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CLAUDE  DEBUSSY (1862 -1918) 

Syrinx per flauto solo  

 

GABRIEL  FAURÉ (1845 -1924)  

Fantasia per flauto e pianoforte 

 

FERRUCCIO BUSONI    (1866 -1924)

Elegie in mi bemolle per clarinetto e pianoforte  

 

OLIVIER MESSIAEN (1908 -1992) 

La Merle Noire per flauto e pianoforte  

 

CAMILLE SAINT-SAËNS   (1835 -1921)

Sonata per clarinetto e pianoforte  

 

FRANCIS POULENC (1899 -1963) 

Sonata per flauto e pianoforte  

 

JOHANNES BRAHMS   (1833 -1897) 

Sonata per clarinetto e pianoforte in fa minore op.120 n.1  
 
 
 
 
 

                                     
 
 
 

 
 

 
 

 

 
 

 

 
 

 

 
 

 

 
 

 
 

SI RACCOMANDA VIVAMENTE DI IMPOSTARE I TELEFONI CELLULARI  

IN MODALITÀ SILENZIOSA 

Si ricorda che è vietato registrare senza l’autorizzazione dell’Artista e dell’organizzazione 

 



 

ALEXANDER LONQUICH  

É nato a Trier, in Germania. Nel 1977 ha vinto il Primo Premio al Concorso Casagrande 

dedicato a Schubert. Da allora ha tenuto concerti in Giappone, Stati Uniti e nei principali 

centri musicali europei. La sua attività lo vede impegnato con Abbado, Sanderling, 

Koopman, Krivine, Holliger, Minkowski. Particolare il rapporto avuto con Sandor Vègh e 

la Camerata Salzburg, di cui è tuttora regolare ospite nella veste di direttore-solista. 

Come camerista collabora con Tetzlaff, Altstaedt, Frang, Bell, H. Schiff, Isserlis, Faust, 

C.Widmann, J.Widmann, Pergamenschikov, Holliger, Zimmermann. Numerosi i 

riconoscimenti: "Diapason d’Or", "Premio Abbiati", "Premio Edison"... Nel 2003 ha 

formato, con la moglie Cristina Barbuti, un duo pianistico che si è esibito in Italia, Austria, 

Svizzera, Germania, Norvegia e USA. Inoltre in concerto appare spesso nella doppia 

veste di pianista e fortepianista spaziando da C.P.E. Bach a Schumann e Chopin, del 

quale ha inciso, su un pianoforte Erard insieme a Philippe Herreweghe, il Concerto in fa 

minore per il Frederick Chopin Institute. Come direttore-solista collabora stabilmente 

con: Orchestra da Camera di Mantova, Orchestra della Radio di Francoforte, Royal 

Philharmonic Orchestra, Deutsche Kammerphilarmonie, Camerata Salzburg, Mahler 

Chamber Orchestra, Orchestre des Champs Elysées e Filarmonica della Scala di Milano. 

Ha eseguito l’integrale delle Sinfonie di Schubert accostate ai Concerti per pianoforte di 

Beethoven con l’Orchestra Sinfonica Nazionale RAI, in cinque concerti. Suona 

regolarmente per l'Accademia Nazionale di Santa Cecilia, con la quale collabora anche 

come direttore-solista dalla stagione 2011/12. Intensa anche l’attività concertistica 

all’estero: è stato “Artist in Residence” nella stagione 2015/16 presso la NDR 

Elbphilharmonie Orchester (Orchestra della Radio della Germania del Nord) di 

Amburgo e, nel 2017, del Festival della Primavera di Praga, dove si è esibito anche nel 

ruolo di solista e direttore con la Camerata Salzburg. É ospite regolare di festival quali: 

Schubertiade, Lockenhaus, Mozartwoche Salzburg in Austria, Beethovenfest Bonn, 

Ludwigsburger Schlossfestspiele e Sommerliche Musiktage Hitzacker in Germania. Ha 

effettuato incisioni dedicate a Mozart, Schumann e Schubert, ha registrato musiche del 

compositore israeliano Gideon Lewensohn, un CD di musica pianistica francese 

dell’inizio del XX secolo con gli Improptus di Fauré, Gaspard de la nuit di Ravel e i 

Préludes di Messiaen, la Kreisleriana e la Partita di Holliger e un CD interamente 

dedicato a Schubert. Il doppio CD “Schubert 1828” con le Sonate D958, D959 e D960, ha 

ricevuto il “Preis der deutschen Schallplattenkritik 2019”. Nel 2020 è stato pubblicato un 

doppio CD, con Nicolas Altstaedt, con l’integrale delle Sonate per violoncello e 

pianoforte e le Variazioni di Beethoven. Agli impegni concertistici, Lonquich ha affiancato 

negli anni un intenso lavoro didattico tenendo master-class in Europa, Stati Uniti e 

Australia. Ha collaborato inoltre con l’Accademia Pianistica di Imola, l’Accademia 

Musicale Chigiana e la Hochschule für Musik di Colonia. Dal 2014 è Direttore Principale 

dell’OTO – Orchestra del Teatro Olimpico di Vicenza, con la quale si esibisce anche 

come solista. Nel luglio del 2020 Lonquich è stato nominato Direttore Artistico della 

Fondazione Scuola di Musica di Fiesole. Nel 2013 ha creato - con la moglie - nella 

propria abitazione fiorentina, Kantoratelier, un piccolo spazio teatrale dove le materie a 

lui care - psicologia, musica e teatro - vengono approfondite grazie a laboratori, 

seminari e concerti. 
 

 



 

TOMMASO LONQUICH 

Clarinetto solista dell’Ensemble MidtVest e membro della Chamber Music Society of 

Lincoln Center a New York, è ospite dei principali festival negli Stati Uniti, in Sud 

America e in Asia. Collabora regolarmente con C. Widmann, Pekka Kuusisto, E. Bronzi, 

U. Clerici, S. Azzolini, D. Waskiewicz, A. Lonquich, J. Swann, K. Thunemann e i Quartetti 

Vertavo, Noûs, Danish e Zaïde. Ha suonato a Carnegie e Alice Tully Hall, Wigmore Hall, 

Auditorio Nacional, Gran Liceu, Salle Pleyel e Louvre, Cappella Paolina del Quirinale e 

Suntory Hall. È protagonista di numerose dirette radiofoniche e televisive e ha 

partecipato a dodici incisioni discografiche. È co-fondatore e co-direttore artistico del 

Shackenborg Musikfest; è inoltre co-direttore artistico di Kantoratelier dove cura il 

percorso di musica da camera del progetto formativo "Dædalus - l'Artista da Giovane", 

del quale é co-fondatore.  La continua ricerca sull’improvvisazione e sull’interazione lo 

ha portato a collaborare con artisti del mondo del teatro come Peppe Servillo, Dan Colen 

e l’Odin Teater. Ha tenuto masterclass presso Juilliard School, Manhattan School of 

Music, University of New York e Royal Welsh College of Music. È primo clarinetto di 

Haydn Philharmonie, Orchestra da Camera di Mantova e Orchestra Leonore; collabora 

con Mehta, Ashkenazy, Luisi, Giorgi, Antonini, Eotvos, Onofri e Slatkin. Parallelamente 

alla sua carriera artistica, si forma come psicoanalista di orientamento lacaniano a 

Lubiana e Madrid. Tommaso Lonquich è un artista Schwenk & Seggelke, ZAC Ligature e 

Buffet Crampon e suona strumenti storici ricostruiti da Soren Green. Progetti futuri lo 

porteranno in Nord America, Brasile, Giappone, Australia e in tutta Europa. 
 

IRENA KAVČIČ 

Primo flauto solista dell’Orchestra della Radio Slovena, come solista e primo flauto suona 

con l'Orchestra da Camera di Mantova, l´Orchestra del Maggio Musicale Fiorentino, 

l'Orchestra Leonore, l'Orchestra del Teatro Olimpico, la Haydn-Philharmonie, la Aarhus 

Symphony e la Aalborg Symphony, l'Ochestra da Camera Sony, l'Orchestra dell’Ulster e 

con l'Orchestra Filarmonica Slovena. Ha suonato presso il Teatro La Scala di Milano, il 

Musikverein di Vienna, l'Auditorio Nacional di Madrid, il Palau de la Musica di Valencia 

ed é ospite di festival quali: Festival di Musica da Camera di Lockenhaus, Encuentro de 

Musica de Santander, Trame Sonore e Festival Dino Ciani. É membro fondatore di 

Quartetto di Flauto Nereide, Ensemble Extimité e Quintetto Pentada con i quali ha vinto 

numerosi primi premi in concorsi internazionali. Collabora con A. Lonquich, P. Kuusisto, 

U. Clerici, J. Swann, T. Lonquich, K. Sundquist, N. Monkemeyer, A. Lenaerts, Claudio 

Martinez Mehner, Andreas Ottensamer e il Quarteto Zaïde. Come solista ha ottenuto 

importanti premi e riconoscimenti nazionali e internazionali, tra i quali il Premio Prešeren 

e la borsa di studio Yamaha. Ha iniziato gli studi con Maja Klanjšček e Alenka Zupan, 

diplomandosi presso l’Accademia di Musica di Lubiana, sotto la guida di Karolina Šantl-

Zupan. Si é perfezionata presso l’Università di Musica e Arti di Vienna con Gisela 

Mashayekhi-Beer e presso la Escuela Superior de Musica Reina Sofia di Madrid con 

Jacques Zoon e Aniela Frey. 
 

 

 
 

 

 
 

 

 



 
 

D'ALTRO CANTO - FIN DE SIÈCLE 
 

«Architettura, scultura, poesia e pittura sono arti antiche e mature; i loro concetti 

sono fissati e i loro scopi sono sicuri; attraverso millenni esse hanno trovato la loro 

via e descrivono la loro orbita al modo dei pianeti, regolarmente. 

Di fronte a loro la musica è come un bambino che ha bensì imparato a camminare, 

ma deve ancora essere guidato. È un'arte vergine che non ha ancora nulla provato 

e sofferto. Essa stessa non si rende conto di ciò che le conviene, dei vantaggi che 

possiede e delle capacità che sonnecchiano in lei: d'altra parte è un fanciullo 

prodigio che può già dar molto di bello, che ha già saputo dar gioia a molti e le cui 

doti sono da tutti ritenute pienamente mature». 

Ferruccio Busoni, Abbozzo di una nuova estetica della musica (1916) 

 

«Per “nuova classicità” intendo il dominio, il vaglio e lo sfruttamento di tutte le 

conquiste di esperienze precedenti: il racchiuderle in forme solide e belle... 

Questa arte sarà allo stesso tempo vecchia e nuova». 

      Ferruccio Busoni, Lettera a Paul Bekker (1920) 

 

Il neoclassicismo in ambito musicale è oggi identificato con un’estetica 

stravinskiana situabile all’incirca tra il 1920 ed il 1950, ma la nuova classicità (da 

Busoni battezzata “junge Klassizität”) è in realtà una tendenza artistica dal respiro 

più ampio, che trova le sue radici già in Brahms.  

Il repertorio di questa sera è permeato dal quel desiderio di rielaborare le 

esperienze passate “per racchiuderle in forme solide e belle”. 

I poco più di sessant’anni durante i quali furono scritti i brani in programma 

comprendono un’epoca di disorientante accelerazione tecnica e storica: 

l'invenzione e diffusione della televisione, dell'aeroplano, la costruzione della 

prima centrale atomica e dei primi rudimentali computer, l’esplosione di due 

conflitti mondiali e svariati genocidi, la nascita e il tramonto di dittature e 

monarchie. Eppure, tale tensione questa sera non è pienamente palpabile: le 

musiche presenti sembrano volersi volgere più all'indietro piuttosto che lanciarsi a 

capofitto in un afflato progressista o identificarsi con una supposta "fine della 

storia". Estetiche che in quei sessant'anni furono sviluppate pienamente in altri 

ambiti artistici, come anche nel mondo musicale da compositori quali il primo e 

ultimo Stravinsky, Schönberg e Varèse e che in Ferruccio Busoni trovarono al 

principio il loro promotore. Tuttavia l’Elegia per clarinetto e pianoforte (1920) 

rivela che, sette anni dopo la “Sagra della Primavera”, la pratica compositiva di 

Busoni era animata più da un’ambiziosa aspirazione alla classicità che non dalla 

visione futurista dell’amico Umberto Boccioni. 

Il riduttivistico gioco d'opposizione tra conservatorismo e progressismo decideva 

già le sorti della musica di Debussy, non benvenuto al Conservatorio di Parigi fino  



 
 

all'avvento di Fauré, il quale, nominato Direttore nel 1905, aprì le porte a lui e ad 

altri “progressisti” quali Ravel e Wagner (allora già scomparso da ventidue anni), 

nonché ad antichi quali Rameau.  In seguito a quella rivoluzione la vecchia guardia 

affibbió a Fauré l'epiteto di "Robespierre". 

Se all'ascoltatore odierno Syrinx di Debussy (1913) e la Fantasia per flauto e 

pianoforte di Fauré (1898), per non parlare della Sonata per clarinetto e pianoforte 

del "reazionario" Saint-Saëns (1921), non hanno nulla a che fare con una 

qualunque accezione di scandalosa rivoluzione, è interessante che sia proprio La 

Merle Noir di Messiaen (1954) - partitura che riformula con attenzione scientifica 

qualcosa di così antico ed extra-storico come il canto degli uccelli - a suonare alle 

nostre orecchie come il pezzo più d'avanguardia tra quelli proposti.  

Sia Syrinx che La Merle Noire trovano la loro ispirazione nell’arcaizzante 

evocazione di un eterno presente, piuttosto che nel “retrocedere avanzando” cha 

anima le altre composizioni. 

È sorprendente che sia però la neoclassica Sonata per flauto e pianoforte di 

Poulenc l’opera più recente di questo percorso. Durante la sua ideazione, nel 

1957, il compositore stesso scriveva: «Lavorando a questa Sonata per flauto ho la 

sensazione di tornare indietro nel tempo, ma con una tecnica più consolidata. È 

una sonata di dimensioni Debussyane. È il senso della misura francese. Trovare la 

forma per la propria lingua è la cosa più difficile». 

A concludere il concerto, la Sonata per clarinetto e pianoforte in fa minore (1984), 

uno dei capolavori dell’ultimo Brahms, ci riporta a sessantatré anni prima, a 

quell’elegiacamente autunnale vissuto viennese che Schönberg ci raccomandava 

di non travisare come accademismo (Schönberg, "Brahms, Il Progressista") e che 

è di fatto uno dei perni fondamentali per ubicare gli sviluppi della musica 

occidentale fino almeno alla Seconda Scuola di Vienna. 

 

Testo di Tommaso Lonquich e Alexander Lonquich 

 

 

 

 

 

 

 

 

 

 

 

 

 

 



 


