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Kazuki Yamada direttore
Vadim Repin violino

Sergej Prokof’ev (1891 -1953) 
Concerto n. 1 in re maggiore 
per violino e orchestra op. 19 
(1916-1917, nuova versione 1923)

Andantino
Scherzo. Vivacissimo
Moderato. Allegro moderato

Durata: 23’ ca.

Ultima esecuzione Rai a Torino:
28 marzo 1997, Emmanuel Krivine, Gil Shaham

Camille Saint-Saëns (1835-1921) 
Introduzione e Rondò capriccioso 
per violino e orchestra op. 28 (1863)

Andante malinconico - Allegro ma non troppo

Durata: 10’ ca.

Ultima esecuzione Rai a Torino: 
10 febbraio 2000, Eliahu Inbal, Ivry Gitlis

__________

Felix Mendelssohn-Bartholdy 
(1809-1847)
Sinfonia n. 3 in la minore op. 56 Scozzese 
(1829-1842) 

Andante con moto - Allegro un poco agitato - 
Assai animato

Vivace non troppo
Adagio
Allegro vivacissimo - Allegro maestoso assai

Durata: 40’ ca.

Ultima esecuzione Rai a Torino: 
8 giugno 2017, Gergely Madaras.
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Il concerto è ripreso 
da Rai Cultura e sarà 
trasmesso su Rai5 
il 13 febbraio 2020.

Il concerto di 
giovedì 21 novembre 
è trasmesso in diretta 
su Radio3 per 
Il Cartellone 
di Radio3 Suite.

Nella foto
Charles Camille Saint-Saëns
nel 1865



Sergej Prokof’ev
Concerto n. 1 in re maggiore per violino e orchestra op. 19

Il 1917 si era aperto bene per Sergej Prokof’ev, divenuto dopo la scomparsa 
di Scrjabin il capofila dei giovani compositori moderni russi. Il 18 febbraio 
si era tenuta a Mosca la prima esecuzione del suo ultimo ciclo di musica 
vocale, Cinque canti op. 27 su testi di Anna Achmatova, bollati dal conser-
vatore Nicolaj Metner come «non musica». Al Teatro Mariinskij di San Pie-
troburgo erano cominciate le prove della sua opera Il giocatore, tra le prote-
ste dei cantanti che giudicavano le parti ineseguibili. L’attività compositiva 
procedeva a tutto vapore, con nuovi lavori per pianoforte e un progetto 
per un concerto per violino che giaceva in attesa di essere sviluppato. Il 
mondo attorno, invece, stava prendendo fuoco, e la Russia in cui Prokof’ev 
era cresciuto era sul punto di crollare definitivamente. Pochi giorni dopo i 
Cinque canti, infatti, a San Pietroburgo la popolazione, ormai allo stremo 
per la fame e per la guerra, si sollevò in una rivolta spontanea, sostenuta 
dall’ammutinamento di interi reparti militari e dall’insurrezione degli operai 
in sciopero. Lo zar Nicola II fu costretto ad abdicare e il figlio Alessandro 
rifiutò la corona, mettendo fine alla secolare dinastia dei Romanov. 
Nel mezzo di un periodo tanto incerto e turbolento, l’arte di Prokof’ev sta-
va maturando rapidamente, come testimoniano i lavori di quest’annata 
produttiva, e in particolare il suo primo Concerto per violino, terminato 
in estate. I disordini di San Pietroburgo, forse per contrappasso poetico, 
sembrano provocare dentro Prokof’ev una maggiore introspezione liri-
ca, che si rispecchia perfettamente nel denso tema melodico da cui ha 
origine il Concerto. Il tema, infatti, risale al 1915, per un lavoro ispirato dal 
breve e infelice fidanzamento con Nina Mešerskaja, figlia di un facoltoso 
industriale di San Pietroburgo e autrice della versione russa della fiaba 
del Brutto anatroccolo musicata nel 1914 da Prokof’ev. Forse ripensando a 
quel penoso amore, Prokof’ev riprende in mano il progetto e lo sviluppa 
fino a portarlo alla mole di un vero e proprio Concerto. Il principale sti-
molo, tuttavia, fu l’arrivo al Conservatorio di San Pietroburgo del violinista 
ebreo polacco Paweł Kochański, che aveva collaborato l’anno prima con 
Karol Szymanowski per la stesura del suo primo Concerto per violino. 
Kochański assicurò a Prokof’ev il suo impegno, offrendo numerosi con-
sigli pratici sulla scrittura violinistica. La prima esecuzione era fissata per 
novembre, ma i rivolgimenti politici della Rivoluzione cancellarono tutti i 
piani dei due artisti. Prokof’ev dovette aspettare il 1923 per assistere alla 
prima esecuzione, a Parigi il 18 ottobre, con il primo violino dell’orchestra 
dell’Opéra, Marcel Derrieux, e il direttore Sergej Kussevitskij. 
Il primo Concerto per violino di Prokof’ev ha spiazzato all’inizio il pub-
blico, abituato ad assistere a una sorta di lotta titanica tra l’eroico stru-
mento solista e l’orchestra. In questo caso, invece, il violino si stacca 
dai compagni per guidarli in un percorso di meditazione fantastica e 
lirica, come un primus inter pares. Prokof’ev sembra imitare, ovviamen-
te con un linguaggio totalmente nuovo, il modello del concerto sette-
centesco, ignorando di proposito le sirene del concerto romantico. 
Lo stile del Concerto in re maggiore rispecchia la semplicità e il calore 
delle liriche dell’Achmatova, che avevano molto colpito i conoscenti 
di Prokof’ev, abituati alla ruvida aggressività futurista dei suoi primi la-



vori.  Il fedele amico Nikolaj Mjaskovskij scriveva nel 1923, a proposito 
dei Cinque canti: «Lo stile armonico è elegante e raffinato, la melo-
dia infinitamente tenera ed eloquente, e l’esposizione assolutamente 
semplice ma non di meno perfettamente in grado di esprimere ogni 
pensiero fino in fondo». Le stesse parole si potrebbero applicare, 
senza cambiare una virgola, al Concerto per violino op. 19. 
Queste caratteristiche dominano il primo e l’ultimo movimento, mentre 
al centro curiosamente campeggia uno Scherzo. Vivacissimo, che rac-
coglie tutti gli umori sarcastici e corporali del violino. Il Primo Concerto 
di Prokof’ev segna anche una svolta nel linguaggio tecnico dello stru-
mento, che si arricchisce di sfumature nuove grazie alla ricerca di effetti 
sonori all’avanguardia, ritenuti anche in questo caso antiviolinistici all’i-
nizio. Prokof’ev ebbe buon gioco a rintuzzare questi attacchi polemici, 
ricordando come anche Leopold Auer aveva rifiutato in un primo mo-
mento il Concerto di Čajkovskij sulla base di analoghe considerazioni. 
L’Andantino iniziale mette subito in rilievo il canto del violino, sullo 
sfondo brumoso delle viole divise. Il tema arriva come da lontano, in 
pianissimo (sognando, indica la partitura), e conquista poco alla volta 
l’attenzione degli altri strumenti, prima un clarinetto, poi i flauti e via via 
tutti gli altri. La melodia è tipica del lirismo di Prokof’ev: serena, con-
templativa, priva di contorcimenti psicologici. Il sentimentalismo è 
bandito dagli orizzonti espressivi del Concerto, come Prokof’ev sotto-
linea in una lettera all’amico Vladimir Derzanovskij nel settembre 1924: 
«Il primo tema non dev’essere trascinato; dev’essere assolutamente 
un Andantino, e non un Andante». Accanto al lirismo sognante, infatti, 
il Concerto contiene un lato più irrequieto e nervoso, che si traduce in 
una sorta di prosa virtuosistica nella parte centrale (narrante, indica 
la parte del solista). Il tema ritorna al termine di questo straordinario 
movimento, questa volta con la voce di un flauto. Il tempo rallenta (As-
sai più lento che la prima volta, specifica Prokof’ev) e l’espressione 
diventa dolcissima, proiettando la musica sulla parete della memoria. 
Lo Scherzo, diabolico e furioso, si scrolla di dosso questo velo di rim-
pianto, con il violino che schizza da tutte le parti come un gatto impaz-
zito. Qui si concentrano gli effetti più spettacolari della nuova tecnica 
violinistica esplorata da Prokof’ev. Salti, armonici, glissandi, attacchi 
sul ponticello, tutti i paraphernalia del violino moderno sono squader-
nati con gusto. Il lato espressivo e cantabile del violino rispunta, inve-
ce, nell’ultimo movimento, Moderato, malgrado il suono un po’ mec-
canico dell’orchestra all’inizio. Su questo sfondo notturno vagamente 
futurista, il violino fa brillare un espressivo chiaro di luna con una bella 
melodia nella remota tonalità di si bemolle minore. Il lirismo diventa 
mano a mano la fantasticheria di un flâneur, che vaga sognando per le 
strade deserte trillando come il violino sull’ottava acutissima.                  



Camille Saint-Saëns
Introduzione e Rondò capriccioso in la minore
per violino e orchestra op. 28

Camille Saint-Saëns fu uno dei più brillanti pianisti della sua epoca 
e la sua produzione rispecchia il gusto per il virtuosismo strumen-
tale. Nel suo catalogo figurano ben cinque Concerti per pianoforte, 
tre per violino e due per violoncello, oltre a diversi pezzi concertanti 
per altri strumenti. Dopo il pianoforte, il violino rappresenta il mezzo 
d’espressione prediletto da Saint-Saëns, che ammirava in maniera 
fraterna i colleghi violinisti. Tra questi figurava anche il giovanis-
simo Pablo de Sarasate, il leggendario violinista di Pamplona che 
incantò il pubblico europeo nella seconda metà dell’Ottocento. Nel 
1859 Sarasate chiese al compositore di scrivere per lui un Concer-
to, al quale seguì nel 1863 un altro lavoro concertante, l’Introduzione 
e Rondò capriccioso. Questo spiega in parte il carattere “spagnolo” 
della musica, legato anche al gusto per l’esotismo diffuso in quegli 
anni anche nella pittura e nella letteratura europea. La moda dell’o-
rientalismo non accennava a esaurirsi, anzi era alimentata in maniera 
rilevante dallo sviluppo del colonialismo. Saint-Saëns, per esempio, 
ha scritto anche una Havanaise per il violinista cubano Rafael Diaz 
Albertini. Georges Bizet, che ha sfruttato per esempio la danza cuba-
na per dipingere il personaggio di Carmen, ha trascritto per violino e 
pianoforte l’Introduction et Rondo di Saint-Saëns, così come un altro 
musicista attratto dalle culture extra-europee come Debussy, che ne 
ha fatto una versione per due pianoforti.
L’autografo di Saint-Saëns desta ammirazione per la precisione e il 
nitore della scrittura, praticamente priva di ripensamenti, come una 
partitura di Mozart. In effetti, Saint-Saëns è un autore dotato di una fa-
cilità creativa disarmante, come se l’ispirazione cadesse direttamen-
te dal cielo. Il suo virtuosismo, in maniera analoga, ha un carattere 
solare e leggero, privo di contorsioni psicologiche e bagliori inferna-
li. Naturalmente il modello della scrittura violinistica rimane Paganini, 
ma risciacquato per così dire nella musica di Mozart, quindi depurato 
di ogni eccesso espressionistico e avvolto in una luce melanconica 
nei passaggi cantabili ed espressivi.

 



Felix Mendelssohn-Bartholdy
Sinfonia n. 3 in la minore op. 56 Scozzese

Nel 1974 il caposcuola della nuova musicologia tedesca, Carl 
Dahlhaus, pubblicò una raccolta di saggi su Mendelssohn intitolata 
Das Problem Mendelssohn, parafrasando il famoso Der Fall Wagner, il 
caso Wagner, di Nietzsche. La figura di Mendelssohn continuava infatti 
a rappresentare un problema per la cultura tedesca, a quasi un secolo 
e mezzo dalla sua scomparsa. Ma qual era il problema? Il “problema” in 
realtà non era Mendelssohn, bensì l’ascesa e la caduta in Germania di 
un intero sistema culturale fondato sull’odio, sul pregiudizio e sul raz-
zismo. L’antisemitismo era il vero problema, che la figura di Mendels-
sohn rendeva ancora di bruciante attualità nel dopoguerra. Nessun al-
tro musicista tedesco aveva suscitato tanta ammirazione e goduto di 
tanta stima in vita quanto Mendelssohn, forse nemmeno Beethoven. Il 
suo prestigio sulla scena musicale tedesca e internazionale del primo 
Ottocento è indiscutibile, tanto che il Re di Prussia fu quasi costretto a 
implorarlo di accettare una carica ufficiale a corte. Pianista idolatrato 
nei salotti, direttore d’orchestra moderno e innovativo, Mendelssohn 
fu il fondatore del primo Conservatorio tedesco a Lipsia, e soprattutto 
restituì ai cristiani, lui ebreo, la loro musica più profonda, riportando in 
vita, a distanza di un secolo, la Passione secondo Matteo di Bach. Nem-
meno il più fanatico degli antisemiti avrebbe osato attaccare Mendels-
sohn da vivo, ma subito dopo la sua scomparsa iniziò una lenta e cor-
rosiva azione per scalzare dal piedistallo il monumento eretto di fronte 
al Conservatorio di Lipsia, abbattuto finalmente dai nazisti nel 1936. 
I guasti di un secolo di menzogne e d’ingiustizie non si riparano 
dall’oggi al domani. La figura di Mendelssohn è ancor oggi illuminata 
da una luce incerta, malgrado siano stati compiuti passi importanti per 
restituire alla sua musica il rango che le compete nella storia. Il carat-
tere di Mendelssohn appare col passar del tempo sempre più lontano 
dall’immagine superficiale e un po’ frivola che la critica del tardo Otto-
cento ci ha tramandato. In realtà, Mendelssohn sembra l’unico artista 
adulto in un mondo di adolescenti romantici, totalmente concentrati 
sulle proprie ossessioni e insicurezze. La sua missione principale, ne-
gli anni della maturità, è stata quella di salvaguardare la civiltà della 
ragione in un mondo sempre più dominato dalle passioni e da senti-
menti irrazionali, alimentati da un patriottismo fanatico che aveva tra-
sformato i campi di battaglia in macelli umani di violenza inaudita. 
La vicenda della Sinfonia n. 3 in la minore, conosciuta con il titolo 
Scozzese, è abbastanza significativa. Mendelssohn, come molti gio-
vani intellettuali della sua generazione, coltivava con passione la 
pittura e la letteratura contemporanea. Accanto a queste suggestio-
ni culturali, le impressioni ricevute dal lungo viaggio di formazione 
europeo, compiuto attorno al 1830, hanno lasciato vari segni nella 
sua musica. Il pellegrinaggio in Scozia, la patria del Romanticismo 
di Ossian, ha prodotto una delle più belle composizioni orchestrali di 
Mendelssohn, l’Ouverture della Grotta di Fingal, e ha gettato il seme 



del suo più importante lavoro sinfonico della maturità, la Sinfonia 
Scozzese, scritta in realtà alla fine degli anni Trenta ed eseguita per la 
prima volta a Lipsia nel 1842. 
L’idea iniziale era nata infatti durante una visita al Castello di Holyro-
od a Edimburgo, l’antica sede della monarchia scozzese: «Oggi, al 
crepuscolo, siamo andati al palazzo dove la Regina Maria visse e 
amò; si vede là una piccola camera con una scala tortuosa che con-
duce alla porta; su per questa strada hanno fatto irruzione e hanno 
trovato Rizzio nella stanza, l’hanno trascinato via, e tre stanze più in 
là c’è un angolo buio, dove l’hanno assassinato. La cappella è sco-
perchiata, ricoperta di erba e di edera, e su quell’altare rotto Maria fu 
incoronata Regina di Scozia. Tutto è in rovina e decadente, e il cielo 
chiaro illumina l’interno. Credo di aver trovato oggi l’inizio della mia 
Sinfonia scozzese». Ma di tutto questo i primi ascoltatori della Sin-
fonia non sapevano niente. Questa lettera, infatti, fu pubblicata però 
solo molti anni dopo la scomparsa di Mendelssohn dal nipote, Seba-
stian Hensel. A parte qualche riferimento privato alle origini scozzesi 
del lavoro, Mendelssohn evitò nella maniera più accurata di conferire 
alla Sinfonia qualsiasi carattere extra-musicale, e per molto tempo il 
lavoro fu conosciuto semplicemente come Terza Sinfonia. 
Ancora nel 1875, la partitura pubblicata nell’opera completa non reca 
alcun riferimento alla Scozia. Solo nella lettera in cui offriva la dedi-
ca alla regina Vittoria, Mendelssohn allude all’origine scozzese della 
Sinfonia: «Essa appartiene a Vostra Maestà sotto ogni riguardo, dal 
momento che la prima idea mi venne durante il mio precedente viag-
gio in Scozia». Il giovane Mendelssohn, infatuato all’inizio dall’idea 
romantica di comporre musica sulle rovine delle antiche civiltà nordi-
che cantate da Ossian, ha invece ben presto abbandonato il proget-
to di un lavoro a programma, per ritornare molti anni dopo sull’idea 
di una Sinfonia, seguendo una strategia poetica del tutto diversa. In 
effetti, il pittoricismo della Grotta di Fingal e dell’Ouverture Calma di 
mare e felice viaggio, due lavori scritti attorno al 1830, segnano il pun-
to di maggior vicinanza di Mendelssohn alla musica a programma, 
una direzione che il giovane compositore alla fine decise di non im-
boccare. La lunga e tormentata vicenda della Sinfonia Italiana, inizia-
ta nello stesso periodo e portata a termine in una prima stesura ben 
prima della Scozzese, ma mai pubblicata in vita, sta a testimoniare il 
controverso rapporto di Mendelssohn con il genere della Sinfonia. 
L’idea di conferire a un lavoro sinfonico un sottotesto narrativo, un 
telaio letterario o pittorico, non convinceva Mendelssohn, che voleva 
scrivere della musica retta solamente dalla logica dei suoi rapporti 
interni. Una Sinfonia tuttavia, a differenza di un lavoro di musica da 
camera, si rivolge idealmente alla comunità, e ha la necessità di ma-
nifestare in qualche misura anche un significato “poetico” più gene-
rale. Questa contraddizione rappresenta lo scoglio più infido per gli 
autori venuti dopo Beethoven. 
La Sinfonia in la minore non contiene alcun riferimento specifico a 
un carattere scozzese, ma tuttavia esprime una narrazione musicale 
legata all’idea di conflitto e riconciliazione tra Scozia e Inghilterra, tra 



Highlander e Lowlander, come implicitamente dichiara la dedica alla 
Königin von England alludendo alla totale proprietà di una sinfonia 
nata sul suolo scozzese. 
L’idea iniziale dell’Introduzione, che rappresenta anche l’unico fram-
mento sopravvissuto della famosa visita a Holyrood del 1829, esprime 
senz’altro un esempio di quella Nebelstimme, la voce della nebbia, di 
cui Mendelssohn parla nelle sue lettere dalla Scozia. La melodia infatti 
è strumentata con un impasto di timbri scuri e vellutati (oboi, clarinetti in 
la, corni in do e viole divise), il cui colore avvolge sicuramente il lavoro 
in un’aura romantica. Un altro topos riconoscibile per il pubblico dell’e-
poca è per esempio la tempesta che si scatena verso la fine dell’Alle-
gro. Un altro elemento caratteristico consiste nell’inflessione popolare 
e contadina del successivo Vivace non troppo, scritto nella tonalità di 
fa maggiore, la stessa della Sinfonia Pastorale di Beethoven. L’aspetto 
folkloristico di questa pagina è messo in luce subito dal gruppo tema-
tico principale, formato da una serie di frasi ben squadrate affidate alla 
voce di uno strumento tipico della musica popolare come il clarinetto. 
L’immagine pastorale evocata da questo Scherzo, per niente conven-
zionale nella forma, ha una connotazione tutta intellettuale, con episodi 
di scrittura raffinatissima come il magistrale intreccio contrappuntisti-
co intessuto dagli strumenti a fiato in quella che potrebbe essere con-
siderata la sezione dello sviluppo. I movimenti sono annodati assieme, 
malgrado la loro articolazione segua uno schema fondamentalmente 
classico. Allo Scherzo infatti segue senza soluzione di continuità l’A-
dagio cantabile, che trova poco alla volta la strada per passare dal fa 
maggiore dell’episodio pastorale al la maggiore di questa incantevo-
le oasi lirica. Ma la quiete religiosa della melodia principale è turbata 
dal tragico eroismo dei corni, che col loro richiamo minaccioso intro-
ducono un episodio in la minore di carattere marziale. Questo gesto, 
perfettamente comprensibile al pubblico del primo Ottocento, spiega 
l’inedito titolo del movimento successivo, Allegro guerriero, che Men-
delssohn fa seguire da un Allegro maestoso assai conclusivo. 
La prima parte del Finale, nella tonalità di la minore, dipinge una sor-
ta di battaglia, come risultava evidente a ogni spettatore abituato 
ad assistere in teatro agli impeti guerrieri dell’opera romantica. Ma 
invece di spegnersi nel silenzio e nella nebbia, il furore della batta-
glia si stempera in un solenne episodio in la maggiore, che un critico 
come Greg Vitercik ha recentemente paragonato a «un ammasso di 
bouquets vittoriani». Un indizio di come si debba interpretare que-
sto pomposo finale si trova in una lettera di Mendelssohn (12 mar-
zo 1842), che raccomanda al direttore d’orchestra Ferdinand David 
di trovare per l’inizio dell’Allegro maestoso assai un suono «chiaro 
e forte come un coro maschile». L’intonazione corale della melodia, 
affidata alle voci scure di clarinetti, corni in re e viole divise, non la-
scia dubbi sul carattere maschile e conciliatorio del Finale, ma spar-
ge molti punti interrogativi sul rapporto controverso di Mendelssohn 
con la pesante eredità della musica sinfonica di Beethoven.

Oreste Bossini



Kazuki Yamada
Direttore Principale e Direttore artistico dell’Orchestre Philhar-
monique de Monte Carlo, è stato nominato Direttore Principale 
Ospite della City of Birmingham Symphony Orchestra. In Giap-
pone, è Direttore Principale Ospite della Yomiuri Nippon Sym-
phony Orchestra, Direttore stabile della Japan Philharmonic, 
Direttore Musicale e Principale del Coro Filarmonico di Tokyo e 
Direttore Musicale della Yokohama Sinfonietta, ensemble che ha 
fondato lui stesso quando era ancora studente.
Ha diretto numerose orchestre, fra cui l’Orchestre de Paris, la Staa-
tskapelle di Dresda, la Saint Petersburg Philharmonic, le Filarmo-
niche della Repubblica Ceca e di Helsinki, Stoccolma e Bergen, 
la Philharmonia e la Tonkünstler di Vienna. Ha inoltre collaborato 
con i solisti Emanuel Ax, Boris Berezovskij, Håkan Hardenberger, 
Nobuko Imai, Daishin Kashimoto, Alexander Kniazev, Xavier de 
Maistre, Steven Osborne, Vadim Repin, Baiba Skride, Jean-Yves 
Thibaudet, Simon Trpčeski e Frank Peter Zimmermann.
Questa stagione lo vede protagonista sul podio della Tasma-
nian Symphony, l’Auckland Philharmonia, la MDR Sinfonieor-
chester di Lipsia, l’Utah e la Russian State Symphony, l’Orche-
stre National du Capitole de Toulouse e della NHK Symphony 
Orchestra. In ambito sinfonico-corale, dirigerà Elijah di Men-
delssohn con la City of Birmingham Symphony Orchestra and 
Chorus, che ripeterà a Monte Carlo con l’Orchestre Philharmo-
nique de Monte Carlo.
Si dedica anche al repertorio operistico e questa stagione diri-
gerà La Damnation de Faust all’Opéra de Monte Carlo. È forte-
mente supportato da Seiji Ozawa e, ad agosto 2012, ha diretto 
una produzione semi-scenica di Jeanne d’Arc di Honegger con la 
Saito-Kinen Orchestra; progetto ripreso da una versione messa 
in scena da Côme de Bellescize alla Philharmonie di Parigi. 
Dedito anche all’educazione musicale, ogni estate è artista ospite 
della Seiji Ozawa International Academy, in Svizzera. Dal 2010 al 
2017 è stato Direttore Principale Ospite dell’Orchestre de la Suisse 
Romande con cui ha pubblicato una serie di CD ispirati alla dan-
za per l’etichetta Pentatone. Con il Philharmonic Chorus di Tokyo 
ha invece registrato dieci CD per la Fontec. Nato nel 1979 a Ka-
nagawa, in Giappone, vive ora a Berlino. Nel 2009 ha vinto il 51° 
Concorso internazionale Besançon per giovani direttori.

Foto di Marco Borggreve



Kazuki Yamada Vadim Repin
Passione ardente con tecnica impeccabile, la poesia e la sen-
sibilità sono le peculiarità di Vadim Repin.
Nato in Siberia nel 1971, a undici anni ha vinto la medaglia d’oro 
in tutte le categorie di età del Concorso Wienawski e ha debut-
tato a Mosca e St Petersburg. Nel 1985 a 14 anni ha debuttato a 
Tokyo, Monaco, Berlino, Helsinki, un anno dopo, alla Carnegie 
Hall. Due anni dopo, Vadim Repin è stato il più giovane vinci-
tore del concorso di violino più prestigioso ed esigente del 
mondo, il Concours Reine Elisabeth di Bruxelles. Da allora ha 
suonato con tutte le più grandi orchestre e direttori del mondo.
Tra gli impegni più importanti nelle ultime stagioni si ricor-
dano le tournée con la London Symphony Orchestra e Vale-
rij Gergiev, l’NHK Orchestra e Dutoit; un tour in Australia con 
l’Orchestra Filarmonica di Londra e Vladimir Jurowski, le prime 
esecuzioni del concerto per violino scritto per lui da Sir James 
MacMillan a Londra, a Philadelphia, alla Carnegie Hall di New 
York, al Concertgebouw di Amsterdam e ai BBC Proms alla 
Royal Albert Hall.
Collabora regolarmente con Nikolaj Luganskij e Itamar Golan; 
altri partner di musica da camera includono Martha Argerich, 
Evgeny Kissin e Mischa Maisky.
La discografia di Vadim Repin comprende le registrazioni dei 
concerti per violino dei grandi compositori russi Šostakov-
ič, Prokof’ev e Čajkovskij per Warner Classics. Per Deutsche 
Grammophon ha inciso il Concerto di Beethoven con la Filar-
monica di Vienna e Riccardo Muti, insieme alla Sonata a Kreu-
tzer di Beethoven con Martha Argerich, il Concerto per violino 
e il Doppio Concerto di Brahms (Truls Mørk, violoncello) con 
l’Orchestra Gewandhaus di Lipsia e Riccardo Chailly, il trio di 
Šostakovič e il trio di Rachmaninov con Mischa Maisky e Lang 
Lang (che ha vinto l’Echo Classic) e opere di Edvard Grieg, 
Leoš Janáček e César Franck con Nikolaj Luganskij, che ha 
vinto il Music 2011 BBC Award e il Premio Edison. 
Nel febbraio 2010 è stato insignito del Victoire d’Honneur, il 
più prestigioso premio musicale francese per la dedizione di 
una vita alla musica, e nel dicembre 2010 è diventato Cheva-
lier de l’Ordre des Arts et Lettres. A seguito di corsi di perfe-



zionamento e concerti a Pechino nel dicembre 2014 gli è stata 
conferita la cattedra di professore onorario del Conservatorio 
Centrale di Musica e nel 2015 lo stesso ruolo presso il Conser-
vatorio di Shanghai.
Nell’aprile 2014 Vadim Repin come ideatore e Direttore arti-
stico ha presentato il primo Transiberian Festival of the Arts 
nella nuova magnifica sala da concerto di Novosibirsk, con 
una nuova commissione, Voci di violino di Benjamin Yusupov, 
e con performance con la prima ballerina Svetlana Zakharova. 
Il Festival è stato accolto con entusiasmo ed è stato ripetuto 
e ampliato nella primavera del 2015, questa volta inaugurato 
da un concerto per violino appositamente commissionato, De 
Profundis, di Lera Auerbach. Il successo del Festival ha convin-
to Repin a proporlo all’estero: nella scorsa stagione ha realiz-
zato un Vadim Repin Festival a Tokyo e a Lille con concerti di 
musica da camera e orchestrali.
Questa stagione lo vedrà presente negli Stati Uniti con concer-
ti con la Philharmonia Orchestra e Vladimir Ashkenazy a Lon-
dra e Cardiff, la prima tedesca del concerto di Yussupov con 
i Berliner Philharmoniker, un ritorno in Giappone per concerti 
con l’Orchestra Sinfonica Čajkovskij di Mosca per celebrare il 
centenario di Čajkovskij e culminerà con il progetto Transsibe-
ria goes to Tel Aviv. 
Vadim Repin suona il violino Stradivari ‘Rode’ del 1743.

Foto di Gela Megrelidze



Violini primi
*Roberto Ranfaldi 
(di spalla)
°Giuseppe Lercara
Lorenzo Brufatto
Irene Cardo
Aldo Cicchini
Patricia Greer
Valerio Iaccio
Martina Mazzon
Enxhi Nini
Fulvia Petruzzelli
Francesco Punturo
Elisa Schack

Violini secondi
*Paolo Giolo
Valentina Busso
Enrichetta Martellono
Pietro Bernardin
Constantin Beschieru
Roberto D’Auria
Michal Ďuriš
Rodolfo Girelli
Paolo Lambardi
Isabella Tarchetti
Alessandro Conrado
Alessia Menin

Viole
*Luca Ranieri
Margherita Sarchini
Giovanni Matteo Brasciolu
Nicola Calzolari
Riccardo Freguglia
Alberto Giolo
Agostino Mattioni
Davide Ortalli
Clara Trullén-Sáez 
Martina Anselmo

Partecipano al concerto

Violoncelli
*Pierpaolo Toso
Marco Dell’Acqua
Stefano Blanc
Pietro Di Somma
Amedeo Fenoglio
Michelangiolo Mafucci
Carlo Pezzati
Fabio Storino

Contrabbassi
*Francesco Platoni
Silvio Albesiano
Alessandra Avico
Friedmar Deller
Cecilia Perfetti
Vincenzo Antonio 
Venneri

Flauti
*Dante Milozzi
Paolo Fratini

Ottavino
Paolo Fratini

Oboi
*Joao Barroso
Franco Tangari

Clarinetti
*Enrico Maria Baroni
Salvatore Passalacqua

Fagotti
*Andrea Cellacchi
Mauro Monguzzi

Corni
*Paolo Armato
Gabriele Amarù

Emilio Mencoboni
Marco Peciarolo

Trombe
*Roberto Rossi
Daniele Greco D’Alceo

Tuba
Matteo Magli

Timpani
*Claudio Romano

Percussioni
Alberto Occhiena
Emiliano Rossi

Arpa
*Margherita Bassani

*prime parti
°concertini
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GIOVEDÌ 28 NOVEMBRE 2019, 20.30
VENERDÌ 29 NOVEMBRE 2019, 20.00 

MICHELE  MARIOTTI direttore

Franz Schubert
Die Zauberharfe (L’arpa magica). 
Ouverture D 644 

Franz Schubert 
Sinfonia in si minore D 759. 
Incompiuta

Richard Strauss
Salome. Danza dei sette veli 

Richard Strauss
Der Rosenkavalier (Il cavaliere della rosa) op. 59. 
Suite per orchestra

28–29/11
6

SINGOLO CONCERTO: Poltrona numerata
30.00 €, 28.00 €, 26.00€, 15.00€ (ridotto Under35)

INGRESSO: Posto non assegnato
da 20.00 € a 9.00 € (ridotto Under35)

BIGLIETTERIA: Via Rossini, 15
011.8104653 - biglietteria.osn@rai.it - www.osn.rai.it


