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Alla fonte degli affetti 
di Stefano Jacoviello 

Forse non è troppo temerario affermare che la musica 
occidentale del secondo Novecento si sia mossa sulla tensione 
fra due poli opposti, da una parte la ricerca di innovazione nelle 
forme del linguaggio musicale e dall’altra il tentativo quasi 
sottaciuto di recuperare una comunicatività che le avanguardie 
avevano abolito, per riuscire a dire ancora qualcosa sugli affetti 
che coinvolgono l’ascoltatore su quel registro del tempo diverso 
dallo scorrere della quotidianità. A questo però, forse complice la 
pervasività dei mezzi di registrazione e riproduzione della 
musica, si è aggiunta una preoccupazione per la memoria, con 
l’idea che nel passato si celassero tanto le radici dei problemi 
artistici ed estetici a cui si andava incontro, quanto alcune ottime 
soluzioni provvisorie già forniteci dai geni del passato. 

La parabola artistica di Aldo Clementi è un esemplare di questa 
forma di “doppia tensione su bordone della memoria”. Pur 
avendo partecipato a tutte le iniziative fondamentali 
nell’indagine dell’inaudito, dalla dodecafonia ai Ferienkurse di 
Darmstadt, dallo Studio di Fonologia Musicale della Rai di Milano 
all’associazione romana Nuova Consonanza, Clementi ha 
sperimentato sempre di più il legame con i procedimenti 
provenienti dalla storia e gli effetti della memoria musicale. 

In Eines kleines…, scritta per fisarmonica nel 1998, l’elemento 
sonoro e l’impressione visiva sembrano tradursi e sovrapporsi 
l’una sull’altro: un insieme di suoni di altezza diversa 
apparentemente autonomi dà vita a linee melodiche che si 
affastellano in una polifonia dal movimento armonico appena 
accennato. L’ascoltatore resta proteso in attesa prima del 
prossimo evento sonoro, e poi della prossima variazione che 
emerge dal silenzio. Il procedimento che struttura la 
composizione ricorda la tecnica polifonica dell’ars nova, con l’uso 



di moduli ritmici (talea) e color (frasi melodiche) che si ripetono. 
Il brano è composto da quattro contrappunti a due voci da 
suonare in sequenza, ripetendo la serie più volte a velocità 
decrescente. 

Le note selezionate per costituire la gamma di suoni alla base 
della composizione appartengono a due scale diatoniche, 
distinte e associate rispettivamente a ciascuna voce. Benché le 
scale distino solo mezzo tono, l’effetto della combinatoria non è 
mai dirompente. Piuttosto, le consonanze che si confondono fra 
una variazione e l’altra vanno a creare una dolce serie di piccole 
serenate notturne. Ciascuna combinazione polifonica occorre 
più volte nel flusso sonoro, di modo che l’ascoltatore possa fissare 
l’attenzione sul particolare effetto armonico che produce. Inoltre, 
grazie al progressivo rallentamento, intorno alle figure musicali 
ricorrenti cominciano a condensarsi delle impressioni visive: 
sembra di poter osservare le linee di suoni che si montano una 
sull’altra. L’effetto è lo stesso di una continua dissolvenza o del 
montaggio interno di un’immagine cinematografica che svela le 
forme dell’astrazione, come in A. Tarkovskij o T. Anghelopoulos. 
Nelle note lunghe della fisarmonica c’è un richiamo dalla 
lontananza, un’eco dal passato più intimo che non si riesce a 
mettere a fuoco, ma se ne sente la presenza nel moto quasi 
impercettibile dello stato d’animo. 

Qualcosa di simile doveva ricercare Girolamo Frescobaldi quasi 
quattro secoli prima, quando nel 1615 pubblicava a Roma il primo 
libro di Toccate e Partite di Intavolatura di Cimbalo e nella 
prefazione avvertiva l’interprete così: «nel progresso s’attenda 
alla distinzione de’ passi, portandoli più et meno stretti 
conforme la differenza de i loro effetti, che sonando appaiono. 
[…] et non ha dubbio che la perfettione di sonare principalmente 
consiste nell’intendere i tempi».  



Francesco Gesualdi esegue le sue trascrizioni della Toccata VIII e 
della Toccata I dal Secondo Libro di Toccate (Roma, 1627), in un 
ordine inverso che può trovare spiegazione proprio nella ricerca 
a ritroso delle fonti degli affetti musicali che ancora oggi ci 
attanagliano.  

Operando nella fase storica di passaggio da una grammatica 
modale alla nascita delle nuove attrazioni del sistema tonale che 
avrebbero istruito le forme del linguaggio musicale moderno, 
Frescobaldi si concentra non solo sulla funzione espressiva delle 
“durezze” cromatiche, che spingono da una rete di tensioni a 
un’altra per colorare le impressioni dell’ascoltatore con 
sfumature di tonalità maggiori o minori, ma è ben conscio 
dell’antico rapporto fra l’agogica – ovvero il modo di far scorrere 
la misura del tempo musicale – e la velocità dei moti del cuore 
che corrisponde ai modi di sentire. 

La Toccata VIII di durezze et ligature è per l’ascoltatore una vera 
e propria promenade lungo le passioni dell’anima, che ci fa 
immaginare la maniera in cui Frescobaldi toccasse sulla tastiera 
dell’organo l’interiorità dei fedeli raccolti in preghiera nella 
Basilica di San Pietro. Le dissonanze sono accidenti che 
obbligano le voci a cambiare percorso per cercare soluzioni 
armoniche inattese. Nonostante non ci siano interventi rapidi 
che fanno da cesura fra un passaggio e l’altro, il tempo si corruga 
seguendo il ritmo alternato di un ansimare sospeso, in attesa 
della risoluzione. 

Diversamente, la Toccata I raccoglie la traccia di quella libertà 
improvvisativa che marcherà lo stile tastieristico nel secolo a 
venire. È una sequenza di episodi virtuosistici che mettono a 
fuoco diversi quadri emotivi a contrasto. Le contorsioni 
armoniche rese molto bene dai registri della fisarmonica si 
sciolgono nel rapido melodiare della voce superiore, creando il 



contrappeso fra attesa estenuata e abbandono che consuma: i 
due momenti che compongono l’essenza carnale dello spasimo. 

Professionista dello spasimo era Carlo Gesualdo Principe di 
Venosa: tante e tante volte ne ha ritratto i palpiti nei madrigali 
profani come nei responsori per la Settimana Santa. Al cospetto 
della sua imponente produzione polifonica, le composizioni 
strumentali che di lui ci sono giunte sono molto poche e solo in 
forma manoscritta: segno evidente che lui non le avesse fatte 
stampare forse reputandole di minore interesse. Ciononostante, 
restano la traccia di una ricerca personale che probabilmente 
Gesualdo intendeva condividere dal vivo con chi aveva modo o 
obbligo di ascoltarlo mentre si dilettava a improvvisare al liuto o 
al cembalo, spiegando passaggi, trovate, intenzioni artistiche, 
con il suo leggendario narcisismo. 

La Canzon Francese del Principe, già trascritta per arpa da 
William Christie e presentata in questo concerto nella 
trascrizione per fisarmonica di Francesco Gesualdi, fu forse 
composta in età giovanile, quindi almeno una ventina di anni 
prima delle toccate di Frescobaldi. Testimonia quindi un altro 
modo di delineare la fisionomia degli affetti nel discorso 
musicale. La tecnica è sempre quella del “ricercare” dove 
l’imitazione fra le voci di un piccolo tema fa da base allo sviluppo 
di variazioni inframmezzate da rapidissimi passaggi che 
conservano tutto lo spirito dell’improvvisazione brillante a cui 
alludono. Gesualdo sembra spostare le sue prime conquiste 
sull’espressività dei cromatismi dal campo della polifonia vocale 
a quello della musica strumentale, tenendo quindi in 
considerazione anche la variabile della pasta timbrica dello 
strumento con cui quella composizione potrebbe essere 
eseguita. 

 



Tutti i “progetti di ricerca” dei compositori del passato 
confluiscono in maniera sorprendente in Musica Ricercata, una 
serie di undici brani composti per pianoforte da Gyorgy Ligeti fra 
il 1951 e il 1953, quando lavorava a Budapest come docente di 
armonia, contrappunto e analisi. Di certo da quelle pagine 
emerge il debito con Béla Bartók, così come le ricerche compiute 
in quegli anni sulle forme della musica popolare avranno offerto 
degli stimoli. Volendo, nel procedimento specifico alla base della 
costruzione dell’opera si può anche intravedere una 
programmaticità didattica rivolta ai compositori, proprio perché 
i singoli brani mettono l’accento sulla capacità di dominare 
l’espressività dei singoli parametri musicali e il modo di metterli 
a sistema.  

Tuttavia, l’aspetto forse più straordinario di Musica Ricercata è 
nel suo apparire come una specie di fonte primordiale di buona 
parte della musica di secondo Novecento. Contiene spunti che 
vanno dalla nuova “musica a programma”, ovvero sonorità da 
colonne sonore per un cinema che ancora non c’è, al 
minimalismo con le sue ricerche sulla percezione del tempo; 
dalle indagini sul timbro che poi saranno sviluppate dal rock, alle 
suggestioni ethno che torneranno nell’ultimo scorcio del secolo 
con quel movimento trasversale che va dalla world music 
all’ambiente creativo più accademico.  

Ma soprattutto, ciò che lascia senza fiato, è il modo disincantato 
di lavorare sulla memoria della musica occidentale, precedendo 
le strutture a frammenti e il polistilismo dell’estetica 
postmoderna. Ligeti include tutti questi elementi in Musica 
Ricercata trasformando la composizione nell’ennesimo 
laboratorio finalizzato alla ricerca della sua propria cifra. 

 



Fin dal primo brano della serie, “I. Sostenuto – Misurato – 
Prestissimo”, costruito su una sola nota di La, vengono 
chiaramente in luce i principi che ordinano il materiale di Musica 
Ricercata. Agogica, ritmo, dinamica, timbro delle diverse zone di 
tessitura dello strumento, sono parametri che agiscono in totale 
autonomia, in un sistema che li integra pur mettendo in 
evidenza la loro specifica funzione e il carattere individuale. Si 
lascia all’ascoltatore l’opportunità di osservare come un piccolo 
frammento melodico acquisisca “in nuce” il suo carico di senso. I 
suoni, resi “isolabili” nel flusso sonoro, cominciano via via a 
mostrare una funzione polifonica non più basata solo sul valore 
melodico o armonico, ma costruiscono le loro relazioni sulla base 
di contrasti fra tutti i singoli parametri. La scrittura di Musica 
Ricercata dimostra come sia già in atto fin dalle prime opere il 
desiderio di Ligeti di tradurre al futuro il patrimonio 
grammaticale della musica occidentale, per trovare un 
linguaggio nuovo che conservi memoria di tutte le esperienze 
estetiche che nei secoli si sono “sovrascritte”. 

Il “II. Mesto, Rigido e Cerimoniale” gioca sull’oscurità passionale 
di un mezzo tono, presago di chissà quali sventure. Ma è tutto un 
divertimento combinatorio, che svela a chi conosce i meccanismi 
della composizione ciò che avviene “dietro le quinte” della 
rappresentazione. Eppure, come in Frescobaldi, tutto è 
finalizzato agli effetti dell’ascolto, «che sonando appariscono». 
Nella seconda parte del brano, la frase precedente che fa 
economia sul mezzo tono giunge a mescolarsi con un tremolo 
su un’unica nota. A testimonianza della capacità fantasmagorica 
di questi piccoli mezzi musicali, parte di questo movimento è 
stata utilizzata per la colonna sonora di Eyes wide shut, di S. 
Kubrick. 

Il “III. Allegro con spirito” trasporta l’ascoltatore fra le suggestioni 
foniche degli squilli di tromba delle fanfare, ma anche sullo 



scivolare tipico del blues e del jazz fra tono maggiore e minore: 
la sola compresenza di una terza maggiore e una terza minore e 
l’uso della sincope dischiudono un mondo del senso e 
dell’esperienza. 

Il “IV. Tempo di valse (poco vivace “à l’orgue de Barbarie”)” ci 
presenta uno Chopin a pezzi. La strana sospensione che deriva 
dall’alternarsi di tonica e dominante di Sol minore costruito su un 
pedale di si bemolle crea la scena teatrale per far apparire tutta 
una serie di passaggi tipici della scrittura dell’idolo del pianismo 
romantico. Ma la scena si fa grottesca: se a suonare sembra un 
Frankenstein meccanico, sulla fantastica pista da ballo che gli 
ascoltatori possono immaginare appare un manichino snodato 
e vacillante. 

In “VII. Adagio. Mesto – Allegro maestoso (in memoria di Béla 
Bartók)” [numero IX nella numerazione della composizione 
originale per pianoforte] la gamma delle note selezionate alla 
base del brano copre tutti i suoni cromatici compresi fra il la e il 
sol# superiore, escluso il mi. Questo set di suoni permette di 
scrivere qualcosa che cita lo stile di riferimento del dedicatario, 
ma allo stesso tempo allestisce sonorità che evocano il contrasto 
fra campane e campanelli che si muovono su cupi intervalli di 
terza minore. È quasi un cerimoniale funebre che fa leva sugli 
effetti dell’eco fra le voci, finché il brano si spegne nel pianissimo. 

“VIII. Andante misurato e tranquillo (omaggio a Girolamo 
Frescobaldi)” è scritto come una fuga su tutti i dodici suoni 
dell’ottava, rimandando con i cromatismi alle “durezze” del 
compositore barocco. Ligeti non rispetta pienamente le forme 
moderne della fuga: gli ingressi del tema cromatico del soggetto 
si mantengono su intervalli canonici, tuttavia scorrono 
parallelamente. Al centro del brano la durata delle note si 
dimezza e crea una sorta di “stretto” con il controsoggetto – una 
scala cromatica discendente –, che però si dissolve nel 



pianissimo verso la coda fatta di sovracuti quasi impercettibili 
che scintillano sul La ultrabasso: la nota da cui era cominciato 
tutto. Sarebbe stato bello ascoltare questo movimento 
interpretato da Glenn Gould, che in quegli stessi anni compiva il 
suo percorso passionale nelle geometrie astratte delle fughe 
bachiane per scoprirne il senso anacronistico, strutturale, eterno. 

Il programma termina con un omaggio a Puccini nel centenario 
della sua scomparsa. Scritto per fisarmonica, una panoplia di 
percussioni e voce invisibile, Puccini a caccia è il frutto della 
fantasia visionaria di Sylvano Bussotti. Prende le mosse dai versi 
di un suo poemetto pubblicato all’interno di un volume intitolato 
Letterati Ignoranti. Poesie per musica (Quaderni di Barbablù, 
Siena 1986). Le stanze del componimento poetico ritraggono il 
grande compositore lucchese mentre si muove fra boschi 
impenetrabili che alludono metaforicamente agli universi 
sensuali in cui si dispiega il desiderio erotico. Nell’immagine della 
conquista della preda si addensano l’appagamento sessuale e la 
soddisfazione nell’aver finalmente trovato l’ispirazione musicale 
che dà vita alle protagoniste delle sue opere: donne in carne, ossa 
e sentimenti, create e amate come la statua di Pigmalione. «Ma 
le vie son di voi corpi ‘gnoranti / d’animali magnifici, vaganti: / 
godute immagini, carezza bruna. / Affoga ro-se-a (dal blu) la 
luna: della Mimì le mani allividite / riposano nel buio di un 
riflettore / spento al singhiozzo rotto del tenore. / Ripensando, 
patetica canzone, / quella frase “cognome Tentazione”: 
solfeggiando la frase del bandito / a Minnie: “ e avete un viso 
d’angelo” / angelo apparso all’orlo dell’udito…» 

Il brano è costellato di citazioni che emergono dal denso tessuto 
sonoro che accompagna la voce recitante fuori campo. Ad ogni 
stanza è associato un quadro musicale in cui agli interpreti è 
lasciato un margine di scelta, ora sui valori di alcuni parametri, 
ora sull’inserimento di episodi improvvisati sulla traccia di segni 



grafici che implicano il ricorso a sonorità idiomatiche della 
fisarmonica o delle percussioni. 

Francesco Gesualdi è finora l’unico interprete italiano di questo 
brano, commissionato da Radio France. «In un celebre inciso 
della Bohème di sei note, che Bussotti provava nel 1975 a 
completare» – dice Gesualdi – «le sei note sono una diversa 
dall'altra. Nelle parole di Bussotti, quell'inciso “poteva dar vita ad 
un totale cromatico di composta e gentile malinconia” che lui ha 
trovato adatto alle arie per fisarmonica. Altre ispirazioni di natura 
letteraria, teatrale e musicale sono tratte da Tabarro, Bohème e 
La fanciulla del West». 

 

 

 

 

 

 

 

 

 

 

 

 

 



 

 

 

 

 

 

 

 

 

 

 

 

 

 

 

 

 

 

 

 

 



 

 

 

 

 

 

 

 

 

 

 

 

 

 

 

 

 

 

 

 

 



 

 

 

 

 

 

 

 

 

 

 

 

 

 

 

 

 

 

 

 

 



 

 

 

 

 

 

 

 

 

 

 

 

 

 

 

 

 

 

 

 

 



 

 

 

 

 

 

 

 

 

 

 

 

 

 

 

 

 

 

 

 

 



 

 

 

 

 

 

 

 

 

 

 

 

 

 

 

 

 

 

 

 

 



 

 

 

 

 

 

 

 

 

  



 

 

 

 

 

 

 

 

 

 

 

 

 

 

 

 

 

 

 

 

 



 

 

 

 

 

 

 

 

 

 

 

 

 

 

 

 

 

 

 

 

 



 

 

 

 

 

 

 

 

 

 

 

 

 

 

 

 

 

 

 

 

 



 

 

 

 

 

 

 

  



 

 

 

 

 

 

 

 

 

 

 

 

 

 

 

 

 

 

 

 

 



 

 

 

 

 

 

 

 

 

 

 

 

 

 

 

 

 

 

 

 

 



 

 

 

 

 

 

 

 

 

 

 

 

 

 

 

 

 

 

 

 

 



 

 

 

 

 

 

 

 

 

 

 

 

 

 

 

 

 

 

 

 

 



 

 

 

 

 

  



 

 

 

 

 

 

 

 

 

 

 

 

 

 

 

 

 

 

 

 

 



 

 

 

 

 

 

 

 

 

 

 

 

 

 

 

 

 

 

 

 

 



 

 

 

 

 

 

 

 

 

 

 

 

 

 

 

 

 

 

 

 

 



 

 

 

 

 

 

 

 

 

 

 

 

 

 

 

 

 

 

 

 



Francesco Gesualdi è riconosciuto come uno dei più originali e versatili 
fisarmonicisti classici italiani della sua generazione. Padrone di un 
ampio repertorio è regolarmente presente nei cartelloni delle più 
importanti Stagioni concertistiche, di Società di Concerti, Enti e Teatri 
storici. Come performer ed interprete ha realizzato più di cento edizioni 
– fra prime esecuzioni assolute ed incisioni inedite – di composizioni 
originali per fisarmonica classica contemporanea, di importanti autori 
della scena musicale d’oggi. Ha lavorato a stretto contatto con alcuni 
dei più importanti compositori della scena della musica d’oggi: 
M.Kagel, S.Gubaidulina, M.Sotelo, A.Solbiati, S.Gervasoni, 
M.Franceschini, M.Cardi, R.Saunders, T.Hosokawa, H.Skempton, 
W.Rihm (solo per citarne alcuni), eseguendo le loro più celebri 
composizioni per fisarmonica, alcune in prima assoluta, altre in prima 
italiana. Il focus di molti dei suoi concerti in Italia, Europa, Australia e 
America, da solista e in progetti esclusivi di musica da camera, è 
caratterizzato da programmi di musica antica (è autore ed interprete di 
trascrizioni di pagine della musica antica di Bach, De Cabezon, 
Frescobaldi, Scarlatti, C.Gesualdo) e programmi di musica 
contemporanea. Tra i contesti di maggior pregio dove ha suonato si 
ricorda: Sala Santa Cecilia di Roma; Teatro Dal Verme di Milano; Teatro 
San Carlo di Napoli; Associazione Musicale Lucchese; Festival Nuova 
Consonanza di Roma; Festival MiTo a Torino; Associazione Musicale 
Etnea; Sala Petrassi e Sala Sinopoli dell’Auditorium di Roma; Teatro 
della Pergola; Amici della Musica di Firenze; Amici della Musica di 
Ancona; Fabbrica Europa Festival; Amici della Musica di Modena; Teatro 
Goldoni di Firenze; Auditorium NGV di Melbourne; Auditorium di 
Milano; Biennale di Venezia; Pietà de Turchini di Napoli; Teatro 
dell’Opera di Firenze; Accademia Chigiana di Siena; Auditorium Melotti 
di Rovereto. Ha suonato per RadioRai 3; Radio SBS di Melbourne; Radio 
Vaticana; Radio Orff di Vienna. Molte le sue importanti collaborazioni in 
ambito cameristico: con il Quartetto Savinio, con la violinista Mieko 
Kanno e il violinista Cristiano Rossi; con i violoncellisti Francesco Dillon 
e Alexander Ivashkin; con il flautista Roberto Fabbriciani (con il quale ha 
un Duo stabile); con i pianisti Matteo Fossi e Gregorio Nardi; con le voci 
Sonia Bergamasco, Alda Caiello, Maurizio Leoni, Laura Catrani; da 
Solista ha suonato con l’Orchestra Haydn di Bolzano e con l’Orchestra I 
Pomeriggi Musicali di Milano; con i direttori Marco Angius, Carlo 



Boccadoro, Rani Calderon, Sandro Gorli. Ha realizzato progetti di Musica 
e Teatro con gli attori Carlo Cecchi, Maya Sansa; con i drammaturghi 
José Sanchis Sinisterra e Luca Scarlini; con il regista Giancarlo 
Cauteruccio. Ha suonato con storici ensemble italiani, tra i quali: 
Divertimento Ensemble e Sentieri Selvaggi di Milano; PMCE Ensemble 
e Freon Ensemble di Roma. Ha lavorato con importanti Istituti Europei 
dediti allo studio e alla produzione della musica elettronica: 
Experimental Studio di Friburgo; Tempo Reale di Firenze; ZKM di 
Karlsruhe. Dal 2011 è Direttore artistico dello storico Festival G.A.M.O. di 
Firenze ed è direttore musicale del G.A.M.O. Ensemble, ensemble in 
residenza dello stesso Festival. Nel 2010 ha fondato il Rows Ensemble 
(Quintetto di fisarmoniche). E’ professore di fisarmonica presso il 
Conservatorio Superiore di Musica “San Pietro a Majella” di Napoli e 
presso la Scuola di Musica di Fiesole. Ha inciso CDs per Brillant classics, 
EmaVinci, Ars Publica, Stradivarius. 

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. 

 



 

 

 

 

 

 

 

 

 

 

 

 

 

 

 

 

 

 

 

 

 



PROSSIMI CONCERTI 
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 
 

31 LUGLIO 
ORE 21.15, BASILICA DI S. LUCCHESE, POGGIBONSI 
APPUNTAMENTO MUSICALE - Allievi del corso di Canto  
WILLIAM MATTEUZZI docente 
FRANCESCO DE POLI pianoforte 
 
ORE 21.30, ABBAZIA DI S. GALGANO, CHIUSDINO  
OFF THE WALL - Beethoven Ravel: Classiche tracce 
ORCHESTRA SENZASPINE / LUCIANO ACOCELLA 
Musica di Ravel, Beethoven 
 

1 AGOSTO 
ORE 21.15, TEATRO DEI RINNOVATI 
LEGENDS - Memories 
ANDREJ ROSZYK / ETTORE PAGANO  
LILYA ZILBERSTEIN 
Musica di Haydn, Tchaikovsky  
 

2 AGOSTO 
ORE 19.30, FÈLSINA, CASTELNUOVO BERARDENGA  
CHIGIANA CHIANTI CLASSICO EXPERIENCE 
I giovani talenti chigiani nelle terre del Chianti Classico 
Concerto di Viola 
 
ORE 20, CHIESA DI S. FRANCESCO, ASCIANO  
OFF THE WALL - Collegium Vocale Crete SenesI 
ILYA GRINGOLTS / LAWRENCE POWER  
NICOLAS ALTSTAEDT 
Musica di Martin, Klein, Schönberg, Beethoven  
 
ORE 21.15, GALLERIA CONTINUA, S. GIMIGNANO  
TODAY - A man in a room, Gambling 

Musica di Gavin Bryars. Testi di Juan Muñoz  
GIUSEPPE ETTORRE / ANGELO ROMAGNOLI  
QUARTETTO NOÛS  

 

 



  



 


