I'Elizabeth Rogers Virginal Book ed il Priscilla
Bunbury’s Virginal Book interessante per le diteggiature segnate.



Le forme musicali strumentali maggiormente utilizzate da questi
compositori hanno a che fare con la danza e la variazione: balletto, pavana,
gagliarda e simili altro non sono che nomi di composizioni basate su un
basso continuamente variato o su una forma di danza che ne plasma le
caratteristiche ritmiche e musicali. La pavana & una danza di andamento
moderato e solenne, in un tempo pari (generalmente quaternario) la cui linea
melodico-armonica & caratterizzata da un ritmo dattilico (ossia una nota
lunga seguita da due brevi).

Per il suo caratteristico andamento essa spesso veniva declinata
in senso meditabondo e triste. La gagliarda, invece, come suggerisce il
nome, & una danza dal carattere molto piu allegro, in ritmo ternario e dal
ritmo saltato; generalmente seguiva la pavana (come possiamo vedere nel
dittico di Bull Lord Lumbley’s Pavan and Gaillard) e ne rappresentava il
contraltare allegro e giocoso. Di diverso carattere, invece, le composizioni
su madrigali o le fantasie: le prime sono una sorta di “parafrasi-variazione”
di madrigali vocali od arie gia esistenti, mentre le fantasie hanno una
struttura compositiva molto libera, un carattere spesso brillante e un’estrosita
accentuata cui non va disgiunta la perizia nel contrappunto, come si puo
notare nelle fantasie costruite sull’esacordo (ut re mi fa sol la). La fantasia
inglese, definita anche fantasia elisabettiana, unisce all’estro compositivo
anche una struttura a quadri che sara poi ripresa nel XX secolo nel cosiddetto
“secondo Rinascimento inglese” da Ralph Vaughan Williams.

William Byrd fu organista presso la cattedrale di Lincoln dal 1563
ed in seguito alla Cappella Reale di Elisabetta I, assieme a Thomas Tallis, col
quale condivise il monopolio della stampa musicale in Inghilterra: questo
dimostra I"altissima considerazione nella quale egli era tenuto, nonostante la
sua fede cattolica, che mai abiuro: fu il pit importante compositore inglese
del Rinascimento, in particolare per quel che riguarda la musica corale sia
cattolica che anglicana. Sue le raccolte di Cantiones sacrae e di Gradualia,
vette della polifonia.

Certamente la sua opera non si esaurisce nella musica corale, ma
trova naturale shocco anche in quella profana: egli fu uno dei piti importanti
esponenti della scuola virginalistica inglese, e scrisse libere fantasie, ma
anche composizioni basate su melodie preesistenti, sue o di altri. E questo il
caso di John come kiss me now, aria con variazioni. Al pari di Byrd, anche
John Dowland trova posto nel citato Fitzwilliam Virginal Book: nato in una
famiglia di musicisti, fu compositore, liutista e cantore, anch’egli convertito
al cattolicesimo, che poi abiuro.

Di Dowland possediamo un notevole numero di composizioni
per solo liuto, forse piu di ogni altro compositore inglese dell’epoca;
egli scrisse numerose songs composizioni monodiche o polifoniche con
accompagnamento di liuto. Da esse derivano anche versioni solo strumentali,
per liuto solo ma eseguibili anche al cembalo.

Anche Orlando Gibbons nacque in una famiglia di musicisti, fu
corista (presso il King’s College di Cambridge) e compositore, come Byrd,
anche di musica vocale, ma, a differenza di quest’ultimo, unicamente per
il rito anglicano; qui ci viene presentata una fantasia dalla quale possiamo
evincere la sua grande perizia contrappuntistica che generalmente si esplica
nelle composizioni per viole, ma anche per cembalo od organo.

Oltre che nell’'uso del contrappunto possiamo facilmente notare
come la sua abilita si estrinsechi anche nell’arte della variazione e
combinazione di elementi melodici differenti o nelle composizioni pil
strettamente cromatiche come le Lachrimae Pavanas. La fama di John Bull,
invece, & quasi esclusivamente legata alle composizioni per tastiera. Come
gia detto, egli fu un valente virtuoso dello strumento, e questa virtuosita
viene esposta nelle sue composizioni, dalle quali si denota anche qualche
influenza continentale specialmente nell’'uso del contrappunto e della
variazione. A questa capacita virtuosistica, Bull uni anche una sincera
curiosita sperimentalista che s’intende da uno dei monumentali brani dal
titolo In nomine sorta di variazioni basate su un ritmo inusuale di undici
tempi per misura. Oltre a questo afflato sperimentalista troviamo anche delle
danze ed altre variazioni nelle quali il gusto per il difficile ed il virtuosismo
non raggiunge il parossismo che si vede nell’In nomine. Stretti contatti
ebbe Bull con Jan Pieterszoon Sweelinck, organista presso la Oude Kerk di
Amsterdam. La sua notorieta e sapienza valicava i confini dell’Olanda, visto
che da pili parti accorrevano a lui per studiare.

Egli fu maestro nell’arte del ricercare e della fantasia, aperto
stilisticamente agli influssi italiani, spagnoli e inglesi che seppe introiettare
e recepire secondo la sua personalita; la Fantasia presente & un esempio
di composizione libera variata su tema principale costruito su una scala
ascendente. Con Sweelinck si perfeziono Scheidemann, che opero
principalmente ad Amburgo ed ebbe come allievo Reincken: al pari di
Dowland, anche Scheidemann scrisse una Pavana Lachrimae dal chiaro
carattere triste e meditativo, simile a quella di Thomas Tomkins, la cui Sad
Pavan da il titolo a questo programma. Tomkins fu organista a Worcester ed
e considerato I'ultimo importante madrigalista inglese; degne di nota le sue
raccolte di Songs e di composizioni liturgiche, in campo strumentale invece
scrisse per viole e per tastiera spesso rifacendosi allo stile di Byrd. Distracted
Times ossia «tempi turbolenti» si riferisce al periodo di guerra civile inglese,
e piu precisamente all’esecuzione della condanna a morte di re Carlo I
Tomkins, leale monarchico, decise di scrivere questa afflitta danza come
omaggio al suo monarca cui era rimasto sempre fedele.

Enzo Marcuzzo



Domenica 26 maggio 2019, ore 18.30 PROGRAMMA
Chiesa di San Gaetano, Treviso

Jean-Philippe Rameau
(1683-1764)

“Les pieces de Clavencin en Concerts”

Maria Sohn
Violino

Teodoro Bau
Viola da gamba

Dubee Sohn
Clavicembalo

Premier Concert

La Coulicam: Rondement
La Livri: Rondeau gracieux
Le Vézinet: Gaiment, sans vitesse

Deuxiéme Concert
La Laborde: Rondement
La Boucon: Air gracieux

L’Agacante: Rondement
Premier Menuet, Deuxieme Menuet

Troisieme Concert

La Lapopliniere: Rondement

La Timide: Premier rondeau gracieux, Deuxiéme
rondeau gracieux

Premier Tambourin, Deuxiéme Tambourin en
Rondeau

Quatrieme Concert

La Pantomime: Loure vive
L'Indiscrette: Vivement
La Rameau

Cinquieme Concert

Fugue La Forqueray
La Cupis: Rondement
La Marais: Rondement
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Maria Sohn

Teodoro Bau - Dubee Sohn




“Les pieces de Clavencin en Concerts”

Nel 1741, anno di pubblicazione dei Pieces de Clavecin en Concerts,
Jean-Philippe Rameau godeva gia di una chiara fama, che lo portava ad essere
considerato uno dei piu grandi clavicembalisti, compositori e teorici della
musica francesi. Le sue idee rivoluzionarie, sia dal punto di vista teorico
sia nelle sue composizioni, causarono non poco scompiglio fra i pil stenui
difensori dello stile francese codificato da Jean-Baptiste Lully nella seconda
meta del XVII° secolo.

Nato nel 1683 a Digione, tuttavia si sa ben poco della prima parte
della sua vita; per citare Michel de Chabanon, che scrisse un elogio funebre
alla sua morte, « (...) toute la premiere moitié de sa vie est absolument
inconnue » (tutta la prima meta della sua vita e assolutamente sconosciuta).
Si puo ricostruire un percorso che lo porto a lavorare in diverse citta francesi,
dove lavoro principalmente come organista, un primo trasferimento a Parigi
nel 1706, che duro solamente tre anni, e un viaggio in Italia, che tuttavia non
lo porto piti in la di Milano; infine, si stabili definitivamente a Parigi a partire
dal 1722.

La prima opera strumentale da lui pubblicata, un libro di pezzi per
clavicembalo solo, risale al periodo parigino, intorno 1706; a questa raccolta
seguirono altre due pubblicazioni, sempre per solo clavicembalo, nel 1724 e
1726/1727. Allo stesso giro d’anni appartiene la sua prima opera a carattere
teorico, « Traité de I’harmonie réduite a ses principes naturels » (Trattato
sull’armonia ridotta ai suoi principi naturali) pubblicata nel 1722 ; questa
pubblicazione aprira la strada a altre 14 pubblicazioni a carattere teorico, da
lui curate fino a pochi anni prima della morte.

A partire dal 1733 egli, pur in tarda eta, diede un cambio totale
alla propria attivita e si dedico quasi interamente alla composizione e alla
rappresentazione di opere per il teatro, che segnarono un netto distacco
rispetto alla tradizione e che gli guadagnarono la reputazione come uno dei
piti grandi compositori francesi.

| Pieces de Clavecin en Concerts furono I'unica raccolta di musica
strumentale pubblicata in quel periodo; la scelta di dedicarsi nuovamente
a questo genere a vent’anni di distanza & il grande successo che le sue
precedenti pubblicazioni riscossero nell’ambiente musicale parigino. Si
tratta di 5 concerts, scritti per il clavicembalo con un accompagnamento di
violino (o flauto) e viola da gamba (o secondo violino). Il termine concert
non & da intendersi analogo all’accezione italiana del termine concerto, che
indica soprattutto una struttura formale; in Francia questo termine indicava
infatti I’esecuzione di un pezzo con diverse famiglie di strumenti.

Come Rameau stesso scrive nella prefazione, questi pezzi non
lasciano niente a desiderare se suonati sul clavicembalo solo, che ha un ruolo
assai dominante, e gli strumenti che lo accompagnano sono un complemento
alla parte clavicembalistica; in cio si pud vedere un antesignano del trio
classico per pianoforte, violino e violoncello.

| 16 pezzi sono quasi tutti (ad eccezione dei Menuets del secondo
concerto e dei Tambourins del terzo) dei piéces de caractere, ovvero pezzi il
cui titolo si rifa ad un’immagine astratta, o pezzi che portano nel titolo una
dedica a un personaggio illustre. Tra questi si possono trovare Jean-Baptiste
Forqueray e Marin Marais, celebri violisti e compositori (quinto concerto),
Jean-Benjamin Frangois de la Borde, compositore e scrittore (secondo
concerto) o Jean-Philippe Rameau stesso (quarto concerto); Monsieur
Alexandre Le Riche de La Poupeliniere (terzo concerto) fu uno dei piu
importanti mecenati per Rameau, e infine il pezzo chiamato la Livri (primo
concerto) € un compianto funebre per il conte di Livri, morto lo stesso anno
della pubbicazione di questa raccolta.

Ci sono anche due attribuzioni a personaggi femminili: La Cupis
(quinto concerto), dedicato alla ballerina francese Marie-Anne Cupis, e La
Boucon (secondo concerto), dedicato aAnne-Jeanne Boucon, clavicembalista.
Inoltre ci sono alcune descrizioni di caratteri astratti: 'Indiscrette (I'indiscreta,
quarto concerto), La Pantomime (la pantomima, quarto concerto), La Timide
(la timida, terzo concerto), L'Agagante (l'irritante, secondo concerto). Per
terminare la spiegazione del significato dei titoli, Vésinet (o Vézinet, primo
concerto) & un comune non distante da Parigi, e infine forse la curiosita
pil interessante: la Coulicam, il pezzo che aprira il concerto, & dedicato al
regnante persiano Nader Shah Afshar Tahmasp Kuli Khan, reso famoso in
Francia grazie a un romanzo di Jean-Antoine du Cerceau.

Teodoro Bat



Venerdi 31 maggio 2019, ore 21.00
Chiesa di Santa Caterina, Treviso

Violino e Cembalo nel barocco tedesco

Mayumi Hirasaki
Violino

Lorenzo Ghielmi
Clavicembalo

PROGRAMMA

Heinrich Ignaz Franz von BIBER
(1644 - 1704)

Georg Muffat
(1653 - 1704)

Heinrich Ignaz Franz von BIBER
(1644 - 1704)

Georg Bohm
(1661 -1733)

Johann Sebastian Bach
(1685 - 1750)

SONATA “I’Annunciazione”
dalle Sonate del Rosario

SONATA VI
dalla raccolta di Norimberga , 1681

PARTITA

Prelude, Allemande, Courante,
Sarabande, Gavotte, Menuet | e |l,
Gigue

PASSACAGLIA a violino solo

PRAELUDIUM, FUGA & POSTLUDIO
in sol min

SUITE in do minore
Allemande, Courante, Sarabanda, Gigue

SONATA per violino e basso continuo
in sol maggiore BWV 1021
Adagio, Allegro, Adagio, Presto

SONATA per violino e basso continuo
in mi minore BWV 1023

Preludio, Adagio ma non tanto,
Allemande, Giga




Mayumi Hirasaki Lorenzo Ghielmi




Violino e cembalo nel barocco tedesco

Il programma di questo concerto vede brani in dialogo tra violino e
cembalo, nonché per entrambi gli strumenti solisti tratti dal repertorio barocco
tedesco. Durante questo periodo si assiste alla definitiva emancipazione della
musica strumentale rispetto ai modelli di quella vocale: non si trovano piu,
in buona sostanza, composizioni da sonar o cantar indistintamente perché la
musica strumentale trova la sua strada precisa e le sue forme peculiari come
ad esempio la sonata per strumento solista e basso continuo.

Mentre agli inizi del Seicento la sonata era una composizione per
gruppi di strumenti a corde od a fiato (od anche per archi e basso continuo),
col proseguir del secolo, il numero degli esecutori inizio a ridursi, arrivando
alla sonata per strumento solista e continuo, od alla sonata “in trio” (che
coinvolge generalmente due violini e continuo). A livello formale la sonata
barocca prevede la successione di pezzi o sezioni tra loro contrastanti: in un
primo periodo tali sezioni erano particolarmente brevi e differivano tra loro
per il carattere, il ritmo e la melodia.

Si tratta, dunque, di quadri giustapposti che non consentono di
riconoscere una struttura formale ben definita la quale va, invece, definendosi
verso la meta del Seicento, quando i compositori riducono ed ampliano le
sezioni a tre o quattro in una successione di tempi solitamente (lento-)veloce-
lento-veloce. Tale progressione & esplicitata anche dall’indicazione agogica
posta a inizio di ogni sezione: Allegro, Adagio, Presto, Grave etc. Tali sonate
potevano essere eseguite sia durante cerimonie liturgiche o paraliturgiche,
od anche in occasioni laiche, private o domestiche donde la denominazione
Sonata da chiesa o Sonata da camera; s’intenda pero che tale distinzione non
era assoluta od esclusiva, dal momento che essa era intercambiabile.

Di carattere esclusivamente laico, visto il suo retroterra e la sua
genesi, € la partita, che in origine, indicava semplicemente un tipo di
composizione strumentale basata sull’elaborazione di un’aria, come nelle
Toccate e Partite d’intavolatura per cimbalo di Girolamo Frescobaldi (1614),
aria popolare che poteva essere la Monica, il Ruggiero etc. esposta e variata
in piu parti appunto, da cui il nome.

In seguito, pero, tale termine diventa affine a quello di suite, e tale
composizione infatti ne condivide la struttura. La suite &€ una composizione
strumentale che prevede la successione di musiche da ballo, musica
necessaria, fino alla meta del xvi secolo, allo svolgimento della vita civile
e ad essa connaturata. Si trattava, insomma, di un tipo di musica “d’uso”,
funzionale a dimostrare la potenza e lo sfarzo del suo committente e destinata
ad essere di contorno in occasioni ufficiali o feste.

Nacquero dunque molti tipi di danze con le loro differenti
caratteristiche, adatte a ciascun momento della festa, ma col tempo esse
si smarcarono dal loro carattere prettamente funzionale per diventare esse
stesse delle forme musicali. In pratica, I'utilizzo della pavana o della gagliarda
non era pill vincolato alla loro effettiva azione ballata durante una situazione
ufficiale, ma diveniva un pretesto per fare musica strumentale, orecchiando
ai ritmi e all’andamento dei balli originari.

Questo passaggio dalla musica “d’uso” a quella cosiddetta “d’arte”
consente dunque una stilizzazione delle forme; possiamo pero dire che tali
danze sono generalmente omofoniche e ritmicamente regolari, e fanno un
uso minore del contrappunto. Il numero di danze che compongono una
partita non e rigidamente definito, pero generalmente, come nella sonata,
si giustappongono danze dal metro e dal carattere differente che si possono
suddividere in danze a tempo pari o dispari.

Tra le danze a tempo pari troviamo la pavana, dal ritmo lento e
composta di piu sezioni ciascuna delle quali viene variata; I’allemanda,
anch’essa in ritmo lento e composta di due o quattro sezioni ritornellate
nelle quali si fa largo uso dei procedimenti imitativi; la giga in tempo binario
o quaternario composto, dal carattere molto brioso e virtuosistico; la gavotta,
dal movimento moderatamente vivace e che consentiva anche la possibilita
di variazioni. Tra le danze a tempo dispari, invece, troviamo la gagliarda, un
po’ pil mossa e composta da piti sezioni e dal caratteristico ritmo puntato;
la corrente (courante), molto vivace ed anch’essa divisa in piu sezioni nelle
quali si fa spesso uso di spostamenti di accento; la sarabanda & generalmente
bipartita, e spesso lenta, dando cosi la possibilita per il compositore di
esprimere sentimenti dolenti e patetici.

[l minuetto nasce come danza di corte ma avra grande fortuna anche
nel periodo classico, entrando a far parte delle sinfonie di Haydn, Mozart e
Beethoven: esso e generalmente tripartito, (con ritornelli), di tempo ternario
ed andamento moderatamente mosso. La passacaglia, invece, & una forma di
danza d’origine spagnola di ritmo ternario e dall’andamento moderato: essa
si basa sulla continua variazione di un periodo generalmente di otto misure
(ma anche meno), che diventa quindi un basso ostinato, ossia che si ripete
per tutta la composizione.

Tale basso puo essere variato, ma |'impostazione rimane sempre
la stessa perché sia ben riconoscibile durante tutto il brano. Non pertiene
solamente agli strumenti polifonici, ma esistono anche passacaglie per
strumento solo, come quella per violino di Biber.



Heinrich Ignaz Franz von Biber fu un violinista particolarmente abile,
maestro di cappella presso la corte di Salisburgo e scrisse in particolar modo
per il suo strumento raggiungendo vertici eccelsi, specialmente nelle raccolte
di sonate in programma. Le Sonate del Rosario sono fra le sue composizioni
pill apprezzate e si propongono di mettere in musica ciascuna un mistero
del Rosario; non si puo dire che siano gia della “musica a programma”, pero
tentano comunque di evocare in qualche modo cio che il mistero (doloroso,
gaudioso o glorioso) esprime.

In questa sede ascolteremo la sonata che dipinge il primo mistero
gaudioso, ossia I’Annunciazione; non si deve, pero, pensare che tali sonate
siano destinate solamente all’ambito chiesastico, infatti in Biber si inizia a
non avere piu la rigida separazione, se mai c’e stata, di sonata da chiesa
e sonata da camera. Le stesse raccolte di Biber posteriori alle Rosenkrantz
sonaten lo confermano, essendo esse destinate ad entrambe le occasioni. Le
sonate provenienti dalla raccolta di Norimberga, del 1681, si distinguono
per I'estrema raffinatezza tecnica e la grande perizia compositiva: in esse il
compositore esplicita il suo grande virtuosismo al violino, utilizzando una
scrittura per violino particolarmente ardita e contribuendo particolarmente
a svilupparne la tecnica: troviamo quindi 'uso di doppie corde, trilli anche
nelle posizioni piu difficili, ampi intervalli e soprattutto “scordature”.

Il violino ha le sue quattro corde generalmente accordate in questo
modo: sol —re — la — mi; scordare il violino implica utilizzare un’accordatura
differente: questo pud causare la semplice trasposizione della melodia,
od anche effetti particolari dovuti alla diversa tensione delle corde che
consentono quindi curiosi e nuovi accorgimenti tecnici, nonché espressivi.

Le due sonate di Johann Sebastian Bach qui proposte, invece, fanno
parte di quel gruppo di composizioni per strumento solo e accompagnamento
(basso continuo) che fanno il paio con le prime Sei sonate BWV 1014-1019
per violino e “cembalo concertante” dove dunque il cembalo non é relegato
a semplice sostegno armonico del violino, bensi come strumento solistico
che con esso gareggia. Nelle due sonate in programma, invece, le uniche
due sicuramente bachiane del secondo gruppo di sonate (le altre sono o
trascrizioni per altri strumenti o sonate dalla paternita incerta), possiamo
riscontrare nella prima la tipica forma in quattro movimenti lento-veloce-
lento-veloce, mentre nella seconda ad un preludio iniziale segue un adagio
e due danze: si arriva quindi in un certo senso a “contaminare” la forma
della sonata con quella della suite. Lo stile di queste sonate non prevede
il cembalo concertante, ma pit normalmente una linea melodica solistica
sostenuta armonicamente dallo strumento polifonico.

Georg Bohm fu compositore ed organista a Liineburg e le sue
composizioni risentono molto dell'impostazione compositiva di Buxtehude
alternando varie sezioni brevi e contrastanti tra loro sia tecnicamente che
contrappuntisticamente ascrivendosi allo stylus fantasticus. Il Praeludium,

fuga et postludium in sol minore, invece, piu che a queste caratteristiche
si rifa ad un carattere pit meditabondo e riflessivo, avvicinandosi allo stile
francese per uso degli abbellimenti. Questa vicinanza allo stile francese si
riscontra anche nelle suites, dalla definita struttura in quattro danze.

Georg Muffat fu organista a Strasburgo, Salisburgo e Passau, studio
in Italia con Bernardo Pasquini, uno dei maggiori organisti del tempo, ed
anch’egli assimilo particolarmente lo stile francese, quale emerge da questa
suite divisa, pero, in pit danze rispetto a quella di Bohm.

Enzo Marcuzzo



Domenica 2 giugno 2019, ore 18.30 PROGRAMMA
Chiesa di San Gaetano, Treviso

Diego Ortiz
(1510 -1570)

“Para tecla y vihuela” Musica rinascimentale
e barocca tra Spagna e Italia

Alonso Mudarra
(1510 - 1580)

Diego Pisador
(1509 - 1557)

]O.S(é M'guel Moreno Antonio de Cabezon
Vihuela e chitarra barocca (1510 - 1566)

Luys Venegas de Henestrosa
(cs. 1510 - ca. 1557)

Inés Moreno Uncilla

Clavicembalo

Johann Sebastian Bach
(1658 - 1750)

Antonio Vivaldi
(1678 - 1741)

Domenico Scarlatti
(1685 - 1757)

Antonio Martin y Coll
(ca. 1660 - ca. 1734)

Gaspar Sanz
(1640 - 1710)

Recercada quinta
sobre el Passamezzo antico

Recercada settima
sobre la Romanesca

Recercada segunda
sobre el Passamezzo moderno

Fantasia X que contrahaze la harpa en la
manera de Ludovico
sobre la Folia

Dezilde al cavallero

Diferencias sobre el Canto del Cavallero

Cinco Diferencias sobre Vacas
sobre la Romanesca

Concerto in Do maggiore BWV 976

Allegro - Largo - Allegro

dal Concerto in Mi maggiore n.12 op. 3, per
violino archi e basso continuo di Antonio
Vivaldi

Concerto in Re maggiore RV 93
Allegro - Largo - Allegro

Fandango en Re menor

Canarios

Rujero y Paradetas

Folias

La Esfachata de Napoles y La Mifiona de
Cataluna

Lantururd

Canarios




José Miguel Moreno

Inés Moreno Uncilla

“Para tecla y vihuela” Musica rinascimentale
e barocca tra Spagna e Italia

Le tre sezioni nelle quali & articolato il concerto vedono come
protagonisti la musica rinascimentale e barocca Spagnola e la musica di
Antonio Vivaldi.

| due blocchi di musica spagnola aprono e concludono il concerto.
Essi comprendono infatti famosi brani popolari dell’epoca con variaciones,
glosas e diminuciones sopra bassi ostinati o temi molto comuni.

La presenza di Domenico Scarlatti all’interno della seconda di
queste due sezioni non deve sorprendere. Egli trascorse infatti gli ultimi 28
anni della sua vita in Spagna e possiamo ritenere che si sentisse in stretta
relazione con questo Paese, dal momento che arrivo a firmare con il nome
Domingo Escarlati.

Nella parte centrale, quella vivaldiana, vediamo presente anche il
nome di Johann Sebastian Bach. Durante il suo periodo a Weimar, il celebre
compositore tedesco trascrisse per strumento a tastiera infatti diversi concerti
diVivaldi, come ad esempio quello per violino e orchestra in Mi maggiore n.
12 della celebre opera n. 3, raccolta di 12 concerti meglio nota come Estro
Armonico.

[l filo conduttore di questo programma & dunque l'ispirazione, sia
essa tra compositore e temi popolari o tra un compositore e |'altro. Ecco
dunque che Scarlatti utilizza la popolarissima danza spagnola per scrivere
la sua versione di un Fandango, cosa che avviene anche per Gaspar Sanz
con i suoi Canarios. Lispirazione tra compositori € invece evidenziata dalla
gia accennata influenza di Vivaldi su Johann Sebastian Bach o ancora, ad
esempio, da quella che probabilmente portd Antonio de Cabezon a servirsi
della melodia di Diego Pisador, nello scrivere le sue Diferencias sobre el
Canto del Cavallero.

Non & raro dunque trovare in questo periodo arrangiamenti,
intavolature e trascrizioni di brani gia composti da altri autori che venivano
adattati per essere cosi suonati su di uno strumento solista come ad esempio
una “tecla, harpa o vihuela” (tastiera, arpa o vihuela). Tale citazione la
troviamo infatti in Luys Venegas de Henestrosa nel suo Libro de Cifra Nueva
para tecla, harpa y vihuela del 1557 o, ancora, in Obras de musica para
tecla, harpa y vihuela di Antonio de Cabezén, raccolta pubblicata postuma
nel 1578.

Inés Moreno Uncilla



Giovedi 13 giugno 2019, ore 21.00
Chiesa di Santa Caterina, Treviso

Gli strumenti Lattes in dialogo:
Il violoncello attribuito a Gasparo da Salo e
il clavicembalo attribuito a Mattia de Gand

Benedetta Mazzuccato
Voce

Massimo Raccanelli
Violoncello

Giulio Padoin
Violoncello

Gianluca Geremia
Liuto

Andrea Marcon
Clavicembalo

PROGRAMMA

Francesco Geminiani
(1687-1762)

Antonio Vivaldi
(1678-1741)

Luigi Boccherini
(1743-1805)

Benedetto Marcello
(1686-1739)

Giuseppe Dall’Abaco
(1709-1805)

Bernardo Pasquini
(1637-1710)

Giovanni Battista Pergolesi
(1710-1736)

Domenico Scarlatti
(1685-1757)

Georg Friedrich Handel
(1685-1759)

Sonata in Re minore op 5 n 2
per Violoncello e Basso Continuo
Andante - Presto - Adagio - Allegro

Sonata in La minore RV 44
per Violoncello e Basso Continuo
Largo - Allegro poco - Largo - Allegro

Sonata in Do Maggiore G.6
per Violoncello e Basso Continuo
Allegro - Largo - Allegro moderato

Salmo decimoquarto
“O Signore chi sara mai”
(Domini, quis habitabit)

Da “I Capricci per Violoncello Solo”
Capriccio n.1 in Do minore

Capriccio n.2 in Re maggiore

Toccata in La maggiore

Passacaglia in Sib “per lo Scozzese”

Sonata in Fa maggiore

Sonata in Do minore, Fuga, K.58

Sonata in Mi minore, (K.147)
(senza indicazione di tempo)

dall’Opera “Alcina”:

“Credete al mio dolore”

Aria di Morgana per Soprano, Violoncello
obbligato e Basso Continuo




Benedetto Marcello
(1686-1739)

SALMO XIV

1. O Signor, chi sara mai,
Chi sara, che giunger possa
Cola, dove avete posta

La beata vostra sede?

Chi goder I’almo riposo,
Che nel santo vostro monte,
Esser possagli mercede?

2. Chi? Quegli solo
Che vi s’accosta
Volgendo il passo
Dal torto calle

De la nequizia;

E di cui l'opre
Conformi sono

A le Divine,

E sante leggi,

De la Giustizia;

3. Chi ha ‘I cor sincero,
La lingua pura

Da frode, e inganno;
Chi altrui non nuoce,

E non ascolta

Quante si spargono
Nere calunnie

A l'altrui danno;

4. Cui I'empio, e maligno
Un nulla rassembra,

E quegli in cui regna

[l Santo di Dio

Dovuto timore

E in preggio, ed onore;

5. Chi inviolabile
Mantien la fe,
Ne del suo prossimo
E ingannator;

E non raccoglie
Ingiusto lucro
Dal suo danaro
Ne a doni stende
Yavara mano,
Ond’ egli debba
De gl” innocenti
Farsi oppressor.

6. A chiunque tal sia d’alzarsi lice
A quell’alma immortale sede felice.

Georg Friedrich Handel
(1685-1759)

“Credete al mio dolore”

Credete al mio dolore,
luci tiranne e care!
Languo per voi d’amore,
bramo da voi pieta.

Se pianger mi vedete,

se mio tesor vi chiamo,
e dite che non v’amo,

e troppa crudelta.



Benedetta Mazzuccato

Massimo Raccanelli

Andrea Marcon




Gianluca Geremia




Gli strumenti Lattes in dialogo:
il violoncello attribuito a Gasparo da Salo
e il clavicembalo attribuito a Mattia de Gand

Accanto ad autori universalmente riconosciuti come pilastri della
letteratura musicale di ogni tempo, sono presentati questa sera altri musicisti
importanti come Dall’Abaco, Geminiani e Marcello anche se in taluni casi
adombrati dalla magnificenza di Handel, Pergolesi e Vivaldi. E pure un
programma che procede “per contrasto” tra autori di professione e dilettanti;
il secolo di riferimento & il xviii, durante il quale si diffuse in maniera pit
che capillare in tutta Europa la musica vocale operistica. Ma non soltanto
I'opera era il quid musicale del Settecento: in questo periodo, infatti, anche
la musica strumentale conosce una fioritura ed inizia a porsi in concorrenza
a quella vocale, proprio perché c’e un pubblico di esecutori (anche dilettanti)
che sentono il bisogno di suonare assieme, e appunto traggono “diletto” da
questo.

In secondo luogo perché si amplifica la diffusione di accademie
o collegi musicali, cenacoli formati da persone accomunate dall’interesse
musicale durante le cui riunioni era possibile dar sfogo alla volonta di
far musica, spesso anche sotto forma di concerti pubblici. In precedenza
I'esibizione musicale non era di norma “pubblica”, o meglio, ci si esibiva in
pubblico, ma solamente all’interno di un sistema come quello della corte:
si trattava di un luogo privato, vincolato dalla presenza e dalle decisioni del
nobile il quale decideva chi ammettere all’esecuzione.

Si faceva musica, in buona sostanza, per pochi spettatori: quanto
pill era esiguo il numero dei presenti, tanto piu era considerata elitaria e
valida l'esibizione; nel secolo xviii invece, pur permanendo le cappelle
musicali private dei vari principi, re e nobili, si sviluppa anche una parallela
“democratizzazione” della vita culturale musicale ed una maggiore
diffusione della musica anche tra gli strati socialmente meno elevati della
popolazione. Naturalmente va da sé che, mentre nei secoli precedenti fare
musica implicava |’essere professionisti e quindi anche il dedicarsi totalmente
a quello che era il proprio compito (e lavoro), d’ora in avanti, il fare musica
puo riguardare anche delle persone che di essa solamente traggono piacere.

Nascono cosi i dilettanti, termine da non intendersi connotato
negativamente: come gia espresso sopra, i dilettanti sono appagati
spiritualmente dalla musica pur non praticandola a livello professionistico.
Grazie a questo pubblico, dunque, anche i compositori sono chiamati a
produrre musica che possa essere fruita ad ogni livello: ecco quindi che il
concerto prevede, per esempio, passaggi complessi, affidati ad un solista

virtuoso e capace, ma anche passi meno impegnativi, per I'orchestra che
poteva essere composta anche da non professionisti. Molti compositori come
Geminiani, Tartini, Dall’Abaco, decidono di votarsi quasi esclusivamente alla
musica strumentale, ed incrementare il repertorio che il pubblico chiedeva.
La distinzione fra professionismo e dilettantismo non riguarda soltanto gli
esecutori, ma anche i compositori: Benedetto Marcello, infatti, era un nobile
veneziano, e non aveva bisogno di far della musica il mestiere per vivere,
dato che era un magistrato della Serenissima Repubblica.

Decise comunque di scrivere musica per puro piacere e divertimento,
risultando, quindi, a pieno titolo un dilettante: il corpus delle sue opere &
alquanto nutrito in ogni campo, segno dell’importanza che la musica (e piu
in generale le humanae litterae) aveva nella sua vita.

Come gia visto nei programmi precedenti della rassegna Restituire
bellezza, la sonata & una composizione nata inizialmente per gruppi di
strumenti poi ridotti sempre pit nel numero fino ad arrivare alla sonata
per strumento solista e continuo, od anche per strumento a tastiera solo.
Nel Settecento la sonata ha ormai raggiunto la sua struttura definita in tre
o quattro movimenti di carattere ed andamento contrastanti, generalmente
lento-veloce alternati; la passacaglia, invece, tradisce uno spirito piu
arcaico, essendo una danza che poteva o meno far parte di una suite e
non di una sonata. Tale danza spagnola di ritmo ternario e dall’andamento
moderato si basa sulla continua variazione di un basso che si ripete per tutta
la composizione, basso la cui impostazione rimane sempre riconoscibile
durante tutto il brano.

Se nel concerto precedente abbiamo assistito all’esecuzione di
una passacaglia per violino solo, in questo ascolteremo una passacaglia di
Bernardo Pasquini, un compositore che operd principalmente a Roma in
ambito vocale e strumentale. Il capriccio, invece, nasce nel xvi secolo e puo
avere delle attinenze con la toccata: si tratta infatti di una composizione
dalla forma non predeterminata che pero, perlomeno all’inizio, risulta
molto pit vicina alle elaborazioni contrappuntistiche, usate pero in maniera
molto libera e fantasiosa. Esistono anche capricci vocali (celebri quelli di
Vincenzo Ruffo), ma sono pill spesso strumentali; col capriccio, insomma, i
compositori volevano mettere in luce la loro bravura compositiva e spesso
inserivano anche passaggi notevolmente complicati sia tecnicamente sia
compositivamente a dimostrazione del virtuosismo proprio e richiesto.



Nel Settecento e nell’Ottocento il capriccio mantiene quel suo
carattere libero, estroso e umorale gia visto nei secoli precedenti e viene
spesso visto come un modo per dar prova tecnica per strumenti solistici
non a tastiera, come quelli per violoncello solo di Giuseppe Dall’Abaco,
(figlio del pit famoso Evaristo Felice) il quale operd come violoncellista
e direttore della musica da camera dell’elettore di Colonia e poi anche a
Vienna. A Vienna opero anche Luigi Boccherini, violoncellista e compositore
lucchese, che principalmente fu attivo perod in Spagna e Parigi. Dalla sua
musica strumentale per archi (quartetti, sonate per violino o violoncello)
viene proposta una sonata in Do maggiore che vede la presenza di soli tre
movimenti, ossia un Largo incorniciato da due Allegri, a differenza della pit
comune quadripartizione in voga all’epoca.

Per quel che riguarda la musica vocale, invece, vengono qui
presentate due arie una sacra, ed una profana (Handel): I'aria aveva, nel
melodramma, non soltanto la funzione di mettere in luce I’abilita tecnica
ed espressiva dei cantanti, ma soprattutto quella di introdurre il pathos
intrinseco a ciascun personaggio a seconda del contesto. Ecco, dunque,
arie di vendetta, di rabbia, di dolore etc.; tutti i compositori d’opera italiani
e non incarnarono questa teorizzazione (il melodramma era pur sempre
scritto solo e soltanto in lingua italiana) e ben presto, se non subito, tale
procedimento compositivo divenne la norma pure per le composizioni sacre
o liturgiche, tant’e vero che anche versetti di salmi, come nell’esempio di
Marcello che ascolteremo stasera, prevedono queste caratteristiche; egli
musico i primi cinquanta salmi di Davide, tradotti in italiano da Girolamo
Ascanio Giustiniani e pubblicati tra il 1724 ed il 1726.

Georg Friderich Handel ebbe la sua maggior fortuna non in patria,
nella Germania che gli diede i natali, ma soprattutto nel Regno Unito. La
sua personalita poliedrica, unita ai suoi numerosi viaggi all’estero (in tutta
Europa, specie in ltalia) gli consentirono di acquisire una grandissima
esperienza nell’ambito della musica operistica e di stabilirsi (mietendo
numerosi successi) dal 1710 a Londra, dando poi vita ad una nutrita e
fortunata produzione di oratori. Egli in gioventl visse personalmente
I'esperienza teatrale nei pit grandi teatri italiani del tempo, nonché conobbe
i piti importanti operisti dell’epoca (Scarlatti, Porpora solo per citarne alcuni)
e seppe riversare questa sua conoscenza nelle numerose opere ovviamente
in lingua italiana che scrisse. L'Alcina, ultimo grande successo operistico del
compositore, si basa sull’Orlando furioso dell’Ariosto e narra della storia
di Bradamante in cerca del suo amato Ruggiero, ricerca durante la quale
approda presso l'isola della maga Alcina e della sorella Morgana.

Nei tre atti si dipana la passione dei due amati, ma anche quella di
Morgana per Oronte che in precedenza aveva abbandonato: in quest’aria tenta
dunque di riconquistarlo, si tratta di un’aria dal carattere alquanto patetico
che cerca di esprimere anche mediante |'utilizzo del violoncello obbligato
(sorta di controcanto triste) tutto il dolore di Morgana e "abnegazione che
vuol dimostrare al suo primigenio amato.

Giovanni Battista Pergolesi, formatosi a Napoli, & conosciuto per il
suo decisivo contributo alla creazione dell’opera buffa con La serva padrona,
un tipo di spettacolo nel quale ci si sgancia, per cosi dire, dalla supremazia
dell’aria e del recitativo per dare maggior peso all’azione scenica, comica
appunto che doveva far ridere. Ma in questa sede non conosceremo il
Pergolesi vocale, bensi quello strumentale del quale ascoltiamo una sonata,
in un sol movimento sulla falsariga delle sonate di Domenico Scarlatti. Si
tratta di una composizione per strumento solista a tastiera, divisa in due
parti: la prima dal tono d’impianto modula alla dominante ed e ritornellata,
mentre la seconda dalla dominante, ed utilizzando il medesimo materiale
tematico, torna in maniera molto vivace e briosa in fa maggiore.

Come per il precedente, anche di Antonio Vivaldi, compositore
attivo su tutti i versanti, ascolteremo solo musica strumentale: sua la sonata
per violoncello e continuo, questa a differenza di quella di Pergolesi, risulta
canonicamente suddivisa in piu movimenti, nella successione lento-veloce,
comune a tutte le sonate del periodo, come anche a quella di Francesco
Geminiani, eccellente violinista che si distinse soprattutto nella produzione
di concerti grossi, anche se fu attivo pure nell’ambito della sonata. L'Op. 5,
nata per violoncello e continuo, la versione che sentiremo stasera, in realta
venne poi riscritta per violino e continuo, ma nella primitiva stesura ci lascia
delle arditezze compositive e tecniche generalmente insolite per I'epoca.

Enzo Marcuzzo
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Johann Sebastian Bach (1685 — 1750)
Variazioni Goldberg BWV 988

ARIA mit verschiedenen Veraenderungen
vors Clavicimbal mit 2 Manualen

Andrea Buccarella
Clavicembalo

PROGRAMMA

Johann Sebastian Bach
(1685-1750)

Aria

Variatio 1 —a 1 Clav.

Variatio 2 —a 1 Clav.

Variatio 3 — Canone all Unisuono a 1 Clav.
Variatio 4 —a 1 Clav.

Variatio 5 —a 1 0 vero 2 Clav.

Variatio 6 — Canone alla Seconda a 1 Clav.
Variatio 7 —a 1 0 vero 2 Clav. (al tempo di Ciga)
Variatio 8 — a 2 Clav.

Variatio 9 — Canone alla Terza a 1 Clav.
Variatio 10 — Fugetta a 1 Clav.

Variatio 11 —a 2 Clav.

Variatio 12 — Canone alla Quarta

Variatio 13 —a 2 Clav.

Variatio 14 — a 2 Clav.

Variatio 15 — Canone alla Quinta a 1 Clav. (andante)
Variatio 16 — Quverture a 1 Clav.

Variatio 17 —a 2 Clav.

Variatio 18 — Canone alle Sexta a 1 Clav.
Variatio 19 —a 1 Clav.

Variatio 20 — a 2 Clav.

Variatio 21 — Canone alla Settima

Variatio 22 — 1 Clav. (alla breve)

Variatio 23 — a 2 Clav.

Variatio 24 — Canone all Ottava a 1 Clav.

Variatio 25 —a 2 Clav. (adagio)
Variatio 26 —a 2 Clav.

Variatio 27 — Canone alla Nona a 2 Clav.
Variatio 28 — a 2 Clav.

Variatio 29 —a 1 0 vero 2 Clav.

Variatio 30 — Quodlibet a 1 Clav.

ARIA da Capo e Fine




Andrea Buccarella

Johann Sebastian Bach (1685 — 1750)
Variazioni Goldberg BWV 988

ARIA mit verschiedenen Veraenderungen
vors Clavicimbal mit 2 Manualen

Le Variazioni Goldberg devono il loro titolo ad un curioso aneddoto
contenuto nella prima biografia di Johann Sebastian Bach, pubblicata nel
1802 da Johann Nikolaus Forkel. Secondo Forkel I’Aria con diverse variazioni
per clavicembalo a due manuali, questo il titolo originale dell’opera,
sarebbe stata commissionata a Bach dal conte Hermann Carl von Keyserling,
diplomatico russo a Dresda, il quale aveva alle proprie dipendenze come
musicista di palazzo I'allora quattordicenne Johann Gottlieb Goldberg: «...
in cattiva salute, il Conte soffriva sovente d’insonnia, e Goldberg che viveva
in casa sua, doveva distrarlo, in simili occasioni, durante le ore notturne,
suonando per lui in una stanza attigua alla sua.

Una volta il Conte disse a Bach che gli sarebbe molto piaciuto avere
da lui alcuni pezzi da far suonare al suo Goldberg, che fossero insieme
delicati e spiritosi, cosi da poter distrarre le sue notti insonni...». Nonostante
['accattivante portata romantica dell’aneddoto, risulta difficile immaginare
che la genesi delle celebri Variazioni, considerate uno dei vertici indiscussi
dell’intera produzione bachiana, sia realmente legata a simili circostanze.
La maggior parte degli studiosi ritengono infatti che le cosiddette Variazioni
Goldberg non nacquero come lavoro su commissione indipendente, ma
fossero piuttosto pensate come parte del progetto della Clavier-Ubung,
raccolta di composizioni per strumento a tastiera che Bach diede alle
stampe in tre parti tra il 1731 e 1739, di cui costituirebbero la quarta ed
ultima parte. Questa opera monumentale si compone di un’Aria, in forma
di Sarabanda, seguita da trenta variazioni, ordinate secondo uno schema
di geometrica regolarita. Esse sono infatti suddivise in dieci gruppi di tre
variazioni ciascuno, di cui le prime due variazioni sono in forma di danza o
toccata, mentre la terza in forma di canone.

A loro volta i canoni sono ordinati ad intervalli progressivamente
crescenti, dall’'unisono alla nona. La sola eccezione é costituita dal Quodlibet,
ultima variazione, che in luogo di un canone alla decima si presenta come
un vero e proprio “pasticcio canonico”, in cui trovano posto, accanto al
tema principale dell’opera, i temi di due canzoni popolari e goliardiche. |
testi di queste canzoni, «<Da molto tempo sono lontano da te» e «Crauti e
rape mi hanno allontanato», alludono ironicamente al fatto che lo sviluppo e
la complessita progressiva delle variazioni si & spinta molto oltre la purezza
e semplicita dell’Aria iniziale. Forse anche per questo, la ripetizione in calce
all’opera dell’Aria ci appare come un lieto e nostalgico ritorno a casa dopo
un lungo peregrinare, metafora della parabola dell’esistenza umana.

Andrea Buccarella



Curricula

Teodoro Bau

Nato nel 1992, intraprende in giovane eta lo studio della viola da gamba con
Claudia Pasetto presso il conservatorio di Castelfranco Veneto, e si diploma nel
2012 con il massimo dei voti, lode e menzione speciale sotto la guida di Alberto
Rasi presso il Conservatorio di Verona. Contemporaneamente ha studiato anche
liuto rinascimentale per otto anni con Massimo Lonardi a Venezia.

Nel Maggio 2017 ha terminato summa cum laude gli studi alla Schola Cantorum
Basiliensis, dove ha studiato viola da gamba con Paolo Pandolfo.

Parallelamente, ha continuato gli studi di liuto come secondo strumento nella
classe di Peter Croton, sempre presso la Schola Cantorum Basiliensis. Dal 2017
e allievo di Vittorio Ghielmi presso I'Universitit Mozarteum Salzburg; infine,
e stata ed é tuttora fondamentale nella sua formazione a piti ampio spettro la
frequentazione del laboratorio del liutaio, ingegnere e umanista svizzero Luc
Breton. Nel luglio 2015 gli & stato assegnato il primo premio presso il 6. Bach-
Abel Wettbewerb a Kéthen. Inoltre e stato finalista presso il 7. Internationaler
Telemann Wettbewerb a Magdeburgo (2015) e presso il concorso internazionale
“Musica Antiqua” a Bruges (2014).

Tra gli altri premi che gli sono stati assegnati, il “Premio Nazionale delle Arti -
2010” come solista, il secondo premio al “IV Concorso internazionale di viola
da gamba Principe Federico Maria Ruspoli” (2012) a Vignanello, il primo pre-
mio al concorso di musica da camera “Maurizio Pratola” (2012), il Romanus
Weichlein Preis con I'ensemble “Girandole Armoniche” all’ International Biber
Wettbewerb 2013, a Sankt Florian (Austria), e infine & stato premiato con I'en-
semble “Les Tuileries” al “Concours Internationale du Lyceum Club” di Losanna
(2018).

Ha al suo attivo diverse registrazioni per le case discografiche Arcana, Deutsche
Harmonia Mundi, Alpha, Naxos e Decca. Con il trio Girandole Armoniche ha
registrato “Extravagantes Seicento” (Arcana, 2019). Ha collaborato con Cecilia
Bartoli, I Barocchisti - Diego Fasolis, Amandine Beyer - Gli Incogniti, Leonardo
Garcia Alarcon - Cappella Mediterranea, La Fonte Musica - Michele Pasotti, La
Cetra Basel — Andrea Marcon. Teodoro € stato assegnatario per due anni con-
secutivi (2013 —=2014 e 2014 — 2015) della borsa di studio della confederazione
svizzera per le eccellenze in campo artistico e musicale.

Andrea Buccarella

Andrea Buccarella nasce a Roma nel 1987. Intraprende gli studi musica-
li come Puer Cantor nel prestigioso Coro della Cappella Musicale Pontifi-
cia Sistina. Dopo aver ottenuto i diplomi in organo (2008) e clavicembalo
(2016), consegue con il massimo dei voti il master in clavicembalo presso la
Schola Cantorum Basiliensis, sotto la guida di Andrea Marcon.

Nel 2018 vince il Primo premio al Concorso Internazionale di clavicembalo
di Bruges e il Premio Outhere, primo italiano a vincere questi premi nella
storia di questo prestigioso concorso.

Dal 2011 é direttore dell’'Ensemble Abchordis, con il quale ha vinto I'Handel
International Competition di Géttingen (2015) e pubblicato due dischi per
Sony Deutsche Harmonia Mundi: Stabat Mater e Dies irae.




Francesco Corti

Francesco Corti nasce ad Arezzo in una famiglia di musicisti. Primo premio
al Concorso J. S. Bach di Lipsia (2006) ed secondo premio al concorso di
Bruges (2007). Si esibisce in tutta Europa, negli Stati Uniti, in America Latina,
Estremo Oriente e in Nuova Zelanda. Suona in alcune delle sale piti famose
al mondo, fra cui il Concertgebouw dAmsterdam, il Konzerthaus diVienna, il
Bozar di Bruxelles, il Mozarteum e la Haus fir Mozart di Salisburgo, la Salle
Gaveau di Parigi.

Dirige Musiciens du Louvre, il Pomo d’Oro, B’'Rock. E' membro dell’Ensem-
ble Zefiro, il Bach Collegium Japan, Les Talens Lyrique.

Discografia: Suites di L. Couperin, Partite di J. S. Bach, Quartetti con piano-
forte e Concerto K. 488 di Mozart, Sonate di Haydn.

Dal 2016 & professore di clavicembalo alla Schola Cantorum Basiliensis.

Gianluca Geremia

Gianluca Geremia: ha iniziato lo studio del liuto presso la SMAV(Scuola
di Musica Antica di Venezia) sotto la guida del M° Massimo Lonardi. Ha
conseguito nel 2014 la laurea in Liuto rinascimentale con il massimo dei
voti e lode presso il Conservatorio “Benedetto Marcello” di Venezia e lau-
rea magistrale in Tiorba presso lo stesso istituto con lode sotto la guida
del M° Tiziano Bagnati. Ha seguito corsi di composizione contemporanea
e composizione e contrappunto rinascimentale presso il conservatorio di
Venezia rispettivamente con il M° Riccardo Vaglini e il M® Marco Gem-
mani. Fa parte dell’ensemble La Vaghezza con il quale ha vinto il primo
premio del concorso internazionale “Maurizio Pratola” ( L'Aquila, 2016)
ed il primo premio, premio del pubblico e premio Barenraiter del “Handel
Competition” (Gottingen, 2018). Attualmente il gruppo & ensemble in res-
idence presso il progetto europeo Eeemerging. Ha collaborato e collabora
con diverse formazioni tra le quali: 'orchestra del teatro “La Fenice”, “Il
Pomo d’Oro”, “Orchestra Sinfonica Nazionale Rai”, “I solisti della Cap-
pella Marciana”, “Modo Antiquo” , “La Magnifica Comunita”, “Venice Ba-
roque Orchestra”.

Lorenzo Ghielmi

Lorenzo Ghielmi si dedica da anni allo studio e all’esecuzione della musica
rinascimentale e barocca. E’ fra i piu affermati interpreti dell’'opera organ-
istica e cembalistica di Bach. Tiene concerti in tutta Europa, in Giappone e
nelle Americhe. Numerose registrazioni radiofoniche e discografiche (Win-
ter & Winter, Passacaille, Harmonia mundi, Teldec). Le sue registrazioni di
Bruhns, di Bach dei concerti di Handel, e dei concerti di Haydn per organo
e orchestra sono state premiate con il “Diapason d’or”.

Ha pubblicato un libro su Nicolaus Bruhns e studi sull’arte organaria del
XVI e XVII secolo e sull’interpretazione delle opere di Bach. Insegna orga-
no, clavicembalo e musica d’insieme presso la Civica Scuola di Musica di
Milano, nell’Istituto di Musica Antica. Dal 2006 al 2015 e stato titolare della

cattedra d’organo presso la Schola Cantorum di Basilea. E’ organista dell’or-
gano Ahrend della basilica milanese di S.Simpliciano dove ha eseguito |"op-
era omnia per organo di J.S. Bach.

Fa parte della giuria di concorsi organistici internazionali (Toulouse, Char-
tres, Tokyo, Bruges, Freiberg, Maastricht, Losanna, Norimberga) e gli sono af-
fidati conferenze e corsi di specializzazione da numerose istituzioni musica-
li (Accademia di Haarlem, Mozarteum di Salisburgo, Conservatoire national
supérieur de Musique di Parigi, Hochschule fiir Musik di Lubecca, New Eng-
land Conservatory di Boston, Accademia di Musica di Cracovia). Ha seguito
la progettazione di numerosi nuovi organi, fra cui il grande strumento della
cattedrale di Tokyo. Dirige I’ensemble strumentale “La Divina Armonia”.

Mayumi Hirasaki

Originaria del Giappone Mayumi Hirasaki ha iniziato a studiare violino
all’Universita Nazionale di Belle Arti di Tokyo nel 2000. Nel 2001 si ¢ trasferita
in Germania, dove ha studiato con il Daniel Gaede alla Hochschule fiir Musik
di Norimberga, conseguendo il diploma nel 2007.

Interessata alla musica antica, ha iniziato a studiare violino barocco alla
Hochschule fiir Musik und Theatre di Monaco con Mary Utiger, conseguen-
do il diploma I"anno successivo, perfezionandosi a Lucerna con Giuliano
Carmignola. Tra gli altri premi, Mayumi Hirasaki ha vinto il Secondo Pre-
mio all’International Johann Sebastian Bach Competition di Lipsia e il ter-
zo premio all’International Early Music Competition di Bruges, in Belgio.
Mayumi Hirasaki & dal 2010 primo violino dell’orchestra barocca Concerto
Koln. E inoltre regolarmente invitata a esibirsi in vari festival musicali in Eu-
ropa, negli Stati Uniti e in Giappone con La Divina Armonia, Il Gardellino, II
Suonar Parlante, Kammerorchester Basel e Ziircher Kammerorchester. Oltre
al violino, Mayumi Hirasaki suona I’organo e il clavicembalo. Ha studiato
kirchenmusik a Bamberg e ha conseguito il diploma di cembalo presso la
Musikhochschule di Monaco nella classe di Christine Schornsheim.

Ha insegnato violino barocco alla Folkwang University of the Arts di Essen
dal semestre invernale 2009 e dallo scorso anno € professoressa al Mozarte-
um di Salisburgo.

Andrea Marcon

Andrea Marcon direttore, clavicembalista e organista € nato nel 1963 a
Treviso dove ha iniziato giovanissimo gli studi musicali. Ha studiato poi a
Castelfranco Veneto, Venezia e Basilea con Vanni Ussardi, Jean Claude Zeh-
nder, Jordi Savall, Hans Martin Linde diplomandosi in Organo e Clavicemba-
lo e Musica Antica presso la Schola Cantorum Basiliensis nel 1986 e 1987.
Di particolare importanza furono inoltre gli incontri con Luigi Ferdinando
Tagliavini, Gustav Leonhardt, Harald Vogel, Ton Koopman. Nel 1985 si & lau-
reato al concorso di Bruges, nel 1986 ha vinto il primo premio al concorso
“Paul Hofhaimer” di Innsbruck e nel 1991 vince il premio al concorso
clavicembalistico di Bologna. Nel 1982 e tra i fondatori dei “Sonatori de
la Gioiosa Marca” e nel 1997 costituisce I'Orchestra Barocca di Venezia.



Svolge dal 1980 un’intensa attivita concertistica in Europa, USA, Canada e
Asia nei piu prestigiosi festival e centri musicali in veste solistica e di diret-
tore della Venice Baroque Orchestra (ai Proms della Royal Albert Hall e al
Barbicane di Londra, Festival di Salisburgo, Konzerthaus Berlino, Gewand-
haus Lipsia, Concertgebouw Amsterdam, Theatre du Chatelet Parigi, Konzer-
thaus e Musikverein di Vienna, Tonhalle Zurigo, Kyoi Hall Tokyo, Carnegie
Hall, Alice Tully Hall-Lincoln Center di New York, Palau de la Musica di
Barcellona e Valencia, etc). In veste di direttore ospite € stato inoltre invitato
dalla Mahler Chamber Orchestra, dall’Orchestra Sinfonica delle radio nazi-
onali tedesche WDR di Colonia, NDR di Hannover, HR di Francoforte, RSB
di Berlino, Orchestra Filarmonica di Essen, Orchestra Filarmonica di Brema,
Orchestra Filarmonica da Camera della Radio Olandese, Orchestra della Cit-
ta di Granada, Real Filarmonica de Galicia, Orchestra Sinfonica del Princi-
pato delle Asturie , Orchestra da Camera di Potsdam/Berlino, Orchestra da
Camera di Ginevra, Orchestra Sinfonica di Lucerna, Orchestra Mozarteum
di Salisburgo, Camerata Salzburg, Orchestra Sinfonica di Montecarlo, Or-
chestra Sinfonica della Radio Nazionale Danese, Concerto Kéln, Freiburger
Barockorchester.

Appassionato interprete di opere teatrali barocche ha diretto Alcina, Ari-
odante, Siroe di Handel; Catone in Utica, Tito Manlio, Atenaide, Orlando
Furioso, Fida Ninfa di Vivaldi; Clementina di Boccherini; Olimpiade di Ci-
marosa e di Galuppi; Orione, Giasone, Calisto di Cavalli; Orfeo di Monte-
verdi; Medee di Charpentier. E recente il suo debutto nel teatro mozartiano
con I'ldomeneo e l'incisione per la Deutsche Grammophone dell’integrale
delle Ouvertures.

Ha inciso piu di 50 CD, registrazioni che spesso hanno ottenuto i pit im-
portanti riconoscimenti della critica quali il “Premio Internazionale del Dis-
co Vivaldi per la Musica Antica Italiana” della Fondazione Cini di Venezia,
il “Diapason d” Or” francese, 'ECHO PREIS tedesco, il premio nazionale
olandese EDISON e per cinque volte il Premio della Critica Discografica
Tedesca. Ha inoltre ricevuto due nomination ai Grammy di Los Angeles e
il prestigioso Premio Lirico Campoamor della critica musicale spagnola per
la migliore direzione musicale della stagione 2009/2010 per I’Ariodante di
Handel diretto al Teatro dell’Opera di Oviedo nel dicembre 2009.

Sir Simon Rattle e i Berliner Philarmoniker lo hanno invitato a dirigere tre
concerti alla Filarmonica di Berlino nella stagione 2012/2013. Nel 2014 il
debutto al Festival di Aix en Provence con I’Ariodante di Handel con la re-
gia di Richard Jones e nel 2015 il debutto con I’Orchestra della Bayerische
Rundfunk con un programma interamente dedicato a J. S. Bach Nel 2012
I"“Orquesta Ciudad de Granada” all’unanimita lo ha nominato direttore ar-
tistico. Docente di organo, clavicembalo e musica d’insieme presso la Scho-
la Cantorum Basiliensis ha tenuto seminari e corsi di perfezionamento in
tutta Europa, in Giappone, Corea e per le Accademie Superiori di Musica di
Parigi, Tolosa, Helsinky, Amburgo, Lubecca, Amsterdam, Malmoe, Karlsruhe,
Copenhagen, per il Royal College of Organists di Londra e le Universita di
Goteborg e Birmingham. E stato inoltre invitato pili volte a far parte del-
la giuria dei concorsi internazionali a Lipsia, Norimberga, Tolosa, Alkmaar,
Bruges, Tokyo, Amburgo (NDR) e Dublino.

Benedetta Mazzuccato

Originaria di Reggio Emilia, Benedetta Mazzucato fa i suoi primi passi sulla
scena all’eta di tredici anni nell’Operina Brundibar al teatro Ariosto della sua
citta, Praga e Cremona. Dall’eta di sedici anni ha collaborato con diverse
associazioni musicali come voce solista e violoncellista.

Dal 2007 al 2011 ha fatto parte del coro del teatro Regio di Parma e ha
partecipato all’accademia del Rossini Opera Festival. Nello stesso anno si e
diplomata come Contralto al Conservatorio di Reggio Emilia con il massimo
dei voti.

Nel 2012, Benedetta, & stata scelta per partecipare allo Young Singer Project
“Domingo Thorton” al teatro di Los Angeles sotto la direzione del M° Do-
mingo e alla sinfonia Das Lied von der Erde di Mahler assieme all’orchestra
del Concertgebouw.

Nel 2013 ha preso parte a “Le Jardin des Voix” diretto dal M® W. Christie e
allo Young Singers Program di Salisburgo dove ha interpretato la Terza dama
del Flauto Magico. Fra i suoi progetti seguenti la ritroviamo come Second
Witch nel Dido & Aeneas del Teatro delle Terme di Caracalla a Roma e Liegi,
Zulma dell’ltaliana in Algeri a Vichy, Clearco nel Bajazet di Gasparini al
Festival Opera di Barga, Nireno nel Giulio Cesare a Toulon, Catone nel Ca-
tone in Utica al Festival Opera di Barga, il ruolo titolo di Silla in Lucio Silla
di Handel al Palau de les Arts Reina Sofia di Valencia, Dori ne La Grotta di
Trofonio al Festival della Valle d’ltria e al San Carlo di Napoli e Cornelia nel
Giulio Cesare al teatro dell’Opera del Cairo.

Lavora regolarmente con I'Ensemble I’Arpeggiata diretta dalla M° Christina
Pluhar e fra le produzioni compaiono titoli come Orfeo Chaman a Bogota e
Ludwigsburg, Speranza e Ninfa nell’Orfeo di Monteverdi, Second Witch nel
Dido & Aeneas all’Utrecht Early Music Festival, Messa Sancez e Bertali, la
Lyra d’Orfeo a Gdansk.

Fra i suoi debutti pit recenti la troviamo nel ruolo di Juditha nella Juditha
Triumphans di A. Vivaldi a Torino sotto la direzione del M° R. Jais, Mortdecai
nell’Oratorio Hester al festival di Halle con I’ensemble La Risonanza diretta
dal M° F. Bonizzoni, Ottavia dell'Incoronazione di Poppea assieme all’En-
semble Matheus diretto dal M° JC. Spinosi e Flerida nell’'opera Erismena di
Cavalli diretta dal M° L.G. Alarcon e |'ensemble Cappella Mediterranea.
Recentemente ha fatto il suo debutto sulla scena di Karlsruhe nel ruolo di
Bradamante dell’Alcina di Handel sotto la direzione del M°® A. Spering e
nell’oratorio Maddalena ai piedi di Cristo che ha gia debuttato nel 2017 al
Festival de Le Puy-en-Velay, Rennes e di cui & stato inciso il CD assieme
all’'Ensemble Le Banquet Céleste diretto dal M° D. Guillon. La ritroveremo
prossimamente alla Tchaikovsky Concert Hall di Mosca nel ruolo di Brada-
mante dall’Orlando furioso di Vivaldi sotto la direzione del M° F.M. Sardelli.

José Miguel Moreno
José Miguel Moreno ¢ nato a Madrid (Spagna) e ha iniziato i suoi studi musi-

cali sotto la guida del padre. Durante il periodo della sua formazione ha vin-
to, tra gli altri, il primo premio al concorso Incontri Chitarristici di Gargnano



(Italia, 1977). Si & specializzato nell’interpretazione storica e vanta un reper-
torio che spazia dal XVI al XX secolo, che esegue su strumenti d’epoca: vihuela,
chitarra rinascimentale e barocca, liuto rinascimentale e barocco, tiorba e chi-
tarra classico-romantica; tutti questi, strumenti originali o copie fedeli.

In questo campo, José Miguel Moreno & unanimemente riconosciuto come uno
tra i maggiori esperti esistenti al giorno d’oggi. Ha suonato in festivals e centri
musicali tra i pit importanti d’Europa, Australia, Asia e America: Wiener Musikv-
erein, Festivals di Granada, delle Fiandre, Théatre des Champs Elyseés di Parigi,
Teatro Real e Auditorium di Madrid, Brisbane Biennial, Wigmore Hall di Londra,
Sala Pushkin di Mosca, la Sala Glazunov di San Pietroburgo, il Metropolitan
Museum di New York, Konzerthaus di Vienna , i Festivals di Musica Antica de
Brugge, Barcellona, Utrecht, Stoccarda, Innsbruck, Escorial, Nantes, Saintes,
Ribeauvillé, Parigi, Hokutopia di Tokio, Festival di Musica Antica de San Pie-
troburgo, Praga, Riga, Tallin, etc. In quasi tutti i paesi visitati ha registrato per la
radio e la televisione.

Per diversi anni ha collaborato regolarmente con Teresa Berganza e ha realizzato
numerose tournée e registrazioni con Hesperion XX, tra le quali Lachrimae di
John Dowland, per liuto e consort di viole. Nel 1990 ha fondato I'ensemble La
Romanesca e nel 1999 il gruppo Orphénica Lyra, entrambi dedicati all’interpre-
tazione della musica rinascimentale e barocca spagnola ed europea. Ha svilup-
pato il suo lavoro pedagogico a partire dal 1980, essendo professore invitato in
universita, conservatori e corsi in Europa, America ed Asia. Insieme alla liutaia
Lourdes Uncilla, ha studiato negli anni la costruzione storica degli strumenti
della famiglia del liuto e della chitarra.

José Miguel Moreno ha registrato per etichette discografiche come Philipps,
EMI, Glossa, Deutsche Harmonia Mundi e Astrée. Dal 1992 registra in esclu-
siva per Glossa, etichetta della quale & cofondatore. La quasi totalita delle sue
registrazioni si & distinta con premi conferiti dalla critica specializzata (Choc de
Le Monde de la Musique, Diapason d’Or, 10 de Répertoire, Editor’s Choice de
Gramophone, Want List de Fanfare, Premios CD Compact, Premios Ritmo, 5
estrellas de Goldberg, Premio Internazionale della Fondazione Giorgio Cini di
Venezia, etc).

Giulio Padoin

Giulio Padoin si € diplomato in violoncello con il massimo dei voti presso il
Conservatorio “A. Steffani” di Castelfranco Veneto con Walter Vestidello. Ha
frequentato masterclasses internazionali con Enrico Bronzi e con Christian
Poltéra. Il suo interesse per la Musica Antica lo ha portato a specializzarsi
con Marco Testori all’Universitdt Mozarteum di Salisburgo, dove ha con-
seguito il Master in violoncello barocco. Ha inoltre approfondito la prassi
esecutiva barocca con Walter Vestidello, Stefano Veggetti, Stanley Ritchie,
Daniela Helm, Jos Van Immerseel e Catherine Jones. Nel 2013 é stato premi-
ato con la Menzione Speciale nella selezione per la borsa di studio “Davide
Zambon” (Castelfranco Veneto). Come strumentista ha al suo attivo collabo-
razioni con numerosi gruppi ed orchestre tra cui Venice Baroque Orchestra,
Accademia Bizantina, Orchester 1756 Salzburg, Ensemble Talenti Vulcanici
della Fondazione Pieta de’ Turchini di Napoli (incidendo per |’etichetta Out-

here Music), Camerata Bachiensis (Lipsia), L'arsenale (Treviso). Con questi
ensemble si & esibito in Italia, Austria, Germania, Francia, Serbia, Polonia.
Assieme al violinista Claudio Rado e ad altri musicisti ha fondato Contrarco
Baroque Ensemble, gruppo che esegue musiche del XVII e XVIII secolo su
strumenti originali e seguendo la prassi esecutiva dell’epoca.

Ha inoltre studiato armonia ed improvvisazione jazz con Saverio Tasca e dal
2014 suona nel quintetto jazz Saverio Tasca & AlterArco (marimba e quartet-
to d’archi), con cui ha registrato per I'etichetta Velut Luna I’album “L’'uomo
che cammina”.

Massimo Raccanelli

Massimo Raccanelli & nato a Treviso nel 1988. Dopo aver iniziato gli studi
con il M° Marco Dalsass si diploma con il massimo dei voti al Conservatorio
di Castelfranco Veneto con il M° Walter Vestidello perfezionandosi succes-
sivamente con i maestri Mario Brunello, Enrico Bronzi e Antonio Meneses.
E stato membro de “I’Arsenale”, ensemble di musica contemporanea diretto
dal Me Filippo Perocco, con il quale ha suonato per importanti istituzioni e
rassegne musicali quali il Goethe Institut di Roma, Compositori a Confronto di
Reggio Emilia, Centro Tedesco di Studi Veneziani (Venezia), Incontri Asolani
(Treviso), Brendeis University (Boston), Fenway Center (Boston), Ferguson Hall
(Minneapolis). Nell’anno 2006, 2008 e 2009 ricopre il ruolo di primo violon-
cello nell’Orchestra Regionale dei Conservatori dql Veneto (ORCV) sotto la
direzione dei maestri Piero Bellugi e Eliahu Inbal. E stato invitato per 9 anni
consecutivi a partecipare in qualita di basso continuo e solista al Junges Musik
Podium Dresda-Venezia esibendosi in Italia e Germania, un laboratorio eu-
ropeo dedito all’esecuzione di musica barocca, sotto la guida di maestri quali
Andrea Marcon, Giuliano Carmignola e Stefano Montanari. Grazie all’inter-
esse verso la musica barocca partecipa altresi alla registrazione di un CD con
i “Sonatori de la Gioiosa Marca” e la flautista Dorothee Oberlinger per la casa
discografica Deutsche Armonia Mundi.

Da Ottobre 2011 suona regolarmente assieme alla Venice Baroque Orchestra
ed Andrea Marcon con cui partecipa all’incisione di un disco per I'Erato con
Philippe Jaroussky e Cecilia Bartoli. Con VBO effettua inoltre tournee in tutta
Europa suonando nelle sale piu prestigiose quali Queen Elizabeth Hall (Lon-
don), Victoria Hall (Genéve), Teatre du Champs Elisé (Paris), Palais des Beaux-
Arts (Brussel), Tokyo Opera Hall, Onassis Center (Athen), Marinskii Theater (St.
Petersburg) ecc..e collaborando con artisti quali Giuliano Carmignola, Philippe
Jaroussky, Magdalena Kozena. Alla carriera di Violoncellista affianca lo studio
della Direzione d’Orchestra. Da Ottobre 2010 studia Direzione d’Orchestra
presso la Hochschule fiir Musik und Theater a Monaco di Baviera nella classe
del Prof. Bruno Weil.

Ha partecipato in qualita di assistente del M° Bruno Weil e M° del Coro alla
produzione presso Schloss Weikersheim (Jounesse Musicales) di “Cosi fan
tutte” di Mozart (2011). Ha diretto la Georgische Kammer Orchester (Ingol-
stadt), I'Orchestra del Junges Musik Podium Dresda-Venezia ed ha effettuato
numerosi concerti con la Bad Reichenhaller Philarmonie di cui dal 2013 ne &
Direttore Ospite.



Da Ottobre 2012 fino a Febbraio 2014 & stato Direttore Musicale di “StOrch”
(Studenten Orchester Miinchen). Nel Luglio 2014 si Diploma con il massimo
dei voti in Direzione d’Orchestra nella classe del Prof. Bruno Weil con cui
prosegue attualmente il biennio di specializzazione (Master).
Successivamente dirige I'Orchestra della Citta di Granada eseguendo la 5a
Sinfonia di Tchaikovsky e il Concerto per Violoncello di Elgar con Thomas
Demenga in qualita di solista.

Nel 2015, alla guida dell’Oktopus Ensamble dirige al Gasteig di Monaco di
Baviera la Prima Assoluta di “Das Grolse Lacheln” di Wilfried Hiller, uno dei
pil rinomati ed eseguiti autori tedeschi. In qualita di assistente del Prof. Bru-
no Weil dirige una serie di recite di Don Giovanni e Nozze di Figaro presso
il Festival di Jounesse Musicales Deutschland presso lo Schlof Weikersheim.

Dubee Sohn

Dubee Sohn, nata nel 1989 nella Corea del Sud, proviene da una famiglia di
musicisti, vive in Europa dal 1999, e ha iniziato in giovane eta gli studi musicali.
Si e diplomata in pianoforte presso I’ Universitdt fir Musik und darstellende
Kunst di Vienna nel 2014. Nello stesso istituto, a partire dal 2014 ha intrapreso
lo studio del clavicembalo sotto la guida di Gordon Murray. Attualmente studia
sotto la guida di Andrea Marcon presso la Schola Cantorum Basiliensis.

Dubee Sohn si esibisce regolarmente come solista e in gruppi da camera in tut-
ta Europa, anche come continuista (per esempio con La Cetra Barockorchester
Basel). Si e esibita sui clavicembali storici delle importanti collezioni di Colmar
e di Edimburgo, e in sedi prestigiose come il Musikverein di Vienna, tra gli altri.
Le & stato assegnato il primo premio assoluto al concorso internazionale di Clav-
icembalo Gianni Gambi di Pesaro nel 2019, e con I'ensemble Les Tuileries le &
stato assegnato un premio al Concorso internazionale del Lyceum di Losanna.

Maria Sohn

Nata nel 1991 in una famiglia di artisti in Giappone, Maria Sohn inizia a
suonare il violino all’eta di sei anni. Dopo essersi trasferita a Vienna a otto
anni, e stata ammessa nella classe di violino del prof. Michael Frischen-
schlager presso I"Universitat fir Musik und darstellende Kunst di Vienna,
diplomandosi summa cum laude nel 2016. Inoltre, si & perfezionata al con-
servatorio di Parigi CNSMD, dove ha studiato con Olivier Charlier.
Parallelamente allo studio del violino moderno, nel 2012 ha iniziato a studi-
are violino barocco come materia secondaria sotto la guida di Hiro Kurosaki.
Grazie alla sua passione per il repertorio barocco, nel 2016 ha deciso di
dedicarsi completamente a questa materia e ha intrapreso gli studi presso la
Schola Cantorum Basiliensis, sotto la guida di Leila Schaiegh. Nel 2018 ha
terminato questo percorso di studi summa cum laude.

Fin dalla giovinezza, Maria Sohn ha suonato come solista e in gruppi da cam-
era in diverse sale da concerto in Europa, America del Nord e Giappone, tra le
quali rinomate istituzioni, tra cui Musikverein di Vienna, Wiener Konzerthaus,
Wiener Hofmusikkapelle, Les Archives Nationales Paris, Crystal Hall Asahika-
wa, Nippon Foundation Tokio e Gilles-Lefebvre Hall Orford. Le sue esibizioni

sono state trasmesse dal vivo alla radio e in televisione, tra cui il canale
austriaco ORF e il canale giapponese NHK.

E stata membro della Wiener Kammerorchester, e attualmente tra i gruppi
in cui suona figurano: La Cetra Barockorchester Basel, Capricornus Consort
Basel, e Teatro del Mondo. Tra i suoi piu stretti partner musicali ci sono la
sorella Dubee Sohn (clavicembalo) e Sebastian Wienand (clavicembalo e
fortepiano).

Maria Sohn e stata tra gli ultimi assegnatari della borsa di studio dell’'Her-
bert von Karajan Centrum. Infine, per portare la sua musica a un pubblico
a cui & negata |'opportunita di partecipare a eventi pubblici, Maria Sohn
ha tenuto numerosi concerti negli ospedali ed & stata anche coinvolta in
progetti di educazione musicale nelle scuole. La sua attivita caritatevole
I’ha portata in Austria, Francia e Giappone.

Inés Moreno Uncilla

Inés Moreno Uncilla nasce a Madrid (Spagna) nel 1995. All’eta di 8 anni
inizia lo studio del clavicembalo al Centro Integrado de Musica Padre An-
tonio Soler (San Lorenzo de El Escorial, Spagna) con Denise de La-Herrdn
e, piu tardi, con Jordan Fumadé terminando nel 2013 con menzione d’on-
ore. A 17 anni si trasferisce in Svizzera dove viene ammessa alla prestigiosa
Schola Cantorum Basiliensis (Basilea) per continuare la sua formazione
musicale.

A Basilea nel 2016 termina a pieni voti il Bachelor di clavicembalo nella
classe di Andrea Marcon; nel giugno 2018 consegue, nuovamente con il
massimo dei voti, un Master in pedagogia al clavicembalo sotto la guida di
Jorg-Andreas Botticher e Andrea Marcon ed é tuttora iscritta, sempre nella
classe di Andrea Marcon, ad un secondo Master di interpretazione storica
al clavicembalo.

Ha preso parte a diverse Masterclases di clavicembalo con prestigiosi in-
terpreti come Olivier Baumont, Jacques Ogg, Ferdinando Tagliavini e altri.
Nel 2012 ha vinto il primo premio al concorso ORDA (Amsterdam, Olan-
da) per la categoria di musica da camera, nel 2018 conquista il primo
premio alla prima edizione del Concurso de Mdsica Antigua de Juventudes
Musicales de Espafia ed e stata finalista alla XXIN edizione del famoso
concorso Johann Sebastian Bach (Lipsia, Germania). Appartiene a Vivalma
Ensemble con il quale ha suonato in festival e luoghi prestigiosi come Fun-
dacién Juan March e [a XXXIA edizione di Clasicos de Verano.

E’ inoltre membro del gruppo | Discordanti, che e stato selezionato al pro-
getto Eeemerging del 2016 (Ambronay, Francia). Con loro ha suonato in
diverse citta e festival europei (Ghislierimusica di Pavia, Cité de la Voix di
Vézelay, Eeemerging Festival 2016 di Ambronay, e altri).

Nel 2018 sono stati invitati alla XXVIIIA edizione del Festival Internac-
ional de Arte Sacro di Madrid. Inés svolge inoltre attivita di continuista
e correpetitrice al cembalo in diverse accademie internazionali come ad
esempio nel 2017 all” Academia Barocca Europea di Ambronay, sotto la
direzione di Paul Agnew in una tournée europea, e nello stesso anno a
Génération Baroque con concerti in Francia e Germania.



ANTIQUA VOX

Antiqua Vox promuove con passione ed entusiasmo la conoscenza e la
valorizzazione della musica antica ed in particolare dell’organo a canne, stru-
mento ricco e affascinante, ancora poco conosciuto e apprezzato, del suo ric-
co e vasto repertorio e della figura professionale dell’organista. Fortunatamente
Treviso possiede uno dei patrimoni organari pil ricchi d’Europa, costituito da
vari modelli di organi, sia antichi sia di nuova realizzazione che permettono di
eseguire tutto il repertorio della letteratura organistica dal Rinascimento ai nostri
giorni. Proprio per questo la nostra citta € sovente meta di studiosi e musicisti
provenienti da tutto il mondo.

Le proposte culturali di Antiqua Vox si articolano in concerti ed eventi
durante tutto I"arco dell’anno. Parliamo d’organi € un ciclo di incontri di taglio
divulgativo tenuti da esperti organisti e organari, che si svolge nei primi mesi
dell’anno, con I'impiego di strumenti multimediali ed esempi musicali dal vivo,
che affrontano temi di storia della musica organistica e di arte organaria.

Pagine d’Organo, United Organists of Europe, & la rassegna dedicata ai
giovani organisti talentuosi e vincitori di importanti concorsi internazionali.
| concerti hanno luogo da febbraio ad aprile sul grande organo meccanico in
stile barocco custodito nella chiesa di San Giuseppe a Treviso.

| preziosi organi storici di Treviso e della Marca trevigiana sono i prota-
gonisti della rassegna Organi Estate che si svolge nel mese di luglio. Obiettivo e
avvicinare il grande pubblico all’organo e al suo repertorio attraverso un’imma-
gine fresca e accattivante, con I"abbinamento di strumenti diversi e della voce.

In occasione del Natale e della Pasqua, Antiqua Vox e solita proporre,
in varie chiese della citta, i concerti Spirituali per offrire al pubblico l'occasione
di ascoltare pagine di musica sacra e nello stesso tempo di vivere un momento
di raccoglimento e sosta spirituale.

Il recupero e la valorizzazione degli strumenti storici € un punto di pri-
maria importanza per Antiqua Vox che ha preso il via con il restauro del prezioso
clavicembalo antico dei Musei Civici di Treviso. Per valorizzare questo strumento,
di straordinario valore artistico, Antiqua Vox propone nella Chiesa di Santa Ca-
terina Restituire Bellezza, una rassegna di concerti ad altissimo livello artistico
con solisti ed ensemble di fama internazionale.

www.antiquavox.it
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