Grad Quartet
Russia, San Pietroburgo

Sin dai tempi antichi ’arte russa & stata tramandata
“di mano in mano”. Da piu di 40 anni il Terem Quar-
tet ha accumulato un’enorme esperienza e conoscenza
divenendo il pioniere di un nuovo modo di fare musica
utilizzando strumenti della vecchia tradizione popola-
re russa. Il quartetto gioca con i luoghi comuni della
musica popolare russa per poi smontarli allegramente.
Il Terem Quartet, che ha riscosso successi strepitosi in
tutto il mondo, é stato il punto di riferimento e 'ispira-
zione principale per il giovane Grad Quartet, fondato
nel 2006 al Dipartimento di Musica Popolare dell’Uni-
versita di Cultura di San Pietroburgo.

Il Grad Quartet ha gia preso parte ad importanti
appuntamenti dove si ¢ distinto per le sue esecuzioni
eccellenti e per il successo di pubblico. Tra Ialtro si &
esibito all’International Festival-Contest “Summer in
Terijoki”, & stato vincitore del concorso internazionale
“Citta di Lanciano” 2008 ed ha partecipato all’Inter-
national Competition Astor Piazzolla Music Festival
“Libertango” 2008. Nello stesso anno ha preso parte
alla crociera di beneficenza organizzata dal “XII Eco-
nomic forum” - “Young Talents of Russia” , ottenendo
il diploma delPUNESCO. Inoltre ha partecipato al
festival internazionale “Open Europe” a Berlino.

Le performance del Grad Quartet sono davvero travol-
genti e sempre piu seguite dalla critica. Sanno entusia-
smare con esecuzioni virtuosistiche e con una fusione
di linguaggi e stili diversi provenienti da un repertorio
che spazia da canti popolari ad adattamenti di Bach
fino a composizioni recenti, unendo elementi del folk,
della classica e del jazz.
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Grad Quartet
Russland, St. Petershurg

Seit alten Zeiten wird die russische Kultur miindlich,
von Generation zu Generation weitergereicht. In iiber
40 Jahren Tatigkeit hat das Terem Quartet wertvolle
und einmalige Erfahrungen gesammelt und profilierte
sich als Pionier einer neuen Art des Musizierens mit
Instrumenten der russischen Volksmusiktradition. Das
Quartett spielt mit den Klischees russischer Volks-
musik, um sie frohlich iiber den Haufen zu werfen.
Das Terem Quartet, das mit seiner erfrischenden und
gleichzeitig in der Tradition verwurzelten Musik welt-
weit spektakulire Erfolge gefeiert hat, ist der wichtigs-
te Bezugspunkt fiir das junge Grad Quartet, das 2006
am Departement fir Volksmusik der Kulturuniversitat
St. Petersburg gegriindet wurde.

Das Grad Quartet hat bereits bei vielen wichtigen
Veranstaltungen durch seine exzellenten Auffuhrun-
gen geglanzt. U. a. ist das Quartett beim International
Festival-Contest “Summer in Terijoki” aufgetreten, es
hat den Preis des Internationalen Wettbewerbs “Citta
di Lanciano” 2008 gewonnen und am International
Competition Astor Piazzolla Music Festival “Liber-
tango” teilgenommen. 2008 hat das Quartett auch
eine Wohltitigkeits-Kreuzfahrt des “XII. Economic
forum” - “Young Talents of Russia” begleitet und

die UNESCO-Auszeichnung erhalten. 2008 hat das
Ensemble zudem am internationalen Festival “Open
Europe” in Berlin teilgenommen.

Mit seinen Auftritten reifst das Grad Quartet das
Publikum zu Begeisterungsstiirmen hin und tiberzeugt
immer mehr auch die Musikkritik. Die vier Musiker
zeichnen sich nicht nur durch ihr virtuoses Koénnen auf
dem Instrument aus, sondern auch durch die Ver-
schmelzung von Stilen unterschiedlicher Herkunft, die
vom Volkslied tiber Bach-Arrangements bis zu neuen
Werken reicht und Elemente aus Folk, Jazz und Klassik
vereint.
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GEORG PHILIPP TELEMANN [1681-1767]

Suite in la minore per flauto dolce contralto, archi

e basso continuo TWV 55

Suite in a-moll fiir Altblockfote, Streicher und Basso

I _so-natori della continuo TWV 55
Gioiosa Marca e

Air a 'Italien

Michala Petri, flauto dolce/Blockfléte Menuet 1 & 2
Passepied 1 & 2

Giorgio Fava & Giovanni Dalla Vecchia, violino/Violine  Polonaise

Judit Foldes, viola/Bratsche Rejouissance

Walter Vestidello, violoncello/Cello

Giancarlo Pavan, violone/Violone GIOVANNI REALI [ca. 1681-1751]
Giancarlo Rado, arciliuto & chitarra spagnola/Erzlaute  Follia da ,,Suonate e Capricci Op. 1¢
und spanische Gitarre Follia aus den ,,Suonate e Capricci op. I“

GIUSEPPE SAMMARTINI [1695-1750]

Concerto in Fa maggiore per flauto dolce soprano, archi
e basso continuo

Konzert in F-dur fiir Sopranblockflote, Streicher und
Basso continuo.

Allegro
Siciliano
Allegro assai

ANTONIO VIVALDI [1678-1741]

Concerto in sol minore RV 153 per archi
Streicherkonzert in g-moll RV 153

Allegro
Largo
Allegro

ANTONIO VIVALDI [1678-1741]

Concerto in Do maggiore per flauto dolce sopranino,
archi e basso continuo RV 444

Konzert in C-dur fiir Sopraninoblockflote, Streicher
und Basso continuo RV 444

Allegro
Largo
Allegro molto




Brcoledi/Mitwoch
S. Cristina/St. Christina

Chiesa Parrocchiale/Pfarrkirche
ore 21:00 Uhr
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Caleidoscopio barocco

Georg Philipp Telemann a suo tempo era il composito-
re pit famoso in Germania. Molto piu famoso di J.S.
Bach, era un artista poliedrico, inventivo e mirabil-
mente produttivo, un cosmopolita alla ricerca di cele-
brita. Aveva legami amichevoli con molti protagonisti
della musica e della cultura del suo tempo, lasciando
un’impronta fortissima sulla musica dell’epoca.
Dinclinazione musicale del giovane ragazzo trovo la
netta opposizione della madre vedova che a tutti i costi
voleva impedire che il figlio si dedicasse alla musica.
Cosi il giovane inizio gli studi di giurisprudenza a Lip-
sia. In viaggio verso questa citta tuttavia ando a trova-
re il giovane Hindel: il suo interesse era la musica. Ben
presto Telemann molld gli studi per fondare, nel 1702,
il famosissimo Collegium musicum e dedicarsi comple-
tamente alla musica, pochi anni piu tardi si trasferi a
Sorau e poi a Eisenach, dove strinse amicizia con Bach,
in seguito divento direttore musicale a Francoforte, e
nel 1721 infine direttore musicale e cantore ad Ambur-
go: era responsabile della musica nelle cinque chiese
principali e della musica per tutte le occasioni ufficiali
della citta, per un breve periodo fu anche direttore
dellopera. Per ben 46 anni Telemann ha tenuto in
mano le redini della vita musicale di Amburgo.

La produzione artistica di Telemann & molto am-

pia e sfaccettata e include tutti i generi musicali del
suo tempo. Il suo stile rispecchia uno spirito acuto e
interessato. Telemann amalgama stile tedesco, italiano
e francese, inoltre inserisce elementi della musica da
ballo slava e tedesca. Le 130 suite pervenuteci, che
seguono un modello invariato ma hanno una notevole
varieta nell’organico, sono un’ottima testimonianza
dello “stile misto” di Telemann.

Nella suite in la minore Telemann segue le consuetudi-
ni barocche ma introduce anche una novita importante
illustrando non solo gli affetti e I'idillio pastorale, ma

un’ampia silloge di sentimenti che vanno ben oltre la
retorica barocca. Nella suite, che coinvolge con la sua
fantasia formale, si susseguono brani contrastanti tra
di loro che fanno leva sulla psicologia dell’ascoltato-
re. All’ouverture in tre parti in stile francese seguono
diversi movimenti costituiti da danze. Nell’ouverture si
alternano tessuti polifonici negli archi e brani solistici
del flauto. I “Plaisirs” sono un movimento vivace e di
squisita raffinatezza, Air segue il modello di un’aria
operistica italiana, i minuetti possiedono I’eleganza
aristocratica tipica per il genere. Il passepied & una
danza celere a girotondo in ritmo ternario; 'amore
del compositore verso la musica polacca, che aveva
conosciuto a Sorau, si manifesta nella Polonaise, un
movimento di danza festosa ed elegante molto amata
dal pubblico. La Réjouissance infine denomina nel
17esimo e 18esimo secolo una musica gioiosa che spes-
so conclude una suite.

Nessuno nel 18esimo secolo ha scritto cosi tanto per
il flauto dolce come Telemann, che amava questo
strumento in maniera particolare. A causa del volume
del suono, contenuto rispetto all’orchestra, i passaggi
solistici sono accompagnati parsimoniosamente. Tele-
mann aveva un fiuto singolare per la bellezza sonora
e melodica della musica. Il flauto cosi & strumento



a, perd senza “stregonerie” virtuosistiche, che il
sitore rifiutava, in modo che il suo stile melodi-
¢ mai artificioso, bensi cantabile, con Parmonia
leggera e trasparente ed un impiego sobrio del con-
trappunto, che viene congiunto al nuovo stile galante,
di cui Telemann ¢ uno degli inventori, compiendo in
questo modo un passo importante dal barocco verso il
periodo sentimentale e preclassico.

Come Telemann anche Antonio Vivaldi & stato molto
produttivo: il violinista virtuoso ha scritto oltre 400
concerti. Con la pubblicazione dell’Estro armonico

nel 1711 ad Amsterdam la sua musica ha iniziato un
conquista trionfale del continente europeo. Innanzi
tutto a nord delle Alpi, dove il concerto solistico era
una novita, le sue composizioni sono state accolte con
un entusiasmo enorme, e solo pochi contemporanei si
sono sottratti al fascino della sua musica. Il composi-
tore era famosissimo, una star, i cui autografi erano
ambiti presso case aristocratiche e personalita agiate.
Vivaldi ha scritto concerti solistici per diversi strumen-
ti, toccando apici di rara varieta. Quando nel 1726
incontro lillustre flautista e compositore Johannes Joa-
chim Quantz questo gli fece conoscere il flauto traver-
so. Da qui in poi Vivaldi scrisse per il nuovo strumen-
to, i concerti nati prima dell’incontro sono scritti per
la famiglia del flauto dolce. Questi concerti, difficili

da eseguire per il loro marcato virtuosismo, sono tra

i pitt importanti e i pitt amati dell’intero repertorio.
Nei concerti per flauto dolce soprano Vivaldi impiega
abilmente e con un immancabile istinto gli acuti dello
strumento e i grandi intervalli, congiunti a una sbalor-
ditiva rapidita e ai suoni lucenti dello strumento. Lef-
fetto viene ulteriormente sottolineato dall’impulsivita
ritmica, con un uso frequente della sincope. La musica
di Vivaldi inoltre ¢ contrassegnata da nuclei melodici
brevi reiterati con variazioni dinamiche, timbriche e

formali, in modo da garantire continui mutamenti. Un
altro connotato piacevole della musica di Vivaldi é il
suono limpido dell’orchestra: I’attenzione per la linea
del basso continuo € esigua, il compositore predilige le
parti acute dell’organico. Con il flauto soprano come
strumento solistico questo carattere viene ulteriormen-
te rafforzato, conferendo alla composizione una straor-
dinaria limpidezza e leggerezza.

Nel concerto RV 153 Vivaldi accentua meno il virtuo-
sismo, per la mancanza dello strumento solistico unico
anche la contrapposizione tra solista e gruppo manca:
il concerto assume delle caratteristiche del concerto
grosso. Lo stile del concerto € pill sostenuto e meno
estroverso dei concerti solistici, alcuni passaggi adotta-
no una scrittura imitatoria che suggeriscono una strut-
tura polifonica senza tuttavia rinunciare all’omofonia
largamente collaudata nella sua musica strumentale.
La musica di Vivaldi spesso & stata classificata come
“carina” e “tradizionalista”. Si tratta di un giudizio
nato da una retrospettiva fatta con criteri romantici: la

a1

12.08.2009



sua musica al contrario € eccitante, eccentrica, strari-
pante di fantasia: i due concerti lo dimostrano in due
maniere diverse.

Giuseppe Sammartini, fratello di Giovanni Battista
(piu famoso di lui), prima era oboista ammirato in
diverse orchestre dell’Italia settentrionale, ottenendo
gli elogi anche di Quantz. Nel 1728 Sammartini si
trasferi a Londra, dove divenne oboista nell’orchestra
del teatro Haymarket, incontrando un particolare
apprezzamento da parte di G.F. Hiandel che per lui
scrisse diverse parti solistiche nelle sue opere. La prima
composizione pubblicata da Sammartini € un concerto
per oboe in un’edizione collettiva del 1717 (Amster-
dam). Con la pubblicazione del suo opus primus intan-
to aspetto fino al 1736 (quando aveva I’eta di 41 anni
dunque). Nella sua musica Sammartini rimane legato
alla grande tradizione barocca, innanzi tutto a Arcan-
gelo Corelli, che a Londra godeva di un’ammirazione
particolare.

Una predilezione musicale particolare del barocco

era la “Follia”, un modello melodico-armonico che &
servito da falsariga per numerosissime composizioni
costituite da variazioni sul tema. Il termine “Folia”
(anche Follia, Folies d’Espagne) deriva dal portoghese.
Inizialmente denominava un “divertimento rumoro-
s0” e “allegria sfrenata”, in italiano il significato &
quello di stravaganza, pazzia e anche demenza. Nella
musica la “Folia” inizialmente era un ballo popolare
portoghese del 16esimo secolo che (come molti altri) &
stato assunto, in veste addomesticata e nobilitata, nella
grande storia della musica. In questo sviluppo sono
prevalsi la struttura armonica e il percorso del basso, il
ballo dunque é stato adattato all’estetica del basso con-
tinuo, raggiungendo in questa forma la sua massima
notorieta. Il tema della follia ¢ contrassegnato dal rit-

mo ternario, dal’omofonia e dal tema che si sviluppa
per ben 16 misure. La pit famosa delle composizioni
sulla “Follia” & quella di Arcangelo Corelli, che ha
ispirato anche C.Ph.E. Bach, Antonio Salieri e addirit-
tura Franz Liszt e Sergei Rachmaninov. Fa riferimento
a Corelli anche Giovanni Reali, che era maestro di
violino a Venezia fra il 1710 e il 1720. La sua “Follia”
del 1709 ¢ dedicata al grande maestro. Reali ha dei
riferimenti evidenti all’op. 5 di Corelli, pubblicato nel
1700 a Roma.
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Barockes Kaleidoskop
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eorg Philipp Telemann war seinerzeit der berithmtes-
te Komponist in Deutschland. Er war weit angesehener
als J. S. Bach, ein in die Offentlichkeit dringender, in
seinem Schaffen aufSerst vielseitiger, produktiver, welt-
gewandter Kiinstler, der mit vielen Protagonisten der
damaligen Musik- und Geistesgeschichte befreundet
war und die Musik seiner Zeit stark geprigt hat.

Die musikalische Neigung des jungen Telemann stiefS
auf den entschlossenen Widerstand seiner verwitweten
Mutter, die eine musikalische Laufbahn verhindern
wollte. Auf ihren Wunsch hin begann er zunichst ein
Jus-Studium in Leipzig, brach es aber bald ab und
griindete 1702 das berihmte Collegium musicum.
Einige Jahre spater ging er nach Sorau und dann nach
Eisenach, wo er sich mit Bach anfreundete, dann
wurde er Musikdirektor in Frankfurt, 1721 schlieSlich
Musikdirektor und Kantor in Hamburg: ihm oblag die
Musik der fiinf Hauptkirchen und die Musik fiir alle
offiziellen Anlisse der Stadt, zeitweise leitete er auch
die Oper am Gansemarkt. 46 Jahre lang hatte er die
Ziigel des Hamburger Musiklebens in der Hand.
Telemanns Schaffen ist sehr umfangreich und vielsei-
tig, sein Oeuvre umfasst alle damals verfiigbaren Gat-
tungen und sein Stil spiegelt seinen wachen, offenen
Geist. Er verbindet deutschen, italienischen und fran-
zosischen Stil, dazu Einfliisse slawischer und deutscher
Volks- und Tanzmusik. Die 130 erhaltenen Suiten,
deren Muster konstant, die Besetztung aber wech-
selnd ist, spiegeln diesen “gemischten Stil” besonders
gut. In der Suite in a-moll folgt Telemann zwar vielen
barocken Gepflogenheiten, bringt aber mit der Schil-
derung nicht nur von Affekten oder pastoralen Idyllen,
sondern auch einer breiteren Palette von Gefiihlen,

die deutlich tiber die barocke Rhetorik hinausgehen,
eine entscheidende Neuigkeit ins Spiel. Das einfalls-

reiche Werk ist eine lockere Folgekurzer Musikstiicke
unterschiedlichen Charakters, die sehr geschickt der
Psychologie des Horers entgegenkommt. Einer dreitei-
ligen franzosischen Ouvertiire folgen unterschiedliche
(Tanz)Satze. In der Ouvertiire wechseln sich polypho-
ne Streichertextur und Solostellen der Flote ab. Die
Plaisirs sind ein lebhafter Satz von grofler Raffinesse,
Air wie eine italienische Opernarie, die Menuette

der Tradition entsprechend elegant. Der Passepied ist
ein schneller franzosicher Rundtanz im Dreierrhyth-
mus. Die Liebe zur polnischen Musik, die er in Sorau
kennen gelernt hatte, zeigt sich in der Polonaise, ein
publikumswirksamer, feierlicher und anmutiger Tanz-
satz. Die Réjouissance bezeichnet in der Musik des 17.
und 18. Jahrhunderts ein heiteres Charakterstiick, das
hidufig als freudiger Satz am Ende einer Suite steht.
Niemand hat im 18. Jahrhundert mehr fur die Block-
flote geschrieben als Telemann, der an diesem Inst-
rument einen besonderen Gefallen fand. Aufgrund
der geringeren Lautstirke der Blockflote lasst er die
Solopassagen orchestral sparsam begleiten. Telemann
hatte einen besonderen Sinn fiir die klangliche und me-
lodische Schonheit. Die Flote ist zwar Soloinstrument,
doch lehnte er virtuose “Hexerey” ab, die Melodik

ist ungekiinstelt, kantabel, der Satz transparent und
leicht, der Kontrapunkt wird zuriickhaltend eingesetzt
und mit dem galanten Stil vermischt. Damit hat Tele-
mann einen wichtigen Schritt gemacht vom Barock in
Richtung Empfindsamkeit und Vorklassik.

Ein Vielschreiber war auch Antonio Vivaldi: aus der
Feder des venezianischen Violinvirtuosen stammen
mehr als 400 Konzerte. Mit der Publikation des Estro
armonico 1711 in Amsterdam trat seine Musik einen
Siegeszug durch Europa an. Nicht zuletzt nordlich
der Alpen, wo das Solokonzert neu war, entfalteten
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seine Werke eine enorme Wirkung, der sich nur wenige
Zeitgenossen entziehen konnten. Der Komponist war
ein Star, um dessen Werke und Handschriften sich
berithmte Personlichkeiten und Herrscher Europas
bemiihten. Vivaldi hat Solokonzerte fiir verschiedene
Instrumente geschrieben und weist hierin eine beste-
chende Vielfalt auf. Als er 1726 mit dem berithmten
Flotisten und Komponisten Johannes Joachim Quantz
zusammentraf, fihrte ihm dieser die Traversflote vor.
Diese Begegnung war der Ausloser des Wechsels von
der Blockflote zum neueren Instrument: Vorher sind
die zahlreichen, besonders phantasievollen Flotenkon-
zerte allesamt fiir die Blockflotenfamilie geschrieben.
Diese Konzerte, die sehr hohe Anspriiche an die Virtu-
ositit des Solisten stellen, gehoren zu den bedeutends-
ten und beliebtesten Flotenkonzerten des gesamten
Repertoires. Bei den Konzerten fiir Sopranblockflote
werden die Hohen des Instruments effektvoll ein-
gesetzt: geschickt nutzt Vivaldi die Verbindung von
rasanten Passagen, hohen, hellen Tonen des Instru-
ments und groflen Intervallspriingen aus; die Wirkung
verstarkt er durch die rhythmische Impulsivitit, wobei
er auffallend gerne Synkopen verwendet. Vivaldis Mu-
sik zeichnet sich zudem durch kurze melodische Kerne
aus, die in unterschiedlicher Dynamik und in unter-

schiedlicher Firbung (aber auch in unterschiedlicher
Form) wiederholt werden. Das macht die Musik wohl-
tuend abwechslungsreich. Kennzeichnend ist meist
auch der helle Orchesterklang: die Oberstimmen haben
deutlich mehr Gewicht als die Bassstimmen, der Basso
continuo ist bei Vivaldi deutlich abgeschwicht (damit
wird der Weg bereitet fiir die vorklassische Periode).
Vor allem mit der Sopranblockflote als Soloinstrument
wird dieser helle Klang noch einmal bestarkt, das
Werk gewinnt dadurch eine ungewohnliche klangliche
Leichtigkeit.

Im Konzert RV 153 legt Vivaldi aufgrund der Be-
setzung weniger Gewicht auf den Virtuosismus,

durch das Fehlen eines Soloinstruments ist auch die
wirkungsvolle Gegeniiberstellung Solo-Tutti abge-
schwicht. Darin dhnelt das Werk dem Concerto
grosso. Das Konzert ist im Stil getragener als die
Solokonzerte, weniger extrovertiert. An einigen Stellen
baut Vivaldi imitatorische Passagen ein, die eine kon-
trapunktische Struktur suggerieren ohne sie tatsach-
lich einzufithren, ohne auf die homophone Grund-
eigenschaft seiner Instrumentalmusik zu verzichten.
Haufig wurde Vivaldi als “nett” und traditionalistisch
eingestuft. Das ist ein Fehlurteil aus einem asthetisch
veranderten Ruckblick. Seine Musik war im Gegenteil




aufregend neu, exzentrisch, tiberaus phantasievoll:

Die zwei Konzerte zeigen dies auf unterschiedliche Art.

Giuseppe Sammartini, Bruder des beriihmteren
Giovanni Battista, war zunichst ein angesehener
Oboist in verschiedenen Orchestern in Norditalien
(auch Quantz lobte den guten Oboisten “San Marti-
no”). 1728 wanderte er nach England aus und wurde
Oboist im Haymarket-Orchestra. Handel schitzte ihn
und schrieb fiir ihn wichtige Oboenpartien in seinen
Opern. Sammartinis erste Veroffentlichung war ein
Oboenkonzert in einem Sammelband (1717 in Ams-
terdam). Mit eigenen Publikationen trat er spit an die
Offentlichkeit, erst 1736, also im Alter von 41 Jahren,
legte er sein opus primus auf. In seiner Musik bleibt er
besonders der Tradition von Arcangelo Corelli verbun-
den, dem in London eine besondere Wertschitzung
zuteil wurde.

AuRlerst beliebt war im Barock die “Follia”, ein
melodisch-harmonisches Satzmodell, das als Vorlage
fiir zahlreiche Variationswerke diente. Der Begriff
Folia (auch Follia, Folies d’Espagne) stammt aus dem
Portugiesischen und bezeichnet urspriinglich eine
»larmende Lustbarkeit“ und ,iibermiitige Ausgelas-
senheit®, im Italienischen bedeutet follia ,,Narrheit,
,Tollheit“, auch ,,Wahnsinn“. In der Musik ist die
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Folia urspriinglich ein ausgelassener portugiesischer
Volkstanz des 16. Jahrhunderts, der (wie viele andere
auch) in gezihmter, veredelter Form Eingang in die
grofle Musikgeschichte gefunden hat. Dabei wurde
das Gewicht verlagert: so gewann das Harmoniesche-
ma bzw. die Basslinie an Bedeutung: Der Tanz wurde
der Generalbass-Asthetik angepasst und erreichte in
dieser Form eine enorme Beliebtheit. Das Follia-Motiv
ist durch den Dreiertakt, die Homophonie und das
16-taktige Thema gekennzeichnet. Die bekannteste
aller Follia-Kompositionen ist jene von Arcangelo
Corelli, durch dessen Einfluss das Follia-Grundmotiv
auch bei C.Ph.E. Bach, Antonio Salieri, sogar bei
Franz Liszt und Sergei Rachmaninow vorzufinden

ist. Auf Corelli bezieht sich auch Giovanni Reali, der
zwischen 1710 und 1720 Violinlehrer in Venedig war.
Seine Follia aus dem Jahr 1709 ist dem GrofSmeister
gewidmet. In seiner “Follia” nimmt Reali deutlich
Bezug auf op. 5 von Corelli (erschienen 1700 in Ro
und dessen Follia-Variationen.
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Michala Petri

Nata a Copenhagen, ha debuttato come solista nel
1969, anno in cui ha iniziato gli studi alla “Hochschu-
le fiir Musik und Theater” di Hannover. Michala Petri
ha tenuto concerti nelle sale pit importanti del mondo
collaborando con artisti quali Claudio Abbado, Pin-
chas Zukerman, Gidon Kremer, Joshua Bell, Maurice
André, James Galway e Keith Jarrett e con le principali
orchestre sinfoniche e da camera del mondo. Ha com-
missionato numerose opere a compositori contempo-
ranei e ha trascritto lei stessa numerose composizioni
romantiche per arricchire il suo repertorio. Nel 1992
ha formato il duo con il chitarrista e liutista danese
Lars Hannibal.

Nel 1997 Michala Petri ha ricevuto il “Deutscher
Schallplattenpreis™ per il suo disco con Vladimir
Spivakov e i Virtuosi di Mosca dedicato ai concerti

di Vivaldi. Nel 2002 ha ricevuto un secondo “Schal-
Iplattenpreis” con Lars Hannibal. Altre registrazioni
includono tutti i concerti barocchi per flauto dolce, i
Concerti Brandeburghesi, le Quattro Stagioni di Vi-
valdi, il Los Angeles Street Concerto e un CD dedicato
alla musica popolare scandinava.

Michala Petri e Lars Hannibal hanno creato la loro
propria casa discografica, OUR Recordings, con cui
hanno pubblicato anche progetti etnici ed intercultu-
rali. Oltre a numerosi riconoscimenti istituzionali, nel
2000 Michala Petri ha ricevuto il prestigioso Sonning
Music Prize, precedentemente assegnato a Stravinskij,
Bernstein, Britten, Menuhin e Miles Davis.

| Sonatori de la Gioiosa Marca

Nato nella citta veneta di Treviso (nota nel Rinasci-
mento come “Marca Gioiosa”), &€ uno dei piu affermati
complessi italiani che si dedica da 25 anni all’esecuzio-
ne di musiche antiche su strumenti d’epoca. Ensemble
d’archi a parti reali allargabile fino ad una piccola
compagine orchestrale, il repertorio dei Sonatori
spazia dal tardo Cinquecento al Classicismo, con un
interesse particolare per la tradizione musicale veneta.
I Sonatori de la Gioiosa Marca hanno partecipato ai
pit importanti festival internazionali esibendosi in
tutti i grandi centri culturali. In Italia hanno suonato
per i principali festival e societa concertistiche come
Asolo (Incontri Asolani), Bologna Festival, Catania
(Amici della Musica), Citta di Castello (Festival delle
Nazioni), Ferrara Musica, Firenze (Amici della Musi-
ca), Milano (Societa del Quartetto), Siena (Accademia
Chigiana).

Premiati piu volte dalla stampa specializzata per le
numerose incisioni, hanno ricevuto nel 1996 il “Dia-
pason d’or de 'année” e nel 1998 a Venezia il “Premio
Vivaldi“ della Fondazione G. Cini.

La loro attivita ¢ documentata da numerosi dischi
pubblicati da diversi label di prestigio.



Michala Petri

Die in Kopenhagen geborene Michala Petri, debutierte
als Solistin 1969. In diesem Jahr begann sie ihr Stu-
dium an der “Hochschule fiir Musik und Theater” in
Hannover.

Michala Petri ist in den wichtigen Konzertsilen der
Welt aufgetreten und hat mit Kiinstlern wie Claudio
Abbado, Pinchas Zukerman, Gidon Kremer, Joshua
Bell, Maurice André, James Galway und Keith Jarrett
und mit den wichigsten Symphonie- und Kamme-
rorchestern zusammengearbeitet. Sie hat viele Kom-
positionsauftrige an zeitgenossische Komponisten
vergeben (iiber 100 Werke sind fiir Michala Petri
geschrieben worden) und hat selbst viele romantische
Werke fiir die Flote transkribiert, um das Repertoire
des Instruments zu erweitern. 1992 hat sie mit dem
Gitarristen und Lautenisten Lars Hannibal ein Duo
gegriindet.

1997 erhielt Petri den “Deutschen Schallplattenpreis”
fir die Vivaldi-Konzerte mit den Moskauer Virtuosen,
2002 wurde ihr dieser Preis fur das Album “Kreisler
Inspirations” mit Lars Hannibal ein 2. Mal zuerkan-
nt. Sie hat u.a. alle Blockfl6tenkonzerte des Barock
eingespielt, die Brandenburgischen Konzerte, die Vier
Jahreszeiten und das Los Angeles Street Concerto. An-
dere Einspielungen beriicksichtigen auch Volksmusik
und ethnische Musik.

Michala Petri und Lars Hannibal haben ihr eigenes
Label OUR Recordings, mit dem sie auch ethnische
und interkulturelle Projekte veroffentlicht haben. Unter
den vielen Auszeichnungen Petris verdient der Sonning
Music Prize eine Erwahnung, der vorher auch Stra-
winsky, Bernstein, Britten, Menhuin und Miles Davis
zugesprochen worden war. .-

| Sonatori de la Gioiosa Marca

Das Ensemble stammt aus Treviso, einer in der Re-
naissance als “Marca Gioiosa” bekannten Stadt im
Hinterland von Venedig. Heute gehoren die Sonatori
de la Gioiosa Marca, die sich seit 25 Jahren einer ver-
tieften Auseinandersetzung mit Werken Alter Musik
widmen, zu den renommiertesten Kammerorchestern
weltweit. Thr Repertoire reicht vom 16. Jahrhundert
bis in die Klassik, eine besondere Aufmerksambkeit gilt
dabei der musikalischen Tradition Venedigs.

Die Sonatori de la Gioiosa Marca haben bei den be-
deutenden internationalen Festivals und Musikstadten
gespielt wie Amsterdam (Concertgebouw), Barcelona
(Palau de la Musica), Bremen (Musikfest), Bruges (Fe-
stival van Vlaanderen), Luzern, Ludwigsburg, Lugano
(Primavera Concertistica), Montreux (Voice & Music
Festival), Miinchen (Opern-Festspiele), Potsdam (Sans-
souci Musikfestspiele), Regensburg (Tage Alter Musik),
Salzburg (Mozarteum, Bach-Gesellschaft), Schwetzin-
ger Festspiele, Ziirich (Tonhalle), Wien (Musikverein-
saal, Resonanzen). In Italien haben sie ebenfalls bei
den wichtigsten Festivals und Konzertvereinen gespielt.
Fiir ihre Interpretationen und Einspielungen haben die
Sonatori de la Gioiosa Marca von der internationalen
Fachpresse viel Lob erhalten, u.a. wurde ihnen zwei
Mal der “Diapason d’or de ’année” zugesprochen. Die
Tatigkeit des Ensembles wird durch zahlreiche CD-
Einspielungen bei mehreren angesehenen Labels und
von zahlreichen Rundfunkaufzeichnungen dokumen-
tiert.
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New Virtuosi

| DOCENTI/DIE DOZENTEN

Ani Schnarch direttore artistica/Kiinstlerische Leitung
Itzhak Rashovsky Violino/Violine

Walter Delahunt Pianoforte/Klavier

Luis Pares Pianoforte/Klavier

Shiry Rashkovsky, Selina Roberts

Supervisione/Supervision

| CONCERTI-LEZIONE
DIE GESPRACHSKONZERTE
.ARTISTS OF THE FUTURE"

16.08.09, ore 17 Uhr
Sala cultura Luis Trenker, Ortisei
Kultursaal Luis Trenker, St.Ulrich

19.08.09, ore 17 Uhr
Chiesa Parrocchiale S. Cristina
Pfarrkirche St. Christina

23.08.09, ore 17 Uhr
Castel Gardena/Fischburg

I New Virtuosi nel Castel Gardena organizzano ma-
sterclasses per giovani musicisti. Si tratta di un proget-
to finanziato dai New Virtuosi stessi che nell’ambito di
valgardenaMusika ci offrono un concerto con docenti
e partecipanti.

Il festival valgardenaMusika ringrazia per questo arric-
chimento del programma

Il ciclo ,,Artists of the Future“ presenta concerti, in cui
si esibiscono giovani violinisti di eccezionale talento
che partecipano al New Virtuosi International Vio-

lin Mastercourse. I concerti sono accessibili a tutti

e includono esecuzioni e spiegazioni del repertorio
presentato.

In der Reihe ,,Artists of the Future“ werden die
Konzerte von besonders talentierten jungen Kiinst-
lern bestritten, die am New Virtuosi International
Violin Mastercourse teilnehmen. Alle Konzerte sind
offentlich zugianglich und schliefen Auffiihrungen und
Erklarungen mit ein.

MASTERCLASS:
LEZIONI APERTE/
OFFENTLICHER UNTERRICHT

14.08.09 Masterclass with Ani Schnarch
17.08.09 Masterclass with Jan Repko
20.08.09 Masterclass with Itzhak Rashkovsky

ore 17.00 Uhr

Castel Gardena/Fischburg
The language of the masterclasses is English

www.newvirtuosi.com

Die New Virtuosi halten in der Fischburg Meisterkurse
fiir junge Musiker ab. Organisiert und finanziert wird
die Initiative von den New Virtuosi selbst, die aber im
Rabmen des Festivals valgardenaMusika ein Kongzert
mit Professoren und Kursteilnehmern anbieten.
valgardenaMusika bedankt sich fiir diese Bereicherung
des Programms.




partecipanti del/Teilnehmer des

New Virtuosi International Violi
Mastercourse

nr

New Virtuosi
Ensemble

JOSEPH HAYDN [1732-1809]

Concerto in fa maggiore per violino, pianoforte e archi
Hob. XVIII:6
Konzert in F-dur fiir Violine, Klavier und Streicher

Ani Schnarch, violino/Violine
Alessandro Ruisi, violino/Violine
Giordano Franchetti, violino/Violine
Mari Poll, violino/Violine

Walter Delahunt, pianoforte/Klavier
Luis Parés, pianoforte/Klavier

Hob. XVIII:6

Allegro moderato
Largo
Presto

WITOLD LUTOStAWSKI [1913-1994]
Subito
per violino e pianoforte/fiir Violine und Klavier (1992)

JOSEPH ACHRON [1886-1943]
Hebrew Melody, Op. 33

CAROLINE ANSINK [*1959]
Capriccio
per violino Solo/fiir Solovioline

CESAR FRANCK [1822-1880)

Sonata per violino e pianoforte in la maggiore
Sonate fiir Violine und Klavier in A-dur

Allegretto ben moderato
Allegro

Recitativo: Fantasia
Allegretto poco mosso

DMITRI SHOSTAKOVICH [1906-1975]

Romance da/aus
“The Gadfly“ Op. 97




Venerdi/Freitag

Castel Garden
ore 21:00 Uhr 0




Musica da camera per intenditori

Joseph Haydn per quasi 30 anni ¢ stato al servizio de-
gli Esterhdzy. Come maestro di cappella e compositore
di corte aveva la mansione di scrivere ed eseguire mu-
sica per diverse occasioni. Una parte considerevole di
questa musica oggi verrebbe definita “intrattenimento
elevato”. Fanno parte di queste composizioni sinfonie,
concerti, opere, balletti e musica da camera in varie
formazioni. In queste composizioni (che abbracciano
tutti i generi principali della musica) bellezza, inven-
tivita e varieta formale si trovano congiunti in un
equilibrio ideale.

Il compositore e direttore d’orchestra polacco Witold
Lutostawski & uno dei classici del 20esimo secolo. Ha
studiato composizione presso Witold Maliszewski, un
allievo di Rimski-Korsakow, ma anche matematica,
disciplina che ha influenzato la strutturazione nella sua
musica. Il suo percorso professionale & rimasto segnato
dalla storia. Il suo progetto di studiare musica a Parigi
¢ stato annientato dalla seconda guerra mondiale.
Dopo la fuga dalla prigionia tedesca sopravvisse come
pianista a Varsavia. Dopo la guerra, per lo stile troppo
progredito della sua musica, entro in conflitto con il
regime stalinista del suo Paese. Soltanto a partire dalla
meta degli anni 50 gli ¢ stato possibile sviluppare la
sua attivita pubblica, conquistandosi rapidamente la
fama internazionale. Nelle sue composizioni si riscon-
trano riferimenti palesi alla tradizione (innanzi tutto

a Bartok e a Stravinskij) e il segno di un confronto
intenso con ’avanguardia (era particolarmente affasci-
nato da John Cage), ma non si & mai aggregato ad una
“scuola” o corrente: 'indipendenza per lui era intoc-
cabile. Lutostawski era avanguardista e fautore della

tradizione, la sua musica si distingue attraverso I’equi-
librio tra forma ed espressione, tra ratio e emozione.
“Subito” (1992), in cui riecheggia il rondo, € una delle
sue ultime composizioni. Il motivo principale di vivace
gestualita si alterna a passaggi lirici in un’architettura
dei contrasti articolati stringatamente. L’intensita rit-
mica viene aumentata fino alla conclusione di grande
effetto, nella quale la gestualita raggiunge I’apice.
Joseph Achron, un ebreo polacco-lituano, ha iniziato a
studiare il violino all’eta di cinque anni con suo padre,
un amante della musica e cantore nella sinagoga. Gia
all’eta di sette anni Achron si ¢ esibito per la prima
volta in pubblico, iniziando cosi una carriera di enfant
prodige. Dopo permanenze tra l’altro a Berlino e in
Palestina gia nel 1925 ¢ emigrato negli Stati Uniti.
Achron ha fatto delle sue radici ebraiche un connotato
importante della sua identita compositiva. Entro a far
parte della Societa per musica popolare ebraica. La
prima composizione che ricalca gli studi della tradizio-
ne musicale ebraica ¢ la “Melodia ebraica”, diventata
celebre con Pinterpretazione di Jascha Heifetz. E ri-
masta la sua composizione pit famosa: con altre opere
infatti ha riscosso notevoli successi, perd non &€ ma
riuscito a sfondare e conquistarsi una fama perduran-
te. Nel necrologio sull’amico Achron, Schonberg disse
di lui che era “uno dei compositori moderni piu sot-
tovalutati”. Hebrew Melody inizia malinconicamente,
con riferimenti palesi alla tradizione, per poi passare,
senza fratture, ad una parte virtuosistica e tornare in
seguito alle origini.

Caroline Ansink, nata ad Amsterdam, ha studiato
flauto al Conservatorio di Utrecht per poi aggiunge-
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re studi di composizione. Come flautista € membro
dell’Orchestra Clara Schumann a Colonia e professo-
ressa al Conservatorio di Utrecht. Come compositrice
negli ultimi anni ¢ riuscita ad affermarsi con numerose
composizioni scritte su commissione. Ansink vede

la musica come comunicazione ed espressione, per

la quale adotta diverse forme, stili e culture. Le sue
composizioni sono state eseguite dalle pit prestigiose
formazioni olandesi. Particolarmente attraente & il
Capriccio per violino (1998).

César Franck & uno dei compositori e organisti francesi
pit importanti della seconda meta del 19esimo secolo.
Come organista godeva di un’altissima considerazione,
il riconoscimento della sua importanza come composi-
tore invece ¢ arrivato tardi, molte delle sue composizio-
ni sono diventate famose soltanto dopo la sua morte.
Una composizione molto diffusa gia quando era in

vita € la sua sonata in la maggiore del 1886, che aveva
regalato ad un amico per il matrimonio. Con le sue
belle arcate melodiche, con le sue armonie raffinate (e
cromatiche) che gia preannunciano 'impressionismo,
la sonata si & conquistata un posto sicuro nel reperto-
rio per violino e pianoforte. Il primo movimento & una
musica tenue e ondeggiante, il secondo appassionato
ed estroverso, il terzo un’introversa contemplazione, il
quarto di nuovo vivace. L'architettura conferisce alla
composizione, che seduce attraverso il senso per la
sonorita, un equilibro allettante, nonostante nei singoli
movimenti vengano toccati punti estremi dell’espressi-
vita.

Dmitri Shostakovich & uno dei compositori pit bril-
lanti del 20esimo secolo. Fa parte della sua opera,

imponente e spesso fraintesa, anche molta musica da
film e di intrattenimento. Da un lato la musica da film
rappresentava una necessita economica, (innanzi tutto
per il fatto che dopo uno scontro estremamente aspro
con il regime, causato dal linguaggio troppo moderno,
la sua musica era stata temporaneamente bandita dalle
sale da concerto), dall’altro lato questa musica era una
sorta di sotterfugio estetico. Listinto di Shostako-
vich per ’'accompagnamento musicale delle scene era
stupefacente, oltre al suo indiscusso talento vantava
un’esperienza particolare: il giovanotto negli anni della
miseria aveva sbarcato il lunario accompagnando gli
spettacoli di cinema muto al pianoforte. Shostakovich
ha scritto nel corso della sua carriera molta musica
per film patetici patriottici-socialisti. “The Gadfly” (Il
tafano, 1955) invece & un epos romantico-sentimentale
che racconta una storia d’amore intrecciata alla politi-
ca nell’Italia occupata dall’Austria. Molto popolare &
la romanza che illustra la gioventu dell’eroe. Il compo-
sitore mette in luce oltre alla sua comprovata sensibi-
lita anche la stupefacente capacita di immergersi nel
19esimo secolo.




Kammermusik fiir Liebhaber

Joseph Haydn war fast 30 Jahre lang bei Esterhdzy
angestellt. Als Hofkapellmeister und Hofkomponist
hatte er die Aufgabe, Musik fir verschiedene Anlasse
zu liefern. Vieles davon wiirde man heute als “gehobe-
ne Unterhaltung” einstufen. Zu den Werken gehoren
die Sinfonien, Konzerte, Opern und Ballette und viele
Gattungen der Kammermusik in unterschiedlichen
Besetzungen. Darin werden Schonheit, Einfallsreich-
tum und formales Gleichgewicht ideal miteinander
verbunden.

Der polnische Komponist und Dirigent Witold Luto-
stawski zdhlt zu den grofsen Klassikern der Moderne.
Er studierte Komposition und Mathematik. Seine kom-
positorische Laufbahn wurde von der Weltgeschichte
gezeichnet. Der Plan, in Paris zu studieren, wurde vom
Ausbruch des 2. Weltkrieges durchkreuzt. Nach der
Flucht aus deutscher Gefangenschaft schlug er sich in
Warschau als Pianist durch. Nach dem Krieg geriet er
aufgrund seiner modernen Musiksprache in Konflikt
mit dem kommunistischen Regime seines Landes, erst
in der Mitte der 1950er Jahre konnte er seine Tatigkeit
entfalten, die ihn rasch international berithmt machte.
In seinen Werken ist die Beschaftigung mit der Tra-
dition, vor allem Bart6k und Strawinsky, erkennbar;
er setzte sich aber auch mit der Avantgarde auseinan-
der, besonders mit John Cage. Einer “Schule” oder
Stromung war er aber nie zugehorig, Unabhingigkeit
hatte fiir ihn den hochsten Wert. Lutostawski war
gleichzeitig Avantgardist und Fortsetzer der Tradition,
sein Werk zeichnet sich aus durch die Ausgewogenheit

zwischen Form und Ausdruck, zwischen Ratio und
Emotion. Das rondoihnliche “Subito” aus dem Jahr
1992 gehort zu seinen letzten Werken. Das lebhafte,
gestische Hauptmotiv wechselt sich mit lyrischen Pas-
sagen ab, in einer Dramaturgie der Kontraste auch auf
engem Raum. Die rhythmische Intensitit wird gestei-
gert bis zum effektvollen Schluss, in dem die musikali-
sche Gestik ihren Hohepunkt findet.

Joseph Achron, ein polnisch-litauischer Jude, bekam
mit fiinf Jahren Violinunterricht von seinem Vater,
einem Amateur-Geiger und Vorbeter in der Synagoge.
Mit sieben Jahren begann Achron mit seinem ersten
offentlichen Auftritt in Warschau eine Wunderkind-
karriere. Nach Aufenthalten u.a. in Berlin und in
Paldstina wanderte er bereits 1925 in die USA aus.
Seine jidischen Wurzeln wurden zu einem Identitats-
merkmal auch in seiner Titigkeit als Komponist. Er
schloss sich der Gesellschaft fur judische Volksmusik
an. Sein erstes Werk, das auf die judische Musiktra-
dition zuriickgreift, ist die “Hebriische Melodie”. Sie
wurde durch die Interpretation von Jascha Heifetz
bertihmt und blieb sein bekanntestes Werk. Mit an-
deren Kompositionen konnte er zwar wichtige Erfol-
ge erzielen, der grofe Durchbruch aber gelang ihm
nicht. Im Nachruf auf Achron bezeichnete ihn Arnold
Schonberg als “einen der am meisten unterschitzten
modernen Komponisten”. Hebrew Melody beginnt
melancholisch und mit deutlichem Bezug zur Traditi-
on, geht dann nahtlos iiber in einen virtuosen Teil und
kehrt dann wieder zu seiner Wurzel zurtick.




Caroline Ansink wurde in Amsterdam geboren und
studierte Flote am Utrechter Konservatorium, dann
folgte ein Kompositionsstudium. Als Flotistin ist Ca-
roline Ansink Mitglied des Clara Schumann Orches-
ters in Koln und Professorin am Konservatorium in
Utrecht. In den letzten Jahren hat sie mit zahlreichen
Auftragswerken ihren Ruf als Komponistin gefestigt.
Musik sieht sie als Kommunikation, als Ausdruck,

fur den sie verschiedenste Formen, Stile und Kulturen
einbindet. Sie hat Werke unterschiedlicher Besetzung
geschrieben, die von renommierten niederlindischen
Klangkorpern uraufgefithrt wurden. Von besonderem
Reiz ist das Capriccio fiir Violine (1998).

César Franck ist einer der bedeutendsten franzosischen
Komponisten und Organisten der zweiten Halfte des
19. Jahrhunderts. Als Organist genoss er einen hohen
Ruf, als Komponist jedoch kam die Anerkennung spit,
viele Werke wurden erst nach seinem Tod berithmt. Zu
den Kompositionen, die bereits zu Francks Lebzeiten
beliebt waren, gehort die Sonate in A-dur aus dem
Jahr 1886, die er einem Freund zur Hochzeit schenk-
te. Mit schonen melodischen Bogen und mit einer
feinen (chromatischen) Harmonik, die bereits auf den
Impressionismus hinweist, ist die Sonate ein Klassiker
des Repertoires fiir Violine und Klavier. Der erste

Satz ist eine sanfte und wiegende Musik, der zweite
leidenschaftlich und extrovertiert, der dritte Satz eine
introvertierte Betrachtung, der vierte wiederum ein
lebhafter Satz. Die Architektur verleiht dem Werk, das
durch seinen Klangsinn besticht, ein in sich ruhendes

Gleichgewicht, auch wenn in den einzelnen Satzen
expressive Extreme erreicht werden.

Dmitri Schostakowitsch gehort zu den schillerndsten
Komponisten des 20. Jahrhunderts. Zu seinem um-
fangreichen, haufig missverstandenen Oeuvre gehort
auch Film- und Unterhaltungsmusik. Zum einen war
die Filmmusik eine finanzielle Notwendigkeit, da er
wegen zu fortschrittlicher Musik grofite Probleme

mit dem Regime bekommen hatte und seine Musik
zeitweise von den Konzertkalendern eliminiert worden
war, zum anderen war sie ein dsthetischer Fluchtweg.
Schostakowitschs Gespiir fiir die musikalische Un-
termalung war phanomenal, es kam ihm zusitzlich
eine besondere Erfahrung zugute: als junger Musiker
hatte er sich mit der Klavierbegleitung von Stumm-
filmen iiber Wasser gehalten. Spiter schrieb Schosta-
kowitsch hiaufig Musik zu patriotisch-sozialistischen
Schinken. “The Gadfly” (Die Bremse, 1955) jedoch ist
ein romantisches Epos. Schauplatz ist das von Oster-
reich besetzte Italien, in dem sich eine mit der Politik
verflochtene, rithrselige Liebesgeschichte abspielt.
Besonders beliebt ist die “Romanze”, in der die Jugend
des Helden geschildert wird. Der Komponist zeigt sein
grofSes Einfithlungsvermogen und seine Fahigkeit, mu-
sikalisch in das 19. Jahrhundert einzutauchen.
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Ani Schnarch

S ie

Itzhak Rashkovsky

Ani Schnarch, violinista rumeno-israeliano- Il violinista ed insegnante russo-israeliano Itzhak
britannica, & un’interprete particolarmente Rashkovsky, rinomato a livello internazionale, si &
versatile ed emozionante. E nata a Bucarest, esibito come solista e musicista da camera in numerosi
si & esibita per la prima volta in pubblico Paesi. Come professore al Royal College of Music di
all’eta di sette anni. Nel 1974 si ¢ trasferita Londra € uno degli insegnanti piu celebri del Regno
in Israele ed ha continuato gli studi a Tel Unito e attira allievi dal mondo intero. Ed ¢ nel mondo
Aviv e poi a Londra. Ha tenuto numerosi intero che Rashkovsky ha tenuto corsi di perfeziona-
concerti per radio e tv in Austria, Francia, mento e ha fatto parte di numerose giurie di concor-
Germania, Israele, Norvegia, Romania, Stati si internazionali. Inoltre & stato fra i cofondatori e
Uniti e Regno Unito. Si ¢ esibita in concerti direttore del Keshet Eilon Violin Mastercourse (Israele)
in Europa, Stati Uniti e Russia, lavorando nonché Direttore Artistico dei London International
con orchestre famose come Israel Philharmonic, Oslo Violin Masters.

Philharmonic, London Mozart Players, Camerata
Strumentale di Milano, Covent Garden Chamber Or- . ,
chestra, Orchestra da Camera di Mosca. Ani Schnarch |.UIS Pa res
inoltre & professoressa al Royal College of Music a
Londra e tiene corsi di perfezionamento in Europa,
Stati Uniti, Canada ed Israele. Schnarch fa anche parte
di numerose giurie di concorsi per violino.

Il pianista italo-venezuelano
Luis Parés € molto richiesto
come solista e musicista da
camera. Si ¢ esibito tra I’altro
nei luoghi da concerto pit
importanti del Regno Unito,
come Queen Elizabeth Hall,
Wigmore Hall, Cadogan Hall
e St John’s Smith Square, e in
Venezuela ha suonato con le

Walter Delahunt

Il pianista canadese Walter Delahunt si distingue per la
sua versatile attivita artistica. I suoi concerti lo hanno
portato attraverso ’Europa, Nordamerica, Israele,

Giappone, Corea. Le sue interpretazioni riescono a orchestre pit famose del Paese,
entusiasmare con Peccellente abilita tecnica, con una tra l’altro con la Caracas Sym-
sonorita molto personale e con un talento eccezionale phony Orchestra.

nel coinvolgere I’ascoltatore. Si & esibito con musicisti
come Gidon Kremer, Martha Argerich e Ida Haendel.
La sua attivita artistica ¢ documentata da numerose
incisioni.




57

Ani Schnarch Itzhak Rashkovsky

Die rumainisch-israelisch-britische Geigerin Ani
Schnarch wird international zu den besonders vielsei-
tigen und aufregenden Violinisten ihrer Generation
gezahlt.

Geboren wurde sie in Bukarest, ihre ersten offentlichen
Auftritte hatte sie im Alter von sieben Jahren. 1974
wanderte sie nach Israel aus und setzte ihre Studien
in Tel Aviv und dann in London fort. Sie absolvierte
zahlreiche Fernseh- und Radioauftritte in Osterreich,
Frankreich, Deutschland, Israel, Norwegen, Ruma-
nien, USA und England. Sie trat in Europa, USA und

Der international renommierte
russisch-israelische Violinist
und Piadagoge Itzhak Rashkovs-
ky trat als Solist und Kammer-
musiker in zahlreichen Landern
auf. Als Professor am Royal
College of Music in London
gehort er zu den angesehensten
Violinlehrern Englands, der
Schiiler aus aller Welt anzieht.
Rashkovsky hat weltweit Meis-

Russland auf und hat mit wichtigen Orchestern wie terkurse abgehalten und war
dem Israel Philharmonic, Oslo Philharmonic, Lon- Juror in zahlreichen internationalen Wettbewerben.
don Mozart Players, Camerata Strumentale di Mila- Auflerdem war er Mitbegriinder und Direktor des Kes-
no, Covent Garden Chamber Orchestra, Moskauer het Eilon Violin Mastercourse (Israel) sowie Kiinstleri-
Kammerochester musiziert. Zudem ist Ani Schnarch scher Leiter der London International Violin Masters.

Professorin am Royal College of Music in London und
leitet Meisterkurse in Europa, USA, Kanada und Isra- . ,
el. Sie ist auch Jurorin bei zahlreichen internationalen Luis Pareés
Violinwettbewerben.
Der venozolanisch-italienische Pianist Luis Parés ist
sehr gefragt als Solist und Kammermusiker. In Eng-
Walter Delahunt land ist er an wichtigen Konzertorten aufgetreten, u.a.
in der Queen Elizabeth Hall, Wigmore Hall, Cadogan
Hall und St John’s Smith Square. In Venezuela mu-
sizierte er mit den wichtigsten Orchestern wie dem
Caracas Symphony Orchestra.

Der kanadische Pianist Walter
Delahunt zeichnet sich durch
seine breit geficherte musi-
kalische Tatigkeit aus. Seine
Konzerte fithrten ihn durch Eu-
ropa, Nordamerika, nach Israel,
Japan, Korea. Seine Interpreta-
tionen sind durch eine hervorra-
gende technische Meisterschaft
gekennzeichnet, durch einen
besonderen Klang und durch
eine Mitteilsamkeit, die den Horer involviert. Er hat
mit berithmten Musikern wie Gidon Kremer, Martha
Argerich und Ida Haendel musiziert. Seine Tatigkeit ist
durch zahlreiche Einspielungen dokumentiert.
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Mnozil Brass I
Thomas Gansch tromba, flicorno/Trompete, Fliigelhorn DAS GELBE VOM EI
Roman Rindberger tromba, flicorno/Trompete, Fliigelhorn LA CREME DE LA CREME
Robert Rother tromba, flicorno/Trompete, Fliigelhorn
Gerhard FiiBl trombone/Posaune con musiche di/mit Musik von
Leonhard Paul trombone, tromba basso
Posaune, Basstrompete Julius Fucik, Gioacchino Rossini, Giuseppe Verdi,
Zoltan Kiss trombone/Posaune Franz Schubert, Johann Sebastian Bach, Joseph Haydn,

Robert Stolz, Freddie Mercury, Thomas Gansch,
Leonhard Paul, Gerhard Fiifdl

Wilfried Brandstotter tuba/Tuba




Giovedi/Donnerstag
Ortisei/St. Ulrich

Casa di Cultura Luis Trenker

Kulturhaus Luis Trenker
ore 21:00 Uhr




La creme de la creme
Il nuovo programma dei MNOZIL BRASS

Mnozil Brass, la brassband piu gentile al mondo verso
la propria clientela, cede finalmente alle sollecitazioni
del pregiatissimo pubblico e con grandissima voglia di
suonare, con profondo entusiasmo e con le quantita
adeguate di aria nei polmoni va a frugare nel proprio
repertorio degli ultimi 14 anni.

Vengono eseguite nuovi hit e brani classici, come
sempre senza minima ironia e completamente privi di
umorismo.

Le valvole diventeranno roventi, gli strumenti la-
mentosamente chiederanno grazia e le corde vocali
svolazzeranno dolcemente nei dolci timbri della luce
del tramonto.

Sempre fedeli alla massima mnozilesca: Chi suona
piano ha gia perso in partenza!

Das Gelbe vom Ei
Das neue Programm von MNOZIL BRASS

Mnozil Brass, die kundenfreundlichste Brassband der
Welt, gibt dem Drangen des p.t. Publikums endlich
nach und wiihlt sich mit grofer Spielfreude, tief emp-
fundenem Enthusiasmus und der notwendigen Por-
tion Atemluft durch das Repertoire der vergangenen
vierzehn Jahre.

Gespielt werden neue Hits und alte Klassiker, wie
immer ohne Ironie und vollig humorfrei.

Die Ventile werden glithen, die Instrumente um Gnade
winseln und die Stimmbander im zartesten Schmelz
der untergehenden Abendsonne flattern.

Immer getreu dem mnozil’schen Motto: Wer leise spielt
hat schon verloren!
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“La creme de la creme”

15 anni di Mnozil Brass

La storia dei sette musicisti di Mnozil Brass ha avuto
inizio 15 anni fa quando, finite le lezioni universita-
rie, si ritrovavano regolarmente all’osteria ,, Mnozil“
a Vienna per iniziare da li la loro marcia trionfale di
musica per fiati applicabile a tutte le situazioni della
vita.

Con la sua originalissima e folle combinazione di
musica e intrattenimento MNOZIL BRASS ha fatto
il giro del mondo. Non importa se con il programma
»Seven®, con Poperetta anarchica ,,La barca troiana”
o con un altro dei suoi programmi: ovunque la banda
dei sette raccoglie ’entusiasmo del pubblico e della
critica musicale.

Il nuovo programma “La créeme de la créme” riunisce
il meglio del decennio e mezzo di attivita di questo
gruppo eccezionale - i pezzi piu pregevoli e piu belli
con i quali i musicisti stessi di MNOZIL BRASS si
divertivano e si divertono in modo particolare.



La stampa ha frequentemente
elogiato il gruppo:

,»An ensemble with a difference! This ensemble
entertains audiences with a superb blend of virtuoso
musicianship, unusual concert items and off-beat hu-
mor. If you want to know what to expect, expect the
unexpected.”

british bandsman

»Oggi Mnozil Brass ha talmente perfezionato la spon-
taneita anarchica delle sue esibizioni che in versatilita
superano tutte le formazioni di ottoni degli Stati Uniti.
Perché loro non sanno soltanto suonare, ma anche
mettersi in scena. L’insieme delle fisionomie ¢ strepito-
so come 'ampiezza stilistica del loro repertorio.
Siiddeutsche Zeitung, settembre 2005

Si ride tanto che quasi non ci si accorge che suonano
in maniera eccelsa. Un divertimento grandioso e
pregiato.”

Niederdosterreichische Nachrichten
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.Das Gelbe vom Ei”
15 Jahre Mnozil Brass

Vor 15 Jahren begann die gemeinsame Geschichte der
sieben Musiker von Mnozil Brass, als sie sich immer

'. nach der Uni im Wirthaus ,,Mnozil“ in Wien trafen

und von dort aus ihren Siegeszug in Sachen ange-
wandter Blechmusik fiir alle Lebenslagen antraten.
Thre wahnwitzige Mischung aus Musik und Enter-
tainment hat MNOZIL BRASS rund um den Globus
gefithrt. Egal ob mit ihrem Programm ,,Seven®, ihrer
anarchischen Operette ,,Das trojanische Boot“ oder
einem anderen ihrer Programme. Wo die Sieben auch
auftreten 19sen sie Begeisterungsstiirme in Publikum
und Kritikerkreisen aus.

Das neue Programm ,,Das Gelbe vom Ei“ zeigt nun
Hohepunkte aus den letzten eineinhalb Dekaden - die
besten und schonsten Stiicke, an denen die Musiker
von MNOZIL BRASS ihre grofite Freude und den
meisten Spaf$ hatten und immer noch haben.

Die Presse sprach bisher iiber
die Ausnahme-Band:

»Heute hat Mnozil Brass die anarchische Spontanei-
tat ihrer Darbietungen so perfektioniert, dass sie an
Vielseitigkeit allen amerikanischen Blechbldserensem-
bles den Rang ablaufen. Denn man versteht nicht nur
zu blasen, sondern sich auch in Szene zu setzen. Dabei
ist die Mischung der Physiognomien so atemberaubend
wie die stilistische Bandbreite...“

Siiddeutsche Zeitung, September, 2005

Dass die Musiker auf ihren Instrumenten ganz grofSe

Spitze sind, bekommt man vor lauter lachen fast nicht

mit. GrofSartige, hochwertige Unterhaltung.“
Niederosterreichische Nachrichten

»-..die erste Operette des 21. Jahrhunderts und ein
fulminanter Spafs... Das famose Septett bldst seiner
Kundschaft, vom abgrundtiefen Subkontra-Ges der
Tuba bis zum viergestrichenen C im schrillen Trompe-
ten-Geschmetter, iiber fast sieben Oktaven nicht nur
den Marsch, sondern auch Walzer und Pop, fetzigen
Swing und alpenldndisches Dumdideldei — mal volle
Rohre, mal schmusig gedampft, allemal mit Charme,
Eleganz und grandioser Fertigkeit. Kaum zu fassen,
dass diese Instrumente, sonst als Qualgeister bei Schiit-
zenfesten und Beerdigungen eher in Verruf, smart wie
Tenore schmalzen und balzen konnen: Carusos aus
Feinmetall.«

(Der Spiegel 35/2005)

»Das Ganze ist ein irrwitziges Spektakel, ist eine echte
Mordsgaudi... Die Blechbliser, die auch auflerhalb
ihres ohnehin schon erlesenen Kreises einen guten
Namen haben, spielen technisch und korperlich ohne
Grenzen. Sie konnen ungeheuer viel, brillieren auf dem
Alphorn oder auf dem schlichten Schlauch, servieren
mit Posaunen und Trompeten und einer herzergreifen-
den Tuba schmetternde Fanfaren und schrige Tone.
Und mitten im satten Sound des Blechs tont unerwar-
tet eine helle Blockflote gar liebreizend.“

WAZ, 30.08.2005
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& Marini Consort

Manuela Demetz, soprano/Sopran
Valeria Gasser, contralto/Alt
Anton Klotzner, tenore/Tenor I.
Willy Runggaldier, tenore/Tenor I1.
Gebhard Piccolruaz, basso/Bass

conTakt,
percussione/Schlagzeug:
Georg Malfertheiner,
Manfred Gampenrieder,
Christian Miglioranza

Marini Consort Innsbruck
Ensemble Gherdéina =
Felicitas Schweizer, direzione/Leit

EDUARD DEMETZ [+1958]

sensibus

per coro misto e percussioni/
fiir gemischten Chor und Percussions

FRANZ SCHUBERT [1797-1828]

Messa in mi bemolle maggiore D. 950
Messe in Es-dur D. 950

Kyrie
Gloria
Credo
Sanctus
Benedictus
Agnus Dei
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Sabato/Samstag
Ortisei/St. Ulrich
Chiesa Parrocchiale
Pfarrkirche

ore 21:00 Uhr
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Elogio dell'avvedutezza

“Sensibus” di Eduard Demetz ¢ stato scritto su com-
missione del’Ensemble Gherdéina in collaborazione
con il Siidtiroler Kiinstlerbund (Circolo sudtirolese
degli artisti). La prima esecuzione assoluta della com-
posizione per tre percussionisti con uno strumentario
ricco ha avuto luogo il 22 maggio 2008 nell’ambito del
Festival di Musica Sacra a Lavis. Demetz scrive della
sua composizione:

Sensibus & la musicalizzazione dell’inno ,,Veni Crea-
tor Spiritus“ del IX. secolo d.C. (attribuito a Rhaba-
nus Maurus). Si tratta di una composizione statica

che vuole dar spazio alla dimensione contemplativa.
Attraverso la combinazione delle due sonorita diverse
e contrastanti del coro da un lato e della percussioni
dall’altro, per me & nato lo stimolo di assegnare a que-
sti due mondi sonori due tessuti compositivi diversi. Le
voci corali cosi hanno valori lunghi poco movimentati,
mentre le percussioni sono contrassegnate da un in-
treccio molto mosso che contiene anche valori minimi
e non mensurati.

Partendo dall’attesa della forza dello spirito creativo,
espressa all’inizio, il perno dell’inno mi pare espresso
nel verso ,,Accende lumen sensibus“ (4a strofa), un
elogio dell’avvedutezza e della differenziazione nelle
percezioni: sensi, abbiate luce e permettete conoscen-
za, discernimento e profondita! Per questo ho scelto il
titolo ,,Sensibus®.

Musica sacra di un uomo nel dubbio

Quando si parla di Franz Schubert spesso viene sotto-
valutata una parte importante della sua attivita, cioe
la musica sacra, sebbene questa, nella vita breve del
compositore, abbia avuto un ruolo importante. Aveva
iniziato molto presto con la musica, con la sua bella
voce era entrato a fare parte del coro della chiesa di
Lichtental a Vienna; nel 1808 poi, su raccomanda-
zione di Antonio Salieri che aveva saputo apprezzare
fin dall’inizio la sua musicalita, & stato assunto presso
gli Hofsiangerknaben (Cantori di corte). Qui fino alla
mutazione della voce ha ottenuto un’ottima formazio-
ne generale e musicale, approfondendo in particolar
modo il mondo della musica sacra con i suoi stili e i
suoi significati, la prassi liturgica e il ruolo della mu-
sica all’interno di questa prassi. Musica sacra, scritta
in un’ottima conoscenza delle tradizioni liturgico-
musicali e dunque con scelte del linguaggio musicale
assolutamente consapevoli - accompagnano I'intera
attivita compositiva di Schubert, che fin dall’inizio mo-
stra una religiosita molto individuale. La sua musica
sacra € alquanto terreste, innanzi tutto nella messa in
mi bemolle maggiore si manifesta inoltre un istinto
straordinario per una lettura drammatica del testo
liturgico. Schubert ha scritto questa sua ultima messa
- la n. 6 in mi bemolle maggiore - nell’estate del 1828,
I’anno della sua morte, la sua prima esecuzione ha
avuto luogo in ottobre del 1829 nella Chiesa della SS.
Trinita di Vienna (il destinatario della composizione),
dove un compagno di Schubert era diventato maestro
del coro. La durata della messa intanto(circa un’ora) la
rende solo parzialmente idonea per la prassi liturgica,
anche le difficolta esecutive sono notevoli.

La messa segna una doppia svolta nella vita di Schu-
bert, che stava per approdare al successo. In febbraio
per la prima volta delle sue composizioni erano state
eseguite in un concerto pubblico e stavano dunque per
uscire dalla cerchia stretta degli amici che finora si era
dedicata alla sua musica. La sua salute invece in questi



mesi stava peggiorando drammaticamente. Spesso per-
cio ¢ stata avanzata la supposizione che avesse scritto
la messa in mi bemolle maggiore come il suo requiem.
E solo un’ipotesi, tuttavia la messa si distingue per
un’interpretazione molto personale, anticonvenzionale
del testo liturgico.

Donere principale della messa € posto sul coro (fino a
sei voci), che ha una propensione significativa ai tessuti
contrappuntistici. Si tratta di un riferimento chiaro
alla tradizione della musica sacra. Alla fine del Gloria
e del Credo c’& una grande fuga - cio corrisponde alla
tradizione classica della musica sacra -, ’Osanna ¢
pure una breve fuga. E caratterizzato da un contrap-
punto denso e da una cupa drammaticita la prima
parte dell’Agnus Dei (che richiama i toni nefasti del
Requiem di Mozart). A queste parti complesse si con-
trappongono passaggi di una semplicita sorprendente.
Accordi semplici (non o parsimoniosamente accompa-
gnati) possiedono una singolare forza avvincente e sug-
gestiva. Leffetto deriva anche dalla contrapposizione
articolata in blocchi, simile ad una composizione per
organo. Nell’organico della messa 'organo pertanto
manca.

I solisti vengono impiegati soltanto tre volte, pero

in brani che assumono un significato particolare.
Nell’“Et incarnatus est”, con la inusuale scrittura per
due tenori e soprano, si evolve una musica pastorale
(12/8) e lirica, quasi sensuale: 'incarnazione come idil-
lio terrestre, non come mistero metafisico. Nel Bene-
dictus i solisti ammaliano con loro melodia cantabile

e amabile (e dunque di nuovo terrestre e non celeste).
Nel Dona nobis pacem infine, con la sua orazione di
morbida melodiosita, i solisti un’altra volta trasmet-
tono un messaggio pieno di sentimenti umani (e non
teologico dunque). A questi brani di profana e terrestre
sensualita si contrappongono brani drammatici, con-
turbanti. La composizione della messa in questo modo
possiede non solo una grande ricchezza timbrica, ma

¢ anche un atto di fede musicale di un uomo attaccato
alle bellezze di questo mondo che non vuole avvicinar-
si all’aldila.

I1 Kyrie inizia con una supplica docile, quasi intima:

¢ una musica di una devozione emozionata e pervasa
da una sonorita romantica; nel Christe ¢’¢ il primo
accrescimento verso una eruzione che esprime un’ im-
plorazione fervida di perdono, nella quale ¢’¢ un’ombra
drammatica. Il Kyrie come da tradizione ¢ suddiviso in
tre parti, ma senza alternare coro e solisti.

I Gloria inizia con una declamazione del coro a
cappella. Con il successivo breve fugato s’intrecciano
suoni festosi dell’orchestra che perd sono segnati da
irrequietezza conturbata: la gioia serena — ed & una
caratteristica essenziale — manca in questa messa.
Dopo il passaggio placido dell’Et in terra pax”, nel
“Laudamus te” viene ripreso il motivo principale,
nell’*adoramus te” si torna ad un tono amabile, il
“glorificamus te” & enfatico, il “gratias agimus” & in
un tono popolaresco: Il Gloria & molto ricco di colori
e contrasti. Notevole e significativo il “Domine Deus”,
che ¢ altamente drammatico, cupo - come se fosse

un Requiem, un’impressione che viene sottolineata
dall’impiego dei tromboni, strumento simbolo del
giudizio universale. E una implorazione angosciata e
disperata, cui si contrappongono, nella drammaturgia
dei contrasti, invocazioni silenziosi e semplici del “mi-
serere” nel coro. Con questa interpretazione del testo
della messa Schubert si allontana decisamente dalla
tradizione che vuole il Gloria pieno di gioia e speranza.
Il “Quoniam” riprende il tema iniziale per concludere
il Gloria sontuosamente con la fuga imponente del
“Cum Sancto Spiritu”.

Un’interpretazione caparbia viene espressa anche nel
Credo, che inizia con un rullo dei timpani nel pianissi-
mo, rullo che viene elevato a leitmotif che illustra piut-
tosto scetticismo e dubbi che una fede ferma. Il Credo,
pervaso da strutture contrappuntistiche e fugate rag-
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giunge un apice espressivo nel “Crucifixus”, cui segue
- ed & molto inusuale — una ripetizione dell’Incarnatus.
Questa scelta puo essere criticata come poco ortodos-
sa e anche come un punto debole nell’architettura del
Credo, rappresenta per0 una confessione del composi-
tore che predilige il lato umano dell’esistenza terrestre
e non anela alla risurrezione. La fine viene formata da
una grande fuga, come da tradizione. Frequentemente
¢ stato notato che manca nella musicalizzazione “et in
unam sanctam catholicam et apostolicam ecclesiam”,
fatto interpretato come distanziamento dalla chiesa.

E in questo caso invece la spiegazione potrebbe essere
pit banale: Schubert avrebbe semplicemente seguito la
prassi dell’illuminismo cattolico.

Inconsueto ¢ anche il Sanctus: inizia nel piano e in un
tono fiducioso che pero nelle eruzioni sonore si tramu-
ta in disperazione. Non viene musicalizzata la magni-
ficenza di Dio, ma la paura del compositore di dover
apparire davanti a lui. Viene musicalizzato tradizional-
mente in una fuga I’“Osanna”, cui segue un Benedic-
tus pacato e semplice. Polifonico e complesso, di una
strumentazione ricca, di grande espressivita & I’Agnus
Dei con le sue tinte drammatiche, con i tromboni che
anche qui richiamano il giudizio universale: non ¢ lo
spirito penitenziale dell’umile peccatore che parla in
questa musica (come era la tradizione classica), ma una
ansiosa, dolorosa disperazione che si ribella. Di seguito
il “Dona nobis pacem” tocca toni blandi e concilianti
(interrotti da una ripresa della supplica dell’Agnus).
Questa preghiera di pace, tenue e tranquilla, € come la
redenzione dall’offuscamento in una messa che nelle
sue forme si allaccia alla tradizione, nella sua lettura
del testo pero sceglie una via molto personale. L’inter-
pretazione individuale del testo liturgico, lontana da
convenzioni e dogmi, rende questa composizione non
soltanto rigogliosa, ma le conferisce anche una moder-
nita sbalorditiva.

Hohelied auf die Wachheit

“Sensibus” von Eduard Demetz, ist ein Auftragswerk
des Ensemble Gherdéina in Zusammenarbeit mit dem
Sudtiroler Kiinstlerbund. Uraufgefihrt wurde das
Werk fir drei Schlagzeuger mit reichem Instrumentari-
um am 22. Mai 2008 im Rahmen des Festivals Geist-
licher Musik 2008 in der Kirche von Lavis. Eduard
Demetz schreibt zu seinen Werk:

Sensibus ist die Vertonung des Hymnus ,,Veni Cre-
ator Spiritus“ aus dem 9. Jh. (Rhabanus Maurus
zugeschrieben). Es ist ein statisches Werk, das dem
kontemplativen Moment Raum geben will. Durch

die Farbkombination der beiden grundverschiedenen
Klanglichkeiten von Chor und Percussion ergab sich
fur mich der Reiz, ebendiese zwei Klangwelten in
meiner kompositorischen Vorgangsweise mit zwei ver-
schiedenen Texturen zu sekundieren. So bewegen sich
die Chorstimmen im Bereich langer Notenwerte mit
wenig Bewegung, wahrend die Percussioninstrumente
haufig mit sehr bewegten Texturen arbeiten, die kleine,
auch unmensurierte Notenwerte enthalten.
Ausgehend von der im Beginn des Textes enthaltenen
Erwartung der Energie des Schopferischen schien mir
der Vers ,,Accende lumen sensibus“ aus der 4. Strophe
des Hymnus als zentrale Aussage in der Mitte des
Textes zu stehen, ein Hohelied auf die Wachheit und
Differenziertheit in der Wahrnehmung: Sinne, habet
Licht und ermdéglicht Erkenntnis, Unterscheidung und
Tiefe! Daher der Titel ,,Sensibus®.




Kirchenmusik eines Zweiflers

Bei Franz Schubert wird hiufig ein wichtiger Bereich
seines Schaffens unterbewertet: Die Kirchenmusik.
Dabei hat sie im kurzen Leben des Komponisten eine
wichtige Rolle gespielt. Nachdem er sehr frith den
ersten Musikunterricht erhalten hatte und mit sei-

ner schonen Stimme Chorsidnger an der Lichtentaler
Kirche in Wien geworden war, wurde er 1808, nach
einer Empfehlung Antonio Salieris, bei den Hofsan-
gerknaben aufgenommen. Bis zum Stimmbruch erhielt
er hier eine exzellente schulische und musikalische
Ausbildung und konnte die Welt der Kirchenmusik
sehr ausfithrlich kennen lernen: die verschiedenen Stile
und deren Bedeutung, die liturgische Praxis und die
Stellung der Musik innerhalb dieser Praxis. Geistliche
Werke, deren Musiksprache in bester Kenntnis der
kirchenmusikalischen Tradition und also ganz bewusst
gewihlt ist, durchziehen Schuberts Schaffen. Von
Anfang an zeigt sich bei ihm eine sehr eigene Religio-
sitat: Seine Kirchenmusik ist ausgesprochen diesseitig,
besonders in der Es-dur-Messe zeigt sich zudem ein au-
Bergewohnliches Gespiir fiir Dramatik. Die Messe Nr.
6 in Es-dur D. 950 - seine letzte - entstand im Sommer
1828, uraufgefiihrt wurde sie erst im Oktober 1829
(nach Schuberts Tod) in der Dreifaltikgeitskirche in
Wien. Die Messe war fur diese Kirche entstanden: ein
Mitschiiler Schuberts war dort Chorleiter geworden.
Die Dauer der Messe (ca. eine Stunde) macht sie fiir die
gingige Gottesdienstpraxis nur bedingt tauglich, auch
die Anforderungen an die Ausfithrenden sind unge-
wohnlich hoch fiir ein Kirchenensemble.

Die Messe steht an einem Wendepunkt in Schuberts
Leben. Zum einen zeichnete sich der Erfolg als Kom-

ponist ab, seine Werke begannen, den engen Kreis

der Liebhaber zu verlassen. Im Februar 1828 hatte in
Wien das erste 6ffentliche Konzert mit Schubert-Musik
stattgefunden. Mit seiner Gesundheit ging es in diesen
Monaten aber rapide bergab. Oft wurde deshalb
spekuliert, die Es-dur-Messe sei sein Requiem. Es ist
nur eine Vermutung, dennoch zeichnet sich die Messe
durch eine besonders personliche, unkonventionelle
Interpretation aus.

In der Es-dur Messe wird das grofSte Gewicht auf den
(bis zu sechsstimmigen) Chor gelegt. Im Chor zeigt
sich auch ein starker Hang zum Kontrapunkt. Dies

ist ein deutlicher Bezug zur kirchenmusikalischen
Tradition: Am Ende des Gloria und des Credo steht
jeweils - der Tradition entsprechend - eine grofSe Fuge,
das “Osanna” ist durch eine kurze Fuge gekennzeich-
net. Bedeutungsvoll kontrapunktisch und gleichzeitig
hoch dramatisch - und darin ein Pendant zu Mo-
zarts Requiem - ist auch ein Teil des Agnus Dei. Den
komplexen Abschnitten stehen Stellen von frappanter
Einfachheit gegeniiber: immer wieder lassen (fast)
unbegleitete Akkorde mit ihrer suggestiven Schlichtheit
aufhorchen. Die Wirkung kommt nicht zuletzt von der
Gegeniiberstellung, die blockhaft gestaltet ist, dhnlich
einem Orgelsatz. In der Besetzung ist die Orgel jedoch
nicht vorgesehen.

Die Solisten kommen nur drei Mal zum Einsatz, doch
haben diese Stellen eine besondere Bedeutung: Das
“Incarnatus est” mit zwei Tenoren und einem Sopran
ist eine lyrische Pastorale (12/8-Takt): die Menschwer-
dung als diesseitige Idylle, nicht als metaphysisches
Geheimnis. Im Benedictus ist die Melodie der Soliten
kantabel und anmutig, auch wieder diesseitig. Im
Dona nobis pacem mit seiner melodiosen, weichen
Bitte um Frieden sind die Solisten wieder die Trager
einer gefithlvollen, menschlichen (und nicht theolo-
gischen) Botschaft. Diesen irdischen, ja sinnlichen
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stehen dramatische, aufwiihlende Abschnitte gegenii-
ber. Die Messe besitzt dadurch nicht nur einen grofSen
musikalischen Reichtum, sondern ist auch das person-
liche Glaubensbekenntnis eines Komponisten, dem das
Diesseits lieber war.

Das Kyrie beginnt mit einem leisen Flehen - eine
Musik von gefithlvoller Frommigkeit, die sich in
romantischem Klangsinn erkennt; im Christe hat man
eine erste Steigerung: es ist ein instindiger Ruf nach
Erbarmen, in dem Dramatik mitschwingt. Das Kyrie
ist zwar der klassischen Tradition entsprechend dreige-
teilt, aber ohne Wechsel zwischen Chor und Soli.

Das Gloria beginnt mit einer a cappella-Deklamation
des Chores. Bei einem kurzen Fugato werden dann
festliche Orchesterklange hinzugefigt, die aber getriibt
sind: die ungetriibte Freude - es ist ein wesentliches
Merkmal - fehlt in dieser Messe. Nach dem ruhigen
Abschnitt des “et in terra pax” wird im “Lauda-

mus te” das Anfangsmotiv aufgegriffen; das “ado-
ramus te” ist wieder freundlich, das “glorificamus

te” empathisch, das “gratias agimus” hingegen fast
volksliedhaft: Das Gloria ist besonders kontrastreich.
Bemerkenswert ist das “Domine Deus”: es ist hochdra-
matisch, diister - wie ein Requiem; unterstrichen wird
dies durch den Einsatz der Posaunen, die das Jiingste
Gericht symbolisieren: Es ist eine angstvolle, verzwei-
felte Bitte um Gnade. Dieser stehen einfache, stille
“Miserere”-Rufe des Chores gegeniiber. Mit seiner
Sicht steht Schubert weitab von der Tradition, die das
Gloria hoffnungsvoll und freudenstrahlend halt. Im
“Quoniam” kniipft er an das Eingangsmotiv an, um
dann mit der Fuge des “Cum Sancto Spiritu” grandios
abzuschliefSen.

Eine eigenwillige Interpretation ist auch das Credo. Es
beginnt mit einem leisen Trommerwirbel. Dieser wird
zum Leitmotiv, das eher das Zweifeln versinnbildlicht
denn das Glauben. Das von Kontrapunkt und fugen-
artigen Texturen durchzogene Glaubensbekenntnis
erreicht einen dramatischen Hohepunkt beim “Cruci-

fixus”. Dem folgt aber die Wiederholung des “Incar-
natus”; dies kann als unorthodox kritisiert und auch
als dramaturgische Schwiche angesehen werden. Und
doch ist es ein Bekenntnis des Komponisten, der am
irdischen Dasein hiangt. Der Abschluss ist traditionell
eine Fuge. Viel wurde daruber geschrieben, dass die
Stelle “et in unam sanctam catholicam et apostolicam
ecclesiam aus dem Credo weggelassen wurde, was hau-
fig als Anzeichen einer Distanzierung von der Kirche
gedeutet wird. Es gibt allerdings auch die Auffassung,
dass Schubert hier ganz der damaligen Praxis der
katholischen Aufklirung folgt.

Ungewohnt wiederum das Sanctus: es beginnt zwar
leise und zuversichtlich, doch in den dynamisch gestei-
gerten Wiederholungen des Wortes “Sanctus” mit ih-
ren Klangausbriichen wird Verzweiflung vertont: Nicht
die Herrlichkeit Gottes wird hier vertont, sondern die
Angst des Komponisten, vor diesem zu erscheinen.
Traditionell kirchenmusikalisch das fugische “Osan-
na”. Dem ruhigen, schlichten Benedictus (mit Wieder-
holung des “Osanna”) steht ein polyphon komplexes,
reich instrumentiertes, ungewohnlich ausdrucksstarkes
Agnus Dei gegentiber. Wieder kommt eine ungewohnte
Dramatik ins Spiel, wieder erinnern die Posaunen an
das Jiingste Gericht. Es ist nicht die reuige Demut des
Stuinders, die aus dieser Musik spricht - wie es im Ag-
nus Dei tiblich war -, sondern eine angstvolle, schmerz-
volle, auch sich auflehnende Verzweiflung. Nach den
Agnus-Rufen schliefSt ein sanftes, versohnliches “Dona
nobis pacem” an (das noch einmal von der verzwei-
felten Agnus-Rufen unterbrochen wird). Die klare,
ruhige Bitte um Frieden ist wie eine Erlosung aus

der Diisternis in einer Messe, die sich in der duferen
Form zwar immer wieder in die Tradition einreiht, in
der Interpretation des Textes jedoch sehr personliche
Wege geht. Die individuelle, undogmatische Sicht des
liturgischen Textes verleiht diesem Werk nicht nur eine
fesselnde Reichhaltigkeit, sondern auch eine besondere
Modernitit.







Manuela Demetz

Manuela Demetz di Selva Valgardena si
¢ diplomata in canto al Conservatorio
di Bolzano. Ha vinto il primo premio
al concorso internazionale di “Lieder”
con il prof. Erik Werba di Vienna. Si &
esibita come solista in opere (Annchen
nel “Franco cacciatore”, Micaela in
“Carmen”) nonché in diversi musical
ed operette. Si esibisce in concerti di
musica sacra in Italia e all’estero. Ha
partecipato ad esecuzioni di musica
contemporanea di Francesco Valdam-
brini, di cui ¢ stata fatta anche un’inci-
sione.

Valeria Gasser

Studi presso il Conservatorio di Bolzano, diploma in
canto nel 1988, nel 1996 diploma “lied e oratorio”.
Continua la formazione con A. Zapperi (Monaco di
Baviera) e partecipa a diversi corsi di perfezionamento,
tra Paltro con M. Lipovsek e K. Widmer.

Willy Runggaldier

Willy Runggaldier ¢ membro del coro parrocchiale

di S. Cristina e direttore del locale coro maschile. Ha
cantato in vari cori come solista e corista: Singge-
meinschaft Meran, Haslacher Singkreis, Siidtiroler
Vocalensemble, Ensemble Vocal-Art di Bressanone
ed Ensemble Gherdéina. Ha frequentato diversi corsi
di perfezionamento. Tra l'altro ha cantato nell’opera
popolare “Der Goggolori”, rappresentata a Bolzano e
Merano, e si ¢ esibito come solista nella “Creazione”
di F.J. Haydn in varie localita dell’Alto Adige.

Gebhard Helmuth
Piccolruaz

Lo scultore di Ortisei, dal-
la sua infanzia ¢ amante
del canto. Lo si puo definire un autodidatta, dato che

i suoi studi di canto si limitano ad alcuni seminari

di canto corale e qualche lezione di perfezionamento
con il prof. Mag. E fondatore, presidente e corista del
,,Ensemble Gherdéina“. Si ¢ esibito come solista in TI.
diverse messe, oratori come ,,Die Schopfung® di Joseph

Haydn, in cantate di Johann Sebastian Bach e Georg

Philipp Telemann, ha cantato in ,,Der Mond“ di Carl

Orff, ,Der Freischiitz“ di Weber, e ,,Goggolori di

Wilfried Hiller.

Felicitas Schweizer

Felicitas Schweizer ha studiato violino alla Hochschu-
le fiir Musik Karlsruhe. Nel canto ¢ stata allieva tra
laltro di Prof. R. Schweizer (Pforzheim), E. Drabek
(Karlsruhe), E. Vass (Miinchen) e R. Sigmund (Meran).
Ha studiato direzione del coro alla Accademia di Mu-
sica Sacra a Heidelberg e a Karlsruhe. Ha frequentato
numerosi corsi di prassi esecutiva di
Musica Antica e corsi di perfezio-
namento per violino, flauto dolce,
canto, direzione del coro e direzione
d’orchestra. Presso I'Istituto mu-
sicale di Bolzano insegna violino,

si esibisce con diversi ensembles e
dirige il coro parrocchiale e I'orche-
stra di Ortisei, ma anche ’Ensemble
Gherdéina. Inoltre & docente presso
settimane corali in Germania e in
Svizzera.




Ensemble Gherdéina

L’,Ensemble Gherdéina“ fu costituito nel 1996
dall’attuale presidente del coro Gebhard Piccolruaz
con Pintento di raccogliere coristi amatoriali della

Val Gardena ed offrire loro la possibilita di appro-
fondire letteratura sacra e profana di diverse epoche.
La maggior parte dei coristi sono membri di diverse
associazioni corali dell’intera vallata. Spesso il com-
plesso & integrato, secondo la necessita, da strumentisti
permettendo cosi ’esecuzione di brani che richiedono
un organo maggiore.

Negli anni d’attivita I’ensemble si € esibito in numerosi
concerti di musica sacra e profana anche fuori provin-
cia (Arco, Brentonico, Tione, Trento, Assisi, Spoleto,
St. Polten, Millstatt, Hall in Tirol e Parigi), eseguendo
musiche di Monteverdi, Schiitz, Vivaldi, Bach, Mo-
zart, Schubert, Mendelssohn, Verdi e altri. Sono stati
realizzati progetti in collaborazione con I’Ensemble
»Discantico“ di Milano, il ,,VocalArt“ di Bressanone,
Porchestra ,,Marini Consort“ e orchestra da camera
wInnstrumenti“ di Innsbruck.

Dalla fondazione la direzione musicale é affidata a
periodi alterni a Claudio Kerschbaumer e Felicitas
Schweizer. Il coro si & anche esibito sotto la direzione
di Rolf Schweizer, Heinrich Walder, Gerhard Sammer
e Max Frey.

Orchestra da Camera Marini

L’Orchestra da camera Marini, fondata nel 1998, ¢
una formazione che si esibisce su strumenti d’epoca; si
¢ specializzata sulla musica dal rinascimento al baroc-
co. Oltre alla musica delle corti di Innsbruck, Graz e
Vienna si dedica innanzi tutto alla scuola veneziana.
Con formazioni variabili vengono proposti programmi
che spaziano dalla musica da camera intima fino alle
grandi musiche a pit cori. Frequentemente ’Orchestra
da camera Marini collabora con cantanti solisti e cori.
In concerti a Salisburgo, Bressanone, Trento, Millstatt,

Citta del Capo, St. Gallen o presso le ,,Festwochen
der Alten Musik® di Innsbruck ha dimostrato le sue
qualita. Dorchestra organizza anche grandi progetti

di musica barocca e classica, cosi p.e. esecuzioni di
oratori di G.F. Handel, collaborando in questi casi con
violini di spalla di nazionali ed internazionali.

conTakt_
Percussion-Group

“conTakt”, ’ensemble di percussioni dell’Alto Adige,

¢ stato fondato nel 2007 da Manfred Gampenrie-

der, Philipp Holler, Georg Malfertheiner e Christian
Miglioranza. Lo scopo della formazione ¢ la diffu-
sione della ricca letteratura classica e contemporanea
per percussioni. Nel 2007 “conTakt” ha inaugurato i
festival di musica contemporanea “transart” a Bolzano
e “Klangspuren” a Schwaz (Austria) assieme al “per-
cussion group — the next step” di Innsbruck. Oltre a
diversi concerti in Alto Adige, Trentino ed in Austria,
si sono esibiti alla festa dei “40 anni di Coppa del
Mondo di Sci” in Val Gardena, presentando al pub-
blico una prima esecuzione di Georg Malfertheiner,
scritta e dedicata a questo evento. Nel 2008 seguono
una tournee con “L’Ensemble Gherdeina” al festival di
Musica Sacra e un concerto alle “Settimane Musicali
Gustav Mahler” a Dobbiaco e di nuovo Iinaugura-
zione di “transart 08”, questa volta con il “Soncino
Percussion Ensemble” presso il Nuovo Teatro Comu-
nale di Bolzano.
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Manuela Demetz

Manuela Demetz aus Wolkenstein erwarb ihr Gesangs-
diplom am Bozner Konservatorium. Beim internati-
onalen Liedwettbewerb mit Prof. Erik Werba (Wien)
errang sie den ersten Preis. Sie trat in den Opern “Der
Freischiitz” (Annchen) und “Carmen” (Micaela) auf
und wirkte als Solistin in vereschiedenen Operetten
und Musicals mit. Manuela Demetz tritt regelmafSig
als Solistin bei zahlreichen geistlichen Konzerten im
In- und Ausland auf. Aufferdem wirkte sie bei Ur-
auffithrungen zeitgenossischer Musik von Francesco
Valdambrini (mit CD Aufnahme) mit.

Valeria Gasser

Studium am Konservatorium Bozen,
1988 Diplom im Hauptfach Gesang,
1996 Diplom in “Lied und Oratorium”.
Weiterbildung bei A. Zapperi (Miin-
chen) und verschiedene Meisterkurse,
u.a. bei M. Lipovs_k und K. Widmer.

Willy
Runggaldier

Willy Runggaldier ist Mit-
glied des Kirchenchores St.
Christina und leitet auch
den dortigen Manner-
chor. Er hat bei mehreren
Choren als Solist und Chorsianger mitgewirkt, u.a. bei
der Singgemeinschaft Meran, dem Haslacher Singkreis,
dem Siidtiroler Vokalensemble, dem Ensemble Vokal
Art Brixen und dem Ensemble Gherdéina. Er besuchte

verschiedene Stimmbildungskurse. In Bozen und Me-
ran hat er an der Volksoper ,,Der Goggolori“ mitge-
wirkt und ist als Solist in “Die Schopfung” vofi Joseph
Haydn in mehreren Orten Stdtirols aufgetreten.

Gebhard Helmuth Piccolruaz

Der Bildhauer aus St. Ulrich hat sich seine Kent:h:
nisse als Autodidakt angeeignet, seine Ausbildung
beschriankt sich auf einige Chorsingwochen und aus
wenigen Gesangsunterrichtsstunden bei Prof. Mag.

Er ist Griinder, Prasident und Sanger des ,,Ensemble
Gherdeina“. Als Solist trat er bei verschiedenen Messen
auf, bei Oratorien wie ,,Die Schopfung® von Joseph
Haydn, Kantaten von Johann Sebastian Bach und
Georg Philipp Telemann, in ,,Der Mond“ von Carl
Orff, ,,Der Freischiitz“ von Carl Maria von Weber und
,»Goggolori“ von Wilfried Hiller.

Felicitas Schweizer

Felicitas Schweizer studierte Violine an der Hochschu-
le fiir Musik Karlsruhe. Stimmbildungs- und Gesangs-
unterricht erhielt sie u.a. bei Prof. R. Schweizer (Pforz-
heim), E. Drabek (Karlsruhe), E. Vass (Miinchen) und
R. Sigmund (Meran). Chorleitung studierte sie an der
Hochschule fiir Kirchenmusik in Heidelberg und an
der Hochschule fiir Musik Karlsruhe. Sie besuchte
zahlreiche Kurse fiir Auffithrungspraxis Alter Musik
und Fortbildungskurse in den Fichern Violine, Block-
flote, Gesang, Chorleitung und Orchesterdirigieren.
Am Institut fiir Musikerziehung Bozen unterrichtet sie
Violine, konzertiert mit zahlreichen Ensembles, leitet
den Kirchenchor und Orchester von St. Ulrich und
zeitweise das Ensemble Gherdeina und ist Referentin
bei Chorwochen in Deutschland und der Schweiz.
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Ensemble Gherdéina

Das “Ensemble Gherdéina“ wurde 1996 auf Initiative
des heutigen Prisidenten des Chores, Gebhard Piccol-
ruaz, gegriindet mit dem Ziel, Amateur-Sangerinnen
und -Singern aus dem ganzen Grodnertal die Mog-
lichkeit zu bieten, sich mit anspruchsvoller kirchlicher
und weltlicher Literatur zu befassen und in flexibler
Besetzung Chormusik verschiedener Epochen zu
pflegen. Die meisten Mitglieder des Ensembles wirken
auch in anderen Chorvereinigungen des Tales mit.

Es wurden bereits mehrere geistliche, sowie weltliche
Konzerte auch aufSerhalb des Landes aufgefiihrt (Arco,
Brentonico, Tione, Trient, Assisi, Spoleto, St. Polten,
Millstatt, Hall in Tirol, Salzburg und Paris). Zur
Auffithrung kamen Werke von Monteverdi, Schiitz,
Vivaldi, Bach, Mozart, Schubert, Mendelssohn, Verdi
u.a. Unter anderem wurden Projekte in Zusammenar-
i semble ,,Discantico® aus Mailand, dem
. rt“ Brixen, dem Orchester ,,Marini-Consort*
Innsbruck und dem Kammerorchester ,,Innstrumenti
Innsbruck, durchgefiihrt.

Bis heute haben Claudio Kerschbaumer und Felicitas
Schweizer wechselweise die musikalische Leitung inne.
Als Gastdirigenten haben Rolf Schweizer, Heinrich
Walder, Gerhard Sammer und Max Frey das Ensemble
geleitet.

Marini Kammerorchester

Das im Jahre 1998 gegriindete Marini Kammerorches-
ter, ein Ensemble fiir Musik auf Originalinstrumenten,
spezialisierte sich auf Werke der Renaissance und

des Frithbarock. Neben Musik aus der Innsbrucker,
Grazer und Wiener Hofkapelle werden hauptsachlich
Werke der venezianischen Schule aufgefiihrt. In varia-
blen Besetzungen werden Programme von der intimen
Kammermusik bis hin zu den groflen, mehrchorigen
Werken realisiert. Oft arbeitet das Kammerorchester

mit Gesangsolisten oder Choren zusammen. Bei Kon-
zerten wie z.B. in Salzburg, Brixen, Trient, Millstatt,
Kapstadt, Passau, St. Gallen oder bei den Innsbrucker
, Festwochen der Alten Musik* konnte das Marini
Kammerorchester seine Qualitdten unter Beweis stel-
len. Auf Wunsch organisiert das Marini Kammeror-
chester auch Projekte des Barock und der Klassik, wie
z. B. Oratorien von G.F.Handel. Bei der vergroflerten
Form wird mit heimischen und internationalen Kon-
zertmeistern gearbeitet.

conTakt
Percussion-Group

Das Sudtiroler Schlagzeugensemble “conTakt” wurde
2007 von Manfred Gampenrieder, Philipp Holler, Ge-
org Malfertheiner und Christian Miglioranza gegriin-
det. Hauptanliegen des Quartetts ist die Verbreitung
eines moglichst breiten Spektrums der Schlagzeugli-
teratur sowohl aus dem klassischen als auch aus dem
zeitgenossischen Reperoitre. Das Ensemble wirkte

bei renommierten Festivals im In- und Ausland mit,
$0 2007 bei der Er6ffnung der Festivals ,transart® in
Bozen und ,,Klangspuren® in Schwaz. 2007 umrahmte
das Quartett auch die Er6ffnungszeremonie des 40.
Ski-Weltcups in Groden mit einer Urauffithrung von
Georg Malfertheiner. 2008 folgten eine Tournee mit
dem “Ensemble Gherdéina” im Rahmen des Festivals
fiir Geistliche Musik, ein Konzert bei den ,,Gustav
Mahler Musikwochen® in Toblach und erneut die
Eroffnung von ,transart”, diesmal mit dem ,,Soncino
Percussion Ensemble“. Auch fur originelle musikali-
sche Umrahmungen wird conTakt gerne gebucht.
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valgardenaMUSIKA gode del patrocinio di/valgardenaMUSIKA wird unferstiitzt von

ORTISEI/ST. ULRICH

Hotel Adler Wellness & Sport Resort *****
Hotel Gardena Grodnerhof
Gourmet Hotel & Spa*****
Hotel Am Stetteneck ***S
Hotel Ronce ***
Garni-Hotel Pra Palmer ***S

S. CRISTINA/ST. CHRISTINA

Hotel Diamant Sport & Wellness****
Hotel Cendevaves**** SR
Hotel Diamant Sport & Wellness****S
Residence Soriva***

Garni Puez**

App. LAntina®°®°®

App. Vaiolet®°°®

Café Andy
Cir Gherdéina

SELVA GARDENA/WOLKENSTEIN

Gran Baita Sporthotel****S

Hotel Aaritz****

Hotel Continental****

Hotel Mignon****

Hotel Piccolo Mountainbike Holidays****
Hotel Astor***S

Hotel Scoiattolo***S

Hotel Corona-Krone***

Hotel Malleier***

Hotel Olympia***

Hotel Solaia***

Garni-Hotel Aghel***

Pension Muliac***

Residence Risaccia***

Garni Bon Di**
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PREZZI/PREISE

ABBONAMENTI/ABONNEMENTS &

Abbonamento trasferibile per tutti i concerti Ubertragbares Abonnement fiir alle Konzerte Euro 75,00
Abbonamento Studenti/Studenten Abonnement (non trasferibile/nicht iibertragbar) Euro 40,00

BIGLIETTI SINGOLI/EINZELKARTEN
per i concerti del/fiir die Konzerte vom:

17.07. Euro 18,00
24.07. Euro 18,00
31.07. Euro 15,00
05.08. Euro 15,00
12.08 Euro 18,00
21.08. Euro 15,00
27.08. Euro 15,00
05.09. Euro 18,00

Riduzione 50% per giovani fino a 18 anni, studenti
50% Ermafigung fiir Jugendliche bis 18 Jahre, Studenten

Prevendita biglietti: Associazioni Turistiche della Val Gardena
Kartenvorverkauf: Grodner Tourismusvereine
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STIFTURG SUDTIRCLER SPARKASSE
FOMDAZIONE CASSA DI RISPARMID DI BOLZAND

Wir stiften Kultur

Promuoviamo cultura




