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PARI

Gabriel Fauré (1845-1924)
Sonata in sol minore op. 117 *

Allegro
Andante
Allegro vivo

Benjamin Britten (1913-1976)
Sonata in do maggiore op. 65

Dialogo. Allegro
Pizzicato. Allegretto
Elegia. Lento
Marcia. Energico
Moto perpetuo. Presto

Samuel Barber (1910-1981)
Sonata in do minore op. 6 *

Allegro ma non troppo
Adagio - Presto
Allegro appassionato

Nadia Boulanger (1887-1979)
Trois Pièces *

Modéré
Sans vitesse et à l’aise
Vite et nerveusement rythmé

Claude Debussy (1862-1918)
Sonata per violoncello e pianoforte

Prologue. Lent
Sérénade. Modérément animé
Finale. Animé
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Compositore statunitense, Samuel Barber instillò nei suoi lavori un ispirato 
lirismo e uno stile alimentato dai modelli del secondo Ottocento, che 
approfondì durante i suoi anni di studio presso il Curtis Institute di Filadelfia.
Nel 1932, proprio alla fine del suo percorso formativo, per congedarsi dalla 
scuola e dal suo maestro – il piemontese Rosario Scalero – il musicista scrisse 
la Sonata in do minore per violoncello e pianoforte. Si tratta di un lavoro 
giovanile, dato che il musicista aveva solo ventidue anni, ma già pienamente 
maturo, al punto da entrare molto presto nel repertorio violoncellistico. 
L’apertura del primo movimento è squisitamente brahmsiana, con un tema 
interrogativo del violoncello a cui successivamente si contrappone un’idea 
musicale più cantabile di grande dolcezza. Il secondo tempo è un Adagio 
che, al suo interno, custodisce uno scherzo: nelle sezioni estreme, molto 
lente, il violoncello si abbandona a un canto intenso e malinconico mentre 
il pianoforte accompagna con sobrietà; nel Presto centrale il dialogo tra gli 
strumenti è pieno di brio e di intricate combinazioni ritmiche. Nel finale si 
respira un’appassionata atmosfera tardoromantica e si riconoscono richiami 
ai temi principali dei movimenti precedenti. 

Per gran parte della lunga vita Nadia Boulanger mise il suo talento musicale 
al servizio degli altri: fu una delle insegnanti di composizione e teoria 
musicale più influenti del Novecento (tra i suoi allievi ci sono artisti come 
Aaron Copland, Philip Glass e Daniel Barenboim), consulente musicale di 
vari compositori tra cui Stravinskij e un’instancabile promotrice della musica 
contemporanea, soprattutto della sorella Lili, morta prematuramente nel 
1918 a soli venticinque anni. Se durante i decenni fece sbocciare il genio dei 
suoi allievi, il forte senso critico le impedì di coltivare il suo: si dedicò alla 
composizione solo in gioventù, dal 1901 al 1922, scegliendo con cura i lavori 
da rendere pubblici, come i Trois Pièces pour violoncelle et piano del 1913. I 
primi due brani riflettono il suo stile intimo e crepuscolare: in Modéré il canto 
del violoncello plana sul rivolo dell’accompagnamento pianistico, mentre in 
Sans vitesse et à l’aise le voci dei due strumenti si intrecciano in un canone 
stretto, con la parte del pianoforte che suona prevalentemente piano, «avec 
une sonorité décolorée». L’ultimo pezzo ha un nervosismo e una brillantezza 
un po’ insoliti per questa autrice: con il suo carattere spagnoleggiante offre 
una chiusura molto teatrale alla composizione.

Liana Püschel

È nel suo ritiro sulla costa normanna che Debussy concepisce il progetto 
di Six sonates pour divers instruments, poi interrotto al numero di tre: per 
violoncello e pianoforte, per flauto, viola e arpa (entrambe del 1915) e per 
violino e pianoforte. L’ultimo brano è portato a termine, tra 1916 e 1917, da un 
musicista divorato dalla malattia e toccato dall’angoscia per una guerra che 
si stava rivelando una carneficina. Debussy ora fa seguire al proprio nome 
l’epiteto di «musicien français» e allo spirito della suite, della tradizione 
francese di Couperin e di Rameau si richiamano, fin dal titolo, queste Sonate. 



La Sonata per violoncello e pianoforte doveva inizialmente intitolarsi Pierrot 
fâché avec la lune, un omaggio a Watteau o forse a poeti contemporanei 
come Jules Laforgue e Albert Giraud (l’ispiratore del Pierrot lunaire di 
Schönberg) con cui Debussy condivideva l’oscillazione tra umorismo, 
sarcasmo e malinconia. Il richiamo alla suite è evidente nell’avvio toccatistico 
del Prologue; il violoncello gioca un ruolo da protagonista, mentre tracce di 
musica spagnoleggiante, i pizzicati e il ritmo di habanera si fanno largo nella 
Sérénade per culminare nelle citazioni da Iberia contenute nel Finale. 

Laura Cosso *

Nella Sonata in sol minore op. 117, apparsa nel 1922 a cinque anni di 
distanza dalla prima, risulta evidente la radicata volontà di Fauré di non 
staccarsi dalle matrici romantiche, nel fluire incessante e avvolgente degli 
arpeggi pianistici a supporto di un pervasivo lirismo nel primo Allegro, 
come nell’intensità espressiva, formalmente rigorosa, dell’Andante e nelle 
capricciose invenzioni del finale.
Inizialmente concepito come Chant funéraire per orchestra di fiati in 
occasione del centenario della morte di Napoleone nel 1921, l’Andante, 
nella nuova versione per violoncello e pianoforte inserita nella Sonata, apre 
uno spazio di severa meditazione e austero lirismo, perfettamente in linea 
con il sempre più asciutto ed essenziale linguaggio degli ultimi anni del 
compositore. Il rapinoso finale è basato su tre temi: una figura sincopata 
ascendente, una seconda idea più distesa introdotta dal pianoforte e un 
breve motivo, di nuovo fremente di vita, in cui il pizzicato del violoncello 
aleggia su un mobilissimo brulicare di semicrome pianistiche.

Giulio d’Amore 
dal programma di sala dell’Accademia di Santa Cecilia, Roma, 21 febbraio 1997

Benjamin Britten pose termine definitivamente all’isolamento della 
musica britannica rispetto agli altri paesi europei. […] Cronologicamente 
contemporaneo alle avanguardie musicali più rivoluzionarie e conscio 
delle innovazioni musicali degli ultimi decenni, rinunciò volontariamente 
a utilizzarne le tecniche e, senza essere considerato per questo un 
“reazionario”, realizzò un tipo di scrittura in cui si fondono con disinvoltura 
Purcell e Mahler, Mozart e Berg, Verdi e Stravinskij. 
La Sonata in do maggiore op. 65, scritta per Mstislav Rostropovič e a lui 
dedicata, nacque dopo un periodo di relativo disinteresse di Britten nei 
confronti della musica strumentale. Ideata durante una vacanza in Grecia 
nell’autunno del 1960, fu composta ad Aldeburgh il dicembre seguente. 
Scandita in cinque brevi movimenti dai titoli bizzarri (Dialogo, Pizzicato, 
Elegia, Marcia, Moto perpetuo), la relativa essenzialità tematica che la 
caratterizza è efficacemente compensata da raffinati effetti sonori e colori 
particolari e contrastanti. 

Elisabetta Fava *
* dall’archivio dell’Unione Musicale



Il violoncellista franco-tedesco Nicolas Altstaedt è uno dei musicisti più 
richiesti e versatili del panorama artistico contemporaneo: come solista, 
direttore d’orchestra e direttore artistico dà espressione a un repertorio che 
spazia dalla musica antica a quella contemporanea.
I momenti salienti della stagione 2024-2025 includono i debutti con 
la Royal Concertgebouw Orchestra e Matthias Pintscher, Deutsche 
Kammerphilharmonie Bremen con Thomas Adès e Orchestra Sinfonica 
della Radio Svedese con Maxim Emelyanychev, oltre alla collaborazione con 
la Münchener Kammerorchester di cui Altstaedt è Artist in Focus.
L’artista si esibisce regolarmente su strumenti d’epoca e collabora con i più 
rinomati ensemble di musica antica. In qualità di direttore d’orchestra ha 
all’attivo strette collaborazioni con l’Orchestre Philharmonique de Radio 
France, Münchener Kammerorchester, Tapiola Sinfonietta, Scottish Chamber 
Orchestra e Les Violons du Roy. Le apparizioni congiunte con compositori 
quali Thomas Adès, Jörg Widmann, Thomas Larcher, Fazıl Say e Sofia 
Gubaidulina hanno consolidato la sua reputazione di eccezionale interprete 
di musica contemporanea. Direttore artistico prima del Festival cameristico 
del Lockenhaus e poi della Haydn Philharmonie, in ambito cameristico 
collabora con molti artisti, ospite dei principali festival internazionali.
La sua più recente registrazione dell’esibizione al Festival del Lockenhaus 
si è aggiudicata nel 2020 un BBC Music Magazine Chamber Award e un 
Gramophone Award. 

Alexander Lonquich è nato a Treviri, in Germania. Nel 1977 ha vinto il primo 
premio al Concorso Casagrande e da allora ha tenuto concerti in tutti i 
principali centri musicali del mondo. Ha collaborato con direttori d’orchestra 
come Claudio Abbado, Kurt Sanderling, Ton Koopman, Emmanuel Krivine, 
Heinz Holliger, Philippe Herreweghe, Marc Minkowski, Sandor Vègh e con 
rinomati partner di musica da camera – tra cui Christian Tetzlaff, Nicolas 
Altstaedt, Vilde Frang, Barnabás Kelemen, Joshua Bell, Heinrich Schiff, Steven 
Isserlis, Isabelle Faust, Carolin Widmann, Jörg Widmann, Heinz Holliger e 
Frank Peter Zimmerman – ospite dei principali festival internazionali. 
Ha ricevuto numerosi riconoscimenti, come il Diapason d’Or e il Premio 
Abbiati nel 2016, oltre al prestigioso Preis der deutschen Schallplattenkritik 
per la sua registrazione dedicata alle ultime Sonate di Schubert (nel 2018, 
per l’etichetta Alpha-Outhere). Nel 2020 è stato pubblicato un doppio cd in 
collaborazione con Nicolas Altstaedt, contenente l’intero ciclo delle Sonate 
e Variazioni per violoncello e pianoforte di Beethoven (Alpha Classics). 
Dal 2014 Alexander Lonquich è direttore principale dell’Orchestra del Teatro 
Olimpico di Vicenza e dal 2020 è anche direttore artistico della Fondazione 
Scuola di Musica di Fiesole. 
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