INCONTRI ALLA TASTIERA A PALAZZO STURM 

(In collaborazione con il Museo Civico di Bassano)
domenica 23 novembre – ore 16.00
SEBASTIANO MARIA VIANELLO, violino
GABRIELE MARIA VIANELLO, pianoforte
JOHANN S. BACH 
Sonata IV BVW 1017: Siciliano, Largo – Allegro – Adagio - Allegro


(1685 – 1750)

ANTONIO VIVALDI
Sonata in re maggiore F XIII N.6: Allegro – Allegro – Adagio – Allegro

(1678 – 1741)



LUDWIG VAN BEETHOVEN Sonata op. 12 n. 1: Allegro con brio - Tema con variazioni - Andante con

(1770 – 1827)


 moto - Rondò, Allegro

PUGNANI - KREISLER 
Preludio e Allegro
SEBASTIANO MARIA VIANELLO: “Sono nato ad Ankara da genitori veneziani, pianisti e docenti di Conservatorio, i quali un po’ contro le mie aspirazioni, mi imposero lo studio del pianoforte. Non mi sentivo assolutamente attratto da quello strumento sicché, staccato dal muro il violino che era appartenuto a mio nonno Giuseppe, in breve tempo riuscii a far cantare quella “strana scatola”. E riuscii anche a divertirmi, facendomi accompagnare da mio fratello Gabriele, pianista che ha seguito le orme di papà e mamma. Venni ben presto affidato alle esperte mani di Giovanni Guglielmo. Il gioco cominciò ad appassionarmi sempre più, sino a diventare un serio apprendimento. Debuttai a 12 anni, nella Sala Grande dell’Università di Mülacker in Germania. Poi via, via, nei programmi Rai dedicati ai giovani talenti. Ho ultimato gli studi con Pavel Vernikov, Gregory Zhislin e Corrado Romano, i quali mi diedero la possibilità di mettermi a contatto con altre importanti scuole violinistiche internazionali. 
Dopo alcune esperienze giovanili al Festival di Barga e con l’Orchestra Arrigo Pedrollo, il M° Bruno Giuranna, allora Direttore Stabile, mi invitò a far parte dell’Orchestra di Padova e del Veneto (1986). Nel 1990 costituii una mia orchestra ove potei esibirmi come solista: il Gruppo Strumentale Veneto G.F Malipiero, Più di 650 concerti furono la mia palestra per approfondire il repertorio solistico ed il mestiere di spalla d’orchestra. 
Contemporaneamente ho avuto l’opportunità di fare altre interessanti e lusinghiere esperienze musicali: 200 concerti nell’arco di 8 anni con I Virtuosi dell’Ensemble di Venezia, con sede nella chiesa della Pietà o di Vivaldi e in tournèe in Turchia e Brasile. Sono membro degli Interpreti Veneziani dal ’95 con i quali ho già fatto 350 concerti e tuttora ho l’occasione di esibirmi in Australia, Giappone, Stati Uniti, Honduras, America del Sud sempre come solista. Dal 1996 ho iniziato una collaborazione con il M° Josè Maria Ulla, allora Direttore dell’ Orquesta Sinfonica di Bahia Blanca ed ogni anno effettuo una tournèe in Argentina: Concerti di Mozart, Viotti, Ciaikowski e molti altri. Consolidata l’amicizia abbiamo istituito nel 2006 la Sinfonieta Mar del Plata, orchestra che interpreta diversi stili di musica. Volete sapere che violino suono? Un delizioso Antonius et Hieronymus Amati Cremonensis del 1611 acquistato a Londra nel 1995”. 
Sebastiano
GABRIELE MARIA VIANELLO si è diplomato in pianoforte con lode e menzione d’onore nel 1984 con Eugenio Bagnoli al Conservatorio “B.Marcello” di Venezia; successivamente si è perfezionato con Maria Tipo alla Scuola di Musica di Fiesole. Delle sei le borse di studio ottenute è da menzionare quella del Fondo Respighi presso la Fondazione “Cini” all’isola di San Giorgio Maggiore a Venezia con la quale ha collaborato alla ricerca sulla musica pianistica italiana del 900. Numerose sono le affermazioni in importanti concorsi pianistici nazionali ed internazionali quali Viotti di Vercelli, Città di Treviso, G.Bachauer, Rina Sala Gallo,”Città di Pinerolo”, “Città di Marsala”,Premio Ciani, Premio Venezia e molti altri.Ha ottenuto il primo premio assoluto ai concorsi di La Spezia e di Taranto. I recitals più importanti li ha tenuti in teatri come La Fenice di Venezia, Auditorium Verdi di Torino e Pollini di Padova, Discografia di Stato a Roma, Teatro Massimo di Pescara, Palazzo Serbelloni e Teatro delle Erbe a Milano, Teatro nazionale di Sophia, Mozarteum di Salisburgo, Stephaniensaal di Graz ecc. Varie le esecuzioni come solista con prestigiose orchestre quali “Orchestra di Padova e del Veneto”, orchestra della Rai di Torino, orchestra “Tito Schipa”del Teatro Politeama di Lecce  Orchestra Provinciale Argentina di Bahia Blanca con direttori quali L.Spierer, A.Hennig, Lev Markiz, M.Horvat, Josè Maria Ulla, B.Aprea. E’ docente di Pianoforte principale al Conservatorio di Venezia, condivide brillanti successi in duo con il violinista Dejan Bogdanovic e svolge un’intensa attività cameristica con il Gruppo Strumentale Veneto” G.Malipiero” in Italia, Austria, Svizzera e Germania.
La “Sonata” ha una sua evoluzione storica che modifica nei secoli la struttura musicale di questo genere compositivo. Il termine “Sonata” è stato adoperato inizialmente per distinguere una composizione strumentale rispetto ad una vocale. Nel XVII sec. si sviluppò questo genere in Italia diffondendosi solo successivamente in Francia, Inghilterra e Germania.  Si distinsero due generi di Sonata: “da chiesa” e “da camera”, ebbero entrambe grande importanza nel crescente sviluppo della letteratura per strumenti ad arco. La Sonata “da camera” e “da chiesa” presentavano i seguenti 
aspetti: la prima ha origine dalle composizioni liutistiche ed è sinonimo di Suite e Partita ( serie di danze di carattere differente unite dallo stesso impianto tonale). La Sonata “ da chiesa” è composta da movimenti lenti e veloci in stile alternato.

Nel periodo Barocco la Sonata si conformò in modo omofonico, prediligendo cioè un’arte musicale rispetto alle altre, stabilizzandosi successivamente nel tipo “trio”realizzato con due strumenti principali più un basso continuo (accompagnamento realizzato con un violoncello o 
uno strumento a tastiera). Talvolta la linea del basso poteva essere elaborata in modo concertante aggiungendo uno strumento grave oppure da formazioni composte da due violini e violoncello o clavicembalo. Inizialmente nella Sonata barocca non era specificato a quali strumenti fosse destinata quindi si procedeva all’esecuzione osservando i registri delle parti che fossero adattabili agli strumenti. Parallelamente furono composte numerose Sonate  “a solo” in corrispondenza al progressivo sviluppo della tecnica violinistica (basti pensare a Corelli con l’Op 5). I movimenti in cui è strutturata la Sonata barocca nella seconda metà del XVII sec. si ridussero a vantaggio di una maggiore ampiezza e un ritmo più definito e la successione tipica è quella adottata da Corelli per la “sonata da chiesa” in 4 movimenti: Adagio, Allegro fugato, Sarabanda e Giga. La presenza dei tempi di danza, seppur stilizzati, nella sonata da chiesa evidenzia il fatto che essa coincideva spesso nel contenuto con la sonata da camera, tanto che spesso la differenza era data dalla destinazione:chiesa o corte. Anche se i termini “sonata da camera” e Suite tendono ad identificarsi lo sviluppo della sonata da camera condusse al concerto grosso (formato da due distinti gruppi strumentali detti solisti e concertino).

La narrazione storica sull’evoluzione della Sonata barocca è necessaria per comprendere la Sonata di J. S. Bach BWV 1017: Carl Philip Emmanuel Bach ( figlio di Johann Sebastian) definisce le Sonate scritte dal padre come “Trio klavier” per tastiera ( con violino ed aggiunta di un violone). La scrittura che nel genere   della sonata barocca è stata spesso affidata allo strumento del violino con la parte principale accompagnata dal basso continuo al clavicembalo cambia: entrambi gli strumenti svolgono ora una funzione principale dal punto di vista melodico aggiungendo a questo elemento libertà ed improvvisazione. La Sonata si articola in quattro movimenti: Largo – Allegro- Adagio- Allegro. E’ nota la dimestichezza che Bach aveva con gli strumenti a corda, avendo fatto parte in qualità di violinista dell’orchestra di Weimar. Nella sua scrittura violinistica Bach riproduce la scioltezza, l’eleganza di fraseggio e la potenza sonora che si riscontra anche nella sua musica organistica. Senza dubbio si ispira al modello di Corelli per la divisione dei movimenti. Uno tra gli elementi caratteristici è dato dal ruolo dell’improvvisazione, scrive inoltre per esteso una seconda voce tanto da trasformare il cembalo in strumento melodico e non più semplice accompagnamento. Le Sonate BWV 1016-1019 furono composte tra il 1717 ed il 1723 presso la corte del principe Leopold di Anhalt a Cöthen e fanno parte degli unici cicli pervenuti integralmente. La Sonata BWV 1017 in do minore ha un primo tempo, Largo, pensato da Bach nel tipico andamento di Siciliana,con carattere malinconico, la parte tastieristica è un vero e proprio  “tappeto sonoro” che accompagna con arpeggi coloristico/espressivi l’intenso canto della parte violinistica densa di ricami. L’Allegro seguente è in forma fugata e si snoda a partire da un tema incisivo proposto prima alla tastiera e successivamente al violino. E’interessante il dialogo tra i due strumenti, dalle proporzioni misurate e di grande fluidità nel presentare anche un controsoggetto ritmato e deciso. L’Adagio è una parentesi di colori soffici e tenui, alla tastiera il ritmo di tre si incastra con eleganza con le linee sciolte del violino. L’Allegro finale torna al tempo fugato con maggiore densità di scrittura rispetto L’Allegro precedente ed una spigliatezza disinvolta ed immediata.

La Sonata di Vivaldi in re maggiore F XIII n. 6, nella revisione di Respighi, appartiene a quel genere di composizioni riportate alla luce grazie all’attenzione di questo compositore,il cui interesse per la musica strumentale del Sei/Settecento italiano lo porta ad assumere un ruolo di musicologo che però travalica spesso dalle intenzioni del compositore. Nel suo ritrovare e riproporre dimenticate partiture si intravede la passione per il ricco patrimonio musicale italiano. Nella Sonata i contrasti di luce dati dalle differenti sezioni evidenziano i tratti tipici di Vivaldi con una particolare intensità nelle parti più cantabili ed arabeschi che permettono all’interprete grande libertà di fraseggio, come nella prassi esecutiva dell’epoca.

La Sonata di Beethoven Op 12 n 1 è stata composta tra il 1797/1798 e pubblicata a Vienna nel 1799 con dedica ad Antonio Salieri. Quando l’Opera fu presentata in pubblico non ebbe inizialmente consensi favorevoli dal più noto periodico musicale tedesco che la definì “ ammasso senza metodo di cose sapienti:niente di naturale, niente canto, un bosco in cui si è fermati ad ogni passo da cespugli nemici e da cui si esce esauriti in un mucchio di difficoltà da perderci la pazienza”. Beethoven, suonava il violino come era di prassi per i compositori del Settecento ma non ne approfondì mai lo studio, dedicandosi maggiormente alla viola. Nella prima edizione le Sonate Op 12 recano nel frontespizio la dicitura “per clavicembalo o forte-piano con un violino” chiaramente il clavicembalo non rientrava nel pensiero di Beethoven, che aveva in mente la solidità pianistica. Nel periodo Classico gli strumenti sono spesso pensati dai compositori con funzione opposta rispetto al Barocco, facendo diventare spesso l’accompagnamento del violino ad libitum. Con le Sonate Op 12 Beethoven si ricollega idealmente a Mozart, come avviene nelle sue prime Sonate per pianoforte. La Sonata concertante si delinea immediatamente: L’accorso seguito da un disegno ritmico caratteristico è il primo elemento del tema in assoluta parità tra i due strumenti. Il periodo seguente è affidato nella parte melodica al violino, accompagnato dal pianoforte con una serie di accordi, in un alternarsi di elementi ritmici e melodici. I temi sono impressi da una vena ancora classica, propria del primo periodo di Beethoven. Il Secondo Tempo è un Tema con Variazioni, Andante con moto: Le sezioni in cui è diviso il brano sono in forma A-B senza ripresa al contrario della tradizionale forma A-B-A. Il Terzo Tempo Rondò, Allegro inizia a discostarsi dalla tradizione: gli episodi presentati sono sette e gli schemi ordinari sono innovativi dal punto di vista armonico, mentre l’incisività cantabile delle frasi richiama la musica popolare.

Vincenza Caserta

