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PROGRAMMA

RICHARD STRAUSS
(Monaco, 1864 – Garmisch-Partenkirchen, Baviera, 1949)

Fünf Klavierstücke op. 3 – TrV 105

Andante
Allegro vivace. Scherzando
Largo
Allegro molto
Allegro marcatissimo

JOHANNES BRAHMS
(Amburgo, 1833 – Vienna, 1897)

Vier Klavierstücke op. 119

Intermezzo. Adagio
Intermezzo. Andantino un poco agitato
Intermezzo. Grazioso e giocoso
Rhapsodie. Allegro risoluto

ROBERT SCHUMANN
(Zwichau, Sassonia, 1810 – Endenich, Bonn, 1856)

Sonata n. 3 in fa minore op. 14 Concerto senza orchestra

Allegro
Scherzo. Molto comodo
Quasi variazioni. Andantino de Clara Wieck
Prestissimo possibile

Richard Strauss, nato nel 1864 a Monaco di Baviera e morto nel 1949 a Garmisch-
Partenkirchen, è stato uno dei più grandi compositori tedeschi tra XIX e XX secolo. I suoi 
poemi sinfonici del 1890 e le sue opere del decennio successivo sono rimasti, infatti, 
indispensabili nell’attuale repertorio esecutivo.  Il primo grande risultato di Strauss fu 
quello di sfruttare la potenza espressiva dell’orchestra lirica wagneriana per la sala da 
concerto: ed è lì, non per altro, che il vero Strauss emerge con il poema sinfonico, tra 
cui è doveroso citare Don Juan (del 1889), in cui i suoi ardenti toni melodici, i poteri 
descrittivi e la padronanza della strumentazione divennero pienamente evidenti. Ma 
seppe anche scrivere musica da camera, raggiungendo tessiture delicate e sensuali. 
Nei Fünf Klavierstücke op. 3 del 1881 ci troviamo di fronte a un’opera giovanile del 
compositore. Strauss mostra qui la sua ammirazione per Brahms, ma, oltretutto, i toni 
tipicamente brahmsiani sono intrecciati con le caratteristiche stilistiche di altri grandi 
compositori romantici. Per esempio, la tripartizione e il timbro melodico cantabile del 
primo pezzo, l’Andante, sono legati a Schumann, mentre il terzo, il Largo in do minore, 
è un brano innovativo, per quanto reminiscente di Chopin nel suo carattere di marcia 
funebre. Sia il secondo, Allegro vivace, Scherzando, che il quarto, Allegro molto, 
sembrano invece due scherzi di stile mendelssohniano; mentre nel finale Strauss 
dimostra le sue capacità contrappuntistiche sottoponendo un tema marcato a un 
abile sviluppo fugale. È molto probabile che l’editore Hans von Bullow abbia trovato 
offensiva l’eterogeneità stilistica e l’aspetto altamente derivativo di questi Klavierstücke. 
Ma questi pezzi caratteristici e spensierati, orientati allo spirito del passato, sono 
indubbiamente realizzati con abilità, anche se armonicamente limitati e ancora privi di 
un’impronta fortemente individuale. Ciò che von Bullow definì “immaturo e precoce” 
non è altro che la ricerca di un giovane artista del proprio idioma personale, attraverso 
i mezzi di una sintesi stilistica ancora retrospettiva e volta all’omaggio di quelli che 
considerava i suoi maestri.
 Il compositore tedesco Johannes Brahms nacque ad Amburgo nel 1833: egli cominciò 
a suonare il pianoforte all’età di sette anni, sulla spinta del padre che era un musicista 
popolare. Tenne il suo primo concerto pubblico a dieci anni, ma è a vent’anni che fece 
tra gli incontri più significativi della sua vita, che lo segnarono profondamente nella 
sua carriera musicale: prima, il violinista Joseph Joachim, con il quale cominciò una 
lunga collaborazione; egli lo presentò a Franz List, ma soprattutto a Robert Schumann, 
il rapporto con il quale sarà fondamentale per Brahms. Schumann, infatti, considerò 
sin da subito Brahms un genio; Brahms, da parte sua, considerò sempre Schumann il 
suo vero mastro. Dedito al perfezionismo, egli era estremamente lento nel pubblicare 
i suoi brani: si dedicò con più costanza alla composizione solo negli ultimi venti anni 
della sua vita, quando abbiamo i suoi principali lavori per orchestra. Egli morì nel 
1897.
Brahms, pur appartenendo alla corrente del Neoromanticismo tedesco, ne 
rappresenta la declinazione intimistica, in opposizione a quella titanica di Wagner, con 
un’estetica che non rigetta la tradizione classica, ma al contempo si apre alla sensibilità 
romantica e a profonde rivisitazioni della struttura compositiva. Soprattutto nella sua 
ultima produzione pianistica e cameristica, egli esprime uno spirito di riflessione e 
ripiegamento, accompagnati da dolcezza poetica. Il suo attenersi a certi standard della 
tradizione non implica che Brahms non sia stato un innovatore: altrettanto moderno 
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quanto i suoi contemporanei, sta a passo coi tempi nella sua capacità di riadattamento 
del passato, nei colori e nell’inventiva melodica dei suoi brani.  
Il pianoforte aveva dominato interamente il primo periodo dell’attività di Brahms, ma 
in seguito era stato messo un po’ in ombra dal desiderio di esplorare altri mezzi. Negli 
ultimi anni di vita, Brahms tornò, invece, al “suo” strumento e durante le estati del 
1892 e 1893 compose, nella tranquillità del villaggio turistico di Ischl, quattro raccolte 
di pezzi pianistici, che sembrano un sereno congedo dal mondo. I Vier Klavierstücke 
op. 119, dal carattere tenero e sentimentale, sono costituiti da tre Intermezzi e da una 
Rapsodia e non hanno alcun elemento esteriore d’unità. 
Il primo pezzo, dalla breve durata è l’Intermezzo in si minore: a un primo tema mesto 
e misterioso, che secondo Brahms doveva produrre l’effetto di un carillon, ne fa 
seguito un secondo appassionato e lirico, in questo Adagio che è un compendio della 
malinconia brahmsiana. Il secondo Intermezzo in mi minore è, invece, diviso in tre 
sezioni che costituiscono come un ciclo di tre variazioni su un tema: l’Andantino un 
poco agitato è mosso e richiama nello stile le Romanze senza parole di Mendelssohn, 
mentre l’Andantino grazioso centrale mostra un carattere decisamente più sereno, 
ricordando piuttosto i Valzer dello stesso Brahms. 
Il Terzo Intermezzo cambia l’atmosfera generale: in do maggiore, recita la dicitura  
Grazioso e giocoso e riconduce un po’ allo stile di Schubert. Anche questo è diviso in 
tre sezioni, ma questa volta le sezioni esterne si arrogano il carattere melodico, mentre 
la ritmica è affidata alla parte centrale, di certo la più elaborata. Ma è forse l’ultimo 
brano della serie il più sorprendente: nella Rapsodia in mi bemolle maggiore, Brahms 
sembra ritrovare un certo clima eroico e l’impetuosità delle sue Ballate giovanili. Al 
primo energico tema, ne fa seguito un secondo, al contrario, triste e quasi minaccioso, 
imperniato sulle terzine. Emerge poi il terzo tema attraverso i suoi arpeggi leggeri e 
il suo sviluppo fantasioso ci riporta poi, tramite brevi scale, al trionfo del primo tema 
nella coda, che chiude vorticosamente il brano.
Che dire del grande genio di Robert Schumann, compositore tedesco nato nel 1810 
a Zwickau, una città della Sassonia: egli è certamente uno dei più grandi compositori 
del Romanticismo, tedesco e non. Poco compreso in vita, anche a causa dei disturbi 
nervosi che lo attanagliavano, egli è noto per le sue composizioni liriche, vocali 
e strumentali, nonché per la sua scrittura musicale innovativa. Egli, infatti, riflette la 
natura individualista del Romanticismo e noi oggi possiamo apprezzarne l’originalità 
audace, che si fa strada tanto nell’armonia quanto nel ritmo e nella tecnica pianistica. 
Grazie alla sua passione per la letteratura, si occupò anche di critica musicale: fondò 
la rivisita Neue Zeitschrift für Musik, in cui pubblicò recensioni su altri compositori, 
contribuendo alla diffusione di nuove idee e al dialogo tra artisti.
A causa della volontà della madre, che lo voleva veder completare gli studi universitari, 
il giovane Robert dovette impegnarsi moltissimo negli studi musicali, per recuperare 
il tempo che aveva impiegato con l’università. Così a vent’anni andò a studiare a casa 
del maestro Wieck: qui conobbe l’undicenne Clara Wieck, che sarà l’amore della sua 
vita e che era già allora una pianista di talento. Perciò, Schumann tentò in tutti in modi 
di migliorare la propria tecnica, causandosi, tuttavia, un grave infortunio alla mano 
destra.  
La sua vita si alternò tra momenti di gioia e proficui per la sua arte e momenti di 
profonda difficoltà: per esempio, i primi anni di matrimonio con Clara furono per lui 
felicissimi e fecondi dal punto di vista compositivo, mentre in seguito ai problemi 

economici si aggiunsero quelli di stabilità mentale. Le sue condizioni psico-fisiche 
si aggravarono finché non tentò il suicidio nel 1854 e venne conseguentemente 
internato nel manicomio di Endenich, dove morì nel 1856. 
La sua opera è un intreccio di intensa passionalità e di sentimenti intimi e autunnali. Il 
suo stile, ricco di sfumature è espresso attraverso un uso dell’armonia assai personale, 
che si rende immediatamente riconoscibile all’orecchio dell’ascoltatore, soprattutto 
nei brani per pianoforte, probabilmente il punto più elevato della sua ricerca artistica. 
La Sonata n. 3 in fa minore op. 14 Concerto senza orchestra fu composta in un periodo 
complesso per Schumann: era il 1836, sua madre era appena morta e il padre di Clara, 
il maestro Wieck, non voleva in alcun modo che i due giovani si sposassero. Questa 
Sonata rientra, a buon diritto, tra le pagine più grandiose della musica romantica: si 
fa largo qui l’anima più irruenta e tormentata di Schumann, in contrasto con quella 
riflessiva. Pur denominandola inizialmente Concert, si rese poi conto del suo carattere 
più di Sonata: egli stesso la definì “molto elaborata, difficile ed intricata, sebbene 
interessante”, destinata agli intenditori per via dell’armonia inconsueta e delle 
dissonanze. Il compositore vi rimise mano nel 1853, aggiungendo l’attuale secondo 
movimento, lo Scherzo, ma la Sonata venne eseguita in pubblico soltanto postuma, 
peraltro da Brahms. 
Alla base di tutta la composizione è un tema, particolarmente cupo e doloroso, ideato 
da Clara. Nell’Allegro compare subito alla mano sinistra ma è solo uno spunto da cui 
ha origine una vorticosa sequenza di motivi contrastanti. Al dissolversi del tema di 
Clara, Schumann oppone scale e movimenti ascendenti e incalzanti, in un clima di 
forte emotività. Lo Scherzo è, invece, un movimento di ampie proporzioni con una 
sezione centrale particolarmente sviluppata e presenta una scrittura dalla densità 
sinfonica e dal forte dinamismo ritmico.
Il tema di Clara è presentato integramente nel terzo movimento, Quasi variazioni. An-
dantino de Clara Wieck, seguito da quattro Variazioni. Qui Schumann sembra preoc-
cupato a non stravolgere troppo il tema di Clara: il movimento, un po’ più disteso, 
sembra preparare all’impetuoso finale. Il Prestissimo possibile è caratterizzato da una 
scrittura febbrile, inquieta e da continui sbalzi di registro, sottolineati anche dalla ritmi-
ca instabile data dalle sincopi, finché le rapidissime terzine finali non conducono alla 
conclusione, una chiusa apparentemente più serena in fa maggiore. 
La forma classica della Sonata costituiva per un compositore come Schumann un 
problema e una sfida allo stesso tempo, ma è proprio nel confronto con il genere 
classico per eccellenza che Schumann dimostra la sua genialità. D’altronde, l’impor-
tante rimane sempre la musica e non la forma, come scrisse egli stesso nel 1839: 
“Che si scrivano pure delle Sonate o delle Fantasie, che importa il nome! Ma che non 
si dimentichi perciò la musica. E il resto ciascuno cerchi di ottenerlo con il proprio 
genio”.

Micol De Francisci
Allieva del Corso ordinario Classe di Lettere e Filosofia 

Scuola Normale Superiore

Davide Sicca
Allievo del Corso ordinario Classe di Lettere e Filosofia

Scuola Normale Superiore



BIOGRAFIA

“Pianista di un tipo ormai raro nella sua generazione, in lui sfolgora anzitutto l’arte 
del cantare sulla tastiera con invenzioni di fraseggio che ne dimostrano la squisita 
intelligenza musicale”: definito con queste parole da Carlo Vitali sulla rivista Amadeus, 
Costantino Catena è stato ospite di importanti istituzioni concertistiche in vari paesi 
europei, in Australia, negli U.S.A., in Russia e in Giappone, tra cui la Philharmonia 
di San Pietroburgo, il Kennedy Center e la Georgetown University di Washington, il 
Gasteig di Monaco di Baviera, l’Associazione Scarlatti di Napoli, la Società dei Concerti 
di Milano, l’Accademia Filarmonica di Bologna, il Liszt Memorial Museum di Budapest, 
l’Auditorium Parco della Musica di Roma, il Teatro dell’Arte della Triennale di Milano, il 
Teatro Goldoni di Livorno, gli Amici del Teatro Regio di Torino, il Festival Internazionale 
di Ravello, il Festival Internazionale di Alghero, il Conservatorio Tchaikovsky di Mosca, 
la Yasar Concert Hall di Izmir, la Filarmonica De Stat Transilvania di Cluj-Napoca, il 
Kusatsu International Festival, l’Ohrid Summer Festival. Nel libro di Luca Ciammarughi 
Da Benedetti Michelangeli alla Argherich. Trent’anni con i grandi pianisti, a Costantino 
Catena viene riconosciuta la dote di unire “al cesello virtuosistico un cantabile di 
assoluta bellezza sonora.”
La sua nutrita attività discografica è incentrata principalmente sul grande repertorio 
romantico, ma spazia dal ‘700 al ‘900, con la riscoperta di alcune rarità e prime 
esecuzioni del repertorio italiano, pianistico e cameristico, che hanno anche contribuito 
a far conoscere autori meno noti. Ha iniziato a collaborare con l’etichetta giapponese 
Camerata Tokyo nel 2010, incidendo l’integrale di Liszt per violino e pianoforte e in 
seguito numerosi CD solistici: attualmente è impegnato nella registrazione di tutta 
l’opera pianistica di Schumann. Per Brilliant Classics ha registrato in prima mondiale 
le musiche pianistiche del compositore italo-tedesco Ermanno Wolf-Ferrari, da lui 
ritrovate presso la Staatsbibliothek di Monaco di Baviera, e le Sonate per violino e 
pianoforte dello stesso autore (con il violinista Davide Alogna). Due volte CD copertina 
di Suonare News (agosto 2020 e ottobre 2021), più volte CD del mese e 5 stelle sulla 
rivista discografica Musica (ottobre 2015, marzo 2020, maggio 2021) i suoi dischi 
hanno ricevuto critiche entusiastiche da prestigiose riviste internazionali. Nell’agosto 
2016 il CD Two Saints - Francis of Assisi & Francis of Paola è stato scelto come uno dei 
migliori dischi sulla rivista giapponese Record Geijutsu, mentre l’americana Fanfare 
Magazine ha definito “poesia assoluta e tridimensionale” il primo CD dell’integrale di 
Schumann. Ha registrato i Concerti per pianoforte e orchestra di Antonio Salieri per 
l’etichetta Da Vinci Classics e un cd chopiniano per Aulicus Classics, e ha inoltre inciso 
per Phoenix Classics e Nuova Era International. Le sue registrazioni sono state spesso 
trasmesse in Italia e all’estero (RAI Radiotelevisione Italiana, NHK Nippon Hōsō Kyōkai, 
RSI Radio della Svizzera Italiana, MR Magyar Rádió). Recentemente un suo concerto 
lisztiano è stato trasmesso su RAI5 e nel resto del mondo su Stingray Classica (Sky).
Ha collaborato con artisti quali Alessandro Carbonare, Franco Maggio Ormezowski, 
Gabriele Geminiani, Giuseppe Gibboni, Carlo Parazzoli, Saschko Gawriloff, Sabrina-
Vivian Höpker, Davide Alogna, Giovanni Punzi, Claudio Casadei, Massimo Quarta, 
Maja Bogdanovich, Lynne Dawson, Francesco Ivan Ciampa, Claudio Brizi, Giovanni 
Sollima.  
Costantino Catena ha iniziato lo studio del pianoforte sotto la guida di Luigi D’Ascoli, 
per poi perfezionarsi con Konstantin Bogino, Bruno Mezzena e Boris Bechterev. 

Importanti riferimenti per la sua maturazione artistica sono stati anche gli incontri 
con Aldo Ciccolini, Michele Campanella e Joaquin Achucarro. Attualmente docente 
di pianoforte principale presso il Conservatorio di Musica di Salerno, è stato visiting 
professor presso varie Accademie e Università (The Ignacy Jan Paderewski Academy 
of Music in Poznań, Tromsø University, Music College of the Moscow Tchaikovsky 
Conservatoire, Babes-Bloyai University of Cluj-Napoca, Winchester University, Yasar 
University of Izmir) ed è laureato in Filosofia e in Psicologia. Costantino Catena è stato 
ufficialmente designato “Yamaha Artist” nel 2016.



PROSSIMI APPUNTAMENTI

I CONCERTI DELLA NORMALE 

MARTEDÌ 11 APRILE 2023
Teatro Verdi ore 21

CARDUCCI STRING QUARTET 
Matthew Denton | violino
Michelle Fleming | violino
Eoin Schmidt-Martin | viola
Emma Denton | violoncello

MOZART, GALANTE (*), DVOŘÁK
MERCOLEDÌ 19 APRILE 2023
Teatro Verdi ore 21

GIDON KREMER TRIO
Gidon Kremer | violino
Giedrė Dirvanauskaitė | violoncello
Georgijs Osokins | pianoforte

BUSONI, ČAJKOVSKIJ
MARTEDÌ 16 MAGGIO 2023
Teatro Verdi ore 21

QUARTETTO EOS
Elia Chiesa | violino
Giacomo Del Papa | violino
Alessandro Aqui | viola
Silvia Ancarani | violoncello

HAYDN, DEL CORNO (*), BRAHMS

 (*) Prima esecuzione assoluta, commissione de I Concerti della Normale

SCATOLA SONORA 

VENERDÌ 5 MAGGIO 2023
Sala Azzurra, Palazzo della Carovana ore 21

LOREDANA GINTOLI | arpa tripla

MUSICA BAROCCA (CON SORPRESA)

RAIMONDO, ANONIMO, PERGOLESI, PASQUINI, COLOMBO TACCANI,
DE HUETE, VALENTE, FRESCOBALDI, TRABACI



Produzione

Eventi culturali e Career Services
Scuola Normale Superiore

Progetto grafico e realizzazione
Ufficio Comunicazione
Scuola Normale Superiore

Organizzazione

Teatro di Pisa

Informazioni

http://concerti.sns.it

concerti@sns.it

tel. 050 509 757-214
Informazioni vendita biglietti

Teatro Verdi di Pisa

Via Palestro 40, 56122 Pisa
Centralino 050 941 111


