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Sorpresa e riconoscimento 
di Elisabetta Braga 

Ascoltare musica contemporanea, specie quando la materia 
acustica incontra le possibilità dell’elettronica, può 
trasformarsi in un’esperienza di “deriva”: un lasciarsi 
trasportare, perdere l’orientamento consueto per aprirsi a 
nuove percezioni. In questo scivolare costante, anche il suono 
non è mai fermo: si plasma, si rinnova, cambia volto mentre lo 
si attraversa.  Temi, timbri, strutture emergono come 
presenze mobili, continuamente in metamorfosi, riflettendosi 
e rifrangendosi tra memoria e mutazione percettiva, fonti 
vitali dell’intera composizione. È proprio questo spirito di 
esplorazione e trasformazione a guidare il concerto di questa 
sera: la “deriva” diventa così un dispositivo creativo che invita 
l’ascoltatore a perdersi per ritrovarsi, a immergersi in orizzonti 
sonori che si moltiplicano e si intrecciano in modi del tutto 
imprevedibili. 



Composto nel 1992 su commissione del Concorso 
Internazionale Yehudi Menuhin di Parigi e dedicato all’amico 
Alfred Schlee, Anthèmes segna un momento di svolta nella 
riflessione di Pierre Boulez (1925-2016) sul concetto di tema, a 
lungo messo in discussione nella sua produzione. Come 
spesso accade nel suo percorso creativo, il brano ha 
conosciuto una seconda versione, Anthèmes 2, completata 
nel 1997 e presentata per la prima volta al Festival di 
Donaueschingen. In questa veste, che ascolteremo questa 
sera, il violino dialoga con un sofisticato sistema di elettronica 
in tempo reale, che include un suiveur de partition – un 
software che “segue” l’interprete sulla partitura, 
sincronizzando con precisione esecutore e computer. 
Quest’ultimo interviene su vari parametri del suono, come 
altezza, timbro, tempo e spazializzazione, amplificando e 
trasformando lo spettro armonico, talvolta con l’uso di delay 
che generano effetti simili a un canone. Il suono è poi diffuso 
nello spazio tramite altoparlanti disposti attorno al pubblico. 
A differenza di lavori precedenti come Répons, dove la 
spazializzazione serviva a chiarire la struttura musicale, in 
Anthèmes 2 i suoni sono percepibili da ogni punto della sala, 
indipendentemente dalla posizione degli altoparlanti; questo 
consente al compositore di esplorare in modo raffinato le 
possibilità percettive dell’ascolto. Dunque, per capire il senso 
profondo di Anthèmes, è utile partire dal titolo, un 
neologismo francese che gioca su due piani: da un lato 
richiama la parola inglese anthems (inni), evocando un 
carattere rituale e cerimoniale. Il brano è infatti articolato in 
sette sezioni, ciascuna introdotta da una nota lunga, secondo 
una forma che Boulez associa al canto delle Lamentazioni 
durante la Settimana Santa, esperienza che da bambino lo 
aveva profondamente segnato; ma si tratta di una spiritualità 
intellettuale, laica e distaccata, in linea con lo spirito lucido e 



ironico del compositore. Dall’altra parte, poi, il titolo gioca con 
l’omofonia en thèmes, alludendo al ritorno, da parte di Boulez, 
a una scrittura basata su elementi tematici: in Anthèmes, si 
ritrova il consueto procedimento di “proliferazione” tipico del 
compositore, per cui il materiale musicale deriva da 
composizioni precedenti, in questo caso da ...explosante-
fixe.... Il processo consiste nel prendere un frammento minimo 
e svilupparlo fino a renderlo quasi irriconoscibile, come in 
Dérive I (che prende le mosse da Répons e Messagesquisse) e 
in Notations (che deriva da Pli selon pli). La riflessione sul tema 
assume quindi una nuova funzione: negli anni Cinquanta, 
Boulez aveva sostenuto che le proprietà intrinseche delle 
proporzioni seriali non permettevano, di per sé, di generare 
temi; nel tempo, egli ritenne quasi utopico o ingenuo pensare 
che il solo affidamento alla serie potesse garantire la 
comprensibilità o la coerenza di un’opera. È per questo che 
amplia il concetto di tema - o, se si preferisce, anche quello di 
serie - includendo altri parametri caratterizzanti, creando una 
scrittura che consenta al pubblico di riconoscere le “figure” 
musicali, le quali conservano una precisa fisionomia, e di 
seguirne le trasformazioni nel corso del brano, in un gioco 
percettivo di sorpresa e riconoscimento, (jeu de surprise et 
reconnaissance). Parallelamente, dunque, Boulez integra nel 
suo linguaggio musicale sia le scoperte della psicoacustica – 
come la capacità della memoria uditiva di trattenere e 
confrontare materiali – sia i risultati della scienza acustica: il 
suo obiettivo è ridare significato a gesti musicali storicamente 
consolidati, rinnovandoli e riscattandoli attraverso un uso 
consapevole delle possibilità offerte dalla scrittura, dalla 
tecnologia e dalla percezione. 

La volontà di guardare a forme della tradizione sotto una 
nuova luce è la cifra stilistica dei due brani di Aldo Clementi 



(1925-2011): Passacaglia e Fantasia su roBErto FABriCiAni. 
Tradizionalmente, la passacaglia e la fantasia sono stati luoghi 
prediletti di tecniche compositive “colte”, come la variazione, 
il canone e il contrappunto. Il loro impiego è alla base di tutta 
la produzione del compositore catanese, ma ripensate alla 
luce delle moderne possibilità offerte dalla tecnologia che si 
concretizza nel concetto di polifonia illusoria, prodotta dal 
flauto solo, costruita attraverso la rapida alternanza di suoni 
appartenenti a diversi strati timbrici e dinamici che restituisce 
una materia sonora densa e ramificata. 

In Passacaglia, per flauto e nastro magnetico, composto nel 
1988, Clementi crea un labirinto sonoro in cui l’ascoltatore 
percepisce un movimento continuo e apparentemente 
contraddittorio, simile all’effetto visivo della celebre litografia 
Salita e discesa di Maurits Cornelis Escher. Il brano si basa su 
una “griglia” di scale musicali che combina movimenti 
ascendenti e discendenti. Su di essa Clementi dispone dodici 
frammenti musicali, tutti tratti da tre capolavori della 
letteratura flautistica: quattro dal primo movimento della 
Sonata in si minore BWV 1030 di Bach, quattro dal primo 
movimento del Concerto in re maggiore K 314 di Mozart, e 
quattro da Introduzione e variazioni op. 160 di Schubert (sul 
Lied Trockne Blumen dalla Schöne Müllerin). Registrati in 
tutte le tonalità, questi frammenti – di diversa lunghezza e con 
i metronomi originali – vengono montati su nastro magnetico 
e sovrapposti in una fitta texture polifonica che attraversa tutti 
i registri dello strumento: ottavino, flauto e flauto contralto. Il 
flautista dal vivo interviene alternando questi frammenti, 
separati da lunghe pause, seguendo un percorso discendente 
costruito su una scala per toni interi. Il suo ruolo è quello di far 
emergere, uno alla volta, i “tasselli” di un mosaico sonoro che 
egli stesso ha precedentemente registrato, in un dialogo che 



si muove su piani temporali diversi, quello dal vivo e quello 
della registrazione. Questa particolare struttura di rotazione e 
riflessione del materiale – ripresa anche in lavori successivi 
come Danze per due pianoforti e flauti dolci, o nello Studio 
per una Passacaglia – consente a Clementi di costruire un 
ambiente sonoro ipnotico, in cui ogni dettaglio assume rilievo 
e significato. La parte elettronica fu realizzata presso il Centro 
Tempo Reale di Firenze, fondato nel 1987 da Luciano Berio 
come luogo di ricerca avanzata per le nuove tecnologie 
musicali. 

Altro esempio emblematico del ricorso a questa forma di 
contrappunto virtuale è la Fantasia su roBErto FABbriCiAni, 
per flauto solo, composta tra il 1980 e il 1981. Il brano nasce da 
un canone a quattro voci – distribuite su due pentagrammi – 
costruito su un tema generato dal nome del celebre flautista 
cui è dedicato. La scrittura, nervosa e frammentata, si sviluppa 
come un continuo rubato, alternando durate calibrate con 
precisione e gruppi di crome e semicrome eseguiti cantabile 
legato, secondo un’espressività interna, sotterranea. Della 
Fantasia esiste anche una versione con nastro magnetico, 
che espande la polifonia fino a 24 voci e introduce sottili 
trasposizioni microtonali. Questa versione fu realizzata al 
Centro di Sonologia Computazionale di Padova da Mauro 
Graziani, su indicazioni dettagliate del compositore, e 
successivamente restaurata da Alvise Vidolin, con un lavoro 
che ne ha valorizzato la spazializzazione. In questa versione, il 
flauto dal vivo emerge «come una piccola pianta che cerca 
luce in una foresta», come descrive lo stesso Clementi. 

La poetica di Giorgio Nottoli (1945) si fonda sull’intima 
relazione tra compositore e interprete, dove l’elettronica si fa 
prolungamento dello stesso strumento, amplificandone le 



capacità espressive e creando tensioni articolate all’interno 
del tessuto sonoro. 

Il brano Cometa, dedicato al percussionista Antonio 
Caggiano e presentato per la prima volta alla Tenuta dello 
Scompiglio di Lucca nel 2014, esprime perfettamente questa 
idea di interazione tra solista ed elettronica. Un sistema di 
elaborazione in tempo reale espande le potenzialità del gong, 
generando trame sonore spesse e intrecciate che 
scompongono e moltiplicano il suono originario in un 
paesaggio acustico stratificato. Il titolo si ispira alla ciclicità e 
morfologia della cometa, riflessa nella forma in tre cicli che 
corrispondono alle fasi dell’evento sonoro: attacco, 
stazionarietà e decadimento, analoghe alla testa, corpo e 
coda del corpo celeste. 

Infine, ascolteremo i lavori della serie cameristica di Berislav 
Šipuš (1958) dedicati alla figura dell'investigatore Dick Tracy, 
personaggio dei fumetti americani nato negli anni Trenta, 
noto per il suo iconico impermeabile giallo e per le sue 
indagini al confine tra noir e fantascienza. Dal 1991 al 2018, 
Šipuš ha composto sei brani che usano la figura 
dell’investigatore come pretesto narrativo per una riflessione 
più ampia sulla memoria, sull’identità e sulla natura stessa 
della musica. Ogni episodio sviluppa una “crime story” 
immaginaria, in cui l'indagine si intreccia a riferimenti 
autobiografici, suggestioni visive e influenze musicali, in 
particolare jazzistiche. Il primo episodio, Dick Tracy and the 
Mystery of Pretty Piet (1991), per clarinetto basso, tam-tam e 
steel chimes, prende spunto dall’arte di Piet Mondrian, 
evocata attraverso strutture ritmiche complesse e 
improvvisazioni in stile jazz. Segue Dick Tracy and the Very 
Short and Very Strange Story of Glaxo Blue (1997), per due 



pianoforti, ispirato ai lunghi viaggi notturni del compositore 
tra Milano e Zagabria, segnati da un’insegna luminosa blu — 
“Glaxo” — diventata simbolo poetico e temporale. Su 
commissione di Roberto Fabbriciani, nasce Dick Tracy and 
the Story of the Sad Young Men nel 2005, per flauto solo, un 
brano dal tono intimo che si ispira a una ballata jazz della 
cantante norvegese Radka Toneff. Nel 2007 Šipuš compone 
poi Dick Tracy and the Mystery of Garden of Love, 
inizialmente per quartetto con contrabbasso, poi rielaborato 
nel 2017 per flauto, clarinetto, violoncello e vibrafono. La prima 
esecuzione avviene nel giardino della famiglia Očić a 
Zagabria, nel contesto della storica tradizione dell’Hausmusik 
austro-tedesca. La serie si conclude (forse) nel 2018 con Dick 
Tracy and the Most Peculiar Case of All: Falling in Love, per 
l’Ensemble Recherche. 

L’intera serie rappresenta in nuce la poetica di Šipuš: più che 
semplici racconti musicali, questi episodi sono percorsi di 
ricerca — sulla musica, sull’identità e sul rapporto tra gesto 
compositivo e interpretazione. In ogni “caso”, il mistero non è 
mai del tutto risolto: è il suono stesso a condurre l’ascoltatore 
in una zona ambigua e riflessiva, dove cercare — nelle parole 
del compositore stesso — «la musica, e in fondo, anche noi 
stessi». 

 

 

 

 

 



BIOGRAFIE 

Dopo aver studiato violino e composizione a San Pietroburgo, 
Ilya Gringolts frequenta la Juilliard School of Music, dove 
studia con Itzhak Perlman. È il vincitore più giovane del 
Concorso ‘Premio Paganini’ (1998). 
Si dedica sia al grande repertorio orchestrale, sia ad opere 
contemporanee e poco frequentate, tenendo le prime 
esecuzioni assolute di opere di P. M. Davies, A. R. Thomas, C. 
Bertrand e M. Jarrell, e B. Lang. È inoltre molto interessato alla 
prassi esecutiva storicamente informata e collabora per 
questo con rinomati ensemble quali la Finnish Baroque 
Orchestra, Arcangelo e Oxford Philharmonia. 
Nella primavera del 2020, Ilya Gringolts è stato nominato artist 
in residence al Musiktage di Badenweiler accanto agli ospiti 
Meta4 e Kristian Bezuidenhout, oltre al Quartetto Gringolts, di 
cui è primo violino dalla fondazione nel 2008. 
Esegue numerose registrazioni per Deutsche Grammophon, 
BIS, Hyperion e Onyx. 
Oltre alla carica di professore di violino per l’Accademia delle 
Arti di Zurigo, è anche Violin International Fellow della Royal 
Scottish Academy of Music and Drama di Glasgow. 

Roberto Fabbriciani, nato ad Arezzo, è stato allievo e 
assistente di Severino Gazzelloni all’Accademia Musicale 
Chigiana. Nel corso degli anni ha stretto collaborazioni con i 
principali compositori del nostro tempo sia in Italia che 
all’estero e molti di loro hanno composto nuove opere a lui 
dedicate. Con Luigi Nono in particolare ha lavorato a lungo, 
presso lo studio sperimentale della SWF a Friburgo, aprendo 
e percorrendo vie musicali nuove e inusitate, ampliando le 
possibilità timbriche dello strumento. È stato solista in 
concerti diretti da maestri di fama internazionale ed è stato 
ospite in orchestre italiane ed europee tra le più rinomate. Ha 



tenuto concerti presso prestigiosi teatri e istituzioni musicali 
a Londra, Tokyo, Mosca, New York e Buenos Aires. È stato 
docente di flauto presso il Conservatorio “L. Cherubini” di 
Firenze e del corso di alto perfezionamento presso l’Università 
Mozarteum di Salisburgo. È inoltre compositore e autore di 
libri di testo editi da Ricordi e Suvini Zerboni. Tra le sue recenti 
composizioni: Glacier in Extinction; Alchemies; Cantus; Suoni 
per Gigi; Zeus joueur de flûtes; Figaro il Barbiere (liberamente 
da Rossini); Grande, grande amore (Oratorio); Alluvione; 
Conversazione su Tiresia (testo di A. Camilleri); Per lo gran mar 
de l’essere (Visioni di Dante); Vajont. Elegia alla Montagna. 

Formatosi come percussionista al Conservatorio dell’Aquila e 
come compositore al Conservatorio di Santa Cecilia di Roma, 
nel 1987 Antonio Caggiano dà vita con Gianluca Ruggeri 
all’Ensemble Ars Ludi con cui partecipa a importanti festival e 
rassegne nazionali e internazionali, intrecciando rapporti di 
collaborazione con alcuni fra i maggiori compositori 
contemporanei quali S. Reich, G. Battistelli, A. Part, G. Bryars. 
Nel 2022 l’Ensemble vince il Leone D’argento alla Biennale 
Musica di Venezia.Attivo come timpanista e percussionista 
nelle maggiori istituzioni lirico-sinfoniche italiane ha 
collaborato con importanti direttori quali L. Bernstein, G. 
Sinopoli, L. Maazel, D. Gatti, W. Sawallisch, M.W. Chung. Ha 
lavorato con diverse generazioni di compositori internazionali 
contribuendo attivamente alla creazione di un nuovo 
repertorio per percussioni. Collabora in qualità di solista con 
prestigiosi Ensemble ed è docente di strumenti a percussione 
presso il Conservatorio di Santa Cecilia di Roma. Scrive 
musiche per il teatro, la danza e collabora spesso con visual 
artists. Ha tenuto corsi al Cantiere Internazionale d’arte di 
Montepulciano, alla Sibelius Academy di Helsinki e seminari e 
stages in varie parti del mondo. È il primo docente di 



strumenti a percussione presso l’Accademia Chigiana dal 
2015. 

Chigiana Percussion Ensemble nasce nel 2015 nel contesto 
del corso di perfezionamento di Percussioni, tenuto da 
Antonio Caggiano presso l'Accademia Chigiana, con l'intento 
di favorire la crescita professionale e artistica dei giovani 
percussionisti partecipanti. Formato dai migliori allievi del 
corso, debutta nel 2015 con l’esecuzione della versione 
integrale di Drumming di Steve Reich. L’opera è stata 
presentata il 4 agosto 2015 a Siena all’interno del Chigiana 
International Festival and Summer Academy, al Festival di 
Ravello e al Museo MAXXI di Roma e l’11 giugno 2019 nel 
contesto del progetto Le 100 percussioni organizzato in 
collaborazione con Ravenna Festival. Da allora ogni anno 
l’attività dell’ensemble si è arricchito di nuovo repertorio, 
inedite collaborazioni e occasioni concertistiche tra cui nel 
2016 Le noir de l’Étoile di G. Grisey con Tempo Reale, nel 2018 
Kathinkas Gesang di K. Stockhausen – Sound and action 
painting con P. Gallois, A. Vidolin, N. Bernardini e T. Osara, il 
concerto “20th/21st Century percussion” con Kreuzspiel, 
Refrain e Vibra musica di K. Stockhausen, Ostinato di I. 
Xenakis e Okho di G. Battistelli, i numerosi concerti realizzati 
in collaborazione con Siena Jazz University, ORT-Orchestra 
della Toscana, Orchestra Senzaspine di Bologna, 
ContempoartEnsemble e Chigiana Keybord Ensemble.  

Alvise Vidolin, regista del suono, musicista informatico e 
interprete Live Electronics, ha collaborato con i principali 
compositori contemporanei in Italia e all’estero per esecuzioni 
in teatri e festival internazionali. Collabora dal 1974 con il 
Centro di Sonologia Computazionale (CSC) dell’Università di 
Padova dove svolge attività didattica e di ricerca nel campo 
del Sound and Music Computing, studiando le potenzialità 



compositive ed esecutive offerte dai mezzi informatici e dai 
sistemi multimodali. Dal 1976 al 2009 è stato titolare della 
cattedra di Musica Elettronica presso il Conservatorio “B. 
Marcello” di Venezia, docente di Musica Elettronica 
all’Accademia Internazionale della Musica – Fondazione 
Milano dal 1993 al 2013 e del corso di Esecuzione e 
Interpretazione della Musica Elettroacustica presso il 
Conservatorio “C. Pollini” di Padova – Laboratorio SaMPL dal 
2009 al 2019. È inoltre membro del comitato scientifico 
dell’Archivio Luigi Nono e socio corrispondente dell’Istituto 
Veneto di Scienze Lettere e Arti. È docente presso la Chigiana 
Summer Academy nel 2016 e successivamente dal 2018. 

Nicola Bernardini ha studiato composizione con Thomas 
McGah e John Bavicchi al Berklee College of Music di Boston, 
dove si è diplomato nel 1981. In qualità di esecutore e 
collaboratore tecnico ha lavorato con i più influenti 
compositori e musicisti della musica contemporanea attivi in 
Italia e all’estero. Ha insegnato al Conservatorio “Cesare 
Pollini” di Padova per oltre 22 anni e dal 2013 è docente di 
Composizione Musicale Elettroacustica della Scuola di Musica 
Elettronica del Conservatorio Santa Cecilia di Roma. Collabora 
con Dipartimento di Informatica e Scienze delle 
Telecomunicazioni dell’Università di Genova e con il Centro di 
Sonologia Computazionale del Dipartimento d’Ingegneria 
dell’Informazione dell’Università di Padova. Quest’ultimo e il 
Conservatorio della stessa città hanno creato SaMPL (Sound 
and Music Processing Lab) – il primo living-lab del mondo 
interamente dedicato alla musica e ai musicisti. Dal 2018 tiene 
il seminario estivo Live electronics. Sound and music 
computing assieme ad Alvise Vidolin. 

Julian Scordato ha studiato Composizione e Musica 
elettronic al Conservatorio “B. Marcello” di Venezia e Sound art 



presso l’Università di Barcellona. Cofondatore di Arazzi Laptop 
Ensemble, coordinatore di SaMPL - Sound and Music 
Processing Lab, è docente di Composizione musicale 
elettroacustica presso il Conservatorio “C. Pollini” di Padova. In 
qualità di musicologo ha scritto articoli e presentato risultati 
legati a sistemi interattivi per la performance e la notazione 
grafica in conferenze e masterclass. Sue opere 
elettroacustiche e audiovisive hanno ottenuto riconoscimenti 
in concorsi internazionali e sono state presentate in festival e 
istituzioni tra cui La Biennale di Venezia, Institute of 
Contemporary Arts (Londra), Centre de Cultura 
Contemporània de Barcelona, Gaudeamus Music Week 
(Utrecht), Centre for Contemporary Arts (Glasgow), Seoul 
International Computer Music Festival, Kochi-Muziris 
Biennale, Center for Computer Research in Music and 
Acoustics (Stanford), Athens Digital Arts Festival, ZKM Center 
for Art and Media (Karlsruhe) e New York City Electroacoustic 
Music Festival. Sue partiture sono edite da Ars Publica e 
Taukay Edizioni Musicali 
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