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Ex machina 
di Elisabetta Braga 

HAL 9000: "Si chiama ‘Giro Giro Tondo’." [Da questo momento la voce 
dell'elaboratore si fa sempre più distorta e incomprensibile] "Giro girotondo, io 
giro intorno al mondo. Le stelle d'argento costan cinquecento. Centocinquanta 
e la Luna canta, il Sole rimira la Terra che gira... Giro girotondo... come il 
mappamondo..." [Ultime parole] 

Queste righe, tratte dalla versione italiana di 2001: Odissea nello 
spazio di Stanley Kubrick, sono le ultime parole cantate da HAL 
9000, il computer di bordo della nave spaziale Discovery One, 
che si ammutina contro gli astronauti. HAL 9000 è un esempio 
avanzato di intelligenza artificiale, capace di compiere 
operazioni complesse, ma anche di sviluppare una forma di 
coscienza e autonomia che porta a comportamenti imprevisti e 
pericolosi. In realtà, la canzone, nella versione originale Daisy Bell, 
è stata cantata da un vero computer, l'IBM 704, in una 
dimostrazione di sintesi vocale, disciplina che aveva compiuto 
grandi progressi a partire dagli anni Trenta fino ad arrivare agli 
anni Sessanta, quando John Larry Kelly Jr. continuò questo 
lavoro presso i Laboratori Bell, programmando l'IBM 704 per 
cantare Daisy Bell con l'accompagnamento musicale 
programmato da Max Mathews, uno dei pionieri della computer 
music. 

Il concerto di questa sera pone l’ascoltatore sulle tracce della 
computer music e del rapporto tra uomo e tecnologia nel suo 
essere non solo un valido supporto alle attività umane anche in 
campo artistico, trasformando il computer in un vero e proprio 
strumento musicale in grado di interagire con l’esecutore e 
determinare l’esito estetico della performance dal vivo. Questa 
sera verranno esposte due modalità di interazione tra uomo e 
macchina, tra strumento musicale e processo di sintesi sonora 
concettualmente diverse.  



Glissandi, il primo pezzo elettronico di György Ligeti, composto 
nel 1957 presso lo studio elettronico della WDR di Colonia, si 
distingue per la visione innovativa sulla forma musicale, 
presentata come un flusso narrativo continuo. Questa 
composizione anticipa di un anno Artikulation, dove Ligeti 
organizza il materiale sonoro imitando l'articolazione del 
linguaggio umano, tema che svilupperà ulteriormente in 
Adventures. 
Il nucleo del brano, come suggerisce il titolo, è il glissando, un 
elemento lessicale nuovo per la musica elettroacustica, 
introdotto in precedenza dai suoni a sirena o nel theremin in 
Ecuatorial di Varèse e dalle onde martenot di Messiaen. A 
differenza di altre composizioni di fine anni Cinquanta, Glissandi 
esclude intervalli melodici e costruzioni armoniche, utilizzando il 
glissando per imitare la prosodia del linguaggio parlato, 
rendendo le variazioni di altezza che avvengono nell'intonazione 
di una frase secondo quella funzione del linguaggio denominata 
“funzione culminativa”. 
Le micro-variazioni nel brano sono create da cambiamenti 
nell'altezza dei registri, che alterano il timbro: sinusoidi filtrate 
con rumore, suoni armonici e sub armonici subiscono variazioni 
di frequenza e riverbero, pur mantenendo una continuità. Ligeti 
presenta "immagini" sonore, singole voci di una ricca polifonia 
che si dipanano individualmente, per poi riunirsi in due momenti 
distinti. Il concetto di “immagine” applicata al suono rimanda a 
un problema centrale nella musica del Novecento che riguarda 
quella elettroacustica in particolare, ovvero la necessità di 
sviluppare nuove forme di linguaggio e di comunicazione che 
investigano la grafia della notazione e il rapporto tra suono e 
immagine, ovvero tra scrittura e percezione/esecuzione – in 
questo senso, appare eloquente l’esempio della partitura grafica 
realizzata dal graphic design Rainer Wehinger negli anni 
Settanta per Artikulation, dove simboli e colori rappresentano 
visivamente la gestualità intrinseca al materiale sonoro.  



In Glissandi, il susseguirsi di queste “immagini” sonore 
determina un’articolazione del brano in tre sezioni, non 
percepibili dall'ascoltatore, per il quale esse si susseguono 
ininterrottamente fino a culminare in un corale finale, la cui 
texture anticipa quella di Lux Aeterna. 
La prima sezione è caratterizzata da un crescendo iniziale e da 
frequenti variazioni nella dinamica, che generano dei momenti 
di maggiore densità che si concludono con un episodio di 
contrappunto a due voci. La seconda sezione introduce impulsi 
ritmici a carattere percussivo, mentre l'ultima sezione, la più 
dinamica, stratifica le “immagini” presentate in precedenza con 
l'uso del riverbero, dando vita al suggestivo corale finale. 
Questa struttura sezionale, con il ritorno del materiale in forma 
variata, spiega l'assenza di un vero sviluppo, sostituito da una 
successione di “immagini” che imitano l'intonazione del parlato 
attraverso variazioni dinamiche. All'ascolto, si percepisce una 
certa spazializzazione del suono, un'illusione ottenuta mediante 
tecniche di riverbero e variazioni di frequenza e ampiezza, che 
costruiscono piani sonori con spessore differente.  

Influenzato da Boulez, Stockhasen e Xenakis e dall’interesse per 
i modelli matematici, Philippe Manoury giunge all’IRCAM e 
partecipa allo sviluppo di MAX-MSP, un linguaggio informatico 
per la musica con elettronica interattiva in tempo reale 
progettato dal matematico Miller Puckette. Questo software 
rappresenta un grande salto in avanti nel rapporto tra uomo e 
tecnologia sul percorso tracciato da Max Mathews, che, come già 
ricordato, fu il primo a lavorare su un programma per la sintesi 
del suono e la composizione con il computer, pubblicando i 
risultati ottenuti sulla rivista Science nell’articolo The computer 
as a musical instrument (Il computer come strumento 
musicale). Ci furono altri esempi che si mossero nella stessa 
direzione, tra i quali il sistema elaborato da Luciano Berio e Nicola 
Bernardini al Centro Tempo Reale di Firenze e il sistema 4X 



progettato da Giuseppe di Giugno negli anni Settanta, che fu 
applicato per la prima volta dal vivo e in tempo reale 
all’esecuzione di Repons di Boulez. 
Permettendo l’elaborazione elettronica in tempo reale, il fine di 
tali ricerche mirava a garantire la spontaneità 
dell‘interpretazione da parte dell’esecutore nel momento della 
performance.  
Pluton fa parte di un ciclo di opere dal titolo Sonus ex machina, 
che include Jupiter per flauto e computer, Neptune, per tre 
percussioni e computer, e Partition du Ciel et de l'Enfer per 
orchestra e computer. Per la prima volta, in Pluton viene 
utilizzato il software MAX di Puckette, una forma di intelligenza 
artificiale capace di percepire il suono del pianoforte e le 
modalità di esecuzione del pianista tramite un'interfaccia MIDI. 
Quest’ interfaccia sincronizza il computer con lo strumento 
acustico, permettendo alla macchina di rilevare e monitorare sul 
momento le variazioni nell'interpretazione. Il risultato è una 
partitura virtuale – come la definisce il compositore stesso - dove 
l'improvvisazione è esclusa, poiché tutto è notato in partitura e 
quello che varia sono i suoni di sintesi. 
Dunque, l'elemento di novità di Pluton risiede nella capacità del 
software di catturare le naturali fluttuazioni dell'esecuzione dal 
vivo, che dipendono strettamente dall'interprete, dalla sua 
visione e dal momentum della performance. Il sistema genera 
suoni che modificano la fisionomia dell’opera stessa, creando un 
dialogo dinamico tra l’esecutore e l’elaborazione elettronica. Le 
interazioni sotterranee tra strumento tradizionale e computer 
determinano il titolo dell’opera, un riferimento alla divinità ctonia 
della mitologia greco-romana. 
Pluton dimostra di essere un ponte di collegamento tra il passato 
e il futuro anche nella struttura formale, suddivisa in cinque 
sezioni. La prima, Toccata, si basa su note ripetute e riprende la 
natura improvvisativa e virtuosistica di questa forma musicale. 
Storicamente, la toccata per strumento a tastiera fungeva da 



introduzione per brani corali o strumentali, permettendo ai 
musicisti di "toccare" la tonalità di riferimento e di mettere in luce 
la propria abilità tecnica. Antiphonie, la seconda sezione, 
richiama la pratica liturgica dell’alternanza di due cori che 
cantano rispondendosi l’un l’altro. In Pluton, la pratica antifonale 
si manifesta in un dialogo tra il pianoforte e l'elettronica, 
alternando passaggi ritmici a momenti sospesi e contemplativi. 
La terza sezione, Séquences, vede il pianoforte prendere il 
controllo dell'ambiente sonoro, determinando la direzione e la 
dinamica della performance attraverso l'interazione con il 
sistema elettronico che continua nella quarta sezione, 
Modulations, la quale si concentra sulla produzione di suoni di 
sintesi interamente dipendenti dall'esecuzione del pianista. 
L’ultima sezione, Variations, comincia con una cadenza 
virtuosistica del pianista che sfocia in una riproposizione, variata, 
della Toccata di apertura. Il brano si chiude con la ripetizione di 
una nota ribattuta che sembra riportare l’ascoltatore al punto di 
partenza.  

Il programma del concerto offre una straordinaria esplorazione 
delle interazioni tra uomo e macchina nella musica, tracciando 
un percorso che giunge agli avanzamenti più recenti nella 
computer music. Glissandi di Gyorgy Ligeti è una composizione 
in cui il processo di strutturazione del materiale sonoro prende 
spunto dall’intonazione del linguaggio umano; Pluton di 
Philippe Manoury mostra come la tecnologia possa essere 
integrata in modo creativo e significativo nella composizione 
musicale, ponendo al centro la varietà del comportamento 
umano come causa dell’effetto sonoro.  
 

 

  



 

 

 

 

 

 

 

 

 

 

 

 

 

 

 

 

 

 

 

 

 



 

 

 

 

 

 

 

 

 

 

 

 

 

 

 

 

 

 

 

 

 



 

 

 

 

 

 

 

 

 

 

 

 

 

 

 

 

 

 

 

 

 



 

 

 

 

 

 

 

 

 

 

 

 

 

 

 

 

 

 

 

 

 



 

 

 

 

 

 

 

 

 

 

 

 

 

 

 

 

 

 

 

 

 



 

 

 

 

 

 

 

 

 

 

 

 

 

 

 

 

 

 

 

 

 



 

 

 

 

 

 

 

 

 

 

 

 

 

 

 

 

 

 

 

 

 



 

 

 

 

 

 

 

 

 

 

 

 

 

 

 

 

 

 

 

 

 



 

 

 

 

 

 

 

 

 

 

 

 

 

 

 

 

 

 

 

 

 



 

 

 

 

 

 

 

 

 

 

 

 

 

 

 

 

 

 

 

 

 



 

 

 

 

 

 

 

 

 

 

 

 

 

 

 

 

 

 

 

 

 



 

 

 

 

 

 

 

 

 

 

 

 

 

 

 

 

 

 

 

 

 



 

 

 

 

 

 

 

 

 

 

 

 

 

  

  



 

  

 

 

 

 

 

 

 

 

 

 

 

 

 

 

 

 

 

 

 



 

 

 

 

 

 

 

 

 

 

 

 

 

 

 

 

 

 

 

 

 



 

 

 

 

 

 

 

 

 

 

 

 

 

 

 

 

 

 

 

 

 



 

  



 

  



 

 

 

 

 

 

 

 

 

 

 

 

 

 

 

 

 

 

 

 

 



 

 

 

 

 

 

 

 

 

 

 

 

 

 

 

 

 

 

 

  

  



Anton Gerzenberg è nato ad Amburgo nel 1996. Ha iniziato a suonare il 
pianoforte all’età di quattro anni dapprima con la madre Lilya 
Zilberstein e poi con Julia Suslin. A nove anni ha ricevuto il suo primo 
premio in una competizione per giovani pianisti in Germania. Ha 
proseguito gli studi con Julia Botčovskaja presso la Andreas Franke 
Akademie di Amburgo, prima di trasferirsi a Vienna e studiare con Jan 
Jiracek von Arnim. Attualmente studia con Pierre�Laurent Aimard 
presso la Hochschule für Musik und Tanz di Colonia. Ha partecipato a 
masterclasses tenute da Robert Levin, Joseph Paratore, András Schiff, 
Ronald Brautigam e Dmitri Bashkirov. Attivo nella musica da camera si 
esibisce frequentemente in duo col fratello Daniel. Si è esibito con molti 
musicisti internaizonali quali Martha Argerich, Dora Schwarzberg, 
Jonathan Stockhammer e Frank Braley e con orchestra rinomate tra 
cui Taipei Symphony Orchestra, Münchner Symphoniker Orchester e 
l’Orchestra Haydn di Trento e Bolzano. Anton Gerzenberg è vincitore del 
Primo Premio al concorso Internazionale Geza Anda di Zurigo 2021. 

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 elettronica 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. 

Philippe Manoury è considerato uno dei compositori francesi più 
importanti, oltre ad essere un ricercatore e un pioniere nel 
campo dell'elettronica dal vivo. Nonostante una formazione 
approfondita come pianista e compositore – è stato istruito da 
Max Deutsch (un allievo di Schoenberg) e Michel Philippot, tra gli 



altri – si considera autodidatta. “La composizione deve nascere 
da un desiderio interiore e non richiede precondizioni.” Di 
conseguenza, ha iniziato i suoi primi esperimenti compositivi da 
solo parallelamente alle sue prime lezioni di musica, e, all'età di 
19 anni, le sue opere venivano già eseguite nei principali festival 
di musica nuova. La sua svolta culminò con la prima del suo 
pezzo per pianoforte Cryptophonos nel 1974, interpretato da 
Claude Helffer. Dopo due anni di insegnamento presso 
università brasiliane, il suo interesse compositivo per i modelli 
matematici portò Philippe Manoury all'Institut de Recherche et 
Coordination Acoustique/Musique (IRCAM) di Parigi. Ha lavorato 
lì dal 1981 insieme al matematico Miller Puckette su un 
linguaggio di programmazione per l'elettronica interattiva dal 
vivo (oggi molto conosciuto con il nome di MAX-MSP). Tra il 1987 
e il 1991, ha composto Sonus ex machina, un ciclo incentrato 
sull'interazione in tempo reale tra strumenti acustici e suoni 
generati dal computer, un argomento che continua a 
influenzare il suo lavoro artistico e i suoi testi teorici. 
 

 

 

 

 

 

 

 

 

 



 

 

 

 

 

 

 

 

 

 

 

 

 

 

 

 

 

 

 

 

 



PROSSIMI CONCERTI 
25 LUGLIO 

ORE 19, COLLEGIATA DEI SS. SIMONE E GIUDA, RADICONDOLI 
APPUNTAMENTO MUSICALE  
Allievi del corso di Clarinetto  
ALESSANDRO CARBONARE docente 
MONALDO BRACONI pianoforte 
 
ORE 19.30, VALLEPICCIOLA, CASTELNUOVO BERARDENGA 
CHIGIANA CHIANTI CLASSICO EXPERIENCE 
I giovani talenti chigiani nelle terre del Chianti Classico 
Concerto di Quartetto d’archi 
 
ORE 21.15, BASILICA DEI SERVI 
FACTOR - Concerto del corso di Direzione di coro 
LORENZO DONATI docente 
Allievi Chigiani / CORO DELLA CATTEDRALE DI SIENA “GUIDO CHIGI SARACINI”  
 

26 LUGLIO 
ORE 12, PALAZZO CHIGI SARACINI 
FACTOR - Concerto del corso di Clarinetto 
ALESSANDRO CARBONARE docente 
Allievi Chigiani / MONALDO BRACONI pianoforte 
 
ORE 18, PALAZZO CHIGI SARACINI 
FACTOR - Concerto del corso di Composizione 
SALVATORE SCIARRINO docente 
Allievi Chigiani / QUARTETTO PROMETEO 
MATTEO CESARI flauto / PAOLO RAVAGLIA clarinetto 
 
ORE 21.15, CHIESA DI S. AGOSTINO 
TODAY - Nemo 
CRISTINA ZAVALLONI / LUKAS LIGETI / CHIGIANA PERCUSSION ENSEMBLE  
ANTONIO CAGGIANO / ALVISE VIDOLIN  
NICOLA BERNARDINI / JULIAN SCORDATO / THOMAS PÉNANGUER   
Musica di Letort, G. Ligeti, L. Ligeti 
 

27 LUGLIO 
ORE 18, CHIESA DI S. AGOSTINO 
FACTOR - Concerto del corso di Live Electronics.  
Sound and Music Computing 
ALVISE VIDOLIN docente / NICOLA BERNARDINI co-docente 
JULIAN SCORDATO coordinatore SaMPL 
Allievi Chigiani / ALVISE VIDOLIN / NICOLA BERNARDINI 
 
ORE 21.15, PALAZZO CHIGI SARACINI 
FACTOR - Concerto del corso di Quartetto d’archi e musica da camera 
CLIVE GREENSMITH docente  
Allievi Chigiani  

 
28 LUGLIO 

ORE 21, TEATRO DEI RINNOVATI  
FACTOR - Ramifications 
Concerto del corso Master di Direzione d’orchestra  
DANIELE GATTI docente e coordinatore 
LUCIANO ACOCELLA docente  
Allievi Chigiani / ORCHESTRA SENZASPINE 
Musica di Ligeti, Stravinskij, Ravel, Beethoven 

  



 

 

 

 

 

 

 

 

 

 

 

 

 

 

 

 

 

 

 

 

 



 

 

 

 

 

 

 

 


