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MIMESIS E MIMICRY  
di Elisabetta Braga 
 

Il concerto di questa sera propone un affascinante itinerario 
attraverso l’evoluzione del concetto di derive, declinato in una 
dimensione di sperimentazione che invita a una riflessione 
profonda sul nostro presente, ben oltre i confini della musica. 
Protagonista dell’evento è il compositore e trombonista 
svedese Ivo Nilsson (1966), il cui approccio interdisciplinare e 
sperimentale intreccia riferimenti letterari, dalle suggestioni 
tratte da Italo Calvino e Nelly Sachs, a un’attenzione costante 
verso le urgenze del nostro tempo, quali la fragilità 
dell’ambiente e il complesso rapporto tra l’essere umano e la 
natura. 

Endangered Species Trust e REVIR-RIVAL incarnano questa 
vocazione, traducendo il legame uomo-natura in una 
scrittura musicale che fonde ricerca timbrica, sensibilità 
ecologica e sofisticate interazioni tra suono prodotto dagli 
strumenti acustici, richiami registrati degli animali, immagini 
ed elettronica live. In queste opere, Nilsson narra con intensa 
poesia la vulnerabilità degli ecosistemi naturali, sempre più 
compromessi dall’azione antropica. La sua musica indaga le 
qualità del tempo e si muove in un arco espressivo che dal 
microscopico giunge al vasto, dalla dimensione intima 
all’orizzonte sconfinato, esplorando la tensione feconda tra 
prossimità e distanza. In parallelo, la ricerca espressiva di 
Nilsson, in linea con molte pratiche contemporanee, spinge i 
limiti fisici degli strumenti e degli interpreti, ribadendo così il 
ruolo centrale dell’esecutore nell’atto creativo: il corpo del 
musicista è esso stesso laboratorio di sperimentazione sonora. 

La sua opera invita l’ascoltatore a rinnovare lo sguardo e 
l’udito, rendendo l’esperienza artistica un atto di 



responsabilità culturale e un momento di presa di coscienza 
critica. In questa prospettiva, Nilsson eredita la figura 
dell’artista politicamente e socialmente impegnato del 
secondo Novecento, capace di fare dell’arte uno strumento di 
riflessione, di sensibilizzazione e di resistenza culturale, 
stimolando nel pubblico una maggiore consapevolezza 
riguardo i delicati equilibri del nostro ecosistema.  

Il programma propone una rilettura contemporanea del 
concetto di mimesis, l’idea secondo cui l’arte trae ispirazione 
dalla natura e, per questo, dovrebbe “imitarla”. Nelle opere di 
Ivo Nilsson, questa concezione si arricchisce di una sfumatura 
innovativa: il mimicry, o mimetismo biologico. Come in 
natura, dove specie diverse si adattano reciprocamente per 
coesistere o sopravvivere, anche nella sua musica gli elementi 
che la compongono interagiscono in maniera dinamica. Gli 
strumenti acustici, l’elettronica e i richiami degli animali 
dialogano tra loro, rispondendosi, imitandosi e 
trasformandosi a vicenda.  

Dunque, la nozione di deriva si declina come esperimento 
acustico e simbolico: la composizione diventa un campo di 
scambio sonoro e metaforico, un luogo in cui diverse forme di 
esistenza — umana e animale, mediate dalla tecnologia — si 
incontrano, coesistono e si influenzano reciprocamente, 
aprendo a un’esperienza musicale che trascende il semplice 
ascolto per stimolare riflessioni profonde sul rapporto tra 
specie e ambienti. 

Per comprendere la portata innovativa di Nilsson, è utile 
inserire la sua ricerca nel quadro storico delle riflessioni sul 
primigenio paradigma tra arte e natura, il quale trova eco nel 
rapporto che la musica instaura con la natura sin dai suoi 



albori e che si colora di nuovi significati soprattutto nel corso 
del Novecento.  

Nel corso dei secoli infatti, filosofi come Platone, Kant, Hegel, 
Schopenhauer e Adorno si sono interrogati sul significato di 
un’arte “naturale”, intesa come autentica espressione della 
natura stessa. Per questo motivo, all’arte è stata spesso 
chiesto di essere mimesi, ovvero di imitare la natura; in campo 
musicale questa relazione si rivela molto più complessa. La 
musica, infatti, riproduce la realtà in modo meno immediato 
rispetto a pittura o letteratura, motivo per cui la musica vocale 
ha storicamente dominato la musica colta, per la presenza del 
testo che aiuta a veicolare concetti ed emozioni. 

Durante il Rinascimento e il Barocco, si svilupparono 
associazioni tra stati d’animo, fenomeni naturali e tecniche 
musicali: si pensi al risveglio dell’amore legato alla primavera 
o alla nascita della teoria degli affetti, secondo cui certi 
procedimenti musicali imitano o suscitano specifiche 
emozioni. Ancora oggi, molti ascoltatori occidentali associano 
inconsciamente il modo maggiore alla gioia o al coraggio, il 
minore alla malinconia, il registro acuto alla luce e 
all’elevazione spirituale, quello grave alle ombre e agli aspetti 
più cupi dell’animo umano. 

Fino al Romanticismo, e anche oltre, si osserva però una 
chiara tendenza a ridurre il concetto di natura — che è molto 
ampio e complesso — alle sue manifestazioni più pittoresche 
e rassicuranti, come testimoniano certe opere che vanno dal 
Canto degli uccelli di Janequin al Mormorio della foresta nel 
Sigfrido di Wagner, passando per il Coucou di Daquin, le 
Quattro stagioni di Vivaldi, la celebre Pastorale di Beethoven, 
l’ouverture La grotta di Fingal di Mendelssohn e la Scena nei 
campi della Sinfonia fantastica di Berlioz. 



Tuttavia, come sottolineava Lalo nel 1946, «l’arte degna di 
questo nome è tutt’altra cosa rispetto alla natura, anche 
quando la imita: il vero musicista non copia mai senza 
ricostruire secondo la propria tecnica». La musica non copia 
semplicemente la natura, ma la trasfigura sublimandola 
poeticamente; di riflesso, questo spinge diversi compositori 
ad ampliare il proprio linguaggio sonoro e, talvolta, a 
distaccarsi da una visione prevalentemente concettuale del 
suono. 

Occorre precisare che, nella tradizione occidentale, il suono 
acquisisce significato e bellezza solo quando diventa parte di 
una struttura più ampia che ne orienta il ruolo e la funzione, 
generando - soprattutto in Occidente - una distinzione netta 
tra suono musicale, dotato di altezza determinata, e rumore, 
ad altezza indeterminata.  

Nel XX secolo, questa distinzione viene messa in discussione 
sotto molteplici fronti, con l’introduzione di nuovi strumenti e 
tecniche capaci di evocare il reale in modi prima impensabili. 
Almeno fino ai primi anni del Novecento, i compositori 
ritraevano la natura e i suoi fenomeni sempre secondo un 
ideale di bellezza; il fitto contrappunto della Sacre du 
printemps di Stravinsky stravolge questo punto di vista, 
evocando piuttosto, come notava Messiaen, una «cacofonia 
animale». Nell’epoca segnata dalle scoperte sull’inconscio di 
Freud, anche l’espressionismo della Seconda Scuola di Vienna 
fa propri gli aspetti più morbosi e allucinati della natura.   

Nel secondo dopoguerra, i compositori della nuova 
generazione si confrontano dapprima con la dodecafonia di 
Schönberg e, successivamente, con l’eredità di Webern. In 
quest’ultimo, l’estetica pointilliste traduce l’esigenza di 
controllo formale in un linguaggio musicale depurato da 



qualsiasi intento descrittivo, proiettandolo verso 
un’astrazione sonora intrisa di una dimensione 
contemplativa, riflesso di un’idea di natura rarefatta e mistica. 
In questo contesto, il silenzio assume piena legittimazione 
come elemento costitutivo del tessuto musicale. 

Come reazione a questo atteggiamento nei confronti del 
mondo reale, Olivier Messiaen elabora una poetica 
compositiva in cui confluisce un’ampia gamma di riferimenti 
extramusicali di natura teologica, poetica, pittorica e, 
soprattutto, ornitologica. Gli uccelli occupano un ruolo 
centrale nella sua produzione: i loro canti, trascritti 
fedelmente dall’ascolto diretto, diventano per lui terreno di 
approfondimento sia per la complessità delle strutture 
ritmiche, sia per la varietà timbrica, distinta tra specie diverse 
quasi in parallelo a quanto avviene tra differenti strumenti 
musicali. In un primo momento idealizzati, tali canti vengono 
poi accompagnati, nelle partiture, dall’indicazione della 
specie ornitologica e da annotazioni onomatopeiche, 
finalizzate a guidare l’esecutore verso la scelta timbrica e 
interpretativa più idonea.  

Pur rimanendo fedele a un carattere nettamente 
antropomorfico della propria interpretazione della natura, la 
complessità e la ricchezza dell’opera di Messiaen hanno 
esercitato un’influenza profonda su molti compositori, in 
particolare sulla generazione dei suoi allievi; tale eredità si è 
poi articolata in traiettorie differenti. François-Bernard Mâche, 
ad esempio, in Sopiana, impiega strumenti tradizionali come 
il flauto e il pianoforte per riprodurre il canto degli uccelli, con 
l’intento di «confondere il tracciato dei confini tra natura e 
cultura» e di «rendere manifesta la musica insita nei suoni 
naturali». Karlheinz Stockhausen, in Sternklang, concepito 
per essere eseguito all’aperto in una notte stellata, elabora il 



materiale musicale derivandolo dallo studio delle 
costellazioni.  

In contrapposizione al rigore strutturalista e all’astrazione di 
un altro celebre allievo di Messiaan, Pierre Boulez, che il 
maestro criticava per la carenza di una risonanza immediata 
con le “voci” della natura, si colloca la poetica di Iannis Xenakis, 
che fece  invece proprio della natura un principio generatore 
della forma musicale: «una forza d’attrazione che si esercita 
sia mediante la minuzia del suo ordine, sia con la 
magnificenza del suo caos». Nei suoi lavori, i processi di 
accumulazione e rarefazione sonora sono modellati 
attraverso calcoli statistici e analisi dei fenomeni acustici, 
trovando espressione emblematica in opere come Metastasis 
e Pithoprakta. 

Queste nuove visioni si intrecciano con una vera e propria 
cesura epocale, una svolta che ridefinisce profondamente il 
paradigma mimetico del Novecento. L’avvento delle 
tecnologie di registrazione e manipolazione sonora inaugura 
una nuova era in cui il mondo reale — sia naturale che 
industriale — diventa accessibile come fonte di suoni da 
catturare, riprodurre e trasformare. I compositori, grazie ai 
nuovi strumenti, si trovano a disporre di un vocabolario 
timbrico e linguistico senza precedenti, che spalanca 
possibilità inedite per esplorare e ridefinire i parametri 
musicali e le sonorità. Pierre Schaeffer si afferma come 
pioniere della musica concreta, proponendo una concezione 
rivoluzionaria: ogni suono, indipendentemente dalla sua 
origine — compresi quelli prodotti dall’industria — può essere 
oggetto sonoro e costituire materia prima per la creazione 
artistica, influenzando profondamente tutta la musica 
successiva.  



Tale contesto diventa il terreno per lo sviluppo di un crescente 
interesse verso gli effetti acustici generati dai rumori urbani e 
dalle nuove tecnologie umane. Il canadese R. Murray Schafer 
si distingue come uno dei principali teorici di questo 
fenomeno, cui dedica numerosi studi a partire dalla fine degli 
anni Sessanta. Nel suo testo fondamentale The Tuning of the 
World (1977), Schafer evidenzia la necessità di preservare 
l’equilibrio sonoro degli ambienti abitati, con particolare 
attenzione ai contesti urbani e industriali, dove 
l’inquinamento acustico rischia di compromettere non solo la 
qualità della percezione uditiva, ma anche il benessere 
psicofisico complessivo degli individui. Nel 1971 fonda il World 
Soundscape Project, un’iniziativa volta all’analisi sistematica 
delle relazioni tra l’uomo e il proprio ambiente sonoro. 

Sviluppatasi su scala mondiale una coscienza volta a 
proteggere l'ambiente in tutte le sue forme, il lavoro di Murray 
Schafer ha rappresentato un punto di partenza fondamentale 
per una riflessione più ampia sul rapporto tra suono, musica e 
ambiente. Proseguendo su questo percorso, la musicologa 
Anna Maria Harley ha recentemente delineato le fondamenta 
teoriche di un nuovo ambito di studi, l’ecomusicologia (Music 
Ecology). Questa disciplina si occupa dell’analisi delle relazioni 
tra la musica e le molteplici dimensioni del suo contesto 
ambientale, incluse quelle di natura culturale. 
L’ecomusicologia amplia il tradizionale concetto di mimesi, 
superando l’idea di mera imitazione e proponendo un 
principio di reciprocità tra paesaggio sonoro e linguaggi 
musicali. Essa considera la musica non solo come forma 
espressiva, ma anche come mezzo per confrontarsi con le 
sfide ecologiche contemporanee — dalla crisi climatica alla 
perdita di biodiversità e alle trasformazioni degli ecosistemi — 
invitando a una riflessione sul ruolo etico e culturale dell’arte 
all’interno di tematiche ambientali. 



Questa nuova prospettiva estetica si fonda su un costante 
processo di negoziazione tra natura e cultura, realtà e 
percezione, suoni della natura e creazione musicale. La 
musica si configura così come uno spazio simbolico di 
mediazione, in cui i suoni del mondo naturale vengono 
simultaneamente rappresentati e rielaborati, offrendo 
all’ascoltatore una consapevolezza ampliata e critica del 
paesaggio sonoro circostante.  

Alla luce di ciò, le opere di Ivo Nilsson incarnano una 
declinazione contemporanea e radicale del concetto di 
mimesi, interpretata alla luce delle teorie ecomusicologiche. 
La sua pratica artistica si sviluppa attraverso un processo di 
interazione bidirezionale, che attribuisce all’“altro” — che sia 
un essere animale o un ambiente acustico — un ruolo attivo e 
protagonista. Il compositore, insieme agli interpreti, si 
immerge nell’alterità del linguaggio sonoro, permettendo a 
questo linguaggio di influenzare e trasformare il proprio, 
generando un intreccio dinamico di confronto e mutua 
metamorfosi. La mimicry, dunque, permette di cogliere 
appieno la profondità di tale prospettiva: se la mimesi 
rimanda all’idea di imitazione o rappresentazione estetica 
della natura, la mimicry implica un’interazione adattativa, un 
“travestimento” funzionale che permette a specie diverse di 
influenzarsi reciprocamente e coesistere in equilibrio.  

Nel 2016, Nilsson ha visitato il Parco Nazionale di Cat Tien, in 
Vietnam, noto per i suoi gibboni canori. Qui, presso un centro 
di recupero dedicato alla riabilitazione di animali maltrattati, 
il compositore ha registrato all’alba i canti di questi primati, i 
quali comunicano attraverso melodie uniche che 
mantengono coeso il gruppo familiare anche a distanza. In 
Endangered Species Trust, Nilsson invita i musicisti a 
inserirsi attivamente in questo “clan” animale, rispondendo ai 



gibboni con sequenze musicali affini. Il risultato è un dialogo 
che trascende la semplice riproduzione mimetica per 
configurarsi come un vero e proprio linguaggio condiviso, una 
“mimesi relazionale” in cui l’imitazione si fa ponte 
comunicativo tra specie differenti. 

Allo stesso modo, in REVIR-RIVAL, l’atto imitativo diventa 
esercizio di riconoscimento e coabitazione. I musicisti 
possono esplorare liberamente i propri confini sonori, 
ispirandosi al comportamento dei “Big Five” carnivori 
scandinavi — Orso, Aquila, Lince, Lupo e Gatto selvatico, 
specie oggi minacciate dall’eccessiva pressione venatoria 
imposta dalle autorità scandinave — che difendono il loro 
territorio con ululati, abbai, miagolii e ruggiti. La dialettica che 
si instaura tra i suoni registrati di ciascun predatore e i 
musicisti crea una “zona acustica” di conflitto simbolico ma 
pacifico, riflettendo metaforicamente la possibilità di una 
convivenza armoniosa nonostante l’invasione umana degli 
habitat naturali. 

Così, Nilsson reinterpreta la musica come strumento etico e 
politico, capace di aprire nuovi orizzonti di consapevolezza 
ambientale e responsabilità collettiva. L’integrazione di 
mimesi e mimicry nelle sue opere offre un’esperienza sonora 
in cui la natura non è più un mero referente mimetico, ma un 
agente attivo del processo creativo. Attraverso la sinergia tra 
musica, arti visive, etica e tecnologie, il concerto si presenta 
come un’occasione per superare la distinzione tra 
riproduzione e interpretazione: lo spazio sonoro è ora spazio 
condiviso di incontro culturale tra specie differenti, un 
dispositivo critico che sfida l’antropocentrismo responsabile 
di molte delle crisi ecologiche contemporanee.  
 



BIOGRAFIE 

Ivo Nilsson (1966) è un compositore svedese che ha debuttato 
con un Ottetto eseguito dall'Ensemble l’Itinéraire alla Radio 
France nel 1989. Da allora, la sua musica è stata eseguita in 
numerosi festival internazionali, tra cui la Biennale di Venezia, 
Chiffren, EMUfest, Festival Enescu, Huddersfield 
Contemporary Music Festival, Ilhom, Musica, New York City 
Electroacoustic Music Festival, Roaring Hoofs, 2 Days and 2 
Nights, Sonorities, Spazio Musica, Spectra, Time of Music, 
Ultima, Warsaw Autumn e gli ISCM World Music Days a Hong 
Kong e Zagabria. Ivo è inoltre noto e apprezzato per il suo 
lavoro interdisciplinare e sperimentale. Recentemente ha 
composto la musica per un adattamento in forma di scenic 
earplay del testo Red Doc di Anne Carson, andato in scena in 
prima assoluta presso l’Accelerator di Stoccolma nel febbraio 
2023. Le sue composizioni sono spesso ispirate a testi letterari, 
tra cui quelli di Italo Calvino e Nelly Sachs, e riflettono un 
interesse profondo per le qualità temporali del suono, 
esplorando il passaggio dal microscopico all’immenso, 
giocando con le tensioni tra l’intimità dell’istante e la distanza. 
È stato direttore artistico del festival Stockholm New Music 
nel 2003 e nel 2005, ed è attualmente uno dei direttori artistici 
di Kontinent Dalsland, un nuovo festival internazionale di 
musica contemporanea che si tiene a Dalsland, in Svezia. È 
presidente del KammarensebleN ed è stato eletto membro 
dell’Accademia Reale Svedese di Musica nel 2017. Molto 
richiesto anche in ambito accademico, è un docente 
apprezzato e tiene regolarmente masterclass in tutto il 
mondo. È membro della Società Svedese dei Compositori dal 
1992. 

Gareth Davis è un artista, compositore e musicista che vive 
ad Amsterdam. Suona il clarinetto (i vari tagli della famiglia 



del clarinetto, in particolare il clarinetto basso), strumento 
acquistato quasi per caso durante una passeggiata tra le 
vetrine di Covent Garden, a Londra, circa dieci anni prima 
della fine del secolo scorso. La fortuita presenza di un 
meraviglioso (e, cosa altrettanto importante, piuttosto 
economico) negozio di dischi usati a meno di dieci metri dalla 
fermata dell’autobus necessaria per sette anni di scuola, unita 
al quotidiano lavoro di consegna dei giornali, ha contribuito a 
formare un gusto musicale eclettico, polveroso e difficilmente 
classificabile. Il risultato è un’attività artistica che abbraccia 
generi e linguaggi differenti, spaziando tra arte sonora, 
musica classica contemporanea, musica orchestrale, rock, 
improvvisazione libera, noise ed elettronica. Ha collaborato 
alla prima esecuzione di opere di importanti compositori 
contemporanei, tra cui Bernhard Lang, Peter Ablinger, Toshio 
Hosokawa e Jonathan Harvey. Tra le sue numerose esperienze 
formative figura anche lo studio presso l’Accademia Musicale 
Chigiana di Siena, tappa significativa nel suo percorso di 
approfondimento e ricerca musicale. Come solista, si è esibito 
con prestigiose orchestre tra cui la SWR Symphonieorchester, 
la Filarmonica di Varsavia e l’Orquesta de la Comunidad de 
Madrid, e ha collaborato con ensemble e artisti come il JACK 
Quartet, l’Arditti Quartet, i Neue Vocalsolisten Stuttgart, gli 
improvvisatori Elliott Sharp e Frances-Marie Uitti, e artisti 
elettronici come Robin Rimbaud (Scanner) e Merzbow. 
Parallelamente, ha partecipato alla realizzazione di progetti 
multimediali e interdisciplinari con artisti visivi e registi del 
calibro di Christian Marclay e Peter Greenaway. La sua musica 
e le sue performance, spesso fuori da ogni definizione di 
genere, riflettono un approccio sonoro radicale e personale, 
sempre guidato dalla curiosità, dalla sperimentazione e dal 
desiderio di esplorare le tensioni tra l’intimità dell’ascolto e 
l’immensità dell’esperienza sonora. 



Giuseppe Ettorre è primo contrabbasso dell’Orchestra e della 
Filarmonica della Scala, di cui fa parte dal 1987. Ha studiato al 
Liceo Musicale di Forlì con Leonello Godoli, perfezionandosi in 
seguito a Cremona (Accademia Stauffer) e Siena (Accademia 
Chigiana) sotto la guida di Franco Petracchi. Nel 1989 è stato 
premiato al Concorso “Bottesini” di Parma e nel 1991 ha vinto 
il Concorso Internazionale dell’ARD di Monaco. Tra le varie 
registrazioni, si segnala in particolare il CD Sextet che 
comprende sedici brani di sua composizione con influenze 
dal Jazz alla New age. In tale contesto ha suonato in quintetto 
con Bobby McFerrin e in trio con Stefano Bollani in un 
concerto con la Filarmonica della Scala e Riccardo Chailly. In 
ambito cameristico ha collaborato fra l’altro con il Sestetto dei 
Berliner Philharmoniker, il Quartetto Borodin, il Quartetto 
della Scala e il Trio di Parma. 
In duo col pianista Pierluigi Di Tella, già compagno di studi ai 
tempi del Liceo Musicale di Forlì, da molti anni propone recital 
con programmi tratti dal grande repertorio per contrabbasso, 
ampliato con trascrizioni da opere per altri strumenti, e con 
particolare attenzione verso la musica contemporanea, con 
l’esecuzione di brani, fra gli altri, di Sciarrino, Berio, 
Stockhausen. 
La conoscenza e l’amicizia con il grande contrabbassista 
Thomas Martin (primo contrabbasso storico della London 
Symphony Orchestra e raffinato solista) lo hanno portato ad 
approfondire con approccio filologico la tecnica strumentale 
e l’opera di Bottesini, di cui ha eseguito in pubblico la maggior 
parte delle composizioni, divenendo così ad oggi uno dei più 
richiesti interpreti di quest’autore. 
Fra le varie Orchestre con cui si è esibito come solista, figurano 
la Filarmonica della Scala, l’Orchestra dell’Arena di Verona, 
l’Orchestra dei Bayerischen Rundfunks, e l’Orchestra OSPA di 
Porto Alegre.  



E’ docente a Milano presso l’Accademia della Scala e la Scuola 
Musicale e tiene masterclasses in Italia e nel mondo. 
Dal 2016 è docente presso i Corsi di perfezionamento 
dell’Accademia Chigiana di Siena. 
Nel settembre 2017 è stato inoltre nominato “Visiting 
International Teacher” al Conservatorio di Birmingham. 
Suona su un contrabbasso di Custode Marcucci (Sant’Agata 
sul Santerno, 1891 ca). 

Berardo Di Mattia è un percussionista versatile attivo in 
ambito orchestrale, contemporaneo e rock/pop. Si è laureato 
con il massimo dei voti e la lode in Strumenti a Percussione 
presso il Conservatorio “Santa Cecilia” di Roma, e ha 
perfezionato la sua formazione presso l’Accademia Musicale 
Chigiana di Siena, dove ha ottenuto il Diploma di Merito nel 
2018, 2020 e 2021. Nel 2020 ha ricevuto anche la Borsa di 
Studio e il Premio Rotary come membro del Chigiana 
Percussion Ensemble. È presidente e batterista della CRPB, e 
fa parte di numerosi ensemble tra cui il Chigiana Percussion 
Ensemble, il Santa Cecilia Percussion Ensemble, l’Ensemble di 
Fiati e Percussioni del Conservatorio “Santa Cecilia” di Roma e 
la rock band Lady Reaper. Svolge inoltre un’intensa attività 
didattica come insegnante di batteria e percussioni, sia in 
ambito privato sia presso la CRPB e la Stemma Music 
Academy. Come musicista, lavora stabilmente in ambito 
sinfonico, orchestrale e contemporaneo, ricoprendo i ruoli di 
percussionista, timpanista e batterista. Dal 2022 è media 
manager e direttore tecnico dell’ensemble Ars Ludi, 
formazione vincitrice del Leone d’Argento alla Biennale di 
Venezia. 
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