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7. Galamb borong 
8. Fém 

9. Vertige 
10. Der Zauberlehrling 

11. En suspens 
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Sergej Prokof’ev 
Soncovka 1891 – Mosca 1953 

 

Five Melodies op. 35 bis (1925) 
 

Andante 
Lento, ma non troppo 

Animato, ma non allegro 
Andantino, un poco scherzando 

Andante non troppo 

 

Sonata per violino n. 1 in fa min. op. 80 (1938-46) 
 

Andante assai 
Allegro brusco 

Andante 
Allegrissimo - Andante assai, come prima 

 

 



Impronte 

di Elisabetta Braga 

Nel dizionario, “impronta” è il segno o traccia di un corpo impresso 

in un altro. Essa è dunque il simbolo della memoria di quello che 

ci ha preceduto, che disegna anche un cammino che altri 

potranno a loro volta percorrere. Il concerto di questa sera 

racchiude in sé il significato della parola “impronta” nella musica. 

Eugène Ysaÿe: Poème élégiaque in Re minore op. 12 

Tre generazioni di violinisti furono profondamente influenzate dalla 

tecnica e dallo stile di Eugène Ysaÿe. Questo virtuoso del violino, 

di origine belga, rappresentò un ponte fondamentale tra la 

tecnica violinistica ottocentesca, ereditata da Paganini e 

Vieuxtemps, e un approccio più moderno e personale alla 

musica. Allievo di Vieuxtemps a Parigi, Ysaÿe ottenne una borsa 

di studio dal Conservatorio, che gli permise di perfezionarsi anche 

sotto la guida di Henryk Wieniawski. Numerosi compositori 

dell'epoca, riconoscendo il suo straordinario talento che lo portò 

a intraprendere diverse tournée in Europa e in America, gli 

dedicarono le loro opere: tra queste, la Sonata per violino di 

César Franck (1886), il Concerto e il Poème di Ernest Chausson, il 

Quartetto n. 1 di Vincent d'Indy (1890), il Quartetto d’archi di 

Debussy (1893) e la Sonata per violino di Guillaume Lekeu. La 

visione innovativa di Ysaÿe, che vedeva la tecnica non come fine 

a se stessa ma come strumento per esprimere l'essenza emotiva 

della musica, lo rese celebre non solo come interprete, ma anche 

come insegnante e compositore. Egli riusciva a combinare un 

intenso uso del vibrato a fini espressivi con una certa libertà di 

esecuzione, che ricordava l’impiego del “rubato” nel pianismo di 

Chopin. 

Questa concezione che evidenziava le possibilità espressive del 

violino, piuttosto che considerarlo esclusivamente come 



strumento per un mero virtuosismo, ha ispirato e influenzato alcuni 

dei più grandi violinisti del XX secolo, come Fritz Kreisler, Nathan 

Milstein e David Oistrakh. Purtroppo, la brillante carriera di Ysaÿe 

fu interrotta da problemi di salute, tra cui disturbi ai nervi e 

diabete, che lo costrinsero ad abbandonare l'esecuzione dal 

vivo. Tuttavia, egli si dedicò con altrettanta passione alla direzione 

d'orchestra, fondando l'Orchestre Symphonique de Liège e 

guadagnandosi un posto di rilievo anche in questo campo. 

Tra le sue composizioni più celebri, spiccano le Sei Sonate per 

Violino Solo, Op. 27 (1923-1924), considerate tra le opere più 

difficili e profonde del repertorio violinistico, scritte per alcuni dei 

suoi allievi più talentuosi. Prima di dedicarsi alla composizione 

delle Sonate, Ysaÿe si concentrò su un genere particolarmente 

adatto alla sua personalità artistica: il poema sinfonico. Questo 

genere, caratterizzato da una struttura in un solo movimento 

consentiva una narrazione musicale fluida ed espressiva, qualità 

che Ysaÿe apprezzava particolarmente. Il poema sinfonico, privo 

di una forma rigidamente codificata, offriva la libertà di costruire 

sezioni musicali di carattere alternato, una caratteristica che si 

adattava perfettamente alla sua sensibilità artistica. 

Ysaÿe compose ben nove poemi sinfonici; tra questi, spicca il 

primo, il Poème élégiaque in Re minore op. 12 per violino e 

orchestra (o pianoforte), scritto tra il 1892 e il 1896 e dedicato a 

Gabriel Fauré. Questo brano, che ascolteremo questa sera, ispirò 

Ernest Chausson nella creazione del suo Poème, Op. 25. Ysaÿe 

concepisce la narrazione musicale come una trasfigurazione di 

emozioni in sonorità nebulose di memoria impressionista, quasi 

che la musica sia in grado di cogliere l’impressione emotiva 

generale.  

Lo stile del Poème élégiaque di Ysaÿe riflette l'influenza del 

cromatismo wagneriano e dei grandi maestri francesi come 



Franck, Fauré e Saint-Saëns. Ispirato alla tragica storia di Romeo e 

Giulietta, il brano è un pezzo di straordinario virtuosismo, sempre 

intriso di profonda espressività. Questa composizione sfiora le 

diverse sfumature del genere elegiaco, muovendosi dalla 

malinconia nostalgica al tormento straziante. 

Il Poème si apre con una melodia lirica e malinconica che cresce 

progressivamente in intensità, culminando in una sezione 

caratterizzata da marcati ritmi sincopati. Questa è seguita da una 

"Scena funebre," solenne e intensa, che poi sfocia in un'atmosfera 

più agitata. Nella parte finale, il brano riprende il tema lirico iniziale 

e la Scena funebre, chiudendosi con delicati trilli del violino che 

evocano un'atmosfera celestiale. Questi trilli saranno ripresi come 

omaggio anche da Chausson nel suo Poème, sottolineando 

l'influenza duratura di Ysaÿe nella musica del periodo. 

György Ligeti: Études pour piano, Libro II 

Composti tra il 1985 e il 2001, il ciclo di diciotto studi per pianoforte 

dal titolo Études pour piano di György Ligeti si articolano in tre libri. 

Sono tra gli esempi più significativi di scrittura pianistica del XX 

sec., periodo in cui il pianoforte era oggetto di grande 

sperimentazione. Molti compositori, infatti, decisero di esplorare le 

possibilità del pianoforte come strumento a percussione, per 

esempio con l’impiego di cluster di suoni realizzati con diverse 

parti del corpo – come braccio o avambraccio – nei lavori di 

Henry Cowell oppure come nel pianoforte preparato di John 

Cage, in cui l’inserimento di oggetti nelle corde ne modifica 

timbro, altezza, intensità e tempo d’attacco. Dall’altra parte, si 

esploravano le capacità di risonanza armonica dello strumento 

come elemento strutturale della composizione, ad esempio nella 

Sequenza IV di Luciano Berio (1996) o Cryptophonos di Philippe 

Manoury del 1974.  Tra questi due orientamenti, emerge 

un’importante concezione del pianoforte in termini spaziali, 



ovvero come “spazio” di fusione tra timbro e armonia. Questa 

idea, radicatasi dall’esperienza dell’electronic music e dello 

spettralismo, si basa su una selezione delle frequenze cui vengono 

applicati diversi processi, quali reiterazione, estinzione precoce di 

alcune frequenze e mantenimento di altre. Si genera un sistema 

fluttuante, una volumetria risonante in cui strati sonori indipendenti 

e non sincronizzati si sovrappongono e si sottraggono, un insieme 

in cui convivono mantenimento e trasformazione, memoria e 

oblio. È questa l’idea di spazio sonoro che Ligeti applica al 

pianoforte dei suoi Études, ottenendo una particolare alchimia tra 

conquiste recenti e scrittura tradizionale. I brani del ciclo 

amalgamano nuovo e antico, collegando tecniche moderne 

come il cluster insieme a gesti pianistici storicamente consolidati, 

come raddoppi di ottava, doppie terze e seste, arpeggi ribattuti 

insieme a contrappunto e linee melodiche e cantabili. A 

proposito degli Studi, Ligeti afferma:  

Come mi è venuta l'idea di Studi pianistici altamente virtuosi? La 

circostanza scatenante è stata soprattutto la mia inadeguata 

tecnica pianistica […] Io metto le mie dieci dita sulla tastiera e 

immagino la musica. Le mie dita tracciano questa immagine 

mentale premendo i tasti, ma il tracciamento è molto impreciso: 

si crea un feedback tra immaginazione ed esecuzione tattile-

motoria […] Sono pezzi virtuosistici per pianoforte, studi nel sia in 

senso pianistico che compositivo. Essi presumono sempre idee di 

base molto semplici e portano dal semplice al molto complesso: 

si comportano come organismi in crescita. 

Dalle sue parole, emergono degli elementi fondamentali 

caratteristici dei suoi Studi: il senso tattile – potremmo dire, la 

memoria digitale – e l’immaginazione, l’Idea, intesa come 

sviluppo drammaturgico continuo della materia sonora. 

L’innovazione del “gesto” pianistico convive con la scrittura 

tradizionale, riflessa nel genere dello studio - forma compositiva 



che si focalizza sullo sviluppo di specifiche abilità tecniche – nella 

quale risuonano reminiscenze stilistiche di Scarlatti, Chopin, 

Schumann, Liszt, Debussy, Rachmaninov e Bartók.  A questo, si 

aggiungono altri elementi che arricchiscono enormemente la 

tavolozza ritmico-motoria degli Studi: l’attenzione agli aspetti 

ritmico- dinamici per tracciare dei veri e propri schemi di 

movimento delle parti, che Ligeti prende dal repertorio etnico 

dalla musica africana, dal jazz – Thelonius Monk e Bill Evans in 

particolare – e dai complessi intrecci ritmico-metrici di Colon 

Nancarrow. La multiforme polifonia generata da rapporti 

matematico-geometrici crea un sistema dinamico in cui 

prendono vita diverse prospettive che indagano la 

tridimensionalità del suono: l’impressione è quel senso di vertigine 

che si prova davanti alla sovrapposizione di scale nell’incisione 

Relatività (1953) di Maurits Cornelis Escher.  

Il primo studio del Libro II, Galamb borong, si ispira al gamelan 

giavanese e si basa su un flusso ritmico continuo. Ligeti vuole 

ricreare la scala a cinque note tipica del gamenlan sléndro – è 

una delle quattro scale del gamelan -, un tipo di scala-

accordatura che il sistema temperato equabile occidentale non 

prevede. Per ottenere questo effetto allora, le mani del pianista 

suonano due scale diverse, entrambe per toni interi; gli schemi 

ritmici applicati alle due mani, fanno sì che si creino delle piccole 

sfasature ritmiche, cui si aggiunge l’uso del pedale. Questo 

sistema, unito alle relazioni “sotterranee” ottenute dalla risonanza 

delle frequenze degli armonici, origina un brano di colore 

debussiano, ma dal carattere più complesso e misterioso.  

Fém è un pezzo di ispirazione jazz, da suonare «con swing». La 

parola ungherese «fém» si traduce «metallo»: la musica ha infatti 

un carattere metallico e duro, costruita su accordi di quinta. Le 

mani si muovono imitandosi a vicenda e passandosi brevi motivi 

ritmici, generando un movimento continuo. Questa “rincorsa”, 



divenuta sempre più fitta, si ferma verso la fine con la comparsa 

di una sezione lenta e accordale, nella quale le dinamiche 

mutano improvvisamente dal pianissimo al forte. 

Il terzo Studio del II Libro è Vertige e mai titolo fu così appropriato 

per uno degli studi più difficili composti da Ligeti. Lo scopo è quello 

di creare uno «spazio musicale illusorio» alla maniera di Lux 

Aeterna: quello che sembra essere un sistema in movimento 

perpetuo – e l’idea del movimento è indissolubilmente legata ai 

concetti di spazio e tempo – si presenta, invece, come 

atemporale e immobile. I processi di estinzione e mantenimento 

del suono e delle frequenze si autorigenerano senza tregua in una 

dimensione circolare e senza tempo. Il brano comincia con una 

scala cromatica discendente suonata dalla mano sinistra, subito 

ripresa dalla destra; si aggiungono diversi strati di scale 

cromatiche discendenti. Questa sovrapposizione fa sì che le scale 

diventino accordi, in cui le voci esterne originano una melodia, 

mentre le voci interne continuano a crollare senza tregua 

discendendo sempre più verso il registro grave, in una ripetizione 

infinita. Sebbene le scale cromatiche e l’iterazione del processo 

siano di per sé regolari, il cambiamento delle distanze di attacco 

suscita il senso del caos, un cortocircuito nel percepire le scale 

come se fossero contemporaneamente sia statiche sia in 

movimento.  

Chi ricorda Topolino nei panni dell'apprendista stregone nel film 

Fantasia del 1940, quando un incantesimo per pulire la casa del 

mago sfugge di mano, causando la moltiplicazione infinita delle 

scope? Ebbene, questo meccanismo di ripetizione incessante è 

la base strutturale di Der Zauberlehrling (in italiano, “L’apprendista 

stregone”), che, pur richiamando alla mente il riferimento Disney, 

non ha nulla in comune con il poema sinfonico di Paul Dukas del 

1897. Il risultato sonoro di questo ostinato continuo e della 

costante stratificazione è un ronzio simile a quello di uno sciame 



di insetti. A volte, il pattern ritmico viene interrotto da sezioni 

sincopate o dalla ricomparsa della scala cromatica discendente 

di Vertige. 

Il breve En suspens è uno studio lento, da suonare «con l’eleganza 

dello swing» nelle parole di Ligeti. Tale effetto è reso dalla 

presenza di accenti e sincopati che simulano una certa libertà 

ritmica tipica del jazz, mentre il riferimento per l’armonia è 

nuovamente l’impressionismo di Debussy.  

Molto simile a Galamb borong, Entrelacs si basa su due scale 

diverse suonate simultaneamente, arricchite dalla presenza di 

sincopati ritmici. Entrambi gli studi presentano forti analogie 

ritmico-melodiche con Chasse-Neige, il dodicesimo degli Studi 

Trascendentali di Franz Liszt, dimostrando ancora una volta il 

legame di Ligeti con la tradizione musicale occidentale. 

L'escalier du diable (La scala del diavolo) è caratterizzato da una 

pulsazione ritmica violenta, ispirata al disastro del 1933 a Santa 

Monica, California, dove Ligeti si trovava durante il terribile evento 

meteorologico. Il compositore catturò le impressioni di 

quell'esperienza in questo brano, che si distingue per la sua 

complessa armonia, culminando in sezioni estremamente 

dissonanti con accordi-cluster, dinamiche estreme e 

accentuazioni ritmiche particolarmente marcate. Spesso, il 

fortissimo termina su un accordo prolungato, il cui suono si 

affievolisce gradualmente attraverso il rilascio del pedale fino a 

dissolversi completamente. Scale e accordi si susseguono in un 

movimento continuo di ascesa e discesa, fino a quando il pianista 

raggiunge gli estremi del registro grave e acuto alla conclusione 

del pezzo. Un aspetto affascinante di L'escalier du diable è 

l'attenzione meticolosa di Ligeti nel fornire indicazioni specifiche 

sul suono desiderato in vari passaggi. Ad esempio, per alcuni 

accordi simili a cluster, marcati come estremamente forti (ffffffff), 



Ligeti richiede che suonino «come campane, gong, tamtam». In 

altre sezioni, dove gli accordi sono particolarmente pianissimo 

(pppppp), annota che dovrebbero evocare la sensazione di 

«un'ombra». 

Il modello di riferimento per Columna infinita (Colonna infinita) è 

la scultura di Constantin Brâncuși. Esistono due versioni di questo 

studio: una per pianoforte e l’altra per pianola, dal titolo Coloana 

fără sfârşit (Colonna infinita) con la nota «per pianola (ad libitum 

pianista dal vivo)». Questa sera ascolteremo la seconda versione. 

Il brano è costruito su gruppi di accordi suonati da entrambe le 

mani, ognuno dei quali parte dal registro grave e ascende 

gradualmente. Questo processo crea un'illusione sonora simile a 

quella ottica della Colonna di Brâncuși, che sembra salire 

all'infinito. Le sequenze ascendenti nello studio di Ligeti sono 162, 

proprio come gli ottaedri che compongono la scultura. 

Sergej Prokof’ev: Cinque melodie per violino e pianoforte op. 35 

bis 

Fuggito dalla Rivoluzione russa, Sergej Prokof’ev cercò di 

affermarsi negli Stati Uniti come pianista e compositore, 

dedicandosi alla preparazione della sua prima opera, L'amore 

delle tre melarance (1919), da rappresentarsi a Chicago. 

Purtroppo, il debutto venne rinviato e Prokofiev accettò dei 

concerti in California, dove si dedicò alla composizione delle Five 

melodies, nate nel 1920 come melodie senza parole per voce e 

pianoforte per il soprano ucraino Nina Koshetz. Le Cinque melodie 

furono eseguite nel 1921, lo stesso anno del debutto dell’opera, 

che vide anche Koshetz nel ruolo della Fata Morgana. Nel 1925, 

Prokofiev, su richiesta del violinista Pawel Kochánski, trascrisse i 

vocalizzi in raffinate miniature per violino e pianoforte dal titolo 

Cinque melodie per violino e pianoforte op. 35 bis, sfruttando le 

peculiarità tecniche e timbriche dello strumento ad arco 



aggiungendo doppi armonici e pizzicati. Prokof’ev orchestrò 

anche una di queste canzoni e, successivamente, ne arrangiò 

un’altra per pianoforte solo. Come per la Sonata per flauto (1943), 

trascritta anch’essa per violino, questa opera viene oggi eseguita 

più spesso nella versione che ascolteremo questa sera rispetto alla 

forma originale. 

I cinque brani non hanno titoli descrittivi, ma sono identificati dai 

loro tempi. L’Andante iniziale è sognante e contemplativo, con 

un’atmosfera malinconica che sembra perdersi nelle proprie 

riflessioni senza mai trovare conforto. Il successivo Lento, ma non 

troppo continua questa atmosfera, che però si anima 

allegramente nell’episodio centrale. 

Il terzo brano, Animato ma non allegro, si apre in uno stato di 

agitazione che impiega tempo a placarsi, lasciando 

all’ascoltatore un senso di inquietudine e instabilità. L’ Allegretto 

leggero e scherzando, più delicato e allegro, fa da contraltare al 

brano precedente. Infine, nell’Andante non troppo ritorna la 

propensione all’introspezione del primo movimento. Un tema 

suggestivo viene eseguito dal violino sopra un 

accompagnamento ipnotico del pianoforte, interrotto dal 

giocoso episodio centrale; chiude il brano una melodia eterea 

del violino, elevatosi nel suo registro acuto.  

Sergej Prokof’ev: Sonata per violino n. 1 in fa min. op. 80 

Dopo il soggiorno in America e in Europa, Sergej Prokof’ev tornò 

in patria nel 1933 in preda a mille dubbi e alla ricerca di quel 

sostegno che altrove non aveva ottenuto appieno. Aveva infatti 

lasciato Parigi, la capitale del modernismo, per tornare in patria, 

dove la rigida politica staliniana comprimeva pesantemente ogni 

campo, arte compresa. In un ambiente così teso come quello 

post-rivoluzionario, occorreva fissare delle direttive in merito alle 



decisioni stilistiche che la musica sovietica avrebbe dovuto 

seguire. Per questo motivo, Prokof’ev scrisse sulla Isvestia:  

Quello che occorre fare innanzitutto è della grande musica, cioè 

della musica che tanto nella forma quanto nel contenuto 

risponda alla grandezza dell'epoca. Non è cosa agevole trovare 

l'idioma conveniente, ma è certo che esso dovrà essere 

melodioso, espresso con una melodia chiara e semplice. Molti 

compositori già trovano difficoltà nell'elaborare qualsiasi tipo di 

melodia che abbia in sé una precisa funzione da svolgere. Lo 

stesso vale per la tecnica e la forma che esigono chiarezza e 

semplicità. 

La Sonata per violino n. 1 in fa min. op. 80 sembra proprio 

richiamarsi a questi ideali di ispirazione neoclassica. La sua 

gestazione fu in collaborazione con David Ojstrakh, virtuoso del 

violino – primo interprete di questa sonata e della trascrizione per 

violino del 1944 della già citata Sonata per flauto – e richiese un 

tempo molto lungo, dal 1938 al 1946. La chiarezza formale della 

sua scrittura strumentale è una dichiarazione estetica e politica 

dovuta al particolare clima di stretta sorveglianza che vigeva 

nell’Unione Sovietica - di lì a poco, nel 1948, si trasformerà 

nell’incubo censorio della «Dottrina Zdanov» e della violenza che 

ne derivò; essa è anche una ricerca di un nuovo linguaggio, non 

necessariamente neoclassico, ma improntato a un desiderio “di 

mettere ordine” senza rinunciare alla personalità del proprio stile. 

Infatti, la Sonata, articolata in quattro movimenti, si costruisce 

formalmente in maniera abbastanza libera, quasi una sorta di 

fantasia strumentale improntata alla simmetria. Il breve Andante 

assai introduce un movimento aritmico del pianoforte dal 

carattere intimo e raccolto, su cui si inserisce il violino, il quale 

sembra voler sviluppare una melodia che però non arriverà mai; 

si percepiscono le tracce nelle rapide scale e nei pizzicati. 

L’Allegro brusco presenta la pulsazione ritmica ostinata tipica di 



Prokof’ev, in cui si alternano insistenza su note ribattute e slancio 

melodico. Segue il distensivo Andante, caratterizzato da un clima 

di rarefazione che governa il dialogo tra violino e pianoforte, nel 

tentativo di scambiarsi alcune idee timbriche. L’ultimo 

movimento, Allegrissimo, è fortemente ritmato, di stampo 

popolaresco, con alternanza di sezioni più cantabili. Il brano si 

chiude con un flashback: l’impronta meditativa del finale del 

primo movimento; poi, il silenzio.  

 

 

 

 

 

 

 

 

 

 

 

 

 

 

 



BIOGRAFIE 

Ilya Gringolts Richiestissimo come solista, Ilya Gringolts si dedica sia al 

grande repertorio orchestrale sia ad opere contemporanee e poco 

frequentate. È inoltre molto interessato all’approfondimento della prassi 

esecutiva storica. I suoi programmi includono il virtuosistico primo 

repertorio di Paganini, Leclair e Locatelli. All'inizio dell'anno, Ilya Gringolts 

ha presentato in anteprima il suo arrangiamento delle Variazioni Diabelli 

di Beethoven. Ha inoltre lanciato nuove opere di Peter Maxwell Davies, 

Christophe Bertrand, Bernhard Lang, Beat Furrer e Michael Jarrell, e 

prime di Augusta Read Thomas, Michael Jarrell, Christophe Bertrand e 

Albert Schnelzer. Nell'estate del 2020, Ilya Gringolts e Ilan Volkov hanno 

fondato l'I&I Foundation per la promozione della musica 

contemporanea, che assegna commissioni a giovani compositori. Una 

prima serie di brevi lavori solistici è stata creata la scorsa stagione, inclusi 

i lavori di Yu Kuwabara e Sky Maclachlan, che hanno debuttato alla BBC 

Radio Scottish e all'Accademia Chigiana. Insieme alla Bamberg 

Symphony Orchestra, il violinista ha iniziato la stagione in corso al Festival 

di Lucerna ed è anche apparso come solista al concerto per 

l'anniversario dell'apertura della stagione dell'Ensemble Resonanz alla 

Elbphilharmonie. Ulteriori inviti lo hanno portato, tra le altre, alla Sinfonica 

di Vienna, alla RSO di Vienna, al Budapest Festival Orchestra, alla Lahti 

Symphony Orchestra, alla SWR Symphony Orchestra e alla Tonhalle 

Orchestra nella sua città natale, Zurigo. Ilya Gringolts si è esibito con 

rinomate orchestre quali la Bavarian Radio Symphony Orchestra, la BBC 

Symphony Orchestra, la Filarmonica di Los Angeles, la NHK Symphony 

Orchestra, l’Orchestra Filarmonica di Israele, la Singapore Symphony 

Orchestra, l’Orchestra Sinfonica della Radio Finlandese, la Filarmonica 

Reale di Stoccolma, la Filarmonica di San Pietroburgo, la Deutsches 

Symphonie-Orchestre di Berlino e la Mahler Chamber Orchestra. Alcune 

recenti esibizioni includono progetti con l’Orchestra dell’Accademia di 

Santa Cecilia, l’Orchestra Filarmonica di Helsinki, la City of Birmingham 

Symphony Orchestra, la Filarmonica di Varsavia e l'Orchestre National 

des Pays de la Loire. Ilya Gringolts ha recentemente condotto progetti 

con l'Australian Chamber Orchestra, la Franz Liszt Chamber Orchestra e, 

nella stagione 2021/22, la Camerata Bern, l'Orchestra della Svizzeria 

Italiana e l’Ensemble Resonanz. Per la sua registrazione vincitrice del 



premio Diapason d'Or e Gramophone Editor's Choice de Il labirinto 

armonico di Locatelli (2021), Ilya Gringolts ha condotto dal podio la 

Finnish Baroque Orchestra. Questa registrazione è stata seguita nello 

stesso anno dal CD solistico “Ciaccona” con opere di Bach, Pauset, 

Gerhard e Holliger, che ha ricevuto il Gramophone Editor's Choice 

Award. La sua vasta discografia di pluripremiati CD di Deutsche 

Grammophon, BIS e Hyperion include anche la registrazione acclamata 

dalla critica dei 24 Capricci di Paganini per violino solo e la seconda 

parte della sua registrazione delle opere complete per violino di 

Stravinsky (2018), registrata con l'Orquesta Sinfónica de Galicia con 

Dima Sloboden-iouk e insignita del Diapason d 'Or. Come primo violino 

del Quartetto Gringolts, Ilya Gringolts ha riscosso un grande successo al 

Festival di Salisburgo, al Festival di Lucerna, al Festival di Edimburgo, al 

Concertgebouw di Amsterdam, alla Philharmonie di Lussemburgo, alla 

Elbphilharmonie di Amburgo, alla Konzerthaus di Dortmund e al Teatro 

La Fenice di Venezia. Apprezzato musicista da camera, Ilya Gringolts 

collabora regolarmente con artisti del calibro di James Boyd, Itamar 

Golan, Peter Laul, Aleksandar Madzar, Nicolas Altstaedt, Christian 

Poltera, David Kadouch, Antoine Tamestit e Jörg Widmann. Dopo aver 

studiato violino e composizione a San Pietroburgo con Tatiana Liberova 

e Zhanneta Metallidi, Ilya Gringolts ha frequentato la Juilliard School of 

Music dove ha studiato con Itzhak Perlman. Nel 1998 ha vinto il 

prestigioso Concorso ‘Premio Paganini’ divenendo il più giovane 

vincitore nella storia del Concorso. All'inizio della sua carriera è stato 

anche nominato BBC New Generation Artist. Oltre alla carica di 

professore di violino per l’Accademia delle Arti di Zurigo, Ilya Gringolts è 

anche professore alla prestigiosa Accademia Chigiana di Siena. Ilya 

Gringolts suona un violino Stradivari (1718 “ex-Prové”). 

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 PierreLaurent 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. 

 

 

 

 

 

 

 

 

 

 

 

 

 

  



 

 

 

 

 

 

 

 

 

 

 

 

 

 

 

 

 

 

 

 

 



 

 

 

 

 

 

 

 

 

 

 

 

 

 

 

 

 

 

 

 

 



 

 

 

 

 

 

 

 

 

 

 

 

 

 

 

 

 

 

 

 

 



 

 

 

 

 

 

 

 

 

 

 

 

 

 

 

 

 

 

 

 

 



 

 

 

 

 

 

 

 

 

 

 

 

 

 

 

 

 

 

 

 

 



 

 

 

 

 

 

 

 

 

 

 

 

 

 

 

 

 

 

 

 

 



 

 

 

 

 

 

 

 

 

 

 

 

 

 

 

 

 

 

 

 

 



 

 

 

 

 

 

 

 

 

 

 

 

 

 

 

 

 

 

 

 

 



 

 

 

 

 

 

 

 

 

 

 

 

 

 

 

 

 

 

 

 

 



 

 

 

 

 

 

 

 

 

 

 

 

 

 

 

 

 

 

 

 

 



 

 

 

 

 

 

 

 

 

 

 

 

 

 

 

 

 

 

 

 

 



 

 

 

 

 

 

 

 

 

 

 

 

 

 

 

 

 

 

 

 

 



 

 

 

 

 

 

 

 

 

 

 

 

 

 

 

 

 

 

 

 

 



 

 

 

 

  



 

 

 

 

 

 

 

 

 

 

 

 

 

 

 

 

 

 

 

 

 



 

 

 

 

 

 

 

 

 

 

 

 

 

 

 

 

 

 

 

 

 



 

 

 

 

 

 

 

 

 

 

 

 

 

 

 

 

 

 

 

 

 



 

 

 

 

 

 

 

 

 

 

 

 

 

 

 

 

 

 

 

 

 



 

 

 

 

 

 

 

 

 

 

 

 

 

 

 

 

 

 

 

 

 



 

 

 

 

 

 

 

 

 

 

  



 

 

 

 

 

 

 

 

 

 

 

 

 

 

 

 

 

 

 

 

 



 
PROSSIMI CONCERTI 

 

12 AGOSTO 

ORE 21.15, TEATRO DEI ROZZI 

LEGENDS - Souvenirs 

SALVATORE ACCARDO & FRIENDS 

Musica di Tchaikovsky, Franck 

 

13 AGOSTO 

ORE 18, TENUTA SANONER, BAGNO VIGNONI, S. QUIRICO D’ORCIA 

OFF THE WALL - Souvenirs 

SALVATORE ACCARDO & FRIENDS 

Musica di Tchaikovsky 

 

ORE 21.15, PALAZZO CHIGI SARACINI 

FACTOR - Concerto del corso di Violino 

ILYA GRINGOLTS docente  

Allievi Chigiani / STEFANIA REDAELLI pianoforte 

 

ORE 21.15, TEATRO COSTANTINI, RADICOFANI 

APPUNTAMENTO MUSICALE  

Allievi del corso Cinque secoli di chitarra 

ELIOT FISK docente 

 

14 AGOSTO 

ORE 18.30, PIEVE DEI SANTI STEFANO E DEGNA 

CASTIGLION D’ORCIA 

OFF THE WALL - Christi Amor 

CORO DELLA CATTEDRALE DI SIENA  

“GUIDO CHIGI SARACINI” / LORENZO DONATI 

Opere dedicate alla figura di Santa Caterina da Siena 

 

ORE 19.30, PALAZZO CHIGI SARACINI 

FACTOR - Concerto del corso di Cinque secoli di chitarra 

ELIOT FISK docente 

Allievi Chigiani  



 

19 AGOSTO 

ORE 21.15, PALAZZO CHIGI SARACINI  

LEGENDS - Capricci e frammenti 

CHRISTIAN SCHMITT / ALESSANDRA GENTILE 

Musica di Telemann, Schönberg, Schumann, Ránki, 

Ponchielli, Jolivet, Schnyder 

 

20 AGOSTO 

ORE 19, CORTILE DI PALAZZO CHIGI SARACINI  

SPECIAL EVENTS - Scienze e tecnologia per la musica 

Introduzione di  

Nicola Sani Direttore Artistico dell’Accademia Musicale Chigiana 

Interventi di  

YeJin Chun Direttrice Istituto Culturale Coreano, Roma 

Marco Malagodi Responsabile Scientifico Lab. Arvedi (PV)  

Francesco Canganella Coordinaotore del Cistac 

A seguire esibizione di Eleonora Testa sul Violoncello Stradivari (1672) 

 

ORE 21.15, PALAZZO CHIGI SARACINI  

LEGENDS - Taegeuk 

CHLOE JIYEONG MUN 

Musica di Galuppi, J.S. Bach, Chopin 

  



 

 

 

 

 

 

  



 


