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Pierre Boulez 
Montbrison 1925 – Baden – Baden 2016 

 Incises (2001) 
per pianoforte 

 
Olivier Messiaen 

Avignone 1908 – Clichy 1992 
 

Le merle noir (1952) 
per flauto e pianoforte 

 
Pierre Boulez 

 

Douze Notations (1945) 
pianoforte 

 

1. Fantasque - Modéré 
2. Très vif 

3. Assez lent 
4. Rythmique 

5. Doux et improvisé 
6. Rapide 

7. Hiératique 
8. Modéré jusqu’ à très vif 

9. Lointain - Calme 
10. Mécanique et très sec 

11. Scintillant 
12. Lent - Puissant et âpre 

 
 
 
 



Claude Debussy 
Saint-Germain-en-Laye 1862 – Parigi 1918 

 

Six Épigraphes Antiques (1914 - 1915) 
trascr. per flauto e pianoforte               

1. Pour invoquer Pan, dieu du vent d'été - Modéré - dans le 
style d'une pastorale 

2. Pour un tombeau sans nom - Triste et lent 
3. Pour que la nuit soit propice - Lent et expressif  

4. Pour la danseuse aux crotales - Andantino - souple et sans 
rigueur  

5. Pour l'égyptienne - Très modéré  
6. Pour remercier la pluie au matin - Modérément animé  

 
*** 

 

Philippe Manoury 
Tulle, 19 giugno 1952 

 

Soubresauts (2020) 
per flauto solo 

 
Jonathan Harvey 

Sutton Coldfield 1939 – Lewes 2012 
 

Nataraja (1983) 
per flauto/ottavino e pianoforte  

 
Pierre Boulez 

 

Sonatine (1946) 
flauto e pianoforte 
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SONATINE 
di Martina Palilla 

Flauto e pianoforte: due strumenti dal timbro 

contrastante, ma sorprendentemente complementari. 

Il loro incontro ha profondamente segnato la storia della 

musica, dando vita a opere di grande raffinatezza. Il 

programma del concerto di oggi indaga la relazione 

dinamica che intercorre tra i due strumenti, esplorando 

una molteplicità di linguaggi, forme e tensioni, che 

mettono al centro l’ascolto come atto critico e partecipe. 

Il concerto, inserito nel contesto del Chigiana 

International Festival & Summer Academy che 

quest’anno celebra il centenario della nascita di Pierre 

Boulez, si configura come una riflessione sull’eredità 

musicale di una delle personalità più influenti del 

secondo Novecento. Compositore, teorico, direttore 



d’orchestra, Boulez ha incarnato un’idea di musica 

come ricerca costante, esercizio di rigore intellettuale e 

apertura verso il nuovo. In questa prospettiva, 

l’accostamento di autori e opere apparentemente 

eterogenei – da Debussy a Messiaen, da Harvey a 

Manoury – disegna un paesaggio sonoro denso e 

stratificato, nel segno di una tradizione in costante 

trasformazione. Più che seguire un percorso 

cronologico, il programma si struttura come una rete di 

rimandi e affinità, che legano i compositori proposti alla 

figura di Boulez. Ne emerge così un affresco musicale 

sfaccettato, capace di evocare la complessità e la 

ricchezza di un’eredità ancora viva e in continua 

evoluzione.  

Il nome più lontano nel tempo è quello di Claude 

Debussy, figura centrale nella riflessione teorica e 

musicale di Pierre Boulez. Nonostante la distanza 

generazionale, Boulez vedeva in Debussy un vero 

precursore della modernità: un musicista capace di 

rompere le convenzioni tonali, di inventare nuove forme, 

e soprattutto di valorizzare il timbro come principio 

costitutivo della forma. Le Six Épigraphes Antiques 

(1914) ci riportano alle origini del modernismo musicale 

francese, ma lo fanno con una leggerezza che dissimula 

la loro complessità. Si tratta di sei brevi brani, scritti 



originariamente per pianoforte a quattro mani, ma 

spesso eseguiti anche nella trascrizione per flauto e 

pianoforte. Le loro origini, tuttavia, risalgono a più di un 

decennio prima: tra il 1900 e il 1901, Debussy aveva infatti 

composto delle musiche di scena per accompagnare la 

lettura dei Chansons de Bilitis, raccolta poetica dello 

scrittore simbolista Pierre Louÿs. L’organico previsto era 

insolito e suggestivo: due flauti, due arpe e una celesta. 

Quelle musiche, pensate come interludi evocativi, 

vennero in seguito completamente rielaborate da 

Debussy, che diede loro nuova vita nelle Épigraphes. Per 

molto tempo, tuttavia, il legame con le Bilitis rimase 

nascosto: lo stesso Debussy si era premurato di 

cancellare ogni riferimento diretto, trasformando quei 

materiali in un’opera nuova e autonoma. Le sei 

miniature – Pour invoquer Pan, dieu du vent d'été; Pour 

un tombeau sans nom; Pour que la nuit soit propice; 

Pour la danseuse aux crotales; Pour l'égyptienne; Pour 

remercier la pluie au matin – sono unite da un filo 

poetico, più che narrativo. Ogni composizione ha una 

sua autonomia espressiva, ma ascoltandole nell’insieme 

si riesce comunque a percepire una coerenza profonda: 

ritorni tematici, simmetrie interne, giochi di risonanza 

che rivelano una concezione formale finemente 

costruita. Un esempio evidente è il ritorno del tema 



iniziale nell’ultimo brano, indizio di una voluta circolarità 

che affascinava Debussy nella sua fase più matura. Il 

tessuto sonoro è intriso di raffinatezze armoniche e 

timbriche ricche di chiaroscuri, sospensioni e 

leggerezze, mentre la trascrizione per flauto e 

pianoforte ne amplifica ulteriormente la trasparenza e la 

cantabilità. Il flauto, in particolare, sembra incarnare una 

voce arcaica e sospesa, capace di evocare un tempo 

mitico senza ricorrere a descrizioni esplicite.  

Un altro pilastro dell’immaginario musicale di Boulez è 

Olivier Messiaen, suo maestro e primo punto di 

riferimento. In qualità di docente al Conservatoire di 

Parigi, Messiaen fu determinante nel guidare Boulez 

verso lo studio del ritmo non occidentale, della modalità 

e dei cosiddetti “modi a trasposizione limitata”, che 

avrebbero segnato profondamente la sua formazione. 

Tra le opere che meglio sintetizzano questi aspetti 

troviamo Le Merle Noir, scritto da Messiaen nel 1952 su 

commissione del Conservatorio di Parigi. Strutturata in 

tre sezioni (AA’B), la composizione si basa su una serie di 

“isole motiviche”, brevi cellule di suono che ruotano 

attorno a pochi centri tonali. L’uso selettivo dei suoni 

della scala cromatica – come l’omissione del Si♭ in alcuni 

passaggi – riflette la concezione di Messiaen secondo cui 

l’assenza di determinati suoni contribuisce a definire un 



“colore armonico”, così come i colori visivi nascono per 

sottrazione di frequenze luminose. In questo brano, il 

compositore esplora due dei suoi grandi temi: il colore e 

il canto degli uccelli. Protagonista assoluto è il merlo 

nero, il cui richiamo viene trascritto e trasformato dal 

flauto in un flusso musicale irregolare, fatto di 

interruzioni improvvise e accelerazioni imprevedibili. Tra 

le tecniche utilizzate spiccano i ritmi non retrogradabili 

(cioè sequenze ritmiche che, lette al contrario, restano 

identiche a se stesse), uno dei tratti distintivi della 

scrittura di Messiaen. Questi contribuiscono a creare 

una percezione del tempo ciclica e simmetrica, lontana 

dalla linearità del ritmo tradizionale. Il pianoforte, lungi 

dall’essere un semplice accompagnamento, gioca un 

ruolo attivo nella costruzione di un paesaggio sonoro 

ricco di sfumature e contrasti timbrici. Nella coda della 

composizione, Messiaen introduce una scrittura 

rigorosamente dodecafonica – un evento raro nella sua 

produzione – dimostrando ancora una volta la sua 

apertura verso linguaggi molteplici e la sua capacità di 

integrarli in un discorso musicale personale e coerente. 

È proprio a partire dal modello offerto da Messiaen che 

Boulez inizia a sviluppare un proprio linguaggio 

compositivo, inizialmente nutrito dalla lezione del 

maestro, ma progressivamente orientato verso un 



rigore sempre più radicale e un controllo formale 

stringente. Un esempio emblematico di questa fase 

evolutiva è la Sonatine per flauto e pianoforte, 

composta tra il 1946 e il 1949. L’opera riflette quel 

momento di transizione in cui Boulez comincia ad 

assimilare i principi del serialismo di Arnold Schönberg, 

reinterpretandolo però con spirito critico. Sebbene il 

titolo evochi una forma classica, quasi scolastica, Boulez 

la trasforma fin da subito in un campo di 

sperimentazione. La Sonatine si articola in un unico 

movimento fluido, in cui lo sviluppo motivico è 

continuamente interrotto da repentini cambi di tempo, 

creando una forma in costante trasformazione, più 

vicina al libero flusso poetico che alla struttura 

sonatistica tradizionale. La partitura – costruita su un 

principio seriale denso e dinamico – è attraversata da 

una tensione costante, un flusso ininterrotto di micro-

eventi sonori che esplorano l’intero spettro tecnico ed 

espressivo degli strumenti. Il flauto è chiamato a 

superare ogni gesto convenzionale, con salti intervallari 

estremi, attacchi frammentati, figurazioni spezzate che 

spesso sfiorano la soglia del collasso espressivo. Il 

pianoforte risponde con incisività: è strumento ritmico, 

martellante, a tratti percussivo, che sottolinea la natura 

conflittuale e dialettica con il flauto. A posteriori, Boulez 



definirà questa composizione una «sfida tecnica e 

mentale», segnata da quella «lotta contro la retorica» 

che sarebbe diventata uno dei principi fondativi della 

sua poetica.  

Un processo simile si riscontra anche nelle Douze 

Notations, composte da Boulez nel 1945, che 

rappresentano uno dei primi tentativi del giovane 

compositore di forgiare un’identità stilistica autonoma. 

In queste miniature per pianoforte si manifesta un 

linguaggio ancora influenzato da Messiaen, ma già teso 

verso una logica astratta e post-tonale. Joan Peyser ha 

definito queste pagine un vero e proprio «quaderno di 

laboratorio», in cui Boulez inizia a sperimentare concetti 

formali, ritmici e timbrici che diventeranno centrali nella 

sua produzione successiva. Queste miniature non sono 

dunque semplici esercizi giovanili, ma nuclei creativi 

destinati a rinascere: a partire dal 1978, infatti, Boulez 

intraprese un ambizioso progetto di rielaborazione 

orchestrale di alcune Notations, trasformando le idee 

originarie in vaste architetture sinfoniche, amplificando 

la portata drammatica e il potenziale espressivo del 

materiale iniziale. 

Una concezione simile si ritrova anche in Incises 

(1994/2001), brano per pianoforte solo che appartiene 



alla maturità di Boulez. Scritto inizialmente come pezzo 

d’obbligo per il Concorso pianistico "Umberto Micheli" 

del 1994 e successivamente rielaborato dal compositore, 

Incises si articola come una sequenza di blocchi 

contrastanti, ritmicamente e timbricamente incisivi, in 

cui si riflette la poetica della variazione e della memoria. 

Come ha osservato Robert Piencikowski, in quest’opera 

Boulez rielabora alcuni gesti musicali già presenti nelle 

Notations, portandoli a un nuovo livello di complessità: 

le cellule musicali si moltiplicano, si disgregano, si 

trasformano, dando vita a un flusso musicale continuo e 

instabile, governato da un senso di architettura 

dinamica che sfugge alla simmetria ma non alla 

coerenza interna. 

Con Nataraja (1983) di Jonathan Harvey il dialogo 

flauto-pianoforte assume un respiro contemplativo e 

spirituale. Compositore inglese legato all’IRCAM di 

Boulez, Harvey fu tra i pionieri dell’integrazione tra 

tecnologie elettroniche e pensiero musicale orientale. 

Nataraja – titolo che allude alla figura del dio danzante 

Shiva – si ispira alla mistica induista, ma senza indulgere 

all’esotismo. Il flauto disegna arabeschi meditativi, 

punteggiati da micro-intervalli e glissandi, mentre il 

pianoforte costruisce paesaggi armonici rarefatti e 

sospesi. Il ritmo si dilata, si contrae, suggerendo una 



danza che sembra più evocata che realmente udibile. 

Come Boulez, anche Harvey intende la musica come un 

processo in continuo divenire: ogni suono nasce, si 

trasforma e si dissolve, in un flusso che invita all’ascolto 

immersivo, quasi rituale.  

Soubresauts (2020) di Philippe Manoury, per flauto solo, 
estratto dal concerto per flauto e orchestra Saccades, 
gioca con l’idea di discontinuità – soubresaut significa 
infatti “sobbalzo”, “scatto improvviso”. Philippe 
Manoury, figura di spicco della musica francese 
contemporanea e tra i più autorevoli eredi della lezione 
bouleziana, in questa composizione per flauto utilizza 
una scrittura  frammentaria, ma rigorosamente 
organizzata: momenti di silenzio si alternano a 
esplosioni di energia, in una tensione costante tra 
previsione e sorpresa. L’ascoltatore è invitato a seguire 
un discorso che si costruisce nella sua stessa instabilità, 
in piena sintonia con il tema “Derive” che attraversa il 
Chigiana International Festival & Summer Academy. 
Come Boulez, anche Manoury concepisce il gesto 
musicale come pensiero in atto: ogni suono non è solo 
espressione, ma anche riflessione sul linguaggio stesso 
della musica, sulla sua capacità di articolare un discorso 
che mette in discussione, costantemente, se stesso.  
 
 Il testo di Martina Palilla, 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 

Artista, interprete e ricercatore particolarmente 
appassionato della musica del suo tempo, Matteo 
Cesari (Bologna, 1985) si è esibito come solista in tutto il 
mondo, dall’Europa alla Cina, dall’Australia agli Stati 
Uniti. Il suo percorso professionale già ricco lo ha 
condotto dall’Italia fino al Conservatorio Superiore e alla 
Sorbona di Parigi dove ottiene nel 2015 un dottorato 
summa cum laude per la sua tesi sull’interpretazione del 
tempo in L’orologio di Bergsondi Salvatore Sciarrino 
e Carceri d’Invenzione IIbdi Brian Ferneyhough. Ha vinto 
numerosi premi tra i quali il prestigioso Kranichsteiner 
Musikpreisdi Darmstadt. Ha collaborato con vari solisti 
della sua generazione come i cantanti Stéphane Degout 
e Barbara Hannigan, Anneleen Lenaerts (arpa solista 
dell’Orchestra Filarmonica di Vienna), Émilie Gastaud 
(arpa solista all’Orchestra Nazionale di Francia), il 
Quartetto Prometeo. Come solista si è esibito con 
l’Ensemble Intercontemporain, l’Orchestra 
dell’Accademia di Santa Cecilia e la BBC Scottish 
Orchestra diretta da Matthias Pintscher. Ha lavorato con 
alcuni tra i più importanti artisti della scena 
contemporanea come Salvatore Sciarrino, Brian 
Ferneyhough, Pierre Boulez, Péter Eötvös, Matthias 
Pintscher, Stéphane Degout, Tito Ceccherini, Ivan 
Fedele, Hugues Dufourt, Stefano Gervasoni, Bruno 
Mantovani, Michael Finnissy e Pierluigi Billone. Ha 
tenuto masterclass e seminari presso molte istituzioni, 
tra cui il Conservatorio di Shanghai (Cina), la Tokyo 



University of the Arts (Tokyo), UCSD (San Diego) e la 
University of London. Insegna regolarmente come 
Maestro Assistente presso la classe di composizione di 
Salvatore Sciarrino presso l’Accademia Chigiana di 
Siena.  

Anton Gerzenberg Vincitore del primo premio al 
Concours Géza Anda di Zurigo nel 2021, è stato 
nominato “Great Talent” al Wiener Konzerthaus per il 
triennio 2022-24, il pianista Anton Gerzenberg, nato nel 
1996, si è affermato nel panorama musicale 
internazionale: con un repertorio che spazia da 
Sweelinck a Lachenmann, conquista il pubblico grazie a 
un’esecuzione al tempo stesso virtuosa e sensibile, in 
programmi di grande raffinatezza. Nel giugno 2024 ha 
ricevuto il Martha Argerich Steinway Prize. 

Oltre a proseguire la sua collaborazione con il Wiener 
Konzerthaus, nella stagione 2024/25 Anton Gerzenberg 
è stato ospite del Konzerthaus di Berlino, del 
Musikverein di Vienna, del Musikverein di Graz, del 
Nikolaisaal di Potsdam, di Le Piano Symphonique a 
Lucerna e del Ruhr Piano Festival. Nella primavera 2025 
intraprenderà un’ampia tournée asiatica, che lo porterà 
a Hong Kong, Taiwan, Singapore e in Cina insieme a Lilya 
Zilberstein. Gerzenberg si è già esibito in numerose e 
prestigiose sale da concerto di tutto il mondo, tra cui la 
Tonhalle di Zurigo, la Elbphilharmonie di Amburgo, 
l’Accademia Franz Liszt di Budapest e la National 
Concert Hall di Taiwan, oltre che in festival come lo 
Schleswig-Holstein Musik Festival, l’Heidelberger 



Frühling e i Martha Argerich Festivals di Lugano e 
Amburgo. Ha suonato, tra gli altri, con la Tonhalle-
Orchester Zürich, i Wiener Symphoniker, la 
Konzerthausorchester Berlin, l’Orchestre de chambre 
de Paris, la Lucerne Symphony Orchestra, il 
Musikkollegium Winterthur e il Tiroler 
Symphonieorchester. Tra i suoi partner musicali 
figurano Martha Argerich, Ilya Gringolts, Julia Hagen e 
Dora Schwarzberg, oltre a direttori quali Paavo Järvi, 
Stefan Blunier, Jonathan Stockhammer, Holly Hyun 
Choe e Nil Venditti. 

Il suo interesse per la musica contemporanea è stato 
particolarmente stimolato dagli studi con il pianista 
francese Pierre-Laurent Aimard e lo ha portato a 
collaborare con importanti compositori dei nostri giorni. 
Nel 2019 ha fondato, insieme ad altri giovani solisti, 
l’ÉRMA Ensemble, specializzato in musica 
contemporanea. I suoi studi lo hanno portato in 
precedenza da Julia Suslin e Julija Botchkovskaia ad 
Amburgo e da Jan Jiracek von Armin a Vienna; ha inoltre 
ricevuto importanti stimoli da Robert Levin, Alfred 
Brendel e Bella Davidovich. 
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