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Il concerto di 
giovedì 30 ottobre 
è trasmesso 
in diretta su Rai Radio 3 
per Il Cartellone di 
Radio 3 Suite e in differita 
sul circuito Euroradio.
Il concerto di 
venerdì 31 ottobre 
è in live streaming 
raicultura.it.
Il concerto è registrato 
da Rai Cultura e sarà 
trasmesso su Rai 5 
giovedì 13 novembre 2025 
alle 22.20.

GIOVEDÌ 30 OTTOBRE 2025
ore 20.30		 	

VENERDÌ 31 OTTOBRE 2025
ore 20.00

Andrés Orozco-Estrada direttore
Antoine Tamestit viola

Maurice Ravel (1875-1937) 
Alborada del gracioso 
(orchestrazione del n. 4 di Miroirs per pianoforte) 
(1918)

Assez vif

Durata: 8’ ca.

Ultima esecuzione Rai a Torino: 
10 Marzo 2011, Gabriele Ferro

William Walton  (1902-1983) 
Concerto per viola e orchestra 
(1928-1929 – rev. 1961)

Andante comodo
Vivo, con molto preciso
Allegro moderato

Durata: 27’ ca.

Ultima esecuzione Rai a Torino: 
10 aprile 1978, Fulvio Vernizzi

––––––––––––––––––––––––––––––––––––––––––––

Dmitrij Šostakovič  (1906-1975) 
Sinfonia n. 9 in mi bemolle maggiore, op. 70 (1945)

Allegro
Moderato
Presto
Largo
Allegretto

Durata: 27’ ca.

Ultima esecuzione Rai a Torino: 
9 marzo 2023, Constantinos Carydis

Maurice Ravel (1875-1937) 
La valse 
Poema coreografico (1919-1920)
Mouvement de Valse viennoise

Durata: 12’ ca.

Ultima esecuzione Rai a Torino: 
11 maggio 2022, Juraj Valčuha



Maurice Ravel
Alborada del gracioso
(orchestrazione del n. 4 di Miroirs per pianoforte) 

«Una raccolta che segna una profonda evoluzione del mio 
ideale armonico»; così Ravel definiva i suoi Miroirs per pia-
noforte: uno sfavillante ventaglio di cinque immagini sonore, 
dove tendenze visionarie ed esotizzanti si confrontano alla 
luce di un rinnovato linguaggio musicale. Era il 1905; Parigi 
era al centro della vita culturale europea. La nascita del No-
vecento stava maturando in ogni ambiente della città, nei 
luoghi in cui passavano Stravinskij, Picasso, Rodin, Proust, 
Gide. Ogni quartiere pulsava di vitalità artistica; ogni luogo 
era un’occasione di incontro tra intelligenze rivoluzionarie, 
un’esperienza che poteva maturare nel foyer dell’Opéra co-
mique, nelle sale dei Concerts Lamoureux, alle mostre del 
Salon d’Automne, ma anche nelle chiassose brasseries della 
rive-gauche o nei fumosi caffè di Montmartre. 
Anche Ravel, dopo aver raggiunto la notorietà con Jeux d’e-
au, stava pensando al modo di rivoluzionare il suo linguag-
gio. Ben presto si sarebbe accorto che l’originalità della sua 
natura musicale non avrebbe richiesto un deciso sforzo ver-
so l’avanguardia. Ma i Miroirs per pianoforte riflettono l’esi-
genza di cercare nuovi orizzonti linguistici. Ravel in realtà non 
era riuscito a conquistare gli ambienti accademici, ma aveva 
ottenuto il successo del pubblico, fin dalle sue prime com-
posizioni; e in particolare i cinque brani che compongono 
Miroirs lasciarono un segno per la loro originale concezione 
poetica: non delle Images (come avrebbe fatto Debussy), ma 
dei Miroirs, vale a dire specchi che cercano di riflettere la re-
altà senza passare attraverso il filtro soggettivo e deformante 
dell’immaginazione.  
L’Alborada del gracioso fu la pagina della raccolta che susci-
tò da subito maggiore entusiasmo (il titolo rimanda a quelle 
variopinte riflessioni musicali che l’antica cultura spagnola 
amava raccontare durante le prime ore dell’alba). Certo, il le-
game genetico di Mamma Marie non poteva che avvantag-
giare Ravel alle prese con un soggetto iberico; ma la com-



posizione colpisce soprattutto per una straordinaria capacità 
di inventare la Spagna, mescolando fantasia e realismo. Le 
sonorità pizzicate dell’apertura sono un rimando assoluta-
mente esplicito al suono della chitarra andalusa; le terzine ri-
battute alludono senza troppe reticenze a un vocabolo tipico 
della tradizione nata al di sotto dei Pirenei; e anche l’episo-
dio in tempo lento materializza il mondo magico della notte 
spagnola, tra echi di serenate e languidi pensieri d’amore. 
Ma l’orchestrazione sfavillante, continuamente cangiante, e i 
ritmi ossessivi, che sembrano ipnotizzare l’ascoltatore, sono 
un marchio di fabbrica di “casa Ravel”: un ritratto del folclore 
spagnolo che si fa ora scheletrico, ora nerboruto, ora leggero 
come un soffio di vento; proprio come una visione che scorre 
al confine tra il sogno e la realtà. 

Andrea Malvano
(dagli archivi Rai – programma di sala del 10 marzo 2011)

William Walton
Concerto per viola e orchestra

Quando negli anni Venti del nostro secolo, ancora giovanis-
simo, William Walton incominciò ad imporsi all’attenzione in-
ternazionale nelle sedi privilegiate dei festival della Società 
Internazionale di Musica Contemporanea, nel breve volge-
re di qualche anno, offrì di sé due diverse immagini: da una 
parte quella “modernistica” di Façade, attinta al clima parigi-
no e stravinskiano dell’epoca; dall’altra quella equilibrata di 
chi si mantiene estraneo agli estremismi del rinnovamento 
linguistico novecentesco del Concerto per viola. Ma il vero 
ritratto di Walton, quale allora incominciava a delinearsi, era 
dato dall’unità di quelle diverse immagini ed era quello di un 
musicista eclettico e disponibile a qualsiasi esperienza, in-
sofferente delle specializzazioni (negli anni Venti strumenta-
va musica per un’orchestra jazz di Londra, in seguito avreb-
be scritto anche musica per cerimonie politiche ufficiali, per 
spettacoli e film).



Il Concerto per viola (primo lavoro di una serie concertisti-
ca per archi che proseguirà poi col violino e il violoncello) 
è brano di grande chiarezza ed omogeneità discorsiva. Di 
quest’opera e sistono due diverse versioni: la prima fu realiz-
zata tra il 1928 e il 1929 ed eseguita con Paul Hindemith come 
solista; la seconda è invece una nuova orchestrazione del 
1961. Tra la prima e la seconda versione intervengono varian-
ti di strumentazione, con riduzione dei legni, eliminazione di 
controfagotto e tuba, e con aggiunta dell’arpa; ma tra le due 
stesure non si segnalano varianti significative nella sostan-
za musicale. In ogni caso i tre movimenti di questo Concerto 
procedono senza scarti, serrati e concisi verso il finale, che 
è anche il brano più cospicuo di una partitura che manca 
del tradizionale tempo d’attacco rapido. Sia nell’Andante co-
modo sia nel Vivo dalle movenze di scherzo, che nell’Allegro 
moderato conclusivo, si incontrano alcuni dei tratti più tipici 
dello stile di Walton: la tendenza alla libertà episodica, alla 
successione caleidoscopica di motivi all’interno dei singoli 
brani (tipico l’inserimento di una sezione con ritmi jazz nel se-
condo movimento), la tendenza a cementare l’unità discor-
siva del tutto con una serie di rimandi e di citazioni, talvolta 
tematiche, talvolta soltanto di colore armonico o timbriche. 
L’impressione che se ne ricava all’ascolto è quella di una mu-
sica che, pur costruita nel solco della tradizione, rifugge dalle 
affermazioni perentorie e dai toni stentorei, consapevole di 
offrire poco più che fuggevole ed evanescente divertimento.

Virgilio Bernardoni
(dagli archivi Rai – programma di sala del 1° febbraio 1990,  

Orchestra e Coro di Milano della Rai Radiotelevisione Italiana)

Dmitrij Šostakovič
Sinfonia n. 9 in mi bemolle maggiore, op. 70

Quando si sente parlare di Nona Sinfonia, si pensa imme-
diatamente a Beethoven. La retorica legata alla Nona di Be-
ethoven, infatti, attraversa la musica e la cultura occidentale 



almeno fino alla caduta del Muro, con la storica esecuzione 
a Berlino diretta da Leonard Bernstein il giorno di Natale del 
1989. La mistica del numero nove si è sviluppata anche grazie 
all’esempio della Nona di Schubert, eseguita postuma, della 
Nona di Bruckner, rimasta incompiuta, e della Nona di Mahler, 
altro grande testamento spirituale eseguito solo dopo la morte 
dell’autore, alimentando la leggenda del limite invalicabile di 
questo numero per i maestri della sinfonia. La retorica del nu-
mero nove, nel caso di Šostakovič, era accentuata inoltre dal 
dramma della guerra, che spinge ogni essere umano di fron-
te al tragico dilemma della vita e della morte, specie dopo un 
conflitto spaventoso come quello che si era appena concluso. 
La Nona di Šostakovič, infatti, fu terminata nell’estate del 1945 
nella casa per compositori di Ivanovo, trecento chilometri a 
nord di Mosca. «Sin dalla primavera del 1944 – ricorda il mu-
sicologo e critico musicale Daniil Zitomirskij – Šostakovič aveva 
detto a un musicologo di Mosca, ‘Sì, sto pensando alla mia 
prossima Sinfonia, la Nona. Mi piacerebbe impiegare non solo 
la grande orchestra ma anche un coro e dei solisti, se trovassi 
un testo adatto; in ogni caso, non voglio essere accusato di 
cercare presuntuose analogie’»1. Il riferimento è ovviamente 
a Beethoven, che oltre un secolo dopo continuava a eserci-
tare la propria influenza sulla musica sinfonica. Ma non era 
l’unico peso che Šostakovič portava sulle spalle scrivendo 
una nuova sinfonia. Secondo il musicologo russo Genrich A. 
Orlov, «Nell’inverno 1944/1945 si sapeva che Šostakovič aveva 
cominciato a lavorare alla sua Nona Sinfonia. Alcuni musicisti 
ebbero l’opportunità di ascoltare le prime pagine della nuova 
partitura – un trionfale ed eroico maggiore che sorgeva con 
energia. Molto presto, letteralmente in pochi giorni, l’esposi-
zione del primo movimento era terminata, e dopo un’altra setti-
mana lo sviluppo. Poi all’improvviso il compositore interruppe 
il lavoro. Non diede alcuna spiegazione, e in generale evitò 
qualsiasi commento su questo argomento. In seguito, più di 
un anno dopo, egli raccontò che, dopo questa prima versio-
ne, aveva iniziato a lavorare su un’altra, anche questa rimasta 

1  In Elizabeth Wilson, Shostakovich. A Life Remembered, Princeton Univer-
sity Press, Princeton 1994, p. 177-178.



incompleta»2. Šostakovič, l’autore dell’eroica Settima Sinfonia 
dedicata a Leningrado assediata, si sentiva schiacciato non 
solo dal peso del confronto con Beethoven, ma anche dalle 
aspettative sul lavoro che avrebbe dovuto salutare la vittoria 
dell’Armata Rossa nella «grande guerra patriottica». Nell’estate 
del 1945 l’agenzia TASS riferiva la notizia che la nuova Sinfonia 
di Šostakovič «dedicata alla celebrazione della nostra grande 
Vittoria» era di imminente esecuzione. 
Ben diversa, invece, fu la partitura che il pubblico si trovò 
davanti il 3 novembre 1945, nel concerto inaugurale della 
stagione dell’Orchestra Filarmonica di Leningrado diretta da 
Evgenij Mravinskij. La Nona di Šostakovič, infatti, è un lavo-
ro ironico piuttosto che serio, melanconico più che tragico, 
parodistico invece che retorico, cameristico anziché magni-
loquente. In altre parole, la nuova sinfonia del compositore 
sovietico per eccellenza era tutto tranne che una «celebra-
zione della nostra grande Vittoria», e certamente non poteva 
essere accusata d’imitare la Nona di Beethoven. L’Allegro ini-
ziale è puro Haydn, il compositore più ironico, arguto e antie-
roico mai esistito, e in questo caso lo è non solo per quanto 
riguarda il carattere parodistico e scherzoso del movimento, 
ma anche sotto l’aspetto formale. Šostakovič, infatti, disegna 
una perfetta forma sonata di stile classico, con tanto di ritor-
nello dell’esposizione, sviluppo, ripresa dell’esposizione e 
coda. Le sorprese non mancano, e sono legate soprattutto 
al secondo tema. Mentre il primo è un tema schietto e aperto 
in mi bemolle maggiore, il secondo si presenta come una pa-
rodistica marcetta circense in si bemolle maggiore introdotta 
da un beffardo levare del trombone, sul quale il flauto picco-
lo si arrampica come un topolino sulle spalle di un elefante. 
Sembra incredibile parlare di tonica (mi bemolle maggiore) e 
di dominante (si bemolle maggiore) nel 1945, ma anche que-
sto fa parte del carattere ironico di questo lavoro. La clownerie 
del secondo tema si esalta addirittura nella ripresa, quando 
il trombone cerca per ben sei volte di avviare la marcia sen-
za riuscirci, come un attore che entrasse sempre in scena al 

2 Genrich Aleksandrovic Orlov, Simfonii Sostakovica (Le Sinfonie di Sosta-
kovic), Gos. muzykalʹnoe izd-vo, Leningrad 1961.



momento sbagliato, e solo alla settima riesce ad azzeccare il 
punto giusto. Il secondo movimento, Moderato, è completa-
mente diverso, in primo luogo per la tonalità molto lontana di 
si minore. La melodia solitaria di un clarinetto in la si staglia 
nel vuoto, accompagnata soltanto da sporadici pizzicati dei 
bassi. Se cercate un eroe, sembra dire Šostakovič, quello non 
sono io. Un secondo clarinetto in la si aggiunge alla voce del 
primo per sostenerlo in questo monologo introspettivo, de-
gno di un personaggio di Anton Cechov, uno degli scrittori più 
amati da Šostakovič. Dopo questa prima parte affidata quasi 
esclusivamente agli strumenti a fiato, il Moderato diventa un 
melanconico valzer in fa minore, con gli archi in sordina e un 
tema discendente dei corni di accentuato carattere cromati-
co. Questi due elementi si alternano e si intrecciano fino alla 
coda conclusiva, dove l’esile suono del flauto piccolo riprende 
per l’ultima volta il tema principale che svanisce morendo su 
una lunga nota tenuta di fa diesis. Gli ultimi tre movimenti sono 
legati assieme, formando una sorta di unico torso grottesco 
dove emerge il mondo sonoro particolare di Šostakovič, che dalla 
giovanile ed esuberante Prima Sinfonia irrompe come un bar-
baro nella tradizione sinfonica giocando con gli stili, mesco-
lando alto e basso, miseria e nobiltà, in un amalgama che ricor-
da il realismo poetico di Mahler, secondo il quale una sinfonia 
deve comprendere il mondo intero. Lo sfrenato spirito dioni-
siaco del terzo movimento, Presto, è contrapposto al solenne 
e terribile richiamo del sacro, con la fanfara dei tromboni che 
squarcia l’inizio del Largo. A questo appello supremo risponde 
l’umile voce di un fagotto, che si piega nella dolorosa compas-
sione per i mali del mondo. Forse in questo transitorio quarto 
movimento riecheggia il ricordo del Boris Godunov di Musor-
gskij, che Šostakovič aveva riorchestrato nel 1939. Il secondo 
solo del fagotto trapassa nell’Allegretto finale, che ristabilisce 
la tonalità di mi bemolle maggiore con un tema energico alla 
Haydn, da fischiettare con le mani in tasca. Anche qui, come 
nel primo movimento, si torna alla forma classica del rondo 
sonata, con una scrittura brillantissima che mette in luce il vir-
tuosismo di tutte le sezioni dell’orchestra. Le irregolarità e le 
sorprese sono sparse su tutto il finale, che si trasforma, come 



spesso avviene in Šostakovič, in una frenetica parata dell’as-
surdo. Il neoclassicismo di Šostakovič, infatti, non si acconten-
ta di calcare sulla testa la parrucca di Haydn, ma stravolge le 
forme in un ghigno sarcastico attraverso il filtro della parodia e 
della clownerie grottesca.

Oreste Bossini
(dagli archivi Rai – programma di sala del 9 marzo 2023)

Maurice Ravel
La valse 
Poema coreografico

La valse è un poema coreografico ispirato alla danza, che 
però nel 1906 Maurice Ravel aveva solo pensato come poe-
ma sinfonico ispirato a Vienna e agli Strauss: «un grande val-
zer, una sorta di omaggio alla memoria del grande Strauss, 
non Richard, l’altro, Johann […]. Conoscete la mia intensa 
simpatia per questi ritmi adorabili. E quanto stimi la gioia di 
vivere espressa dalla danza». Johann Strauss junior era mor-
to da sette anni soltanto, Francesco Giuseppe regnava tran-
quillamente sul suo impero e nessuno pensava possibile una 
fine dell’equilibrio politico che aveva dato all’Europa decenni 
di pace.  Il progetto sembrò rinascere nel 1914 con un titolo 
significativo: Wien, Vienna. Ma il 28 giugno di quell’anno le 
pistolettate di Sarajevo resero intempestivo qualsiasi omag-
gio al valzer viennese. Solo dopo la guerra un suggerimento 
di Sergej Djagilev, impresario dei Ballets Russes, produsse 
nel 1920 La Valse, “poema coreografico”. 
“Mouvement de Valse viennoise”, è l’indicazione di tempo; 
il tema principale cita in un contesto armonico e timbrico 
deformato un valzer di Johann Strass junior, O schöner Mai. 
«Nuvole turbinose lasciano intravedere a tratti alcune coppie 
che danzano il valzer. Le nuvole poco a poco si dissipano: si 
scorge una sala immensa, popolata da una folla volteggian-
te. Al ‘fortissimo’ risplende la luce dei lampadari. Una corte 
imperiale, intorno al 1855».  Una traccia quasi cinematografi-



ca: un precisarsi progressivo dell’immagine, fino a un culmi-
ne sonoro e visivo; così la musica grazie a un pensiero stru-
mentale di genialità inarrivabile parte da un percorso ritmico 
indistinto per identificarsi sempre più con lo schema metrico 
del valzer fino a esplodere in frenesia motoria. Ironia ed ele-
ganza evitano sentimentalismi e nostalgie. Djagilev respinse 
la partitura: «Caro Ravel, è un capolavoro, ma non è un ballet-
to». Rottura totale, più tardi addirittura una sfida a duello: La 
Valse dovette accontentarsi di un battesimo in concerto, il 12 
dicembre 1920.

Daniele Spini
(dagli archivi Rai – programma di sala dell’11 maggio 2022)



Andrés Orozco-EstradaAndrés Orozco-Estrada
Direttore principale dell’Orchestra Sinfonica Nazionale 
della Rai

Con la sua energia carismatica e la sua eleganza distintiva, 
Andrés Orozco-Estrada si è rapidamente affermato tra i più 
prestigiosi direttori d’orchestra a livello internazionale, ispi-
rando musicisti e pubblico in tutto il mondo.
A partire dalla stagione 2025/2026 ha assunto l’incarico di 
Generalmusikdirektor della città di Colonia e di Kapellmei-
ster della Gürzenich-Orchester. La stagione inaugurale 
sarà dedicata al repertorio romantico, in continuità con la 
tradizione storica della Gürzenich-Orchester, che ha avuto 
un ruolo centrale nella presentazione in prima assoluta di 
capolavori di Brahms, Mahler e Richard Strauss.
Presso l’Opera di Colonia dirigerà, tra gli altri titoli, Manon 
Lescaut di Puccini e Le nozze di Figaro di Mozart. Paralle-
lamente, proseguirà la sua collaborazione con la Kronberg 
Academy e si impegnerà nella promozione di giovani musi-
cisti di talento a Colonia attraverso un concorso internazio-
nale per compositori.
Dall’inizio della stagione 2023/2024 è il Direttore principa-
le dell’Orchestra Sinfonica Nazionale della Rai, con la qua-
le ad inizio novembre effettuerà una prestigiosa tournée in 
Spagna, che prevede un concerto al Palau de la Mùsica Ca-
talana di Barcellona, uno all’Auditorio de Mùsica - Adda di 
Alicante e due concerti all’Auditorio Nacional de Mùsica di 
Madrid; con lui saliranno sul palco il violinista Michael Ba-
renboim e, nell’ultimo concerto a Madrid, il violista Antoine 
Tamestit.
Nel corso della prossima stagione, i suoi impegni lo por-
teranno ben oltre Colonia e Torino, con concerti nelle prin-
cipali sale del mondo, in collaborazione con artisti di fama 
internazionale.



Andrés Orozco-EstradaAndrés Orozco-Estrada

Nell’estate 2025 ha debuttato al Tanglewood Festival ed è 
tornato al Festival di Lucerna. È stato inoltre Artist in Resi-
dence al Rheingau Musik Festival, dove ha presentato tre 
diversi programmi.
Tra le sue apparizioni come ospite nella stagione figurano 
concerti con la Tonhalle-Orchester di Zurigo, la Gewan-
dhausorchester di Lipsia, l’Orchestra del Concertgebouw 
di Amsterdam, l’Orchestre de Paris, la San Francisco Sym-
phony Orchestra e la Los Angeles Philharmonic. Dirigerà 
inoltre il Concerto di Capodanno con la Staatskapelle di 
Dresda, trasmesso in diretta dalla televisione tedesca.
Andrés Orozco-Estrada è stato Direttore musicale della 
Houston Symphony Orchestra dal 2014 al 2022, Direttore 
principale della hr-Sinfonieorchester (Orchestra della Ra-
dio dell’Assia) dal 2014 al 2021 e Direttore principale dei 
Wiener Symphoniker dal 2020 al 2022.
Ha diretto nei principali teatri d’opera internazionali, tra cui 
le Staatsoper di Vienna, Berlino e Dresda, nonché il Teatro 
alla Scala di Milano. Tra le orchestre di rilievo con cui ha 
collaborato figurano i Berliner Philharmoniker e i Wiener 
Philharmoniker, oltre alle orchestre filarmoniche di Londra e 
New York, la Boston Symphony Orchestra e, in Asia, la NHK 
Symphony Orchestra e la Hong Kong Philharmonic.

Foto di Julia Wesely



Antoine TamestitAntoine Tamestit

Voce singolare nel mondo della musica classica, ridefini-
sce il significato del termine violista nel XXI secolo. Antoi-
ne Tamestit ha affascinato il pubblico e la critica, portando 
una nuova prospettiva sia ai capolavori più amati sia alle 
opere contemporanee. La sua arte unica, caratterizzata da 
una sensibilità senza pari e da un profondo legame con lo 
strumento, lo colloca tra i più illustri musicisti del nostro 
tempo.
Antoine Tamestit inaugura la stagione 2025/2026 al Tan-
glewood Music Festival in recital con Leonidas Kavakos, 
Yo-Yo Ma ed Emanuel Ax. Torna poi ad esibirsi con la Lon-
don Symphony Orchestra, la Chicago Symphony Orche-
stra, l’Orchestra del Concertgebouw, la Cleveland Orche-
stra, l’Orchestra del Gewandhaus di Lipsia e l’Orchestre de 
la Suisse Romande. Altri momenti salienti includono il suo 
debutto con la Filarmonica della Scala e l’Orchestra Filar-
monica di Israele, residenze cameristiche con la LSO St. 
Luke’s e la SWR Linie 2 e la prima esecuzione finlandese 
del Concerto per viola di John Williams con l’Orchestra Fi-
larmonica di Helsinki.
Nelle ultime stagioni, Antoine Tamestit si è esibito con 
orchestre del calibro dei Berliner Philharmoniker, i Wie-
ner Philharmoniker, la New York Philharmonic, l’Orchestre 
Philharmonique de Radio France, la Tonhalle-Orchester 
di Zurigo, e la NHK Symphony Orchestra, tra le molte. Si 
esibisce regolarmente con importanti direttori d’orchestra 
tra cui Sir John Eliot Gardiner, Daniel Harding, Paavo Järvi, 
Klaus Mäkelä, Yannick Nézet- Séguin, Sir Antonio Pappa-
no, Kirill Petrenko, Sir Simon Rattle, Francois-Xavier Roth, 
Christian Thielemann, e Jaap van Zweden.
Antoine Tamestit ha eseguito in prima assolute importanti 
opere contemporanee di compositori quali Jörg Widmann, 
Thierry Escaich, Bruno Mantovani, Gérard Tamestit e Olga 



Antoine TamestitAntoine Tamestit

Neuwirth. Tra le prime esecuzioni recenti figurano Psalmo-
dija di Marko Nikodijević con l’Orchestra sinfonica della 
SWR e il Concerto per viola di Francesco Filidei con l’Or-
chestra Sinfonica della Radio Bavarese. Appassionato so-
stenitore della nuova musica, Antoine Tamestit ritiene che 
l’esecuzione di opere contemporanee sia essenziale per 
mantenere vivo e in evoluzione il repertorio per viola, una 
responsabilità artistica che egli abbraccia sia come inter-
prete che come collaboratore.
È stato anche membro fondatore del Trio Zimmermann 
con Frank Peter Zimmermann e Christian Poltera, esiben-
dosi nelle più famose sale da concerto europee per oltre 
dieci anni. Appassionato di musica da camera, Antoine Ta-
mestit si esibisce regolarmente con Emmanuel Ax, Martin 
Fröst, Leonidas Kavakos, Yo-Yo Ma, Emmanuel Pahud, Yuja 
Wang, Shai Wosner e il Quatuor Ébène.
Molto attivo anche come educatore, Antoine Tamestit è 
stato per dieci anni Direttore della programmazione per il 
Viola Space Festival in Giappone, dove si è concentrato 
sull’ampliamento del repertorio per viola e sullo sviluppo 
di una vasta gamma di programmi educativi. È stato inoltre 
Professore presso la Musikhochschule di Colonia e il Con-
servatorio di Parigi e attualmente insegna alla Kronberg 
Academy.
L’acclamata discografia di Antoine Tamestit abbraccia un 
ampio repertorio, dalle opere di Bach, Berlioz e Hindemi-
th ai concerti contemporanei e alla musica da camera. Le 
sue registrazioni pluripremiate includono opere di Brahms, 
Schubert, Schönberg, Telemann e Widmann, catturando 
sia la profondità storica sia l’innovazione moderna. Più re-
centemente, ha registrato la nuova composizione di Joe 
Hisaishi, Viola Saga, per Deutsche Grammophon.
Nato a Parigi, Antoine Tamestit ha studiato con Jean Sulem, 
Jesse Levine e Tabea Zimmermann. Nel 2022 ha ricevuto 
il prestigioso premio triennale Paul-Hindemith-Preis della 
Città di Hanau, in riconoscimento del suo contributo al pa-
norama musicale contemporaneo all’interno della musica 
classica. 



Antoine Tamestit suona una viola del 1672, la prima viola 
in assoluto che Antonio Stradivari abbia creato, su gentile 
concessione della Habisreutinger Foundation.

Foto di Philippe Matsas



Partecipano al concerto

Violini primi
*Alessandro Milani 
(di spalla)
°Marco Lamberti
Lorenzo Brufatto
Irene Cardo
Aldo Cicchini
Roberto D’Auria
Sawa Kuninobu
Giulia Marzani
Martina Mazzon
Cecilia Merli
Alice Milan
Enxhi Nini
Matteo Ruffo
Elisa Schack
Magdalena Valcheva
Elisa Cuttaia

Violini secondi
*Roberto Righetti
°Antonella D’Andrea
Pietro Bernardin
Roberta Caternuolo
Michal Ďuriš
Raffaele Fuccilli
Valerio Iaccio
Paolo Manzionna
Marco Mazzucco
Tina Vercellino
Filippo Conrado
Martino Grosa
Olga Beatrice Losa
Matilde Zocco

Viole
*Luca Ranieri
°Margherita Sarchini

°Matilde Scarponi
Giovanni Matteo Brasciolu
Nicola Calzolari
Federico Maria Fabbris
Riccardo Freguglia
Davide Ortalli
Lizabeta Soppi
Francesco Tosco
Clara Trullén Sáez
Greta Xoxi

Violoncelli
*Luca Magariello
°Marco Dell’Acqua
°Ermanno Franco
Stefano Blanc
Eduardo dell’Oglio
Pietro Di Somma
Amedeo Fenoglio
Francesca Fiore
Michelangiolo Mafucci
Carlo Pezzati

Contrabbassi
*Gabriele Carpani
°Silvio Albesiano
Riccardo Baiocco
Alessandro Belli
Friedmar Deller
Pamela Massa
Cecilia Perfetti
Vincenzo Antonio Venneri

Flauti
*Matteo Sampaolo
Angela Borlacchi
Fiorella Andriani



Ottavini
Fiorella Andriani
Angela Borlacchi

Oboi
*Nicola Patrussi
Lorenzo Alessandrini
Nicola Scialdone

Corno inglese
Nicola Scialdone

Clarinetti
*Luca Milani
Lorenzo Russo
Salvatore Passalacqua

Clarinetto basso
Salvatore Passalacqua

Fagotti
*Alexander Grandal 
Hansen-Schwartz
Simone Manna

Controfagotto
Bruno Giudice

Corni
*Ettore Bongiovanni
*Francesco Mattioli
Marco Panella
Chiara Taddei
Mattia Venturi

Trombe
*Marco Braito
Alessandro Caruana
Daniele Greco D’Alceo

Tromboni
*Diego Di Mario
*Alessandro Maria Pogliani
Devid Ceste

Trombone basso
Antonello Mazzucco

Tuba
Matteo Magli

Timpani
*Biagio Zoli

Percussioni
Matteo Flori
Carmelo Giuliano Gullotto
Emiliano Rossi
Michele Annoni
Carlo Alberto Chittolina
Massimo Melillo

Arpe
*Margherita Bassani
Antonella De Franco

*prime parti
°concertini

Alessandro Milani suona 
un violino Francesco Gobetti 
del 1711 messo a disposizione 
dalla Fondazione Pro Canale 
di Milano.



CONVENZIONE OSN RAI – VITTORIO PARK
Tutti gli abbonati, i possessori di Carnet e gli acquirenti dei singoli concerti della 
“Stagione Sinfonica 2025/2026” dell’OSN Rai che utilizzeranno il VITTORIO PARK di 
PIAZZA VITTORIO VENETO nelle serate previste dal cartellone, vidimando il bigliet-
to del parcheggio nell’obliteratrice presente nella biglietteria dell’Auditorium Rai “A. 
Toscanini”, avranno diritto alla riduzione del 25% sulla tariffa oraria ordinaria all’atto del 
pagamento del parcheggio presso la cassa automatica.

Per informazioni rivolgersi al personale di sala o in biglietteria

www.sistemamusica.it è il nuovo portale della 
musica classica a Torino nel quale troverete notizie, 
appuntamenti e approfondimenti su concerti, 
spettacoli ed eventi realizzati in città. Dal sito è 
inoltre possibile acquistare on line i biglietti delle 
principali stagioni torinesi.

                 CONVENZIONE OSN RAI – VITTORIO PARK
Tutti gli abbonati, i possessori di Carnet e gli acquirenti dei singoli Concerti per  
la Stagione Sinfonica OSN Rai 2018-2019 che utilizzeranno il VITTORIO PARK di 
PIAZZA VITTORIO VENETO nelle serate previste dal cartellone, ritirando il tagliando 
di sconto presso la biglietteria dell’Auditorium Rai “A. Toscanini”, avranno diritto alla 
riduzione del 25% sulla tariffa oraria ordinaria.
 
Per informazioni rivolgersi al personale di sala o in biglietteria
 
Le varie convenzioni sono consultabili sul sito www.osn.rai.it alla sezione “riduzioni”.

www.sistemamusica.it è il nuovo portale della mu-
sica classica a Torino nel quale troverete notizie, 
appuntamenti e approfondimenti su concerti, spet-
tacoli ed eventi realizzati in città. Dal sito è inoltre 
possibile acquistare on line i biglietti delle principali 
stagioni torinesi.



Il prossimo concerto

4 Giovedì 13 novembre 2025, 20.30
Venerdì 14 novembre 2025 20.00

ALPESH CHAUHAN direttore
SIMONE LAMSMA violino

Felix Mendelssohn-Bartholdy
Die Hebriden “Fingals Höhle”
(Le Ebridi “La grotta di Fingal”)
Overture da concerto 
in si minore per orchestra, op. 26

Benjamin Britten
Concerto in re minore 
per violino e orchestra, op. 15

Johannes Brahms   
Sinfonia n. 3 in fa maggiore, op. 90

CONCERTO DI STAGIONE:
Poltrona numerata: 
Platea 30€ - Balconata 28€ - 
Galleria 26€ 
Abbonati 20€ - Under35 15€
Ingresso (in biglietteria la sera 
dei concerti):
Intero 20€ - Under35 9€

Biglietteria:
Auditorium Rai “A. Toscanini”
Via Rossini 15 - 10124 - Torino
Tel: 011/8104653 - 8104961
e-mail: biglietteria.osn@rai.it
acquisto online: 
bigliettionline.rai.it
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