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IL PIANOFORTE DI GERSHWIN 

Al pianoforte Gershwin regala versioni accattivanti delle sue 
celebri canzoni. Ma anche preludi, valzer e una virtuosistica 
realizzazione solistica della Rhapsody in blue, talmente ricca da 
non far rimpiangere l’orchestra.
Il concerto è preceduto da una breve introduzione di Corrado 
Greco.

George Gershwin (1898-1937)
Three Preludes
  Allegro ben ritmato e deciso
  Andante con moto e poco rubato
  Allegro ben ritmato e deciso 

  The man I love 
  Fascinating rhythm 
  Sweet and low down 
  Do-do-do 
  ’S wonderful 
  Strike up the band 
  I got rhythm 
  Who cares? 
  Liza 
  
Cuban Overture  
 
Two Waltzes in C

Prelude: Melody n. 17 
Prelude: Novelette in Fourths  
Prelude: Rubato 

Rhapsody in blue 

Andrea Rebaudengo pianoforte

P I A N O F O R T I

Con la collaborazione di



Gershwin aveva tredici anni quando un pianoforte entrò per la prima 
volta nella sua modesta casa. Era Ira, il fratello più grande, a dover 
prendere lezioni, ma George meravigliò tutti, sedendosi sullo sgabello e 
muovendo le sue dita sulla tastiera con disinvoltura. Com’era possibile 
quel miracolo? Dirà poi ai genitori di aver passato del tempo a casa di 
un amico che ne possedeva uno. Fu quindi George a studiare musica e 
da allora i maestri si succedettero senza sosta, incapaci di stare al passo 
con l’allievo. 
Nonostante i brani eseguiti questa sera siano per la maggior parte 
trascrizioni (ad opera dello stesso Gershwin), hanno tutti il carattere 
di prime stesure. Il pianoforte era infatti per Gershwin un’estensione 
corporea della sua creatività musicale, così questi brani tornano alla forma 
nella quale apparvero per la prima volta nell’animo del compositore. 
Soprattutto la Rhapsody in blue, il capolavoro che segna la rivelazione 
al mondo dell’identità musicale americana. Gershwin la compose in 
sole tre settimane, ma essendo ancora inesperto di scrittura orchestrale, 
affidò la sua versione pianistica a un orchestratore professionista che 
lavorava per l’orchestra jazz di Paul Whiteman, al quale il brano era 
destinato. 
Tra i brani originali ci sono i sei Preludi, parte di una raccolta annunciata 
dalla rivista «Vanity Fair» nel 1925 e mai completata, dal titolo The 
Melting Pot. Ne furono pubblicati solo tre nel 1927 e per diverso tempo 
si credette fossero gli unici. Fu il fratello Ira a suggerire che ce ne 
fossero altri e vennero così alla luce Melody n. 17, Novelette in Fourths 
e Rubato. Questi appaiono più intimi ed espressivi dei primi tre, più 
squisitamente blues e per questo calati nelle regioni più profonde del 
mondo gershwiniano. 
Dobbiamo tuttavia ricordare che è come songwriter che nasce il Gershwin 
compositore. Ha soli ventidue anni quando il cantante Al Jolson incide 
la sua Swanee. Il disco venderà oltre due milioni di copie, rendendo 
Gershwin ricco e celebre. Oggi sono una cinquantina le canzoni di 
Gershwin più famose e reperibili in commercio, ma il catalogo completo 
supera le diverse centinaia. Quelle eseguite stasera sono tratte da una 
raccolta di 18 Songs trascritte espressamente nel 1927 da Gershwin per 
pianoforte, caratterizzate da una scrittura virtuosistica ed estremamente 
impegnativa. Tra le composizioni nate per il pianoforte, ci sono anche i 
due Waltzes, del 1932. Affascinante fusione del più puro stile di Gershwin 
col valzer, anticipano la morbidezza di quello che sarebbe stato il jazz 
waltz degli anni a venire.
Dello stesso anno è la meno conosciuta Cuban Overture, nata dopo una 
vacanza all’Avana, «espressione della vitalità incontenibile delle danze 
caraibiche e tuttavia pervasa da un sotterraneo ritmo indolente e pigro» 
(Andrea Rebaudengo). La versione per orchestra, a otto anni dalla 
Rhapsody in blue, lo prova ormai un orchestratore raffinato ed esperto, 
capace di trovate originali e sorprendenti e di non sfigurare di fronte al 
mestiere di quel Maurice Ravel al quale aveva chiesto lezioni qualche 
anno prima.

Gian-Luca Baldi



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.
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Andrea Rebaudengo è nato a Pesaro nel 1972. Ha studiato 
pianoforte con Paolo Bordoni, Lazar Berman, Alexander Lonquich, 
Andrzej Jasinski e composizione con Danilo Lorenzini. Ha vinto il 
primo premio al Concorso Pianistico Internazionale di Pescara nel 
1998, il terzo premio al Concorso “Robert Schumann” di Zwickau nel 
2000 e al Premio Venezia 1993.
Ha suonato per le più importanti istituzioni concertistiche italiane 
e si è esibito in tutti i paesi europei, Stati Uniti, Canada, Colombia, 
Argentina, Russia, Uzbekistan ed Emirati Arabi. Ha suonato come 
solista con numerose orchestre e ensemble tra cui OSN Rai, Orchestra 
I Pomeriggi Musicali di Milano, Orchestra Sinfonica di Zwickau, 
Orchestra Filarmonica di Torino, Ottoni del Teatro alla Scala. Il 
suo repertorio spazia da Bach ai giorni nostri, con una particolare 
predilezione per la musica scritta negli ultimi cento anni, e viene 
invitato anche in progetti che lo coinvolgono come improvvisatore. 
È il pianista dell’ensemble Sentieri Selvaggi con il quale si è esibito 
all’Accademia Nazionale di Santa Cecilia di Roma, “Bang on a 
can Marathon” di New York, Dom di Mosca, Sacrum Profanum di 
Cracovia, Biennale di Venezia, I concerti del Quirinale, presentando 
spesso prime esecuzioni di autori contemporanei e collaborando 
con compositori quali Andriessen, Nyman, MacMillan, Turnage, 
Francesconi e Fedele.
Suona in duo pianistico con Emanuele Arciuli, in duo con la violista 
Danusha Waskiewicz, con l’oboista Fabien Thouand, con la cantante 
Cristina Zavalloni, con il percussionista Simone Beneventi e con 
l’Ensemble del Teatro Grande di Brescia. È il pianista di Solo Goldberg 
Improvisation, spettacolo con Virgilio Sieni in cui esegue le Variazioni 
Goldberg di Bach.
Come solista ha inciso per Stradivarius (Stanze/Miroirs, Duals), 
Bottega Discantica (All’aria aperta), Deutsche Grammophon (Le 
Sette Stelle), Cantaloupe Records (Child, ACDC, Zingiber), Decca 
(Songs for viola and piano), Limen (Schumann-Donizetti), Egea 
(Tilim-bom), Stradivarius (Duals).
Insegna al Conservatorio di Milano e tiene un seminario al 
Conservatorio di Lugano.






