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«Hinc totam licet aestimare Romam»
Mika Kajava

Direttore dell’Institutum Romanum Finlandiae

Hinc totam licet aestimare Romam – «Di qui si può abbrac-
ciare con lo sguardo tutta Roma»; così suona il famoso ver-
so del poeta Marziale, dall’anno 1531 leggibile anche sul-
la parete ovest della loggia di Villa Lante. Un’osservazio-
ne questa quanto mai attuale nella villa odierna, ma anche 
concepibile in termini più estesi. 

Come al dio Giano “bifronte” – ossia con due volti con-
trapposti, protettore del nostro colle e del fiume sotto-
stante – era consentito il controllo visivo dei movimen-
ti nelle diverse direzioni dello spazio, così la Villa Lante 
nella sua maestosa solitudine non solo è destinata ad ab-
bracciare l’Urbs che si apre verso il Campomarzio, ma per 
la sua posizione elevata sulla sommità del colle diventa 
anche una torre di controllo di tutto lo spazio urbano sia 
antico che moderno.

Oltre a essere costruita su un rudere romano, cosa che 
ne fa un erede fisico della realtà antica, la villa è infatti da 
secoli orientata verso diverse destinazioni: la Firenze dei 
Medici; il Vaticano del Papa, con il cupolone di San Pietro 
che si intravede fra i platani dell’odierna passeggiata; il 
monumento a Garibaldi, che con tanta passione racconta 

un capitolo della storia di questo popolo; nonché tutte le 
dimore degli stranieri sul Gianicolo, tra cui la Villa Abame-
lek dei Russi e, andando oltre i confini nazionali, il nostro 
paese lontano, la Finlandia. 

Ospitando da più di mezzo secolo l’Institutum Romanum 
Finlandiae, la rinascimentale Villa Lante si è assunta un al-
tro ruolo come janus, diventando un "passaggio" reciproco 
da una cultura all’altra, un incrocio di artisti e studiosi e 
un luogo di incontro tra istituzioni culturali e di ricerca.
Ormai tali attività si manifestano sotto diversissime forme 
– conferenze, corsi, seminari, e così via. Ma il nostro ja-
nus del Gianicolo è anche un luogo di musica. Questa cir-
costanza sicuramente piace al dio Giano, il quale dal suo 
posto d’onore nel soffitto del salone, sistemato dentro la 
conchiglia che con l’eco fa risuonare la musica, e approfit-
tando dei suoi ben quattro orecchi, appare sempre pron-
to a ispirarsi ai suoni della musica, sia antica o moderna, 
sia italiana o più nordica, che si ascoltano negli ambien-
ti sottostanti.
Questo è il vero senso dello janus di Villa Lante.
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«Voi suonate amici cari»
Simo Örmä

Intendente dell’Institutum Romanum Finlandiae

Il ciclo “L’Orecchio di Giano” è una felice conferma del-
l’antica tradizione di fare musica a Villa Lante al Giani-
colo.

Molti dei ricordi musicali della Villa sono collegati ai tem-
pi della famiglia Helbig tra fine Ottocento e inizio Nove-
cento. Madame Nadine Helbig, nata principessa Schaho-
vskaia, padrona di Villa Lante al Gianicolo dal 1887 fi-
no alla sua morte avvenuta nel 1922, era un’ottima pia-
nista ed amica di molti importanti compositori della sua 
epoca. Grandi nomi come Ferenc Liszt e Edward Grieg le 
hanno anche dedicato alcuni loro brani musicali.

Romain Rolland descrive così la sua visita alla Villa nel 
1891: «Durante il mio viaggio ho deciso di fare una visi-
ta a Villa Lante, da Madame Helbig. Mi hanno fatto ve-
dere le stanze più belle: c’è una loggia coperta ammi-
rabile, con il panorama di tutta la città di Roma; ricor-
da la balconata dell’Hôtel Aigle ma dalle proporzioni più 
grandiose e con il panorama più ampio. È mai possibi-
le che esista gente tanto fortunata da abitare in tali me-
raviglie!».

Grieg dedicò a Madame Helbig le bellissime composi-
zioni che scrisse durante la sua visita a Roma: Fra Monte 
Pincio su testo del grande poeta norvegese Bjørnstjerne 
Bjørnson, e Jeg elsker dig (Ti amo) su poesia di Hans Chri-
stian Andersen, il famoso scrittore di favole danese. 

La Tarantella dedicata alla Helbig da Liszt, all’inizio non 
piaceva alla signora perchè era, secondo lei, troppo dif-
ficile da suonare. Comunque Liszt volle che la signora la 
suonasse durante una serata. Lei – di una grassezza pau-
rosa, pesava addirittura 200 chili – era preoccupata, ma 
Sua Eminenza il cardinale Hohenlohe – anche lui partico-
larmente grasso – era presente e le disse: «Immagini che 
lei ed io balliamo insieme con questa musica». E l’esecu-
zione andò benissimo e piacque anche al maestro Liszt.

Il figlio degli Helbig, generale Demetrio Helbig, raccon-
tava che quando lui era bambino Liszt e Anton Rubin-
stein visitavano sua madre: Liszt si sedeva all’organo, Ru-
binstein al pianoforte Pleyel e la signora Nadine ad un 
piccolo Pleyel-pianino e poi suonavano e improvvisava-
no di tutto cuore così che le sale dell’antico palazzo rie-

La  principessa Nadine Helbig
nella Loggia - 1890 ca.
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Dopo le ultime due edizioni che hanno visto la parteci-
pazione e la collaborazione di artisti di diversi Paesi nella 
realizzazione di alcune importanti prime assolute (Conso-
lation del celebre finlandese Kimmo Hakola; Dans un bois 
solitaire del “Prix de Rome” dell’Académie de France à Ro-
me, il portoghese Pedro Amaral; Tema e manipolazioni del 
“nostro” Vito Paternoster; Perle d’Amor stillate e Le ultime 
sette parole, ambedue del sottoscritto), il progetto L’Orec-
chio di Giano: Dialoghi della Antica & Moderna Musica giun-
ge al quinto anno di programmazione e siamo lieti che si 
arricchisca di due appuntamenti, passando così da quat-
tro a sei concerti. 

Il programma del 2006 si apre e si chiude con il reper-
torio antico, classico e contemporaneo per chitarra, con 
la prestigiosa partecipazione di Massimo Felici – che lo 
scorso anno non ha potuto essere presente, e che oggi 
ci accompagna nella favola dell’Unicorno vista dal Mae-
stro finlandese Einojuhani Rautavaara – e del duo finlan-
dese formato da Mikko Ikaheimo e da Rody Van Gemert; 
prosegue con la sonorità partenopea del duo mandoli-

no-clavicembalo/pianoforte formato da Mauro Squillante 
e da Raffaele Vrenna e poi ancora con il virtuosismo del-
la giovanissima pianista Chiara Bertoglio, vincitrice del 
XIII Premio “Vanna Spadafora” della quale, nell’Anno mo-
zartiano, presentiamo anche il volume «Voi suonate ami-
ci cari», che si è meritato la prefazione di Paul Badura 
Skoda. Vengono inoltre presentate due nuove produzioni 
create per l’Ensemble Seicentonovecento.

Prendendo spunto dalla specifica missione negli studi ar-
cheologici dell’Istituto, con Bisanum 996 d.c.: il tempio ro-
tondo, da Giano a san Giovanni Battista, ci si avventurerà 
nell’affascinante tematica letteraria-musicale-visiva della 
“trasformazione” nella chiesa cristiana di San Giovanni 
Rotondo (Puglia) dell’antico “tempio rotondo” dedicato 
a Giano. La nuova opera multimediale è appositamente 
commissionata a Guido Allegrezza – artista figurativo di 
cui nel 2005 si è registrato il successo dell’installazione 
Labirinti di Luce – e ad Antonio Cocomazzi al quale Gior-
gio Gaslini, in occasione della pubblicazione di Suite for 
friends dell’allora esordiente compositore pugliese, ha ri-

 2006: “Seicentonovecento” a Villa Lante
Flavio Colusso

cheggiavano... E mentre la sua signora madre e i suoi il-
lustri amici si dedicavano ai piaceri musicali, suo padre, 
il famoso archeologo Wolfgang Helbig, lavorava tra i suoi 

libri ai piani inferiori della Villa.
Sia così anche durante i concerti odierni: viva il sodalizio 
tra la musica e lo studio, tra l’arte e la scienza. 

Loggia di Villa Lante 
ai tempi della famiglia Helbig 

XIX - XX sec.
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mercoledì 22 marzo • ore 20,00
Serenades of the unicorn
Massimo Felici chitarra
musiche di L. Milan, G. Auric, P. de Breville, F. Mompou, J.J. Froberger, F. Poulenc
A. De Mudarra, E. Rautavaara, G. Sollima

giovedì 27 aprile • ore 20,00
Pizzicar cantando...
Mauro Squillante mandolino • Raffaele Vrenna clavicembalo, pianoforte
musiche di D. Scarlatti, J.N. Hummel, R. Calace, A. Paliotti

mercoledì 24 maggio • ore 19,30
Recital del vincitore del XIII Premio “Vanna Spadafora” 2006
Chiara Bertoglio pianoforte
musiche di W.A. Mozart, A. Webern, A. Schoenberg

mercoledì 14 giugno • ore 20,00
Bisanum 996 d.C.: il tempio rotondo da Giano a san Giovanni Battista
Antonio Cocomazzi pianoforte
Ensemble Seicentonovececento
opera multimediale di G. Allegrezza, A. Cocomazzi, F. Colusso
pRIma esecuzIone assoluta

il programma del 2006servato parole di grande apprezzamento: «[…] la sua mu-
sica ed il suo pianismo sono di eccellente livello […] la 
sua pulsazione ritmica viva e originale, il suo melos garba-
to ed elegante […]».

Lo spettacolo “bi-fronte” Fileno & Amarilli, 1647-2006 pre-
senta insieme L’amorose passioni di Fileno di Giacomo Caris-
simi e il mio “Primo libro dei Madrigali illustrati” Amarilli.

L’elaborazione del poetico testo carissimiano, in prima ri-
presa moderna – il cui libretto, stampato a Bologna nel 
1647, è conservato in copia unica presso il Museo Inter-
nazionale e Biblioteca della Musica di Bologna, che colla-
bora a questa realizzazione – è concertata insieme ad al-
cune Cantate inedite dell’Autore e vuole rievocare lirica-
mente i «Chori di Speranze, di Timori e di Pensieri» rap-
presentati nel lavoro teatrale seicentesco.

Il ciclo completo dei miei dodici madrigali, di cui sette in 
prima esecuzione assoluta, è basato su pochi, suggesti-
vi frammenti poetici (Virgilio, Tasso, Guarini): questi bre-
vi componimenti vedono la «bisbetica» protagonista an-
che come un’allegoria della città eterna, in cui gli schia-
vi non sono più sottoposti a un padrone, ma sono schiavi 
d’Amore, «la bella Amarilli, selvatica, mezza donna, mez-
zo animale, canta, balla, innamora i pastori».

L’Orecchio di Giano, che nasce dalla collaborazione dell’In-
stitutum Romanum Finlandiae con l’Ensemble Seicentono-
vecento – il quale fin dalla sua nascita è impegnato nel-
la ricerca e “rivisitazione” di capolavori inediti del passa-

to e nella realizzazione di opere del nostro tempo – vuo-
le essere anche occasione di confronto con altre arti e di-
scipline. Dal 2002 gli artisti del gruppo si danno appunta-
mento a Villa Lante dove hanno trovato la loro sede idea-
le per formare una sorta di laboratorio dove sperimenta-
re e creare, insieme a illustri ospiti e compositori, nuo-
ve proposte ed “alchimie musicali”: il logo dell’Ensemble, 
con i due numeri uniti in un segno insieme centrifugo e 
centripeto, prende spunto e forza dal simbolo di Giano, 
dio del principio e della fine di tutte le cose, nel tempo e 
nello spazio, il cui regno, uguagliato all’Età dell’Oro, ave-
va sede sul Gianicolo.
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Serenades of the Unicorn
mercoledì 22 marzo • ore 20,00

mercoledì 11 ottobre • ore 20,00
Fileno & Amarilli, 1647-2006
Ensemble Seicentonovecento
Cecilia Campa voce recitante
Fiammetta Borgognoni voce bianca
Cristiana Arcari, Margherita Chiminelli
Silvia De Palma soprani
Flavio Colusso regia e direzione musicale
musiche di G. Carissimi, F. Colusso
pRIma esecuzIone assoluta

mercoledì 15 novembre • ore 20,00
Nightshadows
The Helsinki Guitar Duo
Rody van Gemert e Mikko Ikäheimo chitarre

musiche di H.W. Henze, T. Takemitsu, K. Nieminen,
R. van Woudenberg, F. Moreno Torroba
G. Rossini / M. Giuliani

Luys Milan (1500ca.-1561?) Fantasia IX

Alonso de Mudarra (1508ca.-1580) Fantasia que contrahaze la harpa en la manera de Lodovico 

Georges Auric (1897-1983) Hommage à Mudarra 

Francis Poulenc (1899-1983) Sarabande

Pierre de Breville (1861-1948) Fantaisie   

Federico Mompou (1893-1987) Suite compostelana 
Preludio - Coral - Cuna - Recitativo - Canciòn - Muñeira

Johann Jakob Froberger (1616-1667) Tombeau sur la mort de monsieur Blancheroche

Giovanni Sollima (1962) Free life on earth (dedicato a Massimo Felici)

Einojuhani Rautavaara (1928) Serenades of the unicorn
A nervous promenade and dance (with his own reflection) / Serenading a pair of giggly nymphs (drunk of night) 
Serenading the beauty unobtainable (too far in time) / Having a grand time (with some scythian centhaurs)

Massimo Felici chitarra 

il programma del 2006
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«Serenata alla Bellezza irraggiungibile»
Massimo Felici

Personaggio meraviglioso di un mito tramandato a tutte 
le culture, l’Unicorno è un essere solitario: passeggia ner-
voso, danza con la propria immagine riflessa, s’imbatte 
in una coppia di ninfe “ridacchianti”, ebbre della notte, e 
dopo la sua Serenata ad una Bellezza “troppo lontana nel 
tempo” per essere raggiunta, si abbandona ad un’orgia 
frenetica in compagnia di alcuni Centauri Sciti

... ma abbiamo cominciato dalla fine

l’inizio è affidato alla purezza arcaica (troppo lontana nel 
tempo…) della Fantasia di Luys Milan; da qui in poi fanta-
sie, preludi, suites, aforismi, memorie, imitazioni 

... sono storie di uomini antichi e moderni:

dall’imitazione dell’arpa di Mudarra (coevo di Milan), 
prende le mosse l’Omaggio di Georges Auric, del “Grup-
po dei Sei” come Francis Poulenc, autore a sua volta di 
una Sarabanda dal sapore antico, dissidente dell’Impres-

sionismo come Pierre de Breville, compositore dimenti-
cato che affidò il manoscritto della sua Fantasia ad An-
drés Segovia, 

... che non la eseguì mai.

Il Tombeau seicentesco di Froberger introduce il clima del-
la Suite Compostelana del catalano Mompou, anch’essa de-
dicata a Segovia con miglior fortuna, in cui le suggestioni 
mistiche del Preludio, del Corale e del Recitativo si alter-
nano ai quadretti intimi della Ninna Nanna (Cuna) e della 
Canciòn, per concludersi con una danza galiziana...

l’aforisma di Giovanni Sollima, ispirato alle poesie di 
Lawrence Ferlinghetti, lascia infine spazio alla favola del-
l’Unicorno vista dal finlandese Rautavaara, quasi una pa-
rabola della vita dell’Artista fatta di solitudine, erotismo,
ricerca disperata e interminabile, sfogo incontrollato …
come nel terzo titolo della Suite, una Serenata alla Bellez-
za irraggiungibile.

Pizzicar cantando...
giovedì 27 aprile • ore 20,00

Domenico Scarlatti (1685-1757)

Sonata K 91 in Sol maggiore per mandolino e b.c. Grave - Allegro - Grave - Allegro
Sonata K 347 in Sol minore per cembalo Moderato è cantabbile
Sonata K 348 in Sol maggiore per cembalo Prestissimo
Sonata K 89 in Re Minore per mandolino e Bc

Johann Nepomuck Hummel (1778-1837)

Grande Sonata per mandolino e pianoforte op. 37
Allegro con spirito - Andante moderato siziliano - Rondo

Raffaele Calace (1863-1934)

Concerto II 
Maestoso - Largo Mesto - Allegro non Troppo

Antonello Paliotti (1963)   

Don Miguel

Mauro Squillante mandolino
Raffaele Vrenna clavicembalo, pianoforte
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“Pizzicar cantando”
Giulia Anna Romana Veneziano

la fine della composizione, si trova una manucola di avver-
timento e la scritta: «al cader dell’ultimo termino di que-
sta sonata, atacca subbito la seguente, come avvisa la ma-
no». Si ascolta dunque di seguito la Sonata K 348, un ce-
lere rincorrersi di scale articolate ascendenti, compensa-
te da un movimento melodico identico ma discendente, 
con scambi di agilità tra le due mani sulla tastiera. Non 
siamo in grado di offrire una cronologia precisa delle so-
nate scarlattiane, pervenute in manoscritti non autografi. 
Tra questi, il corpus conservato nella Biblioteca Marciana 
di Venezia, quindici codici con 496 sonate, forse dono di 
Maria Barbara regina di Spagna al cantante Farinelli; il ma-
noscritto datato 1742, con le Sonate per cembalo del cava-
liere Don Domenico Scarlati, trasmette anche le due sonate 
per strumento solista e Basso continuo: la K 89 (n. 54 nel 
manoscritto Allegro, Grave, Allegro) e la K 91 (n. 56 nel ma-
noscritto Grave-Allegro-Grave-Allegro). La destinazione del-
la parte solistica non viene specificata: la quasi totale as-
senza di valori lunghi, oltre ad uno stile idiomatico ben ri-
conoscibile, giustifica la destinazione ad uno strumento a 
plettro come il mandolino, come era in uso all’epoca a Ro-
ma e a Napoli.

Nonostante appartenga ad un’altra epoca, la produzione 
del compositore e virtuoso austriaco Johann Nepomuck 
Hummel (Pressburg 1778 – Weimar 1837) funge da pon-
te tra il periodo antico e quello moderno: la sua produ-
zione tastieristica sembra assorbire forti stimoli proprio 

da quella scarlattiana. La differenza di stile, di epoca e 
la finalità delle composizioni non annullano i legami con 
il passato e gli specialisti considerano l’arte pianistica di 
Hummel, prima allievo e poi amico di Mozart, come de-
finitiva del classicismo della prima scuola viennese, qua-
si superandola. La Grande Sonata per mandolino e pianoforte 
op. 37a (Allegro con spirito-Andante moderato siziliano-Ron-
do) destinata anche al violino e al cembalo, fu composta 
intorno al 1810 e risale al periodo in cui Hummel visse ad 
Eisenstadt presso gli Esterházy. 

Il repertorio classico per il mandolino trova nella città di 
Napoli la sua sede spirituale, dalle storiche case di liute-
ria – ad esempio la famiglia Vinaccia – all’idioma tecnico 
degli strumenti a plettro, di antica origine, che hanno fa-
vorito la fioritura in Napoli dei più eccezionali virtuosi di 
questi strumenti anche in formazioni orchestrali: France-
sco Della Rosa, Nicola Romano e, soprattutto, i fratelli Ni-
cola e Raffaele Calace. Raffaele (1863-1934) in particola-
re, emerse in tutto ciò che concerne l’attività mandolini-
stica e liutara, dalla costruzione di strumenti all’esecuzio-
ne del repertorio, dall’innovazione e dal design del man-
dolino alla composizione e alla trascrizione di opere per 
questo strumento; dal 1905 al 1910 fu anche ideatore ed 
editore della rivista Musica moderna,  rivista che vide tra i 
suoi collaboratori anche Alessandro Longo (il primo cura-
tore delle Sonate di Domentico Scarlatti). Il suo Concerto II 
per mandolino e pianoforte op. 144 (nei tempi Maestoso-

Il concerto odierno propone un percorso musicale poco 
esplorato, con l’abbinamento di brani antichi e moderni 
dedicati alle corde pizzicate. I due interpreti, tra i miglio-
ri specialisti italiani, hanno avviato già da alcuni anni un 
sistematico progetto di recupero di quella peculiare tra-
dizione musicale che unisce l’esperienza mediterranea a 
quella europea attraverso l’idioma strumentale del man-
dolino accoppiato al clavicembalo. 

La figura di Domenico Scarlatti (Napoli 1685 – Madrid 
1757) è emblematica in questo viaggio musicale: figlio del 
grande Alessandro, fu virtuoso di clavicembalo (Händel 
era un suo grande ammiratore); dopo le esperienze pro-
fessionali a Venezia e a Roma (qui fu maestro della Cappel-
la Giulia in Vaticano) e, forse, un viaggio a Londra, giunse 
nel 1719 a Lisbona alla corte di re João V di Portogallo, co-
me mestre  de capela, insegnante di Don Antonio, fratello 
del re e della talentuosa Infanta Maria Barbara, futura re-
gina di Spagna che lo vorrà con sé a Madrid. La penisola 
iberica arricchì di nuove esperienze la personalità di Do-
menico, già forgiata nel meglio della tradizione italiana, 

attraverso la scoperta di diversi orizzonti timbrici, melo-
dici e ritmici che vennero mescolati allo stile napoletano 
dando origine ad un caleidoscopio di possibilità idiomati-
che unico nella Storia del clavicembalo. Il suo nome evo-
ca immancabilmente la sua generosa produzione per ta-
stiere: nel Catalogo delle opere redatto nel 1953 da Ralph 
Kirkpatrick si conta un corpus di oltre 555 sonate di cui 8 
concepite per uno strumento solista con Basso continuo.

Le due sonate K 347 e K 348, volutamente accoppiate nel 
concerto odierno, sono nelle tonalità di Sol minore e di 
Sol maggiore, «Moderato è Cantabbile» la prima, «Prestis-
simo» la seconda: due brani di carattere opposto ma com-
plementare anche se, nonostante le indicazioni esplicita-
te nei manoscritti e la notazione efficace, «ciascuna so-
nata è un evento che si sviluppa obbedendo ad una logi-
ca interna che gli è propria e che la rende diversa da tutte 
le altre» (Enrico Baiano). La Sonata K 347 è un gioco di ar-
peggi, scale ornamentate e veloci gradini cromatici ascen-
denti, conquistati con abile virtuosismo; nel manoscritto 
che la tramanda (Parma, Biblioteca Nazionale Palatina), al-
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Largo Mesto-Allegro non Troppo), composto nel 1925, fu de-
dicato a Benito Mussolini «Artigiano della nuova Italia» (la 
dedica venne rimossa dalla famiglia Calace dopo la cadu-
ta del fascismo): è un concerto virtuosistico e molto im-
pegnativo per lo strumento solista, supportato da un’ar-
monia fortemente cromatica.  La fama di Raffaele Calace si 
estese a ragione in tutta Europa e anche in Giappone (an-
cora oggi in Oriente si registrano CD con sue composizio-
ni), grazie ad una serie di fortunati tour concertistici e al-

la perpetuazione della sua fama attraverso l’impegno pro-
fessionale dei figli. 

Dopo il Frammento per mandolino e pianoforte di Gennaro 
Napoli (1881-1943), conclude questo programma un bra-
no di Antonello Paliotti: Don Miguel (Allegro vivo, Andanti-
no, Quasi largo–Cadenza–Finale), commissionato dal Festi-
val del mandolino di Rudolstadt nel 1996, “tedoforo” nel 
Duemila dell’antica tradizione partenopea.

Wolfgang Amadeus Mozart (1756-1791)
Sonata KV 457
Eine kleine Gigue KV 574

Arnold Schönberg (1874-1951)
Sechs kleine Klavierstücke op. 19

Anton von Webern (1883-1945)
Variationen op. 27

Wolfgang Amadeus Mozart (1756-1791)
Sonata KV 331

Chiara Bertoglio pianoforte

prima del concerto, Andrea Coen presenta il volume di Chiara Bertoglio
Voi suonate, amici cari. La musica di Mozart fra palcoscenico e tastiera
prefazione di Paul Badura Skoda - Torino, Marco Valerio editore, 2005

Recital del vincitore 
del XIII Premio “Vanna Spadafora”

mercoledì 24 maggio • ore 19,30
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Dici Vienna, e dici musica; dici Vienna e dici Mozart. 
Complici libri, film, cioccolatini mozartiani e t-shirt con 
il ritratto del Salisburghese, il mito di Vienna per certi 
aspetti si è agglomerato al mito di Mozart. Non si trat-
ta, tuttavia, di un’identità che si ferma ad un livello co-
sì superficiale: se il discorso si allarga da Mozart a quel-
la che è detta “prima scuola di Vienna”, si può verifica-
re come l’influenza esercitata dalla musica viennese del 
Sette-Ottocento su quella dell’Otto-Novecento (e sulla 
cultura asburgica in generale) sia un’influenza importan-
te, non trascurabile, ed a lungo raggio. 

A partire da Beethoven, infatti, e comprendendo persi-
no il ben più anziano Haydn, l’influenza di Mozart si fe-
ce sentire sulla maggior parte dei compositori viennesi 
della sua generazione, in diversa misura; e la musica di 
compositori come Schubert, per esempio, presenta un 
debito notevolissimo nei confronti di quella di Mozart: 
Da un certo punto di vista, persino la musica viennese 
“leggera” dell’Ottocento (la fioritura di valzer, l’operetta) 
non sarebbe forse esistita senza le incursioni mozartiane 

in territori – per alcuni aspetti – meno impegnati. 

E, d’altro canto, anche la musica espressionista di fine 
Ottocento-inizio Novecento, e la sua logica (per quan-
to sorprendente) conseguenza dodecafonica, presenta-
no importanti riferimenti al passato: al vero e proprio 
classicismo di Haydn, Mozart, Beethoven, ma anche al-
la civiltà tipicamente asburgica degli Strauss e degli Of-
fenbach. 

Nei brani novecenteschi che compongono il programma 
del concerto odierno, infatti, l’espressionismo atonale di 
Schönberg e quello dodecafonico di Webern si configu-
rano sì come rotture di linguaggio rispetto all’epoca pre-
cedente, ma anche come consapevole e – talora – grot-
tesco rimando a quel mondo scintillante dei valzer e del-
la Felix Austria: il primo ed il quinto dei Sechs kleine Kla-
vierstücke di Schönberg, ma anche la prima (e la terza) 
delle Variazioni di Webern hanno un andamento ritmico 
così fortemente ternario da rendere il fantasma del val-
zer quasi spaventosamente vicino. Il tutto, naturalmen-
te, trasfigurato sia dall’angoscia, sia dall’onirismo nove-

centesco: se in questi brani di Schönberg prevalgono an-
cora una passionalità ed un languore quasi eccessivi, che 
ci richiamano certe creazioni di Klimt, nelle Variazioni di 
Webern la frammentazione del discorso ci appare quasi 
come la conseguenza di quell’esplosione espressionista 
degli anni immediatamente precedenti. Peraltro, se alcu-
ni dei brani di Schönberg e Webern in programma que-
sta sera si riallacciano per certi aspetti al valzer vienne-
se, altri sembrano ignorare l’Ottocento ed appoggiarsi 
direttamente al Settecento: la brevissima e laceratissima 
seconda Variazione di Webern riprende infatti due de-
gli elementi tipici delle danze barocche e classiche. Da 
un lato, infatti, vi troviamo la classica bipartizione (bra-
no costituito da due sezioni, ciascuna delle quali ripetu-
ta tramite segno di ritornello) che aveva caratterizzato 
la grande maggioranza delle danze che componevano la 
suite barocca e classica; dall’altro, Webern gioca sul con-
tinuo equivoco fra tempo binario e ternario, utilizzan-
do un artificio compositivo (l’hemiolia) che aveva furoreg-
giato presso alcuni dei maggiori musicisti del Settecen-
to (pensiamo solo a Bach, o all’uso che ne fa Mozart, per 
esempio, nel Minuetto della grande Sinfonia KV 550).

E proprio alla seconda Variazione op. 27 si riallaccia sor-
prendentemente uno dei brani più inconsueti della pro-
duzione di Mozart, la Piccola Giga KV 574. Anche questo 
brano, infatti, è bipartito; anch’esso gioca continuamen-
te sulle hemioliae, ma – soprattutto – esso presenta in-

credibili affinità di linguaggio con le correnti più ever-
sive della musica del primo Novecento. Così come in 
Schönberg e Webern, infatti, l’uso frequente delle “ap-
poggiature” come paradigmi del “sospiro” (pensiamo 
per esempio alla prima Variazione di Webern) permet-
te anche a Mozart di spingere fino alle massime conse-
guenze il rapporto dissonanza-consonanza: il risultato è 
un brano che davvero ben merita di essere inserito nella 
rassegna “L’Orecchio di Giano”, poiché da un lato guarda 
a Bach (che Mozart stava scoprendo in quel periodo tra-
mite il barone van Swieten), dall’altro utilizza “asprezze” 
melodiche quasi inaudite per l’epoca e precorritrici di un 
futuro ancora lontano.

Anche quando si muoveva sul terreno più tradizionale 
della Sonata pianistica, tuttavia, Mozart sapeva inserir-
vi elementi di novità e di sorpresa: ne è un tipico esem-
pio la grande Sonata in do minore KV 457. Per chi la ascol-
ti con orecchie moderne, essa non può che richiamare lo 
stile del giovane Beethoven (pensiamo alla Sonata op. 10 
n. 1); ma per i contemporanei di Mozart, essa era proba-
bilmente di una violenza davvero espressionistica. Alla 
solenne maestosità e drammaticità dell’incipit del primo 
movimento si contrappone la tenerezza del secondo te-
ma del primo tempo e del secondo movimento; ed a tut-
to ciò che precede si contrappone a sua volta l’inquietu-
dine del terzo movimento, giocato sull’alternanza di un 
tema completamente impostato sul “rubato” (che asso-

«Austria felix»
Chiara Bertoglio
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opera multimediale di 
Guido Allegrezza, Antonio Cocomazzi, Flavio Colusso
pRIma esecuzIone assoluta

Ensemble Seicentonovecento
Flavio Colusso regia e direzione musicale
Antonio Cocomazzi pianoforte
Silvia De Palma soprano
Guido Allegrezza voce e immagini digitali

Bisanum 996 d.c.
il tempio rotondo, da Giano a san Giovanni Battista

mercoledì 14 giugno • ore 20,00

ciamo sempre al romanticismo) con dei couplets dalla ri-
gidità quasi marziale. 

Atmosfera completamente diversa caratterizza invece la 
Sonata in la maggiore KV 331, la cui cifra distintiva è in-
fatti quella della serenità, della Gemütlichkeit. Il primo 
tempo è un tema con variazioni, in cui Mozart utiliz-
za un canto bavarese intitolato Rechte Lebensart: lo stile 
e la struttura sono peraltro davvero tipici del Lied, con 
un andamento metrico tipico della prosodia tedesca ed 
una disposizione simmetrica e regolare delle frasi mu-
sicali. Il Minuetto si basa invece su continue alternanze 
di piani sonori contrapposti, il forte ed il piano tipici del-
la dinamica “a terrazze”; il Trio, per contro, adotta una 
scrittura intima e piena di tenerezza.

Il Rondò, celeberrimo, è detto Alla Turca per la presenza 
di tipici elementi delle turqueries del Settecento. 

Così come l’Ouverture del Ratto dal Serraglio, anch’es-
so è basato sull’alternanza di sezioni in “piano”, dalla 
scrittura più “occidentale” e tradizionale, con sezioni in 
“forte”, in cui interviene la strumentazione un po’ “fra-
cassona” della banda dei giannizzeri. Anche in questo 
modo di vedere i Turchi, dopo Lepanto, utilizzandone 
la musica in modo un po’ caricaturale e con forte ironia, 
ritroviamo i tipici caratteri della Vienna mitica dell’età 
dell’oro: caratteri che – per quanto rivoluzionati, criti-
cati, “svuotati”, trasfigurati – permarranno fino alla mu-
sica di Schönberg ed oltre.

Giuseppe Valadier
Disegno per Villa Lante 

Guido Allegrezza
Immagine digitale (2005) 
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La Montagna, abitata dai Gargari venuti dalla lontana Troa-
de seguendo il carro del sole più di tre millenni orsono, si 
elevava in tutta la sua bellezza e maestosità.

Il sole illuminava e riscaldava i querceti che lottavano con 
i venti Aquiloni e la vita scorreva come sempre sotto lo 
sguardo di un Tempo che sembrava immutabile ed eterno.

Ogni tanto i Gargari scendevano a valle, spingevano ar-
menti e greggi nei grassi pascoli, ove si specchiavano chia-
re e fresche acque.

Un dì, gli abitanti della città di pietra (Gargaros) decisero di 
abbandonare la cima del monte, costruirono i loro abituri 
nella piana sottostante e non dimenticarono dèi e Penati.

Nella parte ove sorgeva il sole, essi edificarono un Tempio, la ca-
sa del dio della luce, di ogni principio e di ogni fine, del passato, 
del presente e del futuro ed a Giano consacrarono la loro vita.
Il villaggio apulo-romano assumeva il nome del dio dalle 
due facce, Bisanum (Bis-Ianum-Giano) e nel Tempio rotondo 
si celebravano riti e culti pagani (III-II sec. a.C.).

Nel lento e faticoso scorrere del tempo, i Bisani vissero la 
loro aurorale esistenza, consacrati al dio bifronte Giano e 

percorsero con dignità e forza (tutta garganica) il loro cam-
mino di civiltà.

Ma una nuova luce doveva illuminare la vita dei Bisani ed 
essi rinnovarono la loro professione di fede ed aprirono la 
loro mente e il loro cuore al messaggio del Cristo, figlio di 
un Dio supremo onnipotente.

Gli antichi Gargari e poi Bisani, deposero e custodirono 
nella casa della Memoria i segni-stigmi e le vestigia del dio 
bifronte ed elevarono, con rinnovati riti, preghiere al bat-
tezzatore del figlio del nuovo Dio, san Giovanni Battista.

Il vecchio tempio, in un processo di Esaugurazione e di Rinno-
vamento,  fu rinnovato e divenne la Chiesa di San Giovanni 
Battista; era l'anno del Signore 996.

Il villaggio-casale si consacrò tutto al battezzatore del fi-
glio di Dio e mutò il suo nome in San Giovanni Rotondo - 
San Giovanni Battista nella rotonda chiesa - A.D. 1095. Storia, 
tradizioni, leggende, miti e culti si fondevano così nel cro-
giuolo dell'anima e della mente dei garganici Sangiovanne-
si. «E pluribus unum». 

Un popolo si rivestiva di una nuova identità e la sua anima, 

lentamente e profondamente, affondava le radici nel pas-
sato e, rigenerandosi, respirava nel presente aprendosi ad 
un futuro che, certamente, aveva un cuore antico.
Era da poco trascorso il primo millennio cristiano e, sulla 
montagna del sole, un nuovo popolo, i Sangiovannesi, con-
tinuava a vivere, a soffrire ed anche a lottare per la sua esi-
stenza.
La vetusta e solare montagna, che un tempo aveva illumi-
nato il cammino dei Gargari e dato il nome a tutto il pro-
montorio (Gargarus-Garganus-Gargano) in seguito, nella fi-

gura di un frate di nome Pio, orante e soffrente in una picco-
la cella di un Convento, avrebbe mostrato al mondo degli 
umani il nuovo cammino di fede, di speranza, di amore e di ca-
rità, nel nome del Dio vero, che tutto sa, può e perdona. 
San Pio da Pietralcina, a devozione e consolazione di tutti 
i credenti cristiani, oggi riposa nella Terra che fu dei Garga-
ri, dei Bisani, dei Sangiovannesi.
Andiamo alla ricerca dell'antica Madre. / Siamo oggi quelli di ie-
ri. / Le ultime acque di un fiume / dalle sorgenti antiche e lonta-
ne. / Non c'è futuro senza Memoria.

Il tempio di Giano: storia, tradizione o leggenda?
Salvatore Antonio Grifa

Ab incarnatione 
N.D. 884. 

Circa montem 
Garganum est 

positum oppidum 
appellatum Bisanum 
ante omnia Gargaros 

conditum militibus 
Troadas qui 

appelabant Gargari 
ubi erat patriam 

Aeneae ubi in lucem 
edit super montem 

Gargaron. 
In oppido Bisani 

positum etiamque 
templum dicatum 

Divo Iano. 
Signavit A.D. 884...

«Pria che gli uomini 
nel secolo X 
si fossero determinati 
di abbandonare 
quella alpestre 
situazione aveano 
essi determinato 
di venerare il 
precursore San 
Giovanni Battista 
cui aveano dedicato 
diggià nell’anno 996 
il Tempio sistente 
nella sottoistante 
pianura et nello cui 
tempio adoravansi 
deità pagane et Giano 
sopra tutte».
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L'amorose passioni di Fileno 
Academia fatta in Casa delli Sig. Casali in Bologna, 1647
(musiche di Giacomo Carissimi in prima esecuzione moderna)

Flavio Colusso (1960)
Amarilli 
Il Primo Libro dei Madrigali illustrati 
pRIma esecuzIone assoluta

Ensemble Seicentonovecento
Flavio Colusso regia e direzione musicale
Cecilia Campa voce recitante
Fiammetta Borgognoni voce bianca
Margherita Chiminelli, Cristiana Arcari, Silvia De Palma soprani

Fileno & Amarilli, 1647-2006
mercoledì 11 ottobre • ore 20,00

Giano sapiente, filosofo e teologo, 
viene in Italia e insegna 
agli uomini l'agricoltura

Sebastiano Münster
La Cosmographie universelle ..., 1552

Biblioteca Lazzerini, Prato
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La dispersione della partitura de L’amorose passioni di Fileno 
è sicuramente oggetto di rammarico per tutti coloro che si 
interessano di Giacomo Carissimi e dei repertori musicali 
della prima metà del Seicento. Tuttavia la densità del testo 
e le scelte di impaginazione e di carattere con cui esso ven-
ne dato alle stampe (distinzione tra il carattero tondo per 
il Poeta, e il corsivo per i personaggi), mettendone in tra-
sparenza la morfologia, sembrano compensarci della per-
dita di quella musica udibile esaltando la dimensione non 
udibile e immaginativa che per contro il XVII secolo amava 
ipostatizzare al di sopra del suono concreto.
Fileno, così come si presenta agli occhi del lettore, dà a in-
tendere al riguardo moltissime suggestioni. Ne emerge la 
struttura di quella cantata di area romana ancora impressa 
dalle tracce dialogiche e dalle figure allegoriche che tanta 
parte hanno nel linguaggio oratoriale ma che si radicano 
altrettanto nelle consuetudini didascaliche e simboliche 
praticate dalla poesia. Soprattutto in area di accademie, 
come quella degli Humoristi attiva a Roma nell’orbita dei 
Barberini, al cui spirito si attengono anche molte creazio-
ni di Domenico Mazzocchi e Marco Marazzoli, vigono raf-

finate prospettive di esaltazione della musica nella sua pa-
riteticità con la poesia attraverso raffigurazioni iconologi-
che realizzate anche in rappresentazioni pittoriche. L’am-
biente romano sembra in questo caso perpetuare con Ca-
rissimi (1647) la traccia della, pure perduta, La disperazio-
ne di Fileno di Emilio de’ Cavalieri (su testo della poetessa 
di genere pastorale Laura Guidiccioni, per i primi esperi-
menti della Camerata fiorentina nel 1590-91), per giunge-
re infine a due pastorali in musica date poi a Parigi, il Ni-
candro e Fileno di Marazzoli, del 1645, diretto antecedente 
dell’omonimo lavoro di Paolo Lorenzani, del 1681. Si trat-
ta di forme che nell’ambito del genere convenzionalmen-
te definito pastorale traggono occasione per aprire a quel-
l’ermetico scrigno di sottintesi mitologici cui si ha acces-
so solo attraverso pratiche ermeneutiche di elevata sofisti-
cazione. Com’è noto la neoplatonica Accademia degli Hu-
moristi, che ne faceva ampio impiego, assunse tale deno-
minazione alludendo agli umori, ovvero alle diverse com-
posizioni fisiologiche responsabili da un lato della creativi-
tà, dall’altro dei temperamenti, e con essi degli stati d’ani-
mo ovvero affetti, gli stessi che come passioni innervano la 

La guerra delle passioni nelle prove di Fileno 
tra cantata ed esercizio spirituale

Cecilia Campa

filosofia contemporanea e compaiono nel titolo di questa 
composizione carissimiana. La concezione poetica e musi-
cale degli affetti (come ci illustra ancora più tardi il teori-
co musicale Pietro Mengoli, Speculazioni di Musica, Bologna 
1670), non resta allora fenomeno di superficie, ma affon-
da radici profonde nel pensiero e non meno nella convin-
zione confessionale: che vede le passioni, e l’amore come 
misura emblematica su cui provare la dinamica delle altre, 
nei suoi sviluppi interiori e sempre in riferimento al modo 
di intenderle da parte del soggetto. Il testo della cantata - 
pur se dal frontespizio della stampa essa appare eseguita 
in un’accademia bolognese tenuta «in casa delli Sig. Casali» 
nel 1647 - ha molto infatti della educazione del fedele del-
l’élite romana, così come essa risulta anche da testi gesui-
tici che abitualmente si incardinano sulla cristianizzazione 
del mito (l’Eumelio di Agostino Agazzari ne aveva dato nel 
1606 precoce esempio): la passione non deve essere subìta 
(come vorrebbe uno dei suoi due etimi, dal patire) ma go-
vernata dall’uomo, pur se nel momento in cui essa insorge 
(nell’altro etimo di pathos) in quanto contrasto di affetti ge-
nera, come in questo caso, una battaglia interiore. Il piano 
narrativo e quello dell’azione vengono sciolti dunque nel-
la ripartizione dei ruoli: il Poeta (di qui il carattere tondo) 
ha musicalmente e drammaturgicamente la funzione di Te-
sto narrante, mentre Fileno, Amore e i cori allegorici del-
le Speranze, dei Timori e dei Pensieri (corsivo), agiscono 
e dialogano. Di fatto però solo Fileno e Amore (per quan-

to anch’esso allegorico) sono personaggi a tutti gli effetti 
mentre gli altri, secondo la figura retorica della prosopo-
pea, risultano incarnazioni delle sue passioni, eponime nel 
titolo. L’uomo amante, lacerato e dilaniato dal furore (pa-
rola chiave per l’Accademia degli Humoristi, allusiva anche 
della creatività effusa dal divino), presta orecchio di volta 
in volta alle distinte passioni, le quali non sono solo ogget-
to di combattimenti interiori ma, come nel caso della lotta 
tra Speranze e Timori, imprendono tra loro, in quanto ruo-
li effettivi, una vera guerra che si può pensare musicalmen-
te strutturata pure con effetti bellici secondo la tradizione 
del genere della battaglia consolidatosi nel Rinascimento.
Educato alla passione che non confonde ma esalta la forza 
interiore e la creatività, esposto alle corrusche prove di un 
sentimento che si trasfigura per volontà divina e che mo-
stra la strada salvifica nelle interrogazioni interiori, riscat-
tato il pianto elegiaco delle rime iniziali nella temprata fe-
de verso la bramata Nerea, l’anonimo autore del testo può 
sciogliere versi traslucidi sulla morbida volta di un cielo 
stellato nella similitudine degli occhi dell’amata, alluden-
do contemporaneamente a un graduale sprofondare nel 
denso sonno foriero di oniriche immagini dell’amata nel-
l’attesa di un’alba più dolce sui raggi di Febo. Evocata, Ne-
rea appare infine, platonica idea che Fileno può ora con-
cretamente inseguire, accennando a passi di danza per da-
re conveniente avvio a una danza forse reale sulla conclusi-
va, e pure perduta, musica della «Introdvtione al Ballo».
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Nel 1979, durante il periodo dei miei studi e delle mie av-
venturose ricerche musicali in giro per il mondo, ancora 
era assai vivo l’esercizio parallelo del disegno; oltre a lavo-
ri più impegnativi e agli schizzi sui miei Diari, esistono di 
quegli anni alcuni taccuini colmi di suggestioni e percezio-
ni còlte nel quotidiano, intere tematiche e piccole tracce di 
saghe personali – molte volte “inconsapevoli” – sviluppa-
te attraverso tratti accennati, più o meno rarefatti: in quel-
l’anno si materializzò sulle pagine di uno di questi quader-
ni, la mia prima Amarilli. Non mi è possibile stabilire con 
esattezza la sua data di nascita, ma posso dire che insieme 
a lei nasceva dentro di me tutto un mondo che ancor oggi 
mi capita di frequentare; un «Paesaggio ideale» che, sul ri-
verbero dalla memoria dell’antico Locus amoenus, era ed è 
tuttora per me un modo di presentare, trasfigurare e idea-
lizzare la natura,  «statica e sempre bella» e l’immagine che 
di essa si creava il mio spirito.

Di questa rozza ninfa “semi-velata” e dalle labbra proca-
ci, gli occhi grandi e svuotati, il collo cinto di perle, i piedi 
“semi-caprini”, le ascelle, le mammelle e il sesso generosa-

mente e pudicamente mostrati, potevo fin sentire risuona-
re la voce che parlava-cantava-gridava con le sue compa-
gne, con le selve e le fere, con gli dèi, con me ( … ma non 
è facile spiegare ciò che si “sperimenta” e non si compren-
de appieno); il “regno” del favoloso mi cominciò a sembra-
re molto più vicino di quanto io non credessi. 

Fu così che cominciai a percepire quegli «ascosi tesori del-
l’amaro vegliar» indicati nell’intonazione del madrigale di 
Achille Falcone Il Tesoro nascosto, di cui intanto avevo rin-
tracciato a Bologna l’edizione a stampa del 1603.

Il sommo Virgilio, oltre ad essere fra i primi a nominare la 
bella e «bisbetica» Amarilli – selvatica, mezza donna, mez-
zo animale – che canta, balla e innamora i pastori (sembra 
quasi di ascoltare un vecchio racconto sulle «danze delle 
fate» dei pastori-zampognari abruzzesi e immergersi nel-
lo stesso «immaginario fantastico» e notturno e nella me-
desima «armonia panica»), è forse l’autore latino che più 
ha contribuito a creare i caratteri fissi del paesaggio idea-
le. «Accanto al tema della natura serena si forma inevitabil-
mente quello dei pastori abbandonati ad essa e anch’essi 

«All’inizio era la Favola; e vi sarà sempre»:
immagine, poesia e canto di Amarilli 

nel Primo Libro di Madrigali di Flavio Colusso

felici, senza preoccupazioni di carattere cittadino e quindi 
per lo più idealizzati». (R. Mugellesi, 1975)

Questo mio ciclo grafico ha avuto più fortuna di altri e si 
è sviluppato propagandosi in differenti rami che riaffiora-
vano di quando in quando, almeno fino al 1984. Poi iniziai 
a frequentare Villa Lante al Gianicolo; ricordo che una del-
le poche persone a cui mostrai i disegni delle Amarilli fu 
la cara amica e grande artista finlandese Eila Hiltunen, la 
quale nel 1985 mi consigliò affettuosamente di «cammina-
re sulla mia strada senza ascoltare troppe opinioni e “gui-
de”»: così feci. Dopo un lungo periodo di gestazione, du-
rante il quale le mie Amarilli rimaste chiuse nei taccuini va-
golavano nei loro scenari assolati e mi dettavano-distilla-
vano in musica i segni che in passato comunicavano attra-
verso le immagini, nel luglio del 1999 nacquero le mie pri-
me pagine musicali ispirate da queste figure: immagine, 
poesia e canto si sublimavano nella insistente idea di un 
Primo libro dei “Madrigali illustrati”. In quei giorni appunta-
vo sul Diario: «Qualche giorno fa è nata la bella pagina […]: 
ciclo che sarà mai compiuto? Dio sa quanto mi piacerebbe 
completarlo e fissarne la poetica. È ora – e sempre – una 
questione di tempo e di commissione. […] Al momento ho 
più disegni che poesie e musiche».

Cinque di questi brani  sono stati poi completati ed esegui-
ti a Villa Lante nel 2003; mentre attendevo a questi brevi 
componimenti annotavo «[…] ed ora è prorompente il ru-
scello delle fate, che dai boschi montani arrivano ad irro-

rare il cuore di nuovi ardori Antichi; verso l’appuntamento 
di Giano, con le mie belle Amarilli. E insieme non potevano 
che riascoltarsi “in echo” alcuni poetici componimenti del 
ciclo di Luzzascho». Nel percorso di scrittura, la “complici-
tà” del luogo committente aveva ormai acquisito un ruolo 
attivo «dando luogo a curiose contaminazioni del tutto li-
bere da complessi di inferiorità nei riguardi dell’antico», la 
Villa trovava nei nuovi Dialoghi della Antica & Moderna Musi-
ca l’occasione per attuare «l’ideale antiquario proprio […] 
dell’atteggiamento rinascimentale verso le fonti classiche, 
vuoi letterarie, vuoi archeologiche». (P. Marconi, 1974)

Il personale Locus amoenus intuito-ricercato nei giovani-
li disegni trovava realizzate sul colle Gianicolo – già sede 
“ideale” e storica dell’Arcadia letteraria voluta dalla regina 
Christina di Svezia – e in particolare nella Villa Lante, capo-
lavoro architettonico di Giulio Romano, «le due tradizioni, 
l’italica e l’ellenistica, che si erano già incontrate e fuse per 
dar luogo alla definizione della domus […]» e che qui si in-
contravano ancora in una nuova Arcadia “bi-fronte” per de-
finire «un tipo di abitazione lussuosa che, introdotta a Ro-
ma, prese il nome di Horti in omaggio alle antiche tradizio-
ni agresti». (T. Carunchio, 1974)

Dopo questa prima esecuzione, il Diario registrava che «il 
Concerto è passato abbastanza bene sia nella parte anti-
ca che in quella moderna. Le mie Amarilli hanno incontra-
to assai favorevolmente. Sono poca cosa, dal punto di vi-
sta strettamente “quantitativo”, di sforzo realizzativo. Ma 

Poetare è generare. 
Tutto quanto viene poetato 
dev’essere un individuo vivente. 
Che inesauribile quantità di 
materiali per combinazioni 
individuali nuove ci circonda!

Novalis

Coloro che sognano di giorno 
sono esperti di molte cose 
che sfuggono a chi sogna 
solo di notte. In perlacee 
visioni balenano a costoro 
frammenti d’eterno e, allorché 
si riscuotono, rabbrividendo si 
avvedono di aver sfiorato l’orlo 
del grande segreto. Hanno 
colto indizi della conoscenza 
del bene, e anche più dei meri 
indizi della cognizione del male.

Edgard Allan Poe
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la lirica atmosfera e l’esito sono quelli che mi aspettavo da 
almeno dieci anni … ».

La protagonista del celebre Pastor fido di Giovan Batti-
sta Guarini era nuovamente guardata e ascoltata – «sen-
za prendere in prestito gli occhi di nessuno» – anche co-
me un’allegoria della città eterna, in cui gli schiavi non so-
no più sottoposti a un padrone, ma sono schiavi d’Amore: 
la poesia e il linguaggio non avevano acquisito un eccessi-
vo ruolo del segno materiale della scrittura; ed ecco, con la 
separazione – necessaria – fra Altare ed esercizio, non di-
fettavano di armonia “semplice”, di ri-sonanza. Rileggendo 
e riscrivendo, oltre la pagina “data”, il riverbero delle pagi-
ne piene di “scrivi-scrivi-scrivi”, riviveva anche la mia favo-
la: interregno tra due fasi, su cui “regna” un punto corona-
to musicale; una porta, stretta; un confine inconsistente in 
cui aleggia la memoria del dio Giano.

Basati su alcuni suggestivi frammenti poetici di Virgilio, 
Tasso e Guarini, questi primi cinque madrigali sono segna-
ti per un organico variabile di voci, “zufolo in echo” e pia-
noforte (o arpa): l’essenzialità della scrittura e della grafia 
impiegata in questi brani testimonia l’esercizo e il corag-
gio di “semplificare” quel tanto da non aver bisogno di an-
teporre nessuna indicazione né scrivere complesse spiega-
zioni tecniche e Legende di esecuzione: «Niente di più. Ma 
niente di meno», come altrove chiedeva P. Valéry.

Poche parole, linee essenziali, crudi bicinia, sospesi accor-
di e liquidi arpeggi dello strumento, bastavano a rendere i 

toni sfumati dei sogni, in cui affetti contrastanti si trasfor-
mano giustapponendosi con un procedimento “henarmo-
nico”; Novalis sintetizza efficacemente questa condizione 
annotando: «Una fiaba è proprio come un’immagine di so-
gno – senza nesso – Un ensemble di cose ed eventi meravi-
gliosi – per esempio una fantasia musicale – le sequenze ar-
moniche di un’arpa eolia – la natura stessa».

Oggi questi nuovi sette frammenti per lo stesso organi-
co, sono pronti per la loro prima esecuzione assoluta e, in-
sieme ai primi cinque, costituiscono un corpus quantome-
no desueto nell’ambito del mio Catalogo: dodici madriga-
li in un unico “libro”, come la celebre raccolta dell’ammi-
rato ferrarese, come molte “mute” di madrigali cinque-sei-
centeschi.

Acquisisce per l’Ensemble Seicentonovecento e per me un 
significato speciale il fatto che il Libro prenda finalmente 
vita nella sua interezza nella stessa occasione della rinno-
vata “lettura” del libretto della Favola pastorale L’amorose 
passioni di Fileno del “mio” maestro Jacomo. Auguri: ecco a 
voi Fileno & Amarilli. Vivete felici.

L’uomo sogna sempre, solo non 
ne è sempre cosciente […] Ma 
questi sogni rimasti nell’inconscio 
sono tuttavia un’esperienza 
spirituale dell’anima.

Rudolf Steiner

Di giorno in giorno l’arte 
perde il rispetto di se stessa, 
si prosterna davanti alla realtà 
esteriore, e il pittore diventa 
sempre più incline
a dipingere non già quello che 
sogna ma quello che vede.

Baudelaire
Museo Internazionale e 

Biblioteca della Musica di Bologna
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Nightshadows
mercoledì 15 novembre • ore 20,00

Gioachino Rossini / Mauro Giuliani (1781-1829)
Ouverture da “La gazza ladra”

Hans Werner Henze (1926) Minette, Suite dall’Opera “The English Cats”
Canzona felina e campagnola - Pianto delle due sorelle - Minuetto di Minette 
Chanson d’adieu - La morte amorosa dell’eroina

Michio Miyagi (1894-1956) 
Haru No Umi (The Sea in Spring) arrangiamento di Rody van Gemert

Gioachino Rossini / Mauro Giuliani (1781-1829)
Ouverture da “Elisabetta, Regina d'Inghilterra”

Federico Moreno (1891-1982)
Torroba da Castillos de España: Sigüenza - Turegano - Torija (Elegia)

Rijndert van Woudenberg (1967) 
Ton Parte III da “Everything but the city”

Kai Nieminen (1953)
Nightshadows

The Helsinki Guitar Duo
Rody van Gemert e Mikko Ikäheimo chitarre

Giuseppe Valadier
disegno per Casino di caccia
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Ensemble Seicentonovecento
Fondato e diretto da Flavio Colusso, considerato uno dei gruppi più origi-
nali fra quelli che si sono imposti sulla scena internazionale, è già da ven-
ti anni impegnato nella rivalutazione e “rivisitazione” di capolavori inedi-
ti e nella produzione di prime esecuzioni di musica d’oggi; di esso il mu-
sicologo H. C. Robbins Landon ha scritto: «Il lavoro dell’Ensemble Seicento-
novecento è di grande importanza nella vita musicale in Italia. Non solo le ese-
cuzioni delle musiche da loro scelte sono di alta qualità, ma spesso portano a ri-
sultati sorprendenti.» 
Fra le produzioni teatrali, concertistiche e discografiche l’Ensemble ha al 
suo attivo numerose prime esecuzioni di musiche antiche e contempo-
ranee tutte realizzate avvalendosi della collaborazione di solisti ed ese-
cutori di prestigio (M. Devia, C. Gasdia, P. Pace, N. Beilina, J. Carreras, G. 
Sabbatini, P. Spagnoli, V. Paternoster, etc.) con cui ha ottenuto lusinghie-
ri successi di pubblico e di critica: tra le altre si segnalano le Musiche per 
il castrato Farinelli (Festival Int.le di Fermo, Festival Int.le di Musica Anti-
ca di Barcellona, Festival Int.le di Granada, etc.) incise con il sopranista 
Aris Christofellis in un fortunato CD facente parte di un ciclo di produzio-
ni realizzate per la EMI.
Nell’ambito della sua considerevole attività discografica (oltre 50 CD per 
EMI, MR Classics, INEDITA-Bongiovanni, M10-France) spiccano l’Oratorio 
San Petronio di Perti, la Messa di Gloria di Mascagni, il Primo Libro di Madri-
gali di Archadelt realizzato in collaborazione con l’Académie de France à 
Rome e il Museo del Louvre in occasione dell’esposizione su Francesco 

Salviati e “La bella Maniera”, l’Oratorio La nascita del Redentore di Anfossi 
la cui prima esecuzione moderna, realizzata dall’Ensemble presso l’Audi-
torium RAI del Foro Italico, è stata trasmessa in diretta radiofonica euro-
pea per la stagione U.E.R. 
Dopo l’esecuzione dei Concerti de Le quattro stagioni di Vivaldi al Palais 
des Beaux Arts di Bruxelles ha realizzato la prima incisione mondiale del-
l’Opera Ottone in villa, lavoro d’esordio teatrale del maestro veneziano. È 
inoltre impegnato nello studio, riscoperta ed esecuzione dell’Opera di 
Giacomo Carissimi di cui ha inciso discograficamente l’edizione integra-
le degli Oratori realizzata in collaborazione con importanti partner euro-
pei nell’ambito del progetto multimediale Giacomo Carissimi Maestro del-
l’europa Musicale posto sotto l’Alto Patronato del Presidente della Repub-
blica Italiana.
Ha curato per il Teatro San Carlo di Napoli la prima esecuzione delle im-
ponenti Musiche per le Quarant’hore del seicentesco Padre Raimo.
L’Ensemble ha realizzato molti programmi anche sotto la direzione di 
Franco Caracciolo, Carlo Franci, Marcello Panni, Carlos Piantini, François 
Polgar, Viecoslav Sutej, Alberto Zedda, etc.

Flavio Colusso
È stato allievo dei compositori Domenico Guàccero e Franco Evangelisti 
ed ha approfondito lo studio delle prassi esecutive del passato specializ-
zandosi con Andreina von Ramm.
Sue composizioni sono state eseguite in Teatri ed Istituzioni in Italia e 

gli artisti

Salotto di Villa Lante
ai tempi della famiglia Helbig 

XIX - XX sec.
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all’estero, trasmesse per radio e televisione in molti paesi del mondo e 
pubblicate discograficamente e in video. Nel campo della musica sacra ri-
cordiamo almeno gli Esercizi Spirituali Concertati (Peccavimus Domine; Sta-
bat Mater; Flamma; Il “Castello” interiore); le pagine policorali del Tu es Pe-
trus dedicato al papa Giovanni Paolo II in occasione del Giubileo del 2000 
ed eseguito alla Sua presenza in p.zza S.Pietro in Vaticano; la Missa de 
Tempore in Aevum - I popoli uniti dal nome del Signore, per 12 cori e grande 
orchestra, con l’interpretazione di José Carreras; l’oratorio Humilitas, ispi-
rato a S.Umile da Bisignano e la recente Missa Sancti Jacobi “super Gracias”, 
eseguita in occasione del Giubileo Compostellano 2004.
È Maestro di Cappella della Basilica di San Giacomo in Augusta di Roma – 
istituzione che annovera Alessandro Scarlatti fra i suoi maestri – che col-
labora con la “Reale Arciconfraternita di San Giacomo dei Nobili Spagnoli 
in Napoli” e la Chiesa Nazionale Spagnola di Roma. È Maestro di Cappel-
la dell’Ordine dei Chierici Regolari Teatini e Direttore della Cappella Mu-
sicale Theatina.
Ha collaborato con il Grand Teatre del Liceu di Barcelona (Norma con Joan 
Sutherland), il Palais des Beaux Arts di Bruxelles, il Teatro de La Maestran-
za di Siviglia, l’Académie de France à Rome, la RAI, il Teatro Comunale di 
Bologna, il Teatro dell’Opera di Roma, il Teatro San Carlo di Napoli, il Tea-
tro Massimo di Palermo. Ha partecipato ai festival di: Spoleto, Urbino, 
Arezzo, Val di Noto, Granada, Barcelona, Tenerife, Bratislava, etc.  Nella 
sua discografia (oltre 40 CD per EMI, MR-Classics, Bongiovanni-Inedita) si 
segnalano le Musiche per il castrato Farinelli per la EMI; la prima incisione 
assoluta della Messa di Gloria di Mascagni, con la quale ha debuttato negli 
USA; Il Primo Libro di Madrigali d’Archadelt; La Maga Circe e La nascita del Re-
dentore di Anfossi; la prima incisione assoluta dell’Ottone in Villa di Vival-
di, e la monumentale opera Integrale di Giacomo Carissimi, attualmente 
in fase di esecuzione, edizione ed incisione discografica. 
È Direttore Artistico dell’Istituto di ricerca Musicaimmagine, del Premio 
Int.le “Vanna Spadafora”, della Fondazione “Le Colonne del Decumano”, 
della collana discografica ed editoriale “Musica Theatina” (MR / LIM), del 
Festival Venite Pastores e del progetto multimediale Giacomo Carissimi Mae-
stro dell’Europa Musicale. È Accademico Pontificio.

Guido Allegrezza
Nella personalità eclettica di Guido Allegrezza (Roma, 1964), un “fuoco 
sacro” gli impone di non trascurare il nutrimento dello spirito attraver-
so le arti: teatro, musica, arti figurative. L’incontro con la fotografia è ul-
timo in ordine di tempo, in attesa di vederne maturare ulteriori, inatte-
si frutti.
Nel 2005 si è registrato un notevole successo personale nel lavoro del-
l’installazione “Labirinti di Luce”, esposta a Roma e a Napoli in occasione 
delle Feste Musicali Jacopee.

Cristiana Arcari
Nata a Roma, ha svolto gli studi musicali nella sua città. Nel 1996 ha vin-
to una borsa di studio presso il Mozarteum di Salisburgo, dove si è perfe-
zionata in canto con Rudolf Knoll.
Con un repertorio che spazia dal barocco alla vocalità contemporanea ha 
collaborato con diversi ensemble tra cui I Cameristi Vocali Italiani diretti 
da Giovanni Acciai; Coro Luca Marenzio dell’Accademia Nazionale di San-
ta Cecilia diretto da Norbert Balatsch; Tacitevoci Ensemble diretto da Bru-
no de’ Franceschi; Cappella Musicale Theatina diretta da Flavio Colusso.  Si 
è esibita nell’ambito di stagioni concertistiche e festival prestigiosi qua-
li: “Festival Barocco di Viterbo”; “I Concerti del Giubileo”; “Venite Pasto-
res” a Napoli; “Festival Alessandro Stradella”; “Oratorio del Gonfalone” di 
Roma; “Biennale di musica contemporanea 1999” di Zagabria; “XXXVII 
Festival di Nuova Consonanza” di Roma; “Festival Sete Sois, Sete Luas” 
(Portogallo); “Progetto Musica 2001”; “Ferrara Musica” al Teatro Comu-
nale di Ferrara; “Festival Scarlatti” del Teatro Massimo di Palermo; “Festi-
val di Melk”; IUC-Istituzione Universitaria dei Concerti di Roma. Tra gli al-
tri, ha interpretato il ruolo della Filia nell’oratorio Jephte di Carissimi di-
retto da Bernhard Pfammatter e quello di Giuditta nell’omonimo oratorio 
di Scarlatti. Sue interpretazioni sono presenti sui CD Composizioni Liturgi-
che di Cataldo Amodei (Musica Theatina-MR Classics), One World di John 
Tesh (Polygram), Demo Klavius Orchestra e nel film L’ultimo bacio di Gabrie-
le Muccino (Medusa Film).

Chiara Bertoglio 

Vincitrice del XIII Premio “Vanna Spadafora” 2006.
Nata a Torino nel 1983, studia il pianoforte dal 1986. Si è diplomata a se-
dici anni presso il Conservatorio della sua città con il massimo dei voti, 
la lode e la menzione d’onore. Suoi insegnanti sono stati Maria Rezzo, 
Ilonka Deckers, Emmy Henz-Diémand,  Paul Badura Skoda, Eugenio Ba-
gnoli e Konstantin Bogino. A diciassette anni ha ottenuto il diploma sviz-
zero di virtuosité con la menzione d’onore. Nel 2003 ha ottenuto il diplo-
ma dei corsi triennali di perfezionamento dell’Accademia Nazionale di 
Santa Cecilia a Roma, sotto la guida di Sergio Perticaroli, con il massimo 
dei voti e la Lode: è stata la più giovane donna diplomata nella storia del-
l’Accademia, ed in termini assoluti è stata la terza a diplomarsi venten-
ne, dopo Daniel Baremboim e Michelangelo Carbonara. Nel 2004 ha otte-
nuto il prestigioso Diploma di Fellowship del Trinity College di Londra ed 
il Master in “Culture Musicali del Novecento” dall'Università "Tor Verga-
ta"  di Roma. Ha seguito corsi e masterclass con A. Lonquich, A. Ciccolini, 
C. Zacharias, M. Voskressenskij. Ha debuttato con orchestra all’età di ot-
to anni, interpretando il Concerto KV 414 di Mozart con Ferdinand Leit-
ner e fin da giovanissima ha tenuto concerti come solista in Italia, Fran-
cia, Austria, Inghilterra, Polonia, Svizzera, Olanda, Germania, Danimarca, 
Norvegia, esibendosi presso alcune delle più importanti sale da concer-
to come la Carnegie Hall di New York, il Concertgebouw di Amsterdam, 
il Mozarteum di Salisburgo, l’Auditorium della RAI di Torino, la Sala Ver-
di di Milano.

Fiammetta Borgognoni
Nasce nel 1992 in una famiglia di artisti; fin dalla più tenera età si dedi-
ca allo studio della musica e del canto. Dal 2001 fa parte come voce bian-
ca solista della Cappella Musicale di San Giacomo con la quale partecipa 
all’attività liturgica e concertistica; con l’Ensemble Seicentonovecento ha 
partecipato allo spettacolo Il Concerto di Christina: alchimie musicali alla cor-
te romana della regina di Svetia, realizzato nel 2002 a Villa Lante al Giani-

colo e al Teatro Massimo di Palermo nell’ambito del “Festival Scarlatti”, 
e successivamente ripreso lo scorso 2005 in occasione delle celebrazio-
ni del IV Centenario della nascita di Giacomo Carissimi. Frequenta attual-
mente il Conservatorio “Santa Cecilia” di Roma presso il quale sta prepa-
rando, sotto la guida di Mario Buffa, il diploma inferiore di violino.

Cecilia Campa
È nata a Roma dove ha studiato pianoforte e si è laureata in Lettere Mo-
derne con una tesi di argomento rossiniano presso l’Università “La Sa-
pienza”. È attualmente docente di Storia ed Estetica Musicale al Conser-
vatorio “L. D’Annunzio” di Pescara; membro della Società Italiana di Musi-
cologia e del Consiglio Scientifico della Società Italiana di Studi sul secolo 
XVIII. Da circa venti anni tratta questioni estetico-musicali che, pur incen-
trate particolarmente sul Settecento, si muovono complessivamente dal 
Cinquecento al Novecento. È autrice di due importanti volumi pubblicati 
dall’editore Liguori di Napoli: Il musicista filosofo e le passioni. Linguaggio e 
retorica dei suoni nel Seicento europeo (2001); La repubblica dei suoni. Estetica 
e filosofia del linguaggio musicale nel Settecento (2004).
Ha collaborato con numerose istituzioni fra cui le Università di Atene, 
Bristol, Catania, Chieti, Digione, Dresda, Greifswald, Halle-Leipzig, Mila-
no, Münster, Napoli, Pavia, Roma, Torino, Sassari, Szeged, Upsala, Viter-
bo, Wolfenbüttel, e con: Centre de Recherce Révolutionnaire et Roman-
tiques di Lione, CNR-Consiglio Nazionale delle Ricerche, European Scien-
ce Foundation, “Frankschen Stiftung” di Halle, Accademia Nazionale di 
Santa Cecilia, Accademia Filarmonica Romana, Museo Napoleonico di Ro-
ma, Museo del Palazzo Venezia di Roma, International Centre of Musi-
cal Semiotics-Università di Imatra (Finlandia), Händel Festspiele di Hal-
le, Biblioteca Nazionale di Vienna, Festival Internazionale di Musica An-
tica di Urbino, Fondazione G. Pierluigi da Palestrina, Comitato Naziona-
le per le Celebrazioni del III Centenario della nascita di Metastasio, Istitu-
to Tostiano di Ortona, Ente Manifestazioni Pescaresi, International Con-
gress on the Enlightenment, International Society for Eighteenth Centu-
ry Studies (ISECS). 



4� 4�

Margherita Chiminelli
Nata in una famiglia di musicisti è stata coinvolta fin dall’età di cinque an-
ni in esecuzioni solistiche e corali sotto la guida paterna. Compiuti bril-
lantemente gli studi di violoncello e di canto (cum laude e menzione spe-
ciale), si è perfezionata presso l’Accademia Tadini di Lovere, l’Associazio-
ne Gavazzeni di Bergamo e l’Accademia Chigiana di Siena, seguendo poi 
i corsi di perfezionamento del “The Consort of Musicke” e di Roberto Gi-
ni. Allieva di Fiorella Pediconi, pone particolare attenzione al repertorio 
liederistico-cameristico ed è vincitrice di numerosi concorsi nazionali e 
internazionali. Ha partecipato al Festival Pianistico Internazionale “Artu-
ro Benedetti Michelangeli” di Brescia e Bergamo; alle manifestazioni Nuo-
vamusica 2004 della RAI presso il Lingotto di Torino; al festival di prima-
vera Crucifixus e, recentemente, al festival Europalia di Bruxelles eseguen-
do musiche di Solbiati e Gervasoni con il Divertimento Ensemble diretto da 
Sandro Gorli, gruppo con cui ha inciso So Fruh di Alessandro Solbiati per 
l’etichetta Stradivarius. Collabora con l’Ensemble Seicentonovecento, la 
Cappella Musicale di San Giacomo e la Cappella Musicale Theatina diretti 
da F. Colusso. Collabora inoltre con l’Ensemble Soli Deo Gloria, ed ha col-
laborato con l’orchestra de I Cameristi Lombardi e con l’Orchestra “Gianan-
drea Gavazzeni”. Ha interpretato, in prima esecuzione assoluta, l’orato-
rio Humilitas di Flavio Colusso – inciso per MR Classics – e, presso il Teatro 
Grande di Brescia, l’oratorio Passio Christi di Giancarlo Facchinetti.

Antonio Cocomazzi
Nato a San Giovanni Rotondo nel 1973, è un compositore e pianista di 
formazione classica che ha cercato, fin dai precocissimi esordi, di sintetiz-
zare numerosi linguaggi. Diplomato presso i Conservatori di Foggia e di 
Pescara, si è perfezionato in Composizione e in Musica per film con Salva-
tore Sciarrino, Luis Bacalov e Renato Serio. È risultato vincitore in 13 con-
corsi nazionali ed internazionali (“Città di Stresa”, “AMA Calabria”, “Gio-
vani musicisti del Gargano”, “Città di Napoli”, “Aladino Di Martino” di Na-
poli, “Giovani promesse” di Taranto, “F. Schubert” di Tagliolo Monferra-

to, Internazionale di San Bartolomeo al Mare, “Città di Barletta”, etc.) e al 
Secondo Concorso Internazionale di Composizione per musiche da film 
“Lavagnino Giovani 2004”. Fra le sue numerose composizioni eseguite in 
Italia e in più di 15 paesi esteri (oltre 135 lavori che spaziano dallo stru-
mento solo all’orchestra sinfonica), è da segnalare la prima esecuzione as-
soluta (1999) a San Giovanni Rotondo della sua Messa da Requiem scritta 
in memoria di Padre Pio per quattro voci soliste, coro e orchestra. Ha in-
ciso quattro CD a suo nome, fra cui Suite for friends (1997), un lavoro fra il 
classico e il jazz realizzato con l’Ensemble Seicentonovecento e presenta-
to da Giorgio Gaslini il quale scrive di lui: «la sua musica e il suo pianismo 
sono di eccellente livello».

Silvia De Palma
Avviata agli studi musicali seguendo i corsi di flauto dritto tenuti da Pedro 
Memelsdorff, Humberto Orellana e da Sergio Balestracci, ha poi frequen-
tato la Scuola di Musica di Fiesole dedicandosi successivamente al canto 
sotto la guida di Lucia Vinardi, Isabel Gentile e Micheal Aspinall.
Membro fondatore e coordinatrice dell’Ensemble Seicentonovecento, 
della Cappella Musicale di San Giacomo e della Cappella Musicale Theati-
na con i quali si è esibita in prestigiose sedi (Villa Medici, Galleria Borghe-
se, Auditorium RAI di Roma e di Napoli, basilica di San Lorenzo Maggio-
re e basilica di San Paolo Maggiore di Napoli, Festival di Medjugorie, IUC-
Istituzione Universitaria dei Concerti, Oratorio del Gonfalone, Oratorio 
del SS.mo Crocifisso, etc.), partecipando inoltre a numerose prime asso-
lute e rare esecuzioni di musiche contemporanee di John Adams, Roberto 
Caravella, Flavio Colusso, Enrico Marocchini, Giuseppe Mazzuca, e sotto 
la direzione di Franco Caracciolo, Marcello Panni, Viecoslav Sutej, Alber-
to Zedda. Ha curato la produzione artistica di numerose iniziative con-
certistiche, editoriali e discografiche collaborando con importanti istitu-
zioni fra cui: Académie de France à Rome, Deutsches Historisches Insti-
tut in Rom, Museo del Louvre, EMI Classics, Kennedy Center di Washin-
gton, AIDAF- “The Family Business Network 2001”, Accademia Naziona-
le di Santa Cecilia, RAI-Radiotelevisione Italiana, Soprintendenza Spe-

ciale al Polo Museale di Roma, Teatro Massimo di Palermo, Teatro San 
Carlo di Napoli, Teatro Sociale di Rovigo, Teatro Quirino di Roma, Festi-
val di Arezzo, Siracusa, Tenerife, etc.

Duo Chitarristico di Helsinki 
Formato da Rody van Gemert e Mikko Ikäheimo nel 2002, nonostante 
la recente formazione sono riusciti ad affermare il loro nome esibendo-
si su tutto il territorio finlandese, olandese, svedese ed estone. Sono lo-
dati per il loro originale senso cameristico e la coraggiosa scelta del re-
pertorio. Nel Novembre del 2005, il Duo ha avuto il suo debutto solistico 
con La Tempesta Orchestra nel Concerto per due chitarre del compositore 
olandese Ton de Leeuw e del compositore giapponese Yoshihisa Taira. Il 
loro CD con musiche di Takemitsu, Henze, Nieminen e van Woudenberg 
pubblicato dall’etichetta finlandese Pilfink-Records nel Maggio del 2006, 
è presentato con un tour promozionale che li vede impegnati in Finlandia, 
Olanda ed Inghilterra, mentre il compositore olandese Rijndert van Wou-
denberg sta attualmente componendo per loro un concerto per due chi-
tarre da eseguirsi in Olanda, Finlandia, Belgio e Giappone con l’orchestra 
belga Oxalys. Rody van Gemert e Mikko Ikäheimo sin dal 2003 sono Diret-
tori artistici del festival chitarristico Yearly Helsinki Kantakaupungin.

Duo Squillante - Vrenna
Mauro Squillante e Raffaele Vrenna hanno iniziato la loro attività concer-
tistica in duo nel 2000. Il loro incontro artistico e professionale è stato 
fortemente voluto e influenzato dal clavicembalista Enrico Baiano, con 
il quale il Duo ha perfezionato lo studio del linguaggio musicale baroc-
co soprattutto in relazione al repertorio scarlattiano. Tale lavoro si è poi 
concretizzato nella realizazzione di un CD contenenti le Sonate per man-
dolino e Basso continuo di Domenico Scarlatti, di prossima pubblicazione 
nella collana curata da Emilia Fadini per l’etichetta “Stradivarius”.
Provenienti da formazioni professionali poliedriche, i due musicisti han-
no focalizzato i propri interessi soprattutto nella ricerca e riscoperta di 

materiali musicali inediti per gli strumenti antichi a plettro (mandolini e 
mandole, mandolone, colascioni) di cui Squillante è considerato uno spe-
cialista. È in fase di pubblicazione l’edizione critica delle Sonate per man-
dolino e basso continuo di Giuseppe Giuliano (XVIII sec.), per l’Editore “Al-
fieri & Ranieri Publishing” di Palermo. I due musicisti collaborano con le 
maggiori istituzioni musicali napoletane quali il Centro di Musica Antica 
“Pietà dei Turchini”, la Cappella Musicale Theatina e il Teatro San Carlo, e 
sono entrambi docenti presso il Conservatorio “N. Piccinni” di Bari.

Massimo Felici
È uno dei più affermati chitarristi europei della sua generazione. For-
matosi con Agostino Valente e Stefano Grondona, si è perfezionato con 
Oscar Ghiglia presso l’Accademia Chigiana di Siena e la Musik-Akademie 
di Basilea, ottenendo numerosi premi e riconoscimenti di studio: primo 
premio nei Concorsi internazionali di Gargnano, Malaga, Cagliari, Fiuggi 
e “Palma d’Oro” di Finale Ligure, si è anche affermato nei Concorsi di Ales-
sandria, Parma, Bari, “Andrés Segovia” di Granada. Giovanissimo si è esi-
bito come solista e in formazioni da camera in Europa, Stati Uniti, Ame-
rica Latina e in Estremo Oriente. È stato ospite come solista, oltre che di 
molte orchestre italiane, della Camerata Virtuosi di New York, della Or-
questa Sinfonica de México, della Greensboro Philarmonia, della Mainzer 
Kammerorchester, della Neues Orchestre Basel. Nell’ambito della sua at-
tività cameristica, ricordiamo i sodalizi con Alessandro Paris, Lorenzo Mi-
cheli, Massimo Mercelli, il Quartetto Chitarristico Italiano; membro del 
New York Alaria Chamber Ensemble, ha debuttato nel 1997 alla Weill Re-
cital Hall (Carnegie Hall). Ha tenuto Masterclass in Spagna, Repubblica Ce-
ca, India, Corea del Sud e in Finlandia al Politecnico di Turku e al Guitar Fe-
stival di Ikaalinen. Nel 1995 incide il CD Escarraman, presentando in prima 
mondiale alcune opere di Mario Castelnuovo-Tedesco, con reazioni entu-
siastiche da parte della critica internazionale; l’American Records Guide lo 
definisce “uno dei migliori chitarristi europei mai ascoltati”. Nel 2004 in-
cide con Lorenzo Micheli l’integrale dei Concerti per chitarra e orchestra 
di Mario Castelnuovo-Tedesco per la collana editoriale “Seicorde”.
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