
Arpa di Luce 
Foto di Jacopo Manghi
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Arpa di Luce a San Celso 
a cura di Angela Madesani

Installazione interattiva 
di Gianpietro Grossi e Pietro Pirelli 
Scultura di luce e strumento musicale 
Sviluppo software AGON

L’installazione sarà aperta al pubblico da martedì  
a domenica (ore 17-21). 
Ingresso libero

dal 12 ottobre al 25 ottobre 2019

Basilica di San Celso

Produzione 

AGON acustica informatica musica

in collaborazione con

Basilica di San Celso

con il sostegno di 

Performance inaugurale 
dell’Arpa di Luce a San Celso 
da un’idea di Alessio Fornasetti

Col nettare divino, anche la gioia… 

da un frammento di Sa�o

Pietro Pirelli arpa laser 
Alda Caiello voce

sabato 12 ottobre 2019 
ore 18.30

SIAE – CLASSICI DI OGGI 
2018/19
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La performance di Pietro Pirelli ha luogo nella ba-
silica di San Celso, uno spazio carico di signi�cati, 
di spiritualità, di intrinseca forza architettonica. 
L’artista, musicista ra�nato, sperimentatore 
dinamico, ha deciso di creare un’opera sul e nel 
vuoto. Durante l’inaugurazione, con Arpa di 
Luce Pirelli trasformerà la basilica in un grande 
strumento musicale e la cantante Alda Caiello 
reciterà cantando, o suonerà anch’essa. Oggetto 
del loro operare è un frammento della poetessa 
greca arcaica Sa�o (630-570 a.C.). 
Qui a San Celso lo spazio è inglobato, coinvolto in 
una ricerca che ha al centro la luce e il tempo, che 
giunge agli archetipi della nostra civiltà. 
Pirelli spiega: “È una grande scultura di luce, in 
grado di attraversare per intero ampi spazi, come 
ora la basilica di San Celso, ma è anche un ra�na-
to strumento musicale che suono con una tecni-
ca particolare. Con Gianpietro Grossi, che l’ha in-
ventata, e con il contributo di AGON, quest’opera 
di luce e suono si è a�nata nel corso degli anni. 
Le sue corde di luce laser vanno a colpire un velo-
ce sensore fotoelettrico, che trasforma le azioni 
che compio sulle corde in una varietà di accadi-
menti musicali. Un grande pendolo può lambirne 
le corde, dipingendo il suono nel vuoto”. 
Al centro della basilica è appeso un lungo pendolo, 
che viene lanciato a produrre una melodia in�nita 
grazie a un software creato da AGON, appunto. È 
la leggerezza del moto che provoca un suono, ipo-
teticamente in�nito. Chi è in scena duetterà con 
arpa e pendolo, dando vita a uno spettacolo in cui 
vista e suono sono coprotagonisti.
Quello di Pirelli è un tentativo di coinvolgimento 
del pubblico attraverso la luce e la musica con-

Arpa di Luce a San Celso
Installazione di Pietro Pirelli con Gianpietro Grossi, a cura di Angela Madesani

temporanea, un’operazione di socializzazione, 
che va ben oltre i limiti di un’arte che per troppo 
tempo è stata riassunta con la facile formula di 
arte pubblica. 
La scelta dell’utilizzo della poesia di Sa�o, e in 
particolare del frammento che recita: 

Togli dal capo le tue sacre bende,
e dolcemente nelle coppe d’oro,
versa, Cipri, col nettare divino,
anche la gioia 

nasce dal sodalizio dell’artista con il vini�catore 
Alessio Fornasetti, che ha utilizzato un passo 
della poetessa di Mitilene per l’etichetta del suo 
vino. 
Come ha a�ermato il musicologo Guido Barbieri: 
“Questa poesia è una specie di hortus conclusus, 
un viaggio in un giardino immaginario, riservato 
e magico, in cui ci sono tutti gli elementi, i profu-
mi, i sapori, la bellezza delle piante, delle foglie; 
e conclude poi con il nettare divino, come una 
sorta di coronamento di questa visita in questo 
luogo straordinario”.
Durante la serata inaugurale, Alda Caiello inter-
preterà il frammento in greco antico, anche azio-
nando il pendolo sospeso nel vuoto, in un gioco 
musicale con Pirelli.
L’“arpa laser” vanta decine di installazioni in mol-
te occasioni: in contesti musicali quali la Biennale 
Musica Venezia o accanto a un’orchestra barocca 
nell’opera Japan Orfeo, in Giappone, come pure in 
di�erenti situazioni quali spazi post-industria-
li, centri di ricerca scienti�ca, musei, in forma 
di scenogra�a teatrale. All’aperto, i suoi raggi 
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di luce hanno trasformato in arpa un ponte o si 
sono insinuati in luoghi selvatici fra rami e rocce.
In seguito, nella basilica rimarrà l’installazione 
dell’arpa, scultura di luce e strumento musicale 
al tempo stesso. I visitatori potranno interagire 
con essa, lanciando il pendolo e contemplandone 
l’e�etto musicale e visivo, “armonia delle sfere” 
in cui pare di poter leggere le complesse leggi 
matematiche del cosmo. I raggi appaiono da die-
tro l’altare, in una dimensione che si colloca tra 
la laicità dell’artista, e la santità del luogo. La 
luce purissima, generando suono, quasi diventa 
materia, in una dimensione in cui lo spettatore è 
libero di trovare rimandi di qualsivoglia natura. 

Il performer suona rivolto verso l’alto, la musica 
pare arrivare da una sfera celeste. È un’elevazio-
ne. Del resto, il divino è luce. Anche il pendolo può 
o�rire una lettura allegorica, metaforica. L’oscil-
lazione sta alla base del ritmo e del suono, ma è 
anche l’oscillazione del pensiero, della conoscen-
za, in un tempo come il nostro per certi versi su-
per�ciale e approssimativo. 
In Arpa di Luce pare di poter cogliere un richia-
mo al momento iniziale del tutto, l’ápeiron, con 
un chiaro riferimento all’aspetto dionisiaco della 
musica, in cui la dimensione performativa e dun-
que partecipativa ha un ruolo portante.

Angela Madesani 
con la collaborazione di Camilla Coppola 

Foto di Jacopo Manghi



Michele Tadini e Giacomo Manzoni ad AGON, 1995. 
Foto di Giulio Bernardi
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THE DARK NOTES

Pietro Pirelli, Arpa di Luce,  
installazione sonora

Francesco Dillon violoncello 
Pietro Pirelli percussioni 
Raºaele Marsicano trombone 
Massimo Marchi regia del suono  
Michele Tadini regia del suono

Michele Tadini (1964) 
Endecasillabo (2019) — 15' 
per Arpa di Luce ed elettronica
Commissione AGON e Milano Musica 
Prima esecuzione assoluta

Giacomo Manzoni (1932) 

Quanto oscura selva trovai  
su testi di Dante (1995) — 20'
versione per trombone, processori elettronici  
e nastri magnetici

Luca Francesconi (1956) 

Animus (1995/96) — 15'
per trombone e live electronics

Animus IIb (2018) — 14'
per violoncello e computer 
Prima esecuzione in Italia

Alessandro Perini (1983) 

Novità (2019) — 13'
Commissione AGON 
Prima esecuzione assoluta

Silvia Borzelli (1978) 
verso amnesìa (2010) — 10’
per violoncello e live electronics
Prima esecuzione in Italia

lunedì 25 novembre 2019
ore 20.30

Teatro Franco Parenti
Sala Grande

in coproduzione con con il sostegno di in collaborazione con

20
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Nel 1995, su commissione dell’IRCAM, Luca Fran-
cesconi compose Animus, un pezzo per trombo-
ne ed elettronica dedicato a Benny Sluchin, che 
lo eseguì per la prima volta all’IRCAM nel giugno 
dello stesso anno. Questo pezzo, che ha come 
emblematico sottotitolo A brainstorm, si ispira 
alle pulsioni dell’animus, essenza insieme �si-
ca e impalpabile, materia del corpo e dei sogni, 
cioè “ciò che possiamo immaginare come di più 
umano. […] Animus infatti signi�ca ‘anima’, nel 
senso dello spirito, dell’umorismo, del carattere; 
ma simboleggia anche il respiro vitale, il respi-
ro, la pulsazione stessa della vita”. Francesconi 
racchiude questa pulsione vitale in una precisa 
drammaturgia, pensata quasi come un racconto 
in musica, una storia che si svolge tra un animale 
(il trombonista) e un pezzo di metallo (il trombo-
ne), due corpi sonanti e respiranti, un racconto 
che si dipana gradualmente dal “naturale” al “cul-
turale”, e che usa l’elettronica come una sorta di 
zoom per esaminare e ingrandire la materia so-
nora di questi due personaggi. Questo rapporto 
�sico, gestuale, si concentra all’inizio sul respiro, 
come la più elementare delle scansioni tempora-
li, con lunghi respiri del trombonista, ampli�cati 
dall’elettronica come grande ondate, poi artico-
lati e ritmati, anche con la presenza della voce 
dentro lo strumento. Poi, gradualmente, si ge-
nera un �tto contrappunto tra strumento, voce, 
movimenti della sordina, con frammenti di melo-
dia, contrasti estremi di registro, �gure ribattu-
te, echi elettronici, giochi di coulisse, che fanno 
ribollire la materia sonora, la rendono ruvida, mi-
nacciosa, a tratti nervosa e puntillistica. Questa 
formalizzazione (che corrisponde al passaggio 
dal naturale al culturale, oppure dall’oralità alla 
scrittura) diventa così so�ocante che �nisce, nel-
la quarta e ultima sezione del pezzo, per “inibire 
la respirazione stessa”: il respiro non esiste più e 
l’interprete usa la respirazione continua in uno 

Manzoni, Francesconi, Tadini, Perini, Borzelli

strumento che diventa un “polmone metallico” e 
genera una grande bolla sonora, partendo da un 
lungo ribattuto (“continuo, regolare e ossessivo, 
senza accenti”) che inizia in pianissimo, si ispes-
sisce, circondato da aloni armonici e sibili metalli-
ci, e poi si deforma �no a scomparire. 
Il trombone è protagonista anche in Quanto 
oscura selva trovai di Giacomo Manzoni, con un 
ruolo altrettanto teatrale, ma anche chiaramente 
ancorato alla tradizionale associazione di questo 
strumento con il mondo dell’oltretomba. Si tratta 
di una versione da concerto ricavata dalle musi-
che di scena che Manzoni aveva composto per 
la Commedia dell’Inferno di Edoardo Sanguineti, 
messa in scena da Federico Tiezzi a Ravenna nel 
luglio 1995. Nel suo gra�ante testo teatrale, con-
cepito come un “travestimento dantesco”, San-
guineti inanella una sequenza di monologhi e dia-
loghi tra personaggi chiave della Commedia: un 
collage di segmenti testuali, dove i versi di Dante 
si alternano con innesti di autori che hanno ispi-
rato Dante o sono stati ispirati dal suo capolavoro 
(da Chrétien de Troyes ad Andrea Cappellano, da 
Boccaccio a Ezra Pound), passando dall’italiano 
dantesco al latino, dal francese antico all’inglese, 
in un intreccio magmatico, abrasivo, stranian-
te, dal forte impatto sia linguistico sia sonoro. In 
Quanto oscura selva trovai, per trombone, coro 
da camera (registrato) ed elettronica, Manzoni 
ricombina alcuni dei testi originali, che vengono 
intonati in dense fasce polifoniche, ma anche re-
citati, mormorati, sussurrati o gridati, scomposti 
in sillabe, �ltrati in sequenze vocaliche, strati�-
cati in strutture polilinguistiche. La parte corale, 
sottoposta a diversi livelli di elaborazione elettro-
nica, è poi punteggiata dagli interventi del trom-
bone, che contribuisce a creare la dimensione 
espressiva di un grande recitativo drammatico. 
La parte del trombone, a tratti molto virtuosisti-
ca, utilizza sordine diverse, si muove con disegni 
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precipitati che introducono il coro parlato-gridato 
su frammenti di Ezra Pound (“They have brought 
whores for Eleusis”, dal Canto XLV, With usura), 
ricorre alla respirazione circolare prima del fram-
mento di Andrea Cappellano (“Amor est passio 
quaedam innata procedens ex visione formae al-
terius sexus”, dal De Amore), sottolinea con fra-
si rapide e nervose il rissoso dialogo tra Mastro 
Adamo, “falsario di monete”, condannato all’idro-
pisia, e il greco Sinone, “falsario di parola”, che 
ingannò i troiani con lo stratagemma del cavallo 
di legno, condannato a bruciare per la febbre (dal 
canto XXX dell’Inferno).
Proprio da quella Commedia dell’Inferno musica-
ta da Manzoni e messa in scena da Tiezzi è nata 
la prima scintilla di Endecasillabo, il nuovo lavo-
ro di Michele Tadini (che è stato anche allievo di 
Manzoni) per arpa di luce ed elettronica: “Quello 
spettacolo fu per me un’esperienza folgorante, 
con la lingua dantesca che stordiva per la sua 
forza e la sua bellezza”. Il compositore milanese 
ricorda come fu suo padre, il pittore e scrittore 
Emilio Tadini, a fargli scoprire la poesia di Dante 
e la “metrica straordinaria” dell’endecasillabo. E 
quando il compositore ha cominciato a pensare 
a un pezzo per arpa di luce, uno strumento con 
undici corde virtuali, l’idea dell’endecasillabo è 
tornata prepotentemente alla ribalta, suggeren-
dogli di creare endecasillabi sonori in forma di ar-
peggi. Inventata da Gianpietro Grossi e sviluppa-
ta dal performer, musicista e artista visivo Pietro 
Pirelli, l’arpa di luce è costituita da undici raggi 
paralleli di luce laser che raggiungono altrettan-
te fotocellule a una distanza massima di trenta 
metri. Gli impulsi generati dall’interruzione dei 
raggi, con il gesto della mano che tocca le corde o 
con gli oggetti che le attraversano vengono ela-
borati da un software e trasformati in elementi 
timbrici e ritmici. Per Endecasillabo, Tadini ha 
creato un nuovo sistema di generazione sonora e 

controllo delle undici corde, associando al suono 
dell’arpa cinquantacinque suoni campionati da 
un gayageum (strumento tradizionale coreano 
suonato da Saeyoung Kim), che arricchiscono la 
tavolozza timbrica dell’arpa di luce, integrandosi 
con accordi microtonali di origine spettrale, e con 
alcuni endecasillabi danteschi, recitati e tras�-
gurati attraverso un vocoder digitale.
Dopo Animus, Francesconi ha proseguito la se-
rie di esplorazioni sonore con tecniche digitali 
su strumenti solisti: nel 2007 ha composto per 
Garth Knox Animus II, per viola ed elettronica, 
sviluppando un frammento della viola tratto dal 
Quartetto n. 3; nel 2018 ne ha realizzata anche 
una versione per violoncello, Animus II b, scritta 
per Francesco Dillon, che mette in gioco un ma-
teriale molto ricco e di�erenziato, con diverse 
modalità esecutive (tapping, ²autato, spiccato) 
in una trama che diventa sempre più articolata, 
virtuosistica e frenetica, con gesti capaci di ac-
cendere scintille, “particelle di luce”, su un ma-
teriale “usurato e saturo”. Anche i materiali più 
pacati e di carattere melodico si trasformano gra-
dualmente in sequenze movimentate, con dise-
gni che dialogano con l’elettronica, che assumo-
no la �uidità ritmica di un’improvvisazione, che 
accelerano restringendosi intorno a poche note 
e trasformandosi in elettrizzanti pulsazioni, di-
ventano brevi �gure oscillanti (“come un lamen-
to”) e alla �ne si raddensano, come in una grande 
ricapitolazione dal carattere drammatico.
Per Dillon è stato composto anche il nuovo lavo-
ro di Alessandro Perini. Il giovane compositore 
di Cantù ha studiato a Malmö con Francesconi, 
e da questi ha ereditato una profonda coscien-
za dell’armonia come struttura portante delle 
forme musicali. Questa sensibilità si coniuga, nel 
lavoro di Perini, con un’attitudine radicalmente 
sperimentale; alcuni suoi lavori incorporano lo 
spazio come parte integrante della composizio-
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Francesco Dillon e Luca Francesconi, in occasione del concerto dell'Orchestra I Pomeriggi Musicali  
al Teatro Dal Verme, nel contesto del Festival Milano Musica Helmut Lachenmann, 2011.
Foto di Vico Chamla
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ne, mirano a creare un ibrido tra l’elemento na-
turale, l’oggetto architettonico e lo strumento 
musicale. Perini lavora anche come sound ar-
tist, realizzando installazioni, anche interattive, 
con luci, video, e multimedia. Queste esperienze 
sono sfociate nell’idea di “suono tattile”, che è di-
ventato il cuore dei suoi interessi di compositore, 
attraverso la progettazione di nuovi dispositivi 
che ride�niscono la pratica del live electronics 
(guanti acustici; altoparlanti contatto, capaci di 
indurre vibrazioni su altre super�ci; microfoni a 
contatto, usati come “microscopi sonori”). Questo 
approccio ha cambiato il suo rapporto con la com-
posizione: “All’inizio comporre era per me una 
specie di attività da laboratorio, molto astratta, e 
anche so�erta, senza contatto con gli strumen-
tisti. Tutto è cambiato quando sono stato a Dar-
mstadt nel 2014. Ero arrivato con un pezzo per 
contrabbasso ed elettronica molto studiato. Lo 
abbiamo provato per dieci giorni, ma non funzio-
nava. Poi, in una serata, lavorando insieme a un 
contrabbassista sullo strumento, ho scritto un 
nuovo pezzo, Perturbance, che ha avuto gran-
de successo e che è tuttora spesso eseguito”. 
Perturbance usa uno speaker tattile, attaccato 
al contrabbasso, che fa vibrare lo strumento e le 
sue corde, trasformando le azioni del performer 
che tocca le corde in una sorta di elemento per-
turbante. Quest’idea del “perturbante” freudia-
no, della macchina (o della bambola meccanica) 
che prende vita, che sembra reagire con una pro-
pria volontà, è alla base anche del suo nuovo pez-
zo per violoncello ed elettronica, insieme ad altre 
idee maturate in precedenti lavori per archi come 
Steel String Quartet (2017), dove le corde suo-
nate reggono altalene sulle quali sono seduti gli 
strumentisti, o On that day my left ear became 
a frog (2018), dove l’archetto del violino ha agli 
estremi due microfoni a contatto, che ne ampli-
�cano il suono e il movimento lineare. Nel nuovo 

pezzo, il violoncello è usato come un’interfaccia 
tra l’interprete e un sintetizzatore, e le sue corde 
sono veri e propri conduttori di elettricità, parte 
di un più complesso circuito che produce suoni.
L’uso del live electronics applicato al violoncello 
appare molto più tradizionale in verso amnesìa 
(2010) di Silvia Borzelli, che però appartiene a una 
fase creativa ormai superata dalla compositrice 
romana (anche lei allieva di Francesconi all’Acca-
demia di Malmö). Interessata ai meccanismi della 
percezione, la Borzelli ha lavorato a lungo sul con-
cetto di amnesia e sul processo di trasformazione 
e ricodi�cazione della memoria, scrivendo tra il 
2009 e il 2012 cinque pezzi per diversi organici 
(amnesia cycle), ciascuno dei quali ruota attorno 
alla problematica ricostruzione di qualcosa che è 
stato dimenticato. Il secondo pezzo di questo ciclo, 
verso amnesìa, gioca su tre diversi signi�cati della 
parola “verso”: come direzione del moto, come si-
nonimo di contrario, di opposto, ma anche come 
unità metrica della poesia, intorno all’idea di un 
“verso melodico” concentrato. La forma, simile a 
quella degli altri pezzi dello stesso ciclo, prende 
avvio da un breve frammento (“sopravvissuto”) 
molto caratterizzato, facilmente riconoscibile dal 
punto di vista timbrico, ritmico e armonico: un 
violento pizzicato alla Bartók seguito da un lieve 
e�etto tamburellato e da un bicordo tenuto, for-
temente riverberato. A ogni ripetizione, questo 
frammento diventa più lungo, si trasforma attra-
verso gesti violenti, pulsazioni sorde, risonanze 
misteriose, accentuate dai delays e dai riverberi 
del live electronics. Dal bicordo si generano via 
via pro�li intervallari, quasi frammenti di canto, 
sempre ancorati a precise corde di recita; questi 
processi di trasformazione culminano alla �ne in 
strutture ripetitive e ipnotiche (come “incantesimi 
meccanici”), avvolte in grandi aloni armonici, che 
sembrano gravidi di reminiscenze.

Gianluigi Mattietti
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Luca Francesconi, Animus. A brainstorm, p. 3
© Casa Ricordi, Milano
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Corsivo: coro parlato, mormorato, gridato e sim.,  
senza articolazione ritmica, ovvero elaborato su CD

Per me si va nella città dolente
per me si va nell’eterno dolore
per me si va tra la perduta gente
papé Satan papé Satan aleppe 

Per lontiam autor potest intelligere lyncem, per quam 
�gurat luxuriam. Luxuria consistit in pelle, quia in 
apparentia pulchritudinis exterioris.
Potes etiam per lontiam intelligere pantheram: nam 
panthera suo halitu odorifero attrahit ad se alia 
animalia cum vult pasci, et illa, quae eligit, sibi vorat: 
ita et foemina, sicut et magnes ferrum, attrahit ad se 
homines, et quos sibi eligit, consumit.
Per leonem �gurat superbiam; nam leo rugito suo 
cetera animalia terret et obstupefacit.
Hic autor describit tertiam feram, scilicet lupam, idest 
avaritiam, quam ultimo ponit, quia cum, adveniente 
senectute, cetera vitia senescant, sola avaritia 
iuvenescit. Et merito �gurat avaritiam per lupam, quae 
est animal vorax et rapax, et cuius ventris ingluvies 
est insatiabilis. 
*

Ultima regna canam �uvido contermina mundo,
spiritibus que lata patent, que premia solvunt.
Lasciate ogni speranza voi ch’entrate.

Came not: contra naturam:
they have brought whores for Eleusis:
corpses are set to banquet,
*

Alberigo…
*

Amor est passio quaedam innata procedens ex visione 
formae alterius sexus
*

Giacomo Manzoni 
Quanto oscura selva trovai  
su testi di Dante, Sanguineti, Pound e altri

Per me si va nella città dolente
per me si va nell’eterno dolore
per me si va tra la perduta gente
papé Satan papé Satan aleppe
*

mezzo dir era nel dí ch’io è nostra
del poco che la selva era e pensier
selva diritta dirò quanto oscura
vita trovai è cose ch’io v’ho e sta
qual che ritrovai è che nel ben ma aspra
trattar dura smarrita da una per l’altre forte scorte rinnova
cammin selvaggia vi più paura
a tanto per via che dal amara morte de cosa mi…
*

ADAMO – Ancor che mi sia tolto
lo muover, per le membra che son gravi,
ho io il braccio a tal mestiere sciolto –
SINONE – quando tu andavi al fuoco, non
l’avei tu cosí presto,
ma sí e più l’avei quando coniavi –

ADAMO – tu dí ver, di questo:
ma tu non fosti sì ver testimonio,
là ove del ver fosti a Troia richiesto –
SINONE – s’io dissi falso, e tu falsasti il conio:
e son qui per un fallo,
e tu per piú ch’alcun altro demonio –

ADAMO – ricorditi, spergiuro, del cavallo,
e siéti reo che tutto il mondo sallo –

SINONE – e te sia rea la sete, onde ti criepa
la lingua, e l’acqua marcia
che il ventre, innanzi alli occhi, sí t’assiepa

ADAMO – così si squarcia
la bocca tua, per tuo mal, come suole:
ché s’io ho sete e omor mi rinfarcia,
tu hai l’arsura e il capo che ti duole,
e per leccar lo specchio di Narcisso,
non avresti a invitar molte parole.
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FRANCESCO DILLON
violoncellista
Nato a Torino, si diploma sotto la guida di 
Andrea Nannoni a Firenze, perfezionan-
dosi con Anner Bijlsma, Mario Brunello, 
David Geringas e Mstislav Rostropovich 
e studiando composizione con Salvato-
re Sciarrino. Nel 1993 è tra i fondatori 
del Quartetto Prometeo. Nel corso del-
la sua brillante carriera internazionale 
come solista si è esibito nelle sedi più 
importanti del mondo, collaborando con 
direttori d’orchestra quali Giuseppe Si-
nopoli, Susanna Mälkki, Luciano Berio, 
Peter Rundel, Johannes Kalitzke. È inol-
tre membro stabile dell’ensemble Alter 
Ego, con il quale viene regolarmente 
invitato nei maggiori festival di musica 
contemporanea in tutto il mondo. La 
sua passione per la musica da camera lo 
ha portato a esibirsi con interpreti quali 
Irvine Arditti, Mario Brunello, Giuliano 
Carmignola, Piero Farulli, Veronika Ha-
gen, Alexander Lonquich, Jean-Guihen 
Queyras. Coltiva un profondo interesse 
per la musica contemporanea, che lo ha 
portato a costruire solide collaborazioni 
con i maggiori compositori del nostro 
tempo, tra i quali Gavin Bryars, Ivan Fe-
dele, Francesco Filidei, Luca Francesconi, 
Stefano Gervasoni, Philip Glass, Vinko 
Globokar, So�ja Gubajdulina, Toshio Ho-
sokawa, Giya Kancheli, Alexander Knai-
fel, Helmut Lachenmann, David Lang, 
Arvo Pärt, Steve Reich, Terry Riley, Fau-
sto Romitelli, Kaija Saariaho, Salvatore 
Sciarrino, e con musicisti sperimentali di 
culto come Matmos, Pan Sonic, William 
Basinsky e John Zorn. 
All’attività concertistica a»anca anche 
esperienze didattiche in istituzioni pre-
stigiose quali il Royal College di Londra o 
l’Accademia Chigiana di Siena. Dal 2010 
è direttore artistico del Festival di musica 
contemporanea “Music@villaromana” di 
Firenze e dal 2019 riveste lo stesso inca-
rico presso il Festival Castelcello a Castel 
Fontana (Brunnenburg) presso Tirolo, in 
Alto Adige.

RAFFAELE MARSICANO
trombonista
Diplomato in trombone, strumentazio-
ne per banda e composizione presso il 
Conservatorio “G. Verdi” di Milano, la sua 
duplice natura di trombonista e compo-
sitore lo ha portato negli anni a creare 
un progetto in cui le sue diverse anime 
artistiche coesistono simultaneamente 
su più livelli: il progetto Pensare, Classi-
ºcare, Comporre, che si avvale della col-
laborazione dei Conservatori di Milano e 
Firenze e dell’Orpheus Institute di Gand. 
È stato invitato a presentare il suo lavo-
ro in diversi convegni internazionali, tra 
cui l’AEC European Platform for Artistic 
Research in Music (EPARM) del 2018 a 
Porto (il cui tema era “Play! A Common 
Ground for Artistic Research and Tea-
ching the Arts”), la prima International 
Conference on Artistic Research in Per-
formance del Royal Northern College of 
Music a Manchester, sempre nel 2018 
(dove è stato anche ospite per due set-
timane come stagista), gli Incontri di 
ricerca del Conservatorio di Milano (sul 
progetto “Nuova didattica degli otto-
ni”). Ha collaborato con MDI Ensemble, 
con Divertimento Ensemble e con m2c, 
l’Istituto di Musica Moderna e Contem-
poranea del Conservatorio di Milano. Si 
è esibito da solista in vari festival di mu-
sica contemporanea, tra cui l’EMUfest di 
Roma e gli Internationale Ferienkurse für 
Neue Musik a Darmstadt, dove ha anche 
seguito i corsi di composizione (2016) 
e di trombone (2018), confrontandosi 
con musicisti quali Mike Svoboda, Mar-
co Blaauw (dell’ensemble Musikfabrik), 
Georges Aperghis e Brian Ferneyhough. 
Ha frequentato masterclass di compo-
sizione tenute da Mauro Lanza, Cristian 
Morales, Marco Stroppa, Pierluigi Billone, 
Yan Maresz, Philippe Leroux, José Manuel 
López López, Fabien Lévy. 

PIETRO PIRELLI
artista e performer
Artista eclettico, che non si può circo-
scrivere in un ambito de�nito. Musicista, 
creatore di installazioni, performer, negli 
ultimi anni ha allestito anche mostre 
personali, dove espone le sue Idrofanie, 
istantanee fotogra�che generate facen-
do vibrare l’acqua. Ha composto musica di 
scena, musica elettroacustica e concre-
ta. Di formazione percussionista e com-
positore, ha svolto ricerche sul suono di 
vari elementi, anche naturali. Ha esplora-
to a fondo la voce della pietra, portando 
in scena le sculture sonore di Pinuccio 
Sciola. Nel corso degli anni ha maturato 
un interesse per lo spazio come fonte 
primaria di ispirazione, sviluppando in-
stallazioni in ambienti naturali e spazi ar-
chitettonici di varie dimensioni. In alcune 
occasioni ha esplorato l’interazione con il 
pubblico, in forma assai originale. Nell’ul-
timo decennio ha incluso la luce, suo-
nandola, nelle sue performance-instal-
lazioni. Artista assolutamente originale, 
è chiamato in tutto il mondo a proporre 
le sue opere in contesti spesso incon-
sueti per l’arte contemporanea, tra cui la 
piazza di Nazareth, le strade di Mumbai, 
i templi della Corea e del Giappone. È tra 
i fondatori del centro di ricerca musicale 
AGON di Milano.
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AGON  
acustica informatica musica
Milano, Teatro alla Scala, maggio 1990: 
con la produzione delle parti di musica 
elettronica, regia sonora e spazializza-
zione del suono dell’opera Blimunda di 
Azio Corghi si a�accia sulla scena della 
produzione artistica contemporanea una 
nuova realtà, AGON, centro di produzio-
ne, ricerca e sperimentazione che diven-
ta rapidamente un punto di riferimento 
nell’ambito delle nuove tecnologie elet-
troniche e informatiche applicate alla 
musica e all’arte. Fondato nel gennaio 
1990 da Luca Francesconi con Azio Cor-
ghi, Pietro Pirelli, Mimma Guastoni, Mau-
ro Bonifacio, Mario Pascucci, e Hubert 
Westkemper, in quasi trent’anni di vita 
l’attività del centro si è ampliata su più 
fronti: produzione musicale, produzione 
di progetti multimediali e multidisciplina-
ri, programmazione di festival, sviluppo e 
ricerca applicata, formazione, documen-
tazione, pubblicazioni. 
Il suono della guerra dei suoni, in colla-
borazione con Castagna & Ravelli, rea-
lizzato per le celebrazioni del centenario 
del Futurismo su commissione dell’As-
sessorato alla Cultura del Comune di 
Milano, vincitore del Best Event Award 
2009 per il miglior evento pubblico, sele-
zionato per il Compasso d’Oro 2011, è un 
ottimo esempio della qualità dei progetti 
e delle produzioni di AGON, che in questi 
decenni di attività ha investito la propria 
professionalità nella più ampia gamma di 
interventi artistici. Si va da sedici radio-
�lm per Rai Radio3 (1994), lavori di teatro 
musicale espressamente pensati per il 
mezzo radiofonico, ai Festival Regola Gio-
co con i cicli di lezioni-concerto (1998), 
per introdurre il pubblico nello spettaco-
lo della manipolazione e trasformazio-
ne dei suoni; da Anima di luce (1999), 
opera musicale con luci del compositore 
Michele Tadini realizzata per la rassegna  
dell’ENEL “Luce sull’economia”, alle pro-
duzioni delle colonne sonore dei �lm di 
Ermanno Olmi con la musica di Fabio Vac-
chi, Il mestiere delle armi (2000), Can-
tando dietro i paraventi (2003) e Cento-
chiodi (2006); da Schegge – Exit Trailers 

(2002), undici produzioni sperimentali 
diversissime (dal concerto per laptop a un 
teatrino digitale per bambini), a Vertical 
& Circular (2005), performance musicale 
di Pietro Pirelli creata per Domus ed ese-
guita alla Torre 4 dello stadio di San Siro 
da una ventina di percussionisti.
Sono solo pochi esempi attinti da un 
curriculum di oltre trecento produzioni 
e progetti che AGON ha ideato, prodotto 
e realizzato in Italia ma anche all’estero, 
dove ha collaborato con istituzioni pre-
stigiose come il Living Theatre di New 
York, l’IRCAM di Parigi, lo STEIM di Am-
sterdam, il Conservatoire de Strasbourg, 
l’Electronic Music Stockholm.
Nel 2009-2010 AGON ha ospitato e 
prodotto tre cantieri creativi: Magà, 
progetto multiculturale del composi-
tore israeliano Yuval Avital; Audioscan 
Milano, mappa sonora della città e in-
stallazione-performance ideata da Gior-
gio Sancristoforo, che è stata scelta dal 
Comune di Milano come sonorizzazione 
del padiglione di Milano all’EXPO 2010 di 
Shanghai; About the Head, concerto in 
3D del collettivo Crackerjack. Nel 2012 è 
la volta di Turing. A staged case history 
di Maria Elisabetta Marelli, un importan-
te evento performativo-multimediale 
sulla �gura di Alan Turing, nel centenario 
della nascita, in cartellone al Piccolo Tea-
tro di Milano nella stagione 2012-2013. 
La case history dello spettacolo è stata 
presentata nell’aprile 2014 in forma di 
lecture al Symposium on the Future of 
Art and Computing nel contesto del con-
vegno per il cinquantenario della Society 
for Arti�cial Intelligence and Simulation 
of Behaviour (AISB) alla Goldsmiths Uni-
versity di Londra.
Nel 2015, l’anno dell’EXPO, si ripete l’u-
nione con lo studio Castagna & Ravelli 
per L’età d’oro di Milano: XV sec. (The 
Golden Age of Milan: XV cent.), una nuo-
va grande installazione audio-video su 
tutta la facciata di Palazzo Reale, visibile 
nei mesi di maggio e giugno, in contem-
poranea con la mostra dedicata all’arte 
a Milano nel periodo dei Visconti e de-

gli Sforza. Le musiche originali sono di 
Pietro Pirelli, Roberto Andreoni, Giorgio 
Sancristoforo e Antonello Raggi.
Sempre nel 2015 AGON produce per il 
Festival Transart una nuova opera multi-
mediale, Duello, basata sulla �nalissima 
del campionato mondiale di scacchi a 
Merano nel 1981, con musiche di Michele 
Tadini, video di Angelisa Scalera e Fede-
rico Campana, con Massimo Marchi, Ro-
berto Dani alla scacchiera, pianoforte e 
percussioni, Paolo Casiraghi al clarinetto 
basso e Caterina Cantoni al violoncello.
Nel 2016 AGON inaugura il progetto A 
voce alta e le residenze degli ensemble 
Matita e Reihe Laptop Ensemble. Matita 
è un quintetto composto da piano elet-
trico e quattro disegnatori ritmici. Il dise-
gno viene e�ettuato su un tavolo micro-
fonato, che ampli�ca il suono di matite, 
penne, pennarelli. L’atto di disegnare si 
trasforma quindi in un gesto ritmico vi-
sivo e sonoro. Il Reihe Laptop Ensemble, 
interamente dedicato alla musica con la 
tecnologia, è diretto da Giorgio Sancri-
stoforo. La residenza artistica sviluppa il 
tema dell’interazione gestuale tra com-
puter ed esecutore, e si propone di costi-
tuire uno speci�co repertorio per questo 
nuovo particolare organico strumentale 
e nuove modalità di esecuzione dello 
strumento computer. Gli appuntamenti 
di A voce alta sono una serie di “provo-
cazioni” di alto pro�lo condotte dal com-
positore Francesco Paradiso: letture, im-
magini, ascolti, itinerari nel multiforme 
¾usso ininterrotto del musicale-sonoro 
nella cornice della Libreria dello Spetta-
colo di Milano.
Nel 2017 si inaugurano gli AGON Action 
Lab, progetto di workshop e concerti 
ideato da Michele Tadini. Nel settembre 
2017 ha avuto luogo la prima esecuzione 
assoluta della nuova produzione di AGON 
al Festival delle Nazioni: “…e immediata-
mente diventai sapiente” per voce reci-
tante, soprano, ¾auti e live electronics 
di Francesco Paradiso su testo di Guido 
Barbieri, ispirato alle visioni di Hildegard 
von Bingen.


