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BUENOS AIRES 

Tra tanghi resi immortali da Gardel, qui colorati da un’orchestrazione 
creata ad hoc, e il tango nuevo di Piazzolla, la capitale argentina fa 
ascoltare alcuni dei suoi tesori più preziosi.

Il concerto è preceduto da una breve introduzione di Gaia Varon.

Autori vari 
Mi Buenos Aires tanguero 
tre tanghi argentini arrangiati per orchestra da Paolo Furlani *

Astor Piazzolla (1921-1992)
Aconcagua 
per bandoneón, orchestra d’archi, pianoforte, arpa e percussioni

Autori vari
Tres bailes típicos argentinos 
arrangiati per orchestra da Paolo Furlani *

Astor Piazzolla 
Oblivion per bandoneón e archi

Libertango per fisarmonica

La muerte del ángel 
trascrizione per orchestra di Paolo Furlani *

* Commissioni di MITO SettembreMusica. 
PRIMA ESECUZIONE ASSOLUTA

Orchestra I Pomeriggi Musicali
Alessandro Cadario direttore
Richard Galliano bandoneón e fisarmonica

In collaborazione con Fondazione I Pomeriggi Musicali

P I A N O F O R T I

Con la collaborazione di
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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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Quando Enrique Santos Discépolo (1901-1951) definisce il tango “un 
pensiero triste che si balla”, inventa molto più di un suggestivo motto 
poetico. Il compositore argentino condensa in sei parole una sintesi 
di passione e nostalgia disperata, senza ritorno né lieto fine. Eppure i 
pensieri dei primi tanghi non erano tristi. E forse i primi tanghi erano 
persino spensierati. Derivato dalla milonga, col contributo di «umili, e a 
volte anonimi, compositori della periferia», il primo tango, il tango viejo, 
è un simbolo di allegria. Lo racconta lo scrittore e poeta argentino Jorge 
Luis Borges (1899-1986) in quattro conversazioni riemerse postume, 
ormai una ventina di anni fa, quando un produttore musicale vissuto 
in Argentina ha messo in circolazione alcune audiocassette contenenti 
un ciclo di quattro conferenze che Borges tenne a cadenza settimanale 
i lunedì di ottobre del 1965. Annunciati sulle pagine de «La Nación» 
del 30 settembre 1965, gli incontri si svolgevano al tramonto in un 
appartamento di Buenos Aires a pochi metri da Plaza Constitution, 
una zona frequentatissima (per la presenza della stazione ferroviaria), 
quanto problematica e difficile, essendo quello un crocevia di spaccio 
e prostituzione. Borges era stato chiamato a tracciare una storia del 
tango, ma una miriade di citazioni e suggestioni poetiche finirono 
con alterare l’ordine narrativo, sì da trasformare quei racconti in una 
sorta di elegia del ballo assunto dallo scrittore a metafora e specchio 
della popolazione argentina. Quei testi sono accessibili, oggi anche in 
italiano, in un libretto dal titolo più che esplicito, Il tango (Adelphi, 
2019). La prima conferenza è di genere introduttivo e contiene 
persino una data di nascita del tango: Buones Aires, 1880. «Si pensa 
che il tango nasca allora, oscuramente, “clandestinamente” sarebbe la 
parola più adatta», scrive Borges. Perché il tango «nasce negli stessi 
luoghi in cui sarebbe nato, pochi anni dopo, il jazz negli Stati Uniti. 
Cioè nelle casas malas. Ora, quelle case […] i postriboli erano sparsi 
per tutta la città. Erano grandi, coi patios, ed erano luoghi d’incontro; 
c’era gente, cioè, che li frequentava per giocare a carte, per bere un 
bicchiere di birra, per vedere gli amici». Se è vero, come documenta lo 
scrittore, che i primi strumenti del tango furono il pianoforte, il flauto 
e il violino, se ne deduce che quelle case di malaffare non erano così 
popolari e alla portata di tutti. E dunque che il tango non era un ballo 
di periferia, altrimenti il suo strumento sarebbe stato la chitarra, che 
si suonava in tutte le osterie della città. «Invece – fa notare Borges – la 
chitarra arriva molto dopo, o non arriva». E più tardi si aggiunge il 
bandoneón, «strumento di origine tedesca». 
Le origini “indecenti” fanno del tango un ballo poco gradito al popolo: 
le donne lo rifiutano e non di rado accade che a ballarlo siano coppie 
di uomini. Diversamente dalla narrazione di una certa cinematografia, 
racconta ancora Borges, in Argentina l’affermazione del tango non 
è immediata né naturale. Dall’Argentina il ballo emigra a Parigi, 
esportato dalle bande di «niños bien, teppistelli dal coltello e dai pugni 
facili, tant’è che furono i primi pugili del Paese». «E quando Parigi 
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ebbe approvato e reso presentabile il ballo, allora il Barrio Norte, per 
dire, lo impose alla città di Buenos Aires, che ora lo accetta, ed è una 
fortuna che sia andata così».
La legittimazione (ma fu vero e proprio sdoganamento) del tango 
– dicono gli storici – avviene nella Parigi del 1928: è allora che si 
trasforma in un genere raffinato e alla moda, grazie al passaggio 
nella capitale francese della tournée europea di Carlos Gardel (a 
Parigi Gardel cantò al Teatro Fémina con Josephine Baker). Nato 
(forse) a Tolosa, nel sud della Francia, nel 1890 (luogo e data di 
nascita sono oggetto di controversie tra gli studiosi), Gardel era 
giunto ancora bambino a Buenos Aires negli anni in cui il tango era la 
danza popolare per eccellenza. Spinto da una innata quanto infinita 
passione per la musica, giovanissimo comincia a prestare servizio 
come addetto al reparto tecnico nei teatri pur di ascoltare le grandi 
voci dell’opera. Su quegli ascolti egli forgia la sua naturale voce di 
baritono, innestandola sulla musica popolare del tango. Il 3 gennaio 
1917 Gardel si esibisce al Teatro Esmeralda di Buenos Aires e, contro 
il parere di tutti, canta il primo tango triste, nostalgico e struggente, 
Mi noche triste, una canzone composta nel 1915 da Samuel Castriota 
su cui il poeta Pascual Contursi ha composto un testo non autorizzato 
da Castriota: parla di un ragazzo innamorato di una prostituta, che 
spera di essere ricambiato. Il tango diventa immediatamente canzone, 
e mentre perde l’allegria delle origini, acquista la massima popolarità: 
il disco, il primo di Gardel, vende 10.000 copie. 
Le metamorfosi del tango non sono finite. È sul set del film El día que me 
quieras (1935), girato a New York nel 1934, che Gardel incontra Astor 
Piazzolla. Piazzolla ha 13 anni, si è trasferito da poco con la famiglia 
da Buenos Aires nella metropoli americana. Suona il bandoneón ed è 
stato assunto nel cast per interpretare uno strillone e accompagnare 
il cantante, che nel frattempo è divenuto anche un richiesto artista 
Paramount. Gardel prende in simpatia il giovanissimo Piazzolla, tanto 
da proporgli di unirsi a lui e al suo gruppo per la successiva tournée. 
I genitori Piazzolla non accettano e inconsapevolmente salvano la vita 
al figlio: il 24 giugno 1935 Gardel morirà in un incidente aereo sui 
cieli di Medellín, in Colombia. 
La vita di Piazzolla è stata lunga e intensa. Trasversali le sue 
frequentazioni, che l’hanno portato a contatto con protagonisti 
massimi del mondo musicale accademico (Nadia Boulanger e Igor 
Stravinskij) e non solo (Gerry Mulligan e Milva). Con lui il tango 
assimila il jazz e la dissonanza, nonché strumenti quali l’organo 
Hammond, la marimba, il flauto, il basso e la chitarra elettrica, sino 
a quel momento estranei a quella musica. I puristi vecchia maniera 
lo definiscono “el asesino del tango” (l’assassino del tango). «Questo 
non è tango» pare abbia sussultato Borges dopo averlo ascoltato in 
concerto. Aveva ragione, ma a che serve sollevar questioni quando la 
musica è quella di Astor Piazzolla? 

Fiorella Sassanelli



5

27 novembre 1945, ore 17.30: al Teatro Nuovo di Milano debutta 
l’Orchestra I Pomeriggi Musicali. Nell’immediato dopoguerra, 
l’impresario teatrale Remigio Paone e il critico musicale Ferdinando 
Ballo lanciano la nuova formazione con un progetto di straordinaria 
attualità: dare alla città un’orchestra da camera con un solido 
repertorio classico e una specifica vocazione alla contemporaneità.
Il successo è immediato e l’Orchestra contribuisce notevolmente alla 
divulgazione popolare in Italia della musica dei grandi del Novecento 
censurati durante la dittatura fascista. I Pomeriggi Musicali avviano, 
inoltre, una tenace attività di commissione musicale.
Oggi I Pomeriggi Musicali contano su un vastissimo repertorio 
che include i capolavori del Barocco, del Classicismo e del primo 
Romanticismo insieme alla gran parte della musica moderna e 
contemporanea. Compositori come Honegger, Hindemith, Pizzetti, 
Dallapiccola, Petrassi e Penderecki hanno diretto la loro musica 
sul podio de I Pomeriggi Musicali, che diventano trampolino di 
lancio verso la celebrità di tanti giovani artisti. Tra i direttori stabili 
dell’Orchestra ricordiamo Sanzogno (il primo), Gelmetti, Taverna 
e Mága, per arrivare a Gatti, Ceccato e Manacorda. In alcuni casi, 
la direzione musicale è stata affiancata da una direzione artistica; 
in questa veste dal 2013 troviamo Maurizio Salerno. Dal 2020 
James Feddeck e Alessandro Cadario sono rispettivamente direttore 
principale e direttore ospite principale. I Pomeriggi Musicali svolgono 
la loro attività principalmente a Milano e nelle città lombarde, 
mentre in autunno contribuiscono alle stagioni liriche dei Teatri di 
Bergamo, Brescia, Como, Cremona, Pavia (all’interno del cartellone 
di OperaLombardia). Invitata nelle principali stagioni sinfoniche 
italiane, l’Orchestra è ospite anche delle maggiori sale da concerto 
europee. Le è stato assegnato il Premio Abbiati 2020 per il concerto di 
riapertura (15 giugno 2020) dopo il primo lockdown.
I Pomeriggi Musicali sono una Fondazione costituita da Regione 
Lombardia, Comune di Milano, Provincia di Milano ed enti privati, 
riconosciuta dallo Stato come istituzione concertistico orchestrale e 
dalla Regione Lombardia come ente primario di produzione musicale. 
La sua sede è lo storico Teatro Dal Verme, sito nel cuore di Milano.

Musicista eclettico nel repertorio e attento alla prassi esecutiva dei 
diversi stili, Alessandro Cadario ha diretto nel corso della sua 
carriera concerti sinfonici, opere e balletti nelle stagioni dei principali 
enti lirici e festival italiani e internazionali, salendo sul podio di 
importanti compagini come Orchestra del Teatro Mariinskij, Coro e 
Orchestra Teatro Regio Torino, Orchestra Filarmonica di Montecarlo, 
Orchestra Filarmonica della Fenice, Orchestra del Teatro Comunale 
di Bologna, Orchestra del Teatro Carlo Felice, Coro e Orchestra del 
Teatro Massimo di Palermo, Coro e Orchestra del Teatro Petruzzelli, 
Orchestra Regionale della Toscana, Filarmonica Arturo Toscanini.
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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

Nel 2015 ha diretto al Teatro alla Scala, nella cornice del Festival 
delle Orchestre Internazionali e, dal 2016, è direttore ospite 
principale dell’Orchestra I Pomeriggi Musicali di Milano. Nel 2017 
è stato scelto dalla Presidenza del Senato per dirigere il concerto 
istituzionale, trasmesso in diretta su Rai 1dall’Aula del Senato. Nel 
2018 ha debuttato al Teatro Mariinskij di San Pietroburgo e nel 
2019 ha inaugurato al Teatro Filarmonico la stagione sinfonica della 
Fondazione Arena di Verona. Nella stagione 2020/2021 ha debuttato 
al Rossini Opera Festival con Il viaggio a Reims e ha diretto al Teatro 
Carlo Felice di Genova L’elisir d’amore e una nuova produzione della 
Serva padrona abbinata a Trouble in Tahiti. Tra gli impegni recenti 
il ritorno alla Royal Opera House di Muscat, al Festival del Maggio 
Musicale con la prima assoluta di Jeanne Dark di Fabio Vacchi e la 
prima assoluta di Opera italiana di Nicola Campogrande al Festival 
della Valle d’Itria.

Figlio di Lucien Galliano, professore di fisarmonica di origine italiana, 
Richard Galliano ha iniziato a suonare la fisarmonica a quattro anni. 
Ha frequentato il Conservatorio di Nizza dove ha studiato armonia, 
contrappunto e trombone. 
Arrivato a Parigi nel 1975, Richard Galliano ha fatto subito conoscenza 
e stretto amicizia con Claude Nougaro, fisarmonicista ma anche suo 
direttore d’orchestra fino al 1983. 
Il secondo incontro decisivo avrà luogo nel 1980, con Astor Piazzolla: 
il geniale compositore e bandoneonista argentino lo incoraggerà 
fortemente a creare la “nuova musette” francese, come lui stesso in 
precedenza aveva inventato il “nuovo tango” argentino.
Nell’arco della sua carriera Richard Galliano ha collaborato con un 
numero impressionante di artisti e musicisti di elevato profilo: in 
ambito jazz Chet Baker, Eddy Louiss, Ron Carter, Wynton Marsalis, 
Charlie Haden, Gary Burton, Michel Portal, Toots Thielemans, Kurt 
Elling, Enrico Rava e molti altri ancora; per quanto riguarda la 
canzone francese ha suonato con Serge Reggiani, Claude Nougaro, 
Barbara, Juliette Gréco, Dick Annegarn, Georges Moustaki, Allain 
Leprest, Charles Aznavour, Serge Gainsbourg.






