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VIAGGI

Tra le allegre trascrizioni di Sciarrino – che alterna Bach e Cole Porter, 
Gesualdo e Gershwin – e il potente Concerto di Glass, quattro sassofoni 
vanno in giro per il mondo. 

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

Salvatore Sciarrino (1947)
Pagine: elaborazioni da concerto per quartetto di sassofoni

Carlo Gesualdo (1566-1613) 
Itene o miei sospiri  
Tu m’uccidi, o crudele da Madrigali, libro V

Johann Sebastian Bach (1685-1750) 
Fughetta super “Dies sind die heil’gen zehn Gebot” BWV 679 
Kyrie, Gott Vater in Ewigkeit BWV 669

Domenico Scarlatti (1685-1757) 
Sonata in mi maggiore K. 206 
Sonata in re minore K. 120

Wolfgang Amadeus Mozart (1756-1791) 
Adagio dalla Serenata n. 10 (Gran Partita) in si bemolle maggiore KV 361

Cole Porter (1891-1964) 
I’ve got you under my skin

Anonimo del XIV secolo 
O Virgo splendens 
Tres dous compains

George Gershwin (1898-1937) 
Who cares?

Philip Glass (1937)
Concerto per sassofono e orchestra (versione per quartetto di sassofoni)
I – II – III – IV

Milano Saxophone Quartet
Damiano Grandesso sassofono soprano 
Stefano Papa sassofono contralto 
Massimiliano Girardi sassofono tenore
Livia Ferrara sassofono baritono
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Tranne il Concerto di Glass tutti i brani in programma fanno parte 
delle Elaborazioni da concerto create da Salvatore Sciarrino nel 1998. 
Il compositore umbro-siciliano si cimenta in un’autentica playlist 
per quartetto di sassofoni, un’eterogenea e sfidante crestomazia di 
trascrizioni che dall’Ars Nova del Trecento passa per Bach e Mozart e 
agguanta la Broadway dell’American Songbook.
Fin dalla sua invenzione il sassofono è concepito per essere costruito 
in tutte le taglie e coprire l’intera gamma dal sopracuto all’ultragrave. 
È l’unico strumento ad avere una vera, grande famiglia. L’unico a 
potersi aggregare in formazioni omogenee per sonorità e complete 
per estensione. Messi assieme, un sax soprano, un contralto, un tenore 
e un baritono arrivano a insidiare da vicino il mito apollineo del 
quartetto d’archi: la formazione perfetta, il feticcio classico-romantico 
che sublima la seduzione della varietà timbrica nella complessità del 
pensiero musicale puro. 
Sciarrino ama molto il sassofono. Sia per la sua natura ibrida, 
mitologica, di fauno o centauro sonoro, sia per il timbro che si flette a 
quell’infinità di modi d’attacco, tecniche d’emissione, sussurri, filati, 
schiocchi e fruscii che abitano i fluidi eterici della sua tavolozza. Lo 
usa solitario in cicli come le Mutazioni del 2018-2021. Ne vuole due 
nei quattro intermezzi estratti nel 1997 dall’opera Luci mie traditrici. 
Chiama il quartetto completo nel Canzoniere da Scarlatti – isotopo 
delle Elaborazioni da concerto che preleva dalla tastiera sei sonate del 
clavicembalista napoletano e ne espande a ventaglio le bizzarrie – e 
nel Diverbio fra mottetti, con due sogni del 2015 per coro e quartetto 
di sassofoni. Lo associa a comitive improbabili ne La bocca, i piedi, 
il suono del 1997 per quattro sassofoni contralti solisti e 100 sax in 
movimento. Lo dissolve nella compagine iperbolica degli Studi per 
l’intonazione del mare del 2000 con voce, quattro flauti, percussione, 
un’orchestra di cento flauti e una di cento sassofoni.
Fin dagli esordi della sua vena sorgiva e diluviale Sciarrino è irretito 
dalla trascrizione. Rielaborare materiali sonori altrui è fare “musica 
al quadrato” in cui il suo modo di scrivere per decostruzione e 
ricomposizione si rispecchia come nella fonte di Narciso. Vero artigiano 
postmoderno, oltre a orchestrare e ristrumentare Sciarrino applica al 
cantus prius factus un migliaio d’anni di tecniche e poetiche: parafrasi, 
parodia, permutazione, sovrascrittura, interpolazione, citazione, 
omaggio stilistico à la manière de, integrazione dell’incompiuto o 
dell’indeterminato con cadenze e fermate da inserire in concerti di 
autori classici. Mottetti del Trecento, Gesualdo, Bach, Alessandro 
e Domenico Scarlatti, Mozart, Boccherini, Rossini, Liszt, persino il 
samba Brazil. E numeri di virtuosità estrema come la liofilizzazione 
per flauto solo della poderosa Toccata e fuga in re minore BWV 565 di 
Johann Sebastian Bach.
Le Elaborazioni debuttano il 19 gennaio 2001 al Teatro Shalom 
di Empoli con il Lost Cloud Quartet e balzano subito nel cuore del 
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repertorio con molte riprese e incisioni. Il lavoro che fa Sciarrino è 
pazzesco. Lasciamogli la parola: «Nell’assortire i pezzi ho evitato 
gli aspetti stereotipi, anzi ho puntato verso l’inesauribile modernità 
degli antichi maestri. Mentre per condurre Bach entro il quartetto di 
sassofoni bastano semplici adattamenti (già praticati da numerosi 
gruppi), per gli altri autori ho dovuto ingegnarmi e sempre tendere 
a un suono globale non fisso, cangiante anche a costo di una certa 
difficoltà esecutiva. In Gesualdo ho chirurgicamente ridotto il numero 
delle voci da 5 a 4, però senza perdere la simmetria delle imitazioni 
canoniche. Ugualmente per Mozart ho preferito inseguire uno stile 
ineccepibile, come se la trascrizione fosse destinata a un quartetto 
d’archi. Cole Porter a sua volta, per stare vicino a Mozart, viene 
spogliato e raffreddato, in modo che risaltino quasi soltanto il superbo 
arco melodico e la perfezione formale». 
Arcaiche e contemporanee al tempo stesso, le linee e le armonie modali 
delle cacce trecentesche sono pericolosamente vicine alla lingua 
crossover di Jan Garbarek con l’Hilliard Ensemble: «Le due cacce 
anonime dell’Ars Nova fanno da spunto per trattamenti radicali: 
inavvertibili interferenze timbriche la prima, irrompere di suoni tra 
loro disparati, perfino percussivi, la seconda, così traducendo quanto 
elencava il testo cantato nell’originale». Gershwin. «Un musicista 
dalla doppia anima, fa l’occhiolino all’Espressionismo ma è spazio 
ibrido alle evocazioni: il contrabbasso pizzicato, per esempio, vecchio 
compagno dei sax nelle band all’americana». Scarlatti, infine. «Ha 
richiesto una strategia a sé, ambivalente: decisamente novecentesca 
come gusto pur se i criteri distributivi e l’equilibrio delle parti risultano 
di un classicismo distillato».

Philip Glass scrive il Concerto per quartetto di sassofoni e orchestra 
nel 1995 su commissione del tedesco Raschèr Saxophone Quartet. La 
versione per solo quartetto debutta ancora prima dell’originale, il 27 
luglio 1995 allo Schleswig-Holstein Musik Festival. Quattro movimenti. 
Il primo è nell’idioma glassiano più familiare, quello minimalista 
fluido e ipnotico di Koyaanisqatsi. Il secondo è uno Scherzo frenetico 
nel ritmo sbilenco e molto klezmer di sette ottavi, pieno di sincopi e 
innesti jazzati. Segue un lento sommesso e a mezzetinte che si spegne 
nel silenzio. E il finale, nervoso e crepitante, con i suoi continui cambi 
di tempo sembra non trovare mai un punto d’appoggio.

Nicola Gallino
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Il Milano Saxophone Quartet nasce nel 2010 dall’incontro di 
quattro giovani musicisti provenienti da Piemonte, Veneto, Lombardia 
e Trentino.
Grazie alla loro formazione internazionale sotto la guida dei più illustri 
maestri del panorama internazionale in Francia, Austria e Italia hanno 
sviluppato e affinato un virtuosismo unito a una musicalità cento per 
cento Made in Italy, oggi apprezzata ovunque. Come sassofonisti e 
come quartetto hanno suonato in tutto il mondo nei migliori teatri: 
Konzerthaus di Vienna, Gasteig di Monaco, Cité de la Musique di 
Parigi, Teatro del Lago in Cile, Taipei National Concert Hall, Teatro 
alla Scala di Milano e Philharmonie di Berlino.
Tra le varie collaborazioni, spiccano quelle per Saxfest di Vienna, 
Milano Musica, Musica Riva Festival, Belgrade SAXperience, Chile 
Sax Fest, solo per citarne alcuni.
Musica ficta, la nuova produzione discografica per l’etichetta tedesca 
ARS, sullo spunto del lavoro di rielaborazione di Salvatore Sciarrino 
nel suo Canzoniere da Scarlatti, affianca rivisitazioni per quartetto 
di sassofoni di importanti opere strumentali provenienti da autori 
“operistici” come Verdi e Puccini.

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






