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DIFFRAZIONI 
Firenze Multimedia Festival 
Sound Ligth Art Technology Neuroscienze Nanotechnology Robotics 
VIDEOS/CONCERTS/INSTALLATIONS/PRESENTATIONS 
III Edizione 
 
12/16 DICEMBRE 2018 
27/31 MARZO 2019 
LE MURATE 
Progetti Arte Contemporanea 
 
 
 
Il festival è un momento d’incontro, di conoscenza, di festa, di riflessione, di crescita. È uno spazio fisico ed un breve 
intervallo di tempo in cui si concentrano esperienze di natura diversa negli ambiti più disparati della ricerca scientifica, 
tecnologica, artistica, espressiva e comunicativa. 
 
In Diffrazioni vogliamo, con tutte le nostre forze, che siano raggiungibili, esplorabili, o almeno intuibili, le idee, le opere, 
l’immaginazione e le aspirazioni che la contemporaneità esprime in ogni ambito dello scibile umano, dalla scienza alla 
tecnologia, dalle indagini sulla coscienza al pensiero umano, dall’espressione artistica all’immaginazione creativa. È in 
questo cocktail di espressioni e di straordinari impegni e ingegni umani, che ognuno di noi, potrà cogliere stimoli di ogni 
natura creando nuove connessioni, nuovi percorsi aperti alla nostra mente da cui forse potranno scaturire nuove vie per 
future indagini nella scienza come nell’arte, nella tecnica come nella coscienza.  
 
Vorremmo che il pubblico ed i partecipanti a Diffrazioni accogliessero ogni contributo, artistico o scientifico, filosofico o 
tecnologico, nella sua espressione più genuina, vedendolo come l’occasione di un incontro con una verità speciale, un 
aspetto importante e reale della nostra contemporaneità offerto nella sua peculiarità. Un’occasione! E così, passeggiando 
tra questi concetti e queste opere, la fantasia potrà accendersi ed intravedere nuove possibilità, nuove opportunità per il 
nostro presente e per il nostro futuro. Alcune relazioni sono già ampiamente sperimentate fin da tempi lontani, come i 
rapporti tra matematica, fisica, musica, arte pittorica, grafica, architettura… e Firenze, e la Toscana, ne sono state 
protagoniste storiche di una portata unica. Altre relazioni di più recente individuazione e trattazione coinvolgono oggi le 
neuroscienze, la visione, i meccanismi del pensiero, il senso estetico, la percezione dello spazio, del suono, il concetto di 
forma e di struttura, i processi logici ed i fenomeni deterministici, la casualità ed i fenomeni quantistici per giungere poi alle 
ultime frontiere della biologia, al coinvolgimento di forme viventi nell’arte come nella tecnologia, al coinvolgimento di ogni 
attività sensoriale, alle nanotecnologie, all’interfacciamento della mente con la materia, con la natura e con mondi virtuali. 
 
Senza voler eludere personaggi, certamente anche estremamente interessanti, che hanno offerto già strategie di 
connessione interdisciplinare preconfezionate, vogliamo riferirci ai veri protagonisti della ricerca in ogni settore ed avere 
l’occasione di un contatto speciale e diretto con loro, fonte originale di concetti che potrebbero poi animare e attraversare 
futuri progetti. Con Diffrazioni vogliamo incontrare i personaggi più significativi che nel nostro tempo con il loro lavoro 
portano avanti la conoscenza umana in tutte le sue dimensioni. Vogliamo incontrare queste importanti figure perché la loro 
esperienza, nel loro specifico ambito, è testimonianza preziosa del nostro tempo, unica ed insostituibile, confidando 
dunque per tutto questo, di riuscire a ad offrire una vera occasione di crescita e di stimolo per tutti i frequentatori di 
Diffrazioni.  
 
Oltre questi aspetti, Diffrazioni Festival è anche un’importante occasione per gli studenti di Musica Elettronica e Musica e 
Nuove Tecnologie del Conservatorio Cherubini di Firenze, per vivere l’esperienza formativa di lavorare in un vero cantiere 
artistico e conoscerne tutti gli aspetti e le problematiche, dalle questioni tecniche a quelle organizzative elaborando così 
un’esperienza professionale difficilmente raggiungibile altrimenti. 
 

Alfonso Belfiore 
direttore artistico 

 
 
 
 
 
 
 
 
 
 



 
 
 
 
 
 
 
 
 
 
 
 
 
 
 
 
 
 
 
 
 
 
 
 
 
 
 
 
 
 
 
 
 
 
 
 
 
 
 
 
 
 
 
 
 
 
 
 
 

installazioni audiovisive 



apertura della mostra al pubblico  
12/16 dicembre 2018/ ore 16.00-23.00 
installazioni audiovisive 

MARINO MARINI - CAVALIERE MEDITERRANEO 
Omaggio all’artista 
durata 25:03 

 
 

Audiovisivo diretto da Massimo Tarducci 
Scritto da Manuela Critelli 
Yari Marcelli, direttore della fotografia 
Alessio Lavacchi, riprese e montaggio 
Alessandro Baldinotti, voce narrante 
Manuela Critelli, voce Egle Marini 
Massimo Tarducci, voce Marino Marini 
Alfonso Belfiore, musiche originali 
 
 
Realizzato con il contributo di 
Fondazione Cassa di Risparmio di 
Firenze 
Fondazione Marino Marini 
Toscana Film Commission 

 
 
 
 
Marino Marini nasce a Pistoia il 27 febbraio 1901. A sedici anni si iscrive all’Accademia di Belle Arti di Firenze, dedicandosi 
in un primo tempo al disegno e alla pittura; alla scultura si avvicina solo a partire dal 1922. Nel 1929 si trasferisce a Milano, 
chiamato da Arturo Martini ad occupare la cattedra di scultura presso la scuola d’arte di Villa Reale a Monza. Dello stesso 
anno è la prima importante scultura, Popolo, in terracotta, con la quale Marino si rivela al pubblico e alla critica. Nel 1931 
realizza Ersilia, una scultura in legno policromo considerata una delle opere fondamentali e nel 1932 presenta a Milano la 
sua prima personale. La sua opera comincia ad ottenere i primi riconoscimenti importanti con la partecipazione alla 
Quadriennale di Roma; alla II Quadriennale nel 1935 vince il primo premio per la scultura. Nel 1936 compare il Cavaliere, 
un’opera di notevole significato anche per la successiva evoluzione della ricerca, di cui Marino realizza due versioni, una 
in bronzo ed una in legno, ora in Vaticano. 
 
Nel 1938 incontra Mercedes Pedrazzini, che sposa alcuni mesi più tardi e che chiamerà affettuosamente “Marina” quasi a 
sottolineare il legame che unirà entrambi per tutta la vita. Nel 1943 Marino si rifugia nel Canton Ticino insieme con Marina: 
sono, questi, anni di esilio particolarmente importanti per l’artista. In Svizzera infatti conosce e frequenta alcuni grandi 
maestri dell’arte contemporanea - Giacometti, Wotruba, Otto Bänninger, Haller, Germaine Richier - la cui opera concorre 
all’approfondimento dei suoi temi e della sua ricerca. Continua in questo periodo il ciclo delle Pomone, figure femminili 
simbolo di fecondità, un tema già avviato nel 1935. Con l’Arcangelo prende forma anche la serie dei Miracoli, opere che 
scaturiscono dall’angoscia, dal dolore, dalla distruzione che la guerra e la violenza provocano all’umanità e di cui Marino 
sente profondamente il peso. L’anno successivo al suo rientro in Italia (1947) sarà per lui decisivo: partecipa alla XXIV 
Biennale di Venezia con una sala personale e, nell’occasione, stringe profonda amicizia con Henry Moore; nello stesso 
periodo incontra il mercante americano Curt Valentin, che lo invita negli Stati Uniti e gli organizza una grande personale a 
New York ed una serie di esposizioni che contribuiscono a far conoscere la sua opera nel mondo. 
 
L’arte di Marino è ormai nella più alta considerazione: nel 1952 ottiene il Gran Premio Internazionale di Scultura alla 
Biennale di Venezia, nel 1954 il Gran Premio Internazionale dell’Accademia dei Lincei di Roma, nel 1959 esegue la grande 
composizione equestre, alta ben cinque metri, destinata ad una piazza dell’Aja. Si susseguono poi numerose mostre - a 
Monaco, Rotterdam, Stoccolma, Copenhagen, Oslo, Helsinki - che culminano con le grandi antologiche al Kunsthaus di 
Zurigo nel 1962 e in Palazzo Venezia a Roma nel 1966. Nel 1968 riceve a Göttingen la più alta onorificenza tedesca con 
la nomina a membro dell’Orden pour le Mérite fur Wissenschaften und Kunst. Nel 1976 alla Nuova Pinacoteca di Monaco 
di Baviera gli viene dedicata una sala permanente e nel giugno del 1979 nelle sale del Palazzo Comunale di Pistoia si 
inaugura il Centro di Documentazione dell’Opera di Marino Marini, che raccoglie oltre i disegni e le incisioni, la grande 
scultura Miracolo ed altre opere di formato minore, una biblioteca specializzata, una fototeca ed una videoteca che 
documentano la vita e le opere dell’artista. 
Marino muore a Viareggio il 6 agosto 1980. 
 
(tratto da http://www.fondazionemarinomarini.it/index.php) 

Installazione audiovisiva  12/16 dicembre 2018/ ore 16:00/23:00 



STORIE IMPOSSIBILI/PARALLELISMI INUSUALI 
Giorgio Albiani 
durata 33:50 
 

Storie di amicizie impossibili 
In un liceo 
Zurab l’inguscio 
Sergey il russo 
Lasha il georgiano 

 
proiezione a ciclo continuo 
  
Quando una persona figlia del benessere incontra persone vittime 
di guerre, succedono cose inusuali. I punti di vista sono 
complementari: per l’una è tutto ancora in piedi e non sa che un 
giorno potrebbe cadere, per le altre è tutto a terra e non sanno che 
potrebbe essere ricostruito. Se esistesse un’opportunità di scambio 
tra queste due posizioni esistenziali, forse la speranza, il senso del 
presente, il progetto di vita di ognuno di questi soggetti 
cambierebbe. 
A seguito di incontri tra giovani provenienti da zone di guerra, come 
Bosnia, Russia, Cecenia e Georgia, è iniziato un percorso di 
conoscenza divenuta con il tempo amicizia. La loro appartenenza 
a nazioni in guerra tra loro, l’attaccamento alla propria patria e alle 
proprie tradizioni, non hanno impedito la crescita di un rapporto 
affettivo che, dai contrasti inevitabili, ha fatto nascere sempre 
maggiore comprensione e conoscenza reciproca di situazioni 
storiche ed esistenziali. 
Davanti a questi giovani di oggi che raccontano storie di oggi, è più 
difficile negare che la perdita fa parte della nostra storia e non si 
può relegarla nel piano ingiustamente secondario della “saggezza” 
dei vecchi. 
 
 
 
Giorgio Albiani 
È autodidatta dall’età di cinque anni. Quando la passione ha il sopravvento, segue i corsi del M° V. Saldarelli e il M°F. Baldissera, al Liceo 
Musicale pareggiato di Modena, diplomandosi con il massimo dei voti e la lode. Si perfeziona con il M°Leo Brower e il M°Alvaro Company 
all’Accademia Chigiana di Siena. Nel 1990 il M° Alberto Ponce, dopo averlo ascoltato, lo invita a seguire i suoi corsi a Parigi dove è 
premier prix al “Concour d'Exécution” e nel 1991 il “Concour de Concertisme” dell’Ecole Nomale “Alfred Cortot” a l’unanimitè et avec 
mention. Nel 1994 è vincitore di cattedra nel concorso per l’insegnamento nei Conservatori d’Italia. 
Interessato ai molteplici aspetti della produzione musicale consegue la laurea magistrale in “Musica e nuove tecnologie” con il massimo 
dei voti e la lode presso il Conservatorio di Firenze. 
Segue numerose produzioni discografiche e collabora come compositore e arrangiatore con con Garzanti, Materiali Sonori, Rai, BBC e 
Mediaset, Warner, ottenendo premi della critica come il “Lira Gillar” svedese, il “Bravò” francese, il “Fbis” italiano e la Nomination al “Peer 
Raben Music Award” del “SoundTrack_Cologne 8.0”. Contemporaneamente si esibisce in teatri come il Theatre Des Halles, Centre 
Pompidou, Salle Cortot, di Parigi, Morgan Library di New York, Oratorio del Gonfalone di Roma, la Sala Nervi del Vaticano e collabora 
con vari ensemble strumentali tra i quali l’Ensemble de Guitares de Paris, il quartetto “Opera Nova” con il quale incide il cd “Images”. 
Attualmente fa parte del quartetto di chitarre “Take 4”. Giorgio Albiani ha stretto da anni un sodalizio con il trio vocale “i Viulàn” vicitori di 
un Disco d’Argento EMI e il secondo premio al prestigioso Concorso Unesco “Sharq Taronalari” di Samarcanda (Uzbekistan). Con il 
M°Omar Cyrulnik chitarrista argentino, nel 2012 fonda “DuotanGO” con il quale incide il cd “Verdemar, la musica degli italiani in Argentina” 
presentato il 14 marzo 2013, nel primo concerto in onore di Papa Bergoglio tenuto al’interno della staione dell’Oratorio del Ginfalone a 
Roma. 
Il duo ha effettuato tournee in europa e sudamerica ed ha creato un progetto artistico e didattico che si sviluppa tra Europa e Sudamerica, 
con sede nell’Accademia D.I.M.A. di Arezzo di cui è direttore artistico, in convezione con il Conservatorio Statale di Cesena, l’U.N.A. 
Universidad del las Artes de la Republica Argentina, la Corporacion cultural de Vina del Mar – Chile e il Concorso Internazionale “Pittaluga 
di Alessandria”. 
Ha ideato e diretto la Sezione artistica di “Rondine Cittadella della Pace” di Arezzo dove, arte e musica sono stati gli strumenti privilegiati 
per il dialogo e il superamento dei conflitti tra giovani provenienti da paesi in guerra. 
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work-shop 



MATTER - VIBRATION – SPACE 
Materia sonora e arte pubblica a Chongqing 
Francesco Pellegrino 
 

 
Puoi conoscere qualcosa solo se la senti vibrare, puoi sentirla solo vibrando con essa. 

 
L’intervento vedrà la presentazione del percorso dell’artista e degli ultimi lavori prodotti durante la residenza a Chongqing 
in Cina. Tema centrale della ricerca dell’artista è l’idea di conoscenza attraverso la materia e la vibrazione. Considerando 
l’esistenza stessa come l’abbinamento di materia e vibrazione e quindi anche l’essere umano come una peculiare materia 
in vibrazione, la conoscenza diventa la capacità di essere “risonanti” a ciò che è esterno a noi e la contemplazione diventa 
il mezzo per arrivare alla conoscenza. 
 

Nell’atto della contemplazione anche l’uomo diventa oggetto risonante, e l’ascolto non è più ascolto dell’esterno,  
ma diventa ascolto del proprio vibrare, diventa consapevolezza 

 
In primo luogo la capacità di ascoltare la materia diventa un’attività conoscitiva pluridimensionale (al contrario della vista 
“oggettivante”, il suono e la vibrazione vivono e fanno vivere lo spazio e il tempo) quindi più profonda e complessa; In 
secondo luogo comporta un auto-ascolto, un costante rendersi capaci di ascoltare, porre sé stessi in risonanza con l’evento 
e quindi essere consapevoli della propria mutevolezza. Infine la consapevolezza della vibrazione e della materia come 
mezzo di propagazione ci porta ad indagare i confini dell’io, dove l’ascoltare diventa un “vibrare con”, un trasformarsi in 
mezzo attraversato dal suono e suono che attraversa il mezzo, in un continuo risuonare. 

 

 
Francesco Pellegrino è un artista multimediale e musicista; i suoi lavori includono musica elettroacustica, performance e installazioni. 
Come musicista si esibisce in concerti elettroacustici per strumenti vari (tra cui sax, tromba, clarinetto e vari oggetti) con live electronics; 
suona nel trio elettroacustico3D3, con Maurizio Montini e Andrea Venturoli. Come artista crea installazione della forte componente sonora, 
ambienti immersivi, inviti alla contemplazione. Le sue installazioni sono state esposte a Firenze, Livorno, Stoccolma, Città del Messico, 
Chongquing ed altre.  

 
 
 
 
 
 
 
 
 
 
 
 
 
 
 
 
 
 
 

 work-shop   13 dicembre 2018/ ore 16:00/17:30 



AUDITORY DISPLAYS 
processi di sonificazione e applicazioni artistiche 
Roberto Neri  
Alessandro Panerai 

 

 
È ormai prassi nota quella di utilizzare la vista come mezzo primario nell’analisi e nella comprensione di dati, segnali e linguaggi. Fin 
dall’infanzia veniamo allenati non solo allo sviluppo di tale capacità ma anche all’immediateza del suo utilizzo, fatto questo, non 
secondario. L’impiego della vista come mezzo fondamentale nell’analisi e nella comprensione del mondo che ci circonda diventa perciò 
immediato e perfettamente integrato nella nostra vita. Complementariamente, la sonificazione è tesa realizzare una tecnologia di analisi 
che presenti le stesse proprietà di immediatezza e di utilizzo della vista, attraverso però l’udito e la rappresentazione sonora di dati. Il 
concetto di Auditory Display, ovvero di Rappresentazione Sonora attraverso i suoni, immaginato e definito nei primi anni 90 da Gregory 
Kramer e sviluppato dal gruppo di ricerca dell’ International Conference on Auditory Display (ICAD), propone una serie di metodologie e 
tecniche di rappresentazione particolarmente utili nel campo della ricerca e dell’analisi di grandi quantità di dati. É particolarmente 
importante la rappresentazione sonora e l’analisi di più variabili contemporanee e sulle relazioni che le legano. 

 
1. Introduzione - Prof. Roberto Neri 
2. Multivariable Data Sonification* - Solar Activities - Gregorio Panerai 
 
* estratto dalla tesi di CORSO DI DIPLOMA DI II LIVELLO IN MUSICA E NUOVE TECNOLOGIE Conservatorio di 
Musica L.Cherubini - Firenze a.a. 2016-2017 - Candidato: Gregorio Panerai - Relatore Prof. Roberto Neri 
 
 
 
 
 
 
 

Roberto Neri (Vinci, 1971), musicista, ingegnere informatico, ricercatore, si forma all’Università di Pisa. 
Lavora presso il Consiglio Nazionale delle Ricerche su algoritmi di controllo gestuale e sulla 
modellizzazione della riverberazione e presso il Conservatorio di musica di Firenze dove si specializza 
nella realizzazione informatica musicale, nel live electronics e sound design ed opera in qualità di 
ingegnere nel campo del restauro audio presso il laboratorio MARTLab. Collabora con Alfonso Belfiore, 
Marco Ligabue, Ivan Fedele, Luca di Volo, Paolo Zampini, Daniele Lombardi. Dal 2004 insegna 
informatica musicale nei Conservatori di Musica (Firenze, Venezia, Bologna) ed all’Accademia di Belle 
Arti di Firenze. 

 
 
 
Gregorio Panerai, nasce a Prato nel 1989 e si avvicina alla musica studiando chitarra moderna e 
jazz. Si è laureato in Musica e Nuove Tecnologie presso il Conservatorio Cherubini di Firenze, dove 
attualmente sta seguendo il biennio di specializzazione. É membro dell'ensemble di musica 
contemporanea del Conservatorio Cherubini, dove cura la realizzazione dei live electronics. Ha 
partecipato a numerosi eventi e festival di musica elettroacustica come il Diffrezioni Festival, EXPO 
2015, New York City Electroacustic Music Festival. Nel 2016 ha collaborato con la New York 
University per una serie di concerti di musica contemporanea. Oltre all'attività didattica che svolge 
come insegnante in alcuni istituti fiorentini, si occupa di produzione musicale, restauro audio e i suoi 
campi di interesse nella musica contemporanea vanno dal live electronics alle opere multimediali, 
dalla composizione algoritmica allo sviluppo di sistemi di intelligenza artificiale, da performance 
interattive a installazioni d'arte. 

 work-shop   14 dicembre 2018/ ore 16:00/17:30 



PROGETTAZIONE DI SISTEMI DI ALTOPARLANTI DISTRIBUITI  
Alberto Gaetti 

 
I sistemi di altoparlanti per la diffusione sonora e il Public Address sono tradizionalmente realizzati con altoparlanti distribuiti 
su linee ad alta impedenza, ma quando potenza, qualità sonora e audio multicanale diventano requisiti indispensabili, altre 
soluzioni devono essere prese in considerazione. 

 
 
Alberto Gaetti Ingegnere dei Materiali con specializzazione in acustica delle sale, Alberto Gaetti 
ha dedicato la propria vita professionale all’elettroacustica e al restauro audio, operando in 
ambito delle Digital Humanities presso il Conservatorio di Musica di Firenze e nel laboratorio di 
ricerca MARTLab. Attualmente programmatore e restauratore freelance, ha lavorato per 
Powersoft e K-array. Attualmente, Alberto Gaetti è presidente della Sezione Italiana dell’Audio 
Engineering Society. 
 
 
 

 
 
 

One step beyond 

Alcune riflessioni sulla musica contemporanea 
Marco Ligabue 

 
 

Marco Ligabue 
È professore di Musica Elettronica e Musica e Nuove Tecnologie presso il Conservatorio di Musica 'Luigi Cherubini' di Firenze. È 
coordinatore del MartLab, laboratorio fondato nel 2003 presso lo stesso Conservatorio, che ha tra le sue principali attività la ricerca nel 
campo delle tecnologie audio digitali, il live-electronics, la produzione musicale, le attività il recupero e restauro dei documenti sonori. I 
suoi principali interessi sono la composizione (strumentale, elettroacustica e mista), la realizzazione, l'esecuzione e la performance di 
live-electronics, il sound design, il teatro musicale, la ricerca, l'analisi della musica elettroacustica e la semiotica musicale. Ha al suo attivo 
pubblicazioni, edite da Mouton de Gruyter, MIT Press, Swets & Zeitlinger, Harwood Academic Publisher, Indiana University Press, Clueb, 
Cambridge University Press, ERI / RAI, Publications de la Sorbonne, Suvini Zerboni e molti altri. È direttore scientifico della rivista Musica 
/ Tecnologia (comitato scientifico: Pascal Decroupet (Université de Liège), François Delalande (GRM Paris), Giovanni De Poli (Università 
di Padova), Agostino Di Scipio (Conservatorio de l’Aquila), Angelo Orcalli (Università di Udine), Curtis Roads (University of California, 
Santa Barbara), Davide Rocchesso (Università IUAV di Venezia), Dennis Smalley 
(City University London, Professor Emeritus), Marco Stroppa (Conservatoire National 
Supérieur de Musique de Paris e Staatliche Hochschule für Musik und Darstellende 
Kunst Stuttgart), Veniero Rizzardi (Università di Venezia - Ca' Foscari), Alvise Vidolin 
(Università di Padova, già Conservatorio di Venezia), Marc Leman (University of 
Ghent), Antonio Camurri (DIST – Università di Genova).) pubblicata dalla FUP 
(Firenze University Press) dell’Università di Firenze. Incisioni di suoi pezzi sono 
pubblicate da diverse etichette. Ha ricevuto premi e riconoscimenti e le sue 
composizioni sono presenti in concerti e trasmissioni radiofoniche in contesto 
internazionale. Si è specializzato in composizione a Strasburgo con Ivan Fedele e 
nel 2006 ha ricevuto dalla Sacem, società francese degli autori ed editori, un premio 
per la sua musica. È inserito nel database dei compositori contemporanei “Brahms” 
dell’IRCAM di Parigi con sue composizioni e suoi contributi scientifici. 
 

 
 
 
 
 
 
 
 
 
 
 
 
 
 
 
 

 work-shop   15 dicembre 2018/ ore 16:00/17:30 

 work-shop   16 dicembre 2018/ ore 16:00/16:45 



 
 
 
 
 
 
 
 
 
 
 
 
 
 
 
 
 
 
 
 
 
 
 
 
 
 
 
 
 
 
 
 
 
 
 
 
 
 
 
 
 
 
 
 
 
 
 
 
 
 
 
 
 
 
 
 
 
 
 
 
 
 
 
 
 
 
 
 
 
 
 
 
 
 

multimedia concerts 



S.ilk O.n S.kin 
 
Concerto inaugurale  
con 
 
Paolo Zampini, flauto 
Roberto Neri, elettronica 
 
con la partecipazione di  
 
Elena Tereshchenko, voce recitante 
Anna Tereshchenko, regia 
 
 

Giacinto Scelsi 
Pwyll 05:00/ (1954) 
 
Mario Davidovsky 
Synchronism n. 1 05:00/ (1962) 
 
Paul Horn 
Inside 25:00/ (1968) 
 
Paolo Zampini 
S.ilk O.n S.kin 10:00/ (2015) 
 
Ennio Morricone 
Cadenza 10:00/ (1988) 

 
 

presentazione opere ed artisti in ordine di esecuzione 
 

S.ilk O.n S.kin è il risultato sensoriale e percepito di (quasi) una vita. 
I suoni, le parole, i segni che mi hanno attraversato e accompagnato in un percorso complesso e mai completato. 
È anche un’invocazione di aiuto lanciata nell’infinito, continuamente ispirata dallo scorrere del tempo. 
S.O.S. vive grazie all’energia e all’esperienza di ognuno; alcuni facilmente individuabili, come Alfonso, Anna, Elena, 
Roberto; e poi tutti gli altri: inconsapevoli protagonisti. 
 

P.Z. 
 
 
 

Paolo Zampini, nato a Pistoia, allievo di Roberto 
Fabbriciani, è tra i solisti preferiti dal M. Ennio 
Morricone: da oltre trent’anni anni, nelle musiche 
da film e le composizioni di “musica assoluta”. 
Con l‘Orchestra dell’Unione Musicisti di Roma, 
ha legato il suo nome alla realizzazione di 
innumerevoli colonne sonore per il Cinema e il 
Teatro, collaborando tra gli altri con Franco 
Piersanti, Nicola Piovani, Luis E. Bacalov, Piero 
Piccioni, Armando Trovaioli, Roberto Pregadio, 
Roman Vlad, Pino Donaggio, Stelvio Cipriani, Bill 
Conti, Giancarlo Savina, Franco Mannino, Gianni 
Ferrio, Andrea Morricone. 
Ha fatto parte, negli anni ‘80 del Logos 
Ensemble, con il quale ha messo in scena in 
prima italiana la piece teatrale “Solo un paso” del 
compositore spagnolo Luis De Pablo. 
Dal 1980 è docente di flauto nei Conservatori 
Statali ed attualmente è Direttore del Cherubini 
di Firenze. 
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Roberto Neri (Vinci, 1971), musicista, ingegnere informatico, 
ricercatore, si forma all’Università di Pisa. Lavora presso il 
Consiglio Nazionale delle Ricerche su algoritmi di controllo 
gestuale e sulla modellizzazione della riverberazione e presso il 
Conservatorio di musica di Firenze dove si specializza nella 
realizzazione informatica musicale, nel live electronics e sound 
design ed opera in qualità di ingegnere nel campo del restauro 
audio presso il laboratorio MARTLab. Collabora con Alfonso 
Belfiore, Marco Ligabue, Ivan Fedele, Luca di Volo, Paolo 
Zampini, Daniele Lombardi. Dal 2004 insegna informatica 
musicale nei Conservatori di Musica (Firenze, Venezia, 
Bologna) ed all’Accademia di Belle Arti di Firenze. 
 

 
 
 
 
 
 

Anna Tereshchenko, attrice, regista e didatta teatrale. Nasce a Mosca nel 1987. 
Fin da piccola si appassiona al teatro grazie alla forte personalità artistica e creativa 
del padre. Nel 2007 si laurea all'Accademia dell'arte Teatrale di Russia (RATI-
GITIS), una delle più rinomate scuole di teatro al mondo. Lavora a Mosca come 
attrice e regista dal 2003 al 2012. Nel 2012 si trasferisce in Italia, a Firenze, dove 
continua il suo percorso teatrale, intraprendendo anche la strada della pedagogia. 
Insegna la recitazione teatrale al Conservatorio di Musica Luigi Cherubini a Firenze 
collaborando con prof. Francesco Torrigiani. Ha lavorato con Federico Tiezzi, 
Sandro Lombardi, Roberto Latini, Nikolay Karpov, Aleksey Levinsky per i progetti 
teatrali e Cristian Benaglio, Pablo Benedetti, Paolo Martini, Giuseppe Ferlito per il 
cinema. Nel 2016 mette in scena "La voix Humaine" di F. Poulenc. A novembre del 
2017 cura la regia del nuovo allestimento del Teatro dell'Opera di Firenze Maggio 
Musicale Fiorentino de "Il Giocatore" di Luigi Cherubini. 

 
 
 
 
 
 
 
 

 
Elena Tereshchenko (Mosca, 1989) all’età di 6 anni inizia lo studio del pianoforte 
e del canto e a 18 anni è selezionata ad entrare nella prestigiosa Accademia di 
Musica “E. Gnessin” di Mosca. Trasferitasi in Italia nel 2013 si diploma al 
Conservatorio di Musica di Firenze nella classe di M. Taddei e nel febbraio del 2016 
si laurea col massimo dei voti e la lode nella classe del M° G. Fabbrini. Protagonista 
in numerosi progetti del conservatorio come Susanna in “Le Nozze di Figaro” di 
W.A. Mozart, Zerlina nel “Don Giovanni” di W.A. Mozart e Dido in “Dido and Aeneas” 
di H. Purcell. Nel 2017 al Festival della Valle D’Itria è Gertrude in “Margherita 
d'Anjou” di G. Meyerbeer diretta dal Maestro F. Luisi, terminata questa produzione 
è invitata al VIII MASKFEST – Festival Internazionale di Nuova Musica a San 
Marino con la rappresentazione de’ “La Voix Humaine” di Francis Poulenc (Gianni 
Fabbrini, pianoforte; Anna Tereshchenko, regia), a ottobre partecipa a “Luoghi 
Immaginari” Festival itinerante della Regione Piemonte con Paolo Zampini (flauto) 
e Francesco Perissi (elettronica). A dicembre del 2017 è invitata al MASKFEST - 
Moscow presso l’Auditorium Alexander N. Scriabin, col patrocinio dell’Istituto 
Italiano di Cultura di Mosca, presentando al concerto inaugurale la prima 
esecuzione assoluta di “Canto I” (5 lieder per soprano e pianoforte) e “Лавина” (“La 
slavina”, lirica per voce femminile e pianoforte) di Massimiliano Messieri, partiture 
queste che lo stesso compositore le dedica; mentre nella serata successiva “La 
Voix Humaine” di F. Poulenc (Anastasiya Zimina, pianoforte; Anna Tereshchenko, 
regia). Nel 2018 è protagonista al Festival Internazionale Suoni Inauditi di Livorno 
con Valerio Barbieri e il M° Gabriele Micheli nella prima assoluta di “Salmo XLIII” 
(lirica per soprano, coro maschile, sassofono baritono e live electronics) di M. 
Messieri, al Festival Internazionale Forfest in Repubblica Ceca con Elena Stojceska 
e Romain Petiot nella prima assoluta di “A dream within a dream” (lirica per soprano, 
flauto, chitarra, percussioni giocattolo e elettronica) di M. Messieri; a ottobre è Deus 
ex Machina in “Trìstrofa” di E. Corpolongo e Gala in “El sueño de Dalí en una noche 
de Picasso” di I. Ferrando per la Biennale di Venezia, 62° Festival Internazionale di 
Musica Contemporanea e successivamente è invitata ad esibirsi alle Nazioni Unite 
di Vienna. 



LA TORCIA SCRISSE RAPIDA LA SUA ELLISSE 
 

Angelo Marrone, Flaminia Padua, Eugenio Di Fraia 
OPERA D’ARTI - UN’ORCHESTRA DI PAROLE, VOCI, SUONI  15:00/ performance (2018) 
 performers: Angelo Marrone, Flaminia Padua, Eugenio Di Fraia 
 
Nazario Augusto  
OGNI TEMPO È VESTE DELLA TUA CARNE 08:00/ acousmatic 
 
Nicolas Baggi 
ECO 07:30/ acousmatic 
 
Fausto Caricato 
MIRABILIS FLORESCENTIA 6:15/ acousmatic 
 
Edwin Lucchesi 
SHIBBOLETH 04:56/ acousmatic (2018) 
 
Roberto Prezioso 
I NQUITARUE CACITTANERI DE DUNA DI MELLO 06:24/ acousmatic 
 
Francesco Pellegrino 
MATTER - VIBRATION - SPACE 20:00/ live electronics 
 

 
presentazione opere ed artisti in ordine di esecuzione 
 

Angelo Marrone, Flaminia Padua, Eugenio Di Fraia 
OPERA D’ARTI - UN’ORCHESTRA DI PAROLE, VOCI, SUONI  15:00/ performance (2018) 
 performers: Angelo Marrone, Flaminia Padua, Eugenio Di Fraia 
 

Un musicista, una scrittrice, due attori e il pubblico. Il 
pubblico decide, Angelo compone, Flaminia scrive, Eugenio ed 
un altro attore (o attrice) recitano e a loro volta inventano. Tutti 
in contemporanea improvvisano con l’obbiettivo comune di 
ideare sul momento una storia e, soprattutto, di raccontarla al 
pubblico esattamente nel momento in cui è creata. Come 
funziona: uno o più spettatori sceglieranno un tema e lo 
consegneranno alla scrittrice e al musicista che sono sul palco 
dove è proiettato in tempo reale il testo che Flaminia batterà al 
computer. I due, senza far passare neanche un minuto, si 
metteranno all’opera, componendo immediatamente la prima 
frase e le prime note su cui i due attori si dovranno inserire, per 
cominciare a costruire i loro personaggi e portare la storia un 
pezzetto avanti. Poi il componente del gruppo che sentirà di voler 
dare una nuova svolta alla storia si immetterà nel momento che 
ritiene più giusto e così via. Non c’è uno schema, un ordine o un 

limite. Ogni artista ascolta l’altro e si immette quando ne sente la necessità. Il risultato è un’orchestra d’arti che compone un racconto 
imprevedibile non solo per il pubblico ma anche per sé stessa. L’opera d’arti è un esperimento complesso che ambisce a far coincidere 
Creazione e Narrazione; che vuole attribuire ad ogni arte la stessa importanza e che permette al pubblico di diventare Autore. E anche di 
assistere ad una sincronica, e ogni volta diversa, ricerca di Armonia. 

 
Flaminia Padua. Nata a Roma, classe 1991. Feticista delle parole, studia Lettere e poi si infila nel caotico e 
bellissimo mondo della sceneggiatura e dell’editing.  
 

Eugenio Di Fraia. Nato a Milano, ma un po’ toscano, classe 1990. Diviso a metà tra regia e 
recitazione, frequenta il Centro Sperimentale di Cinematografia e si lancia senza paracadute nel 
mondo del Cinema e del Teatro.  
 
Angelo Marrone nasce a Guardiagrele classe 
1988, Da sempre pazzo per le note, studia al 
Conservatorio di Firenze e diventa musicista e 
compositore per passione e per professione. 

 
L'altro attore: ogni volta è diverso. Uomo, donna, 
animale. Chi ci vedrà, lo saprà. 
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Nazario Augusto  
OGNI TEMPO È VESTE DELLA TUA CARNE 08:00/ acousmatic 
 

Ogni tempo è veste della tua carne  
 
Ogni tempo è veste della tua carne   
e i veli ch’essa ti ricopre  
son manti di voci e canti. 
 
Ogni tempo veste della tua carne  
calan dalle membra essa vanti  
con l’ombre e pose indarne  
 
l’invocar mio il suono che allo  
spazio dispersi intorno e invane 
della mia vita volsi a novo incanti  
 
 

Ogni tempo lo nascondiamo sotto la pelle, il tempo si infiltra nella carne e il 
tema che mi affascina è la mutevolezza delle forme materiali, l’acqua che 
scorre e leviga le pietre, la luce che invade, traspare tra gli oggetti, e gli spazi 
e gli occhi come finestra sula vita colgono il fiorire e lo sfiorire degli attimi.  

Nazario Augusto, compositore, musicologo, musicoterapeuta, pittore. 
Formazione all'università di Pavia c/o la facoltà di Musicologia a Cremona 
“Specializzazione ad Assisi in musicopterapia. Temi di ricerca sono la 
sintonizzazione e isomorfologie: struttura e genesi della forma Sonora. 
Fenomenologia del suono per una conoscenza e indagine delle tracce mnestiche della dimensione sonora musicale. La specializzazione 
post laurea in mediazione familiare ha permesso di approfondire competenze in ambito gestaltico e sistemico relazionale. Il percorso 
artistico e formativo comprende sia la ricerca che la produzione in campo di teatro sperimentale. Corso di recitazione e di mimo presso 
la scuola " Quelli di Grok" Milano Corso di specializzazione di tecniche corporee e di movimento presso la scuola di mimo di Gregorio 
Spini. In ambito musicale la formazione comprende un corso quadriennale di direzione corale presso l'istituto parificato “Villa Simonetta". 
Milano Laurea in canto artistico Istituto musicale Orazio Vecchi “Modena. La formazione di canto in ramo didattico presso istituto superiore 
di studi musicali “A.Boito“ Parma e un biennio di specializzazione in composizione elettronica presso istituto universitario alti studi musicali 
“A. Boito“ Parma. 

 
 
Nicolas Baggi 
ECO 07:30/ acousmatic 
 

ECO - Opera acusmatica, che indaga il mondo sonoro proprio dell’acqua in tutte 
le sue manifestazioni, come materia assoluta e sempre presente nella 
rappresentazione della vita. Subblimazione dell’elemento in continua mutazione e 
al centro dei processi vitali. La stretta capacità di questa materia, il suo stato e le 
sue caratteristiche fisico chimiche, di creare 
un universo sonoro, che rispecchia i processi 
evolutivi dell’essere umano. 
 
Nicolas Baggi, classe 1994, studente 
presso il conservatorio di Firenze “Luigi 
cherubini”, dipartimento “Musica Nuove 
Tecnologie”, si appassiona ai linguaggi 
contemporanei in special modo alla musica 
di ricerca e all’arte performativa, dal 2015 
collabora con L’associazione e compagnia 
“tra i Binari”, con il quale realizzerà le 
musiche di alcune opere. “FATUUS” 

installazione multimediale a più piani di proiezione, “DIES IRAE” opera acusmatica creata insieme 
al compositore “Gian Maria Ferlito”, sempre nel 2016 insieme a un collettivo di artisti, si reca a cuba, 
per realizzazione di un reportage multidisciplinare, il progetto sotto il nome “Raices Comunes”. Nel 
2018 partecipa a un progetto sviluppato dal Conservatorio di Firenze “Luigi Cherubini” e l'Università 
Nazionale delle Arti di Astana – Kazakistan, sempre durante il 2018 partecipa a “Alta Marea - 
Marciana Multimedia Festival (Marciana Alta – Isola d’Elba)" 

 
Fausto Caricato  
MIRABILIS FLORESCENTIA 06:15/ acousmatic 

 
Mirabilis Florescentia (pianoforte preparato, sintetizzatore, generatori di interferenze) 
è una opera che si sviluppa e vive come una pianta: dal seme e dalla sua quiescenza 
invernale, alla crescita, alla fioritura e alla maturazione dei semi, da cui essa si rigenera. 
Nel titolo i nomi dei diversi elementi o temi che ho indagato: mirabilis come mirabilis 
jalapa, la pianta erbacea perenne di origine andina i cui fiori coloratissimi e profumati si 
schiudono solo al tramonto, florescentia (flores e scentia), il latino del termine fioritura 
e infine le parole "mirabile" e "scienza", le quali suggeriscono la contemplazione di quei 
fenomeni scientifici, in particolare i campi elettrici e magnetici, che si sottendono ai cicli 
vitali delle piante e degli animali. 



Fausto Caricato inizia giovanissimo con il pianoforte classico, proseguendo poi con lo studio della musica 
jazz. Laureatosi nel 2009 in Ingegneria Elettronica all'Università di Pisa, segue un proprio percorso musicale 
tra Pisa, Colonia, Berlino e Firenze, suonando in gruppi indipendenti, creando progetti sperimentali, 
realizzando colonne sonore per cortometraggi e partecipando come coautore ed esecutore a performance di 
musica con live painting. Il desiderio di trovare un campo di ricerca comune tra le due passioni, l'elettronica e 
la musica, lo porta nel 2017 a iscriversi al corso di Musica e Nuove Tecnologie del Conservatorio Cherubini, 
che attualmente frequenta al II anno. 
 
 
 
 
 

 
 
 
Edwin Lucchesi 
SHIBBOLETH 04:56/ acousmatic (2018) 
 

Questa composizione, basata sulla manipolazione vocale, si sviluppa 
attorno all’idea dello scioglilingua, che viene trattato tramite tecniche di 
campionamento, granulazione, filtraggio, risonatori, feedback e riverberi 
a convoluzione al fine di renderlo nel suo fluire incomprensibile e 
magmatico.  
Il termine Shibboleth indica una parola o espressione che, per le sue 
difficoltà di suono, è molto difficile da pronunciare per chi parla un’altra 
lingua o dialetto. Lo scopo ultimo di questo lavoro è stato quindi quello 
di restituire l’idea di suoni vocalmente familiari ma difficili da 
comprendere, come se fossero parlati da un’entità diversa. La mia voce 
diventa in questa composizione uno strumento polifonico dove i 4 
scioglilingua si incontrano alla fine attraverso un indovinello comune: 
 
Non si vede e non si tocca, 
esce sempre dalla bocca… 
 

 
 
Edwin Lucchesi è un chitarrista pratese, performer e produttore di musiche. Laureato in 
Chitarra Classica con il massimo dei voti, ha trattato l’estetica di Giacinto Scelsi e il lavoro 
Ko-Tha come argomento di tesi. Ha performato a svariati festival di arte contemporanea 
tra cui Calcatronica e Protesi Acustiche presentando dei lavori sull’emancipazione del 
rumore, ha aperto concerti ad artisti del calibro di Amaury Cambuzat e partecipato, in 
veste di chitarrista con l’orchestra Boccherini, all’esecuzione delle colonne sonore dei film 
di David Lynch al Lucca Film Festival nel 2014. La sua personale sperimentazione sul 
suono lo ha portato a collaborare con compagnie di danza contemporanee e a realizzare 
colonne sonore per cortometraggi, documentari, film e opere teatrali come “La Fantasia - 
un viaggio liberamente ispirato a Bruno Munari” con il quale hanno partecipato a 
numerose rassegne teatrali tra cui il teatro Pileo di Pordenone, alla stagione MET ragazzi 
2015/2016 di Prato, al MTM Teatro Litta di Milano oltre che a realizzare performance 
solistiche con chitarra elettrica e sensori elettronici. 

 
 
 
Roberto Prezioso 
I NQUITARUE CACITTANERI DE DUNA DI MELLO 06:24/ acousmatic 

 
Il brano nasce dalla totale deframmentazione di una registrazione di un concerto live di un brano acustico di mia composizione dal titolo 
“I cinque caratteri delle dita di una mano” eseguito al Carnevale di Venezia in occasione della biennale in febbraio 2016, direttore artistico 
Ivan Fedele. Il titolo stesso è l’anagramma del titolo del brano utilizzato. 
 
 
Roberto Prezioso, nato a Männedorf (Svizzera), inizia a suonare il pianoforte, per poi passare 
al trombone inizialmente con il M° Fabiano Fiorenzani per poi proseguire con il M° Antonio 
Sicoli, presso la Scuola di Musica di Fiesole, conseguendo il diploma al conservatorio Mascagni 
di Livorno. Ha suonato diversi generi di musica, dal funky al gospel, dal samba alla musica 
classica, musica leggera e disco dance anni 70, collaborando con diversi artisti tra cui Dario 
Cecchini, Cheryl Potter, Johanna Knauf, Moni Ovadia, Paolo Hendel, Mario Ancillotti, Aldo 
Tarabella, Fabrizio Festa, Andrea Portera. Ha suonato in molte formazioni come Big Band, 
Orchestra Desiderio Da Settignano diretta da Johanna Knauf, coro gospel The Pilgrims diretto 
da Gianni Mini, Funky Beats, Forever Seventy, Boogie Wonder Band, Sambanda ed altri. Dal 
2011 ad oggi è docente del corso di Informatica Musicale e Videoscrittura della Scuola di 
Musica di Fiesole. 
 

 
 
 



Francesco Pellegrino 
MATTER - VIBRATION - SPACE 20:00/ live electronics 

 
 
Matter-Vibration-Space rappresenta una delle declinazioni, in forma di concerto elettroacustico, di una più ampia ricerca 
sulla materia, la vibrazione e la contemplazione. La composizione si basa sulla contrapposizione tra il contemplare la 
materia nel suo vibrare ed il diventare materia vibrante all’interno di un’ambiente sonoro; questo gioco di cambio di 
posizione del fruitore, ma anche del performer, viene creato accostando il suonare la materia, sperimentandone le 
risonanze e le forme sonore, al creare con questi suoni degli spazi elettroacustici stocastici, ambienti organici dove il 
pubblico diventa parte e non osservatore esterno. I materiali selezionati sono due semplici piastre, una in legno e l’altra in 
alluminio, allo scopo di concentrarsi il più possibile sull’essenza sonora della materia e non sulla “liuteria”. 
 
Francesco Pellegrino è un artista multimediale e musicista; i suoi 
lavori includono musica elettroacustica, performance e installazioni. 
Come musicista si esibisce in concerti elettroacustici per strumenti 
vari (tra cui sax, tromba, clarinetto e vari oggetti) con live electronics; 
suona nel trio elettroacustico3D3, con Maurizio Montini e Andrea 
Venturoli. Come artista crea installazione della forte componente 
sonora, ambienti immersivi, inviti alla contemplazione. Le sue 
installazioni sono state esposte a Firenze, Livorno, Stoccolma, Città 
del Messico, Chongquing ed altre.  
 
 
 
 
 
 
 
 
 
 
 
 
 
 
 
 
 
 
 
 
 
 
 
 
 
 
 
 
 
 
 
 
 
 
 



RICONOSCEMMO INCREDULI LA SUA VOCE 
 
 

POEMS 
nella serata, letture di brevi poesie e testi scelti e proposti da  
Matteo Masi, voce recitante 
Tommaso Belfiore, chitarra 
 
Riccardo Culeddu 
LA VOLPE �  12:15/ video (2018) 
 
Giacomo Balli 
ETERNA FUGGITIVA 06:21/ video (2017) 
con la collaborazione di Claudio Giusti per la realizzazione del video (disegni di Animazione) 
 
Luca Tavanti, Teresa Morandini 
DAL VENTO, L'ELETTRICITÀ 07:30/ for flute and live electronics (2018) 
Teresa Morandini, flute 
Luca Tavanti, live electronics 
 
Morgana (Leonardo Guidi) 
MORGANA 10:00/ video (2018) 
 
Niccolò Gonnella  
FLUX_10 04:32/ video (2018) 
 
Andrea Cuccaro 
NOTTURNO REDI 06:09/ acousmatic (2018) 
 
Lorenzo Egidi 
FORME D'ONDA 03:05/ video (2017) 
 
Chen Si (Audio), Wu Ruoheng (Video) 
DYSTOPIAN 05:20/ video (2018) 
 
Armando Vanzi 
LA GRANDE ONDA 06:04/ video (2018) 
 
Elia Taddei 
L    05:45/ acousmatic (2018) 
 
Elia Taddei 
QUARTA VARIAZIONE  02.30/ acousmatic (2018) 
 
Elena Corsini 
LETTERE DAL FREDDO 08.00/ performance (2018) 
a piedi nudi, camminando nel ghiaccio  
Elena Corsini, performer 
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presentazione opere ed artisti in ordine di esecuzione 
 
 

POEMS 
nella serata, letture di brevi poesie e testi scelti e proposti da  
Matteo Masi, voce recitante 
Tommaso Belfiore, chitarra 

 
Il concerto sarà accompagnato da letture di brevi poesie e testi scelti e proposti da Matteo Masi. 

 
Matteo Masi è nato a Firenze nel 1975. Ha iniziato a studiare musica all'età di 12 anni frequentando il conservatorio di musica di Firenze. 
Nel 1997, dopo aver conseguito il diploma in fagotto, ha continuato i suoi studi musicali dedicando il suo tempo alla composizione musicale 
sotto la guida del M° Franco Cioci fino al quarto anno. Quindi ha iniziato la sua specializzazione in musica elettronica. Da questo momento 
è seguito dal M° A. Belfiore in primo luogo, che porta Matteo a conseguire il diploma in Musica elettronica. Successivamente, ha 
frequentato la masterclass in Computer Music sotto la guida del M° M. Ligabue nel 2008. Infine, nel 2013, ha frequentato un corso di 
specializzazione biennale in Discipline tecnologiche musicali - Musica e nuove tecnologie - specializzandosi in colonne sonore per film. 
Compositore di musica e sound designer, scrive spartiti per il teatro, 
lavorando con diversi compagnie teatrali. Alcune di queste collaborazioni 
sono con lo scrittore e drammaturgo Giovanni Cascio Pratilli, per il quale 
ha scritto l'OST per lo spettacolo "L'Amnesia". Ha collaborato per diversi 
anni con lo studio di produzione Malandrino Film of Florence, per il quale 
ha scritto musica originale e brani per pubblicità. Ha scritto la musica 
originale e il sound design per diversi film cortometraggi come "Il 
Passeggero" di Benni Piazza, vincitore del "Fano International Film 
Festival" di 2013. Allo stesso tempo, dall'età di sedici anni si è dedicato 
alla recitazione. Ha iniziato a recitare nel 1992, presso l'Accademia 
Teatrale della Pergola, sotto la guida di Orazio Costa Giovangigli. 
Successivamente, è stato allievo di Cesare Lanzoni, con il quale ha 
studiato per molti anni. Ha iniziato la sua recitazione all'età di diciassette 
anni, recitando con il maestro Cesare Lanzoni e in seguito con altre 
compagnie, tra cui: "La Fiaba" di Firenze, la "Panta Rei" di Firenze, "I 
Risvegliati" di Firenze e il "Teatro del Dramma Italiano" di Trieste. 
 

 
 
 
Tommaso Belfiore, è nato a Lucca nel 1988. Il suo incontro con la musica inizia 
prestissimo studiando pianoforte dedicandosi poi alla chitarra acustica ed 
elettrica, al canto e alla composizione.  Ama suonare cover di Creedence 
Clearwater Revival - Dire Straits - Doors - Jimi Hendrix - Guns N' Roses - 
AC/DC - Bob Marley - ecc... Tra I suoi artisti preferiti Michael Jackson, Jim 
Morrison, Mark Knopfler, Freddy Mercury, James Brown, Steve Vai. Ha 
composto diverse canzoni e sta lavorando alla realizzazione del suo primo album. 
È iscritto al biennio specialistico di Psicologia presso l’università di Pisa. 
 
 

 
 
 

 
 
Riccardo Culeddu 
LA VOLPE �  12:15/ video (2018) 
 

“La Volpe” è un flusso frammentario di immagini, suoni, 
colori, oggetti, animali, personaggi e scenari che si 
succedono e si accavallano come in un sogno. Non una 
storia lineare né una narrazione tradizionale quindi, ma 
un ventaglio di direzioni possibili, un campo di significati 
che può essere percorso in ogni senso. Ispirato ai 
principi estetici del Giappone classico, al mito della 
kitsune e allo spirito degli haiku, il video combina musica 
elettroacustica, foto, riprese reali e disegni animati per 
indagare nell’inconscio e ricercare, nell’immaginazione e 
nel mondo interiore, una base comune tra le culture. I 
miti dormono, in attesa di essere risvegliati come braci 
nella cenere, ed esprimono simbolicamente delle 
costanti della psiche a prescindere dalla loro origine 
geografica. “La Volpe” soffia sulla cenere e mostra ciò 
che ne è divampato. 



 
 
 
Riccardo Culeddu, nato a Treviso nel 1973, ha studiato chitarra con i Maestri Bandini, 
Mela e Puddu diplomandosi presso il Conservatorio di Firenze. Ha approfondito la 
propria formazione musicale studiando composizione col M° Marco Di Bari a Cremona 
e frequentando masterclass di Terry Riley, David Russell, Manuel Barrueco e Oscar 
Ghiglia. Si è esibito come solista e in vari ensemble cameristici, insegna chitarra, 
compone musica elettroacustica ed è curatore di testi musicologici per la casa editrice 
Astrolabio-Ubaldini di Roma. Ha recentemente conseguito la laurea di secondo livello 
per il biennio specialistico in “Musica e Nuove Tecnologie” presso il Conservatorio di 
Firenze. 
 

 
 
Giacomo Balli 
ETERNA FUGGITIVA 06:21/ video (2017) 
con la collaborazione di Claudio Giusti per la realizzazione del video (disegni di Animazione) 
 

“Deboli come siamo, cerchiamo di misurare la natura 
secondo le nostre capacità; ciascuno dei suoi fenomeni si 
riduce per noi ad un piccolo numero di impressioni che 
abbiamo provato. Il nostro sguardo non è abbastanza vasto 
per abbracciare nel suo insieme il circolo perenne di una 
sola goccia d’acqua e dunque ci limiteremo a seguirla nei 
suoi giri e nelle sue cadute, dalla sua apparizione nella 
sorgente al suo scomparire nel fiume o nell’oceano. Un 
corso d’acqua, considerato come un essere vivo, si 
distrugge e si ricrea incessantemente nello spazio di 
armonia e libertà di una natura in continua trasformazione, 
in un presunto inno al disordine che altro non è che lo stato 
naturale delle cose. Il corso d’acqua è una ritmata e colorita 
metafora della vita umana, con le sue varie fasi dalla 
nascita alla vecchiaia, prima sorgente di montagna, poi 
torrente veloce e chiassoso come un giovane che si 
affaccia alla vita.” 

 
Giacomo Balli, nato a Firenze nel 1991, inizia i primi studi di chitarra classica all'età di soli 9 anni. Negli anni a seguire frequenta varie 
scuole private di musica tra le quali anche l’accademia Lizard di Fiesole. Dal 2007 si esibisce con la band musicale “Offside” in diversi 
eventi del panorama rock Toscano. Nel 2013 frequenta il corso professionale per tecnico del suono presso la Scuola di musica Blue Note 

con il maestro Antonio Dimilta, con il quale svolgerà molteplici attività di service audio. 
Questa competenza gli permetterà di maturare varie esperienze lavorative come: rock 
contest, lavori teatrali e serate dal vivo presso numerosi locali fiorentini. Sempre nel 
2013 si iscrive al corso di laurea triennale in musica elettronica presso il Conservatorio 
Statale "Luigi Cherubini" di Firenze e come corsista partecipa a vari eventi curriculari e 
extra-curricolari. Durante il percorso formativo si appassiona all’arte del “Field 
Recording” e compie il suo primo lavoro elettronico musicando l’animazione 
“Chercheur” di Claudio Giusti, opera che vede la sua prima rappresentazione presso il 
Teatro "L’Affratellamento" in occasione del festival “il corpo/la luce/il suono” nel marzo 
del 2016. A novembre dello stesso anno presenta, in occasione del festival 
“DiffrazioniFestival” presso la Palazzina Reale, due nuovi progetti: “Symmetrical 
Dialogue” – live electronics per percussione “Atsimewu” – con Lorenzo Ballerini e 
“AgiaF” – improvvisazione live audio-video per 3 laptop – con Lorenzo Ballerini e Alberto 
Gatti. Ha conseguito nell’anno accademico 2017/2018 la laurea di primo livello in 
Musica Elettronica ed è impegnato con i propri colleghi in vari progetti musicali. 

 
 

 
Luca Tavanti, Teresa Morandini 
DAL VENTO, L'ELETTRICITÀ 07:30/ for flute and live electronics (2018) 
Teresa Morandini, flute 
Luca Tavanti, live electronics 
 

Dal Vento, l'Elettricità è un'opera per flauto e live electronics nata dall'esplorazione degli aspetti timbrici dello strumento tradizionale, il 
quale si presenta in una veste fuori dagli schemi convenzionali. L'opera, divisa in tre sezioni, si presenta come un percorso in divenire 
dove elementi minimali si evolvono attraverso processi digitali per andare a creare strutture dal carattere altamente evocativo. Il risultato 
è la creazione di paesaggi naturali ma dal carattere atipico, resi grazie alle trasformazioni timbriche del flauto tramite live electronics. 
 
Luca Tavanti (Pescia, 15 dicembre, 1986) è un musicista e compositore italiano; ha cominciato lo studio del violino all'età di 6 anni sotto 
la guida di Vittoria Ottaviani ottenendo, fin da giovanissimo, numerosi riconoscimenti in concorsi musicali, tra i quali un secondo premio 
al concorso internazionale “Johannes Brahms” di Aqui Terme ed un terzo al concorso musica nazionale “Città di Massa”. Diplomatosi con 
lode nel 2018 in musica elettronica presso il conservatorio "Cherubini" di Firenze si è dedicato alla produzione discografica ed alla 
composizione, realizzando numerose pubblicazioni musicali autonome o corredate ad edizioni cartacee. Autore di produzioni musicali 
originali, ha preso parte a numerose rassegne internazionali, quali "Florence to New York", per Steinhard - New York University al F. 



Loewe Theater e "To Do...", per la Rheinische Musikschule Koln. Ha preso parte con le sue produzioni a diversi festival italiani, in 
particolare per 4 edizioni del festival "Il corpo, la luce, il suono" e per due volte al festival "Diffrazioni". Nei suoi lavori si distingue per l'uso 
originale e creativo di materiale concreto che, tramite l'applicazione di trattamenti digitali, riesce ad interagire e ad amalgamarsi con i 
timbri strumentali. 
 
 
Nata nel 1998, Teresa Morandini inizia lo studio del flauto all’età di 11 anni 
alle scuole medie sotto la guida delle prof.ssa Rossana Fani, che la seguirà 
per i due anni a venire e alla quale subentrerà poi il prof. Fabio Taruschio. 
Completa nell’estate 2017 gli studi al liceo classico musicale “F. Petrarca“ di 
Arezzo sotto la guida della prof.ssa Cecilia Iodice e continua adesso i suoi 
studi sotto la guida del prof. Gabriele Betti, docente di flauto all’Istituto 
Superiore di Studi Musicali “O.Vecchi-A. Tonelli” di Modena. Molto versatile, 
si è distinta in questi anni in esecuzioni solistiche e cameristiche suonando in 
varie occasioni, come per il premio letterario “Tagete”, per il “Rotary club” di 
Arezzo in occasione della presentazione dei giovani musicisti aretini 
promettenti e vincendo la borsa di studio offerta dal “Lyons club” di Arezzo, e 
la borsa di studio offerta dal “Livorno Music Festival 2016” come allieva 
meritevole. 

 
 

Morgana (Leonardo Guidi) 
MORGANA 10:00/ video (2018) 
 
 

Morgana si trova circondato da un flusso di immagini e personaggi 
che scaturiscono varie emozioni, questo porta lo spettatore in un 
viaggio, che lo trasporterà tra ironia, tragicità, oppressione e libertà. 
Morgana è uno stato d’animo immerso in un contesto il quale 
opprime con ironia. 

 
 

 
 
 
 
 
 
 
 
 
 
 
 
 
 
 
 
 
 
 

 
 
 
Niccolò Gonnella  
FLUX_10 04:32/ video (2018) 
 

In Flux_10 il soggetto principale è la dualità tra il naturale e l'artificiale, derivante dalla sovrapposizione 
di elementi creati digitalmente a filmati acquisiti in precedenza. Dieci scene, formate dall'incastro di 
varie sequenze, si alternano dando vita ad una situazione in cui il contrasto tra movimento e staticità 
diventa protagonista. L'elemento singolo, che si distacca completamente dall'unione delle varie 
sequenze, funge da collante tra le scene. Inoltre, la stretta correlazione tra suono e immagini rafforza 
il distacco che c'è tra il procedere delle sequenze create artificialmente, ed il flusso delle immagini 
derivanti dalla natura, in cui la ripetizione non esiste. 



Niccolò Gonnella nasce a Pietrasanta nel 1989. Si avvicina al mondo della composizione e del sound design durante gli studi presso il 
Liceo Artistico Musicale di Lucca dove collabora col professor Mauro Lupone. Durante questi anni compone musica elettronica per 
spettacoli come Troppo Rumore Per Nulla (2007) e In Out (2008) per la scuola di danza Fuoricentro di Lucca, Macbeth di Shakespeare 
(2009) per il Teatro Maggio Musicale Fiorentino, 10 Sinfonie e 1 Ouverture (2010) per il Teatro del Giglio di Lucca. Si diploma nel 2010 e 

nell'anno successivo si iscrive al corso di Musica Elettronica presso il Conservatorio di 
Musica Luigi Cherubini di Firenze. Negli anni seguenti collabora col regista emergente Victor 
Musetti curando il sound design per il cortometraggio Rumore (2012) e componendo la 
colonna sonora per il cortometraggio Il Cane (2013). Partecipa alla rassegna multimediale 
Il Corpo La Luce Il Suono di Firenze presentando l'opera multimediale Petrol Station nella 
sala del Buonumore del Conservatorio (2013). Da quest'ultima esperienza nasce una 
collaborazione con la compositrice e clarinettista Esther Lamneck che lo porta al Frederick 
Loewe Theather di New York (2013) dove presenta 2532, Missing Futures opera per fixed 
media e ensemble strumentale. Un altro frutto nato dalla collaborazione con Victor Musetti 
è Sputare Fuoco (2015), un documentario presentato come tesi di fine percorso scolastico 
con il quale si laurea con il massimo dei voti. Questo viene presentato ad una seconda 
edizione della rassegna Il Corpo La Luce Il Suono al Teatro l'Affratellamento di Firenze 
(2015). Sputare Fuoco viene proiettato in diversi festival nazionali e riceve il premio per la 
miglior colonna sonora al Docunder30 Festival di Bologna (2015) e per il miglior 
documentario al Video Festival Imperia (2016). Attualmente lavora come libero 
professionista presso lo studio di produzione musicale M8 Music di Firenze. 
  

 
 
 
Andrea Cuccaro 
NOTTURNO REDI 06:09/ acousmatic (2018) 
 

Notturno Redi è una composizione musicale 
elettroacustica elaborata esclusivamente 
attraverso l’utilizzo di suoni concreti. Il 
materiale sonoro è stato registrato in diverse 
sessioni notturne, attraverso un registratore 
portatile posto sul davanzale di una finestra. 
Attraverso l’elaborazione sonora si avvia un 
processo simile a quello della meditazione, in 
cui si viene trasportati dal mondo reale che ci 
circonda in una nuova condizione più onirica. 
 
 
Andrea Cuccaro, nato a Napoli nel 1986 è un bassista elettrico diplomato in 
Musica e Nuove Tecnologie presso il Conservatorio L. Cherubini. Si fa notare 
nella scena musicale alternativa toscana con i Bad Apple Sons, band con la 
quale realizza due album (“Bad Apple Sons” 2010, “My Dear No Fear” 2014) 
e svariate esibizioni dal vivo in tutta Italia. Nel 2010/11 fa parte del MNT 
Florence Ensemble diretto dal Professore Alfonso Belfiore e partecipa a 
svariati festival locali con proprie composizioni elettroacustiche e 
multimediali. Dal 2017 accompagna Verdiana Raw nei suoi concerti, in 
qualità di bassista, avendo la possibilità di suonare nelle più importanti città 
europee. Oltre ad insegnare basso elettrico e musica d’insieme presso 
l’Athenaeum Musicale di Firenze, lavora come tecnico del suono e fonico in 
diversi ambiti della musica e dello spettacolo. 
 

 
 
Lorenzo Egidi 
FORME D'ONDA 03:05/ video (2017) 

 
TimeLapse (videoclip) di una composizione 
elettroacustica precedentemente creata. Ho 
voluto realizzare un'installazione che 
riuscisse a far immergere lo spettatore in 
quello che è la vera essenza della prima 
parte della Composizione, cioè la bellezza 
di un posto di mare e l'attaccamento 
emotivo ad essa cercando di mostrare 
l'ispirazione vera e propria a me servita per 
la realizzazione del brano della lunghezza 
totale di quasi sette minuti (essendo diviso 
in due parti (1° parte dedicata al luogo di 
nascita e la 2° invece racconta la 
sensazione di smarrimento in una nuova 
città) il video mostra la prima sezione). 
L'opera è un time-lapse di tre minuti circa. 
 
 



 
 
Lorenzo Egidi, nasce a Massa Marittima il 01/08/1990, si avvicina alla musica iscrivendosi ad una Scuola 
media inferiore ad indirizzo musicale studiando per tre anni il violino. All'età di 14 anni inizia a suonare la 
chitarra elettrica, passione che tutt'ora coltiva. Nel 2014 si iscrive al corso di "Musica Elettronica e Nuove 
Tecnologie" al Conservatorio Luigi Cherubini di Firenze allargando così le sue conoscenze pratiche e teoriche 
in ambito musicale/sperimentale. Si interessa di musica sperimentale, elettronica e di tutto quello che riguarda 
il rock e i suoi sottogeneri. 
 
 
 
 
 
 

 
Chen Si (Audio), Wu Ruoheng (Video) 
DYSTOPIAN 05:20/ video (2018) 
 

Sono molto fortunato che il rapido sviluppo della Cina è 
accompagnato dalla mia crescita. Ma in questa vivace città sono 
sempre più difficile sentire: come diventare una persona completa. 
Nella Cina odierna, la civiltà materiale inondata, e superiore alla civiltà 
spirituale, il nostro spirito è controllato e dipende dal materialismo. In 
una società materialistica, uno spirito umano non può più capire ciò 
che è la vera libertà. Il rumore del motore, l'operazione meccanica, 
per creare una composizione in acciaio e cemento del guscio. Il nostro corpo debole vive sotto un guscio duro e non osa mai provare la 
libertà spirituale. Imitare gli stili di vita degli altri, Camminare sul limite della legge, In un ciclo infinito. Non significa che non abbiamo il 
coraggio, è piuttosto il fatto che non abbiamo ancora alcuna scelta. Benvenuti nel mio mondo distopico. 

 
Chen Si (Autore Musicale) si è laureato presso l'Accademia cinese dell'opera tradizionale con 
composizione e tecnica compositiva e produzione musicale. La mia laurea si è laureata con Musica E 
Nuove Tecnologie al Conservatorio di Musica Luigi Cherubini di Firenze. Ha lavorato come produttore 
musicale in case discografiche e si è occupato di composizione, arrangiamento, registrazione e musica 
per film e televisione. Attualmente insegna alla Scuola di Digital Media and Design Art presso l'Università 
di Poste e Telecomunicazioni di Pechino per insegnare il sound design cinematografico e il mix di film 
e animazione e altri corsi correlati. 
 
Wu Ruoyu (Autore Video), vengo dalla Cina e sto studiando 
tecnologia dei media digitali all'Università di Poste e 
Telecomunicazioni di Pechino. Durante il college, ho partecipato a 
concorsi di design di souvenir e concorsi di design di nuovi media, e 
ho anche partecipato alla produzione di progetti commerciali. La mia 
personale direzione di ricerca durante il periodo universitario era 
principalmente in effetti visivi e animazione 3D e in altri campi correlati. 

 
 

 
 
 
Armando Vanzi 
LA GRANDE ONDA 06:04/ video (2018) 

Si tratta della sonorizzazione dell'illustrazione:神奈川沖浪裏 
Kanagawa oki nami ura, lett. "Sotto un'onda al largo di Kanagawa”, 
del pittore giapponese Katsushika Hokusai. Una xilografia fatta in 
stile ukiyo-e, pubblicata la prima volta tra il 1830 e il 1831, durante 
il periodo Edo della storia del Giappone. L'opera riproduce Il 
momento drammatico della tempesta che si abbatte sulle 
imbarcazioni che stanno solcando il mare in quel momento. Le 
onde (una in particolare, la seconda) sono talmente impetuose e 
grandi che sembrano addirittura sommergere il monte Fuji sullo 
sfondo. La strategia compositiva adottata per il lavoro si fonda 
principalmente sulla divisone tra le componenti dinamiche 
raffigurate: onde, vento e imbarcazioni e quelle statiche: il cielo 
plumbeo ed il Monte Fuji. A tutti questi elementi è stato attribuito 
un particolare carattere sonoro che viene spazializzato 
sull'impianto quadrifonico, in modo da avvolgere lo spettatore e 
travolgerlo tre le onde della tempesta.  

 



Armando Vanzi, studia presso la facoltà di Cinema, Musica e Teatro dell’Università degli Studi di Pisa, si 
laurea nel 1994 con una tesi in: Analisi e Trattamento della Materia Sonora. Si trasferisce a Firenze agli inizi 
del 2005 dove frequenta la classe di Musica e Nuove Tecnologie presso il Conservatorio ”L.Cherubini” 
studiando con il Maestro di Composizione Alfonso Belfiore e con il Maestro di Informatica Musicale Marco 
Ligabue. Realizza una tesi intitolata: Interconessioni – Una panoramica sui rapporti tra musica e video nelle 
varie forme di espressione artistica contemporanea. Parallelamente segue il corso Digit@lis per il restauro di 
documenti sonori organizzato da Teatro del Maggio Musicale Fiorentino. Nel corso di questi anni ha 
accumulato esperienze professionali con varie realtà che si occupano di produzioni audiovideo e musicali, 
collabora stabilmente con il Bigwave Studio di registrazione a Livorno. Ha partecipato come autore alle 
passate rassegne dei festival: il corpo la luce il suono lavorando con la danzatrice Nicoletta Cabassi e con il 
violoncellista Giampaolo Perigozzo a Diffrazioni. Attualmente sta terminando gli studi de Biennio Specialistico 
di Musica e Nuove Tecnologie. 

 
 

 
 
Elia Taddei 
L    05:45/ acousmatic (2018) 

 
Scritta nel 2016 come omaggio ad una persona cara, L è un brano che si sviluppa in tre parti: una prima di introduzione, uno svolgimento 
centrale ed una coda che sembra sfaldarsi mano a mano che il brano va verso la fine. Il brano ha un'atmosfera calma, quasi sognante, 
con eventi sonori e piccole distorsioni che richiamano un mondo sommerso. 

 
Elia Taddei 
QUARTA VARIAZIONE  02.30/ acousmatic (2018) 

 
Il "tema con variazioni" di Elia Taddei sono una serie di brevi brani scritti per esercizio tra il 2015 ed il 2016. La quarta variazione, l'unica 
presente nella serata, rivede il tema principale in un'atmosfera tranquilla e rilassante dove gli eventi sonori scorrono lentamente ma 
mantenendo vitalità attraverso il loro continuo mutare. 

 
 

Elia Taddei è un musicista attivo nel campo della musica elettronica. Nato a Pisa 27 anni fa, ha 
manifestato sin da ragazzo una forte passione sia per la musica, sia per l'informatica. I due interessi 
hanno trovato un punto di incontro nella musica elettronica, portandolo a sperimentare da autodidatta 
per svariati anni, durante i quali ha sporadicamente partecipato ad eventi locali come musicista, dj e 
tecnico del suono. Senza interrompere le sue sperimentazioni musicali nel 2011 è diventato il tecnico 
del suono della compagnia teatrale Quieta Movere, dando inizio ad una collaborazione attiva anche 
al giorno d'oggi. Nel 2013, comprendendo la sua necessità di un'istruzione adeguata, si è iscritto al 
corso triennale di musica elettronica del Conservatorio L. Cherubini di Firenze, alla cui tesi sta 
lavorando proprio in questo periodo. In questi anni all'interno del Conservatorio Elia ha partecipato 
a numerose rassegne ed eventi, avendo la possibilità di mostrare le sue installazioni ed eseguire i 
suoi brani in eventi quali la rassegna "Il corpo, la luce, il suono" a Firenze o il Florence To New 
York/project a Manhattan. 

 
 
Elena Corsini 
LETTERE DAL FREDDO 08.00/ performance (2018) 
a piedi nudi, camminando nel ghiaccio  
Elena Corsini, performer 
 

 
Nel centenario della fine della 
grande guerra saranno effettuate 
letture di lettere dal fronte, 
camminando a piedi nudi all'interno 
di un percorso di ghiaccio. 
 
 
 
 
 
 
 
 
 

 
Elena Corsini 
Approda alla musica in tenera età, diplomandosi in clarinetto presso il Conservatorio Cherubini. Successivamente inizia lo studio del 
fagotto, con il quale svolge tuttora un’intensa attività concertistica in orchestre, bande e ensemble musicali. Iscritta al biennio specialistico 
di “musica e nuove tecnologie” presso il Conservatorio Cherubini. È docente di musica nella scuola secondaria. È docente di musica per 
la scuola secondaria di primo grado.  



DAS CABINET DES DR. CALIGARI 
 

Andrea Bui 
DAS CABINET DES DR. CALIGARI 71:21/ videofilm (2017) 
sonorizzazione di film muto in stile elettroacustico polifonico, 
per 6 interpreti (Haute-Parleurs) obbligati e basso (Subwoofer) facoltativo 
 
proiezione audiovisiva 

 
La celeberrima narrazione della storia del dottor Caligari rivisitata in chiave elettroacustica con spazializzazione, con l’obiettivo di creare 
una traccia di appoggio che si configuri come contrappunto alle immagini surreali della pellicola; una opera in un certo senso di stampo 
radiodrammatico che non contenda il primato alla 
componente visiva (in quanto sonorizzazione/colonna sonora) 
ma possa avere di per sé un valore artistico. Il linguaggio 
elettronico/elettroacustico è proposto in chiave spazializzata 
polifonica non verista nel senso di ricostruzione di uno spazio 
realistico tridimensionale bensì di una opera immersiva, in cui 
le parti siano destinate al piccolo ensemble di altoparlanti, i 
quali come interpreti di uno delle prime orchestrine destinate 
a fornire il supporto alla pellicola, si cimentino in una 
esecuzione di una banda fissa, contribuendo a tecniche si 
spazializzazione mista, provenienti in parte dalla 
interpretazione elettroacustica classica (Acusmonium) che dai 
moderni sistemi ambisonici. Per dirla in altre parole, talvolta 
gli altoparlanti contribuiranno alla ricostruzione di una 
immagine sonora sinergica/armonica (quando produrranno 
tutti voci simili), altre volte francamente contrapposte (quanto 
ciascuno sarà nei confronti dell’altro o di un altro in posizione 
di bifonia e non stereofonia – cioè ogni altoparlante suonerà 
una parte correlata agli altri, ma diversa per ciascuno). L’opera 
è prevista per un insieme da 2 (bifonia) a 6.1 altoparlanti. La 
versione su pellicola è una riduzione della copia restaurata 
della cineteca di Bologna/Murnau Siftung. 
 
 

 
Andrea Bui – diplomatosi alla scuola di Musica e Nuove Tecnologie di Firenze, sotto 
la guida del M° Alfonso Belfiore, con una tesi inerente la sonorizzazione 
elettroacustica de “Il Gabinetto del dr. Caligari”. Prima di ciò, ha avuto varie esperienze 
in contesti musicali differenti, prima di approdare alla musica elettronica ed 
elettroacustica, interesse maturato precocemente durante la formazione strumentale. 
I campi di interesse specifico riguardano la spazializzazione del suono, il field 
recording specificamente in contesto urbano, nonché il recupero di tecnologie 
“obsolete” in campo audio e video, allo scopo di utilizzo nella performance elettronica. 
Ha studiato tecniche elettroacustiche con Belfiore, Ligabue, Neri, Vande Gorne, Fort. 

 
 
 
 
 
 

 
 
 
 
 
 
 
 
 
 
 

 multimedia concert  14 dicembre 2018/ ore 18:00 



THE WASTE LAND 
 

Alfonso Belfiore 
THE WASTE LAND  59:00/ performance (nuova edizione 2018) 
per voce recitante, percussione, fixed media e live electronics 
 
musica e regia di Alfonso Belfiore 
su testo di T. S. Eliot 
 
con 
Massimo Tarducci, performer e voce recitante 
Emma Tarducci, performer e voce recitante 
Niccolò Crulli, percussione 
Luca Tavanti, live electronics 
 
voci fuori campo: 
Beatrice Bertini, Antonella Fabbrani, Giuliana Giurlani, 
Simonetta Pardini (voce cantante), Massimo Tarducci, Beatrice Visibelli 
 
con la partecipazione di Caterina Bueno 
 

 
Il lavoro si articola in 5 movimenti 
 

I. THE BURIAL OF THE DEAD 
II. A GAME OF CHESS 
III. THE FIRE SERMON 
IV. DEATH BY WATER 
V. WHAT THE THUNDER SAID 

 
 
introduzione di 
Andrea Bigalli 

 
produzione nuova edizione:  
Segni Digitali/ Lab. per la produzione multimediale 
Conservatorio di Musica “L. Cherubini”, Firenze 
Istituto Internazionale Arte e Tecnologia 
Associazione Culturale Terzaprattica 

 
The waste land (La terra desolata): un poemetto che intere generazioni prenderanno a simbolo di sé. Thomas Stearns Eliot lo 

concepì durante un viaggio in Provenza stendendolo quasi di getto a Losanna, nel 1920, ma prima di vedere la luce passò sotto le forbici 
di Ezra Pound che lo resero ancor più enigmatico e allusivo. Si articola in cinque sezioni dove in ognuna sono intersecanti i personaggi e 
i luoghi delle altre, una costante tensione verso il mito, anzi, la creazione di una vera e propria terra mitica che diventa la somma di ogni 
mito e di ogni tensione. Non è facile parlarne, come del resto è estremamente complessa la lettura. La Terra desolata è l’espressione di 
una lingua che occorre conoscere, densa di riferimenti e di allusioni, di «segni» di altre lingue, di altri miti, di altre letture e di altre poesie. 
Ciò che se ne genera è una sorta di «summa» sul modello, sempre saldamente presente in Eliot, della Divina Commedia.  

Vero è che il poema dantesco è leggibile anche senza note o senza uno studio dei mille e mille riferimenti che lo compongono, 
ma chi si azzarderebbe a tale impresa senza aver la coscienza di precludersi in tal modo la comprensione del testo? Vero è che la 
Commedia è ugualmente scritta dai suoi mille riferimenti non detti (si pensi alle citazioni del poeta provenzale Arnaud, che non a caso 
ricompaiono nella Terra desolata), e dalle sue mille frasi incomprensibili senza il sussidio di una paziente opera di disseppellimento. C'è 
un «prima» del testo che sta alla scrittura come il vocabolario sta alla stesura normale del testo. Sono i rimandi, i richiami espliciti o impliciti 
a qualcosa che l'autore e il lettore sanno, ma che nel testo non è scritta. Eppure questo «non scritto» è la condizione perché lo scritto sia 
leggibile. Chi non conoscerà il «prima», ciò che sta a monte del testo e costituisce la condizione perché tu possa iniziare la lettura: «O 
voi che avete gli intelletti sani mirate la dottrina che s'asconde sotto il velame de li versi strani»), non potrà leggere, o, se leggerà, non 
potrà capire.  

Questa condizione, presente comunque, sia pure in diversa misura, in qualsiasi poesia, nella Commedia diventa il motore 
stesso della lettura e ce ne rendiamo talmente conto che il primo approccio al testo della Commedia è la lettura delle note, la conquista 
cioè di quel «prima» necessario alla lettura. Anzi in alcuni casi addirittura le «parole» della Commedia sono questi fatti, questi termini 
referenziali. Le note sono prima di tutto un vocabolario. Si trasporti questo in un tempo dove il comune referente, la coscienza del cosmo 
medioevale, sia scomparso, si consideri invece la poesia di tempi e spazi mitici, dalle leggende del Re Pescatore, del Graal, del Marinaio 
Fenicio Annegato, seguendo poi via via lo svolgersi dei tarocchi, il Sermone del Fuoco di Budda e poi saghe, miti e leggende del Nord e 
dell'età cristiana e si avrà la materia, le parole, della Terra desolata. Un enigma nebbioso, quindi, una poesia non leggibile? Forse 
l'addensarsi di una cultura che attende da tempo immemorabile la possibilità di una nascita, di una rigenerazione. Filo conduttore dei miti 
è l'impossibilità di una nascita, di una fecondazione. L'acqua, simbolo di fecondità, scompare per cedere ad una eterna attesa, di là dal 
tempo e di là dallo spazio, in una situazione mitica quindi. Perché, avvenga, accada, qualcosa: il canto del gallo e lo scroscio improvviso, 
sulle macerie della civiltà crollata e poi «l'umida raffica apportatrice di pioggia». Perché la barca riprenda il via.  
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L'ermetismo della poesia non è tuttavia accostabile ad un edonismo aristocratico, è piuttosto il «trobar clus» di Arnaud d'Aniel 
(non a caso si cita Dante che cita Arnaud), un «trobar clus» che chiede e chiama a sé una attenzione cerebrale. Non il coinvolgimento 
dei sentimenti quindi, subito, ma la fatica della lettura e la ricostruzione del geroglifico. Il geroglifico ha, però, il suo significato, e il decifrarlo, 
quando è data la stele di Rosetta o chi per lei (e Eliot stesso nelle note, la da), diventa la riconquista faticosa del viaggio poetico, e quindi 
ri-creazione del testo. Leggere Eliot, come Dante, vuol dire ri-crearlo.  

La lettura, faticosissima, è affascinante, è il duro percorso per la conquista della cima più alta, dell’orizzonte più ampio. Pochi 
lavori poetici come questo esprimono il desiderio assoluto che qualcosa accada, che venga un tempo e una verità di rigenerazione. È 
tutta l'umanità che lo grida, tutta la nostra cultura, tutto il nostro tempo, e quanto mai è insopprimibile questo grido nel destino dell’uomo? 
È vero che la struttura mitica tende a trasferire nel mito, quindi oltre il tempo e al di là del tempo, la Terra desolata, ma è altrettanto vero 
che è la cultura nostra che viene assunta nel mito. È Tiresia che appare o il mercante di Smirne, ma nella carne di una dattilografa o di 
un impiegato di un'agenzia di locazione, mentre è sul «London Brindge» che scorre la folla «Ch'io non avrei mai creduto che morte tanta 
ne avesse disfatta». Il parallelo con Dante è inevitabile. Il tempo della Commedia è l'Eterno, sì, ma prendendo corpo dalla cultura del suo 
tempo. Volti, personaggi e nomi del suo tempo (non più Pisa, Siena e Maremma, bensì «Highbury mi fé'. Disfecemi Richmond e Kew»).  

 
 
Alfonso Belfiore: dal 1977 si è dedicato alla ricerca e alla sperimentazione nell'ambito 
delle nuove tecnologie elettroniche ed informatiche applicate alla composizione 
musicale, sconfinando anche in contesti più estesi, abbracciando varie forme di 
espressione artistica come la poesia, il teatro, la danza e l'immagine elettronica. �Ha 
preso parte a progetti multimediali sviluppando, attraverso l'uso delle tecnologie 
elettroniche ed informatiche, interazioni complesse tra gesto, suono, natura, immagine 
e parola, approfondendo anche i rapporti tra composizione musicale e processi 
algoritmici. È attualmente titolare della Cattedra di Musica elettronica e Coordinatore 
del Dipartimento di Nuove Tecnologie e Linguaggi Musicali del Conservatorio “Luigi 
Cherubini” di Firenze, dal 1980 al 1992 è stato titolare della stessa cattedra presso il 
Conservatorio “Cesare Pollini” di Padova. È presidente dell'Istituto Internazionale Arte 
e Tecnologia e direttore artistico di "Progetto Fortissimo" per UNICEF. Tra il 1984 e il 
2004, in qualità di direttore artistico ha curato per il Vecchio Mulino Produzioni la 
pubblicazione di oltre 50 titoli su vinile e CD. È coordinatore di Segni Digitali/laboratorio per la produzione multimediale del Conservatorio 
di Firenze attraverso il quale favorisce l’attività artistica di giovani compositori promuovendo iniziative di carattere artistico e multimediale 
anche di rilievo internazionale come “Florence to New York/Project”. Per diversi anni ha svolto attività di ricerca come collaboratore del 
Consiglio Nazionale delle Ricerche presso il Reparto di Informatica Musicale di Pisa (CNUCE-CNR). Dal 1994 ad oggi è regolarmente 
invitato a New York come visiting professor alla New York University, dove ha tenuto incontri e laboratori di composizione musicale 
elettroacustica e multimediale, realizzando diversi lavori multimediali per il New Music and Dance Ensemble della stessa università (tra 
cui “La città sommersa”, “Musica per un incantesimo”, “Sincronie interattive”, lavori eseguiti in varie città degli Stati Uniti ed in Italia). Le 
sue opere sono state eseguite in vari festival e convegni internazionali di musica contemporanea nel mondo e in Italia. Diversi suoi lavori 
sono presenti in varie pubblicazioni discografiche e su dvd. È direttore artistico e ideatore di Diffrazioni/Florence Multimedia Festival, 
festival internazionale dedicato all’arte e alla tecnologia. 
 
 
Massimo Tarducci. Allievo della bottega di V. Gassman. Ha lavorato nel teatro di prosa e 
d'opera con O. Costa, A. Savelli (Pupi e Fresedde), G. Cauteruccio (Krypton), L. Squarzina 
Lulu di A.Berg, in Fierrabras nel ruolo di Olivier con L. Ronconi. Ha inaugurato il festival 
Intercity New York e Mosca diretto da B. Nativi. Ha inoltre collaborato con il Teatro R Toscano 
e l'Accademia Chigiana. Collabora con il compositore Alfonso Belfiore nei sui allestimenti 
teatrali “Teneri mormorii degli astri “, “Galileo 400 anni dopo”, “ The Waste Land” di Eliot” 
e insieme hanno presentato l'inedito For Elektra di L. Della Rocca al teatro studio di Yellow-
Spring Filadelfia. Nel 1997 insieme a Marco Giorgetti e Susanna Stefani riceve il premio 
Grinzane Cavour per Wagon-Art-TV proposta per un contenitore culturale. Con l'Associazione 
La Terzaprattica interpreta e cura la messinscena di Ad Essere Franca e Isola di Kiki 
Franceschi. Nel 2006 è nel cartellone del Ravenna Festival con BaronAmadeusBastien, 
diretto da P. Miccichè. Per il cinema e la televisione lavora con registi quali C.th Torrini, F. Brogi 
Taviani i Fratelli Taviani, M. Guglielmi, C. Verdone, F. Calogero. Nel Biennio 2000/3 ha 
indossato i panni del Commissario Di Marte per la fiction di Rai3 La Squadra. È autore e 
interprete di corti e di recente ha scritto diretto e interpretato “Firenze Europa Express” e 
“Toscana in Festival”. Ha diretto “Tre Volte Abramo” documentario su La Pira e “Marino 
Marini” Cavaliere mediterraneo” con la Fondazione Marini musiche composte da A. Belfiore. 
Collabora con RSI Svizzera per i format Laser e Blu come un’arancia. Ha diretto e interpretato 
lo sceneggiato per radio2  “MarinaMarinoMarini” dedicato allo scultore e il docufilm “Thaler di 
nome Franz con la Prov.Aut.di Bz. Ha diretto il documentario sulla Toscana “Bella ancora” 
con Cecilia Morandi. È tra gli interpreti del film Cronaca di una passione di F. Cattani. Realizza 
con Andrea Bigalli e dirige il docureportage“ David M Turoldo viaggio alla ricerca di un 
Profeta” – ed. San Paolo. Nel 2017/18 ha diretto i docureportage “Lidia resiste” con Andrea Bigalli e Lidia Menapace a seguire “Don 
Mario Lupori” con Andrea Bigalli e “Sulle Orme di Gramsci “ con Luca Paulesu e “Intrecci di popoli” sul tema dei minori non 
accompagnati con Carla Pastacaldi. 
 
 
 
 
 
 
 
 
 
 
 
 



 
 
 
 
Emma Tarducci. Frequenta il 2° anno della scuola media. Appassionata di musica fin da piccolissima 
ha cantato nel coro Melograno di Firenze e si è dedicata poi al violino alla scuola del Trillo di Firenze 
con il prof. Simone Butini e poi con la prof.ssa Claudia Mannocci. Insieme alla musica ha strizzato 
l'occhio alla recitazione partecipando ai docureportage dedicati a Franz Thaler prov. autonoma di Bz 
e D. Maria Turoldo ed. San Paolo. Attualmente studia canto seguita dall'insegnante Irma Bassani ed 
è all'inizio del suo vivace percorso di formazione teatrale. 
 
 
 
 
 
 
 

 
Niccolò Crulli. Nato a Figline Valdarno il 06/10/1994, compie i primi passi verso la musica 
a tre anni partecipando alle attività di “Giocomusica” nell’Accademia Musicale Valdarnese 
di San Giovanni Valdarno. Nello stesso istituto all’età di cinque anni sceglie di cominciare 
a studiare Batteria e Percussioni nella classe del M° Vismaro Uleri. Per cinque anni è 
allievo della scuola inserendo negli ultimi due anche lo studio del Pianoforte. All’età di dieci 
anni entra a far parte del Concerto Comunale di San Giovanni Valdarno, nella classe 
di Percussioni del M° Massimiliano Rossinelli, e sarà lui a prepararlo nel 2009 per l’esame 
di ammissione al Conservatorio Cherubini di Firenze, brillantemente superato. Ha 
conseguito la licenza di Solfeggio con il voto di 9/10 e superato l’esame di 5° anno del 
corso di Percussioni con il voto di 10/10. Frequenta attualmente il 7° anno del corso di 
Percussioni sotto la guida del M° Domenico Fontana. Nel 2012 gli viene affidata la classe 
di Percussioni del Concerto Comunale di San Giovanni Valdarno, dove tutt’ora insegna. È 
inoltre docente nell’Istituto di Musica “Poggio Bracciolini” e nell’Istituto Comprensivo 
“Giovanni XXIII”, entrambi di Terranuova Bracciolini, nell’ambito del progetto “Sarà 
Banda”. Fa parte di vari organi bandistici del Valdarno come la Filarmonica G. Verdi di 
Terranuova Bracciolini. È parte della Associazione Musicale Culturale “Sciacchetrà Street 
Band” dal 2010, con la quale partecipa fra l’altro all’edizione 2011 del concorso Folkest a 
Spilimbergo. Dall’estate 2014 partecipa alle attività del gruppo “Banda Improvvisa” con 
sede a Loro Ciuffenna, diretta dal M° Orio Odori. Numerose le collaborazioni con orchestre 
quali Maggio Musicale Fiorentino, Orchestra Regionale della Toscana, Orchestra del 
Carmine, Orchestra Florence Symphonietta e l’orchestra giovanile “Cupiditas”, oltre alla 
varie produzioni interne al Conservatorio. Nel 2016 è fondatore del Bright Brass Quintet & 
Percussion, quintetto di ottoni e percussioni. 
 
 
 
 
Andrea Bigalli. Prete fiorentino, parroco di Sant 'Andrea in Percussina. Giornalista pubblicista. Critico 
cinematografico a Radio Toscana. Docente presso l'Istituto Superiore di Scienze Religiose di Firenze. 
Referente regionale Libera Toscana. Coautore di vari documentari 
 
 
 
 
 
 
 
 
 
 
 
 
 
 
 
 
 
 
 
 
 
 
 
 

 



ASTANA - I SEGNI DELL’ARTE   
 

Alfonso Belfiore 
ASTANA - I SEGNI DELL’ARTE 
installazione multimediale interattiva - visual art work 
presentazione della trasmissione televisiva nazionale per il Kazakistan 
 
per il 20° anniversario della fondazione dell’Università Nazionale delle Arti di Astana 
Astana Kazakhstan Auditorium, Concert Hall Building 
concerto del 18 maggio 2018 
 
con il Presidente della Repubblica del Kazakistan 
Nursultan Nazarbaev 
 
Progetto e realizzazione artistica di Alfonso Belfiore 
 
 
Team per la produzione dei contenuti e lo sviluppo dei software a Firenze: 
Yerzhan Tazhimbetov, Iacopo Rachlik, Luca Mauceri, Taddei, Zeno Taddei, Jacopo Paolini, Tommaso Mazzei, Massimo 
D’Amato, Lorenzo Ballerini, Nicolas Baggi  
  
Team per la cura e la proiezione dell’opera ad Astana:  
Yerzhan Tazhimbetov, Iacopo Rachlik, Luca Mauceri, Elia Taddei, Zeno Taddei, Jacopo Paolini, Tommaso Mazzei, Massimo 
D’Amato 
  
Conservatorio di Musica Luigi Cherubini – Firenze 
Segni Digitali/Lab. Per la prod. multimediale - Dipartimento di Nuove tecnologie e linguaggi musicali 

 
 

 
 

Astana, Concert Hall, 18 maggio 2018 
un momento della ripresa televisiva nazionale dello spettacolo con visual art work interattivo con la musica 

per il 20° anniversario della fondazione dell’Università Nazionale delle Arti di Astana 
alla presenza del Presidente della Repubblica del Kazakistan Nursultan Nazarbaev 
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The Kazakh National University of Arts in 
Astana, capital of Kazakhstan 

 
 
 
 
 
 
 
 
 

 
 

 
Aiman Mussakhajayeva 

- National Artist of the Republic 
of Kazakhstan, Rector of Kazakh 

National University of Arts 
con il Presidente della 

Repubblica del Kazakistan 
Nursultan Nazarbaev 

al termine dello spettacolo  
 
 

 
 
 
 
 
 
 
 



 
 

The Concert Hall is a center for performing arts in Astana, the capital city of Kazakhstan.  
It was inaugurated by the President of Kazakhstan, Nursultan Nazarbayev on the nation's Independence Day, the 15th of December 2009. 

 
 
 
 
 
 
 
 
 
 
 
 

 
 
 
 
 
 
 
 
 
 
 
 



LASCIAMMO LA CITTÀ E CI INCAMMINAMMO 
 
 

POEMS 
nella serata, letture di brevi poesie e testi scelti e proposti da  
Matteo Masi, voce recitante 
Tommaso Belfiore, chitarra 
 
Serena Conese 
VERSONUOVETERRE 02:58/ video (2018) 
 
Gelareh Soleimani Lavasani 
SOFFIO NELLA TEMPESTA 04:10/ acousmatic (2018) 
 
Carlotta Ferrari 
VENUS 04:15/ video (2018) 
 
Mehdi Jalali 
UNTARGETED DISPLACEMENT 06:00/ acousmatic (2018) 
 
Luca Tavanti, Teresa Morandini 
RITMO VITALE 10:00/ performance for flute and live electronics (2018) 
Teresa Morandini (flute), Silvia Pontecorvi (performer), Luca Tavanti (live electronics) 
 
Chen Xiaotong 
RIFLESSIONE 06:25/ acousmatic (2018) 
 
Rosa Maria Sarri, Monica Ferreira 
INDYA 06:44/ video (2018) 
 
Angelo Marrone 
TIMESLAPS – L’ARCHITETTURA DEL TEMPO 04:00/ video (2018) 
 
Giacomo Balli 
29 D 12 H 44 min 3 sec  07:30/ video (2018) 
 
Amin Khoshsabk  
CAMOUFLAGE 09:00/ acousmatic (2018) 
first prize RKC 2018 
 
Jacopo Paolini, Tommaso Mazzei 
ONdata_ flussi sonori  07:00/ performance (2018) 
Angela Ianní, coreografia e danza 
 
Carlotta Ferrari 
ANIMA NUDA  05:00/ performance (2018) 
Non è solo il corpo che viene denudato: con esso anche l’anima... 
Carlotta Ferrari, performer 
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presentazione opere ed artisti in ordine di esecuzione 
 
 

POEMS 
nella serata, letture di brevi poesie e testi scelti e proposti da  
Matteo Masi, voce recitante 
Tommaso Belfiore, chitarra 
 

Il concerto sarà accompagnato da letture di brevi poesie e testi scelti e proposti da Matteo Masi. 

 
Matteo Masi è nato a Firenze nel 1975. Ha iniziato a studiare musica all'età di 12 anni frequentando il conservatorio di musica di Firenze. 
Nel 1997, dopo aver conseguito il diploma in fagotto, ha continuato i suoi studi musicali dedicando il suo tempo alla composizione musicale 
sotto la guida del M° Franco Cioci fino al quarto anno. Quindi ha iniziato la sua specializzazione in musica elettronica. Da questo momento 
è seguito dal M° A. Belfiore in primo luogo, che porta Matteo a conseguire il diploma in Musica elettronica. Successivamente, ha 
frequentato la masterclass in Computer Music sotto la guida del M° M. Ligabue nel 2008. Infine, nel 2013, ha frequentato un corso di 
specializzazione biennale in Discipline tecnologiche musicali - Musica e nuove tecnologie - specializzandosi in colonne sonore per film. 
Compositore di musica e sound designer, scrive spartiti per il teatro, 
lavorando con diversi compagnie teatrali. Alcune di queste collaborazioni 
sono con lo scrittore e drammaturgo Giovanni Cascio Pratilli, per il quale 
ha scritto l'OST per lo spettacolo "L'Amnesia". Ha collaborato per diversi 
anni con lo studio di produzione Malandrino Film of Florence, per il quale 
ha scritto musica originale e brani per pubblicità. Ha scritto la musica 
originale e il sound design per diversi film cortometraggi come "Il 
Passeggero" di Benni Piazza, vincitore del "Fano International Film 
Festival" di 2013. Allo stesso tempo, dall'età di sedici anni si è dedicato 
alla recitazione. Ha iniziato a recitare nel 1992, presso l'Accademia 
Teatrale della Pergola, sotto la guida di Orazio Costa Giovangigli. 
Successivamente, è stato allievo di Cesare Lanzoni, con il quale ha 
studiato per molti anni. Ha iniziato la sua recitazione all'età di diciassette 
anni, recitando con il maestro Cesare Lanzoni e in seguito con altre 
compagnie, tra cui: "La Fiaba" di Firenze, la "Panta Rei" di Firenze, "I 
Risvegliati" di Firenze e il "Teatro del Dramma Italiano" di Trieste. 
 

 
 
 
Tommaso Belfiore, è nato a Lucca nel 1988. Il suo incontro con la musica inizia 
prestissimo studiando pianoforte dedicandosi poi alla chitarra acustica ed 
elettrica, al canto e alla composizione.  Ama suonare cover di Creedence 
Clearwater Revival - Dire Straits - Doors - Jimi Hendrix - Guns N' Roses - 
AC/DC - Bob Marley - ecc... Tra I suoi artisti preferiti Michael Jackson, Jim 
Morrison, Mark Knopfler, Freddy Mercury, James Brown, Steve Vai. Ha 
composto diverse canzoni e sta lavorando alla realizzazione del suo primo album. 
È iscritto al biennio specialistico di Psicologia presso l’università di Pisa. 
 
 

 
 
 

 
 
Serena Conese 
VERSONUOVETERRE 02:58/ video (2018) 

 
VersoNuoveTerre, video clip musicale della durata di 2’ 58”, parla di 
un viaggio metaforico verso nuovi orizzonti, nuove prospettive. 
Esprime il prorompente desiderio di vivere a pieno ed intensamente 
la propria vita, con l’entusiasmo derivato dal viaggio inteso come 
ricerca, cambiamento, stimolo. Alzarsi e mettersi in viaggio lungo il 
proprio cammino, quello vero. Vivere la propria vita come un viaggio 
alla ricerca dei colori che essa offre, con occhi nuovi come si hanno 
verso nuove terre. Vivere una vita a colori, quindi, perchè spesa ad 
esplorare e a lasciarsi colpire da continui stimoli per la sua bellezza. 
Metafora resa tramite l’uso di suggestive immagini di paesaggi 
naturali, dove la presenza dell’acqua, con le sue creature e la sua 
vegetazione, simbolo della vita e del continuo rinnovamento, è 
costante. 



Serena Conese, musicista fiorentina, studia attualmente Musica Elettronica 
presso il Conservatorio “L. Cherubini” di Firenze con il M°Alfonso Belfiore, 
Marco Ligabue e Roberto Neri. Inizia gli studi musicali con il pianoforte all’età di 
otto anni e successivamente con il basso elettrico presso l’ “Accademia 
Musicale di Firenze”. Parallelamente sviluppa interesse per strumenti ad arco e 
percussioni. Dopo molteplici esperienze live in formazioni musicali rock, si dirige 
verso la musica elettronica ed elettroacustica, con l'intento di creare musica 
pensata per collaborazioni con altre forme d'arte come la danza, la pittura, la 
poesia, le arti visive e tutto ciò che può avvalersi dell'uso della musica come 
linguaggio delle emozioni. Nel 2014 partecipa al concorso "Ponle musica a las 
estrellas" indetto da "La Ciudad de l'arte y de la ciencia" di Valencia, dove riceve 
una "menciòn especial" da parte della Giuria. Partecipa, inoltre, a Emergenza 
Festival 2015 con brani inediti, accompagnata da corpo di ballo e proiezioni di 
video da lei ideati. Partecipa inoltre alle rassegne multimediali indette dal 
Conservatorio “L. Cherubini” di Firenze, tra cui “Il corpo, la luce ed il suono”, 
“Diffrazioni Festival”.  

 
Gelareh Soleimani Lavasani 
SOFFIO NELLA TEMPESTA 04:10/ acousmatic (2018) 
 

La vita, pieno dei momenti crudeli, quali distruggono l'anima, come una tempesta e la speranza, come un soffio nella tempesta, di cui ci 
accompagna nel tutto il nostro viaggio. 

 
Gelareh Soleimani Lavasani è nata a Perugia, all'età di 3 anni si è trasferita in Iran ed è cresciuta lì, da 6 anni vive in Italia. Nel 2004 si 
è laureata in musica (Setar) all'università di Tehran studiando con i maggiori maestri di setar, Jalal Zolfonun, Dariush Talaee e Masood 
Shaari, studiando anche teoria della musica classica con Mostafakamal Purtorab e composizione con Farhad Fakhreddini, Mohammad 
Sarir e Farid Omran. Trasferitasi in Italia dal 2005 ha proseguito i suoi studi con Alfonso Belfiore e Marco Ligabue diplomandosi in Musica 
elettronica e in Informatica musicale al conservatorio "L. Cherubini" di Firenze dove ha 
conseguito a pieni voti e con lode, il diploma di laurea di secondo livello per il Biennio 
Specialistico di Musica e Nuove Tecnologie. È autrice di opere multimediali audiovisive ed 
installazioni interattive e compositrice di opere di musica elettroacustica e interattiva. 
Svolge attività concertistica come solista di setar esibendosi anche in molti concerti con il 
gruppo "Irani" e il gruppo "Hamsaz".  Ha composto parte della colonna sonora per il film 
"Democracy Rock" dedicato al Nepal e la musica per un documentario "La vita di un 
giornalista" entrambi di Leonardo Ferri. Ha partecipato a diversi festival, concerti e 
rassegne multimediali come autrice di opere multimediali ed interprete di setar. Nel 2010 
insieme ad alcuni artisti italiani ed iraniani fonda a Firenze l'Associazione Culturale 8Arti 
con la quale ha dato vita alla promozione e realizzazione di eventi artistici e culturali per 
la città di Firenze anche in collaborazione con prestigiose istituzioni. 
gelaresoleimani@yahoo.com  

 
 
 
Carlotta Ferrari 
VENUS 04:15/ video (2018) 
 

Venus Veneris è un audiovisivo realizzato 
prendendo ispirazione dal dipinto “La nascita di 
Venere” di Sandro Botticelli, considerato un 
archetipo figurativo della bellezza femminile. 
L'audiovisivo si propone di sovvertire i canoni 
stabiliti attraverso un viaggio che vede Venere 
identificarsi via via con molteplici figure umane, 
declinandosi così in vari modi che rimettono in 
discussione stereotipi e luoghi comuni solitamente 
dati per scontati. 
 

 

 
 
 
 
Carlotta Ferrari (1975) è interessata allo sviluppo di linguaggi musicali che coniughino presente e 
passato, con speciale predilezione per le nuove grammatiche modali. I suoi brani girano il mondo: dalla 
Harvard University alla Cattedrale anglicana di Melbourne, dalla veneziana Basilica della Salute alla 
Steinway Haus di Amburgo. Attiva nella promozione delle minoranze nel mondo musicale, è altresì 
interessata al rapporto tra arte e scienza e alle nuove tecnologie applicate all'arte. In veste di 
compositrice di musica elettroacustica, nel 2016 è stata invitata alla Sorbona come relatrice a un 
convegno su Eliane Radigue, e ha partecipato a varie rassegne internazionali tra cui la piattaforma 
collaborativa Water Wheel (2014), il festival Vu Symposium (USA 2017), e la rassegna Il corpo la luce 
il suono (Firenze 2018). Carlotta crede nel potere e nella libertà della musica: molte sue composizioni 
sono liberamente scaricabili dal sito Imslp. 
 



Mehdi Jalali 
UNTARGETED DISPLACEMENT 06:00/ acousmatic (2018) 
 

In questo brano, sembra che ascoltiamo suoni non identificabili che mutano passando da una zona ad un’altra senza alcun motivo! Ma in 
realtà è un viaggio storico dal mio primo pezzo elettronico (2004) all’ultimo (2018). In questo pezzo, ho rivisto tutte le mie esperienze in 
questo campo. Pertanto è possibile ascoltare così tante diverse atmosfere durante il pezzo. 

 
Mehdi Jalali (1980, Teheran), Jalali è tra i fondatori di "Yarava Music Group". Ha imparato la musica tradizionale iraniana dal 1996 con 
il suo strumento principale, il Setar, da Hamid-Reza Mohseni, Mohammad Zolnouri e Jalal Zolfonoun. Ha studiato chitarra classica con 
Babak Aleheidar, composizione con Alireza Maschayekhi e Shahrokh Khajenouri, 
direzione d’orchestra con Manouchehr Sahbai e ha studiato musica elettronica 
con  Shahrokh Khajenouri e Joachim Heintz. Ha tenuto spettacoli e workshop in alcune 
città della Germania come Berlino, Colonia, Hannover, Amburgo, Bielefeld, Tosterglope 
e le sue opere sono state eseguite in Germania, in Grecia. Jalali ha presentato in 
anteprima numerose opere di più di 20 compositori contemporanei iraniani come solista 
o direttore d'orchestra, tra cui molte opere che sono state scritte per lui e la "Yarava 
Modern Orchestra". I suoi lavori sono stati eseguiti dai musicisti come Margit Kern, 
Susanne Zapf, Francesco Cascarano. Si è esibito nel "6 ° Festival internazionale del 
patrimonio culturale immateriale" a Chengdu, in Cina nel 2017. Ha collaborato con il 
festival "Off Borders" - Thessaloniki e "Il corpo, la luce, il suono" Festival - Firenze come 
direttore artistico di Yarava Music Group. 

 
 
Luca Tavanti, Teresa Morandini 
RITMO VITALE 10:00/ performance for flute and live electronics (2018) 
Teresa Morandini (flute), Silvia Pontecorvi (performer), Luca Tavanti (live electronics) 
 
Un progetto di Amici del Jazz di Modena a cura di Giulio Vannini 

 
Ritmo vitale, un brano nato originalmente dall’interazione tra suono e 
movimento, l’improvvisazione della danza che confluisce e dialoga 
apertamente con il suono dal flauto modificato dall’elettronica. Il brano 
vuole toccare tutti quei momenti e sensazioni che ogni essere umano 
durante la propria vita prova e che, per motivi sociali o legati a pregiudizi, 
non riesce ad esprimere: il gioire dovuto al tocco ed alla novità, come 
un bambino appena nato e che inizia a scoprire il mondo attorno a sé, il 
vedere il proprio corpo crescere ed invecchiare ed il sentirsi infine 
sopraffatti dall’ineluttabilità della morte. Il brano affronta e vuole 
raccontare tutte quelle sensazioni o emozioni che sentiamo più grandi 
di noi e raramente l’essere umano riesce ad esprimere in modo sincero 
e diretto, andando quindi a toccare la sfera intima dello spettatore 
stesso. La fusione tra i suoni del Flauto elaborati e la danza 
contemporanea formano un tutt'uno che da spazio all’improvvisazione, 
dove il corpo della danzatrice segue degli impulsi istintuali interni che si 
legano e guidano lo sviluppo del brano stesso. 
 
Silvia Pontecorvi (Velletri, 12 novembre, 1995) è una danzatrice italiana. Inizia il suo percorso dai sei anni con la ginnastica artistica 
arrivando a livelli agonistici e partecipando a gare internazionali con la squadra Velitrae. A 13 anni inizia lo studio della danza classica e 
moderna con il ballerino coreografo Odoardo Maria Bordoni, formatosi presso l'Accademia Nazionale di danza di Roma e ballerino del 
Moscow Ballet theatre.  Partecipa a numerosi concorsi ottenendo il primo posto quali: Gran Premio di Danza-Città di Santa Marinella, 
2010-categoria under 15, Campionato regionale Lazio- assolo: "La Bayadère" Gamzatti variation, 1° posto in “Trio: La notte di Valpurga” 
– Categoria: Under 15 nel 2012. Nel 2012 danza la coreografia di "Harlequinade" per il Premio Roma, presso il teatro antico di Ostia sotto 
la direzione artistica di Odoardo Maria Bordoni e Nadya Melnicova (Accademia di Kiev). Intraprende poi lo studio della danza 
contemporanea entrando all'Accademia Nazionale di danza di Roma nel 2014. Studia la tecnica Graham, Cunningham, Release, 
floorwork e contact improvisation. Ha esperienze artistiche con coreografi internazionali quali: Richard Haisma (tecnica Nicolays), Jim 
May (Sokolow dance company), Marco serra e Giovanna Velardi. Il suo stile artistico è proteso verso il teatro danza ispirato da Pina 
Bausch dove la gestualità e l'espressività sono i punti cardini del suo movimento corporale. Il tutto completato da una forte tecnica, frutto 
di una contaminazione di vari stili di danza contemporanea, rielaborati in maniera originale ed organica. 
 
Teresa Morandini. Nata nel 1998, inizia lo studio del flauto all’età di 11 anni alle scuole medie sotto la guida delle prof.ssa Rossana Fani, 
che la seguirà per i due anni a venire e alla quale subentrerà poi il prof. Fabio Taruschio. Completa nell’estate 2017 gli studi al liceo 
classico musicale “F. Petrarca“ di Arezzo sotto la guida della prof.ssa Cecilia Iodice e continua adesso i suoi studi sotto la guida del prof. 
Gabriele Betti, docente di flauto all’Istituto Superiore di Studi Musicali “O.Vecchi-A. Tonelli” di Modena. Molto versatile, si è distinta in 
questi anni in esecuzioni solistiche e cameristiche suonando in varie occasioni, come per il premio letterario “Tagete”, per il “Rotary club” 
di Arezzo in occasione della presentazione dei giovani musicisti aretini promettenti e vincendo la borsa di studio offerta dal “Lyons club” 
di Arezzo, e la borsa di studio offerta dal “Livorno Music Festival 2016” come allieva meritevole. Vince varie audizioni e concorsi. 
 
Luca Tavanti (Pescia, 15 dicembre, 1986) è un musicista e compositore italiano; ha cominciato lo studio del violino all'età di 6 anni sotto 
la guida di Vittoria Ottaviani ottenendo, fin da giovanissimo, numerosi riconoscimenti in concorsi musicali, tra i quali un secondo premio 
al concorso internazionale “Johannes Brahms” di Aqui Terme ed un terzo al concorso musica nazionale “Città di Massa”. Diplomatosi con 
lode nel 2018 in musica elettronica al conservatorio "Cherubini" di Firenze si è dedicato alla produzione discografica ed alla composizione, 
realizzando numerose pubblicazioni musicali autonome o corredate ad edizioni cartacee. Autore di produzioni musicali originali, ha preso 
parte a numerose rassegne internazionali, quali "Florence to New York", per Steinhard - New York University al F. Loewe Theater e "To 
Do...", per la Rheinische Musikschule Koln. Ha preso parte con le sue produzioni a diversi festival italiani, in particolare per 4 edizioni del 
festival "Il corpo, la luce, il suono" e al festival "Diffrazioni". Nei suoi lavori si distingue per l'uso originale e creativo di materiale concreto 
che, tramite l'applicazione di trattamenti digitali, riesce ad interagire e ad amalgamarsi con i timbri strumentali. 



Chen Xiaotong 
RIFLESSIONE 06:25/ acousmatic (2018) 
 

Il mio lavoro è una combinazione dell'opera tradizionale cinese di Huangmei 
e della musica elettronica moderna. L'opera di Huangmei è una delle "cinque 
famose opere cinesi". Il canto dell'opera di Huangmei è semplice e fluente ed 
è noto per la sua emozione espressiva e la sua vivacità. Il mio lavoro si basa 
su questa opera. Ho usato la parte del canto lirico dell'opera. Ho scelto tre 
testi dell'opera da combinare con il sintetizzatore. Il mio lavoro è diviso in tre 
parti. La prima parte racconta che Feng ha lasciato la sua casa per salvare 
Li, e ha fatto l'esame imperiale ed ha sorprendentemente vinto il primo posto. 
Questa è una sezione famosa dell'opera. La melodia è bella e piacevole, 
dando allo spettatore una sensazione di gioia. Rappresenta la felicità, 
l’orgoglio e la speranza per il futuro di Feng. Ho scelto la parola che è cantata 
dalla cameriera di Feng "supermaturo". Significa la congratulazione per la 
sua ammissione al primo posto nell’esame. Nella registrazione sono state 
utilizzate alcune registrazioni di trasduttori. La seconda parte mostra l’umore 
complesso di Feng nella sera del matrimonio con la principessa, lei era 
preoccupata e spaventata. Le parole che ho scelto significano: Feng ha 

confessato alla principessa che Li è una ragazza. La terza parte rappresenta la risoluzione di 
tutti i problemi, i due si sono sposati, è un finale perfetto. Il motivo per cui ho scelto quest’opera 
per la mia creazione musicale è che il finale è troppo perfetto, e nella realtà, secondo le condizioni 
sociali di quel momento in Cina, questa situazione è impossibile. Il potere del feudalesimo sociale 
è concentrato e il potere imperiale è fondamentale, come possono tollerare i peccati di una donna 
che inganna il re? Inoltre, il sistema ideologico della società antica 
in Cina considera sempre che l'uomo è superiore alla donna. 
Questo concetto sociale è estremamente prominente. Quindi 
nell’opera la protagonista che fa finta di essere un uomo richiede 
un grande coraggio in quel tipo di società. Tuttavia, è proprio a 

causa della crudele realtà che la gente della società è più desiderosa di avere un lieto fine. L’opera 
tradizionale come una forma di divertimento popolare, non riflette solo lo stato sociale attuale in quel 
momento, ma esprime anche la migliore speranza della gente. 
 
Mi chiamo Chen Xiaotong, sono una studentessa cinese. Ho iniziato a studiare il pianoforte quando avevo 
sette anni, ma dall’età di diciotto anni mi piace comporre. Nel 2016 ho avuto la fortuna di essere ammessa 
al Conservatorio di FIRENZE.  Mi piacciono gli elementi della cultura cinese, quindi li uso nei miei lavori. 
Secondo me nei lavori bisogna avere storie e vitalità. 

 
 
Rosa Maria Sarri, Monica Ferreira 
INDYA 06:44/ video (2018) 
 

Un lavoro A/V sul corpo e sulle sinestesie. Un suono in bianco e nero per un video in bianco e nero, con alcune 
immagini create dal niente, combinate ad altre provenienti dall’immaginario della grande visionaria Maya Deren e 
a ricordi e sogni. 
 
Rosa Maria Sarri. Musicista, Sound Designer e Musicarterapeuta. I miei lavori in solo e le collaborazioni sono 
documentati da diverse etichette (Chemical Tapes, Phinery, Amiata Records, Hylé Tapes...). Mie performances 
come musicista e sound designer: Festival Sons Libérés (Bruxelles), Festival La Centrale (Bordeaux), FreeQ 
(Genova), Ableton Loop Festival (Berlino), EMS Elektronmusikstudion (Stoccolma), Hundred Years Gallery 
(Londra), Spektrum (Berlino), Galerie Hus (Parigi), Pecci Museum (Prato), Palazzo Reale (Milano). Suono e 
collaboro con bands e musicisti ed inciso in molte registrazioni di diversi generi musicali: Romano Mussolini, Porya 
Hatami, Philippe Lamy, Giuseppe Cordaro, Daniele Principato. Ho fondato con il sound engineer Piero Bernardini 
un concept studio chiamato "FixInTheMix LABS”, specializzato in mastering, mixing e sound design.  
 
 

Angelo Marrone 
TIMESLAPS – L’ARCHITETTURA DEL TEMPO 04:00/ video (2018) 
 

Il progetto racchiude in sé dinamicità, velocità, cambiamento. Un passaggio tra notte e giorno, una fusione tra gli stessi. Il giorno e la notte 
perderanno la propria identità: le immagini della notte saranno sovrapposte a quelle del giorno in maniera da vedere nello stesso momento 
la stessa immagine proposta sotto i due diversi aspetti. Si perderanno i riferimenti temporali e si entrerà nella frenesia del tempo, la vita 
di giorno, la vita di notte, senza più nessuna distinzione; non ci sarà più il giorno, non ci sarà più la notte, resterà solo il tempo. Velocità e 
caos saranno ottenuti dall’unione simultanea delle immagini riprese e montate ma saranno contrastate dal soggetto ripreso. Si tratterà di 
chiesa, luogo in cui vive una sacralità del tempo, da cui proviene una scansione esatta dello stesso e in cui lo scorrere dello stesso 
scandisce precisamente le azioni della giornata.  
 
Angelo Marrone nasce a Guardiagrele nel 1988. Si diploma in Composizione e 
Arrangiamento per la Popular Music presso il Conservatorio di Pescara e contestualmente 
frequenta numerose Masterclass e il corso “Instrumental Recording & Contemporary 
Music Production”. Intraprende lo studio della composizione classica sotto la guida del M° 
Stefano Cucci. Nel 2018 si iscrive presso il Conservatorio di Firenze al corso di Musica e 
Nuove Tecnologie. Attualmente lavora in qualità di arrangiatore e musicista e come 
compositore nel campo della musica applicata scrivendo musiche per spot pubblicitari, 
cortometraggi, spettacoli teatrali, documentari. 
 



Giacomo Balli 
29 D 12 H 44 min 3 sec  07:30/ video (2018) 
 

Quando nelle notti d’estate alziamo gli occhi e guardiamo il cielo stellato, non possiamo fare a meno di soffermarci sulla quasi fiabesca 
immagine, più o meno oscurata, della Luna. Ne osserviamo in particolare la frastagliata faccia ed il curioso profilo disegnato dalla sua 
parte in ombra. Sappiamo che quest’ultimo dipende dai movimenti (moti di rotazione e di rivoluzione) della Luna medesima e della Terra 
cui essa gira intorno. Il nostro pianeta, frapponendosi tra il suo satellite ed il Sole, provoca appunto quel processo di graduale scomparsa 
e riapparizione della Luna conosciuto come “ciclo delle fasi lunari”. Questo ciclo si completa in 29 giorni, 12 ore, 44 minuti e 3 secondi, 
da qui il titolo dell’opera. L’intera composizione è strutturata su un algoritmo di sintesi autogenerativo che segue passo passo le varie 
transizioni delle fasi lunari fra due lune nuove consecutive. 
 

 
 
Giacomo Balli, nato a Firenze nel 1991, inizia i primi studi di chitarra classica all'età di soli 9 anni. Negli anni a seguire frequenta varie 
scuole private di musica tra le quali anche l’accademia Lizard di Fiesole. Dal 2007 si esibisce con la band musicale “Offside” in diversi 
eventi del panorama rock Toscano. Nel 2013 frequenta il corso professionale per tecnico del suono presso la Scuola di musica Blue Note 
con il maestro Antonio Dimilta, con il quale svolgerà molteplici attività di service audio. Questa competenza gli permetterà di maturare 
varie esperienze lavorative come: rock contest, lavori teatrali e serate dal vivo presso numerosi locali 
fiorentini. Sempre nel 2013 si iscrive al corso di laurea triennale in musica elettronica presso il 
Conservatorio Statale "Luigi Cherubini" di Firenze e come corsista partecipa a vari eventi curriculari 
e extra-curricolari. Durante il percorso formativo si appassiona all’arte del “Field Recording” e compie 
il suo primo lavoro elettronico musicando l’animazione “Chercheur” di Claudio Giusti, opera che vede 
la sua prima rappresentazione presso il Teatro "L’Affratellamento" in occasione del festival “il 
corpo/la luce/il suono” nel marzo del 2016. A novembre dello stesso anno presenta, in occasione 
del festival “DiffrazioniFestival” presso la Palazzina Reale, due nuovi progetti: “Symmetrical 
Dialogue” – live electronics per percussione “Atsimewu” – con Lorenzo Ballerini e “AgiaF” – 
improvvisazione live audio-video per 3 laptop – con Lorenzo Ballerini e Alberto Gatti. Ha conseguito 
nell’anno accademico 2017/2018 la laurea di primo livello in Musica Elettronica ed è impegnato con 
i propri colleghi in vari progetti musicali. 
 

 
Amin Khoshsabk  
CAMOUFLAGE 09:00/ acousmatic (2018) 
first prize RKC 2018 
 

Quando ho visto Camouflage, una serie di dipinti di Ali Akbar Sadeghi, ero fortemente attratto da 
loro. Ho pensato a me stesso che il camuffamento non è solo un concetto legato ai campi di battaglia, 
ma anche qualcosa che molti di noi fanno ogni giorno: nascondersi da un insegnante in una classe, 
fondersi con gli altri per stare al sicuro, ecc. Poi ho pensato a me stesso come suona può camuffarsi 
sotto forma di un pezzo musicale; i suoni e le melodie che si nascondono uno dietro l'altro, e spesso 
non è chiaro se è il musicista che suona, o un computer! 

 
Amin Khoshsabk è nato a Mashhad nel 1988 e ha iniziato a studiare pianoforte da quando aveva 
quindici anni. Amin ha conseguito una laurea in fisica alla Ferdowsi University of Mashhad. Ha 
studiato teoria della musica e composizione con Kiawasch Sahebnassagh e ha terminato il master 
in composizione all'Università di Teheran (Facoltà di Belle Arti) sotto la supervisione di Sara Abazari. 
 
 

 
Jacopo Paolini, Tommaso Mazzei 
ONdata_ flussi sonori  07:00/ performance (2018) 
Angela Ianní, coreografia e danza 
 

L'opera “Ondata_Flussi sonori” unisce la danza alla musica elettroacustica. La composizione 
rappresenta attraverso delle strutture musicali variabili i flussi di elaborazioni computazionali che 
avvengono nel dominio digitale, messe in analogia al movimento marino delle onde. La gestualità 
della danza calca le tessiture sonore amplificandone il moto e le fluttuazioni dinamiche. Si viene a 
stabilire così un rapporto di “causa-effetto” tra le forme delle strutture sonore e i movimenti della 
ballerina paragonabile al mutevole flusso di un'onda nel mare. 
 
Angela Ianni: Danzatrice performer operatrice in teatro sociale. Approfondisce il linguaggio 
performativo in Germania dove si stabilisce per un periodo. Attiva da anni sul territorio dell'Isola 
d'Elba, collabora con enti pubblici e associazioni di ragazzi cui Maggyart e Opificio Liberarti. 

 



Jacopo Paolini 
Sono nato nel 1991 all'Isola d'Elba ed ho vissuto in un piccolo paese di campagna fino al 
conseguimento del diploma. Da bambino ho suonato per qualche anno pianoforte e 
nell'adolescenza chitarra. Dopo il diploma mi sono trasferito a Firenze ed iscritto al Dipartimento 
di Musica Elettronica del Conservatorio Luigi Cherubini conseguendo, nell’anno accademico 
2017/2018, la laurea di primo livello. Durante il corso ho prodotto alcune opere, elettroacustiche 
e multimediali, spesso ispirate ad ambienti naturali e paesaggi tipici della mia isola natale. Dal 
2012 collaboro nelle più importanti rassegne e festival di musica elettronica del conservatorio 
Luigi Cherubini come tecnico, fonico e compositore. 
 

 
 

Tommaso Mazzei, nato il 29/02/92 a Portoferraio, Isola d'Elba. Ho conseguito il diploma di maturità scientifico 
nel a.s. 2010/2011 presso il liceo ISIS Raffaello Foresi di Portoferraio (LI). Ho iniziato a suonare la chitarra a 
12 anni, prima la classica per poi passare definitivamente all'elettrica. Mi sono interessato fin da subito alle 
infinite possibilità di modulare il suono dello strumento elettrificato tramite effetti a pedale per poi passare a 
trattamenti più complessi in digitale tramite l'uso di vari software. Durante gli anni ho preso lezioni private da 
diversi maestri, partecipando ai saggi che venivano organizzati dalla scuola a fine anno; parallelamente ho 
preso parte a più concerti con diversi gruppi nel corso delle passate estati elbane. Lo scorso agosto 2015 a 
Marciana Marina, paese dove risiede la mia famiglia, mi sono occupato della regia del suono durante 
"Cavalloni", una performance artistica sponsorizzata da Legambiente e realizzata da Riccardo Mazzei, pittore 
e graphic-design, insieme al rinomato "poeta giramondo" Manrico Murzi allievo di Giuseppe Ungaretti. Per 
due anni ho frequentato la facoltà di agraria di Firenze per poi intraprendere definitivamente gli studi musicali 
al Conservatorio Luigi Cherubini di Firenze, iscrivendomi al corso di musica e nuove tecnologie così da avere 
una visione globale sullo scenario sonoro ed a ragionare sulle molteplici possibilità delle trasformazioni 
soniche. Ogni anno fin dal 2014, insieme ai miei compagni di corso, prendo parte alla rassegna annuale "IL 
CORPO, LA LUCE, IL SUONO" organizzata dal nostro dipartimento del Conservatorio, nel corso del quale mi 

occupo dell'aspetto tecnico-organizzativo dello spettacolo. Durante la scorsa edizione del marzo 2016 ho preso parte suonando la chitarra 
elettrica, all'Ensemble di musica contemporanea diretto dalla professoressa della NYU Esther Lamneck. 

 
 
Carlotta Ferrari 
ANIMA NUDA  05:00/ performance (2018) 
Non è solo il corpo che viene denudato: con esso anche l’anima... 
Carlotta Ferrari, performer 

 
Non è solo il corpo che viene denudato: con esso anche 
l’anima, in un momento di incontro con il sé e con l’altro che 
è la sostanza stessa del donarsi, del mostrarsi per ciò che si 
è, del liberarsi da ogni maschera e da ogni velo. Svincolato 
dal fardello dell’abito che non fa certamente il monaco, e al 
tempo stesso privato della scontatezza della dimensione 
erotica come espressione principale della nudità, il corpo è 
libero di far trasparire l’anima in quel luogo intimo, buio e 
sospeso che narra, sostenuto anche dalla parola ardente e 
mistica di Giovanni della Croce, della scoperta della propria 
essenza. 

 
 
 
 
 
Carlotta Ferrari (1975) è interessata allo sviluppo di linguaggi musicali che coniughino presente e 
passato, con speciale predilezione per le nuove grammatiche modali. I suoi brani girano il mondo: dalla 
Harvard University alla Cattedrale anglicana di Melbourne, dalla veneziana Basilica della Salute alla 
Steinway Haus di Amburgo. Attiva nella promozione delle minoranze nel mondo musicale, è altresì 
interessata al rapporto tra arte e scienza e alle nuove tecnologie applicate all'arte. In veste di 
compositrice di musica elettroacustica, nel 2016 è stata invitata alla Sorbona come relatrice a un 
convegno su Eliane Radigue, e ha partecipato a varie rassegne internazionali tra cui la piattaforma 
collaborativa Water Wheel (2014), il festival Vu Symposium (USA 2017), e la rassegna Il corpo la luce 
il suono (Firenze 2018). Carlotta crede nel potere e nella libertà della musica: molte sue composizioni 
sono liberamente scaricabili dal sito Imslp. 
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Lorenzo Ballerini 
RELAZIONI DIGITALI, GESTO E PERFORMANCE CON LE NUOVE TECNOLOGIE 
discussione della Tesi per il conseguimento del Diploma di Secondo Livello  
Biennio Specialistico in Musica e Nuove Tecnologie  
Conservatorio di Musica “L. Cherubini” di Firenze 
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Lorenzo Ballerini 
RELAZIONI DIGITALI 15:00/ performance audiovisiva con live electronics 
con 
Lorenzo Ballerini 
Alberto Maria Gatti 
Massimo D’amato 
 
Andrea Bui/ Vanessa Trippi 
[OCCURRENT RECURRENCES] (RICORSI OCCASIONALI) 15:00/ (2018) 
performers 
Andrea Bui 
Vanessa Trippi 
 
Davide Martiello 
5 VARIAZIONI SUL TEMA DELLA FOLLIA DI SPAGNA 08:00/ (2018) 
per chitarra acustica e Live electronics 
Davide Martiello, chitarra e live electronics 
 
Suite-Ω 
“WATERWORLD”  15:00/ per strumenti vari e live electronics (2018) 
performers 
Lorenzo Ballerini, Regia del Suono, Live Electronics 
Andrea Bui, Buchla Synth, Electronic Percussion 
Massimo D’Amato, Live Visual, Live Electronics 
Alberto Gatti, Regia del Suono, Live Electronics 
Davide Martiello, Chitarra Elettrica, Live Electronics 
Vanessa Trippi, GRPA4 Synthesizer, Tenori On 

 
 
presentazione opere ed artisti in ordine di esecuzione 

 
 
Lorenzo Ballerini 
RELAZIONI DIGITALI 15:00/ performance audiovisiva con live electronics 
con 
Lorenzo Ballerini 
Alberto Maria Gatti 
Massimo D’amato 

 
Per un musicista strumentale gesto e suono sono strettamente legati, in un’esecuzione non esiste il suono 
del violino senza l’azione del violinista. L’uso delle nuove tecnologie cambia la visione intuitiva della 
performance nella misura in cui cessa la sensazione immediata della prossimità dell’intervento umano 
per comprendere l’esperienza musicale. Questo impasse tecnologico mi ha portato ad indagare sui vari 
metodi compositivi e performativi legati alle nuove tecnologie, a riflettere sul rapporto tra tecnologia e 
musica, tra musica e società, tra gesto e suono. Relazioni digitali è una performance audio visiva che 
esplora il rapporto tra tra tecnologia e musica, tra musica e società, tra gesto e suono. L’esposizione 
produce un contatto, l’intenzione di avere una relazione con lo spettatore spostandolo sempre più verso 
il ruolo del partecipante. Le azioni nascono dalla voglia di porre una serie di interrogativi tra cui 
l’importanza della presenza umana nella performance, il ruolo politico, sociale e rituale che essa assume 
nell’immaginario collettivo. 

 multimedia concert  16 dicembre 2018/ ore 18:00 



Lorenzo Ballerini. Laureando presso il Conservatorio Luigi Cherubini di Firenze in Musica e nuove tecnologie. È compositore, performer 
e sound designer. La sua pratica si concentra maggiormente sul live electronics. L’interazione con il pubblico, la produzione e 
manipolazione elettroacustica del suono in tempo reale e il potere evocativo dell’atto performativo sono alcuni degli aspetti che 
caratterizzano la sua idea compositiva. Ha partecipato a festival Internazionali in qualità di compositore e sound designer presso 
l’SMC2018 di Cipro (Nicoletta Andreuccetti,  Tommaso Rosati, Lorenzo Ballerini - Resounding Resonances per pianoforte, 
flauto,  clarinetto ed elettronica), Diffrazioni Festival di Firenze (Live performance di Agiaf e Symmetrical Dialogue con Alberto Maria Gatti 
e Giacomo Balli), Festival Internazionale della Robotica di Pisa (Girolamo Deraco, DR. STREBEN, Prima assoluta, opera da camera per 
soprano, tenore, baritono, robot ed ensemble). 
 
 
Alberto Maria Gatti, nato a La Spezia nel 1992, è un compositore e computer music designer. Si è diplomato in Musica Elettronica e in 
Musica Nuove Tecnologie presso il Conservatorio Luigi Cherubini (FI) sotto la guida di Alfonso Belfiore, Simone Conforti e Marco Ligabue. 
Ha seguito corsi di composizione con Girolamo Deraco e Vittorio Montalti, corsi di 
coreografia/musica per danza con Roberto Castello e di Regia del Suono con Alvise Vidolin. 
Ha partecipato con la propria musica a diversi concerti tra i quali Incontri musicali al Museo 
del’900 (FI), Palazzo Vecchio (FI), Collisioni Festival (TO), Diffrazioni Festival (FI), 
Chaufuonna (TU), Tempo Reale (FI), Thin Edge New Music Collective nella sede di 
Maccagno (VA), Associazione Cluster - Fondazione Banca del Monte (LU). La sua pratica 
compositiva spazia dalla musica Elettroacustica alla musica per strumento ed elettronica. Ha 
collaborato con Rete dei Flauti-Toscana vincendo il Premio Abbiati per la Musica, ed. 2015, 
Abbazia di Spineto, Aldes, una co-produzione di Compagnia Simona Bucci, Gruppo M.U.D., 
Conservatorio Cherubini e Cluster- compositori di musica del presente.  

 

Massimo D'Amato si avvicina al mondo della musica 
nella sua infanzia studiando pianoforte e batteria fino alla scuola superiore. Ha iniziato ad 
appassionarsi gradualmente al mondo dell’informatica, spostando poi lentamente l’interesse verso il 
suo utilizzo prettamente musicale. Ha collaborato a stretto contatto con artisti artisti ed etichette 
europee specializzate nella produzione di musica di ricerca sperimentale. La sua preferenza per le 
esibizioni dal vivo lo ha portato ad approfondire le tecniche di produzione e interazione di elementi 
elettronici attraverso la gestione e controllo dei parametri in tempo reale. Laureato in musica e nuove 
tecnologie presso il conservatorio L. Cherubini di Firenze, Massimo ha uno stile peculiare basato su 
una ricerca approfondita degli oggetti sonori all'interno dell'ambiente di sviluppo. Le sue capacità nello 
sviluppare opere su più dimensioni gli hanno permesso di ampliare le sue scelte tematiche e stilistiche. 
 

 
 
 
Andrea Bui/ Vanessa Trippi 
[OCCURRENT RECURRENCES] (RICORSI OCCASIONALI) 15:00/ (2018) 
performers 
Andrea Bui 
Vanessa Trippi 
 

Andrea Bui – “No-input Mixer”, effetti analogici; 
Vanessa Trippi – VHS, realtime VJ-ing; 
Video Source: NYU New Music and Dance Ensemble 
Artistic Director: Esther Lamneck 
Coreographer: Douglas Dunn 
Dancers: Tanja Andresson-Lidberg, Tal Aronson, Sarah Dahlin Klein, Etsuko Hamada, Ida Linner, Linda Lundqvist, Maria Malanga, 
Danielle Anne Staropoli, Maria Kristina Wennbrg, Kimberly Yancheson 
Technical Staff/Lighting: Tom Doczi, Shuhei Seo 
NY, Frederick Lowe Theater, 01/12/2014 
 
Il mixer audio, è un elemento passivo della catena di amplificazione e/o registrazione, dove normalmente vanno a finire i suoni provenienti 
dalle sorgenti microfoniche per essere equilibrati]. Il no-input mixing è una strategia compositiva che prevede l’utilizzo di tale componente 
di miscelazione senza alcuna fonte esterna di suono, bensì utilizzando il segnale di uscita dalla consolle stessa, quella cioè normalmente 
destinata solo agli altoparlanti, anche come segnale di ingresso. Questo porta un fenomeno designato tecnicamente autooscillazione (il 
dispositivo produce suono tramite se stesso), risultante in complesse interazioni delle correnti elettriche interne, risulta in una generazione 
di suoni, ora impulsivi, ora “di ambiente”, i quali possono a loro volta 
essere processati da una catena di effetti, manipolati dell’esecutore, 
conservando tuttavia una componente “ribelle ed imprevedibile”, 
creando un tappeto sonoro particolarmente saturo ed acusticamente 
predominante. Strategia simile viene stata utilizzata anche per la parte 
video, dove il filmato, riversato su VHS riutilizzata (quindi con una 
degradazione in origine, che permette di accedere a sfumature visive 
particolarmente variegate), viene manipolato in tempo reale tramite 
meccanismi di alterazione dell’immagine, che comportano anche 
l’applicazione di effetti di colorizzazione analogica e filtraggio. Anche in 
questo caso, la fonte video proiettata viene mescolata con il proprio 
stesso segnale in ingresso (Videofeedback). Il titolo allude ironicamente 
proprio all’elemento del “ricorrere” delle correnti elettriche attraverso i 
sentieri elettronici dei dispositivi, audio e video, risultanti quindi in suono 
ed immagine. 
 



Andrea Bui – diplomatosi alla scuola di Musica e Nuove Tecnologie di Firenze, sotto la guida del M° 
Alfonso Belfiore, con una tesi inerente la sonorizzazione elettroacustica de “Il Gabinetto del dr. 
Caligari”. Prima di ciò, ha avuto varie esperienze in contesti musicali differenti, prima di approdare alla 
musica elettronica ed elettroacustica, interesse maturato precocemente durante la formazione 
strumentale. I campi di interesse specifico riguardano la spazializzazione del suono, il field recording 
specificamente in contesto urbano, nonché il recupero di tecnologie “obsolete” in campo audio e video, 
allo scopo di utilizzo nella performance elettronica. Ha studiato tecniche elettroacustiche con Belfiore, 
Ligabue, Neri, Vande Gorne, Fort. 
 

Vanessa Trippi – inizia giovanissima lo studio 
del violino, partecipando ed aggiudicandosi 
alcuni concorsi giovanili; ottiene il diploma in 
viola col M° Giallombardo (Quartetto Prometeo), 
con interesse particolare nel repertorio per 
quartetto. Parallelamente a una intensa attività 
didattica (Istituto di Musica H.W.Henze, Montepulciano – Metodo Orff Schulwerk – 
Metodo MLT Gordon) , si avvicina alla pratica del repertorio elettroacustico, 
studiando con i maestri Belfiore, Ligabue, Neri, Gaetti, Vande Gorne, Fort, 
Radiciotti, Cosimi. Diplomata in musica elettronica sotto la supervisione del M° 
Ligabue con un lavoro incentrato sul recupero del nastro magnetico e delle 
macchine a bobina per la composizione elettroacustica secondo tecniche 
“classiche”, affiancate all’uso dei sintetizzatori analogici, per i quali campi di 
interesse ha seguito corsi specifici in Italia ed all’estero (Conservatorio Cherubini, 
GMVL - Lyon, Musique & Recherches - Brussels). 
 

 
 
Davide Martiello 
5 VARIAZIONI SUL TEMA DELLA FOLLIA DI SPAGNA 08:00/ (2018) 
per chitarra acustica e Live electronics 
Davide Martiello, chitarra e live electronics 
 

 
Davide Martiello vive a Firenze e si forma presso il Conservatorio “Luigi Cherubini” dapprima in 
chitarra jazz, successivamente in Musica e Nuove Tecnologie. Lavora con tre metal bands in Italia 
e all’estero e a Luglio 2017 incide un disco in duo per chitarra elettrica e chitarra classica con il 
collega e amico Giovanni Finocchiaro. Attualmente, lavora ad un progetto di ricerca che 
comprenda l’utilizzo dei sensori in ambito socio-musicale che verrà presentato alla tesi di biennio 
specialistica in una composizione per clarinetto basso, oboe, trombone, chitarra elettrica, 
elettronica e direttore d’orchestra. Porta avanti i suoi progetti e partecipa con successo a concorsi 
nazionali ed internazionali, affiancando anche un’intensa attività live come strumentista.  

 
 
Suite-Ω 
“WATERWORLD”  15:00/ per strumenti vari e live electronics (2018) 

performers 
Lorenzo Ballerini, Regia del Suono, Live Electronics 
Andrea Bui, Buchla Synth, Electronic Percussion 
Massimo D’Amato, Live Visual, Live Electronics 
Alberto Gatti, Regia del Suono, Live Electronics 
Davide Martiello, Chitarra Elettrica, Live Electronics 
Vanessa Trippi, GRPA4 Synthesizer, Tenori On 

 
Suite-Ω, Il progetto nasce dall’unione di un gruppo di strumentisti, proveniente da vari background musicali, ma uniti dall’interesse e dallo 
studio della musica elettronica ed elettroacustica, ed accomunati dall’intento di offrire una esperienza in cui si fondessero vari linguaggi 
(glitch, analogica, programmazione) e vari strumenti (sintetizzatori, software, strumenti a corda) per offrire una performance complessa 
le cui caratteristiche siano l’evolutività della composizione, 
l’immersività dell’esperienza d’ascolto, nonché la 
rivisitazione delle forme compositive tramite la commistione 
di struttura ed improvvisazione. Accade quindi che ricerca 
timbrica e attenzione per la spazializzazione (collocazione 
delle sorgenti sonore nello spazio, reale e virtuale) siano 
mirati a suggerire allo spettatore un tipo di ascolto attivo, 
immaginativo, il tutto arricchito anche dall’impatto visuale 
della coesistenza di varie tecnologie e strumentazioni 
eterogenee per architettura e caratteristiche, nonché dalla 
proposta di tecniche e gestualità esecutive proprie del 
linguaggio elettroacustico contemporaneo.  

 
 

 
 



 




