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Fernando Sor
Barcellona 1778 - Parigi 1839






da 6 Airs choisis de l’Opera “Die Zauberflöte” Op.19 (1825)



IV. Introduzione e variazioni su “Das klinget so herrlich”





George Rochberg
Paterson 1918 - Bryn Mawr 2005




da American Bouquet (1991)



n. 1 My hearth stood still (Richard Rodgers), 
n. 2 I only have eyes for you (Harry Warren), 

n. 6 Deep purple (Peter De Rose), 
n. 7 Notre Dame Blues (George Rochberg)






 Heitor Villa-Lobos
Rio de Janeiro 1887 - 1959




da Cinque Preludi per chitarra sola (1940)



Preludio n. 5 in re maggiore





Luciano Berio
Imperia 1925 - Roma 2003




Sequenza XI per chitarra (1987-1988)





Augustín Pio Barrios Mangoré
San Juan Bautista de las Misiones 1885 - San Salvador 1944




Vals op. 8 n. 3 (1929)
Danza Paraguaya (1928)

Un Sueño en la Floresta (1918)



SEI CORDE FRA DUE STORIE
Stefano Jacoviello

Papageno, uccellatore coperto di piume come le sue prede, si è
introdotto nel castello di Sarastro e ha sottratto la principessa
Pamina alle insidie del moro Monostato. Sospinti dalla fede
nell’amore, i due fuggiaschi corrono per ricongiungersi al principe
Tamino, innamorato di Pamina. Ma gli sgherri di Monostato sono
alle calcagna, e dunque Papageno decide di difendersi usando il
potere magico del suo carillon: la melodia che ne viene fuori è così
dolce e inaudita (Das klinget so herrlich, das klinget so schön, Nie
hab’ ich so etwas Gehört und gesehn!) che i feroci “bravi” si mettono
in fila e gioiosamente stregati si allontanano docili, canticchiando a
passo di marcia.
Anche Fernando Sor sarà stato incantato da quella melodia
ascoltata nel primo atto del “Flauto Magico” di W.A. Mozart, e avrà
tentato di imitarla sulle corde della chitarra pizzicando armonici che
ambissero ad essere efficaci quanto il tintinnare del glockenspiel di
Papageno. 
L’Introduzione e variazioni su “Das klinget so herrlich” dalla
raccolta delle 6 arie dal singspiel di Mozart, appositamente trascritte
da Sor, apre il concerto di Eliot Fisk probabilmente con la stessa
intenzione magica: propiziarsi l’ascolto del pubblico e prepararlo ad
una passeggiata musicale che si snoda lungo due storie della
chitarra.

Infatti, lo strumento a sei corde si è offerto in tempi moderni come
campo aperto per la ricerca musicale. Da sempre invita alla
meditazione solitaria e spesso esige un particolare impegno
cognitivo per affrontare pagine che richiedono all’esecutore di
rintracciare procedimenti, escogitare soluzioni: come con una
piccola orchestra sotto le mani del direttore, la chitarra permette di
suonare la stessa cosa in molte maniere diverse e spetta al
chitarrista scegliere quella più efficace per portare il brano al suono
nel migliore dei modi.



Ma allo stesso tempo la chitarra nasce nella tradizione popolare
mediterranea e si trasferisce presto in quella sudamericana dove si
mescola con altri strumenti e generi musicali locali. È il centro di
attrazione nelle situazioni conviviali, spinge alla danza, accompagna
il canto e persino lo sostituisce.
Queste due traiettorie, tuttavia, si incrociano e si annodano
inscindibilmente: la prima più astratta non vive se non rimanda
all’altra più concreta, e la seconda, più improntata alla
comunicazione col pubblico, resta semplice ripetizione di moduli
stantii se non si alimenta con le soluzioni espressive guadagnate
dalla prima. Fisk prova dunque a dipanare le linee di questo
intreccio con un alternarsi di brani a contrasto, in modo che il
pubblico possa seguire l’avvicendarsi dei caratteri, riflettendo con
emozione.

La tecnica degli armonici impiegata da Sor si ritrova
immediatamente dopo, nel primo dei brani tratti da American
Bouquet, raccolta che l’americano George Rochberg ha dedicato a
Fisk nel 1991. “My heart stood still” è ancora una volta una dolce
melodia. Fu scritta nel 1927 da Richard Rodgers in compagnia del suo
sodale Lorenz Hart dopo aver scampato un tragico incidente d’auto
mentre andavano a trovare a Parigi l’arrangiatore Robert Russell
Bennett, a cui avrebbero chiesto di orchestrare i brani in preparazione
per One Dam’Thing After Another, rivista di Charles Cochran in
procinto di andare in scena a Londra. Il brano, interpretato in seguito
da molti giganti del jazz, è entrato a far parte del songbook
americano proprio come “I have only eys for you”, composto nel
1934 da Harry Warren per il film Dames (in italiano Abbasso le donne).
Il marchingegno narrativo della pellicola di Ray Enright includeva
anche le peripezie per la realizzazione di uno show, i cui numeri
musicali sono stati poi realizzati dal mitico Busby Berkeley. La
canzone di Warren, una volta estrapolata dal film, è stata registrata da
star dell’epoca come Al Jolson, e poi da Billie Holiday, Frank Sinatra, 



Carmen McRae, dal gruppo soul The Flamingos, e persino da Art
Garfunkel che la portò al successo negli anni ’70 in una nuova
veste dal sound elettrico. “Deep Purple” è invece un brano del
pianista Peter De Rose, compositore di Tin Pan Alley nato a New
York in una famiglia italiana. Scritto per il solo pianoforte, il brano
divenne poi una canzone e cominciò anch’essa il suo viaggio nel
jazz con le versioni incise da John Coltrane, Art Tatum, Peggy Lee,
e orchestrate da Duke Ellington, Artie Shaw, Glenn Miller, per
citarne solo alcuni.
Sono gli “standard” contro cui si scagliava la critica di Theodor W.
Adorno, per l’intercambiabilità dei ritornelli, la programmata
mancanza di autenticità e tutto ciò che permetteva di
consumare automaticamente questa musica come un qualsiasi
prodotto commerciale, anche nel sottofondo di un ristorante,
quando un brano vale l’altro. La riscrittura dei brani operata da
Rochberg va esattamente nella direzione opposta: è un omaggio
alla musica americana nata anagraficamente e geograficamente
insieme all’industria culturale, con cui volente o nolente tutta
l’arte del Novecento ha dovuto fare i conti fino all’esplicita presa di
coscienza della pop art. Rochberg aggancia queste “melodie
immortali” (altrimenti dette “evergreen”) al suono e alla tecnica
chitarristica più evoluta, trasformandole in vere e proprie sfide alla
conquista di una nuova espressività per uno strumento che
guadagna vocabolario ogni volta che si confronta con una
musica “altra”.
Nativo di Patterson nel New Jersey, Rochberg è stato a lungo un
campione del serialismo americano. Il dolore per la morte
prematura del figlio Paul lo ha poi spinto a virare verso la tonalità,
per una insopprimibile necessità di incanalare le emozioni in un
linguaggio che gli permettesse di comunicarle agli ascoltatori. Nel
suo discorso musicale Rochberg ha quindi cominciato ad opporre
l’astrazione dodecafonica alla concretezza della tonalità, ricevendo
dalla critica la qualifica di “postmodernista conservatore”. Tuttavia,
sembra evidente che Rochberg lavori sulla memoria dell’ascolto,
ricucendone i frammenti con estrema serietà. 



Non è semplicemente un modo per tornare ai brani della
propria gioventù in balia della nostalgia: è un’impresa che
vuole estendersi alla cultura musicale americana, e infine di
tutto il mondo che a quella produzione musicale si è
abbeverato. Piuttosto che postmodernista conservatore,
sarebbe dunque meglio considerarlo un “conservatore
postmoderno”, nel senso proprio di chi si occupa di preservare
dall’oblio le tracce del passato applicando i metodi
postmodern. E così Rochberg finisce il suo bouquet americano
con il suo “Notre Dame Blues” che raccoglie i gesti tipici dei
chitarristi blues-rock scomponendoli e articolandoli in
ripetizioni ossessive che spingono l’ascoltatore a fissarli nella
mente uno alla volta e rinviarli al ricordo di quando e dove li
abbiamo ascoltati.
Allo stesso modo, in altro campo dell’espressività musicale,
una sua celebre composizione per flauto clarinetto viola e
pianoforte, Contra Mortem et Tempus, include frammenti e
citazioni da Boulez, Varèse, Ives e Berio.

Anche Heitor Villa Lobos, dal punto di vista genuino del
compositore brasiliano, ha sempre desiderato di fare il
mediatore fra la memoria di J.S.Bach e le sue eredità future.
Vissuto a cavallo fra Otto e Novecento, combattuto fra la
costruzione di una nuova identità culturale brasiliana e
l’attrazione intellettuale per il mondo parigino, diviso fra il
violoncello di cui era virtuoso e la chitarra, per cui è stato un
celebrato autore, Villa Lobos ha sempre cercato di gettare un
ponte fra l’eredità musicale dell’Europa Occidentale e la sua
rielaborazione creola fiorita a sud, al di là dell’Atlantico,
tracciando la strada per uno dei futuri possibili della musica
globale. I Cinque Preludi, scritti nel 1940 per Andrés Segovia,
sono dei fogli musicali stilisticamente eterogenei pubblicati
insieme solo più tardi, nel 1954. Ciascun brano omaggia aspetti
della vita e della cultura brasiliana. Il Preludio n° 5 manifesta
uno sguardo ironico sulla trasformazione della società urbana
carioca. 



Con un danzante ritmo di 6/4, Villa Lobos sembra voler cullare
i sogni e le aspirazioni della nuova classe di giovani brasiliani
che a Rio frequentano i concerti e i teatri.
Il sognante melodiare di Villa Lobos, autore verso cui sia
Rochberg sia Berio si mostravano particolarmente interessati,
nel programma di Fisk fa da relais fra gli stili percussivi dei due
brani che lo incorniciano.

«Con Sequenza XI per chitarra mi interessava sviluppare un
dialogo tra l’armonia pesantemente idiomatica legata
all’accordatura dello strumento e una armonia “diversa” (il
passaporto fra i due lontani territori armonici è l’intervallo di
quarta eccedente). In Sequenza XI sono presenti anche due
caratteri strumentali e gestuali: uno ha radici nella tradizione
della chitarra flamenca e l’altro nella chitarra classica (il tramite
fra le due “storie” è stato il mio desiderio di sperimentare con
uno strumento che amo molto). Il dialogo tra le due
dimensioni armoniche da una parte e tra quelle tecniche e
gestuali dall’altra avviene attraverso processi di scambio e di
trasformazione continua di caratteri specifici e figure
chiaramente riconoscibili.
Sequenza XI è stata scritta tra il 1987 e il 1988 per Eliot Fisk».

(Luciano Berio, Sequenza XI, Nota dell’Autore)

Berio impiega un florilegio di sonorità che tutte insieme
finiscono per tratteggiare il ritratto di Eliot Fisk, il suo suono
vigoroso e materico che deve aver colpito il compositore
italiano. Se da una parte ogni Sequenza è una vera e propria
cartografia espressiva dello strumento indagato, dall’altra
riflette l’immagine dello strumentista a cui è stata dedicata. La
tecnica dello “strappato”, che identifica immediatamente Fisk
per il modo peculiare in cui la esegue, si unisce al “tremolo” e
al “rasguiado”, che con il tipico legato “hammer on” (quando il
dito della mano sinistra martella la corda sul manico senza
pizzicarla) rimandano al linguaggio del flamenco.



C’è invece un mi acuto (sopra il rigo), pronunciato in tutte le
sonorità possibili, che ritorna puntuale nel tempo, quasi a segnare
un limite dello spazio acustico da osservare o superare. Ma
soprattutto sembra che stia lì a ricordarci la materia del suono di
cui è fatta la chitarra.
Percussioni, trilli e tapping, dopo aver attaccato in forte, sembrano
cadere nella profondità acustica spegnendosi in diminuendo.
Come spesso accade in Berio, troviamo una stratificazione di piani
sonori che rimanda ad una stratificazione di piani di lettura,
laddove in quelle profondità le figure musicali si possono
scomporre e ricomporre secondo percorsi diversi, lasciando
all’esecutore e all’ascoltatore la scoperta dei diversi volti possibili di
una composizione, le diverse esperienze, le diverse esecuzioni. In
questo modo l’aspetto sensibile e quello intelligibile della musica si
rispecchiano nel discorso musicale di Berio, offrendo tanto al
musicista quanto all’ascoltatore la possibilità di riflettere sui ricordi
personali e, al di là di essi, attraversare il tempo, la memoria del
suono.
Fisk ricorda perfettamente l’incontro folgorante con la personalità
di Berio, il tempo passato insieme a Radicondoli e il fatto che la
Sequenza per chitarra e American Bouquet siano arrivate più o
meno insieme, in una particolare fase della sua vita. È interessante
notare che, pur estremamente distanti nello stile e negli obiettivi,
Rochberg e Berio siano intenti ciascuno a suo modo al lavoro della
memoria, e su questa base possano dialogare a distanza, sulle
corde della chitarra suonata da Fisk.

Il concerto è dedicato a Luciano Berio, a vent’anni dalla
scomparsa, ma anche ad Alirio Díaz a cento anni dalla sua nascita.
Ancora due storie.



Figura particolarmente importante nella storia dell’Accademia
Chigiana, leggendario “maestro assistente” di Segovia fino ad
affiancarne il corso dal 1960 al 1964, Alirio Díaz si è anche sposato
nella cappella di Palazzo Chigi Saracini, con il Conte Guido a fargli da
testimone. E in onore della città che tanto ha significato nella sua
vita, ha chiamato suo figlio Senio. Díaz è dunque una persona cara
per Siena e per l’Accademia, che è un dovere ricordare. Ma
ovviamente non soltanto per i suoi trascorsi chigiani. Da
venezuelano, profondo conoscitore della tradizione chitarristica
sudamericana, fu Díaz a divulgare l’opera di Augustín Barrios presso
la nuova generazione internazionale di musicisti formatisi nella
seconda metà del Novecento. Fra questi vi era anche John Williams,
che incise i capolavori di Barrios nel 1977 portandoli all’attenzione del
pubblico mondiale.
Fra i primi chitarristi ad essere registrato (a partire dal 1913), Augustín
Barrios raccoglieva nel suo bagaglio tecnico l’eredità della musica
popolare, la cantabilità del melodramma e delle arie da salotto, la
vivacità multiculturale delle colonie, l’intelligenza contrappuntistica
di Johann Sebastian Bach, unendo le due storie della chitarra in un
solo gesto espressivo.
Nato in Paraguay e vissuto da bohémien fra diversi paesi
dell’America latina, con delle puntate in Europa prima di morire a El
Salvador, Barrios rivendicò in ogni occasione la sua identità
prendendo anche come nome d’arte “Mangoré”, appellativo
appartenuto ad un capovillaggio indio Taino che si era battuto
contro i conquistatori spagnoli, artefici di un vero e proprio
genocidio.
Dopo l’atmosfera malinconica del Vals op. 8 n. 3, che già contiene in
nuce le mille invenzioni tematiche delle colonne sonore scritte
nell’ultimo secolo dai compositori latini; dopo la pulsazione
trascinante della Danza Paraguaya che richiama alla mente il
roteare delle gonne e dei cappelli nelle feste di paese; il programma
si chiude con Un Sueño en la Floresta: una romanza creola, che
rimette all’ascolto di noi europei tutto ciò che pensiamo ci
appartenga, costringendoci a riconoscere in ciò stesso la voce
dell’altro, la sua storia, la sua identità.































Eliot Fisk è stato allievo diretto di Andrés Segovia e ha studiato
all’Università di Yale con il clavicembalista Ralph Kirkpatrick,
diplomandosi nel 1976 summa cum laude e istituendo il
Dipartimento di Chitarra alla Yale School of Music. È docente
presso l’Università Mozarteum di Salisburgo e il Conservatorio
del New England – USA. Da più di 50 anni si esibisce nelle sale
più importanti al mondo sia in recital per chitarra sola sia con
partners internazionali come il chitarrista P. Peña, la flautista
P. Robison, il violoncellista Y. Hanani, i violinisti G. Kremer e J.
Bell e i quartetti Miro, Shanghai e Arditti e molti altri. Molti dei
suoi cd sono premiati “best seller”. Ha ampliato il repertorio
chitarristico trascrivendo per chitarra opere di Bach, Scarlatti,
Mozart, Haydn, Paganini, Schubert, Mendelssohn, Granados,
Albeniz ed è dedicatario di opere di compositori di fama
internazionale quali L. Berio, L. Balada, R. Beaser, N. Maw, G.
Rochberg e K. Schwertsik tra altri. È fondatore e direttore
artistico del Boston Guitar Fest e della Eliot Fisk Guitar
Academy (online). Ha ricevuto dal Re di Spagna la “Cruz di
Isabel la Catolica” per i servigi resi alla musica spagnola.
Dal 2017 tiene il seminario “Cinque secoli di chitarra” presso
l’Accademia Chigiana di Siena.






