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INCONTRI ALLA TASTIERA A PALAZZO STURM

(In collaborazione con il Museo Civico di Bassano)
domenica 16 novembre –ore 16.00
MARCO DALSASS, violoncello
GABRIELE MARIA VIANELLO, pianoforte
ROBERT SCHUMANN

Fantasiestücke op. 73: 1    Delicato e con espressione – 2 Vivace, spigliato

(1810-1856) 


3 Con fuoco
LUDWIG van BEETHOVEN  
Sonata op. 69 n. 3: Allegro ma non tanto - Scherzo, Allegro molto -

(1770-1827)


Adagio cantabile - Allegro vivace

FRYDERIK CHOPIN

Introduzione e Polacca brillante Op 3
(1810-1849)

CLAUDE  DEBUSSY

Sonata per cello e pianoforte: Lento - Moderatamente animato –

(1862-1918)


Finale, animato

MARCO DALSASS si forma con Enrico Egano, Antonio Janigro e Rocco Filippini e successivamente ottiene il Diploma di Eccellenza con  Antonio Meneses all’Accademia Internazionale di Biella. Nel 1990 gli viene riconosciuto al Concorso Internazionale di Violoncello “Gaspár Cassadó” di Firenze il premio per la miglior interpretazione di Ciaccona, Intermezzo e Adagio di Luigi Dallapiccola. Si è esibito in tutta Europa, Americhe, Giappone, Cina, ospite a Salle Pleyel di Parigi, Avery Fisher Hall di New York, Ravinia Festival di Chicago, Festival di Salisburgo, Tanglewood – Boston, Teatro Teresa Carreno di Caracas, Scala di Milano. Nel 1993 ottiene un importante riconoscimento dall’Università di Bloomington con il “Trio d’Archi di Venezia”. Dal 1995 tiene il Master di Violoncello al Festival Internazionale di Monte San Savino. E’ stato invitato e ha collaborato come  primo violoncello dell’Orchestra Italiana d’Archi, Teatro “La Fenice” di Venezia e dell’Orchestra del Teatro Regio di Torino. … “Marco Dalsass è un violoncellista di talento e suona non solo molto bene ma anche con grande gusto musicale…” – Antonio Meneses. “ –  E’ stato un grande piacere lavorare con  Marco Dalsass” -  Yuri Temirkanov. Si dedica al repertorio solistico barocco con strumenti originali collaborando con NovArtBaroqueEnsemble di cui è socio fondatore e con Sigisvald Kuijken, Chiara Banchini e Manuel Tomadin, Kristian Schneider.

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  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 per violoncello e pianoforte n°3 Op 69 appartiene ad un periodo particolare della produzione musicale di Beethoven: il compositore stesso sulla copia al dedicatario (il violoncellista Barone Ignaz von Gleichenstein) scrive “inter lacrimas et luctum”. La situazione personale del musicista era diventata piuttosto difficile nel 1807, tanto da indurlo a considerare l’idea di lasciare  Vienna. Grazie all’aiuto dell’Arciduca Rodolfo e dei principi Lobkovitz e Kinsky e rassicurato dall’incarico di Kapellmeister offertogli da J.Bonaparte con un vitalizio di 4000 fiorini, Beethoven firma un contatto contenente una clausola
 che lo obbliga a rimanere in territorio austriaco. Insegno di gratitudine per aver mediato l’accordo con i suoi nobili benefattori,il compositore dedica la Sonata
 per violoncello e pianoforte Op 69 al Barone von Gleichenstein.Questa Sonata rappresenta un interessante punto di svolta nella considerazionecameristica dei due strumenti, riuscendo a conciliare l’armoniosaespressività caratteristica della tonalità di
 la maggiore con un grande equilibrio sonoro tra le parti. Il Beethoven titanico è tuttavia presente nella vicinanza con la grandiosità delle Sinfonie e dei Concerti per strumento solista con orchestra. L’incipit 
del violoncello nell’Allegroma non tanto presenta una frase di ampio respiro con risposta immediata del pianoforte concludendo con una cadenza. Lo stile concertato predomina in tutta la parte in modo maggiore, l’irruzione seppur breve del modo minore lascia subito spazio ad un clima più disteso. Ritmica spigliata e vivacità rendono questo primo tempo vicino ai passaggi brillanti della celebre Sonata a “Kreutzer”,
non disdegnando momenti dalla liricità più intensa tanto vicina ai Concerti per pianoforte ed orchestra n. 4 e 5.Lo Scherzo-Allegro molto è scandito da elementi ritmici trascinanti misti ad elementi lirici che sembrano anticipare la caratteristica ritmica schumanniana e richiamano lo Scherzo della Settima Sinfonia. L’uso di timbriche scure dei bassi pianistici contrasta con le parti melodiche acute, donando un’atmosfera di cupo divenire del discorso musicale nel ripetersi degli elementi più significativi della melodia.

L’introduzione Adagio cantabile, che precede il finale Allegro vivace, è una melodia che sembra nascere dalle profondità della terra, dispiegandosi con grande espressività ed “esplodendo”in un Allegro vivace dalle tinte nitide e brillanti, chiudendo idealmente il cerchio e collegandolo al clima disteso e brillante del la maggiore del primo movimento.

I Fantasiestϋcke Op 73 sono stati scritti da Robert Schumann nel 1849, il titolo originale di questa composizione è Soireestϋcke (letteralm. Pezzi per una serata), e presenta la particolarità di essere stata scritta pensando a diverse timbriche strumentali così da prestarsi ad essere eseguita con formazioni strumentali aventi la comune parte pianistica ed indifferentemente violino, violoncello o clarinetto.I tre brani in cui si articola l’Op. 73 sono legati nell’intento musicale proprio della fantasia di Schumann: la vivace linfa che anima il primo brano contiene già tutto lo spirito musicale presente nel trittico con un lirismo tanto simile alle pianistiche Romances Op. 28 di ispirazione Liederistica. Miniature ricche di fantasia e slanci lirici, unite ad un virtuosismo mai ostentato ma fatto di sfumature e di una freschezza compositiva che li accompagna fino allo slancio dell’ultimo brano.
L’Introduzione e Polacca brillante Op. 3 di Chopin è un brano di brillantezza e bravura che è stato composto in periodi differenti nelle due parti da cui è costituito, la Polacca è infatti risalente al 1829 e l’Introduzione al 1830, la prima pubblicazione è del 1831. Appartiene al periodo giovanile del compositore polacco ed è caratterizzata da uno stile spigliato e di bravura, Chopin stesso definiva questo pezzo come “brano adatto a stupire nei salotti”. L’Introduzione è ricca di arabeschi ed effetti che ricordano alcuni passaggi del Concerto in fa minore iniziato a scrivere nel medesimo periodo e la Polacca è densa dello stile patriottico ed eroico che accompagna questo genere di composizione tanto cara a Chopin. Sono già percepibili alcune idee che svilupperà nel celebre Andante Spianato e Polacca Op.22. Il dialogo tra i due strumenti è particolarmente fitto nella Polacca e non mancano passaggi in cui al virtuosismo si mescola la poetica sviluppata nel genere del Notturno.

La Sonata per violoncello e pianoforte in sol minore di Claude Debussy appartiene allo stesso periodo degli Etudes per pianoforte; scritta nel 1915, è una testimonianza musicale ed umana del compositore francese. Mentre gli eventi bellici devastano l’intero globo, Debussy, già sofferente per la malattia che lo condurrà alla morte, decide di lasciare un contributo culturale alla sua patria, non potendo partecipare alla guerra. Nasce da queste idee che si muovevano nella sua mente questa Sonata, molto meno calata nell’impressionismo rispetto ad altre composizioni, ma viva di una riscoperta delle forme classiche, come lui stesso scrive all’editore “Il ne m’appartien pas d’en jujer l’exellance, mais j’en aime les proportions et la forme presque classique dans le bon sens du mot (Non sta a me giudicarne la bontà, però mi piacciono le sue proporzioni e la forma quasi classica nel vero senso della parola)”.  Cosa si cela dietro il titolo iniziale che Debussy aveva deciso per il brano ispirandosi alla pittura di Watteau “Pierrot faché avec la lune”( Pierrot irritato con la luna)?. Forse si intravvedono quei contrasti e quelle tinte lunari che animano una natura rischiarata solo dal bagliore lunare, momenti di tristezza e riflessione misti ad allegria. Ed ancora è particolare l’altra indicazione che il compositore precisa nel manoscritto: “Que le pianiste n’oublie jamais qu’il ne faut lutter contre le violoncelle, mais l’accompagner” (Non dimentichi mai il pianista che non deve lottare contro il violoncello ma accompagnarlo). Il Prologo si apre con un incipit pianistico seguito immediatamente dal violoncello ed in significativo contrasto musicale con la frase seguente. E’ una melodia dal sapore antico che si anima pian piano in un climax ricco di sonorità ancora dense della fantasia tutta “impressionistica” dei Preludi per pianoforte. Pierrot diventa il simbolo di una teatralità quasi declamatoria, è l’artista a parlare affermando le proprie idee culturali e richiamando idealmente i clavicembalisti francesi come Couperin. La Serenade è tutta immersa in un’atmosfera rarefatta, si muove tra sonorità chitarristiche del violoncello (rifacendosi ad una timbrica liutistica) e pizzicati del pianoforte, contrastando poi con melodie più ampie. Il Finale unisce una brillantezza quasi “toccatistica”al pianoforte con melodie arricchite da influenze arabeggianti. Ombre misteriose appaiono per poi scomparire subito dopo in un discorso musicale sempre più fitto ed animato.
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