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RUSSIE 

Čajkovskij era di Votkinsk, una cittadina sugli Urali, a mille 
chilometri da Mosca procedendo verso Oriente. Lera Auerbach è di 
Čeljabinsk, settecento chilometri ancora più a Est, ai confini della 
Siberia. Musorgskij era invece nato a Karevo, un minuscolo villaggio 
piuttosto vicino alla Bielorussia. E così in questo programma si ritrova 
la pluralità di anime – anche geografiche – della Russia.

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

Lera Auerbach (1973)
Icarus (2006/2011)
PRIMA ESECUZIONE IN ITALIA

Pëtr Il’ič  Čajkovskij (1840-1893)
Concerto in re maggiore per violino e orchestra op. 35
  Allegro moderato
  Canzonetta. Andante
  Finale. Allegro vivacissimo 

* * ** * *

Modest Musorgskij (1839-1881)
Tableaux d’une exposition
(trascrizione per orchestra di Maurice Ravel)  
0Promenade
01.	Gnomus
0Promenade
02.	Il vecchio castello
0Promenade
03.	Tuileries (Dispute d’enfants après jeux)
04.	Bydlo
0Promenade
05.	Ballet de poussins dans leurs coques
06.	Samuel Goldenberg und Schmuÿle (Deux juifs polonais,
		 l’un riche et l’autre pauvre)
07.	Limoges. Le marché (La grande nouvelle)
08.	Catacombae (Sepulchrum romanum). Cum mortuis in lingua mortua
09.	La Cabane sur des pattes de poule (Baba-Yaga)
10.	La grande porte (Dans la capitale de Kiev)

 
Royal Philharmonic Orchestra
Vasily Petrenko direttore
Julia Fischer violino
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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.

LUCI FANTASTICHE

Berlioz affida alla sua pagina più celebre l’evocazione musicale di 
un sogno fantastico, dove passione, amore e morte si intrecciano in 
un gorgo trascinante. Campo, invece, rilegge un corale di Bach e ne 
fa un gioioso, luminosissimo inno alla vita.

Il concerto è preceduto da una breve introduzione di Nicola 
Campogrande.

Régis Campo (1968)

The wonder of life
PRIMA ESECUZIONE IN ITALIA

Hector Berlioz (1803-1869)

Symphonie fantastique (Épisode de la vie d’un artiste) op. 14
Rêveries. Passions
Un bal
Scène aux champs
Marche au supplice
Songe d’une nuit de Sabbat

Orchestra Sinfonica Nazionale della Rai
Robert Trevino direttore
  

In collaborazione con 
Orchestra Sinfonica Nazionale della Rai
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Lera Auerbach ha tratto il poema sinfonico Icarus, commissionato 
dai Düsseldorfer Symphoniker ed eseguito per la prima volta il 18 
luglio 2011 al Festival di Verbier con la direzione di Charles Dutoit, 
dagli ultimi due movimenti della sua Sinfonia n. 1 “Chimera” (2006), 
intitolati Humum mandere e Requiem for Icarus. Auerbach scrive al 
riguardo: «Ciò che rende questo mito così commovente è l’impazienza 
del cuore di Icaro, il suo desiderio di raggiungere l’irraggiungibile, 
l’intensità della brevità estatica del suo volo e l’inevitabilità del suo 
schianto. Se Icaro avesse volato con prudenza, non ci sarebbe stato il 
mito». Il tragico mito in cui s’intrecciano indissolubilmente successo 
(le ali inventate da Dedalo) e fallimento (la morte di Icaro) si presta 
alla rappresentazione musicale in una partitura dall’ampia gestualità 
sinfonica in cui scansioni massicce e potenti sono inframmezzate da 
momenti rarefatti di accorta e suggestiva precisazione timbrica, che 
s’impongono poi definitivamente nell’ultima e poetica parte del pezzo.

Nel 1878 la composizione del Concerto per violino op. 35 nel giro di 
qualche settimana a Clarens in Svizzera, fu una sorta di terapia per 
Pëtr Il’ič Čajkovskij dopo la tremenda crisi seguita al suo disastroso 
matrimonio nel 1877 che lo portò a girovagare per l’Europa. Il concerto 
fu ispirato dallo stretto rapporto personale e affettivo del compositore 
con il violinista Josif Kotek, che era stato suo allievo al Conservatorio 
di Mosca e attraverso il quale entrò in contatto con la sua mecenate 
Nadežda von Meck. Mentre Čajkovskij scriveva la partitura, poteva 
seguire e verificare via via, grazie a Kotek, la concreta realizzazione 
sonora della parte solistica. Sulla composizione ebbe un certo influsso 
la Symphonie espagnole op. 21 (1874) di Édouard Lalo, non soltanto 
per l’analogo colore nazionale, nel Concerto op. 35 inconfondibilmente 
russo, riconosciuto dallo stesso autore, ma per gli ideali di bellezza, 
luminosità, eleganza e leggerezza di tocco ai quali essa è improntata. Qui 
Čajkovskij raggiunge in effetti un equilibrio magico tra fascinazione 
dei temi e maestria dell’elaborazione compositiva, struttura e 
arabesco, effusione sentimentale e brillantezza virtuosistica. Nel primo 
movimento, costruito sull’esposizione e sul susseguente svolgimento di 
due idee portanti, la cadenza scritta per esteso è collocata, come nel 
Concerto op. 64 di Mendelssohn, prima della ripresa. Nel movimento 
lento centrale s’impone un intenso tono lirico di malinconia nostalgica 
e appassionata; preceduta da un’introduzione che non ne anticipa 
alcun elemento, la melodia principale produce un effetto di sorpresa. 
Nel corso del processo compositivo la Canzonetta sostituì il movimento 
originario, un Andante che non aveva convinto Kotek e che poi diverrà 
il primo pezzo del trittico Souvenir d’un lieu cher op. 42. Nel rondò 
finale esplode una vitalità inarrestabile, sostanziata dal ricordo e dal 
modello della musica e della danza popolare. 
Nel 1881 Čajkovskij chiese a Kotek di suonare il concerto ma l’amico 
rifiutò, così come poi fece Leopold Auer; sarà invece Adol’f Brodskij a 
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eseguirlo per la prima volta, a Vienna il 4 dicembre 1881, e per questa 
ragione l’autore finirà per dedicarlo a lui.

I Quadri da un’esposizione furono composti da Modest Musorgskij nel 
1874 come omaggio all’amico Viktor Hartmann, architetto e pittore 
morto l’anno precedente, nel quale il compositore aveva scorto un 
compagno di strada verso una rifondazione, su basi autenticamente 
nazionali, dell’arte russa. L’occasione all’origine del ciclo pianistico 
fu la mostra di acquerelli e disegni di Hartmann allestita a San 
Pietroburgo nel 1874 dal critico e comune amico Vladimir Stasov, cui 
la composizione è dedicata. Le opere esposte furono per Musorgskij la 
fonte d’ispirazione. Suggestioni e spunti iconografici sono utilizzati per 
creare dieci “quadri” musicali autonomi (i cui titoli risalgono peraltro 
non all’autore bensì a Stasov) dai diversi riferimenti: il gusto per le 
scene popolari, il mondo delle fiabe e dell’infanzia, il senso del grottesco 
e del macabro, la concezione epica della storia e della tradizione russa. 
Per risolvere il problema formale dato dall’accostamento di singoli 
pezzi, Musorgskij trovò da un lato un modello nei cicli pianistici di 
Schumann e nella costruzione architettonica e tonale, dall’altro ideò un 
elemento coesivo, in sé estraneo ai “quadri” veri e propri, consistente 
nel ritorno di un tema di ispirazione popolare, la Promenade. 
Quest’ultima introduce il ciclo, quindi interviene a separare e a 
collegare alcuni dei “quadri” e assolve a una funzione rappresentativa 
(vale come immagine sonora del percorso del visitatore attraverso le 
sale della mostra) e anche straniante (ogni sua ricomparsa relativizza 
l’identificazione emotiva con i singoli “quadri”). 
La ruvida e squadrata, antiaccademica scrittura pianistica di 
Musorgskij sarà poi spesso orchestrata nel corso del Novecento. Di 
tutte le trascrizioni, la più celebre è quella realizzata da Maurice Ravel 
nel 1922 su commissione di Sergej Kusevitskij utilizzando la prima 
edizione dei Quadri da un’esposizione (1886), apparsa postuma a cura 
di Nikolaj Rimskij-Korsakov: un capolavoro assoluto di sensibilità 
ricreativa, inventiva timbrica e magistrale tecnica compositiva nel 
trattamento di una grande orchestra sinfonica di cui Ravel conosce 
ogni segreto, nel segno raffinatissimo di una tecnica divisionista, 
incline all’impiego dei timbri puri e degli strumenti solisti (si pensi, 
per esempio, al sassofono contralto nel Vecchio castello).

Cesare Fertonani
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La missione della Royal Philharmonic Orchestra di arricchire la 
vita attraverso esperienze orchestrali eccellenti e inclusive, la colloca in 
prima linea nel fare musica nel Regno Unito e a livello internazionale. 
Con circa 200 concerti all’anno e un’audience internazionale dal 
vivo e online di oltre 60 milioni di persone, l’Orchestra abbraccia un 
vasto repertorio sinfonico che le consente di raggiungere un pubblico 
diversificato e di registrare colonne sonore di videogiochi, film e 
televisione e lavorare con pop star.
La RPO ha collaborato con gli artisti più stimolanti e nel 2021 ha 
dato il benvenuto a Vasily Petrenko come nuovo direttore musicale, 
con una stagione di debutto che ha incluso un concerto di gala per 
il 75° anniversario della RPO (con i solisti Sheku Kanneh-Mason e 
Bryn Terfel), esibizioni ai BBC Proms e all’Edinburgh International 
Festival, tournée negli Stati Uniti e in Germania e una serie di 
prestigiosi festival europei. Petrenko è entrato così a far parte di 
un elenco di direttori titolati che comprende Pinchas Zukerman 
(direttore ospite principale), Alexander Shelley (direttore associato 
principale) e Grzegorz Nowak (direttore associato permanente).
La RPO è stata fondata nel 1946 da Sir Thomas Beecham; oltre a un 
fitto programma di esibizioni nazionali e internazionali, l’Orchestra 
ha una stagione annuale di concerti alla Royal Albert Hall di Londra, 
alla Royal Festival Hall del Southbank Centre e alla Cadogan Hall 
dove è Orchestra in residenza. La stagione 2022/2023 ha come tema 
“Journeys of Discovery” (viaggi di scoperta), un caleidoscopio di 
capolavori orchestrali tra cui le tre epiche sinfonie corali di Mahler, 
la Sinfonia fantastica di Berlioz, il Poema dell’estasi di Skrjabin, il 
Concerto per pianoforte e La cattedrale blu di Jennifer Higdon. La 
stagione comprende anche tournée in Europa, Giappone e Corea del 
Sud e collaborazioni con artisti ospiti tra cui Isata Kanneh-Mason, 
Andrew Davis, Chloé van Soeterstède, Arabella Steinbacher, Nobuyuki 
Tsujii, Shi-Yeon Sung, Narek Hakhnazaryan. 
Per garantire che la musica orchestrale dal vivo sia accessibile a un 
pubblico inclusivo e diversificato,  nel 1993 l’Orchestra ha lanciato 
RPO Resound, cresciuto fino a diventare il programma educativo più 
innovativo e rispettato nel Regno Unito e a livello internazionale: 
su questa linea nel 2024 trasferirà la sua sede a Wembley Park nel 
London Borough of Brent.
Nel 1986 è stata la prima orchestra del Regno Unito a lanciare la 
propria etichetta discografica con continui progressi della tecnologia 
digitale, raggiungendo oltre 50 milioni di streaming ogni anno. Il 
pubblico online interagisce attraverso il sito web e i social media, dove 
l’Orchestra condivide spettacoli in streaming, interviste agli artisti, 
approfondimenti dietro le quinte e altro ancora.
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Vasily Petrenko è direttore musicale della Royal Philharmonic 
Orchestra dal 2021 e direttore principale della European Union 
Youth Orchestra dal 2015. È direttore laureato della Royal Liverpool 
Philharmonic Orchestra, dopo il suo acclamato incarico di quindici 
anni come direttore principale dal 2006 al 2021, ed è stato direttore 
ospite principale e direttore artistico della State Academic Symphony 
Orchestra of Russia (2016/2022), direttore principale della Oslo 
Philharmonic (2013/2020), direttore principale della National Youth 
Orchestra of Great Britain (2009/2013) e direttore ospite principale 
del Teatro Mikhajlovskij di San Pietroburgo, dove ha iniziato la sua 
carriera come direttore residente (1994/1997).
Vasily Petrenko è nato nel 1976 e ha iniziato gli studi presso la 
Cappella Accademica di Stato di San Pietroburgo, la più antica 
scuola di musica della Russia, proseguendo al Conservatorio dove ha 
partecipato a masterclass con figure come Ilya Musin, Mariss Jansons 
e Yuri Temirkanov.
È invitato regolarmente a dirigere le orchestre più prestigiose del 
mondo tra cui Berliner Philharmoniker, Gewandhaus di Lipsia, 
London Symphony, London Philharmonic, Philharmonia Orchestra, 
Accademia Nazionale di Santa Cecilia, Orchestre National de France, 
NHK Symphony e Sydney Symphony Orchestra. È apparso al Festival 
di Edimburgo, al Grafenegg Festival e ai BBC Proms. Gli ultimi anni 
hanno visto una serie di debutti nordamericani di grande successo, 
con Philadelphia Orchestra, Los Angeles Philharmonic Orchestra, 
Cleveland Orchestra le orchestre sinfoniche di San Francisco, Boston, 
Chicago, Montréal e Saint Louis.
Ugualmente a suo agio nell’opera lirica, con oltre trenta titoli in 
repertorio, ha debuttato nel 2010 al Glyndebourne Festival con 
Macbeth e all’Opéra di Parigi con Evgenij Onegin; nella stagione 
2019/2020 ha debuttato al Metropolitan di New York con La dama 
di picche.
Nell’ambito della sua ampia discografia, spicca il ciclo sinfonico di 
Šostakovič per Naxos Records con la Royal Liverpool Philharmonic 
Orchestra, che ha raccolto consensi in tutto il mondo. Con la Oslo 
Philharmonic Orchestra ha recentemente pubblicato un ciclo di 
sinfonie di Skrjabin e di poemi sinfonici di Strauss.
Nel 2017 Vasily Petrenko è stato insignito del premio “Artist of the 
Year” ai prestigiosi Gramophone Classical Music Awards, dieci anni 
dopo aver ricevuto il premio “Young Artist of the Year”. Nel 2010 
ha vinto il “Male Artist of the Year” ai Classical BRIT Awards ed è 
solo la seconda persona ad aver ricevuto il dottorato onorario sia 
dall’Università di Liverpool sia dalla Liverpool Hope University, oltre 
a una “Honorary Fellowship” dalla Liverpool John Moores University, 
premi che riconoscono l’impatto che ha avuto sulla Royal Liverpool 
Philharmonic Orchestra e sulla scena culturale della città durante gli 
anni in cui ne è stato direttore principale.
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Julia Fischer è una musicista versatile nota anche per le sue 
straordinarie capacità come pianista, musicista da camera e insegnante 
di violino. Nata a Monaco di Baviera da genitori tedesco-slovacchi, ha 
ricevuto le sue prime lezioni di violino all’età di 3 anni e le sue prime 
lezioni di pianoforte poco dopo da sua madre, Viera Fischer. A 9 anni 
ha iniziato a studiare violino con Ana Chumachenco all’Università 
di Monaco, dove è poi stata a sua volta docente. Il primo premio al 
Concorso internazionale “Yehudi Menuhin” nel 1995 è stato una delle 
pietre miliari della sua carriera e da allora si è esibita con le migliori 
orchestre di tutto il mondo, lavorando spesso con direttori come 
Herbert Blomstedt, Alan Gilbert, Jakub Hrůša, Vladimir Jurowski, 
Juanjo Mena, Riccardo Muti, Esa-Pekka Salonen, Thomas Søndergård, 
Yuri Temirkanov, Michael Tilson Thomas e Franz Welser-Möst.
Nella stagione 2022/2023 è artista in residenza presso la Staatskapelle 
Dresden, in tour con Christian Thielemann, oltre a esibirsi in un recital 
come solista e in formazione da camera con i membri dell’Orchestra. 
Questa stagione la vede anche due volte con Riccardo Muti, prima 
con l’Orchestre National de France, poi con la Chicago Symphony 
Orchestra. Festeggia vent’anni di collaborazione con il violoncellista 
Daniel Müller-Schott, eseguendo il Doppio concerto di Brahms con 
i Bamberger Symphoniker diretta da Juanjo Mena, oltre a un tour 
europeo con la European Union Youth Orchestra e Antonio Pappano.
Entusiasta musicista da camera, nel 2010 ha fondato un quartetto 
con Alexander Sitkovetsky, Nils Mönkemeyer e Benjamin Nyffenegger. 
Il concerto all’Alte Oper di Francoforte nel 2010 ha segnato il suo 
debutto come pianista: nella stessa serata ha eseguito il Concerto per 
pianoforte di Grieg dopo aver suonato il Concerto per violino n. 3 di 
Saint-Saëns: la performance è disponibile su un dvd pubblicato da 
Decca. L’insegnamento è parte integrante della sua vita musicale con 
regolari masterclass; nel 2019 ha fondato un’orchestra per bambini, 
la Kindersinfoniker, a Monaco di Baviera.
Julia Fischer ha pubblicato numerose registrazioni acclamate dalla 
critica e premiate, prima con Pentatone e poi con Decca. Aprendo 
nuovi orizzonti nel mercato della musica classica, nel 2017 ha lanciato 
la sua piattaforma musicale, il JF CLUB, che offre approfondimenti 
personali sulla sua musica e sul suo lavoro, filmati audio e video 
esclusivi e anteprime delle sue nuove registrazioni,  come la Sonata 
in la maggiore di César Franck, la Sonata in re minore di Karol 
Szymanowski e il Trio per archi in do minore di Beethoven. Nel 2021 
ha pubblicato un’edizione limitata in vinile delle Sonate di Eugène 
Ysaÿe come esclusiva JF CLUB in collaborazione con Hänssler Classic.
Julia Fischer suona un violino Giovanni Battista Guadagnini (1742) e 
un Philipp Augustin (2018).
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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
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