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Mirabili creature I 
di Elisabetta Braga 

Questa sera, l’Accademia Chigiana presenta un concerto che 
sintetizza alcune delle principali innovazioni musicali del 
Novecento. L'esplorazione inizia con Síppal, dobbal, 
nádihegedüvel di Ligeti, un'opera che pone l'accento 
sull'aspetto sonoro delle parole, trattandole non per il loro 
significato, ma per le loro qualità musicali intrinseche e per un 
certo gusto a creare un mondo assurdo e irrazionale, riflettendo 
una delle tendenze principali del Novecento: la considerazione 
della parola per le sue qualità musicali piuttosto che come 
veicolo di significato. 
Un'altra novità emersa nel XX secolo è l'importanza attribuita agli 
strumenti a percussione e alla scoperta delle loro molteplici 
sonorità. Questa evoluzione ha ampliato il lessico musicale, 
introducendo nuove tecniche e texture sonore. La musica del 
Novecento ha inoltre abbracciato l'improvvisazione e i 
procedimenti aleatori, arricchendo il panorama musicale con 
elementi presi da generi e culture diverse che superano i confini 
della tradizione occidentale. 
Inoltre, il secolo scorso ha visto un crescente interesse per 
l'integrazione delle diverse arti, con particolare attenzione alla 
sinergia tra musica e arti visive. Le nuove tecnologie, impiegate 
in Nautipoulpe, hanno facilitato questa interazione innovativa, 
permettendo creazioni artistiche che uniscono visione e suono.  

La poesia di Sàndor Weöres è stata una fonte di ispirazione 
fondamentale per György Ligeti per tutta la sua vita, 
influenzando profondamente il suo pensiero musicale e la sua 
estetica compositiva. Ligeti ha iniziato a musicare le prime 
poesie di Weöres all'età di 23 anni. Questo legame con Weöres è 
rimasto una costante nell'arte di Ligeti, nonostante una lunga 
interruzione che si è conclusa nel 2000. A 77 anni, Ligeti 



compone la musica per il ciclo di poesie Síppal, dobbal, 
nádihegedüvel per mezzosoprano e quartetto di percussioni, 
che sarà eseguito in concerto questa sera. Questo ritorno a un 
poeta che ha avuto un'importanza così grande per Ligeti segna 
anche un gesto di nostalgia, un desiderio di riconnettersi con 
una patria perduta e con la propria lingua madre. 
La lingua poetica di Weöres esercita un fascino straordinario: le 
parole acquistano valore principalmente per il loro suono, 
piuttosto che per il loro significato. La poesia di Weöres si avvicina 
alla musica sia nella costruzione ritmica dei versi, molto regolare, 
sia nella scelta delle combinazioni di fonemi che formano le 
parole. Il risultato è un universo vivido e concreto, popolato da 
immagini fantasiose simili a quelle del mondo infantile, che si 
manifesta attraverso una pluralità stilistica che spazia dalla 
apparente semplicità delle poesie popolari a forme di 
virtuosismo linguistico altamente astratte.  
Síppal, dobbal, nádihegedüvel è stato composto nel 2000 per il 
mezzosoprano ungherese Katalin Károlyi e per l’ensemble di 
percussioni Amadinda. Il titolo riprende una famosa canzone 
ungherese per bambini, che fa riferimento alla guerra tra Turchia 
e Ungheria. La traduzione del titolo, "Con pipe, tamburi e violini", 
suggerisce alcuni strumenti musicali, anche se l'ultimo non è un 
violino vero e proprio, ma un "violino di canna", un giocattolo per 
bambini costituito da due canne strofinate insieme. Il titolo, che 
è stato scelto da Ligeti, allude all’organico utilizzato, dove il 
"violino di canna" rappresenta simbolicamente le percussioni e 
richiama anche il tema orientale di alcuni testi. Il ciclo di sette 
poesie presenta un continuum di nonsense, con testi finali che 
sembrano suggerire un tema o una trama, pur non seguendo un 
percorso logico, ma una logica guidata dal suono delle parole. La 
struttura musicale del ciclo riflette l'ispirazione folklorica, 
utilizzando scale pentatoniche e alternando armonie dissonanti 
con il suono sospeso delle quinte vuote.  



Fabula introduce subito un clima fantastico: un branco di lupi è 
preso in trappola da una montagna che, camminando, si 
avvicina sempre di più rischiando di schiacciarli. Paradossale e 
irrazionale, il dialogo tra montagna e lupi viene accompagnato 
da suoni eccentrici: una grancassa colpita con un bastone, 
fischietti a coulisse, un gong birmano, sirene e il ruggito di un 
leone, associato alla risposta dei lupi. Nella coda, il tamtam e i 
flauti sostituiscono la marimba, mentre il mezzosoprano alterna 
urla e passaggi a voce rauca fino a giungere all'esortazione finale 
in voce di petto, «malvagia e cinica». Il brano si conclude in 
«assoluto silenzio e immobilità». 
Táncdal è una danza costruita attorno all'uso ritmico di sillabe 
nonsense ripetute, come pa-nyi-ga-i ku-do-ra, accompagnate 
da un ostinato che si alterna tra la voce e gli strumenti. Il 
mezzosoprano e la marimba si rispondono a vicenda in una 
forma di eco, mentre fischi e ocarine intorno aggiungono 
un'atmosfera umoristica. Questa alternanza dà origine a un 
rondò, con forma ABCBAB. 
Il testo di Kínai templom presenta una struttura particolarmente 
unica: consiste in ventotto parole il cui suono evoca dei vocaboli 
cinesi all'orecchio di un parlante ungherese. Queste parole 
formano una griglia che può essere letta in tutte le direzioni, sia 
orizzontalmente che verticalmente. Scelte per il loro suono, le 
parole esprimono la gioia di vivere espressa dalla filosofia 
buddista, imitando e descrivendo verbalmente il suono delle 
campane in un tempio cinese. I monosillabi, intonati dalla voce 
che si muove per intervalli ampi, sono sostenuti da accordi isolati, 
che però, legati tra loro, formano delle brevi melodie che 
costruiscono frasi musicali più ampie. Ligeti sceglie sei diversi tipi 
di campane per creare un'atmosfera sonora orientale: rin 
giapponesi, gong birmani accordati, campane tubolari 
occidentali, glockenspiel, crotali e un vibrafono senza motore. Il 
risultato è quello di un carillon, con la linea vocale che si muove 
per tritoni su un ritmo scandito da semiminime puntate. 



Kuli narra la storia di un povero vecchio coolie – un lavoratore 
manuale sfruttato – che non può morire per liberarsi dalle sue 
sofferenze. La follia di questa situazione viene espressa attraverso 
un testo sgrammaticato e ritmi frenetici e incessanti. La voce 
alterna canto e parlato, spesso in un modo che ricorda un urlo 
disperato. La conclusione del brano non sembra porre una vera 
fine, poiché lascia presagire una potenziale ripetizione all’infinito, 
come la sofferenza del coolie.  
Alma álma è una poesia nonsense tratta dalla raccolta di Weöres 
Twelfth Symphony, in cui la sequenza di parole gioca sulla 
somiglianza sonora tra alma (mela) e álma (sogno di). Ligeti 
ricrea un ritmo ondulante simile a una barcarola o una ninna 
nanna. Il brano si apre con una melodia modale dal sapore 
folklorico; l'alternanza tra due coppie di armonie cromatiche 
(una basata sulla nota Do e l'altra su Si bemolle) dà vita a una 
struttura antifonale. Questo produce un'oscillazione che 
richiama il dondolarsi della mela sul ramo. Inoltre, la partitura 
include indicazioni precise sul ritmo di respirazione degli 
esecutori, progettate per generare un suono sibilante che ricorda 
quello dell'Etude per organo Harmonies. 
Keserédes è una poesia strofica che rielabora una canzone 
folklorica stilizzata, richiamando i luoghi comuni della tradizione 
ungherese legati al paesaggio, al dolore, ai sogni e all'amore. 
Ogni verso presenta la stessa melodia trasposta e la poesia si 
conclude con una cadenza frigia. La linea vocale si muove 
attraverso ampi intervalli, con una particolare insistenza 
sull'intervallo di tritono. L'armonia, caratterizzata da frequenti 
cambi modali, rivela l'origine non popolare del pezzo. 
Szajkó è un esempio di nonsense in cui le parole si susseguono 
secondo un meccanismo generativo di somiglianza sonora e 
vengono invertite tra loro, emulando una tecnica musicale. Il 
testo appare frammentato, riflettendo l’andamento della 
musica: la linea melodica è composta da una successione di 



intervalli ascendenti e discendenti, mentre il ritmo è 
determinato dalla metrica delle parole. 

La letteratura, così, si trasforma in un mezzo per costruire 
immagini, in cui la musicalità della lingua si concretizza in 
personaggi e situazioni paradossali e improbabili, ma 
straordinariamente verosimili da sembrare vivi.  
La qualità musicale della lingua poetica di Weöres lo ha reso uno 
dei poeti più musicati dai suoi conterranei, a partire da Kodály. 
Creando miti e leggende artificiali e scegliendo le parole per il 
loro suono piuttosto che per il loro significato semantico, Weöres 
trascende i limiti del pensiero razionale e della realtà, accedendo 
a una dimensione simbolica che fonde trivialità, umorismo, 
sarcasmo e tragedia. Per questo motivo, molte delle sue poesie 
sono intraducibili, divenendo custodi di un inaccessibile «segreto 
ungherese».  

Pattern Transformation - Percussione Elettronica Solo 
 di Lukas Ligeti 

Pattern Transformation è uno dei primi pezzi che abbia mai 
composto, e sicuramente è il primo in cui ho cominciato a trovare 
una mia voce personale. Ispirato dalla struttura metrica della 
musica della corte Baganda, di una regione oggi situata in 
Uganda, ho cercato di sviluppare nuove forme di interazione tra 
i musicisti di un ensemble. Basato su un ritmo fondamentale 
veloce, i diversi musicisti percepiscono il “tempo” in momenti 
differenti, e questa nozione relativa di metro apre la porta a 
infinite possibilità poliritmiche, conferendo alla musica una 
qualità tridimensionale, simile a quella di osservare una scultura 
da angolazioni diverse. 

Quando inizialmente ho scritto Pattern Transformation, credevo 
fosse impossibile da eseguire; non è un caso che il pezzo sia stato 
sostenuto dal gruppo Amadinda Percussion, un ensemble 



ungherese che si è chiamato così in onore del xylophone 
amadinda, uno degli strumenti principali della musica Baganda, 
e che ha perfezionato le tecniche ritmiche di questa tradizione. 
Attraverso le numerose esecuzioni dell’Amadinda, Pattern 
Transformation è stato ascoltato e ripreso da molti altri gruppi di 
percussioni, e così, forse, ha aggiunto un nuovo aspetto al 
repertorio dell’ensemble di percussioni. Per me, è stato l'inizio di 
un percorso di esplorazione delle polimetrie che continua fino ad 
oggi e che è diventato uno dei miei principali ambiti di interesse 
come compositore. 

Percussione Elettronica Solo. Da quando i computer sono entrati 
sulla scena musicale qualche decennio fa, sono emersi nuovi 
paradigmi; sono stati creati ambienti aperti e infinitamente 
flessibili, eppure molte domande rimangono ancora senza 
risposta. Sono entusiasta delle possibilità musicali offerte 
dall'elettronica e, sin dai miei primi giorni come musicista, ho 
sentito la necessità di lavorare in questo campo, utilizzando 
l'elettronica per creare musica che non potrebbe essere 
realizzata in nessun altro modo. Mentre molti compositori di 
musica elettronica incorporano molta casualità nelle loro opere 
e si concentrano su esperimenti timbrici, il mio principale 
interesse risiede nelle nuove strutture ritmiche, in un nuovo 
senso della melodia e nell'uso dell'elettronica per superare i 
confini culturali. 

Come batterista, sono interessato all'aspetto dinamico della 
musica. Amo suonare strumenti e osservare le persone che 
suonano, ma non mi entusiasma molto vedere persone che 
usano i laptop, con movimenti così minimi da non poterli più 
seguire. Dopo aver trascorso molto tempo a perfezionare la 
tecnica percussiva sarebbe un peccato abbandonare tutto per 
una tastiera di computer. Ho iniziato con un DrumKat, uno 
strumento elettronico progettato per imitare una batteria, 



sebbene l'imitazione non fosse il mio obiettivo. Influenzato dalla 
musica tradizionale dell'Uganda, avevo sviluppato una tecnica di 
batteria poliritmica basata sul movimento, una coreografia per i 
tamburi, che mi permetteva di suonare pattern ciclici 
estremamente lunghi. Con il mio DrumKat e le sue opzioni di 
trigger e layering, sono stato in grado di espandere i miei pattern 
a qualsiasi lunghezza potessi immaginare, creando sequenze 
che avrebbero potuto ripetersi per migliaia di anni. Ma 
desideravo software più sofisticati e una maggiore facilità di 
improvvisazione melodica. La risposta è stata il Marimba Lumina, 
una marimba elettronica progettata in modo ingegnoso dal 
pioniere dei sintetizzatori Donald Buchla, che suono dal 2005. I 
suoni che utilizzo sono principalmente il risultato di 
campionamenti - brevi frammenti di suono registrati durante i 
miei viaggi, spesso in Africa, registrando rumori di strada, 
strumenti tradizionali, ecc., e poi detuning e alterandoli nella mia 
ricerca di nuovi mezzi espressivi. Anche se utilizzo qualche 
elaborazione del suono - filtri, delay, ecc. - molto di ciò che si 
potrebbe pensare essere elaborazione non lo è realmente. 
Piuttosto, utilizzo approcci non convenzionali al looping, e gli 
effetti di delay sono spesso incorporati nei suoni stessi al 
momento in cui sono pronto a manipolarli attraverso la mia 
esecuzione dal vivo. 
La musica consente una certa libertà di improvvisazione e 
esprime la mia gioia e tristezza; la mia immaginazione non solo 
nei suoni ma anche nelle forme e nei colori; e il mio desiderio per 
luoghi lontani, in particolare per il continente africano, a cui 
questa musica è un affettuoso tributo. 
Questa musica non appartiene a nessun genere conosciuto. Non 
c'è un tempo forte, né un tempo debole, ma ci sono battiti. È una 
musica che può essere ascoltata da molteplici punti di vista 
acustici o ritmici, ciascun ascoltatore a modo suo, sempre in un 
modo nuovo. 



 
 
 
Mirabili creature II 
di Elisabetta Braga 

Figura camaleontica della musica francese contemporanea, 
Bruno Letort ha una visione dell’arte priva di confini stilistici, 
spesso orientandosi verso opere interdisciplinari per teatro, film 
e balletti, che mescolano diverse influenze. Nautipoulpe, è 
ispirato a Il ritorno del Capitano Nemo, un capitolo della serie di 
fumetti Le città oscure di François Schuiten e Benoît Peeters. La 
saga descrive un universo parallelo, il Mondo Oscuro, fatto di 
steppe e città dove si muovono diversi personaggi. Il ritorno del 
Capitano Nemo, a sua volta, trae ispirazione dal celebre romanzo 
di Jules Verne, Ventimila leghe sotto i mari. Nautipoulpe è anche 
un’opera d’arte parte del progetto della città di Amiens Les 
voyages lumineux, che prevede delle installazioni, in fase di 
realizzazione, ispirate ad alcuni personaggi dei romanzi di Verne. 
La commistione tra musica e arti visive è elemento 
fondamentale nell’esecuzione del brano di questa, 
accompagnato dalla proiezione dei disegni del fumetto a cura di 
Thomas Pénanguer.  
Il brano mescola le sonorità delle percussioni con le possibilità 
creative offerte dall’elettronica ed è caratterizzato dalla presenza 
dell’acqua che, raccolta in dei contenitori, diventa strumento 
musicale quando percossa dall’esecutore. L’insieme degli 
strumenti coinvolti proietta l’ascoltatore all’interno del 
sottomarino, alternando delle sezioni dove i suoni elettronici 
costituiscono una sorta di musica d’ambiente ad altre più 
ritmiche, come se la musica mutasse a seconda del movimento 
della macchina che sprofonda sempre di più verso il blu 
profondo.   



La lingua letteraria di Verne, così ricca di dettagli nel descrivere 
minuziosamente il mondo oceanico, trova qui una trasposizione 
sonora, in cui l’interazione con le immagini ne costituisce 
un’amplificazione. Il pubblico è visivamente e acusticamente 
immerso in un oceano immaginifico e misterioso, dove si 
possono scorgere ideali creature muoversi sinuose nell’acqua, a 
metà tra realtà e fantasia, come quelle viste da Pierre Aronnax 
nel suo avventuroso viaggio a bordo del Nautilus del Capitano 
Nemo.  

Un variegato insieme di scenari e creature fantastiche pare 
ispirare la musica del programma di questa sera; un 
immaginifico bestiario buono per la china di Andrea Carlo 
Pedrazzini che, nella mostra Mirabili Tracce, allestita nelle sale 
del ChigianArtCafè del Palazzo Chigi Saracini, racconta di mondi 
dove le identità si frammentano, si mescolano e ne 
compongono delle altre. Il progetto di scoperta delle varie 
direttrici intraprese dalla musica del Novecento riflette questo 
concetto fondamentale: cercare una propria collocazione, 
valorizzando l’alterità nelle sue illimitate forme e dimensioni.  

 

 

 

 

  



György Ligeti 
Síppal, Dobbal, 
nádihegedűvet 
 
Fabula 
Egy 
hegy 
megy. 
Szembjon a masik hegy. 
Orditanak ordasok: 
Ossze ne morzsoljatok! 
En is hegy, 
te is negy, 
nekunk ugyan egyremegy. 
 
 
 
Kinai Templom 
Szent fonn Negy majd 
kert lenn fem mely 
bő tag cseng: csond 
lomb: ej Szep, leng, 
tart jo, Jő, mint 
zold kek Hir, hult 
szarny, arny. Rang,
 hang. 
 
 
Kuli 
Kuli bot vag 
Kuli megy 
megy 
csak guri-guri 
Riksa 
Auto 
Sarkanyszeker 
Kuli huz riksa 

György Ligeti 
Síppal, Dobbal, 
nádihegedűvet 
 
Favola 
La montagna 
cammina. 
L'altra montagna le viene 
incontro. 
I lupi ululano: 
Non schiacciateci! 
Io, sono una montagna, 
anche, tu, una montagna, 
siamo indifferenti a questo. 
 
 
 
 
 
 
 
 
 
 
 
 
 
 
Coolie 
Taglio del bastone di Coolie. 
Coolie passeggia 
cammina 
rotolando e rotolando 
Risciò 
Auto 
Carrozza drago 
Coolie tira il risciò. 
 



Kuli huz auto. 
Kuli huz sarkanyszeker. 
Csak guri-guri 
Kuli gyalog megy 
Kuli szakall feher. 
Kuli almos. 
Kuli ehes. 
Kuli oreg. 
Kuli babszem makszem kis 
gyerek 
ver kis Kuli nagy rossz 
emberek. 
Csak guri-guri 
 
Riksa 
Auto 
Sarkanyszeker 
Ki huz riksa? 
Ki huz auto? 
Ki huz sarkanyszeker? 
Ha Kuli meghal? 
Kuli meghal. 
Kuli neeem tud meghal! 
Kuli orok 
csak guri-guri 
 
Alma Álma  
alma agon 
alma ring az agon 
alma ring a 
lombos agon 
ring a ring a 
barna agon 
ringva 
ringa-ringatozva 
inga 
hinta 
palinta 

Coolie tira l’auto. 
Coolie tira la carrozza drago 
rotolando e rotolando 
Coolie va a piedi 
Coolie barba bianca. 
Coolie assonnato. 
Coolie affamato. 
Coolie vecchio. 
Coolie grande come un 
fagiolo, grande come una 
briciola di semi di papavero 
piccolo bambino 
Il piccolo coolie batte i grandi 
cattivi, e rotola e rotola 
Risciò 
Auto 
Carrozza drago 
Chi tira il risciò? 
Chi tira l'auto? 
Chi tira la carrozza drago? 
Se muore Coolie? 
Coolie muore. 
Coolie non può morire! 
Coolie per sempre 
rotolando e rotolando. 
 
Sogno  
Una mela sul ramo 
una mela oscilla sul ramo 
una mela oscilla 
sul ramo frondoso 
oscilla oscilla 
sul ramo marrone 
dondolando 
oscillando 
pendolo 
oscillazione (hinta) 
palinta 



alma alma 
elme alma alma 
almodj alszol? 
mozdulatlan lengedezve 
hűs szelben arnyban 
alom agon 
agak alma 
ringva 
ringa-ringatozva 
ingadozva 
imbolyogva 
itt egyhelyben  
elhajozik 
indiaba afrikaba  
holdvilagba 
almodj 
alma alszol? 
 
 
Keserédes 
Szantottam, szantottam het 
tuzes sarkannyal, 
hej, vegig bevetettem csupa 
gyongviraggal. 
Szantottam, szantottam szep 
gyemant ekevel, 
hej, vegig bevetettem hullo 
konnyeimmel. 
Szaz nyilo rozsarol az erdon 
almodtam, 
hej, tobbet nem aludtam, 
felig ebren voltam. 
Hajnalban folkeltem, 
kakukszot  
szamoltam, 
hej, visznek eskuvőre kedves 
galambommal. 

il sogno di una mela 
il sogno della mente una 
mela 
sogno sogno? 
oscillazione immobile 
nel vento fresco dell'ombra 
sogno 
sul ramo 
sogno dei rami 
oscillando 
dondolando 
ondeggiando 
rimanendo in questo punto 
che si allontana 
in India, in Africa, al chiaro di 
luna 
sogno 
-Mela, stai dormendo? 
 
Dolce-amaro 
Ho arato, ho arato con sette 
draghi infuocati, 
Heigh-ho, non ho seminato 
altro che mughetti. 
Ho arato, ho arato con un 
bellissimo aratro di diamanti, 
Heigh-ho, ovunque ho 
seminato le mie lacrime. 
Nella foresta ho sognato 
cento rose in fiore, 
Heigh-ho, non dormivo più, 
ero mezzo sveglio, 
Al mattino presto mi sono 
alzato, ho contato i richiami 
dei cuculi, 
Heigh-ho, mi portano a 
sposare il mio innamorato. 
 



 

 

 

 

 

 

 

 

 

 

 

 

 

 

 

 

 

 

 

 

 



 

 

 

 

 

 

 

 

 

 

 

 

 

 

 

 

 

 

 

 

 



 

 

 

 

 

 

 

 

 

 

 

 

 

 

 

 

 

 

 

 

 



 

 

 

 

 

 

 

 

 

 

 

 

 

 

 

 

 

 

 

 

 



 

 

 

 

 

 

 

 

 

 

 

 

 

 

 

 

 

 

 

 

 



 

 

 

 

 

 

 

 

 

 

 

 

 

 

 

 

 

 

 

 

 



 

 

 

 

 

 

 

 

 

 

 

 

 

 

 

 

 

 

 

 

 



 

 

 

 

 

 

 

 

 

 

 

 

 

 

 

 

 

 

 

 

 



 

 

 

 

 

 

 

 

 

 

 

 

 

 

 

 

 

 

 

 

 



 

 

 

 

 

 

 

 

 

 

 

 

 

 

 

 

 

 

 

 

 



 

 

 

 

 

 

 

 

 

 

 

 

 

 

 

 

 

 

 

 

 



 

 

 

 

 

 

 

 

 

 

 

 

 

 

 

 

 

 

 

 

 



 

 

 

 

 

 

 

 

 

 

 

 

 

 

 

 

 

 

 

 

 



 

 

 

 

 

 

 

 

 

 

 

 

 

 

 

 

 

 

 

 

 



 

 

 

 

 

 

 

 

 

 

 

 

 

 

 

 

 

 

 

 

 



 

 

 

 

 

 

 

 

 

 

 

 

 

 

 

 

 

 

 

 

 



 

 

 

 

 

 

 

 

 

 

 

 

 

 

 

 

 

 

 

 

 



 

 

 

  



  



 

  



Cristina Zavalloni nasce a Bologna. Di formazione jazzistica, 
intraprende a diciotto anni lo studio del belcanto e della composizione 
presso il Conservatorio della sua città. Per molti anni si dedica anche 
alla pratica della danza classica e contemporanea. 
Si esibisce nei più importanti teatri, in stagioni concertistiche 
internazionali e festival jazz, tra cui il Montreux Jazz Festival, North Sea 
Jazz Festival, Free Music Jazz Festival di Anversa, Moers Music, Bimhuis, 
London Jazz Festival, Klara Festival, International Jazz Festival di 
Rotterdam, Concertgebouw di Amsterdam, Concertgebouw di Bruges, 
Lincoln Center e Carnegie Hall, Walt Disney Hall, Teatro alla Scala di 
Milano, Barbican Center, Beijing Concert Hall, Moscow International 
House, ecc. Si è esibita con orchestre quali la London Sinfonietta, BBC 
Symphony Orchestra, Schoenberg Ensemble, Sentieri Selvaggi, Musik 
Fabrik, Orkest De Volharding, Orchestra della Rai Torino, Los Angeles 
Philharmonic, ORT, Orchestra Toscanini, Irish Chamber Orchestra, ed è 
stata diretta da Martyn Brabbins, Stefan Asbury, Reinbert De Leeuw, 
Ivan Fischer, Oliver Knussen, David Robertson, Jurjen Hempel, Georges-
Elie Octor, Andrea Molino, Marco Angius, tra gli altri.Collabora con il 
compositore olandese Louis Andriessen, che ha scritto per lei alcuni dei 
suoi più recenti lavori tra cui Passeggiata in tram per l’America e 
ritorno, La Passione, Inanna, Letter from Cathy, Racconto dall’Inferno, la 
parte di Dante ne La Commedia, il monodramma Anais Nin e la parte 
di Sor Juana Ines de la Cruz ne l’opera Theatre of the World. E’ interprete 
di prime esecuzioni di Carlo Boccadoro, Luca Mosca, Emanuele Casale, 
Michael Nyman, Mauro Montalbetti e di alcune composizioni di James 
McMillan (la prima USA di Raising Sparks, Carnegie Hall, 2011). 
Frequenta il repertorio barocco (Incoronazione di 
Poppea, Combattimento di Tancredi e Clorinda), collaborando con 
registi e coreografi quali Mario Martone e Alain Platel (VSPRS e Pitié!, su 
musiche di Fabrizio Cassol) o con la Brass Bang! (Paolo Fresu, Gianluca 
Petrella, Marcus Rojas, Steven Bernstein). Le sue più recenti 
collaborazioni in ambito jazzistico includono i duo voce e piano con 
Jason Moran, Stefano Bollani, Benoit Delbecq, Alfonso Santimone, le 
collaborazioni con Radar Band, Uri Caine e il suo quartetto Special Dish. 
Ha realizzato per la televisione italiana (RaiTre) le Effemeridi Musicali 
– serie di pillole andate in onda nella stagione 2013/2014, in cui 
raccontava alcuni dei propri progetti musicali. 



Lukas Ligeti, nato a Vienna, Austria e attivo tra Stati Uniti e Sudafrica, è 
un compositore, improvvisatore e ricercatore la cui musica innovativa 
combina influenze del canone classico occidentale, della musica 
africana, del jazz, dell'elettronica, della tradizione sperimentale 
americana e di molte altre fonti. I suoi interessi speciali includono 
strutture polimetriche e politempo, accordature non temperate e lo 
sviluppo di nuove pratiche performative attraverso usi non 
convenzionali della tecnologia. Lukas Ligeti ha studiato presso 
l'Università di Musica e Arti Performative di Vienna, ha conseguito il 
dottorato di ricerca presso l'Università di Witwatersrand a 
Johannesburg e ha insegnato presso l'Università della California, Irvine 
(come membro principale del programma di dottorato in 
Composizione Integrata, Improvvisazione e Tecnologia), l'Università di 
Pretoria (come Professore Straordinario) e presso l'Università del Ghana 
(in collaborazione con J.H. Kwabena Nketia). Ligeti è stato insignito del 
CalArts Alpert Award in Music e le sue composizioni sono state 
commissionate da Ars Musica (Bruxelles), Vienna Festwochen, 
American Composers Orchestra, MDR Symphony Orchestra Leipzig, 
Ensemble Modern, Eighth Blackbird, Bang On A Can All Stars, Kronos 
Quartet, Håkan Hardenberger, Colin Currie e Ji Hye Jung. La sua musica 
è stata inoltre eseguita dalla Brussels Philharmonic, Basel Sinfonietta, 
Budapest Festival Orchestra, Orchestre National de Lyon, Vienna Radio 
Symphony, London Sinfonietta, Avanti! (Helsinki), San Francisco 
Contemporary Music Players, Amadinda Percussion Group e molti altri. 
Come batterista, ha suonato e/o registrato con artisti come John Zorn, 
Elliott Sharp, Henry Kaiser, John Tchicai, Marilyn Crispell, George Lewis, 
Gary Lucas e ha tenuto concerti solisti di percussioni elettroniche in 
festival su cinque continenti. Ha co-fondato i gruppi Beta Foly (Costa 
d'Avorio) e Burkina Electric (Burkina Faso) e ha lavorato in molti altri 
paesi dell'Africa, sviluppando un approccio che definisce 
collaborazione interculturale sperimentale. È stato artista in residenza 
presso il Museo della Storia degli Ebrei Polacchi a Varsavia e presso 
Sonoscopia a Porto, Portogallo. I CD della sua musica sono stati 
pubblicati da Tzadik, Cantaloupe, Intuition, Innova, col legno e altre 
etichette. 



Antonio Caggiano formatosi come percussionista al Conservatorio 
dell’Aquila e come compositore al Conservatorio di Santa Cecilia di 
Roma, nel 1987 ha dato 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 ha ottenuto il Leone D’argento alla 
Biennale Musica diVenezia. 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. 

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 percussioniorganizzato 
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 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. 

Thomas Antoine Pénanguer è nato nel 1974 a Colombes. Da giovane, a 
Bordeaux negli anni '90, incontra il mondo della strada e degli squat 
artistici. Nel 1994, scopre la scenografia presso i laboratori di 
scenografia del Grand Théâtre de Bordeaux e partecipa a diversi 
progetti aziendali realizzando lavori di laboratorio pittorico. 
Nel 1998, il vento lo porta nella pianura del Rossiglione dove realizza, tra 
l'altro, la sua prima ricerca sulle marionette. 
Dal 2015 si è immerso nella creazione e proiezione di video che gli 
hanno offerto la libertà di mescolare tecniche (pittura, disegno, foto, 
video, 3D) e supporti (schermo, muro, pavimento, tessuto, tela, corpo). 
Il suo lavoro è quindi naturalmente orientato verso le arti digitali e le 
nuove tecnologie, aprendo la strada anche a molteplici collaborazioni 
con coreografi, registi e compositori contemporanei. 
Video/grafica e installazione. I pezzi e le installazioni che TAP crea si 
inseriscono nel filone della ricerca vibrazionale dove lo spazio e il 
movimento diventano materiali sensibili. Copre varie tecniche come 
video, creazione digitale, videogiochi, proiezione video, grafica e 
creazione di marionette. 



Alcune opere sono installazioni che mirano ad adattarsi in situ per 
abbracciare lo spazio dedicato. 
L'officina.Nel laboratorio, TAP genera opere spesso ibride che cercano, 
attraverso il loro assemblaggio, di fornire un punto di convergenza. 
Come se la dualità potesse dare origine all'illusione dell'unità. 
Scenografia. La partecipazione a collettivi di artisti, compagnie teatrali, 
ensemble di danza e musicali è un elemento essenziale nella creazione 
di TAP. Lo spazio magico della scena gli permette di avvicinarsi allo 
spazio come un foglio bianco dove gli incontri si trasformano in 
aperture sul mondo. 

Bruno Letort, nato nel 1963 a Vichy, in Francia, è una figura di spicco 
della scena musicale contemporanea francese. Formatosi 
ufficialmente in composizione e armonia, il suo lavoro è caratterizzato 
da una deliberata indifferenza ai confini stilistici. I suoi pezzi orchestrali, 
i suoi numerosi quartetti d'archi e una rivoluzionaria opera interattiva 
testimoniano una sensibilità aperta tanto al movimento ripetitivo 
americano quanto alla tradizione dell'Europa orientale o alla musica 
ambient ed elettronica. Ha composto opere interdisciplinari interattive 
per il teatro, il cinema e il balletto. Educatore, direttore artistico e 
scrittore, è produttore presso France Musique dal 1994, dove ha fondato 
l'etichetta National Radio "Signature". Come produttore, ha collaborato 
con Pierre Henry, Fred Frith, Hector Zazou, Jean-Luc Godard ed Elliott 
Sharp. 

  



 

 

 

 

 

 

 

 

 

 

 

 

 

 

 

 

 

 

 

 

 



PROSSIMI CONCERTI 
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 
 

29 LUGLIO 
ORE 21.15, PALAZZO CHIGI SARACINI 
LEGENDS - Tracciati 
FRANCESCO GESUALDI 
con la partecipazione di  ROBERTO FABBRICIANI 
e ANGELO MAGGI 
Musica di A. Clementi, Ligeti, Frescobaldi, Gesualdo da Venosa, Bussotti 
 

30 LUGLIO 
ORE 21.15, CHIESA DI S. AGOSTINO 
LEGENDS - Soñando 
ALESSANDRO CARBONARE / ILYA GRINGOLTS  
COSIMA SOULEZ-LARIVIÈRE / MONALDO BRACONI 
Musica di BartÓk, Ives, Berg, SchÖnberg, Nono 

 

 



 

 

 

 

 

 

 

 

  



 


