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LUNEDÌ 12 dicembre 2005
Teatro Verdi, Pisa - ore 21

Orchestra
AuserMusici

“Luigi Boccherini:
Lucca 1743 – Madrid 1812

GEOGRAFIA DI UN
MUSICISTA EUROPEO”



WOLFGANG AMADEUS MOZART
Aria per soprano e orchestra K418
“Vorrei spiegarvi , oh Dio!”
(Vienna 20 giugno 1783)

*    *    *    *    *

Vorrei Spiegarvi, oh Dio!
qual è l’affanno mio,
ma mi condanna il fato,
a piangere e tacer.

Arder non può il mio core
per chi vorrebbe amore
e fa che cruda io sembri,
un barbaro dover.

Ah conte, partite, correte, fuggite,
partite, correte, fuggite lontano da me

la vostra diletta Emilia v’aspetta,
languir non la fate, è degna d’amor.

Ah stelle spietate nemiche che mi siete,
Mi perdo s’ei resta, oh Dio mi perdo!

La vostra diletta Emilia v’aspetta,
languir non la fate, è degna d’amor.

Partite, correte, d’amor non parlate,
è vostro il suo cor, è vostro il suo cor.

PROGRAMMA

“Luigi Boccherini:
Lucca 1743 – Madrid 1812
GEOGRAFIA DI UN MUSICISTA EUROPEO”

FRANZ JOSEPH HAYDN
(Rohrau 1732 - Vienna 1809)
Sinfonia n. 13 in re maggiore
Allegro molto – Adagio cantabile –
Menuet – Finale: Allegro molto

WOLFGANG AMADEUS MOZART
(Salisburgo 1756 - Vienna 1791)
Aria per soprano e orchestra in la maggiore k 418
Vorrei spiegarvi, oh Dio!

*    *    *    *    *

LUIGI BOCCHERINI
(Lucca 1743 - Madrid 1805)
dal Quintetto n. 4 in re maggiore G448
per chitarra e quartetto d’archi
Grave assai - Fandango

Concerto per violoncello in re maggiore G476
Allegro – Largo – Allegro a piacere

Sinfonia op. 12 n. 4 in re minore
La casa del Diavolo
Andante sostenuto – Andantino molto –
Andante sostenuto -Allegro

*    *    *    *    *

Concerto dedicato ad Adelaide Ardito



Il concerto di stasera conduce dalla Sinfonia n° 13
di Haydn (1763), attraverso l’Aria di Mozart K 418
Vorrei spiegarvi, oh Dio (1783), al Grave assai-
Fandango (1798) di Boccherini, presente anche col
Concerto per violoncello G 476 (ante 1770) e colla
Sinfonia op. 12 n°4 (1771) detta La casa del diavolo:
ascolteremo, dunque, seppure in diverso ordine, una
sinfonia, una sinfonia provvista d’un titolo e di un
carico semantico (almeno significativamente
nell’ultimo tempo), uno strumento solista “parlante”
e un testo intonato per la voce di soprano.
La sinfonia di Haydn si mostra coerente col concerto
di Boccherini che le viene accostato, non tanto per
la comune tonalità quanto per l’ingresso in scena di
un violoncello solista nel secondo movimento: esso
rivela una struttura tripartita e il ritorno alla fine
delle dodici battute iniziali, previa la risoluzione del
contrasto armonico rappresentato in partenza.
Composta per il principe Nicolaus Esterhàzy, la sinfonia
esibisce la particolarità di un organico comprendente
quattro corni, impegnati specie con note tenute per
ottenere sonorità organistiche. All’Adagio cantabile
si uniscono due Allegro e un Minuetto, secondo lo
schema prevalente in quattro tempi. Nelle prime dieci
battute, sulle note tenute dei fiati, gli archi percorrono
l’accordo spezzato della tonica e poi della dominante,
cui si aggiunge il solo stratagemma del più stretto
ornamento di due semicrome. L’attacco marcato
contrasta col piano successivo alla prima pausa
generale, teso a maturare la rapidissima attesa di un
altro mutamento dinamico, in funzione dell’entrata
di una nuova idea: un inciso che sposa – sul sostegno
più vivace dei secondi violini – l’impulso delle due
semicrome con salti ampi, destinati nella sezione di
sviluppo a giocare col brivido delle settime diminuite
discendenti. Più avanti, la complicazione ritmica della
sincope diviene elemento costitutivo verso la fine
dell’esposizione e poi all’inizio dello sviluppo,
accavallandosi al motivo iniziale rielaborato da viole,

violoncelli e contrabbassi con diversi intervalli. La
riproposta del tema in prossimità della ricapitolazione,
variato e suonato piano degli archi, disorienta per un
istante l’ascoltatore, poiché la vera ripresa comincia
altrettanto silenziosamente, in vista dell’entrata
marcata dei corni alla stregua di un personaggio sulla
ribalta. Il Finale. Allegro molto è un fugato che adopera
come soggetto un inciso di quattro note, comune
alla Sinfonia n° 41 Jupiter (K 551) di Mozart,
discendente dal Credo gregoriano già impiegato nella
Missa brevis K 192 (186f) del 1774.
All’ingresso della voce nella seconda parte del concerto
fa da preludio l’ultima sezione del celebre Quintetto
del Fandango (G 448), che nasce dall’accostamento
dei primi due movimenti dei quintetti a due violoncelli
op. 10 n° 6, Pastorale-Allegro maestoso, e op. 40 n°
2, Grave assai-Fandango, trascritti per archi e chitarra.
Vorrei spiegarvi, oh Dio è l’aria più notevole delle tre
scritte da Mozart per una ripresa viennese della
fortunata opera di Pasquale Anfossi Il curioso
indiscreto (1777). Il libretto, attribuito a Giovanni
Bertati o a Giuseppe Petrosellini, racconta una storia
di equivoci e peripezie amorose; il personaggio di
Clorinda, la cui fedeltà il marchese Calandrino (il
“curioso indiscreto”) mette alla prova, interpretato
nel 1783 dalla cognata di Mozart Aloysia Lange,
beneficia dei nuovi inserti Vorrei spiegarvi, oh Dio e
No, che non sei capace. L’effetto incantevole
dell’Adagio in La maggiore che apre la prima si deve
alla grazia nostalgica del canto sostenuto dai pizzicati
e dai primi violini con sordino: a parole Clorinda tace
il proprio amore, per sublimarlo musicalmente quasi
in una delicatissima serenata notturna. All’esordio i
primi violini presentano un piccolo inciso ritmico
imperniato sul toccante intervallo della sesta
ascendente, cui risponde il disegno melodico espressivo
dell’oboe solista (altro strumento “parlante”), ripetuto
a sua volta dal canto, ma in una versione disadorna
che per cominciare preferisce la semplice nota

Note illustrative



ribattuta, con la sola asimmetria del lieve sospiro di
una pausa, ritardando l’intervallo più aspro sino alla
parola “affanno”. Simili espedienti caratterizzano gli
ultimi versi della prima quartina, salvo l’insinuarsi di
un misurato contrasto nel diverso ambito armonico,
nella dilatazione tramite il dialogo ravvicinato della
voce con l’oboe e nella coloratura più estesa in
corrispondenza del verbo “piangere”. Per l’incipit della
seconda strofa il soprano si adatta a una frase
discendente rielaborata dall’oboe, in assenza dell’inciso
ritmico dei primi violini, il quale riacquista la forza
primigenia al nuovo ingresso sul culmine dell’Adagio,
“e fa che cruda io sembri”, alle soglie della ripetizione
della prima quartina, in cui si segnala il MI5 acutissimo
della coloratura. La chiusa sospesa, nella versione più
sorprendente per il linguaggio musicale dell’epoca,
quando si è già volti alla variante La minore, ospita
la cadenza vocale introduttiva all’Allegro, consistente
anch’esso di due strofe: gli imperativi “partite”,
“correte”, “fuggite” suggeriscono la frammentazione
delle pause, sul sostegno dei soli archi senza sordino,
prima di essere declamati di seguito; i senari “la
vostra diletta / Emilia v’aspetta: / languir non la fate,
/ è degna d’amor. / Ah stelle spietate / nemiche mi
siete” si accomodano a uno stesso schema ritmico,
nonostante la presenza di una forte inarcatura fra
i primi due: come a dire, con enfasi tutta nuova, “la
vostra diletta... / Emilia v’aspetta ecc.”. Con l’inizio
dell’ultima strofa emerge qualche differenza rispetto
al profilo melodico e ai motivi dell’accompagnamento;
il contrasto ritmico è serbato per l’ultima confessione
“mi perdo s’ei resta”, in prossimità della ripetizione
della prima strofa con lo stesso tempo e poi Più
allegro.
Dopo la definitiva sistemazione in Spagna, al servizio
dell’Infante Don Luis, Boccherini licenziò due serie
di quintetti per archi a due violoncelli, opp. 10 e 11,
avanti di completare nel 1771 il primo ciclo di sei
sinfonie op. 12. Fra gli aspetti di sicuro interesse la

n° 4 annovera la successione meno consueta in tre
movimenti, il titolo La casa del diavolo, dall’ultimo
tempo definito come “chaconne qui représente l’Enfer
et qui a été faite à l’imitation de celle de Mr. Gluck
dans le Festin de pierre” (il balletto del1761), la
tonalità Re minore riferibile al mistero e al sacro,
comune non a caso all’esordio dell’ouverture del Don
Giovanni mozartiano e all’arrivo della statua del
Commendatore nel Finale secondo. L’organico
strumentale comprende oboi, corni, archi, nel cui
gruppo i violoncelli sono divisi e distinti dai
contrabbassi. Il movimento lento introduttivo espone
con tutta l’orchestra il motto dell’invenzione melodica
nel minore, quanto di più tensivo per l’epoca, cui si
oppone l’esile voce dei violoncelli divisi; l’irruzione
del ritmo puntato alla francese e la successiva figura
sincopata dei violini sul tappeto di crome degli archi
gravi appartengono alla stessa tradizione cui attingerà
ancora Mozart per l’Andante dell’ouverture del Don
Giovanni. La fine sospesa immette nell’Allegro assai
in Re maggiore sull’attacco di un tema precipitoso
di natura armonica, in contrasto con la sezione
successiva all’approdo sul nuovo corteggio tonale,
la quale istituisce a sua volta un conflitto interno
tra il proporsi delicato (quasi galante) di violini, viole,
violoncelli e le interruzioni dell’orchestra; lo sviluppo
stringe le fila dell’intrecciarsi dei motivi conducendo
senza soluzione di continuità alla ricapitolazione. Si
procede con un ambiguo Andantino in Sol minore,
che serba qualche imprevisto, come il passaggio alla
ripresa sfumato tramite la diversa coloritura del
vicino ambito di Do minore. Ricompare quindi
l’Andante sostenuto che introduce ai possenti unisoni
in apertura del finale gluckiano, seguiti dalle catabasi
di semicrome per rappresentare lo sprofondamento
di Don Giovanni.

Francesca Menchelli-Buttini



Fondato nel 1997 da Carlo Ipata, AuserMusici è un
ensemble vocale-strumentale che, prendendo il nome da
un antico fiume della pianura pisana, riunisce strumentisti
e cantanti di solida formazione ed esperienza
internazionale nel campo della prassi esecutiva musica
con strumenti storici.
Nel 2000 AuserMusici dà vita al Progetto Tesori Musicali
Toscani con il sostegno delle fondazioni bancarie della
Cassa di Risparmio di Pisa e della Cassa di Risparmio di
Lucca, stipulando nel 2001 un protocollo di residenza
presso il Teatro Verdi di Pisa.
Tesori Musicali Toscani nasce dalla convinzione che sia
necessario avviare un dinamico confronto tra speculazione
teorica e prassi, tra ricerca scientifica e realtà musicale.
L’esibizione in concerto e l’incisione discografica
rappresentano il punto di arrivo di un lavoro lungo e
articolato che vede gli interpreti collaborare proficuamente
con un gruppo di musicologi nella riscoperta e nello
studio delle fonti originali e nell’approfondimento di
specifici problemi relativi alle circostanze storiche e
stilistiche di un determinato repertorio. Grazie a molte
prime esecuzioni moderne, l’insieme delle produzioni fin
qui realizzate ha permesso di ricostruire pagine importanti
della storia musicale della Toscana, mettendo in luce i
contatti e gli influssi intercorsi tra i compositori locali
ed i loro coevi europei.
Le recenti tournè e in Germania (Berliner Tage für Alte
Musike, Museo degli strumenti musicali di Berlino),
Francia (Festivoce), USA (Miami Baroque Festival), Spagna
(Celebrazioni Boccheriniane), così come l’accoglienza
della critica (CD Classica”, “Amadeus”, “Klassik Heute”,
“Early Music Magazine, Goldberg Magazine) riservata
alle ultime uscite discografiche di AuserMusici confermano
l’enorme interesse del lavoro svolto da AuserMusici sul
repertorio toscano del XVII e XVIII secolo.

Nato a Caen nel 1958, Christophe Coin ottiene assai
presto il PremierPrix di violoncello al Conservatorio di
Parigi, nella classe di André Navarra. Una borsa di studio
lo porta a Vienna, dove si rivela per lui decisivo l’incontro
con Nikolaus Harnoncourt, al quale segue quello con

Orchestra
AuserMusici
*    *    *    *    *

Christophe Coin, violoncello
Elena Cecchi Fedi, soprano
Francesco Romano, chitarra

Violini I Luca Ronconi  Spalla
Danilo Lopresti
Emanuele Marcante
Katia Ciampo
Laura Mirri

Violini II Corrado Lepore
Andreas Preuss
Francesco La Bruna
Barbara Palfrader
Hilke Wulff

Viole Maurizio Borzone
Giorgio Oppo

Violoncello Alessandro Palmeri
Contrabbasso Riccardo Coelati
Flauti Carlo Ipata

Maria Tecla Andreotti
Oboi Simone Bensi

Martino Noferi
Corni Gianfranco Dini

Francesco Meucci
Fagotto Claudio Verh
Clavicembalo Daniele Boccaccio

Esecuzione su strumenti storici,
Diapason utilizzato: La=430Hz



Vittorio Emanuele di Messina (“Livietta e Tracollo”),
il Teatro Verdi di Pisa (“Incoronazione di Poppea”) il
Teatro Ponchielli di Cremona, il Teatro Sociale di
Mantova; le Jornadas Gulbenkian de musica Antiga
di Lisbona, Konzert Haus - Berlin, Ambraser
SchlossKonzert di Innsbruck, Opéra Comique di Parigi,
il Festival de Musique di Fribourg, il Centre de Musique
Baroque de Versailles. Nel 1994 le è stato assegnato
il “Premio Boris Christoff”. Ha registrato per varie
emittenti europee (Radio France, K.R.O., B.B.C., RAI
Tre) ed ha inciso per le case discografiche “Virgin
Classics”, “Opus 111”, “Astrèe (con “l’Ensemble Baroque
de Limoges” diretto da C.Coin) “Tactus”, “Symphonia”,
“Stradivarius”, “Agorà”, “Arts”, “Glossa”, “K617”.

Francesco Romano ha studiato chitarra con Sergio
Notaro, Bruno Battisti d’Amario e José Tomàs,
composizione con Ivan Vandor e direzione d’orchestra
con Francis Travis. Nel 1988 ha seguito i corsi di
Fenomenologia della Musica sotto la guida di Sergiu
Celibidache. Da molti anni si è rivolto all’esecuzione
del repertorio rinascimentale e barocco sul liuto, tiorba
e chitarra barocca. Svolge concerti come solista e
come membro di formazioni da camera in Europa,
America e Giappone (Accademia di S.Cecilia, Accademia
Filarmonica Romana, Teatro Regio di Torino, Teatro
la Fenice di Venezia, Maggio Musicale Fiorentino,
Teatro della Pergola Firenze, Musikverein Wien, Festival
de Montreux, Tage fuer alte Musik Berlin, Festival di
Utrecht, Potsdamfestspiele, Haendelfestspiele Halle,
Staatsoper Stuttgart, Staatsoper Hamburg, Théatre
de la Monnaye Bruxelles, Théatre des Champs Elysées
Parigi)
Ha collaborato con Jordi Savall, Andrew Lawrence
King, Magdalena Kozena, Alessandro de Marchi, Alan
Curtis, Academia Montis Regalis, Astrée, Accademia
per Musica, Auser Musici. Ha registrato per le più
importanti emittenti radiotelevisive europee e per
“Opus 111”, “Capriccio”, “RCA”, “Virgin”, “Symphonia”,
“Edel Klassik”, “Nuova Era”.

Jordi Savall, che gli fa conoscere la viola da gamba e
diviene suo maestro alla Schola Cantorum di Basilea.
Trovato negli strumenti antichi il suo terreno ideale,
Coin fa da subito il suo ingresso nel mondo concertistico
ad altissimo livello, lavorando con il Concentus Musicus
di Vienna e poi con Christopher Hogwood. Nel 1984
fonda il Quartetto Mosaïques insieme a tre colleghi
austriaci, Erich Höbarth, Andrea Bischof e Anita Mitterer;
i loro cd dedicati all’op. 20 e all’op. 33 di Haydn
vengono insigniti del prestigioso Gramophone Award.
Christophe Coin lavora inoltre con musicisti del calibro
di Patrick Cohen, Monica Huggett, Ton Koopman,
Wieland Kuijken, Gustav Leonhardt, Scott Ross, Jordi
Savall, Hopkinson Smith…  Frequenti inviti, sia come
solista, sia in qualità di direttore, gli giungono da
grandi formazioni quali l'Orchestre des Champs-Elysées,
il Concertgebouw di Amsterdam, il Concentus Musicus,
l'Orchestra of the Age of Enlightenment, l'Academy of
Ancient Music.
Precoce è anche l'esordio di Coin nell'attività didattica:
nel 1984 al Conservatorio di Parigi è lui ad inaugurare
la cattedra di violoncello barocco e viola da gamba.
Diviene quindi docente presso la Schola Cantorum di
Basilea, nonché presso le Accademie Internazionali di
Granada e Innsbrück.

Elena Cecchi Fedi si è diplomata con il massimo dei
voti e la lode in Canto e Musica Vocale da Camera con
Liliana Poli al Conservatorio “L.Cherubini” di Firenze;
ha conseguito inoltre il Diploma di Organo presso il
Conservatorio di Bologna.
Ha tenuto Concerti negli Stati Uniti, in Giappone e
Singapore, in Francia con “Les Talens Lyriques”. Si è
esibita in Olanda, con l’Orchestra Filarmonica di
Rotterdam diretta da F.Bruggen.
Come solista ha cantato in Italia e all’estero per enti
e associazioni  di prestigio quali: il Teatro Regio di
Torino (“Die Teufel von Loudun”), il Teatro San Carlo
di Napoli (“Il Maestro di Cappella”) il Teatro Massimo
di Palermo (“Il ritorno di Ulisse in Patria”), il Teatro



Prossimi appuntamenti:

*    *    *    *    *

LUNEDÌ 6 febbraio 2006
Teatro Verdi, Pisa, ore 21

Wiener Kammerensemble
prime parti dell’Orchestra Filarmonica di Vienna
Musiche di Mozart, Strauss, Schubert

*    *    *    *    *

MERCOLEDÌ 15 febbraio 2006
Teatro Verdi, Pisa, ore 21

Die Deutsche
Kammerphilarmonie Bremen
Christian Tetzlaff, direttore e violino
Musiche di Mozart


