
18 AGOSTO 2025 

ORE 21.15, PALAZZO CHIGI SARACINI 
 

PIANO DUOS 

STEFANIA REDAELLI pianoforte 

MARIA GRAZIA BELLOCCHIO pianoforte 

 

 

 

 

 

 

 

 

 

 

 

 

 

 

 

 

 

  



 

 

 

 

 

 

 

 

 

 

 

 

 

 

 

 

 

  



 

 

 

 

 

 

 

 

 

 

 

 

 

 

 

 

 

  



 

 

 

 

 

 

 

 

 

 

 

 

 

 

 

 

 

  



 

 

 

 

 

 

 

 

 

 

 

 

 

 

 

 

 

  



 

 

 

 

 

 

 

 

 

 

 

 

 

 

 

 

 

  



 

 

 

 

 

 

 

 

 

 

 

 

 

 

 

 

 

 

  



 

 

 

 

 

 

 

 

 

 

 

 

 

 

 

 

 

 

  



 

 

 

 

 

 

 

 

 

 

 

 

 

 

 
 

BOULEZ RIMANE 
di Gianfranco Vinay 
è consultabile qui 

 
BOULEZ REMAINS 
by Gianfranco Vinay 

is available here  



Bruno Maderna  
Venezia 1920 – Darmstadt 1973 

 

Fantasia per due pianoforti (1948) 
 

Pierre Boulez 
Montbrison 1925 – Baden – Baden 2016 

 

 Structure I (1952) 
per pianoforte 

 
Mauricio Kagel  

Buenos Aires 1931 – Colonia 2008 
 

Capriccio (2004) 
per due pianoforti 

 
*** 

 

Dmitrij Šostakovič  
San Pietroburgo 1906 – Mosca 1975 

 

Concertino in La minore per due pianoforti op. 94 
(1953) 
Adagio 

 Allegretto 
Allegro 

 
Igor’ Stravinskij  

Shveytsarskaya Ulitsa, San Pietroburgo 1882 – New York 1971 
 

Concerto per due pianoforti (1931-35) 
Con moto 

Notturno. Adagietto 
Quattro variazioni 
Preludio e Fuga 

 



con il supporto della Fondazione Nuovi Mecenati - Fondazione 
franco-italiana di sostegno alla creazione contemporanea 

 

con il patrocinio dell’Ambasciata di Francia in Italia  
e dell’Institut français Italia

 

 

 

 

 

Maria Grazia e Stefania suonano in duo dal 1980: 
festeggiano quindi i 45 anni di attività. In una vita 
insieme, dopo aver vinto il primo premio in diversi 
concorsi nazionali ed internazionali, hanno affrontato 
in numerosi concerti un vastissimo repertorio. La 
particolare attenzione da sempre rivolta alla musica 
contemporanea (Stockhausen, Boulez, Ligeti, Kurtag, 
Kagel, Maderna, Zimmerman, Nieder...) comprende la 
realizzazione di molte esecuzioni di "Mantra" di 
Stockhausen. 

 



PIANO DUOS 
di Francesco Bacherini 

Il concerto di questa sera, dedicato al repertorio per due 
pianoforti, offre una panoramica della straordinaria 
varietà di linguaggi, estetiche e mezzi espressivi che 
hanno animato la nostra storia musicale recente. Se nel 
XIX secolo il pianoforte a quattro mani era legato 
prevalentemente all’ambiente domestico e borghese, 
simbolo di un’intimità familiare e di una musica pensata 
per la dimensione privata del salotto, il XX secolo segna 
un deciso cambio di rotta. Il repertorio per due pianoforti 
conosce un’impennata di popolarità, diventando uno 
spazio di sperimentazione aperto, spettacolare e ricco di 
potenzialità sonore inedite. I due strumenti, disposti 
l’uno accanto all’altro ma perfettamente autonomi, 
danno vita a un dialogo potente e complesso, capace di 
generare una ricchezza timbrica impensabile per un 
singolo pianoforte.  

Questo nuovo orizzonte espressivo ha attirato 
l’attenzione di numerosi compositori, che hanno trovato 
in questa formazione un terreno fertile per trasferire – in 
forma nuova – le proprie idee, sensibilità e influenze 
culturali. Molti di loro hanno scelto di misurarsi con 
questa sfida compositiva non solo per sfruttare la forza 
percussiva e la brillantezza del suono pianistico, ma 
anche per esplorarne le possibilità di scrittura 
contrappuntistica e di spazializzazione del suono. Ne 
sono nati lavori profondamente diversi tra loro, ciascuno 
specchio di una personalità e di una poetica specifica, 



che in questo confronto ravvicinato tra due strumenti 
gemelli hanno trovato nuove vie per affermare la propria 
identità artistica. 

Nel 1935 Igor Stravinskij (1882-1971) eseguì per la prima 
volta il suo Concerto per due pianoforti a Parigi, 
insieme al figlio Soulima. Tradizionalmente associato 
alla fase “neoclassica” avviata dall’autore nel 1920 con il 
balletto Pulcinella, il Concerto porta i due pianoforti al 
massimo delle loro possibilità timbriche, dinamiche ed 
estensive, creando l’illusione – ed è questo il senso del 
titolo – di ascoltare una vera e propria orchestra. Il pezzo 
si articola in quattro movimenti, le cui intestazioni 
richiamano chiaramente modelli musicali del passato: 
Con moto, Notturno – Adagietto, Quattro variazioni, 
Preludio e fuga. Lo stesso Stravinskij dichiarò di essersi 
ispirato, durante la composizione, alle variazioni di 
Beethoven e Brahms e alle fughe di Beethoven. 
Tuttavia, l’etichetta di “neoclassico” non deve far 
pensare a un semplice ritorno alla classicità viennese. Al 
contrario, l’opera è profondamente radicata nel suo 
tempo: l’insistenza sull’articolazione ritmica, la 
valorizzazione della natura percussiva del pianoforte, le 
note ribattute, le rapide scale ascendenti e discendenti 
– tutti elementi tipici del linguaggio di Stravinskij – 
emergono chiaramente, anche all’interno di una forma 
che si richiama esplicitamente alla tradizione. 

Un diverso modo di confrontarsi con l’eredità della 
tradizione emerge nell’opera di Dmitrij Šostakovič (1906-
1975), figura centrale della musica sovietica del 



Novecento, il cui stile riflette tensioni profonde tra 
individualità artistica e pressione ideologica. A 
differenza di Stravinskij, che lasciò definitivamente la 
Russia dopo la rivoluzione del 1917, Šostakovič rimase 
sempre legato all’Unione Sovietica, e non prese parte 
all’esperienza delle avanguardie europee. Il suo 
rapporto con il regime stalinista fu però tutt’altro che 
lineare: la sua musica venne più volte censurata per 
presunte affinità con l’“arte formalista” dell’Occidente, 
come dimostrano i celebri casi della Quarta Sinfonia e 
dell’opera Lady Macbeth del distretto di Mcensk. 
Costretto a mediare tra le proprie esigenze espressive e 
le direttive ideologiche del realismo socialista, 
Šostakovič fu spesso chiamato a rimodellare il proprio 
stile. Il Concertino in la minore op. 94, composto nel 
1953, si colloca in un periodo in cui i suoi rapporti con il 
regime erano piuttosto distesi anche a seguito della 
morte di Stalin, avvenuta nello stesso anno. Pur nella sua 
brevità, il brano si articola in una forma abbastanza 
“classicheggiante”: a un Adagio iniziale, che funge da 
introduzione, segue un Allegretto in cui vengono 
esposti due temi principali destinati a riemergere, 
variati, nei movimenti successivi (Adagio – Allegretto – 
Adagio – Allegro). Sebbene non si possa parlare di una 
vera e propria forma-sonata – concetto anacronistico 
rispetto al contesto – ciò che colpisce è la struttura 
circolare del pezzo, scandita dal ritorno di cellule 
tematiche ben riconoscibili. Šostakovič si presenta così 
come un erede di una tradizione classica, in cui 
l’elaborazione motivica di ascendenza viennese si fonde 



con il lirismo e il carattere espressivo tipicamente russo 
della sua scrittura. Ne risulta uno stile personale e 
inconfondibile, che pur non rompendo con il passato, si 
impone pienamente nella modernità del Novecento. 

Anche nella roccaforte dell’avanguardia del secondo 
Novecento, ovvero a Darmstadt, la musica del passato 
continuò a esercitare un ruolo significativo. Nel 1949, 
Bruno Maderna (1920-1973) presentò ai Ferienkurse für 
Neue Musik di Darmstadt la sua Fantasia e fuga per 
due pianoforti, una partitura ricca di richiami alla 
tradizione musicale europea, a cominciare dal titolo. 
Nonostante ciò, non si può definire un’opera 
“neoclassica”, visto che l’autore utilizza anche le 
tecniche della dodecafonia elaborate da Schönberg e 
Webern. In particolare, Maderna elabora il suo pezzo a 
partire dal celebre motivo musicale ricavato dal nome di 
Bach, ovvero le note si♭, la, do e si naturale (B–A–C–H 
nella notazione tedesca). Questa sequenza, che appare 
per la prima volta in una delle ultime opere di Johann 
Sebastian Bach, L’arte della fuga BWV 1080, diventa 
anche il nucleo generativo della Fantasia e fuga di 
Maderna, dove viene elaborato in tutte le sue possibili 
varianti e affidato alternativamente ai due strumenti. 
Nel finale della fuga affiora anche la melodia di un 
corale, Vor deinen Thron tret ich hiermit, lo stesso che fu 
collocato a chiusura simbolica nella prima edizione a 
stampa de L’arte della fuga, pubblicata postuma. In tal 
modo, Maderna rende omaggio a Bach non solo 
attraverso la citazione diretta, ma anche con un gesto di 



continuità creativa: la sua Fantasia e fuga guarda al 
presente della sperimentazione dodecafonica senza 
mai perdere il legame con le radici della musica 
occidentale e realizzando, come lui stesso affermava, 
una “rivoluzione nella continuità”. 

Pochi anni dopo la prima esecuzione della Fantasia e 
fuga di Maderna, il giovane compositore francese Pierre 
Boulez (1925-2016) presentò ai Ferienkurse für Neue 
Musik di Darmstadt Structures I (1952), un brano per 
due pianoforti basato sulla tecnica del serialismo 
integrale, di cui Boulez fu uno dei principali artefici. 
Questo approccio compositivo, che estende il principio 
seriale non solo all’altezza dei suoni ma anche a 
parametri come durata, intensità e articolazione, trova 
nei due pianoforti un terreno particolarmente efficace: il 
carattere puntillistico della scrittura, infatti, acquista una 
dimensione spaziale più pronunciata quando viene 
distribuito tra due strumenti affini ma distinti. Rispetto 
alla dodecafonia di Schönberg, il serialismo integrale 
offriva – secondo Boulez – una maggiore libertà 
strutturale: una volta fissata la serie, non imponeva 
vincoli rigidi, ma offriva molteplici possibilità 
combinatorie. Colpisce che, a pochi anni di distanza e 
nello stesso contesto di Darmstadt, si assista a un 
passaggio così netto da un’opera come quella di 
Maderna, ancora saldamente ancorata alla tradizione 
europea, a Structures I, che inaugura una fase 
completamente nuova del pensiero musicale. In un 
momento storico segnato dalla necessità di ripensare 



radicalmente l’identità culturale dell’Europa postbellica, 
Boulez individuava nel serialismo integrale la possibilità 
di un autentico azzeramento, che consentiva di 
prendere le distanze non solo dalla tonalità, ma anche 
dalla dodecafonia storica. 

Come Maderna e Boulez, anche Mauricio Kagel (1931-
2008), compositore argentino naturalizzato tedesco, 
prese parte ai corsi estivi di Darmstadt, a partire dal 1957. 
In quell’ambiente entrò in contatto con la musica 
elettronica di Stockhausen e con il serialismo di Boulez, 
e nell’estate del 1958 assistette alle performance di John 
Cage, che portarono in Europa un’ondata di 
sperimentazioni ancor più radicali. All’inizio del nuovo 
secolo, Kagel compose il Capriccio per due pianoforti 
(2005), un’opera che riflette l’ultima fase della sua 
produzione, ricca di elementi di interesse. Fedele alla 
sua vocazione sperimentale, Kagel aveva fatto della 
teatralità e dell’ironia una cifra stilistica inconfondibile, 
splendidamente esemplificata da un pezzo come 
Match für drei Spieler (1964), in cui due violoncellisti si 
fronteggiano in una sorta di duello musicale con un 
percussionista nel ruolo di arbitro. Nel Capriccio si 
ritrova un’atmosfera simile, giocosa e a tratti teatrale: i 
due pianoforti dialogano vivacemente, si scambiano 
idee, ritmi e gesti musicali, ma non si pongono in 
contrasto; al contrario, sembrano sostenersi a vicenda. 
Episodi statici e contemplativi si alternano a passaggi 
animati, dove l’uso percussivo dei pianoforti richiama da 
vicino la scrittura stravinskiana. A settant’anni di 



distanza dal Concerto di Stravinskij, il brano di Kagel 
evidenzia una linea di continuità con la tradizione che 
affiora, più o meno esplicitamente, anche negli altri 
lavori presentati in questo concerto. Una conferma 
ulteriore di come il repertorio per duo pianistico possa 
continuare a offrire, anche nel nuovo millennio, uno 
specchio eloquente della nostra storia musicale più 
recente. 
 

 

 

 
 Il testo di Francesco Bacherini, incluso nel presente 
programma di sala è stato realizzato grazie alla collaborazione con il 
Corso di Laurea magistrale in Musicologia della Sapienza Università 
di Roma  



BIOGRAFIA 

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 
Tchakerian, 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 DaVinci. 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. 

Maria Grazia Bellocchio Dopo gli studi musicali di 
pianoforte e di composizione al Conservatorio di Milano, 
Maria Grazia Bellocchio si è perfezionata con Karl Engel 
al Conservatorio di Berna. Tiene regolarmente 
masterclass di pianoforte presso i conservatori italiani e 
corsi musicali estivi (Campus musica Sermoneta, 
Chianti in musica, Comune di Maccagno), attualmente 
è titolare della classe di pianoforte presso il 
Conservatorio di Milano. Si è esibita in numerosi récitals 
solistici, da camera (con Salvatore Accardo, Rocco 
Filippini, Bruno Giuranna, Franco Petracchi, Myriam Dal 
Don, Alda Caiello e in duo pianistico con Stefania 
Redaelli) e con orchestra per Istituzioni concertistiche in 
Italia e all’estero (Amici della Musica di Padova, Perugia, 
Firenze, Palermo, Festival Mito, Teatro Comunale di 
Bologna e Ferrara, Teatro Regio di Parma, Società 
Barattelli di l’ Aquila, Società dei Concerti di Milano, 
Milano Musica, Rec Festival, New Music of Middelburg, 
Klangforum Wien, Università di Valparaiso (Cile), 
Fondazione Gulbenkian di Lisbona, Festival Musica di 
Strasburgo, Festival Presences di Parigi, Biennale di 
Venezia, Printemps des Arts de Monte-Carlo). Collabora 



stabilmente con Divertimento Ensemble diretto da 
Sandro Gorli, entrato nel 2012 a far parte del network 
europeo Ulysses, che riunisce 13 tra le maggiori 
istituzioni europee dedite a promuovere e diffondere la 
musica contemporanea. Nel 2011, in occasione delle 
celebrazioni per il Centocinquantenario dell’unità 
d’Italia, ha ideato il progetto “Viaggio in Italia – Nuovo 
canzoniere popolare – 20 canzoni popolari trascritte da 
20 compositori”, eseguito insieme ad Alda Caiello in 
prima assoluta al Maggio Musicale Fiorentino e replicato 
al festival Mito, Musica Insieme di Bologna e in diverse 
altre città italiane. Ha inciso CD per Ricordi e Stradivarius 
con opere di Bruno Maderna, Sandro Gorli, Franco 
Donatoni, Stefano Gervasoni, Gabriele Manca, Federico 
Gardella, Stefano Bulfon, Marco Momi, Claudio 
Ambrosini, Ivan Fedele e Gyorgy Kurtág. Nel 2022, 
insieme al compositore Alessandro Solbiati, in occasione 
del centenario della nascita di Pier Paolo Pasolini, ha 
dato vita al progetto “soave poeta, quel mio omonimo 
che ancora ha il mio nome…”, un viaggio nella sua poesia 
che intreccia la lettura dei suoi versi da parte dell’attore 
Fabio Zullo, i canti della tradizione popolare friulana e le 
trascrizioni di Bach eseguite dal soprano Laura Catrani 
e alcuni brani pianistici scelti tra gli Interludi e la Terza 
Sonata. Nel 2023 il progetto dedicato alle Sonate per 
pianoforte di Salvatore Sciarrino, ideato da Maria Grazia 
Bellocchio all’interno di IDEA – International 
Divertimento Ensemble Academy, riceve il “premio 
speciale” della critica Franco Abbiati. 
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