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IL PIANOFORTE DI CHOPIN 

Anche quest’anno il festival si dedica a Chopin, il compositore pianistico 
più amato al mondo. Che, peraltro, era un genio della miniatura. E 
infatti in questo programma un solo brano supera i 10 minuti; tutti gli 
altri sono schegge di musica, come piccole canzoni, istantanee, storie di 
Instagram.

Il concerto è preceduto da una breve introduzione di Corrado Greco.

Fryderyk Chopin (1810-1849)

Preludio in do diesis minore op. 45

Berceuse in re bemolle maggiore op. 57

Mazurka in sol minore op. 24 n. 1

Mazurka in la minore op. 17 n. 4

Allegro de concert in la maggiore op. 46

Notturno in mi bemolle maggiore op. 9 n. 2
 
Nove Studi: 
op. 10 n.1 in do maggiore
op. 25 n. 5 in mi minore
op. 10 n. 11 in mi bemolle maggiore
op. 25 n. 7 in do diesis minore
op. 10 n. 12 in do minore
op. 25 n. 1 in la bemolle maggiore
op. 25 n. 12 in do minore
op. 10 n. 3 in mi maggiore
op. 10 n. 4 in do diesis minore

Maurizio Baglini pianoforte

P I A N O F O R T I

Con la collaborazione di



«Non sono nient’altro che un compositore di pianoforte, questa 
è l’unica cosa che so fare» diceva di sé Chopin, che dedicò al 
pianoforte la stragrande maggioranza della sua attività creativa.
Il concerto di oggi offre una significativa panoramica di 
composizioni nate negli anni di maggiore fecondità creativa, cioè 
nel decennio che va dal 1830 – anno della partenza definitiva 
dalla Polonia – fino ai primi anni Quaranta, periodo segnato 
dal peggioramento dello stato di salute e dalla rottura della 
relazione con la poetessa George Sand, che fu per Chopin un 
colpo dal quale non si sarebbe più ripreso.
Sono datati intorno al 1830 i Notturni op. 9, di cui oggi 
ascoltiamo il n. 2: una delle pagine che diedero maggiore fama 
al compositore, il quale si divertiva a eseguirla cambiando ogni 
volta l’ornamentazione.
È quasi impossibile invece stabilire l’esatta datazione degli Studi 
poiché Chopin li pensò per sé, come esercizi finalizzati a superare 
i passaggi tecnici più ardui delle sue stesse composizioni. Quando 
si decise a trascriverli, forse motivato dal rilievo che per lui 
aveva assunto l’insegnamento, non indicò l’anno di creazione.
La cosa incredibile è che Chopin non aveva studiato pianoforte 
in modo convenzionale (i suoi insegnanti infatti non erano 
pianisti), quindi per quanto riguarda la tecnica fu praticamente 
autodidatta. Ciò nonostante la sua abilità non solo superava 
quella dei grandi virtuosi dell’epoca precedente, ma segnava un 
punto di svolta nella storia dello strumento.
L’abbinamento degli Studi che ascoltiamo oggi, tratti dalle 
raccolte op. 10 e op. 25, mette in luce numerose analogie 
strutturali ed espressive. Una citazione particolare merita 
il drammatico Studio op. 10 n. 12 noto come La caduta di 
Varsavia, poiché composto in seguito alla notizia del fallimento 
dell’insurrezione polacca del 1830.
La nostalgia per la patria lontana pulsa in molta musica 
chopiniana, in modo particolare nelle circa sessanta Mazurke 
composte nell’arco di tutta la vita. Se inizialmente ricalcava le 
movenze “addomesticate” della variante cittadina, man mano la 
mazurka chopiniana assorbe l’energia della versione popolare e 
diventa per il compositore (e i suoi ascoltatori, esuli polacchi) 
la chiave per esprimere in modo autentico e libero un sentire 
politico. Di queste pagine Schumann scriveva: «Sono cannoni 
sepolti sotto i fiori».
La rivoluzione Chopin la fa al pianoforte, che è per lui campo 
di ricerca e sperimentazione. Le forme musicali fissate dalla 
tradizione allora prendono nuovi significati. Se nella Berceuse op. 
57 (tutta sussurrata nelle sfumature del piano) le variazioni su 
un tema diventano un caleidoscopio di “varianti”, d’altro canto 
la forma del Preludio perde il legame con gli schemi codificati 
e diventa una composizione a sé, impossibile da classificare: 



La direzione artistica del festival invita a non utilizzare in alcun modo gli 
smartphone durante il concerto, nemmeno se posti in modalità aerea o silenziosa. 
L’accensione del display può infatti disturbare gli altri ascoltatori. Grazie.

IL PIANOFORTE DI BACH

In realtà il pianoforte era, per così dire, ancora in fase di sviluppo 
all’epoca di Bach. Lui scriveva per clavicembalo, per organo, per 
clavicordo. Ma le sue partiture sono talmente straordinarie che, da 
secoli, i pianisti se ne sono appropriati. Come accade in questo caso.

Il concerto è preceduto da una breve introduzione di Alberto Brunero.

Johann Sebastian Bach (1685-1750)

Variazioni Goldberg BWV 988
Aria
Variatio 1
Variatio 2
Variatio 3 – Canone all’unisono
Variatio 4
Variatio 5
Variatio 6 – Canone alla seconda
Variatio 7 – Al tempo di Giga
Variatio 8
Variatio 9 – Canone alla terza
Variatio 10 – Fughetta
Variatio 11
Variatio 12 – Canone alla quarta
Variatio 13
Variatio 14
Variatio 15 – Canone alla quinta – Andante
Variatio 16 – Ouverture
Variatio 17
Variatio 18 – Canone alla sesta
Variatio 19
Variatio 20
Variatio 21 – Canone alla settima
Variatio 22 – Alla breve
Variatio 23
Variatio 24 – Canone all’ottava
Variatio 25 – Adagio
Variatio 26
Variatio 27 – Canone alla nona
Variatio 28
Variatio 29
Variatio 30 – Quodlibet
Aria da capo

Pietro De Maria pianoforte

Variazioni. Non si danno variazioni senza un tema. E il tema delle 
Variazioni Goldberg ha una storia accattivante, raccontata dal 
primo biografo bachiano, l’abate Forkel. Egli narra che il conte 
Kaiserling, ambasciatore russo alla corte di Sassonia, residente a 
Lipsia e in diretto contatto con la famiglia Bach, aveva al suo servizio 
un giovanissimo cembalista, Johann Gottlieb Goldberg, allievo 
dello stesso Johann Sebastian e di suo figlio Wilhelm Friedemann. 
«Il conte una volta disse a Bach che gli sarebbe piaciuto far suonare 
a Goldberg dei brani che fossero di andamento piacevole e un po’ 
mosso e che potessero rallegrarlo nelle notti insonni causate da 
fitti dolori. Bach accontentò questo desiderio con delle variazioni, 
che in precedenza aveva considerato una forma piuttosto arida, in 
quanto l’armonia di base rimane sempre la stessa». Ne venne fuori 
un capolavoro la cui perfezione non finisce di stupirci. 
Innanzitutto per l’Aria che apre e chiude il ciclo di “Esercizi” 
(chiamati proprio così in partitura) e che da sola potrebbe soddisfare 
le aspirazioni di un compositore per una vita intera. Ma ci sono 
anche e soprattutto le trenta variazioni, ognuna delle quali sembra 
giungere con tale spontaneità e varietà di contenuti da renderla 
tanto gradevole quanto sorprendente dal punto di vista inventivo. 
Non indugio sugli elementi strutturali, ma solo su alcuni altri che 
l’ascoltatore potrà recepire anche al primo ascolto. Le 30 variazioni 
non si basano come di consueto sulla melodia dell’Aria iniziale, 
ma quasi esclusivamente sulla linea del basso, che si estende per 
32 battute. Ogni tre variazioni l’ultima è un canone (la forma che 
anche i non musicisti conoscono almeno grazie a Fra’ Martino), con 
l’intervallo tra le voci che aumenta progressivamente, dall’unisono 
all’intervallo di seconda, di terza, di quarta, e via dicendo fino 
alla nona. Per la trentesima variazione, che dovrebbe presentare 
un canone alla decima, Bach lo evita con un colpo di teatro, un 
Quodlibet che intreccia abilmente in contrappunto due umili e 
scanzonati temi popolari. A questo proposito lo stesso Forkel riporta 
che la famiglia Bach era solita cantare insieme, all’impronta, delle 
canzoni popolari «alcune di contenuto comico, altre piccanti, e 
sebbene le diverse voci formassero estemporaneamente una chiara 
armonia, i testi in ciascuna voce avevano un contenuto del tutto 
diverso. Chiamavano questa sorta di canto collettivo Quodlibet, e 
non solo ne ridevano allegramente tra di loro, ma suscitavano risate 
irresistibili in tutti coloro che li ascoltavano». 
Il ciclo Goldberg si conclude con la riproposta dell’Aria, indicata 
solo con “Aria da capo a fine” nella partitura della prima edizione. 
Sì perché questa è una delle poche opere di Bach a essere andata 
in stampa durante la sua vita, nel 1741, mentre nel 1975 è 
stata rintracciata la copia a lui appartenuta contenente alcune 
annotazioni di suo pugno e altri 14 canoni.

Renato Meucci

Dopo aver vinto il Premio della Critica al Concorso Čajkovskij di 
Mosca nel 1990, Pietro De Maria ha ricevuto il primo premio al 
Concorso Internazionale Dino Ciani di Milano (1990) e al Géza 
Anda di Zurigo (1994). Nel 1997 gli è stato assegnato il Premio 
Mendelssohn ad Amburgo.
La sua intensa attività concertistica lo vede solista con prestigiose 
orchestre e con direttori quali Roberto Abbado, Gary Bertini, 
Myung-Whun Chung, Vladimir Fedoseev, Daniele Gatti, Alan 
Gilbert, Eliahu Inbal, Marek Janowski, Ton Koopman, Michele 
Mariotti, Ingo Metzmacher, Gianandrea Noseda, Corrado Rovaris, 
Yutaka Sado, Sándor Végh.
Nato a Venezia nel 1967, De Maria ha iniziato lo studio del 
pianoforte con Giorgio Vianello e si è diplomato sotto la guida di 
Gino Gorini presso il Conservatorio della sua città, perfezionandosi 
successivamente con Maria Tipo al Conservatorio di Ginevra, 
dove ha conseguito nel 1988 il Premier Prix de Virtuosité “con 
distinzione”.
Il suo repertorio spazia da Bach a Ligeti ed è il primo pianista 
italiano ad aver eseguito pubblicamente l’integrale delle opere di 
Chopin in sei concerti. Recentemente ha realizzato un progetto 
bachiano, eseguendo i due libri del Clavicembalo ben temperato e 
le Variazioni Goldberg.
Ha registrato l’integrale delle opere di Chopin, il Clavicembalo 
ben temperato e le Variazioni Goldberg per Decca, ricevendo 
importanti riconoscimenti dalla critica specializzata, tra cui 
«Diapason», «International Piano», «MusicWeb-International» 
e «Pianiste». Ha inciso inoltre le tre Sonate op. 40 di Clementi 
per l’etichetta Naxos, un recital registrato dal vivo al Miami 
International Piano Festival per VAI Audio, l’integrale delle opere 
di Beethoven per violoncello e pianoforte con Enrico Dindo per 
Decca e un cd con opere di Fano per Brilliant Classics.
Pietro De Maria è Accademico di Santa Cecilia e insegna al 
Mozarteum di Salisburgo. È nel team di docenti del progetto “La 
Scuola” di Maria Tipo organizzato dall’Accademia di Musica di 
Pinerolo.

Art Bonus: siamo tutti mecenati!
Anche tu puoi sostenere il festival MITO SettembreMusica diventando un Mecenate: per 
te il 65% di bonus fiscale sull’importo donato! L’Art Bonus consente a cittadini e aziende 
di supportare la cultura tramite erogazioni liberali e godere di importanti benefici fiscali.

#MITO2023   #SOLOAMITO

suoi tempi il criterio base per valutare l’importanza di un 
compositore era la creazione di una sinfonia, di un concerto, di 
un quartetto. Ma proprio sottraendosi a questo criterio Chopin 
ha creato un’opera che è forse l’unica della sua epoca a non 
essere invecchiata e che resterà viva nella sua integralità, quasi 
senza eccezione». Come dargli torto?

Laura Brucalassi

Pianista visionario, con il gusto per le sfide musicali, Maurizio 
Baglini ha un’intensa carriera concertistica. Vincitore a 24 
anni del World Music Piano Master di Montecarlo, si esibisce 
regolarmente all’Accademia Nazionale di Santa Cecilia, al 
Teatro alla Scala di Milano, al Teatro San Carlo di Napoli, alla 
Salle Gaveau di Parigi, al Kennedy Center di Washington ed 
è ospite di prestigiosi festival, tra cui La Roque-d’Anthéron, 
Yokohama Piano Festival, Australian Festival of Chamber 
Music, Festival Pianistico Internazionale di Brescia e Bergamo, 
senza dimenticare il Ravenna Festival con Harding e la Mahler 
Chamber Orchestra.
La sua vasta produzione discografica per Decca/Universal 
comprende musiche di Liszt, Brahms, Schubert, Domenico 
Scarlatti, Musorgskij, la collana Live at Amiata Piano Festival e 
i primi cinque cd dell’integrale pianistica di Schumann.
È tra i pochi virtuosi al mondo a eseguire la Nona Sinfonia di 
Beethoven nella trascendentale trascrizione pianistica di Liszt e 
nel 2020 ha superato la cifra record di cento esecuzioni dal vivo 
di questo vertiginoso capolavoro per tastiera. Ha dato vita al 
progetto “Web Piano” nel quale le sue interpretazioni dal vivo 
sono accompagnate dalle videoproiezioni dell’artista Giuseppe 
Andrea L’Abbate. Forma un duo stabile con la violoncellista 
Silvia Chiesa, con la quale ha all’attivo oltre 250 concerti in 
tutto il mondo.
È direttore artistico dell’Amiata Piano Festival ed è stato 
consulente artistico per la musica e la danza del Teatro Verdi di 






