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Hugo Wolf (1860-1903) 
Italienische Serenade in sol maggiore

Maurice Ravel (1875-1937)
Quartetto in fa maggiore

Allegro moderato - Très doux
Assez vif - Très rhytmé
Très lent - Moderé
Vif et agité

*****

Ludwig van Beethoven (1770-1827)
Quartetto in la minore op. 132

Assai sostenuto - Allegro
Allegro ma non tanto
Canzona di ringraziamento offerta alla divinità da un guarito, in modo lidico. 

Molto adagio
Alla marcia, assai vivace
Allegro appassionato
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La Serenata in sol maggiore è una delle poche opere non vocali di Hugo 
Wolf. Si tratta di una breve composizione realizzata nell’arco di tre giorni, 
dal 2 al 4 maggio 1887, ispirata al romanzo Vita di un perdigiorno (Aus dem 
Leben eines Taugenichts) dello scrittore romantico Joseph von Eichendorff. 
Sullo sfondo di un paesaggio magico e armonioso, la storia narra dei 
vagabondaggi di un giovane figlio di mugnai, che sceglie una vita di musica, 
affetti e nostalgia. Il brano, in un unico movimento, fu scritto in origine per 
quartetto d’archi e con il semplice titolo di Serenata in sol maggiore; solo 
nel 1890 l’autore, impegnato a comporre su liriche di poeti italiani, la nominò 
Italienische Serenade. Pochi anni dopo, nel 1992, Wolf elaborò anche una 
versione per orchestra da camera.
Il primo tema, agile e un po’ sfrontato, segue un ritmo di tarantella scandito 
da balzati e pizzicati; tutto il brano si caratterizza per un marciare disinvolto, 
en plein air, dove sembrano alternarsi descrizioni paesaggistiche, voci 
aggravate da tormentati sentimenti amorosi e moti di gioioso vitalismo che 
si dirige a saltelli verso la lontananza.

Gianni Nuti *

All’inizio del Novecento lavori come Jeux d’eau (1901), il Quatuor à cordes 
(1902-3) e Shéhérazade (1903), che pure determinarono la rapida notorietà di 
Ravel, erano guardati con sospetto dall’ambiente accademico; e perplessità 
sul Quartetto in fa maggiore vennero persino da Fauré, il maestro a cui il 
lavoro è dedicato, malgrado dovesse trovarci qualcosa di suo, specie nella 
melodia del Très lent. 
A chiudere la questione sembra però fosse intervenuto Debussy in persona, 
con l’invito a non toccarne neanche una nota. Debussy, appunto, di cui Ravel, 
all’epoca, era considerato un epigono e il cui Quartetto, di dieci anni prima, 
aveva lasciato qualche traccia nell’omonimo lavoro raveliano (il trattamento 
ciclico dei temi, il ricorso al pizzicato nello Scherzo), ma che al contrario 
dovette subito accorgersi dell’autonoma e peculiarissima personalità del 
giovane collega. 
Lo stesso Ravel, molto tempo dopo, volle ancora rimarcare le distanze, 
notando come, a differenza della «concezione puramente armonica» del 
Quartetto debussyano, il suo fosse pensato come un «contrappunto a 
quattro voci» dettato da una nitida «volontà di costruzione musicale», sia 
pur ancora «imperfettamente realizzata». [...] 
Sono parole che ben esprimono un coté della poetica raveliana: esattezza 
costruttiva, trasparenza di scrittura ed esigenze di ordine che porteranno 
il compositore ad autodefinirsi «artificioso per natura». Non sono però i 
soli termini che vengono in mente ad ascoltare il Quatuor; e giustamente 
i commentatori ne rilevano l’esuberanza inventiva e persino un’impetuosa 
freschezza giovanile. Semplice oscillare tra rigore e abbandono? Il discorso e 
in realtà più complesso e nasce da un modernissimo gioco di dissimulazione 
tra opposti livelli. C’è una punta d’ironia, ad esempio, nel modo con cui il 
primo movimento aderisce in modo smaccato agli schemi tradizionali, tanto 



da sembrare un tributo “archeologico”; mentre il dottissimo contrappunto 
che regola l’intreccio tra i due temi, nello sviluppo, è affrontato con tale 
nonchalance da risolversi nell’impressione di una distesa tenerezza 
espressiva. Nello Scherzo, la complessità formale si nasconde dietro la 
smagliante invenzione timbrica: nel trapasso tra note in pizzicato e con 
l’arco, o nella capacità “illusionistica” con cui un violino può mimare un suono 
d’arpa, trasformando il primo tema in una sorta di accompagnamento alla 
melodia del Trio (melodia per cui Ravel prescrive “molto espressivo”). 
Il terzo movimento, poi, porta al culmine il rigoroso processo di combinazione 
tematica che attraversa il Quatuor, ma è anche il luogo di un liberissimo 
trascorrere tra lirismo e rapsodia, momento di indugio notturno dove le 
melodie si attardano su stupefatte distensioni accordali. 
Infine, se i temi derivati dal primo movimento erano finora ricomparsi per 
giochi allusivi o come un pullulare di frammenti – non esclusa la dichiarata 
citazione – ciò che muove il Finale è quasi una volontà di annientarli: 
avvertibile nel modo con cui gli stessi materiali vengono centrifugati in 
una corsa dalla scansione irregolare (5/8), ma dove la vertigine del vuoto è 
anch’essa dissimulata dietro un’irresistibile vivacità.

Laura Cosso *

Nel Quartetto in la minore op. 132 il corale sta al centro, è l’ingrediente di 
base della Canzona collocata al terzo posto. Prima di esibirlo Beethoven 
innalza uno dei suoi grandi monumenti al dolore. Il Quartetto si apre infatti 
con un accavallarsi di incisi-sfinge, gruppi di quattro note tanto lente quanto 
dolorose [...] e prosegue nel segno della frammentazione, alternando sezioni 
lente a sezioni veloci dall’illusorio carattere di marcia, sviando il cammino 
armonico, cercando insomma a tentoni la propria identità. Il raggiungimento 
del la minore, all’inizio della ricapitolazione, è la fine di un incubo. 
Il secondo e il quarto movimento, dotati di carattere di danza, incorniciano la 
Canzona di ringraziamento in modo lidico [...]: cinque frasi di corale costruito 
su una melodia spoglia e solenne, precedute ciascuna da un’introduzione in 
stile imitativo a velocità doppia. Totale, un inno per cui vale un solo aggettivo: 
bellissimo. In alternanza uno scoppiettante tema in re maggiore chiamato a 
provare lo sbocciare di una nuova forza (Neue Kraft fühlend). Quando ritorna, 
l’inno è l’ombra di se stesso: il cantus firmus è al primo violino, mentre gli 
altri tre strumenti intrecciano in un contrappunto fittissimo gli elementi 
introduttivi delle cinque frasi del corale. 
Dopo un movimento veloce a tempo di marcia, l’op. 132 termina con un 
rondò-sonata il cui ultimo atto è un gesto dissimulatorio, un episodio fugato 
che, innalzando la temperatura del pezzo, lo porta a raggiungere il modo 
maggiore. Come per sublimazione, la mestizia del modo minore svanisce 
dall’orizzonte emotivo dell’ascoltatore. Cielo terso. Luce bianchissima. 

Alberto Rizzuti *
* dall’archivio dell’Unione Musicale



Fin dalla propria fondazione nel 2000, il Quartetto di Cremona si è affermato 
come una delle realtà cameristiche più interessanti a livello internazionale 
ed è regolarmente invitato a esibirsi nei principali festival e rassegne 
musicali in Europa, Nord e Sud America e in Estremo Oriente, riscuotendo 
unanimi consensi di pubblico e critica.
Tra gli impegni più rilevanti delle passate stagioni, si segnalano i concerti al 
Concertgebouw (Amsterdam), Elbphilharmonie (Amburgo), Konzerthaus 
Berlin, Brucknerhaus (Linz), a Stoccolma, Kuhmo, Mumbai e Taipei, per 
la Fundación Juan March di Madrid, Chamber Music Society del Lincoln 
Center di New York e per i principali festival e società concertistiche italiane. 
Tour in Nord America sono previsti almeno due volte l’anno: all’acclamato 
debutto alla Carnegie Hall di New York, nel 2023, è seguito a marzo 2024 
un nuovo invito, al Lincoln Center, da parte della Chamber Music Society. 
Nella stessa stagione il Quartetto si è esibito anche a Pechino, Ginevra, 
Salisburgo, Innsbruck, alla Wigmore Hall di Londra e al Festival Schubertiade 
di Schwarzenberg.
Il Quartetto di Cremona collabora regolarmente con numerosi artisti, quali 
Eckart Runge, Till Fellner, Pablo Barragan, Kit Armstrong, Miguel da Silva, 
David Orlowsky, Emerson String Quartet e Quartetto Pavel Haas.
In campo discografico, l’ensemble ha appena pubblicato un nuovo cd con la 
propria versione de L’Arte della Fuga di Bach, eseguita con sette strumenti 
per non alterare la scrittura originaria della partitura. 
Tra le precedenti incisioni: Italian Postcards (2020, Avie Records), un 
doppio cd dedicato a Schubert (2019, Audite) e l’integrale dei Quartetti di 
Beethoven (2018, Audite). Tutti i progetti discografici sono stati accolti con 
grande interesse dalla critica internazionale, ottenendo anche importanti 
riconoscimenti.
Il Quartetto di Cremona è regolarmente invitato a tenere masterclass in 
Europa, America, Asia e dall’anno accademico 2011-2012 è titolare della 
cattedra del Corso di Alto Perfezionamento per Quartetto d’Archi presso 
l’Accademia Walter Stauffer di Cremona. Nel 2015 l’ensemble è stato 
insignito della cittadinanza onoraria della Città di Cremona e nel 2019 ha 
ricevuto il Franco Buitoni Award dal Borletti Buitoni Trust «per il costante 
contributo alla promozione e alla diffusione della musica da camera in 
Italia e nel mondo». È testimonial del progetto internazionale Friends of 
Stradivari di Thomastik Infeld Strings e de Le Dimore del Quartetto.
Cristiano Gualco e Paolo Andreoli suonano rispettivamente i violini Nicola 
Amati (Cremona, 1640) e Paolo Antonio Testore (Milano, ca. 1758 - Kulturfonds 
Peter Eckes). Simone Gramaglia suona una viola di Gioachino Torazzi (ca. 
1680 - Kulturfonds Peter Eckes) e Giovanni Scaglione un violoncello Dom 
Nicola Amati (Bologna, 1712 - Kulturfonds Peter Eckes). 
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