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BOULEZ RIMANE 
di Gianfranco Vinay  
è consultabile qui 

 
BOULEZ REMAINS 
by Gianfranco Vinay  

is available here  



Igor Stravinskij  
Lomonosov, San Pietroburgo 1882 – New York 1971 

 

Le Sacre du printemps (1910 -13)    
per due pianoforti e percussioni 

 

I. L'adoration de la terre 
1. Introduction 

2. Les Augures printaniers 
3. Jeu du rapt 

4. Rondes printanières 
5. Jeux des cités rivales 

6. Cortège du sage 
7. Danse de la terre 

 

II. Le sacrifice 
8. Introduction 

9. Cercles mystérieux des adolescentes 
10. Glorification de l'élue 

11. Evocation des ancêtres 
12. Action rituelle des ancêtres 

13. Danse sacrale (L'élue) 
 

 
* * * 

Pierre Boulez 
Montbrison 1925 - Baden.Baden 2016 

sur Incises (1996)    
per tre pianoforti, tre arpe e tre percussionisti 

 
con il supporto della Fondazione Nuovi Mecenati - 

Fondazione franco-italiana di sostegno alla creazione 
contemporanea  

in collaborazione con il Comune di Sovicille  



con il patrocinio dell’Ambasciatore di Francia in Italia e 
dell’Institut français Italia 

 
 

Rituali di primavera  
di Federico Pariselli 
 
Le due opere che ascolteremo questa sera mostrano un 
connubio solido, anche se complesso. Sono partiture distanti 
tra loro di circa ottant’anni, differenti nell’apparenza ma non 
nella sostanza, capaci di suggerire interrogativi quanto mai 
attuali: cosa significa l’ascolto musicale nei tempi della società 
mediale? Quali sono oggi le sue funzioni sociali e 
comunicative? In che modo la musica si colloca all’interno 
delle complesse relazioni umane contemporanee? 

A dominare la serata sono i temi della tradizione e della storia. 
L’esule russo Igor' Stravinskij intuì fin dall’inizio la portata 
storica del suo Le Sacre du printemps, audace balletto sul 
tema di un sacrificio pagano, che fece scalpore tra i 
benpensanti del Théâtre des Champs-Élysées del 1913, alla 
vigilia della Prima guerra mondiale. Stravinsky divenne un 
modello per l’intellettuale Pierre Boulez, esponente di punta 
dell’avanguardia novecentesca. Boulez trattò la tradizione 
come un tema complesso e caleidoscopico. Subito dopo la 
Seconda guerra mondiale lo avremmo visto inveire contro di 
essa e l’establishment concertistico, celebrando una nuova 



musica “razionalista”. Con sur Incises, presentato in prima 
assoluta a Basilea nel 1996, egli sembrò aver maturato una 
visione diversa, riconoscendo nel passato non un ostacolo, ma 
una possibile fonte di ispirazione. 

Oggi sappiamo che questa lettura dei fatti è riduttiva e 
semplificata. Ciononostante, in sur Incises la tradizione non è 
un semplice accidente, ma un elemento costitutivo. 
Anzitutto, numerosi sono i riferimenti a stili di musicisti del 
primo Novecento europeo – Bartók, Debussy e, appunto, 
Stravinsky. Ma vi è dell’altro. La forma dell’opera, ad esempio, 
è debitrice di quella che è alla base del concerto classico-
romantico. Esso prevedeva scambi strumentali tra uno o più 
solisti e un’orchestra; vi erano generalmente uno o più temi 
melodici riconoscibili – che fungevano da metaforico 
argomento di “conversazione” tra gli strumenti – e un decorso 
temporale prefissato entro uno schema chiuso: inizio, 
svolgimento e conclusione, tutti elementi qui rispettati, con 
tanto di introduzione, coda e codetta finale. Insomma, tutto 
torna, come da manuale. 

O quasi. Il contenitore formale viene infatti scosso nelle 
fondamenta, perché Boulez mirava a una nuova sonorità. Nel 
1991 dichiarò la sua fascinazione per il timbro delle percussioni 
intonate (capaci di produrre suoni con altezza definita), 
utilizzate peraltro da Stravinsky in Les noces, opera vocale 
successiva a Le Sacre du printemps. L’organico da camera di 
sur Incises – tre pianoforti, tre arpe e tre percussioni (sorta di 
trio moltiplicato) – emula e al tempo stesso approfondisce 
questo modello storico. 

Cosa si nasconde all’interno di tale sonorità? Anzitutto, 
assume particolare rilevanza l’aspetto ritmico, che evoca 
un’atmosfera rituale, tipica di alcune tradizioni africane (e in 



parte asiatiche). Più volte, nella sua carriera, Boulez ha 
utilizzato elementi extraeuropei in modo sperimentale e 
personale. Al centro di sur Incises, in particolare, troviamo il 
concetti di “eterofonia”. Potremmo parafrasarlo in questi 
termini: “tutti gli strumenti dicono la stessa cosa, ma in modi 
diversi”. È come se – riprendendo la metafora della 
conversazione – i membri di un gruppo parlassero 
contemporaneamente dello stesso argomento, ciascuno 
inserendosi negli spazi e nei silenzi dell’altro, ma sempre con 
lievi variazioni e in maniera disallineata, sfasata. 

Il risultato è un’esperienza di ascolto sensuale, più che 
razionale, nonostante l’estrema perizia tecnica. Si avverte un 
ritorno ricorrente di materiali già ascoltati, che crea un “moto 
perpetuo” di suoni. L’episodio introduttivo del Sacre di 
Stravinsky, indicato da Boulez come esempio di questa 
procedura, produce il medesimo effetto, che alla sua epoca 
dovette apparire molto innovativo. Ritmo e ripetizione, in sur 
Incises, non generano monotonia: danno vita ad asimmetrie 
formali e “accumulazioni” di suoni che l’orecchio riconosce 
come familiari. Sembra di ascoltare salmodie e litanie, di 
assistere a una ritualità laica. L’ascoltatore è chiamato a 
scoprire e riscoprire la forma in maniera soggettiva, vivendo 
un’esperienza estetica meno socialmente codificata rispetto 
al passato e in qualche modo più elitaria, perché destinata 
(idealmente) a orecchie raffinate. 

D’altronde, l’elitarismo per Boulez era una scelta etica, un 
modo per sottrarsi alla logica della commercializzazione 
musicale. La verità è che il rapporto tra l’estetica delle 
avanguardie e l’idea di comunità è sempre stato alquanto 
problematico. Tuttavia, non sono mancati i tentativi di creare 
una simbiosi tra nuova musica e società, tra ricerca ed 
educazione. Il 1976 fu una data importante in questa 



direzione: a Parigi venne fondato il centro di ricerca e 
produzione musicale dell’IRCAM, di cui Boulez fu direttore e 
figura di riferimento. Questo centro aveva tre obiettivi 
importanti: 1) affiancare alla produzione musicale le tecniche, 
i metodi e le finalità delle cosiddette scienze esatte; 2) creare 
un legame storico tra le avanguardie del dopoguerra e il 
modernismo tardo ottocentesco e primo novecentesco, in 
modo tale da legittimarle anche sul piano culturale e sociale; 
3) rivalutare le tradizioni popolari e non occidentali, nell’ottica 
(utopica) di superare la dicotomia tra musica d’arte e 
popolare. 

Quali furono i risultati di questo progetto, considerando che 
sur Incises rappresenta uno dei frutti maturi di questa 
stagione? Soffermiamoci in particolare sugli ultimi due punti, 
riguardanti la tradizione e la funzione sociale della musica. La 
questione si fa spinosa, perché nel 1983 Boulez associò la 
nozione di “tradizione” a quella di “astrazione”. Per lui, astrarre 
significava estrapolare dal passato elementi folklorici, 
scomporli nei minimi termini e ricavarne schemi di base 
ricorrenti – o “virtuali”, come li definì il musicologo Edward 
Campbell. L’aggettivo è calzante: ciò che è virtuale non è 
materiale, né radicato visibilmente nella storia. Non 
sorprende, dunque, che Boulez concepisse la tradizione in 
termini puramente tecnici: un baule di strumenti da cui 
attingere, da selezionare, rimodulare e rimettere in gioco. Nel 
1975 scrisse che i compositori fanno sempre la storia “per 
sottrazione”, ovvero “distruggendola” ed eliminando ciò che 
non serve. 

In questa cornice teorica, non sorprende che l’ispirazione 
folklorica, per Boulez, fosse solo uno stimolo costruttivo. Non 
aveva torto quando identificò con intelligenza in Stravinsky 
un modello esemplare di questo metodo. Nel Sacre, infatti, il 



compositore russo estrapolò melodie popolari lituane da una 
raccolta prestampata, utilizzandole come materiale di lavoro 
da trasformare. Gli intenti extramusicali persero importanza 
fin dall’inizio: ciò che gli interessava era solo ricreare 
un’atmosfera rituale di forte impatto scenografico (il sacrificio 
pagano di una fanciulla), una critica (certo non politicizzata) 
alla nascente società capitalistica. 

Nel comporre Le Sacre du printemps, Stravinsky parte da 
melodie popolari russe e lituane, ma le tratta in modo 
profondamente distante. Sono ridotte a frammenti, trasposte, 
modificate, incastonate in strutture ritmiche e armoniche che 
nulla conservano della funzione originaria. Più che richiamare 
una tradizione, il loro impiego serve a costruire un linguaggio 
nuovo, in cui la memoria culturale diventa materia di lavoro. 
L’effetto “folklorico” si dissolve nel processo compositivo: ciò 
che resta è un’energia strutturata, precisa, che nasce dalla 
manipolazione di elementi minimi. 

Questa trasformazione rispecchia anche la posizione 
dell’autore. Stravinsky scrive Le Sacre in esilio volontario, tra la 
Svizzera e la Francia, in un contesto già internazionale. La 
Russia non è più un orizzonte di appartenenza, ma un archivio 
da rielaborare. L’opera riflette una condizione cosmopolita, in 
cui l’identità musicale non corrisponde a una nazione, ma si 
definisce attraverso la distanza. Non si tratta di “superare” le 
origini, ma di spostarle su un altro piano: formale, strutturale, 
costruttivo. 

In questo, si può cogliere un’affinità con Sur Incises di Boulez. 
Anche lì, il materiale è trattato in modo non narrativo, 
frammentario, articolato per blocchi. In entrambi i casi, la 
musica nasce da un lavoro di sottrazione: le tradizioni 
vengono attraversate, scomposte e ricomposte in un 



linguaggio che non intende evocare, ma organizzare. La 
storia, più che ricordata, viene rimontata. 

La fiducia pressoché esclusiva di Boulez nell’atto tecnico 
solleva interrogativi cruciali sulle funzioni attuali della musica 
d’arte. Per lui – seguace del surrealismo – la musica non era 
che un’allegoria dell’esperienza umana. Il suo oggetto era il 
suono: astratto e dematerializzato, collocato al di là del 
quotidiano, idealmente al di sopra delle culture da cui pure 
trae origine. Non si possono ignorare, però, le frizioni 
importanti tra questa visione del mondo e il clima culturale 
della fine del Novecento, molto più sensibile al pluralismo e 
alla valorizzazione delle specificità identitarie. 

È dunque sorprendente che Boulez non fosse del tutto 
estraneo a esperienze, e persino aspirazioni, di taglio 
etnomusicologico: basti pensare al suo interesse per il 
gamelan balinese; al progetto – mai realizzato – di una 
spedizione in Cambogia nel 1945; o ancora al viaggio in Sud 
America nel 1954. Nel 1985, fu profondamente colpito dalle 
ricerche sulla ritmica africana condotte dall’etnomusicologo 
franco-israeliano Simha Arom (che, per inciso, nel 1981 tenne 
un importante seminario sulla musica africana anche 
all’Accademia Chigiana di Siena). 

Tuttavia, nella sostanza, in sur Incises Boulez non tenne 
affatto conto dei significati sociali di quei modelli, 
concentrandosi esclusivamente sugli aspetti tecnici. Eppure, 
come ha osservato lo stesso Arom, in quei contesti un’estetica 
basata sulla “tecnica pura” e fine a se stessa non ha ragion 
d’essere, perché il legame con la comunità e con le sue attività 
quotidiane – che è parte integrante e inscindibile dell’atto 
musicale – viene a mancare. 



Aggiungiamo che l’Europa non smise mai di essere il 
riferimento centrale di Boulez. Nel 1983 riconobbe le radici 
della propria idea di “astrazione” nel tardo romanticismo 
europeo e in particolare nella figura di Gustav Mahler, autore 
di una musica da lui definita come un «puro atto metafisico». 
Questa concezione, fortemente intellettuale ed eurocentrica, 
è stata criticata da studiosi come Luigi Pestalozza, che vi 
vedevano un eccessivo distacco dai contesti storici e sociali. 
Boulez riconosceva infatti in Mahler il primo compositore a 
utilizzare materiali popolari come puro elemento tecnico, 
trasformandoli in un linguaggio personale e distaccato dalla 
funzione comunitaria originaria. Questa visione critica della 
tradizione, insieme alla lettura di un passato abitato da 
artigiani abilissimi, ma collocati sulla torre d’avorio, ci mette di 
fronte a una questione aperta: la tradizione è davvero solo ciò 
che rimane catturato nella rete di una prospettiva artistica 
individuale? La musica di Boulez ci invita a interrogarci 
continuamente, e criticamente, su questo nodo. 

  

 

 

 

 

Il testo di Federico Pariselli incluso nel presente programma di sala 
è stato realizzato grazie alla collaborazione con il Corso di Laurea 
magistrale in Musicologia della Sapienza Università di Roma 

BIOGRAFIE 



Emanuela Battigelli è conosciuta per il suo interesse nel 
campo della musica contemporanea e per la capacità di 
creare programmi originali, ponendo l’arpa e la musica in una 
luce moderna, profonda e comprensibile, anche grazie alla 
collaborazione con importanti compositori che le hanno 
dedicato brani solistici. Nella sua discografia e nei suoi 
programmi da concerto compaiono prime incisioni e prime 
esecuzioni assolute e nazionali di brani per arpa di 
compositori come Luis De Pablo, Ivan Fedele, Guido Guerrini, 
Reynaldo Hahn, Toshio Hosokawa, Malika Kishino, Somei 
Satoh, Leon Schidlowsky, Germaine Tailleferre e Camillo 
Togni. Nel concerto per arpa ed elettronica dato da Emanuela 
Battigelli all’interno della 63ª Biennale Musica di Venezia, per 
la prima volta nella storia della Biennale di Venezia l’arpa è 
stata presentata come strumento solista, con brani 
commissionati per l'occasione dalla Biennale e a lei dedicati.  
La sua carriera solistica e cameristica l’ha portata a suonare in 
prestigiose rassegne come il Festival d’Aix-en-Provence, il 
Verbier Festival, Mittelfest e il Chigiana International Festival, 
e ad eseguire concerti per arpa ed orchestra insieme 
all’Orchestra Sinfonica Nazionale della RAI, Tirgu Mures State 
Philharmonic Orchestra, Orchestra di Padova e del Veneto ed 
Israel Chamber Orchestra. Fra le sue diverse esibizioni è stata 
protagonista di trasmissioni televisive e radiofoniche per RAI, 
BBC, ARD, RTV Slovenija, RSI, Radiotelevisione israeliana ed 
Arte. È docente di arpa presso il Conservatorio “F. Cilea” di 
Reggio Calabria. 

Fabrice Pierre, nato e cresciuto a Parigi in una famiglia di 
musicisti (Luciano Berio ha dedicato la Sequenza per arpa a 
suo padre), Fabrice Pierre ha studiato arpa con Pierre Jamet 
e direzione d’orchestra con Paul Ethuin e Franco Ferrara. Nel 
1980 Pierre Boulez gli propone il posto di assistente direttore 



dell’Ensemble Intercontemporain. Nel 1984 vince il Primo 
Premio del Concorso Internazionale di arpa “Marie-Antoinette 
Cazala” a Gargilesse (Francia) e, nello stesso anno, viene 
nominato Professore di arpa al Conservatoire National 
Supérieur de Musique et de Danse di Lione. È invitato 
regolarmente a insegnare in numerose accademie 
internazionali (Bologna, Nizza, Périgueux, Firenze, Pradese, 
dal 1991, è stato “tuteur” di arpa presso l’Orchestra Giovanile 
dell’Unione Europea. Italia, Germania, Finlandia, Svizzera, 
Giappone l’hanno applaudito quale solista e in formazioni 
cameristiche (Patrick Gallois e Pierre-Henri Xuereb sono i suoi 
principali complici) sia per le rigorose e raffinate 
interpretazioni che per l’appetito e il buongusto con cui ha 
sempre affrontato i perigli insiti nelle cene post-concerto. 
Regolarmente invitato ai maggiori festival internazionali 
(Kuhmo, Prades, Portogruaro, Kitakyushu, TokyoFabrice 
Pierre ha registrato per Calliope, DGG, EMI, Forlane, Naxos, 3D 
e registra regolarmente i suoi bagagli con le più prestigiose 
compagnie (Air France, Scan Air Charter, Ita Airway, Air 
Bangladesh, KLM, Balai Kalibrasi Penerbangan, Lufthansa, 
Kyrgystan Airlines). Conduce oggi una doppia carriera di 
direttore d’orchestra e di arpista, consacrando molto del suo 
tempo a promuovere nuove opere di compositori 
contemporanei. 

Stefania Scapin, arpista veneta nata nel 1992, inizia lo studio 
dell'arpa all'età di otto anni. Si laurea con il massimo dei voti, 
lode e menzione d’onore al Conservatorio “Jacopo Tomadini” 
di Udine sotto la guida di Patrizia Tassini. Studia poi alla Royal 
Academy of Music di Londra e successivamente alla 
Universität für Musik und darstellende Kunst di Vienna. 
Frequenta i corsi di alto perfezionamento della Scuola di 
Musica di Fiesole e si perfeziona con maestri di fama 



internazionale quali Fabrice Pierre, Isabelle Perrin, Luisa 
Prandina, Park Stickney e Skaila Kanga. Debutta a Budapest 
in qualità di solista con la International Young Soloists’ 
Orchestra. Si esibisce all’interno di prestigiosi festival, quali: 
Festival dei due Mondi, Micat in Vertice, Nuova Consonanza, 
Cantiere Internazionale d’Arte Montepulciano, LacMus, 
Mittelfest, Barco Teatro, Armonie della Magna Graecia, Musica 
a Villa Durio, etc. Vince diversi premi in concorsi internazionali 
e ricopre il ruolo di prima arpa dell’Orchestra Sinfonica 
Nazionale dei Conservatori Italiani, della International Young 
Soloists’ Orchestra, della Camerata Strumentale Città di Prato 
e della Mitteleuropa Orchestra. Dalla collaborazione con 
Andrea Manco, primo flauto del Teatro la Scala, nasce il suo 
primo progetto discografico dal titolo “French Songs for flute 
and harp”, prodotto da Brilliant Classics. Approfondisce l’arte 
dell’improvvisazione musicale con Stefano Battaglia 
all’Accademia Musicale Chigiana e all’Accademia Siena Jazz. 
Nell’ambito della musica contemporanea e jazz-sperimentale 
collabora con vari artisti tra cui Stefano Battaglia, Harris 
Lambrakis, Francesco Ponticelli e con diversi ensemble quali 
Chigiana-Siena Jazz Ensemble, Ensemble degli Intrigati e 
Ensemble de Angelis. Attualmente insegna arpa presso 
l'Accademia di Siena Jazz. È inoltre laureata in Psicologia 
presso l'Università degli Studi di Padova 

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 inotlre 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. 

Monica Cattarossi risiede a Milano e lavora nell’ambito della 
musica da camera e dell’accompagnamento, come 
interprete, camerista e docente. Invitata a suonare ai più 
importanti festivals internazionali, ha tenuto concerti in 
moltissime sale prestigiose sia come solista che in duo con 
Julius Berger, Umberto Clerici, Enrico Dindo, Rocco Filippini, 
Antonio Meneses, Dora Schwarzberg tra altri. Ha registrato 
assieme a Filippo Farinelli l’opera completa di André Jolivet 
per due pianoforti per l’etichetta Brilliant Classics, con il 
violoncellista Ettore Pagano un CD per la rivista Suonare 
News. Insegna musica da camera presso il Conservatorio “G. 
Verdi” di Milano e accompagnamento pianistico presso il 
Conservatorio della Svizzera Italiana di Lugano, ha tenuto 



master classes presso la Sapporo Music University, la Seoul 
Chamber Orchestra, l’Accademia di Musica di Danzica. Come 
accompagnatrice pianistica ha collaborato con l’Università 
Mozarteum di Salisburgo, attualmente con Stauffer Center for 
Strings di Cremona. È laureata in Musicologia. Dal 2017 è 
Maestro collaboratore al pianoforte al Corso di 
perfezionamento in Violoncello tenuto da Antonio Meneses 
presso l’Accademia Chigiana di Siena e dal 2021 è membro del 
Chigiana Keyboard Ensemble, formazione pianistica in 
residence dell’Accademia. 

Il repertorio di Anna D’Errico spazia dal classicismo alla 
musica d oggi, alla quale dedica uno speciale interesse che 
l’ha portata a stabilire un rapporto di collaborazione con 
alcuni dei più interessanti compositori della scena attuale. 
Conta apparizioni in istituzioni internazionali quali Lucerne 
Festival, Carnegie Hall, Essen Philharmonie, RaiNuovaMusica, 
Mozarteum Salzburg, Heidelberger Frühling, Cantiere di 
Montepulciano, Ultraschall Berlin, Gare du Nord Basilea, 
Parco della Musica di Roma, CDMC Madrid, June in Buffalo, 
ZKM Karlsruhe. Ha suonato come solista con l Orchestra 
Sinfonica Nazionale, l Orchestra del Teatro La Fenice di 
Venezia, l Orchestra di Padova e del Veneto, alla Konzerthaus 
di Berlino. Ha lavorato con direttori quali Pierre Boulez, Peter 
Eötvös, Marco Angius, Lucas Vis, Matthias Pintscher, Ilan 
Volkov, Jean Deroyer, Igor Dronov.  
Ha collaborato con compositori quali Helmut Lachenmann, 
Salvatore Sciarrino, Pierre Boulez, Enno Poppe, Georges 
Aperghis, Brian Ferneyhough, Beat Furrer, Rebecca Saunders, 
Heinz Holliger, Jörg Widmann, George Benjamin, Claudio 
Ambrosini, Helmut Oehring.  
La sua passione per la musica da camera l ha portata ad 
avviare collaborazioni stabili, quali l Ensemble Interface, di cui 



è membro fondatore, e il duo pianistico con Alfonso Alberti, e 
inoltre ad esibirsi con interpreti quali Uli Fussenegger, Ian 
Pace, Dimitri Vassilakis, Marco Fusi, Donatienne Michel-
Dansac, e ensembles quali Ensemble Modern, Algoritmo, 
Icarus, Linea, Meitar.  
Ha inciso per le editrici Stradivarius, Raccanto, Ars Publica, 
Wergo, CMC Canada.  
Come docente specializzata in repertorio contemporaneo 
tiene workshop presso istituzioni accademiche in tutto il 
mondo. Suoi progetti educativi sono stati premiati con il 
Leone d argento della Biennale di Venezia e il Premio Abbiati. 
Tra i riconoscimenti ricevuti, il Kranichsteiner Stipendienpreis 
agli Internationale Ferienkurse Darmstadt, e il 
Pianist/Composer Commissioning Project assegnato 
dall Ivar Mikhashoff Trust for New Music. 

Pierluigi Di Tella dopo aver conseguito il diploma presso il 
Conservatorio “G.B Martini” di Bologna, ha seguito corsi di 
perfezionamento in Italia e all’estero con musicisti di fama 
internazionale. Determinanti per la sua formazione artistica 
sono stati gli studi con Sergio Fiorentino e, per l’alto 
perfezionamento della tecnica, Gilbert Cook alla “Ecole 
Supérieure de Piano” in Svizzera. Concertista, didatta e 
direttore artistico dell’Istituto Musicale “A. Masini” di Forlì, 
svolge la sua attività come solista, dedicandosi con particolare 
passione anche alla musica da camera. In ambito cameristico 
ha collaborato con musicisti quali il Quartetto di Cremona, Gli 
Strumentisti del Teatro Alla Scala, il Nuovo Quartetto 
Malatestiano, La Camerata del Titano, con Paolo Carlini, Guido 
Corti, Mario Marzi e Alessandro Serra. Dal 2016 è maestro 
collaboratore al pianoforte al corso estivo di alto 
perfezionamento musicale tenuto da Giuseppe Ettorre, primo 
contrabbasso del Teatro Alla Scala di Milano, presso 



l’Accademia Chigiana. Numerose le collaborazioni in qualità 
di pianista e maestro collaboratore ai corsi tenuti dal flautista 
Julius Baker, l’oboista Diego Dini Ciacci e il fagottista Paolo 
Carlini. Attualmente è docente di Pratica e lettura pianistica 
presso il Conservatorio “F. Morlacchi” di Perugia. 

Ciro Longobardi. Finalista e miglior pianista presso il 
Consorso Gaudeamus Interpreters 1994 di Rotterdam, 
Kranichsteiner Musikpreis nell’ambito dei 37° Ferienkurse di 
Darmstadt nello stesso anno, Ciro Longobardi ha suonato per 
il Festival Traiettorie di Parma, Festival Milano Musica, 
Ravenna Festival, Rai Nuova Musica Torino, Festival 
Internazionale Angelica di Bologna, Tempo Reale Firenze, 
Biennale di Venezia, Saarländischer Rundfunk Saarbrücken, 
Ferienkurse Darmstadt, Festival Synthése Bourges, 
Fondazione Gaudeamus Amsterdam, ZKM Karlsruhe, 
Unerhoerte Musik Berlino, INA GRM Parigi, Guggenheim 
Museum New York, Festival di Salisburgo. Ha registrato per 
Stradivarius, Limen, Mode, RaiTrade, Die Schachtel. Tra i premi 
ricevuti, un Coup de Coeur de Radio France (settembre 2011), 
un Premio Speciale della critica per il miglior CD italiano del 
2011 nella categoria classica/strumentale, un CD del mese 
(ottobre 2012) e un Premio del Disco della rivista Amadeus 
(agosto 2013). Ha tenuto conferenze-concerto e masterclass 
per i Conservatori di Rotterdam, Ghent, Bruxelles e Alicante, 
per la Hochschule di Basilea, per la University of Chicago e per 
la Manhattan School of Music di New York. Tra il 2012 e il 2014 
ha tenuto l'insegnamento di pianoforte nell'ambito del 
Master of Advanced Studies in Contemporary Music 
Performance presso il Conservatorio della Svizzera Italiana di 
Lugano. È membro fondatore del collettivo Dissonanzen di 
Napoli. 



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. 

Andrea Molino, compositore e direttore d’orchestra, è nato a 
Torino e vive a Parigi. the smiling carcass (1999) e Those Who 
Speak In A Faint Voice (2001), con la Pocket Opera Company 
di Norimberga, sono i primi esempi del suo interesse verso un 
teatro musicale innovativo e intermediale. Direttore artistico 
di Fabrica Musica dal 2000 al 2006, ha realizzato tra l'altro 
CREDO allo Staatstheater Karlsruhe, alla Stazione Termini di 
Roma per il Summit dei Premi Nobel per la Pace e al 
Queensland Music Festival a Brisbane. L'opera - qui non c'è 



perché - è andata in scena nel 2014 al Teatro Comunale di 
Bologna e nel 2015 a deSingel di Anversa. La prima di La vérité, 
pas toute ha avuto luogo nel luglio 2023 al Chigiana 
International Festival a Siena; il Popolo giusto vuole la neve, 
una commissione del Festival Aperto, ha debuttato lo scorso 
ottobre al Teatro Valli di Reggio Emilia. Progetti recenti come 
direttore d’orchestra comprendono la prima di Melancholia di 
Mikael Karlsson alla Royal Swedish Opera a Stoccolma, 
l'inaugurazione del Chigiana International Festival a Siena 
con Coro e Voci di Luciano Berio, il progetto New York Stories 
con la Sydney Symphony Orchestra, Wozzeck di Berg con la 
regia di W. Kentridge e Il Naso di Sostakovic con la regia di B. 
Kosky alla Sydney Opera House. Al Teatro La Fenice di Venezia 
ha tra l'altro inaugurato la stagione sinfonica 2010 con la 
prima mondiale del Requiem di Maderna e la Biennale Musica 
2005 con Surrogate Cities di Heiner Goebbels. Le sue 
registrazioni sono pubblicate in CD e DVD tra l'altro da 
Stradivarius, Milano, ECM, Monaco, Naïve, Parigi e ABC 
Classics, Sydney. Le sue composizioni sono pubblicate da RAI 
Com, Nuova Stradivarius e Ricordi. 
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