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MIRCO CECI, pianoforte; GABRIELE CECI, violino
LUDWIG VAN BEETHOVEN 
Sonata per pianoforte e violino in La Maggiore n. 9 op. 47 'Kreutzer': Adagio
(1770 – 1827) 


sostenuto, presto - Andante con variazioni - Finale

CÉSAR FRANCK


Sonata in La Maggiore: Allegretto ben moderato - Allegro - Quasi lento - Tempo I
(1822 – 1890) 


(Allegro)- Recitativo/fantasia - Allegretto poco mosso

Maurice Ravel (1875-1937) 
Tzigane - Rhapsodie de Concert                      


*********************

Nato a Bonn il 16 dicembre 1770, LUDWIG VAN BEETHOVEN (il cognome suggerisce l'origine fiamminga della famiglia) si fece conoscere come pianista a otto anni. Tra il 1795 e il 1815 il suo genio sensazionale si affermò rigogliosamente: acclamato solista–improvvisa-tore al pianoforte e direttore (attività che non poté portare avanti a lungo a causa della perdita dell'udito, irreversibile già nel 1802), si impose come il più grande compositore dell'epoca, conquistando l'affetto e la protezione dei principi Lobkowitz e Lichnowsky, e dell'arciduca Rodolfo, fratello dell'imperatore, dedi-catari di numerosi lavori. Morì a Vienna, il 26 marzo 1827; alle esequie solenni parteciparono più di venti-mila persone. Uno sconosciuto trentenne, Franz Schubert, fu tra gli otto musicisti che sorressero i cordoni del feretro. Primo compositore/libero-professionista, insof-ferente e cipiglioso, utopista e sregolato, Profeta del Romanticismo e di un impegno artistico carico di istanze sociali, filosofiche e libertarie, Beethoven è stato crea-tore solitario, che ha dato le basi, con il proprio stile, per la composizione e la musica degli anni a venire.

La Sonata op. 47 fu scritta tra il 1802 e il 1803; l'idea di scrivere una Sonata "brillante" o "molto concertante" pare sia venuta a Beethoven dopo aver conosciuto il violinista mulatto George Bridgetower. La Sonata fu eseguita a Vienna da Bridgetower e da Beethoven il 24 maggio 1803, nella sala di concerti dell'Augarten (un caffè del Prater), a mezzogiorno. Le fonti ci informano che il Bridgetower non aveva avuto il tempo di studiare le variazioni, perché Beethoven le aveva finite alla vigilia del concerto, e che lesse la parte del violino sul manoscritto. Il Bridgetower avrebbe dunque ben meritato la dedica della Sonata; ma quando l'op. 47 fu pubblicata, nel 1805, figurò come dedicatario il celebre violinista francese Rodolphe Kreutzer, che Beethoven aveva conosciuto nel 1798 all'ambasciata francese di Vienna, e che stimava perché, diceva, «la sua semplicità e naturalezza mi sono più care di tutta l'esteriorità senza interesse della maggior parte dei virtuosi» (lettera a N. Simrock 4 ottobre 1804). Rodolphe Kreutzer non eseguì mai la Sonata, né si provarono ad eseguirla altri violinisti, per lo meno in pubblico. Le dimensioni imponenti dell'op. 47 parevano 
del resto eccessive per un pianoforte e un violino, e sarebbe stata dimenticata se non vi fossero state, nella seconda metà del secolo, le esecuzioni di Joseph Joachim con Clara Schumann a determinarne la successiva grande popolarità, ormai denominata “a Kreutzer”. La Sonata op. 47 fu creata nel periodo in cui Beethoven cominciava a sperimentare forme che, pur non uscendo dall'impianto tradizionale, dilatavano di molto le dimensioni architettoniche trasmesse dalla tradizione. Oltre alle dimensioni “titaniche” della Sonata, Beethoven usa per la prima volta l'introduzione in movimento lento, già presente nelle Sonate per pianoforte e per pianoforte e violoncello, ma non ancora nella Sonata per pianoforte e violino. L'introduzione è assai breve rispetto alle proporzioni del primo movimento; il celeberrimo primo tempo del Presto, è formato da tre piccoli nuclei: le due note iniziali, che assumono il tono dell'interrogazione, la serie di ventuno suoni staccati del violino, punteggiati ritmicamente dagli accordi del pianoforte, e i tre accordi finali. Da questi tre elementi Beethoven sviluppa un incandescente moto perpetuo, che si arresta solo al secondo tema, costruito a modo di corale su una melodia che si muove su soli quattro suoni: questa estrema economia di mezzi, naturalmente, accresce enormemente la forza plastica del tema, che si imprime indelebilmente nella mente dell'ascoltatore, non meno del primo tema. Dopo il secondo tema viene ripreso il moto perpetuo, che sbocca subito in un terzo tema, costruito sul primo nucleo del primo tema. La forza drammatica e plastica di questo tema (si osservi anche quale valore di intensificazione drammatica abbiano gli accordi pizzicati del violino) è però tale da imporlo all'ascoltatore come terzo protagonista del dramma. Sul terzo tema è basato in gran parte lo sviluppo: Beethoven vi impiega passi derivati da esercizi tecnici. Dopo l'enorme tensione dinamica del primo tempo, il secondo tempo, tema con variazioni, costituisce il momento della serenità trasfigurata. Dai suoi elementi strutturali risulta una sonorità di una delicata lucentezza, che è unica nella produzione sonatistica di Beethoven. Il terzo tempo, nella tonalità di la maggiore, anziché  la minore, è in ritmo di tarantella e in forma-
sonata. Il flusso ritmico ininterrotto, da moto perpetuo, è spezzato solamente da un breve episodio a mo' di corale.

Tedesco di origine, belga di nascita, francese di formazione, CÉSAR FRANCK, nato a Liegi il 10 dicembre 1822, ebbe il merito di fondere tradizioni diverse per dare nuovo impulso alla musica strumentale. Trasferitosi con la famiglia a Parigi nel 1835, il padre lo iscrive al prestigioso conservatorio della città. Numerosi i riconoscimenti ottenuti in quegli anni; virtuoso organista, dopo alcune fortunate tournée in Europa, il musicista ritorna nella capitale francese, si sposa e ottiene un incarico come organista alla piccola parrocchia di Notre-Dame de Lorette prima, e alla chiesa di Sainte-Clotilde poi. Nel 1871 Frank, insieme a Camille Saint Saëns, Romain Bussine, Gabriel Fauré e altri musicisti, fonda la Société Nationale de Musique; nello stesso anno, viene nominato titolare della cattedra di organo del Conservatorio, incarico che terrà fino alla morte, avvenuta l'8 novembre 1890 di pleurite.

La Sonata per violino e pianoforte in La Maggiore, la cui prima esecuzione avvenne il 16 dicembre 1886 e fu eseguita dal dedicatario Eugène Ysaÿe con la pianista Léontine-Marie Bordes-Pène a Bruxelles, è uno dei primi esempi di sonata “ciclica”, una forma evoluta del rondò che caratterizza tutta la composizione. Il tema principale, esposto dal violino, nel primo tempo, dopo quattro battute di introduzione del pianoforte, è riproposto, rielaborato variamente, in tutti e quattro i movimenti, così come molti altri frammenti tematici. Dopo una sorta di preambolo, quattro battute di introduzione affidate al pianoforte, che suona accordi spezzati di nona di dominante, entra il violino con un meraviglioso tema sognante ed etereo, dal caratte-ristico andamento prima ascendente e poi discendente. Il secondo movimento, Allegro, si apre in tonalità di re minore: l'inizio, travolgente nella sua trascinante intensità, è di nuovo affidato al pianoforte, che dopo tre battute di introduzione sfocia nel potente tema acefalo. Lo stesso tema viene poi ripreso dal violino; il movimento è in forma sonata, per quanto molto allargata e libera. Le lunghe e rapsodiche cadenze del violino del terzo movimento, Recitativo-Fantasia, sono intervallate, nella prima sezione, dal tema ciclico espresso dal pianoforte solo. La seconda sezione affida al violino, accompagnato da arpeggi in terzine del pianoforte, un nuovo tema, ripreso nel quarto tempo, rielaborato più volte all'interno del movimento. Tutto il quarto tempo, fortemente modulante, ha il sapore di una preghiera disperata, contrastata da un destino avverso e drammatico. Tragica la conclusione, che, dopo un fugace momento di luce, modula bruscamente nella tetra tonalità di Fa diesis minore. L'ultimo movimento, in la maggiore, fa da contraltare alla tragica malinconia del terzo, e chiude il brano con la agognata liberazione, tonale ed emotiva, dell'intera composizione. La scrittura, che denota una grande maestria contrappuntistica del compositore, è in gran parte costituita da un canone tra il pianoforte e il violino, e ancora il tema ciclico, rielaborato e reso sereno, luminoso. Il secondo tema, già comparso nel terzo movimento, è accompagnato da figurazioni melodiche di ampio respiro. 
Nato a Ciboure, piccolo porto della costa basca francese, il 7 marzo 1875, MAURICE RAVEL è stato, insieme a Claude Debussy, uno dei padri dell'Impressionismo musicale francese. Al conservatorio di Parigi, studia con De Bériot (pianoforte), Pessard (armonia), Gédalge (contrappunto) e Fauré (composi-zione). Concorse quattro volte al Prix de Rome, che però non gli fu mai assegnato. Ravel si ritirò da allora in poi da ogni ambiente musicale, dedicandosi unica-mente alla composizione; soltanto in un breve periodo tra gli anni '20 e '30, ricomparve in concerti quale interprete della propria musica, al pianoforte, di cui era un raffinato virtuoso, o sul podio direttoriale. Passò gli ultimi anni in una penosa infermità nervosa che gli impediva ogni creazione e morì nel 1937 a Parigi. Guidò, insieme a Claude Debussy, l'innovazione musi-cale dei primi trent'anni del Novecento, in Francia e ben oltre i suoi confini, esprimendosi ai più alti vertici nelle composizioni per pianoforte e utilizzando con raffinata eleganza diverse espressioni musicali. L'arte di Ravel, caratterizzata da una raffinata perizia compositiva, è segnata nello stesso tempo da una sofisticata ricerca stilistica che si realizza nell'uso di un linguaggio musicale eclettico e nel montaggio con il corrente repertorio consumistico: da qui gli accenti e le movenze spagnoleggianti e la strepitosa miscela tra grande artigianato orchestrale e ossessiva spirale melodica. 

Ravel aveva molto accentuato il gusto del virtuosismo e della tecnica trascendentale per gli strumenti solisti, specie il pianoforte e il violino, così da mettere a dura prova la preparazione e la bravura degli esecutori. Composta per la violinista ungherese Jelly d'Aranyi (pronipote del celeberrimo violinista Josef Joachim), che la interpretò per la prima volta a Londra nel 1924, Tzigane fu scritta originariamente per violino, accompagnato dal pianoforte, in un secondo tempo la partitura fu strumentata per orchestra: ma sia il pianoforte che l'orchestra non fanno altro che da sostegno alla tessitura virtuosistica del violino, ricalcata sui modi delle più estrose improvvisazioni degli tzigani magiari, come una luminosa girandola di variazioni costruite liberamente e senza sviluppo.

Il brano, estremamente gioioso, vitale e virtuosistico, mette in evidenza un palese interesse da parte di Ravel per la musica zingara e per la cultura ungherese. La rapsodia è divisa in due sezioni: un’introduzione lenta, costituita da un lungo assolo del violino (una sorta di 'Cadenza'); e una sezione assai veloce e concitata che mette alla prova la bravura tecnica del violinista. Il violino torna quindi in primo piano ed espone ora un tema lento e solenne ora una frase più vivace e scoppiettante di brio. Questo recitativo si interrompe per dar modo allo strumento solista, in un cantabile rubato, di esprimersi in una serie di febbrili arabeschi di stile zingaresco - mordenti, gruppetti di piccole note, armonici, glissando, pizzicati e trilli - che raggiungono nella stretta finale gli scoppiettanti fuochi d'artificio di un moto perpetuo di irresistibile e travolgente musicalità. 
(Note di Gianantonio Rossi)

