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BOULEZ RIMANE 
di Gianfranco Vinay 
è consultabile qui 

 
BOULEZ REMAINS 
by Gianfranco Vinay 

is available here  



 

Robert Schumann 
Zwickau 1810 - Bonn 1856 

 
Sonata n. 2 in Re minore op. 121 “Grosse Sonate” 

(1851) 
 

Ziemlich langsam. Lebhaft 
Sehr lebhaft 

Leise, einfach  
Bewegt 

 

* * * 

 
Johannes Brahms 

Amburgo 1833 - Vienna 1897 

Sestetto n. 2 in Sol maggiore op. 36 (1864-65) 
 

Allegro non troppo 
Scherzo - Allegro non troppo - Presto Giocoso 

Poco Adagio 
Poco Allegro 

 

 

 

 

 

 

 



 

ERINNERUNG  

di Elisabetta Braga 

 

 

 Quando scaviamo nella memoria, ciò che riaffiora non è 
mai l’immagine intatta del passato, ma una sua 
proiezione trasformata, reinterpretata dall’esperienza e 
dal tempo trascorso. La memoria possiede infatti la 
capacità di sublimare il vissuto in forme nuove 
attraverso quel processo, al tempo stesso corrosivo e 
rigenerativo, che la filosofia ha definito Erinnerung.  

È alla luce di questa dinamica che possiamo leggere le 
opere in programma questa sera: esse danno forma a 
una deriva dell’atto del ricordare, in cui memoria 
autobiografica, eredità della tradizione musicale e 
invenzione personale dissolvono i loro confini, 
avvolgendosi l’una nell’altra.  

Nei brani di Schumann e Brahms eseguiti in questo 
concerto, dunque, citazioni, allusioni e reminiscenze 
ritornano e si trasformano, mutando fisionomia mentre 
il tempo musicale continua a scorrere. Ed è in questo 
fluire che si manifesta l’Erinnerung, limine sottile in cui 
realtà e immaginazione si fondono in un ibrido 
trasfigurato.  

Nel 1851, Robert Schumann accettò l’incarico di direttore 
musicale a Düsseldorf, assicurandosi finalmente un 



 

regolare sostentamento economico. Fu un periodo di 
straordinaria fecondità creativa: il compositore si 
immerse nella realizzazione della nuova Sinfonia 
Renana op. 97, dei celebri Märchenbilder op. 113 per 
viola e pianoforte, del Trio in Sol minore op. 110, e delle 
due Sonate per violino e pianoforte, op. 105 e 121. 
Parallelamente, riprese e riscrisse la sua ultima sinfonia, 
op. 120, iniziata ormai dieci anni prima.  

Sebbene non fossero ancora esplosi i noti dissidi con 
l’orchestra, già si intravedevano i primi segni della 
malattia che di lì a poco lo avrebbe condotto 
all’internamento permanente. Testimonianze coeve lo 
ritraggono trasportato in un mondo a sé stante, 
completamente rapito dalla musica: mentre dirigeva, 
appariva spesso dimentico del pubblico e talvolta 
persino dei musicisti, continuando a muovere la 
bacchetta anche dopo la conclusione della partitura. 
Nella vita privata, parlava poco, tanto che Clara, sua 
moglie, era costretta a supplire alle sue parole; talvolta il 
mutismo si protraeva per ore, assumendo quasi i 
contorni di un gesto provocatorio, come ricorda Eduard 
Hanslick.  

La fragilità del suo stato d’animo creativo, sospeso tra 
ispirazione e inquietudine, fa da sfondo alla 
composizione della Seconda Sonata per violino e 
pianoforte in Re minore op. 121, eseguita per la prima 
volta dal violinista Joseph Joachim e da Clara Wieck al 
pianoforte nel 1853. Schumann si sentiva 
profondamente insoddisfatto della prima sonata, 



 

completata circa un mese addietro, come confidò in 
una lettera all’amico Wasiliewski. Qualunque fosse la 
ragione, la Seconda Sonata raccoglie e condensa il 
variegato pensiero musico-poetico del compositore, 
rivelando insieme il suo saldo legame con la tradizione e 
la consapevolezza del contesto storico in cui operava: 
un’epoca che richiedeva all’arte musicale di conciliare 
l’eredità del passato con nuove esigenze espressive e 
poetiche. In questo senso, la Sonata si presenta come 
una sintesi del percorso artistico di Schumann, 
esprimendo al contempo la complessità del suo mondo 
interiore e la profondità della sua visione artistica.  

Già nel 1835, in un editoriale pubblicato sul Neue 
Zeitschrift für Musik (NZfM), aveva affermato la 
necessità di «mantenere vividamente presente alla 
mente l’epoca passata e le sue opere, richiamare 
l’attenzione sul fatto che solo a una fonte così pura 
possono attingere nuove bellezze artistiche – e  

quindi opporsi al passato immediato, inartistico, rivolto 
unicamente all’esaltazione di una superficialità 
virtuosistica – e infine preparare e affrettare l’avvento di 
una nuova epoca poetica».  

Per Schumann, la tanto agognata «nuova epoca 
poetica» poteva ergersi solo su solide fondamenta, 
incarnate da tre “eroi” cui si sentiva spiritualmente 
legato: Beethoven, profeta dalla chiaroveggenza quasi 
divina; Schubert, giovane discepolo, più umano e meno 
austero, definito a buon diritto «il primogenito di 



 

Beethoven»; e Bach, fonte primaria di rigore 
contrappuntistico e incarnazione delle qualità cui, 
secondo Schumann, il musicista romantico avrebbe 
dovuto tendere.  

La Seconda Sonata per violino e pianoforte, dedicata a 
Ferdinand David — l’amico che negli anni Trenta gli 
aveva fatto conoscere le sonate e le partite bachiane — 
porta significativamente il titolo di Grande Sonata. 
L’opera si articola nei quattro movimenti canonici, ma la 
sua architettura monumentale, erede della tradizione 
beethoveniana, acquista un’unità superiore attraverso 
l’impiego della forma ciclica, già ampiamente 
sperimentata nei cicli liederistici e derivata in gran parte 
dallo studio e dall’ammirazione per Schubert. L’impiego 
di motivi ricorrenti e delle loro continue metamorfosi 
assicurano una grande coerenza narrativa che, tuttavia, 
non si sviluppa più secondo una dimensione dello 
spazio-tempo musicale lineare e in evoluzione, ma 
ciclica e iterativa: un orizzonte in cui il “prima” e il “dopo” 
perdono il loro senso progressivo e lasciano il posto a 
una compresenza di fenomeni musicali che si 
richiamano per analogia, in cui l’inizio e la fine si 
specchiano l’uno nell’altra, come poli di un medesimo 
continuum sonoro.  

In questa prospettiva, l’iterazione motivica, come anche 
la citazione, assumono nel pensiero di Schumann un 
valore nuovo: reminiscenze che riaffiorano dal fluire 
della musica e, attraverso un continuo e sottile processo 
di mutazione interna, affermano la propria individualità 



 

prima di proiettarsi in una pluralità di sensi possibili. A 
questa rifrazione concorre il contrappunto, presente fin 
dalla fuga iniziale che segue la solenne introduzione 
della Sonata. Esplicito tributo a Bach, il contrappunto, 
che permea in modo sempre più intenso l’opera di 
Schumann, diventa espressione di un impulso poetico 
che la fantasia del compositore modella in forme 
autonome, senza mai ridursi a un semplice sistema di 
regole. Le combinazioni contrappuntistiche, a detta del 
compositore, nascono come frutto spontaneo 
dell’inconscio creativo, riflesso diretto di quella 
distinzione da lui stesso tracciata fra talento e genio: il 
primo obbedisce alle convenzioni, il secondo attinge a 
una sorgente interiore. Da questa visione prende forma 
l’ideale di musica poetica, dove il “poetico” – 
implicitamente identificato con il “romantico” – coincide 
con ciò che non è convenzionale, ma che sgorga da 
un’innata predisposizione dell’animo e, attingendo alle 
profondità dello spirito, permette l’accesso a un mondo 
superiore.  

Bach, dunque, con la sua capacità di unire «il 
combinatorio-profondo, il poetico, l’umoristico», incarna 
le qualità della nuova generazione romantica: rigore e 
fantasia, gioco e impulso religioso, scienza e 
immaginazione, realizza in ambito musicale quella 
comunione delle arti che Friedrich Schlegel aveva 
teorizzato come ideale supremo del Romanticismo. La 
sua influenza su Schumann fu decisiva: l’esecuzione 
della Matthäus-Passion diretta da Mendelssohn a 



 

Berlino nel marzo 1829 segnò uno dei momenti chiave 
del revival bachiano ottocentesco. Schumann contribuì 
inoltre alla diffusione della sua musica, partecipando alla 
fondazione della Bach-Gesellschaft e sostenendo con 
Mendelssohn l’avvio di un’edizione completa delle 
opere del compositore. La reverenza verso il maestro di 
Eisenach riaffiora nello Scherzo della Sonata, con la 
melodia del corale Gelobet seist du, Jesu Christ, che 
riappare trasformata nel pizzicato del movimento 
successivo.  

Pur nella compattezza formale della sua architettura, la 
Sonata dispiega un panorama espressivo 
sorprendentemente variegato: stati d’animo 
contrastanti si susseguono in rapide alternanze, mentre 
nel gioco contrappuntistico, nell’inseguirsi dei motivi e 
nella loro continua metamorfosi si proiettano le intime 
contraddizioni della personalità di Schumann. La 
tensione e l’ambiguità tra registri emotivi opposti, così 
come la compresenza di molteplici anime artistiche, 
costituiscono il manifesto poetico di  

un compositore che più di ogni altro sembra incarnare 
la Sehnsucht romantica: egli ne trasfigura l’essenza in 
un flusso combinatorio di associazioni e analogie, 
specchio di quell’impulso poetico inappagabile che 
alimenta il cuore stesso del suo pensiero musicale.  

Nel 1853, sempre a Düsseldorf, Robert Schumann 
incontrò per la prima volta Johannes Brahms, allora 
appena ventenne e ancora sconosciuto. Secondo il 



 

racconto, l’insigne maestro corse subito a chiamare 
Clara, per renderla partecipe del prodigio che si stava 
esibendo nel loro salotto. L’impressione fu tale che, 
prima che la sua mente si oscurasse, Schumann 
impugnò carta e penna per scrivere il suo ultimo articolo 
di fondo intitolato Neue Bahnen, nel quale presentò 
Brahms al mondo come il musicista destinato a 
incarnare l’avvenire dell’arte.  

Già allora il maestro di Amburgo disponeva di un 
catalogo significativo di opere giovanili, ma fu soltanto 
negli anni Sessanta che il suo linguaggio cominciò a 
definirsi con chiarezza. In quel decennio egli prese 
coscienza del proprio ruolo di erede della tradizione, così 
come Schumann lo aveva – forse troppo precocemente 
– “canonizzato”: un compito che andava oltre la 
semplice custodia del passato, ma che per Brahms 
comportava una rilettura critica, volta a rigenerarlo 
attraverso nuove possibilità espressive. La sua 
modernità si rivela nella capacità di trasformare temi e 
motivi secondo un principio di “variazione in sviluppo”, 
definizione coniata da Schönberg: ogni elemento 
musicale nasce dal precedente, generando un flusso 
continuo e articolato. Questo metodo anticipa molti 
aspetti della musica del Novecento, in particolare la 
Seconda Scuola di Vienna, e l’estetica della derivazione 
che influenzerà autori come Pierre Boulez.  

Alla fase di confine tra periodo giovanile e maturo 
appartiene il Sestetto per archi in Sol maggiore op. 36, 
completato nel 1865 e presentato dapprima a New York 



 

e successivamente a Vienna. Scritto in seguito al 
Sestetto op. 18, il brano nasce nello stesso arco di anni in 
cui Brahms portava a compimento i due Quartetti con 
pianoforte op. 25 e 26, il Quintetto op. 34, la Sonata per 
violoncello op. 38, il Trio op. 40 e numerose pagine corali.  

Particolarmente affascinante, in questi lavori, è la 
presenza di allusioni di varia natura, alcune delle quali 
extramusicali: segni che rivelano da un lato la profonda 
coscienza storica di Brahms – la sua capacità di 
trasformare il linguaggio della tradizione in materia viva 
– e dall’altro alcuni aspetti di carattere autobiografico. 
Nel primo caso, il compositore sembra rivolgersi alla 
posterità; nel secondo, a un uditorio più intimo, forse 
persino a sé stesso, confidando che pochi eletti 
potessero svelare i segreti nascosti nelle cifre musicali e 
nelle allusioni melodiche che impreziosiscono questo 
Sestetto.  

Tuttavia, questi riferimenti non costituiscono il 
fondamento della sua estetica musicale: Brahms 
rimane fedele al principio della musica assoluta, per cui 
è la struttura interna della musica a conferirle forza e 
significato; l’uso del cifrario e delle allusioni diventa così 
un espediente tecnico e creativo, volto ad arricchire il 
linguaggio e la materia tematica senza mai 
compromettere la coerenza formale.  

Il Sestetto op. 36 appartiene senza dubbio a questa 
dimensione. In una lettera a Clara del 7 febbraio 1855, 
Brahms confessava di aver composto un tema ispirato 



 

dal profondo affetto che provava per lei, mentre le stava 
accanto nei mesi dolorosi successivi al ricovero di Robert 
a Endenich. Quel tema, espressione del sentimento che 
il giovane compositore non osava dichiarare a parole, 
riaffiorò quasi un decennio più tardi, trasformato e 
sublimato, nel movimento lento del Sestetto.  

La melodia – formata da due quarte ascendenti - servì in 
seguito come punto di partenza per il tema principale 
del movimento di apertura, tra i più splendidi omaggi di 
Brahms allo stile schubertiano della sua prima maturità. 
Lo stesso “tema di Clara” riaffiora anche nel finale, 
composto più tardi (nel 1865), dove le quarte ascendenti 
tornano a innervare entrambi i motivi principali, 
suggellando l’unità poetica dell’opera. Ma il lavoro 
custodisce anche un segreto più intimo. Grazie a una 
lettera del violinista Joseph Joachim a Brahms (27 
settembre 1894), sappiamo che il primo movimento 
contiene un preciso  

riferimento ad Agathe von Siebold, la giovane donna cui 
Brahms fu brevemente fidanzato alla fine degli anni 
Cinquanta. Nel culmine del secondo gruppo tematico, 
risuona infatti il cifrario musicale del nome “Agathe”, 
vera dichiarazione nascosta e appassionata. Non è un 
caso che Brahms avesse già utilizzato lo stesso motivo 
qualche anno prima, nel decimo dei Lieder und 
Romanzen op. 44 per coro femminile, composti proprio 
all’epoca della rottura del fidanzamento: un brano in cui 
il testo poetico narra di una giovane consumata dal 
dolore.  



 

Alcuni studiosi hanno letto questo segno musicale 
come un’allusione simbolica a un desiderio amoroso 
rimasto irrealizzato: la tessitura acuta, la tensione 
dissonante delle voci superiori, l’intensità sonora e 
dinamica del passo sembrano evocare un fremito 
sensuale, mai del tutto appagato.  

Ciò che più colpisce, tuttavia, è il modo in cui Brahms 
rielabora questo cifrario. Con un gesto degno di 
Schubert, egli trasforma il materiale del tema in una 
coda di straordinaria forza poetica. La melodia finale, 
affidata al primo violino, dialoga in contrappunto con la 
“firma” musicale di Agathe, ripetuta sei volte da diversi 
strumenti, quasi a moltiplicarne l’eco. E solo in questo 
momento conclusivo, quando tutto sembra acquietarsi 
sotto l’indicazione dolce, il nome tanto trattenuto si 
disvela pienamente, risuonando come un segreto 
finalmente consegnato alla musica. Riferendosi al 
Sestetto, Brahms confidò agli amici che in quell’opera 
«si era liberato del suo ultimo amore», evocando, 
attraverso trasposizioni e allusioni, due amori 
impossibili, Clara e Agathe. 

 

 

 

 

  



 

BIOGRAFIE 

Salvatore Accardo, violinista e direttore d’orchestra, ha 
debuttato a 13 anni con i Capricci di Niccolò Paganini, a 
15 ha vinto il Concorso Internazionale di Ginevra e 
successivamente il Concorso Paganini di Genova. Il suo 
repertorio è vastissimo e compositori quali S. Sciarrino, 
F. Donatoni, W.H. Piston, A. Piazzolla, I. Xenakis e S. 
Colasanti gli hanno dedicato loro opere. Ha creato i corsi 
di perfezionamento alla Fondazione Stauffer di 
Cremona; ha fondato il Quartetto Accardo e l’Orchestra 
da Camera Italiana, formata dai migliori allievi della 
fondazione.  
Innumerevoli sono le incisioni effettuate e i premi e le 
onorificenze ricevute.  
È tornato all’Accademia Chigiana nel 2004, dopo esservi 
già stato allievo e quindi docente dal 1973 al 1981. 
 
La violinista e violista tedesco-slovena Annika Starc, 
laureata alla Hochschule für Musik "Hanns Eisler" di 
Berlino e all’Università delle Arti di Zurigo, è molto 
richiesta come solista e musicista da camera in Europa 
centrale e all’estero. È conosciuta per il suo stile 
musicale straordinariamente versatile e creativo. La vita 
musicale di Annika riflette il suo interesse per la 
contaminazione tra generi musicali. Tra gli artisti con cui 
ha collaborato figurano Salvatore Accardo, Bruno 
Giuranna, Viktoria Mullova, Ilya Gringolts, Mischa Maisky, 
Gábor Takács-Nagy, Kit Armstrong, Gabriel Prokofiev, 
Aleksey Igudesman e Roby Lakatos, e molti altri. Annika 



 

conduce una vita musicale dinamica che abbraccia la 
musica classica, l’improvvisazione, la musica 
contemporanea e sperimentale, fino alla musica 
elettronica. Nel corso della sua formazione musicale, ha 
approfondito anche il violino barocco, la direzione 
d’orchestra, il violino jazz, la recitazione e anche la 
tecnica del suono. Nell’anno scorso si è esibita come 
solista con l’Orchestra Sinfonica di Karlovy Vary, 
interpretando il raramente eseguito Terzo Concerto per 
violino di Max Bruch. Alteramente suonava in importanti 
sale da concerto tra cui la Philharmonie la Konzerthaus 
di Berlino, la Tonhalle di Zurigo, il KKL di Lucerna e la 
Philharmonie di Monte-Carlo. Nel 2023 ha ricevuto il 
premio speciale per la sua interpretazione delle opere di 
J.S. Bach al Concorso Violinistico Internazionale „Vittorio 
Veneto“. Tra il 2009 e il 2014 ha partecipato al concorso 
tedesco „Jugend MusiZiert“, vincendo otto primi premi 
sia come solista sia come musicista da camera in varie 
formazioni. Di solito suona un violino di L. Guadagnini 
(1743), messo a sua disposizione dalla fondazione 
„Landesssammlung Baden-Württemberg“. 
 
Francesco Fiore, nato a Roma, ha compiuto i suoi studi 
presso il Conservatorio di S. Cecilia di Roma, sotto la 
guida dei maestri Lina Lama e Massimo Paris. Si è 
successivamente perfezionato con il Maestro Bruno 
Giuranna presso la fondazione W. Stauffer di Cremona. 
Si è presto imposto come uno dei musicisti più 
interessanti dell’ultima generazione, intraprendendo 
un’intensa attività concertistica quale ospite regolare 



 

delle più prestigiose societa’ concertistiche in Italia ed 
all’estero, tra cui:  Roma Accademia Nazionale di S. 
Cecilia,  Milano Società del Quartetto, Torino Unione 
Musicale; Accademia Chigiana di Siena, Spoleto Festival 
dei due Mondi, Festival di Brescia e Bergamo, Settimane 
Musicali di Stresa, Bologna Musica Insieme, Firenze 
Amici della Musica, GOG di Genova, Napoli Settimane 
Internazionali di Villa Pignatelli e Teatro S. Carlo, Festival 
Bemus di Belgrado, Festival Internazionale di 
Cartagena. Teatro Coliseum di Buenos Aires.Ha 
collaborato con artisti quali: Salvatore Accardo, Boris 
Belkin (con il quale ha eseguito numerose volte la 
Sinfonia Concertante di W. A. Mozart), Uto Ughi, Pierre 
Amoyal, Renata Scotto, Bruno Canino, Alfons Kontarsky, 
Alexander Mazdar, Michele Campanella, Andrea 
Lucchesini, Rocco Filippini, Alain Meunier, Bruno 
Giuranna, Franco Petracchi, Gabriele Pieranunzi, Rainer 
Kussmaul, Pavel Vernikov, David Lively, Alessandro 
Carbonare.E’ membro del Quartetto Accardo, con il 
quale ha recentemente riscosso vivissimi consensi di 
critica e pubblico con la prima esecuzione assoluta del 
Quartetto n. 5 di F. Vacchi, presso la Società del 
Quartetto di Milano. Ha inciso numerosi CD per RCA, 
ASV, FONIT CETRA, FONÉ, MUSIKSTRASSE, AMADEUS e 
DECCA (Integrale dei quartetti per pianoforte ed archi di 
Mendelssohn). Ha partecipato alla registrazione 
televisiva di due Quartetti di L. Boccherini assieme al 
Maestro Salvatore Accardo, suonando la celebre viola 
Stradivari custodita presso il Palazzo Reale di Madrid, 
per un programma realizzato dalla NHK di Tokio, 



 

dedicato all’unico quartetto di strumenti Stradivari 
esistente al mondo. Dal 1991 è prima viola dell’Orchestra 
del Teatro dell’Opera di Roma: ruolo ricoperto anche 
presso l’Orchestra Filarmonica del Teatro alla Scala di 
Milano, l’Orchestra dell’Accademia Nazionale di Santa 
Cecilia, l’Orchestra Sinfonica Nazionale della RAI di 
Torino. 
 
Cecilia Radic, violoncellista italiana di origine croata, è 
tra le interpreti più apprezzate della sua generazione. 
Vincitrice del “Premio Stradivari-Roberto Caruana” nel 
1996, si è esibita come solista, camerista e primo 
violoncello in prestigiose sale internazionali, dal Teatro 
alla Scala alla Royal Albert Hall, dal Suntory Hall di Tokyo 
all’Avery Fisher Hall di New York. Diplomata al 
Conservatorio di Milano, si è perfezionata con maestri 
quali Rocco Filippini, David Geringas e Mario Brunello. 
Ha collaborato con artisti come Salvatore Accardo, 
Isabelle Faust, Bruno Giuranna e Bruno Canino e ha 
fondato il trio Estrio insieme a Laura Gorna e Laura 
Manzini. Ha inciso per etichette quali Decca, Chandos, 
Denon e Foné. Suona un violoncello Sébastien Auguste 
Bernardel del 1837 ed è docente presso l’Istituto 
Superiore di Studi Musicali “F. Vittadini” di Pavia. 

Francesca Senatore, classe 1998, inizia lo studio del 
violino a 11 anni. Dopo aver conseguito la maturità 
classica, entra nel 2017 al conservatorio “Giuseppe 
Martucci” di Salerno e sotto la guida del maestro 
Alessandro Santucci intraprende lo studio della viola. 



 

Nel 2019 conclude il triennio con il massimo dei voti e 
lode e si trasferisce al conservatorio “Claudio 
Monteverdi” di Cremona per proseguire i suoi studi con 
il maestro Francesco Fiore. Frequenta il corso di 
perfezionamento di Musica da camera presso 
l’Accademia di Santa Cecilia a Roma. Approfondisce 
negli anni lo studio della viola in corsi di 
perfezionamento con il maestro Simonide Braconi. 

Matteo Fabi, nato nel 2004, all’età di nove anni 
intraprende con il padre lo studio del violoncello. 
Prosegue la propria formazione presso il conservatorio 
G.F. Ghedini di Cuneo, diplomandosi con il massimo dei 
voti, lode e menzione d’onore sotto la guida di Andrea 
Cavuoto. È stato allievo di Antonio Meneses presso 
l’Accademia W. Stauffer di Cremona e l’Accademia 
Chigiana di Siena. Grazie alla borsa di studio 
assegnatagli nell’anno corrente dalla prestigiosa 
associazione De Sono, attualmente frequenta 
l’Accademia Nazionale di Santa Cecilia a Roma sotto la 
guida di Giovanni Sollima, di cui è già stato allievo dal 
2017 al 2020 presso l’Accademia “R. Romanini” di 
Brescia. Premiato in vari concorsi nazionali ed 
internazionali (Premio Crescendo di Firenze, Premio 
Scimone, International Competition “Rome Grand Prize 
Virtuoso”…), ha all’attivo recital per importanti festival e 
associazioni quali Festival Back to Bach, Amici di 
Paganini, Chigiana Summer Festival, Classiche Armonie, 
Amici della Musica di Mestre, Toret Artist TreSeiZero, 
oltre ad essere già apparso più volte in veste di solista 



 

con orchestra. Attivo anche come camerista, collabora 
regolarmente con Salvatore Accardo. 

Ha frequentato masterclass con maestri del calibro di 
Wolfgang Emanuel Schmidt, Giovanni Gnocchi, Mario 
Brunello, Sol Gabetta, Marc Coppey, Myklos Perenyi, 
Ludwig Quandt, Enrico Dindo, Enrico Bronzi, Massimo 
Polidori, Bruno Canino, Enrico Pace, Claus-Christian 
Schuster. 

Stefania Redaelli è un punto di riferimento per la 
musica da camera italiana. Ha suonato con musicisti di 
fama internazionale tra i quali Salvatore Accardo, Mario 
Brunello, Massimo Quarta, Rocco Filippini, Sergej Krilov, 
Lucas Hagen, Bruno Giuranna, Victor Tretiakov, Sonig 
Ichakerian, Domenico Nordio, Marco Rizzi, Edoardo Zosi, 
Fabrizio Meloni, Maria Grazia Bellocchio, Gabriele Dal 
Santo, Danilo Stagni, Antony Pay, Alain Meunier; in 
prestigiosi teatri e note Associazioni come: Teatro alla 
Scala di Milano, Schauspielhaus di Berlino, Teatro San 
Carlo di Napoli, Regio di Parma, Ponchielli di Cremona, 
Bibiena di Mantova, Teatro Olimpico di Vicenza, Festival 
di Stresa, Unione Musicale di Torino, Serate Musicali di 
Milano, La Biennale di Venezia, Festival MITO, i concerti 
di Radio3 (Concerti al Quirinale, Radio3 Suite, Piazza 
Verdi), IUC di Roma, Accademia Chigiana di Siena, GOG 
di Genova, Wigmore Hall di Londra, Boston Symphony 
Hall, Museo Glinka di Mosca, Cemat Resit di Istanbul, 
Università di Singapore... 



 

Da quarant'anni è assistente ai corsi di Salvatore 
Accardo, Rocco Filippini, Franco Gulli, Yo-Yo Ma, Victor 
Tretiakov, Lucas Hagen, Asier Polo, Ilya Gringolts e Boris 
Belkin (Accademia Chigiana, Fondazione Stauffer, 
Garda Lake Music Festival). Come solista si è esibita con 
l'Orchestra della RAI, dei Pomeriggi Musicali e 
dell'Angelicum di Milano, con l'Orchestra Sinfonica di 
Sanremo e l'Orchestra da Camera di Padova. Ha inciso 
per Warner, Warner-Fonit Cetra, Foné, Dynamic, 
Brilliant, Stradivarius, Ricordi, Aulics Classics e Bottega 
Discantica e Da Vinci. È docente di Musica da Camera al 
Conservatorio di Milano e di Pianoforte all'Accademia di 
Alto Perfezionamento di Sacile. Ha studiato con Ernesto 
Esposito, Bruno Canino, Murray Perahia, Paolo Borciani 
(Quartetto Italiano), Dario De Rosa, Norbert Brainin 
(Quartetto Amadeus) e Corrado Romano. 

 

 

 

 

 

 

 

 



 

PROSSIMI CONCERTI 

 

 



 

 

 

 

 

 

 

 

 

 

 

 

 

 

 

 

 



 

 


