
TODAY
23 AGOSTO, MERCOLEDÌ

CHIESA DI S. AGOSTINO, ORE 21.15








BEYOND THE LINE







CHIGIANA KEYBOARD ENSEMBLE 
Roberto Arosio, Monaldo Braconi, 

Luigi Pecchia, Stefania Redaelli 



CHIGIANA PERCUSSION ENSEMBLE 
Alessio Cavaliere, Domiziana Del Mastro, Berardo Di Mattia,

Carol Di Vito, Davide Fabrizio, Davide Soro




















Filippo Del Corno
Milano 1970 




Miss the point (1994 rev. 2022)
Impromptu per pianoforte a quattro mani






Luciano Berio
Imperia 1925 - Roma 2003




Linea (1973)
per due pianoforti, vibrafono e marimba






Mauricio Kagel 
Buenos Eires 1931 - Colonia 2008




À deux mains (1996)





Mauricio Kagel 



Auftakte – achthändig (2003)
per due pianoforti e due percussionisti

 



Steve Reich 
New York 1936




Quartet (2013)
fast - slow - fast

per due pianoforti e due vibrafoni








BEYOND THE LINE

Miss the point, composto grazie al gentile invito di
Francesco e Paolo Pollice nel 1994, poi rivisto e parzialmente
mutato nel 2022, è dedicato alla memoria di John Cage. 
I due pianisti rileggono una melodia, una semplice
successione di suoni, ripresa da un pezzo di John Cage il cui
titolo è Dream. Ma come quando la voce umana legge e
abita le parole di un racconto, così i pianisti mutano di
continuo le prospettive musicali ed espressive di questa
melodia; spesso divagano, aggiungono, anticipano,
ritardano, sottraggono, finiscono per perdere il segno, ma
poi riprendono a suonare.

Filippo Del Corno

L’idea di fondo o il tema di Linea è la trasformazione
costante di una melodia molto semplice in una serie di
articolazioni più complesse, differenziate e indipendenti.
Non è facile dare una definizione di melodia, dato che il
termine implica sempre altre funzioni: una melodia di J. S.
Bach - una monodia, una semplice linea - non implica solo
una struttura delle frasi ed una ritmica, ma anche una
struttura armonica. Nelle Sonate per violino solo la polifonia
è sottintesa, e percepita come tale, anche se il violinista
suona una linea sola...Se dunque oggi decido di usare una
melodia, devo introdurre in essa tutti gli elementi impliciti,
che però non sono né dati per scontati né offerti dalla storia,
ma devono essere inventati.
Linea è proprio questo - un’esposizione degli elementi
impliciti in una melodia, solo apparentemente semplice, che
viene distrutta dalle sue stesse implicazioni. A volte, però, la
melodia riappare in una forma riconoscibile, come un
oggetto ritrovato dopo una lunga assenza e osservato con
uno sguardo diverso e forse più penetrante: uno sguardo che
di quell’oggetto rivela ora la complessità. Qualche volta i 



quattro esecutori (due pianisti e due percussionisti) si
incontrano sulla stessa linea e suonano la stessa melodia, altre
volte divergono e suonano una musica apparentemente
differente, ma comunque generata dalla melodia sempre
presente.
Il problema di controllare diversi gradi di identità (includendo
quella acustica) in un gruppo di esecutori mi ha interessato
per molto tempo, e l’ho affrontato in altre composizioni:
Circles, (1960), Tempi concertati (1958-1959) Sinfonia (1968),
Concerto per due pianoforti (1972-1973), Coro (1974-1976).
Ho composto Linea nel 1973 per Felix Blaska, la sua
compagnia di danza e i suoi musicisti. La coreografia del
brano dovrebbe sviluppare una sequenza virtualmente
analoga ma indipendente di identificazioni e differenziazioni
sia all’interno del gruppo dei danzatori, che fra questi ultimi e i
musicisti. *

Luciano Berio

* Testo tratto dal sito web del Centro Studi Luciano Berio per gentile concessione
http://www.lucianoberio.org/sequenza-vii-nota-dellautore?1136868411=1

http://www.lucianoberio.org/linea-nota-dellautore?998308918=1


Mauricio Kagel, compositore argentino residente in
Germania dal 1956, si serve di tutti i tipi di materiale sonoro,
mettendo in primo piano il gesto e la gestualità che
diventano spettacolo e ironia. La scrittura di Kagel ha lo
scopo di stimolare l'inventiva  e le azioni dell'interprete, più
che prescrivere un preciso risultato sonoro. tale tipo di
scrittura è definita scrittura d'azione e compare in partitura
sotto forma di didascalie. É il caso delle composizioni A deux
mains e Auftakte-achthändig, di cui insieme all'intermedio
Auftakte-sechshändig rappresentano una trilogia che ad
ogni titolo aumenta il numero di interpreti e di "mani" da due
a sei fino a otto. Mani che toccano, che gesticolano, che
indicano, che producono suono e che lo inibiscono, mani che
comunicano l'assurdità e l'alienazione dell'uomo moderno. 

A deux mains è una composizione formalmente equilibrata,
che alterna passaggi virtuosistici veloci, molto spesso a due
voci, a sezioni più lente, di carattere lirico, su uno sfondo di
difficoltà tecnica e complessità compositiva elevate, frutto
dell’esigenza di “insaziabile stratificazione” riscontrata
nell’opera di Mauricio Kagel secondo quanto ha osservato il
musicologo e critico svizzero Hans-Jörg Pauli.
A deux mains non è composto in una qualche tonalità, le
note sono fissate individualmente in ogni misura. Il tentativo
di individuare un centro tonale anche in una singola misura
si rivela inutile a causa dei continui cambiamenti armonici. Il
rapporto col tempo è complesso: nelle 156 misure che
costituiscono l’intera composizione, Kagel prevede un
cambio metrico ogni 2 battute, fornendo precise indicazioni
metronomiche. Le figurazioni ritmiche sono molto varie,
dalle terzine ai gruppi irregolari di nove note, anche
distribuite contemporaneamente sulle due mani del pianista.
Dal punto di vista delle sfumature dinamiche, dal pppp al fff
il cambiamento è talmente frequente, stratificato, ravvicinato
e diversificato per le singole mani destra e mano sinistra, da 



sembrare una sola e continua evoluzione. 
Come spesso accade nella musica di Mauricio Kagel,
definito un autore di “teatro strumentale”, anche A deux
mains è un esempio dell’uso ironico e spregiudicato della
gestualità.

Auftakte-achthändig è il terzo grado di evoluzione di A
deux mains e coinvolge quattro interpreti, due pianisti e
due percussionisti, che sono i protagonisti di una vera e
propria "azione strumentale", dove complessità e precisione
di scrittura incontrano improvvisazione e creatività
dell'interprete. La sola strumentazione a disposizione degli
esecutori mette in chiaro le regole del gioco: accanto agli
strumenti tradizionali e tradizionalmente intesti quali
marimba, tam-tam, timpani a pedali, cajon e chimes ci sono
scatole di cartone, ciotole di porcellana, vasi di cristallo e
una borsa su un tavolo, il cui contenuto l'interprete fissa a
più riprese, invitato dalle didascalie riportate in partitura. 
 Oltre alla dinamica, la metrica, la strumentazione, l'agogica
e le singole sezioni formali sono indicati in partitura anche
tutta una serie di movimenti del corpo, di suggerimenti
sulla mimica facciale da adottare, sulla postura da tenere, la
posizione delle braccia e delle mani, dei piedi, della
bocca...tutto ciò per la produzione di una musica che si
sente e che si vede, carica di messaggi, ironia, veicolo di una
comunicazione talvolta fraintesa e tal'altra condivisa,
proprio come accade nel vivere quotidiano.



Il termine Quartet /Quartetto, utilizzato nel contesto della
musica da concerto, normalmente assume il significato di
Quartetto per archi. Nel mio caso il quartetto che occupa
un posto rilevante in molte delle mie composizioni (oltre al
quartetto per archi) è quello formato da due pianoforti e
due percussioni. Tale formazione o quella più ampia di più
pianoforti e più percussioni compare in The Desert Music,
Sextet, Three Movements, The four Sections, the Cave,
dance Vibes, Pianos and Strings, Daniel Variations, Double
Sextet, e Radio Rewrite. Quartet presenta il gruppo
originario: due vibrafoni e due pianoforti. 
Il brano è uno dei più complessi, che abbia scritto. Cambia
spesso chiave e il flusso è interrotto da continue pause o
introduzione di nuovo materiale. Sebbene le singole parti
non siano particolarmente difficili, richiede un alto livello di
virtuosismo e ascolto d'insieme.
La forma è tra le più diffuse e familiari della storia della
musica: veloce - lento - veloce, successione eseguita senza
stacco. Il movimento lento introduce armonie inconsuete
per la mia musica.
La composizione è dedicata a Colin Currie, un
percussionista che ha rotto gli schemi, mantenendo la sua
carriera da solista, affiancando il lavoro in orchestra,
tenendo recital e, cosa rara, istituendo il Colin Currie Group,
ensemble che esegue la musica in cui crede. Lo ricordo e
spero che sia d'ispirazione ad altri.
Quartet è stato co-commissionato da Southbank Centre,
Carnegie Hall, The Juilliard School, Cité de la musique e
Kölner Philharmonie / KölnMusik.

Steve Reich

































Filippo Del Corno, nato a Milano nel 1970, si è diplomato in
Composizione al Conservatorio "G. Verdi", studiando con Azio Corghi e
Danilo Lorenzini; ha seguito seminari e masterclass con Paolo
Castaldi, John Cage e Louis Andriessen. 
La sua musica è eseguita nei maggiori festival e teatri (Lucerne
Festival, Festival de Radio France et Montpellier, Teatro alla Scala,
Biennale di Venezia, Accademia Nazionale di Santa Cecilia) da
musicisti quali Luciano Berio, James MacMillan, Dimitri Ashkenazy e
orchestre come London Sinfonietta, Accademia Bizantina, Orchestra
Sinfonica Nazionale della RAI. Nel 1997 con Angelo Miotto e Carlo
Boccadoro ha fondato Sentieri selvaggi, gruppo dedicato alla
diffusione della musica contemporanea. 
Dal marzo 2013 all’ottobre 2021 è Assessore alla Cultura di Milano,
periodo in cui ha sospeso l’attività compositiva.
I suoi lavori sono incisi su CD Deutsche Grammophon, Cantaloupe,
BMG Ricordi, Emi Classics, Sensible Records, Stradivarius, e pubblicati
dalle edizioni Curci, Ricordi, Suvini Zerboni, Sonzogno, RaiTrade. 
È docente di Composizione al Conservatorio "G. Verdi" di Milano. 

CHIGIANA KEYBOARD ENSEMBLE

Fondato nel 2021 il Chigiana Keyboard Ensemble svolge
prevalentemente la sua attività artistica nel contesto del Chigiana
International Festival & Summer Academy, il Festival di produzione
dell’Accademia Musicale Chigiana di Siena, che unisce formazione e
performance in una sintesi efficace e innovativa. Fin dal primo anno di
attività è stato invitato a partecipare a importanti festival pianistici tra i
quali nel 2022 Piano City Milano con il progetto A/Simmetrie, un
concerto per sei pianoforti tenutosi al Campus dell’Università Bocconi
di Milano e nel 2023 con “Canto ostinato” di Simeon Ten Holt in
occasione del centesimo anniversario della scomparsa del
compositore olandese. L’ensemble in residence dell’Accademia
Chigiana, coordinato da Luigi Pecchia è composto dai Maestri
collaboratori al pianoforte dei Corsi estivi di alto perfezionamento:
Roberto Arosio, Monaldo Braconi, Monica Cattarossi, Francesco De
Poli, Pierluigi Di Tella, Alessandra Gentile, Stefania Redaelli, Danilo
Tarso e Tamami Toda Schwarz.

http://www.ricordi.it/
http://www.esz.it/
http://www.sonzogno.it/


Roberto Arosio si è diplomato in pianoforte al Conservatorio
“G. Verdi” di Milano sotto la Guida di E. Esposito e si è
perfezionato con E. Bagnoli.
Ha tenuto concerti solistici e soprattutto da camera in Italia,
Svizzera, Francia, Germania, Spagna, Polonia, Portogallo,
Corea, Giappone, America Latina, Messico, Stati Uniti,
Canada ed Egitto.
Ha vinto Concorsi internazionali di Musica da camera tra cui
il Primo Premio al Concorso internazionale di musica da
camera di Trapani, Secondo premio a Parigi (UFAM),
Secondo Premio al Concorso Trio di Trieste e premio C.A.I.
come miglior Duo Europeo. Ha inciso per la Rivista
Amadeus, per sax Record, Rivo alto, Ediclass, Rainbow e
Cristal ed ha effettuato registrazioni radiofoniche per la Rai
(Roma), SSDRS di Zurigo, Radio France, RNE Madrid,
DeutschlandRadio Berlino e BBC di Londra.
È stato pianista ufficiale al concorso di Guebwiller (Francia),
Vittorio Veneto e alla Trumpet Accademy a Bremen
(Germania). Ha collaborato in veste di pianoforte e celesta in
orchestra presso le principali orchestre in Italia ed è docente
presso l’Istituto Pareggiato “C. Monteverdi di Cremona.
Attualmente collabora con l’Orchestra dell’Accademia di S.
Cecilia a Roma e alla RAI di Torino. È maestro collaboratore
al pianoforte nella classe di violino di Pavel Berman, per il
corso di Viola e musica da camera di Bruno Giuranna presso
l’Accademia Chigiana di Siena, nella classe di Fagotto di
Gabor Meszaros e nella classe di Canto di Luisa Castellani
presso il Conservatorio della Svizzera Italiana di Lugano.

Monaldo Braconi nato a Roma, si è diplomato presso il
Conservatorio di Musica “Santa Cecilia”, perfezionandosi poi
con Massimiliano Damerini, Oleg Malov (presso il
Conservatorio Rimskij-Korsakov di S. Pietroburgo), Riccardo
Brengola (presso l’Accademia Chigiana di Siena), Sergio
Perticaroli e Felix Ayo (presso l’Accademia Nazionale di S.
Cecilia di Roma. Svolge attività solistica e cameristica 



esibendosi in prestigiose stagioni nazionali ed internazionali. 
Dal 1998 ha collaborato con l’Orchestra dell’Accademia
Nazionale di S. Cecilia sotto la direzione di maestri quali
Myung Whun Chung, Antonio Pappano, Peter Eotvos, Lorin
Maazel, Juraj Valchua, John Fiore, Dmitri Iurowski e Andreas
Orozco - Estrada. Ha collaborato inoltre con il Coro
dell’Accademia Nazionale di S. Cecilia e i maestri del coro
Filippo Maria Bressan, Roberto Gabbiani, Norbert Balatsch e
Ciro Visco.
Tiene concerti con importanti ensemble tra cui “Ars Ludi”, il
“PianoFortissimoPercussionEnsemble”, e il “Quartetto della
Scala”. Suona in duo con la prima viola del Teatro “Alla Scala”
di Milano, Simonide Braconi, con Gabriele Geminiani e
Francesco Bossone, primo violoncello e primo fagotto
dell’Orchestra dell’Accademia Nazionale di S. Cecilia e con il
primo clarinetto dell’Orchestra dell’Accademia Nazionale di S.
Cecilia di Roma, Alessandro Carbonare, con cui collabora in
qualità di maestro collaboratore al pianoforte ai corsi estivi di
alto perfezionamento musicale presso l’Accademia Chigiana
fin dal 2011. 
È attualmente docente di pianoforte presso il Conservatorio
di Musica “A. Casella” di L’Aquila.

Luigi Pecchia è pianista, compositore e direttore d’orchestra.
Intraprende lo studio del pianoforte con Arnaldo Graziosi e
composizione e direzione d’orchestra con Roman Vlad e
Daniele Paris. Svolge la sua attività artistica in numerosi
complessi da camera presso importanti istituzioni artistiche.
Ha collaborato e collabora con grandi personalità del
concertismo internazionale come Severino Gazzelloni, Peter
Lukas Graf, Pierre Yves Artaud, Antony Pay, Aurèle Nicolet e
Patrick Gallois nel contesto dei corsi di perfezionamento
dell’Accademia Chigiana di Siena, il Campus Internazionale di
Musica di Sermoneta e l’Università Mozarteum di Salisburgo.
È ideatore e fondatore del gruppo da camera Limes 



Ensemble con il quale ha partecipato a eventi organizzati
presso Associazione Amici del Loggione del Teatro alla Scala
di Milano, Teatro Verdi di Pisa, Teatro Massimo di Palermo,
Concert Hall di Shanghai e Tonji University di Shanghai. 
Sue composizioni e trascrizioni sono state incise per la
Libreria Musicale Italiana di Lucca, U07 Records e la casa
discografica Decca Classics grazie alla collaborazione con il
complesso d’archi I Musici.
Attualmente è docente presso il Conservatorio di Musica “L.
Refice” di Frosinone e Maestro collaboratore al pianoforte al
Corso di perfezionamento in Flauto tenuto da Patrick Gallois
presso l’Accademia Chigiana di Siena.

Stefania Redaelli si è diplomata in Pianoforte presso il
Conservatorio di Milano sotto la guida di Ernesto Esposito, ha
studiato con Bruno Canino, Murray Perahia, Paolo Borciani
(Quartetto Italiano) e Norbert Brainin (Quartetto Amadeus). È
maestro collaboratore al pianoforte ai corsi di Salvatore
Accardo, Rocco Filippini, Franco Gulli, Yo-Yo Ma, Viktor
Tret’jakov, Lukas Hagen, Asier Polo e Boris Belkin presso
l’Accademia Musicale Chigiana, la fondazione “W. Stauffer” e il
Garda Lake Music Festival. È inoltre docente di Musica da
Camera al Conservatorio “G. Verdi” di Milano e docente di
Pianoforte presso l’Accademia Musicale di Sacile (PN). Ha
inciso per numerose etichette discografiche anche in veste di
direttore. Per Aulics Classics è di recente pubblicazione un
doppio CD in duo pianistico con Gabriele Dal Santo con le
trascrizioni originali di Brahms dei suoi quartetti per archi.
Come solista si è esibita con le orchestre della RAI di Milano,
dei Pomeriggi Musicali e dell’Angelicum di Milano, con
l’Orchestra Sinfonica di San Remo e l’Orchestra da Camera di
Padova. Ha suonato con musicisti di fama internazionale in
prestigiosi Teatri ed Associazioni sul territorio nazionale e
internazionale.



Il 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.






