Programma

Luigi Boccherini
(Lucca, 19 febbraio 1743 - Madrid, 28 maggio 1805)

La musica notturna delle strade di Madrid op. 30 n. 6
Trascrizione per orchestra d’archi di Max Schonherr
I. Le campane de I’ Ave Maria - Minueto dei ciechi - Il tamburo dei soldati
II. Il Rosario
III. Passa calle/ Gli spagnoli si divertono per le strade
IV. Ritirata

George Gershwin
(Brooklyn, 26 settembre 1898 - Los Angelese, 11 luglio 1937)

Lullaby (Ninna nanna) 1919

trascrizione per orchestra d’archi di Jeff Manookian

Edvard Grieg
(Bergen, 15 giugno 1843 - Bergen, settembre 1907)

La morte di Aase (Ases dod)

Preludio all’atto terzo delle musiche di scena op. 23 per il Peer Gynt di Erik Ibsen

Mirco Ceci

Notturno per archi e crotali
Commissione del Collegium Musicum - Prima esecuzione assoluta

Ennio Morricone
(Roma, 10 novembre 1928 - Roma, 6 luglio 2020)

Tema di Deborah

da “C’era una volta in America” (1984) regia di Sergio Leone

Wolfgang Amadeus Mozart

(Salisburgo, 27 gennaio 1756 - Vienna, 5 dicembre 1791)
Serenata notturna n. 6 in re maggiore k. 239 (1776)
I. Marcia. Maestoso
II. Minueto
III. Rondo. Allegretto



Luigi Boccherini, compositore e violoncellista, € considerato uno dei massimi esponenti
della musica strumentale italiana del secondo Settecento. La sua vastissima produzione
— oltre 500 opere — abbraccia quasi ogni genere, con una particolare predilezione per
il repertorio da camera: sinfonie, concerti, trii per archi e per pianoforte, violino e
violoncello, quartetti, quintetti e sonate. Il suo stile, fondato su una spiccata invenzione
tematica e una notevole ricchezza melodica, ha contribuito in modo determinante allo
sviluppo del moderno linguaggio sinfonico e sonatistico. Boccherini fu inoltre tra i primi
compositori a introdurre la chitarra nell’ambito cameristico. Da giovane intraprese vari
viaggi in Europa e, a venticinque anni, si trasferi a Madrid, dove divenne compositore
e violoncellista di Camera presso I’orchestra personale dell’infante Don Luis, fratello
del re Carlo III. Quando ’infante, in seguito al matrimonio con una donna non titolata,
fu costretto a ritirarsi nel castello di Las Arenas, porto con sé i suoi musicisti e il fedele
Boccherini. La Musica notturna delle strade di Madrid si ispira al vagare notturno
nella capitale spagnola, evocandone campane, danze popolari, preghiere, tamburi
e la celebre Ritirata annunciata dalla ronda. E una suite deliziosa, vivace e ricca di
colore. Boccherini la giudico poco adatta alla pubblicazione, ritenendola difficilmente
comprensibile fuori dalla Spagna. Non avrebbe mai immaginato che sarebbe diventata
una delle sue opere piu celebri e amate.

George Gershwin — Lullaby (trascrizione per orchestra d’archi di Jeff Manookian)
Compostanel 1919, quando Gershwin aveva appena vent’anni, Lullaby ¢ una deliziosa
ninna nanna originariamente scritta per quartetto d’archi. Nacque su suggerimento
del suo insegnante di composizione, Edward Kilenyi, che aveva esaminato una
precedente stesura per pianoforte e incoraggiato il giovane Gershwin a svilupparla. 11
tema d’apertura della Lullaby verra poi riutilizzato nell’aria “Anyone Seen My Joe”
del musical Blue Monday (1922), spettacolo che si riveld un insuccesso. Nonostante
cio, la Lullaby continuo a circolare in forma privata tra amici e musicisti, senza
mai essere pubblicata né eseguita in pubblico durante la vita del compositore. La
prima apparizione pubblica avvenne solo nel 1963, ventisette anni dopo la morte di
Gershwin, quando il fratello Ira mostro il manoscritto all’armonicista Larry Adler, che
ne realizzo una versione per armonica e quartetto d’archi da presentare al Festival di
Edimburgo. La versione originale per quartetto fu invece eseguita per la prima volta il
28 ottobre 1967 dal Juilliard Quartet.

Edvard Grieg fu il pit importante compositore norvegese dell’Ottocento. Formatosi
a Lipsia, inizialmente subi I’influenza del romanticismo tedesco, ma una volta tornato
in patria scelse di dedicarsi alla creazione di una musica profondamente legata alla
cultura e alla tradizione norvegese. Studio con attenzione il folclore nazionale e,
ispirandosi ad esso, sviluppo un linguaggio personale, capace di evocare paesaggi,
atmosfere e immagini della sua terra. Nel 1874, il drammaturgo Henrik Ibsen gli
chiese di comporre le musiche di scena per Peer Gynt, il nuovo lavoro destinato al
teatro. Grieg accettd e completo la partitura per soli, coro e orchestra — nel 1875.
L’opera debutto il 24 febbraio 1876 al Teatro di Christiania, ottenendo un enorme
successo, anche grazie al contributo musicale. Da questa vasta partitura di 23 numeri,
Grieg trasse in seguito due Suite sinfoniche, oggi tra le sue pagine piu celebri. La



morte di Aase, preludio all’atto terzo, & uno dei momenti pit intensi dell’intero lavoro.
In tempo Andante doloroso, descrive il pianto di Kari e il desolato vagare di Peer nella
stanza della madre morente. La musica, affidata ai soli archi con sordina, € costruita su
una melodia di semplice ma profonda intensita espressiva: un canto mesto e luminoso
al tempo stesso, che riflette la natura intima e seria del legame tra madre e figlio.

Mirco Michele Ceci nasce a Bari nel 1988. Intraprende gli studi al Conservatorio
“N. Piccinni” di Bari, dove si diploma in Pianoforte sotto la guida del M® Emanuele
Arciuli e in Composizione con il M° Gianluca Baldi. Prosegue poi la sua formazione
presso 1’Accademia Filarmonica di Bologna, I’Accademia Chigiana di Siena ¢ la
Fondazione Romano Romanini di Brescia, studiando con i Maestri Azio Corghi
¢ Mauro Bonifacio. Nel 2013 presenta a Bologna i suoi Tre studi per pianoforte,
composti su commissione della Regia Accademia Filarmonica. Nel 2016 1’Orchestra
Sinfonica Metropolitana di Bari esegue i suoi Cingue Pezzi per Orchestra. Nel 2007
vince la 24* edizione del Concorso pianistico “Premio Venezia”, successo che gli
apre le porte di numerose stagioni concertistiche italiane. Attualmente ¢ docente di
pianoforte presso il Conservatorio “Nino Rota” di Monopoli. Notturno per archi e
crotali Il mio Notturno si ispira a un’idea che descriverei cosi: ¢ notte, un gruppetto
di persone passeggia immerso nella natura; in lontananza percepisce della musica
e scopre che, nei pressi di un lago, si sta svolgendo una festa. Il gruppo si avvicina
lentamente all’orchestra, ¢ la musica cresce progressivamente di intensita, come un
richiamo che guida il cammino e accende 1’immaginazione.

Ennio Morricone — Deborah’s Theme (dal film C’era una volta in America di Sergio
Leone) 11 Tema di Deborah ¢ uno dei momenti piu celebri e intensi della colonna
sonora composta da Ennio Morricone per C’era una volta in America (1984), ultimo
capolavoro cinematografico di Sergio Leone. Il brano ¢ associato alla figura di
Deborah, simbolo di purezza, desiderio e idealizzazione all’interno di una vicenda
dominata da violenza, colpa e rimpianto. Morricone costruisce una melodia ampia e
distesa, caratterizzata da frasi lunghe, timbri morbidi e un andamento quasi sospeso,
che sembra dilatare il tempo. L’armonia, fondata su un pedale costante, crea un clima
di attesa e malinconia, mentre la linea melodica si espande progressivamente verso
I’acuto, come un’emozione che cresce e si trattiene. Ne risulta un tema di grande
lirismo, al tempo stesso dolce e doloroso. Nel film, la musica accompagna i ricordi
di Noodles e il suo rapporto irrisolto con Deborah: un amore immaginato piu che
vissuto, un sogno che appartiene al passato e che ritorna come un’eco lontana. Il tema
diventa cosi il simbolo di cio che non ¢ stato, della nostalgia ¢ della memoria, elementi
centrali nella poetica di Leone. Deborah’s Theme & oggi considerato uno dei vertici
assoluti della produzione di Morricone: una pagina di rara intensita emotiva, capace
di vivere autonomamente dal film e di evocare, con pochi tratti essenziali, un intero
universo di sentimenti.

Serenata in re maggiore K. 239, detta Serenata notturna, fu composta da Mozart
nel gennaio 1776 a Salisburgo, probabilmente per un’occasione festiva oggi non
documentata. L’opera presenta almeno due evidenti anomalie rispetto al genere



della serenata: innanzitutto non segue la consueta, ampia successione di movimenti,
poiché ¢ articolata in soli tre brani; inoltre prevede la presenza di due distinti gruppi di
archi, affiancati da una coppia di timpani. Non conosciamo il motivo di questa scelta
cosi inconsueta, ma essa richiama da vicino la tecnica barocca del concerto grosso,
testimoniando la persistenza, in un’epoca ormai matura, di una prassi piu antica.
Il primo gruppo strumentale ¢ formato da quattro archi solisti (due violini, viola e
contrabbasso), mentre il secondo ¢ costituito da un organico piu ampio: come nel
concerto barocco, il concertino dialoga e si contrappone al ripieno. Anche la scrittura
distingue nettamente i due gruppi, piu galante e raffinata per i solisti, piu piena e
compatta per I’orchestra. La Serenata si apre con una Marcia (Maestoso), di carattere
cerimoniale. Segue un Minueto, nel quale la sonorita ampia e solenne del minueto
contrasta con la leggerezza del Trio, affidato agli archi solisti. Chiude la composizione
un Rondeau (Allegretto) di ampie proporzioni: il tema principale ¢ suddiviso in
quattro sezioni distinte e ritornellate, e anche qui domina il gioco dell’alternanza
timbrica, con il ripieno che interviene a sottolineare la conclusione di ogni sezione
con una sorta di fanfara ironica e inattesa. Un’ulteriore particolarita ¢ rappresentata
dal primo episodio, in tempo Allegro, dove Mozart introduce a sorpresa un tema dal
carattere vivace e dalle inflessioni quasi popolaresche. L’intero movimento € pervaso
da quella giocosa ironia che costituisce uno dei tratti piu riconoscibili della personalita
mozartiana.
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