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Puro e impuro 
di Elisabetta Braga 

Il concerto di questa sera all'Accademia Chigiana è una 
celebrazione della continua evoluzione della musica d’oggi, dove 
la tradizione degli strumenti acustici – in particolare, una 
formazione così storicamente connotata come il quartetto 
d’archi - si fonde con le possibilità offerte dalla tecnologia 
elettronica. Attraverso le opere di Luigi Nono, Fausto Romitelli e 
György Ligeti, il programma esplora nuove dimensioni timbriche 
e spaziali, che ridefinisce il concetto di sonorità e identità 
strumentale e vocale. 

Lo Studio Sperimentale della Fondazione Heinrich Strobel della 
SWR di Friburgo rappresentò per Luigi Nono una cruciale fonte 
di ispirazione creativa. Questo ambiente diede vita ai tre lavori in 
programma questa sera: Omaggio a György Kurtàg, Interludio 
Primo da Prometeo. Tragedia dell’ascolto e Post prae-ludium n. 
1 per Donau. La volontà di sperimentare e l’interazione stretta 
accomunò un gruppo di artisti formato da Nono, Roberto 
Fabbriciani, flauto, Ciro Scarponi, clarinetto, Giancarlo Schiaffini, 
basso tuba, Stefano Scodanibbio, contrabbasso. Il loro fervore 
creativo li spinse a esplorare le estremità della tessitura dei 
rispettivi strumenti, fino a sfiorare i limiti della percettibilità. 
Furono colpiti dalla somiglianza tra questi suoni estremi e quelli 
elettronici prodotti dalle onde sinusoidali, caratterizzati come 
suoni puri e “fissi”, privi di armonici. Tale peculiarità portò a 
un’assimilazione timbrica tra i tre strumenti, resi indistinguibili 
l’uno dall’altro anche grazie all’uso dell’elaborazione elettronica. 

In questo modo nasce Omaggio a György Kurtàg. Nono arricchì 
l’impasto timbrico particolarmente indeterminato, dove 
frammenti di fonti sonore diverse si mescolano in un alone 
organico, aggiungendo la voce di un contralto che pronuncia i 
fonemi del nome di György Kurtàg, muovendosi tra vari registri. 



Il risultato è un amalgama omogeneo in cui la voce è trattata 
come uno strumento a fiato, rendendo ancora più complessa 
l’identificazione delle fonti sonore. 

L’atmosfera sospesa – che richiama il clima del Canto sospeso del 
1956 – è accentuata da pause o note lunghe tenute, che 
suddividono il brano in quattordici episodi. La bruma acustica 
generata dai suoni dello spettro armonico è il principio su cui si 
basa l’ambiguità della fusione o con-fusione timbrica, spingendo 
l’ascoltatore a sviluppare una nuova capacità di ascolto che ne 
dissolva l’unità della prospettiva. 

Lo spettralismo è la fonte d’ispirazione della musica di Fausto 
Romitelli, compositore di cui quest’anno si celebrano i venti anni 
dalla scomparsa. Romitelli ha un legame profondo con 
l’Accademia Chigiana, di cui fu allievo seguendo il Corso di 
Composizione tenuto da Franco Donatoni e ottenendo il 
Diploma di merito; al concerto finale del corso, il 26 agosto del 
1985, fu eseguito il suo brano Furit aestus per soprano e cinque 
strumenti.  

Romitelli elaborò delle personali strategie di intersezione di piani 
sonori, al fine di fonderli insieme in un “disordine” apparente che 
è l’essenza della sua arte. Dall’ esperienza presso l’IRCAM di Parigi 
all’inizio degli anni Novanta, nasce Natura morta con fiamme 
per quartetto d’archi ed elettronica – restaurata nel 2014 dal 
Laboratorio Mirage dell’Università di Udine. Il materiale sonoro, 
quella acustico degli strumenti ad arco e quello elettronico, sono 
sottoposti a un processo di spazializzazione mediante sistema di 
amplificazione. Come nella tecnica della micropolifonia di Ligeti, 
Romitelli intuisce il potenziale della sovrapposizione di intervalli 
ravvicinati, che egli ottiene con delle micro-scordature 
nell’intonazione degli archi. Tale procedimento, comune anche a 
Giacinto Scelsi, unito all’intervento dell’elettronica, causa una 
modificazione nel timbro dell’insieme strumentale. Il brano 



presenta un’organizzazione formale altamente strutturata: si 
articola in sette sezioni, di cui solo la sesta non prevede 
l’intervento dell’elettronica; a un livello ancora più ravvicinato, è 
costituito da una serie di figure, la cui interazione caratterizza 
timbricamente la texture generale secondo una tecnica definita 
«variazione modulare». Ogni figura presenta un elemento di 
distorsione dell’accordatura – un movimento fisico del musicista, 
una posizione dell’arco - che modifica anche gli altri parametri, 
come l’intensità, la durata, il timbro e l’articolazione interna, 
proiettando il suono – e le formanti del suo spettro armonico – 
verso diverse traiettorie. Romitelli elabora un sistema 
compositivo analogo all’articolazione sintattica del linguaggio: la 
concatenazione di fonemi compone delle unità di significato – le 
parole, che hanno una loro identità e sono organizzate secondo 
delle norme grammaticali; allo stesso modo, la differenziazione 
timbrica definisce l’oggetto musicale e stabilisce una gerarchia 
di combinazioni che ne permette forme di riconoscibilità e 
memorizzazione.  

Organizzati sintatticamente, i pattern che si muovono tra i 
componenti del quartetto simboleggia l’idea della 
spazializzazione secondo Romitelli, la quale si verifica su due 
livelli: uno reale, interno alla sala, per mezzo degli amplificatori; 
l’altro metaforico, nella trasformazione timbrica dell’ensemble 
strumentale, concepito come un generatore di frequenze. Il 
compositore coglie appieno il concetto principale dello 
spettralismo: agire sulle impurità del suono, su tutte quelle azioni 
che lo avrebbero reso “sporco”, aveva lo scopo di marcarne la 
dinamica interna, ponendo «forme acustiche instabili […] al 
centro della creazione musicale» (H. Dufourt, Musique, pouvoir, 
écriture, 1991).  

La composizione musicale può essere concepita come un 
linguaggio, un'idea che György Ligeti ha esplorato in modo 



innovativo in Artikulation, un'opera composta nel 1958 presso la 
WDR di Colonia. Questa composizione segue Glissandi, creata 
l'anno precedente nello stesso ambiente stimolante. Entrambe 
le opere sono testimonianze della prolifica collaborazione tra 
Ligeti e figure come Gottfried Michael Koenig e Cornelius 
Cardew, all’epoca assistente di Karlheinz Stockhausen. 
L'esperienza di Ligeti con la musica elettronica di questo periodo 
ha avuto un impatto duraturo sul suo stile compositivo, 
influenzando profondamente lavori successivi come il celebre 
Lux Aeterna. 

Artikulation, basandosi su onde sinusoidali, si distingue per la 
sua costruzione innovativa, simile a una sequenza di 
conversazioni diversificate. Particolarmente efficace risulta la 
partitura grafica realizzata dal graphic design Rainer Wehinger 
negli anni Settanta, nella quale linee e colori rappresentano 
visivamente il materiale sonoro, suggerendo un corrispettivo tra 
ascolto e segno grafico. 

 Le "conversazioni" in Artikulation possono rappresentare tanto 
una folla quanto un singolo interlocutore, imitando 
un’articolazione parlante che si svolge in assenza di una presenza 
umana visibile. I suoni “puri”, senza armonici, sono organizzati e 
combinati in modo tale da assomigliare a sillabe, parole o intere 
frasi, creando una sorta di lingua artificiale. Sebbene priva di 
significato semantico, questa lingua possiede un senso musicale 
proprio, che imita il modo umano di interagire. Tale concetto 
prefigura opere come Aventures e Nouvelles Aventures, dove 
l'uso della voce e del linguaggio viene ulteriormente esplorato. 

Anche altri compositori contemporanei hanno intrapreso strade 
simili, in cui la parola diventa oggetto di teatralizzazione. John 
Cage, ad esempio, con Solo for Voice, Luciano Berio con Thema 
(Omaggio a Joyce), e Mauricio Kagel con Anagramma, sono solo 
alcuni esempi di questa tendenza. Tuttavia, la differenza 



principale in Ligeti risiede nell'effetto parateatrale delle sue 
composizioni. In Artikulation, il compositore ungherese 
definisce una drammaturgia della parola basata su contrasti: 
mormorio, lite, umorismo, lamento. 

Questa composizione rappresenta un contributo significativo 
alla musica d’avanguardia, organizzando i suoni secondo modelli 
linguistici, dando vita un’esperienza quasi teatrale in cui l'assenza 
di voci umane reali viene compensata dall’evocazione della 
presenza umana.  

Commissionato dalla Biennale di Venezia, Prometeo. Tragedia 
dell’ascolto risente profondamente dell’esperienza di Luigi Nono 
presso l’Experimentalstudio di Friburgo, cui si aggiunge 
l’influenza del mutato clima politico e sociale dell’epoca. 
L’illusione di una rivoluzione sociale, che aveva animato la penna 
di Nono fino a quel momento, si stava inesorabilmente 
sgretolando, muovendo la sua musica verso una dimensione più 
intima e retrospettiva. Questa consapevolezza, influenzata dalla 
visione di Massimo Cacciari, filosofo e amico di Nono, si traduce 
nella multiautorialità dei testi del Prometeo, tratti da opere di 
Benjamin, Eschilo e Hölderlin. La struttura di quest’opera è 
sintomatica di questa tendenza al frammentismo: Prometeo si 
articola in nove sezioni o isole che possiamo definire 
“rizomatiche”, in quanto la decentralizzazione è il principio 
fondante di questo lavoro. Non c’è una trama, né un protagonista 
né personaggi, come non esiste un libretto: il testo è privo di 
qualsiasi omogeneità (convivono maiuscolo, minuscolo, greco 
antico, grassetto) presentandosi in frammenti di testo; 
frammentata è anche la struttura sonora, attimi isolati che si 
generano e si dissolvono all’infinito in uno spazio aperto, 
generando un vasto alone di risonanza. Il dramma di Prometeo, 
incarnazione del viandante senza meta, risiede in una «vera 
tragedia spaziale di suoni» (M. Ramazzotti, Luigi Nono, 2007). Il 



pensiero liberato di questo viaggiatore moderno si muove senza 
schemi prestabiliti in un ambiente che coniuga insieme musica 
e architettura. Renzo Piano, infatti, progettò per quest’opera una 
struttura a nave che poteva essere smontata e rimontata per 
“disperdere” i solisti, le voci recitanti, i gruppi corali e orchestrali, 
tutti sottoposti a elaborazione elettronica all’interno di un grande 
strumento musicale che è lo spazio architettonico.  

L’Interludio primo che ascolteremo questa sera è la quarta 
sezione dell’opera. La dimensione del silenzio, del suono 
inaudibile pervade la musica, in opposizione con le sezioni 
precedenti caratterizzate dai contrasti sonori; da questo 
momento in poi, la sensazione di rarefazione dominerà il resto 
dell’opera. Come in Omaggio a György Kurtàg, il timbro degli 
strumenti e delle voci coinvolte è confuso, non permettendo il 
riconoscimento: strumenti e voci si raddoppiano, si estendono e 
si fondono vicendevolmente, ma stabilire il confine è impresa 
impossibile.  

Il vagare in uno spazio dove il tempo sembra sospeso è una delle 
caratteristiche distintive di Post-Prae-Ludium n. 1 per Donau, 
che riflette la profonda collaborazione tra Luigi Nono e Ciro 
Scarponi. Nata anch’essa nell'ambiente sperimentale dello 
Studio di Friburgo, questa composizione esplora le potenzialità 
tecniche del basso tuba, offrendo all'interprete una grande 
libertà. La partitura è concepita come una traccia da seguire, non 
come una prescrizione rigida. La lezione di John Cage sulla 
musica imprevedibile e la creazione di eventi sonori casuali gioca 
un ruolo fondamentale in questa opera. L'interazione tra il suono 
dello strumento e i processi di espansione del suono avviene in 
un continuo gioco di stimoli, elaborazioni e risposte, mirato 
all'esplorazione del materiale sonoro. In questo contesto, il 
compositore guida e manipola in tempo reale gli eventi sonori 
proposti dagli interpreti in piena autonomia.  



Le diverse peculiarità dei brani in programma questa sera 
aprono uno sguardo privilegiato sui cambiamenti in corso nel 
panorama musicale del secondo Novecento. Parametri musicali 
"materiali" – che, cioè, dipendono dalla materia dello strumento 
e, per questo, direttamente modificabili – come l'intensità e il 
timbro, diventano centrali al pari di altri parametri meno 
quantificabili, potremmo dire meno "concreti", come l'altezza e 
la durata. L'atto compositivo, dunque, includendo questi 
elementi nella riflessione e nella pratica, si espande oltre i confini 
tradizionali, esplorando nuove dimensioni espressive e aprendo 
la strada a inedite possibilità sonore 

 

 

 

 

 

 

 

 

 

 

 

 

 



 

 

 

 

 

 

 

 

 

 

 

 

 

 

 

 

 

 

 

 

 



 

 

 

 

 

 

 

 

 

 

 

 

 

 

 

 

 

 

 

 

 



 

 

 

 

 

 

 

 

 

 

 

 

 

 

 

 

 

 

 

 

  



 

  



 

 

 

 

 

 

 

 

 

 

 

 

 

  

 

  



 

 

 

 

 

 

 

 

 

 

 

 

 

 

 

 

 

 

 

 

 



 

 

 

 

 

 

 

 

 

 

 

 

 

 

 

 

 

 

 

 

 



 

 

 

 

 

 

 

 

 

 

 

 

 

 

 

 

 

 

 

 

 



 

 

 

 

 

 

 

 

 

 

 

 

 

 

 

 

 

 

 

 

 



 

 

 

 

 

 

 

 

 

 

 

 

 

 

 

 

 

 

 

 

 



 

 

 

 

 

 

 

 

 

 

 

 

 

 

 

 

 

 

 

 

 



 

 

 

 

 

 

 

 

 

 

 

 

 

 

 

 

 

 

 

 

 



 

 

 

 

 

 

 

 

 

 

 

 

 

 

 

 

 

 

 

 

 



 

 

 

 

 

 

 

 

 

 

 

 

 

 

 

 

 

 

 

 

 



 

 

 

 

 

 

 

 

 

 

 

 

 

 

 

 

 

 

 

 

 



 

 

 

 

 

 

 

 

 

 

 

 

 

 

 

 

 

 

 

 

 



 

 

 

 

 

 

 

 

 

 

 

 

 

 

 

 

 

 

 

 

 



 

 

 

 

 

 

 

 

 

 

 

 

 

 

 

 

 

 

 

 

 



 

 

 

 

 

 

 

 

  



 

 

 

 

 

 

 

 

 

 

 

 

 

 

 

 

 

 

 

 

  



Il mezzosoprano italo-polacco Katarzyna Otczyk si è laureata in canto 
lirico presso l’Università Musicale F. Chopin a Varsavia nel 2009, nella 
classe di Anna Radziejewska. Ha effettuato un periodo di studio al 
Conservatorio Santa Cecilia a Roma per il programma europeo 
Erasmus e ha fatto parte, nel 2012, dell’Opera Studio dell’Accademia di 
Santa Cecilia. Negli anni di formazione ha seguito masterclass di Teresa 
Berganza, Renato Bruson, Renata Scotto, Sara Mingardo, Anna Vandi, 
Elizabeth Norberg-Schulz, Jadwiga Rappé. Il debutto di Katarzyna 
Otczyk si è tenuto nella stagione 2008/2009, con la parte di Lucinda in 
L’amante di tutte di Galuppi alla Warsaw Chamber Opera cui è seguita 
Bianca in The Rape of Lucretia di Britten alla Baltic Opera di Danzica. 
Fra il 2010 e il 2015 ha cantato Maddalena in Rigoletto (Gubbio), Suzuki 
in Madama Butterfly (Spoleto), Flora nel La traviata (Spoleto, Perugia, 
Roma) Zita in Gianni Schiccni (Spoleto), Adalberto in Adelaide di 
Borgogna di Pietro Generali (Rovigo, opera registrata dalla casa 
discografica Bongiovanni). Nel 2017 ha cantato in Medeamaterial di 
Pascal Dusapin al Teatro Comunale di Bologna, diretta da Marco 
Angius. Ha già affrontato un gran numero di lavori del repertorio 
sinfonico vocale e sacro: Gloria di Vivaldi, Resurrezione di Handel , Messe 
di Mozart, Stabat Mater e Petite Messe Solennelle di Rossini, etc. Ha 
anche maturato una significativa esperienza in ambito della musica 
contemporanea con partiture di Luigi Nono, Sciarrino, Sinopoli, Lucio 
Gregoretti Migranti. Katarzyna Otczyk è risultata vincitrice della 65ª 
edizione del Concorso per Giovani Cantanti Lirici Comunità Europea 
2011 di Spoleto. Vincitrice del Terzo Premio del Premio Valentino Bucchi 
2010 e del Terzo Premio al VIII Concorso Internazionale di Canto 
Barocco F. Provenzale a Napoli nel 2011. Finalista e vincitrice del premio 
speciale Provincia di Roma al Concorso Internazionale Musica Sacra 
2011 a Roma; finalista, laureata e borsista del Foro Musicale dei Giovani 
del Foro Austriaco della Cultura a Varsavia nel 2007; vincitrice del 
premio speciale per la migliore esecuzione delle canzoni di Chopin per 
l’Accademia Estiva del Canto a Danzica nel 2010.  

Roberto Fabbriciani, nato ad Arezzo, è stato allievo e assistente di 
Severino Gazzelloni all’Accademia Musicale Chigiana. Nel corso degli 
anni ha stretto collaborazioni con i principali compositori del nostro 
tempo sia in Italia che all’estero e molti di loro hanno composto nuove 



opere a lui dedicate. Con Luigi Nono in particolare ha lavorato a lungo, 
presso lo studio sperimentale della SWF a Friburgo, aprendo e 
percorrendo vie musicali nuove e inusitate, ampliando le possibilità 
timbriche dello strumento. È stato solista in concerti diretti da maestri 
di fama internazionale ed è stato ospite in orchestre italiane ed europee 
tra le più rinomate. Ha tenuto concerti presso prestigiosi teatri e 
istituzioni musicali a Londra, Tokyo, Mosca, New York e Buenos Aires. È 
stato docente di flauto presso il Conservatorio “L. Cherubini” di Firenze 
e del corso di alto perfezionamento presso l’Università Mozarteum di 
Salisburgo. È inoltre compositore e autore di libri di testo editi da Ricordi 
e Suvini Zerboni. Tra le sue recenti composizioni: Glacier in Extinction; 
Alchemies; Cantus; Suoni per Gigi; Zeus joueur de flûtes; Figaro il 
Barbiere (liberamente da Rossini); Grande, grande amore (Oratorio); 
Alluvione; Conversazione su Tiresia (testo di A. Camilleri); Per lo gran 
mar de l’essere (Visioni di Dante); Vajont. Elegia alla Montagna. 

Paolo Ravaglia, brillantemente laureato in clarinetto, musica elettronica 
e musica jazz. Versatile polistrumentista, è docente di clarinetto e 
clarinetto jazz al Conservatorio G.B. Martini di Bologna. Ivi coordina 
anche un laboratorio di musica contemporanea e il corso di tecniche di 
improvvisazione per musica elettronica. 
È clarinetto principale della PMCE (Parco della Musica Contemporanea 
Ensemble) di Roma e membro co-fondatore di Alter Ego, storico e 
visionario ensemble che, a livello europeo e prima di molti altri, ha 
indicato la via per un nuovo modo di intendere ed interpretare la 
musica contemporanea. 
Innovatore e sperimentatore di originali e non di rado inusitate 
tecniche esecutive, ha avuto come mentore, collaboratore e amico 
fraterno William O. Smith, inventore del clarinetto contemporaneo e 
uno dei principali clarinettisti jazz del dopoguerra. Si è esibito in un bel 
po’ di festival in giro per il mondo e ha al suo attivo diffusioni 
radiofoniche o televisive pressoché in tutte le nazioni in cui ha suonato. 
Ha registrato per: Mode (USA), Touch (GB), Stradivarius, ESZ, B.M.G, Via 
Veneto Jazz-RCA Victor, Jazz Mobile, Edipan, Dischi Ricordi, Biennale di 
Venezia, Emergency, Godrec, Temporary, Die Schachtel.  
Instancabile esecutore anche nel campo della musica sperimentale 
non accademica (qualsiasi cosa questa frase voglia dire) ha collaborato 



con: Philip Glass, Frederic Rzewski, Steve Reich, Terry Riley, Alvin Lucier, 
Gavin Bryars, Djivan Gasparian, Frankie Hi-Nrg e molti altri. 
Collaborazioni di rilievo, tra gli artisti elettronici: Mika Vainio e Ilpo 
Vaisanen-Pan Sonic (SF), William Basinski, Matmos (USA), Carsten 
Nicolai-Alva Noto (D), Philip Jeck, Robin Rimbaud-Scanner, D-Fuse 
(GB), Helge Sten-Deathprod (N). Di solito preferisce suonare solo la 
musica che gli piace e possibilmente in compagnia di persone 
simpatiche e competenti. Non è facile ma si diverte solo così. Dal 2018 
è artista in residenza all’Accademia Chigiana di Siena per il corso di 
composizione di Salvatore Sciarrino (con suo gran divertimento). 

Giancarlo Schiaffini, compositore-trombonista-tubista, nato a Roma 
nel 1942, si è laureato in fisica presso quella università nel 1965. 
Autodidatta in musica, ha partecipato alle prime esperienze di free-jazz 
in Italia negli anni ’60. In quel periodo ha cominciato la sua attività di 
compositore ed esecutore nel campo della musica contemporanea e 
del jazz. Nel 1970 ha studiato a Darmstadt con Stockhausen, Ligeti e 
Globokar e ha fondato il gruppo strumentale da camera Nuove Forme 
Sonore. Nel 1972 ha studiato musica elettronica con Franco Evangelisti, 
collaborando con il Gruppo di Improvvisazione di Nuova Consonanza 
fino al 1983. Nel 1975 ha fondato il Gruppo Romano di Ottoni, con 
repertorio di musica rinascimentale e contemporanea. Fa parte della 
Italian Instabile Orchestra. Ha tenuto corsi e seminari in Italia, presso la 
Hochschule di Freiburg i. B., Melba e Monash University (Melbourne) e 
la New York University. Ha insegnato presso i conservatori “G. Rossini” di 
Pesaro, “A. Casella” dell’Aquila e nei corsi estivi di Siena Jazz (strumento, 
improvvisazione, composizione). Ha collaborato con John Cage, Karole 
Armitage, Luigi Nono e Giacinto Scelsi. Ha partecipato, come 
compositore ed esecutore, a numerosi festival e stagioni concertistiche 
presso: Teatro alla Scala, Accademia di S. Cecilia, Biennale Musica di 
Venezia, Autunno Musicale di Como, IRCAM, Upic e Festival d’Automne 
di Parigi, Reina Sofia di Madrid, Ars Musica di Bruxelles, Europa jazz 
Festival du Mans, Jazz a Mulhouse, Tramway (Rouen), Wien Modern, 
Aspekte di Salisburgo, Donaueschinger Musiktage, Moers, Tage fuer 
Neue Musik di Zurigo, Fondazione Gulbenkian di Lisbona, Alte Oper di 
Francoforte, Filarmonica di Berlino, Festival di Gibellina, FIMAV di 
Victoriaville (Canada), Nuova Consonanza, Bimhuis di Amsterdam, 



JazzYatra (India), Darmstadter Ferienkurse, Pomeriggi Musicali e 
Musica del nostro tempo (Milano), UNEAC di Cuba, Maggio Musicale 
Fiorentino, Lincoln Center e Hunter College (New York), New Music 
Concerts di Toronto e molti altri. Dal 1988 collabora con la cantante e 
autrice di testi Silvia Schiavoni per la composizione ed esecuzione di 
performances multimediali originali e su letteratura, pittura (Joyce, 
Gauguin, Ibsen, Boccioni, Ammaniti e altri), con immagini di Ilaria 
Schiaffini. Nel 2000 è stato Composer in Residence presso 
l’”International Composers & Improvisers Forum Munich”. Ha registrato 
per le radio nazionali in Italia, Austria, Canada, Olanda, Messico, 
Germania, Francia, Svezia, Spagna. Sono state a lui dedicate 
composizioni da numerosi autori come Scelsi, Nono, Alandia, Amman, 
Castagnoli, Dashow, Guaccero, Laneri, Mencherini, Renosto, Ricci, Villa-
Rojo. Ha inciso dischi per BMG, Curci, Cramps, Edipan, Horo, Hat 
Records, Pentaflowers, Pentaphon, Red Records, Ricordi, Vedette. BMG, 
Curci, Edipan, Pentaflowers, Ricordi hanno pubblicato sue 
composizioni. Ha pubblicato per Ricordi un suo trattato sulle tecniche 
del trombone nella musica contemporanea e per Auditorium Edizioni 
“E non chiamatelo jazz” sull’improvvisazione 
musicale,  “Tragicommedia dell’ascolto”, “Immaginare la musica” e 
“Errore e pregiudizio”. A Giancarlo Schiaffini è stata dedicata una voce 
dalla Biographical Encyclopedia of Jazz (Oxford University Press) e 
dall’Enciclopedia della Musica (Utet/Garzanti). 

Formatosi nel 2011, il Quartetto Sincronie si dedica principalmente al 
repertorio del Novecento con uno studio approfondito delle evoluzioni 
del linguaggio sonoro, dei contenuti innovativi e dei parametri 
compositivi presenti nelle partiture del secolo scorso e di quello attuale. 
Si è perfezionato sotto la guida di Andrea Nannoni, di Miguel Da Silva e 
del Quartetto di Cremona. È stato selezionato per i workshops “La 
creazione del timbro: gli strumenti ad arco amplificati”, “Armonia e 
forma nei quartetti per archi di Cage, Maderna e Manzoni” presso la 
Fondazione Cini di Venezia e per la residenza artistica “Casa del 
Quartetto” presso la Fondazione I Teatri - Reggio Emilia. Il Quartetto si 
è esibito, su invito dell’Ambasciata di Svezia, per la cerimonia di 
conferimento del Premio Nobel per la Fisica a G. Parisi; ha collaborato 
con l’American Academy in Rome per l’evento Aluminium Forest; ha 



preso parte alla coreografia di danza contemporanea “Cacti” di A. 
Ekman presso il Teatro dell’Opera di Roma in qualità di quartetto in 
scena. Il Quartetto vanta numerose collaborazioni con compositori 
quali D. Bravi, C. Shaw, D. Glanert, W. Dougherty, M. Guerra, L. Troiani, J. 
Janulyte, G. Razaz e con musicisti quali Y. Berinskaya, D. Cabassi, L. 
Sanzó, A. Devitis. Premiato presso la II edizione del Concorso 
Internazionale di Interpretazione di musica contemporanea F. 
Mencherini (2013), il Quartetto è stato ospite in diversi festival e teatri: 
Festival Internazionale di Portogruaro, Società del Quartetto di Vicenza, 
54° Festival di Nuova Consonanza, Festival dei Due Mondi - Spoleto, 
Morellino Classica, Teatro di Villa Torlonia a Roma, Auditorium Parco 
della Musica. Il Quartetto è stato ospite di Piazza Verdi per Radio Rai 3, 
di Musica Maestro per Radio24 e Domenica Classica di Radio InBlu; è 
stato protagonista di una puntata Mestiere Teatro per Classica HD di 
Sky e di una puntata di Inventare il tempo di S. Cappelletto per Rai 5. 
Nel 2023, il Quartetto ha registrato per Stradivarius il suo primo disco 
“Malipiero – Monteverdi”, dedicato alla figura del compositore Gian 
Francesco Malipiero, di cui nel 2023 ricorreva il cinquantenario dalla 
morte. 

La formazione e la pratica contestuale della direzione d’orchestra e 
della composizione conferiscono a Tonino Battista una particolare 
profondità di comprensione e interpretazione di partiture di tutte le 
epoche e la capacità di misurarsi alla pari con i nuovi linguaggi, inclusa 
l’esperienza elettroacustica e quella dell’improvvisazione. Queste 
qualità di interprete senza confini lo definiscono tra i più versatili 
direttori della scena internazionale e gli consentono di dominare un 
repertorio vastissimo, dal barocco al contemporaneo, passando per il 
teatro musicale, il musical e la musica applicata. Ha collaborato con i 
più grandi interpreti e compositori viventi, tenendo a battesimo 
numerosissimi lavori. Karlheinz Stockhausen lo ha annoverato tra i suoi 
interpreti preferiti. Prosegue con la formazione in Direzione d’Orchestra 
con Daniele Gatti e si perfeziona nella Direzione del repertorio moderno 
e contemporaneo sotto la guida di Peter Eötvös in Ungheria e in 
Olanda. Completa la sua formazione di compositore e direttore con 
Nono, Stockhausen e Bernstein. Nel 1996, a Darmstadt, vince il concorso 
per direttore d’orchestra e dirige Mixtur di Stockhausen con l’Ensemble 



Modern di Frankfurt. Nel 1998 gli viene riconosciuto il premio annuale 
di Composer in Residence presso la Herrenhaus di Edenkoben, in 
Germania. Nel 2000 è Composer in Residence presso l’Istituto GRAME 
di Lyon, in Francia. Dal 2000 al 2004 è direttore principale della Kyoto 
Philharmonic Chamber Orchestra. Dal 2009 è direttore principale e 
coordinatore artistico del PMCE Parco della Musica Contemporanea 
Ensemble, la formazione residente all’Auditorium Parco della Musica di 
Roma. 

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 

 

 

  



 

 

 

 

 

 

 

  



PROSSIMI CONCERTI 
19 LUGLIO 

ORE 21.30, PIAZZA DEL CAMPO 
SPECIAL EVENTS - Concerto per l’Italia 
FILARMONICA DELLA SCALA  
MYUNG-WHUN CHUNG 
Musica di Beethoven 

 

20 E 22 LUGLIO 
ORE 18, TEATRO DEI RINNOVATI 
OPERA - DON PASQUALE. Gaetano Donizetti 
Solisti dell’Accademia del Maggio Musicale Fiorentino  
Allievi del corso di Direzione d’Orchestra  
DANIELE GATTI docente e coordinatore  
LUCIANO ACOCELLA docente  
ORCHESTRA SENZASPINE / CORO DELLA CATTEDRALE  
DI SIENA “GUIDO CHIGI SARACINI”/ LORENZO DONATI  
LORENZO MARIANI / WILLIAM ORLANDI, FRANCESCO BONATI  
MARCO FILIBECK / MATTIA DIOMEDI   
 

21 LUGLIO 
ORE 21.30, PIAZZA DEL CAMPO 
SPECIAL EVENTS - Storie del mare  
FILARMONICA ARTURO TOSCANINI  
BEATRICE VENEZI 
Musica di Puccini, Malipiero, Rimskij-Korsakov 
 
 

22 LUGLIO 
ORE 16, CHIESA DI S. AGOSTINO 
Kees Tazelaar 
Lezione - Incontro aperto 
Musica di Tazelaar 

 
ORE 21.15, PIEVE DI PONTE ALLO SPINO, SOVICILLE 
APPUNTAMENTO MUSICALE  
Allievi del corso di Clarinetto  
ALESSANDRO CARBONARE docente MONALDO BRACONI pianoforte  



 

  



 


