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martedì 5 dicembre
Anteprima del festival

interprete Vincenzo Procino

Voices, an acousmatic trip           2023           [59‘47‘‘]

Franco Degrassi

"A partire dalla fine del 2022, nell’ambito di un progetto di rigenerazione urbana attraverso
la sperimentazione artistica, ho ripreso suoni del paesaggio della zona industriale di Bari
ma anche voci di anziani e bambini. Nel tempo i suoni (le voci umane ma anche le voci dei
macchinari, dei trasporti e della natura non-umana) hanno cominciato a mescolarsi nel
ricordo e sotto l’azione della fantasia".

In collaborazione con la classe di filosofia dell'Università della terza e libera età "Il re del
tempo", docente Mariella Procaccio.

Frammenti vocali di Eleonora Campobasso, Giacomo Campobasso, Giuseppe Campobasso, Melita Di
Venere, Lina Iliceto, Samantha Mosca, Mariella Procaccio, Gianni Sassaroli.



sabato 9 dicembre

interprete Danilo Girardi

Eléments mécaniques (estratto)           1983           [2‘00‘‘]

L’estran           1998           [10‘53‘‘]

Christian Eloy

Mi è sembrato divertente, forse anche un po' nostalgico, fare questo richiamo iniziando il
concerto con un estratto del mio primo pezzo acusmatico composto quarant'anni fa, con
mezzi ovviamente del tutto analogici.
Il titolo “Elementi meccanici”,preso in prestito da una serie di opere di Fernand Léger, era
un omaggio alla sua grande modernità.
L'idea, che Fernand Léger chiama “nuovo realismo”, di integrare l’oggetto così com’è, con
la sua bellezza intrinseca, in un’opera astratta, mi è sembrata adattarsi perfettamente alla
musica elettroacustica, in particolare con i giochi di loop che riportano la nozione di tempo
, parametro eminentemente musicale. Questo estratto si trova alla fine del pezzo che vuole
essere un'interpretazione del tempo che passa... e della fine.

Il pezzo è una commissione Ina-Grm, prima esecuzione il 30 aprile 1984 - Maison de Radio France – Parigi.
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Il dizionario, per dovere di sintesi, ci spiega che la battigia è la porzione di costa compresa
tra la marea più alta e quella più bassa.
Tutto, in questa definizione (porzione - costa - tra - i più e i meno), indica il mezzo, l'incerto,
gli opposti, carne o pesce, terrestre o marino, chi lo sa?
La parola è ridicolmente ristretta per il significato che copre, come se volesse farsi
piccolissima di fronte alla grandezza di ciò che scopre. Strano universo che non
appartiene mai completamente a un elemento o all'altro. Non appartenenza quasi
colpevole!
Solo la poesia e la musica possono parlare del litorale con significato reale, anche il
dizionario più serio, a parte questa definizione troppo breve, un po' normativa, puramente
geografica, ricorre alla metafora poetica.

Commissione Ina-GRM, CD DDD771 - Ina-GRM

mouvement immobile
  étrange estran destructeur de lui même
                                                                       JM Eloy



Le chant du bollard          2007           [9‘51‘‘]

Fold-in          2017           [8‘10‘‘]

La bitta [bollard] è il sistema metallico a scorrimento verticale al quale si ormeggiano le
imbarcazioni in una rada, emette suoni discontinui e casuali molto intensi durante la
discesa e la risalita dell'acqua nella rada; sono una dozzina i paletti che “cantano” così in
questa gigantesca cattedrale di cemento.
Questa è la registrazione ambientale del passaggio di una chiusa sul Rodano.
L'acqua può essere il sostegno di una vita intera e di un'intensa attività umana piena di
suoni strani per i “terrestri”; anche la navigazione fluviale dove l'ambiente sonoro è molto
fluido può generare scosse più o meno violente. Si tratta quindi del suono dell'acqua
percepito stando su una barca che attraversa una di quelle immense chiuse (lunghe 140
m) sul Rodano dove tutto è molto amplificato e assume una scala grandiosa.

Pezzo acusmatico i cui suoni provengono interamente da quello strumento molto popolare
in Asia, talvolta chiamato violino cinese: l'erhu; compresi quei suoni che assomigliano a
voci umane ottenuti dalla sintesi FOF (funzione d'onda formantica).
Durante la registrazione del suono sono subito emerse alcune caratteristiche di questo
strumento: la grana del suono molto presente, la forte energia, il timbro molto marcato, il
sostegno lunghissimo e molto denso dell'archetto, una gamma ampia e fitta di sfumature.
modalità di gioco molto varie.
Lo svantaggio di questo carattere forte è che abbiamo qui uno strumento molto
identificabile, spesso connotato, i cui geni traspaiono attraverso tutte le manipolazioni
elettroacustiche.
Fold-in si riferisce alle tecniche utilizzate in letteratura da William S. Burroughs e Brian
Gysin negli anni '50/'60, il cui lavoro The Third Mind riunisce e compila queste diverse
esperienze (1).
Queste tecniche ricordano ovviamente le tecniche di montaggio di musica concreta su
nastro con lo sviluppo di un linguaggio musicale che risulta da queste manipolazioni
elementari; penseremo anche ai vari esperimenti con opere collettive e «cadavere
squisito» [cadavre exquis]  (2) condotti negli anni Sessanta da studi sperimentali francesi e
altri.
Ho quindi mantenuto i caratteri forti dell'erhu (grana del suono, sostenuto, timbro,
pizzicato, ecc.) pur conservando le morfologie, i ritmi e gli altri criteri schaefferiani, per poi
costruire un discorso con relativa semplicità di editing, mixaggio ed inserzione dei suoni.

Grazie a Ying-Chien per i suoi preziosi suoni. Dedicato a Ying-Chien Wang, virtuosa di Ehru di grande
talento. Commissione dell' International Taiwan Music Festival.
L'opera è sul CD di Ying-Chieh Wang Arbre Nuage (edizioni Empreintes Digitales).
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Note del traduttore

(1) : «Il cut-up è una tecnica letteraria stilistica che consiste nel tagliare fisicamente un testo scritto, lasciando
intatte solo parole o frasi, mischiandone in seguito i vari frammenti e ricomponendo così un nuovo testo che,
senza filo logico e senza seguire la corretta sintassi, mantiene pur sempre un senso logico anche se a volte
incomprensibile. La tecnica era già stata utilizzata nel dadaismo (Tristan Tzara), ma fu largamente utilizzata
a partire dagli anni sessanta dallo scrittore statunitense William S. Burroughs, che la elaborò insieme a Brion
Gysi». da Wikipedia
Il fold-in è una evoluzione del cut-up, che consiste nel piegare una pagina di un testo a metà e collocarla
accando ad un'altra realizzando un nuovo testo. 

(2) «Il gioco Cadaveri eccellenti, detto anche Cadavere squisito, è un gioco di carta e matita non competitivo,
che consiste nel creare un testo o un'immagine con un lavoro di gruppo in cui però ogni partecipante ignora i
contributi degli altri. Il gioco è associato in particolare alla cultura surrealista e ha probabilmente origine in
Francia: il nome italiano è la traduzione del francese cadavre exquis». da Wikipedia

Dans les jardins de Cybèle          2013           [9‘06‘‘]

Random Access Memory          1998           [5‘03‘‘]

Una passeggiata, una giornata estiva, un tardo pomeriggio, tra i resti di una città gallo-
romana, giardini, “i giardini di Cibele”... impressioni diffuse, luogo sacro e santuario allo
stesso tempo, ma anche esplosioni di suoni dalla città vicina.
Un luogo separato, un'allegoria dello spirituale e del materialismo, dualità tra spirito e
movimento.
Cibele, in greco antico Kybélê che significa "custode della conoscenza", è una divinità di
origine frigia, personificante la natura selvaggia. Cibele è senza dubbio una delle più
grandi dee dell'antichità nel Vicino Oriente. È anche la dea della fertilità, perché non della
fertilità che crea arte? Charles Baudelaire lo citerà due volte in Les Fleurs du mal: "Cybèle,
qui les aime, augmente ses verdures" poi in "J'aime le souvenir de ces époques nues".
Viaggio erratico, viaggio ibrido, tra natura, storia e presente…

R.A.M è un omaggio ai compositori del GRM (Gruppo di Ricerche Musicali fondato da
Pierre Schaeffer). Con l'associazione Octandre abbiamo voluto rendere omaggio a Pierre
Schaeffer in occasione del 50° anniversario delle sue prime ricerche. Abbiamo quindi
prodotto un CD “5 minuti per 50 anni” con una dozzina di brani di giovani compositori.
Io ho personalmente scelto brevissimi estratti dei compositori GRM di questi 50 anni e ho
composto una nuova opera a partire da questi estratti che ne costituiscono interamente il
materiale sonoro di partenza. Alcuni estratti sono riconoscibili, addirittura emblematici, altri
no, sono semplici materiali sonori.

Sul CD ‘‘5 minutes pour 50 ans“ (edizioni Octandre)
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interprete Mauro Diciocia

Don Chisciotte           1976           [56‘26‘‘]
Jean Schwarz

Suite musicale in cinque scene che evocano alcuni aspetti della vita quotidiana di un Don
Chisciotte contemporaneo.

- Prologue. Un lungo preambolo pone l'eroe di fronte alle aggressioni del mondo di oggi:
inquinamento, rumore, guerra, volgarità, profitto.
- Moulins à vents. Una cetra modulata elettronicamente in un sintetizzatore situa la lotta
contro i mulini a vento. Il battito regolare è interrotto da suoni elettronici.
- Devise avec Sancho. La riflessione di Sancho inizia con un monologo sul contrabbasso
seguito da un discorso confuso con il suo maestro.
- Dulcinée du Torboso. Dopo un viaggio breve, concreto e caotico, Don Chisciotte ritrova
la sua “Signora” al suono dei violini dell'orchestra. Il loro incontro termina all'arena di
Pamplona.
- Combat, maladie et mort. Strumenti, suoni concreti e lamiere simboleggiano le ultime
fatiche di Don Chisciotte.

Il tema del Don Chisciotte mi ha permesso di passare da un genere musicale all'altro. Le
tecniche elettroacustiche mi hanno aiutato aggiungendo la loro follia alla mia.

L'orchestra d'archi è diretta da Guy Reibel. Produzione: studio Celia Records.

interprete Danilo Girardi

Why should you run? / With me           1923           [14‘00‘‘]
Marco Stroppa

Why should you run? e With me sono tratti dalla parte elettronica di Come Play with Me
(un concerto per elettronica solistica e orchestra scritto nel 2019 per il festival di
Donaueschingen in Germania). In quel contesto, il solista era un “totem elettroacustico”,
cioè, una colonna di 7 altoparlanti posizionati verticalmente, ognuno con una sua
direzione.
In questa versione puramente elettronica, invece, questa struttura è stata “appiattita” in
7 altoparlanti orizzontali. Un movimento dall’alto verso il basso, da esempio, si trasforma 
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quindi in un movimento da sinistra a destra, un cambiamento radicale nella nostra
percezione spaziale del suono. Per questo concerto acusmatico, una versione stereo delle
7 tracce è stata appositamente realizzata.
La parte elettronica consiste in suoni generati da modelli fisici (Modalys) che possono
evocare qualche strumento elementare (delle ance, degli ottoni, degli strumenti percussivi,
degli archi) oppure il canto. Ad esempio, il primo brano (Why should you run?)prende vita
con lo sviluppo sonoro dei fonemi di “why” – u a i – (prodotti con un software, OMChant,
che ho sviluppato io stesso) e sfocia in una corsa continua (run), un moto perpetuo di
superfici metalliche percosse da bacchette inflessibili sulle quali si sovrappongono altre
sonorità più dolci e che termina con una “melodia” acuta che ricorda la sonorità del
theremin.
Il secondo brano (With me) si apre con un “grido” espressivo e intenso sovrapposto a un
vocalizzo estremo, che parte da una regione acutissima e continua verso un registro
medio sempre più intimo. Un glissando estremo trasforma progressivamente la voce in
una successione di impulsi percussivi che suggeriscono dei rintocchi di campane. Questi
rintocchi si aprono in un mondo di forme sonore fragili e rarefatte.
Questo due brani mi hanno sfidato a riconsiderare il mio rapporto con il suono,
spingendomi a esplorare le frontiere dell'immaginazione sonora e a immergermi in un
mondo di emozioni trasformate in onde sonore. Why should you run? e With me sono
quindi un invito a sperimentare, a esplorare e a scoprire nuovi orizzonti dove il suono
elettronico diventa un mezzo per catturare l'essenza stessa dell'emozione umana.
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domeni ca 10 dicembre

interprete Vinc enzo Procino

Forêt profonde           1994-96           [56‘23‘‘]
Francis Dhomont

A mia madre
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“Forêt profonde” è un melodramma acusmatico basato sul saggio di Bruno Bettelheim
“Psicoanalisi delle fiabe” (“Gli usi dell’incanto”, tradotto dall’americano da Théo Cartier,
Éditions Robert Laffont, Parigi 1976) qui nellaterza versione; versione profondamente
modificata e la cui durata è quasi doppia rispetto alle versioni precedenti. “Forêt profonde”
è un lavoro che mi accompagna da quasi quindici anni e che mi ha richiesto più di due anni
per essere completato.
Realizzato tredici anni dopo "Sous le regard d’un soleil noir", anche "Forêt profonde" si
ispira alla riflessione psicoanalitica. Lettura adulta di racconti per bambini che oscilla tra il
ricordo del mio ingenuo stupore e la scoperta dei loro meccanismi segreti. Forse questa
esitazione tra due epoche rischia di non affrontare né l’una né l’altra; ma è tuttavia
possibile che l'intuizione magica dell'infanzia, che in noi dorme sempre con un occhio
aperto, richiami rivelazioni sepolte e che la mente razionale si compiace di decifrare, sotto
il contenuto manifesto di questo inconscio universale, la logica del suo latente contenuto.
È un ascolto a tre livelli – romantico, simbolico, musicale – più sconcertante, senza dubbio,
ma più attivo dell'ascolto unidimensionale.
Il percorso umano di Bruno Bettelheim, la cui riflessione è all'origine di questo viaggio a
forma di stella, interferisce, per ovvi motivi, con queste storie d'altri tempi che ci
interrogano sul nostro tempo.
Visita guidata nell'anima del bambino che è, in verità, solo un ritorno al mondo iniziatico –
crudele e rassicurante allo stesso tempo – delle fiabe.
 “Forêt profonde” è composto da 13 sezioni di cui le sei “Stanze” (sezioni 1, 3, 6, 8, 10, 12)
sono periodi/luoghi di transito, sorta di passaggi segreti tra le sette sezioni tematiche
(sezioni 2, 4, 5, 7, 9, 11, 13). Queste "stanze" contengono poco o nessun testo.
Ognuna delle 13 sezioni prende in prestito un breve elemento, un colore, uno “spirito”, da
uno dei 13 “Kinderszenen” (Scene di bambini) op. 15 di Schumann, in omaggio a questo
patetico compositore, immerso nel profondo della sua foresta.

Ringrazio Inés Wickmann Jaramillo per avermi offerto una visione poetica del suono colombiano e Beatriz
Ferreyra che così gentilmente mi ha permesso di prendere in prestito un breve ma gustoso estratto dalla sua
“rivista Petit Poucet” (1985).
“Forêt profonde” è una commissione dello Stato (Dipartimento di Musica, Francia) e dell'Ina-GRM (Parigi). La
sua composizione ha ricevuto una sovvenzione per artisti dal Canada Council for the Arts (CCA).



La maggior parte dei materiali e dei trattamenti sono stati ottenuti utilizzando il sistema di sintesi sonora in
tempo reale SYTER di Ina-GRM e il lavoro è stato prodotto presso lo studio del compositore a Montreal
(Quebec). Questa versione definitiva è stata creata l'8 giugno 1996 durante un concerto prodotto da ACREQ
(Associazione per la creazione e la ricerca elettroacustica del Quebec) all'Usine C di Montreal. Le prime due
versioni (36:00 e 37:00) sono state realizzate rispettivamente a Parigi il 16 maggio 1994 presso il “Ciclo
Acusmatico Son-Mu” dell'Ina-GRM, Salle Olivier Messiaen della Maison de Radio France (Parigi, Francia ) e
il 1 settembre 1995 al Futura Acousmatic Art Festival di Crest (Francia).
Nell'ambito dei Premi Primavera 2007, la Sacem gli ha assegnato il “Premio per la migliore creazione
elettroacustica contemporanea”.
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interprete Alessandro Duma

Méchanique des fluides           2014-15           [19‘17‘‘]

Piano Hertz           2012           [18‘28‘‘]

Horacio Vaggione

Il titolo di“Mécanique des fluides” [Meccanica dei fluidi], può essere interpretato
poeticamente, metaforicamente o, più scientificamente, come allusivo a una certa
descrizione del mondo fisico. La mia composizione utilizza tutti e tre i significati della frase
contemporaneamente. La differenza che faccio spesso tra suoni laminari (lisci) e suoni
turbolenti (intermittenti) è sostenuta da una descrizione fisica. Penso che i suoni – tutti i
suoni – si comportino come fluidi. Tuttavia, nonostante tenga conto di questa
fenomenologia, non sto cercando di “imitare” una qualche forma di “natura”, ma sto
cercando di far emergere morfologie sonore composte, come fossero manifestate nei
livelli dell' attività polifonica.

Realizzata negli studi del Grm (su commissione dello stato francese e del Grm) a Parigi nel 2014-15 su
supporto a 8 canali, eseguita a gennaio 2015 nella rassegna Multifonie dell'Ina-Grm a Parigi, remixata
dall'autore nel 2017 per l'edizione discografica stereofonica (Edizioni Empreintes Digitales)

Ho realizzato "PianoHertz" a partire da una raccolta di brevi suoni suonati da me al
pianoforte. Ho registrato questi suoni con l'idea di poi estenderli con mezzi digitali, in modo
da provocare la nascita di una miriade di classi, alcune delle quali conservano alcune
caratteristiche morfologiche ed energetiche originali, mentre altre costituiscono
cambiamenti radicali.
Si tratta quindi di un “consorte acusmatico” di 46 tracce reali da me prodotte, dove i suoni
del pianoforte vanno oltre i loro consueti comportamenti acustici, essendo proiettati oltre le
loro cause e sottratti alla loro naturale radiosità. Non si tratta quindi di un'imitazione-
degradazione di un nobile strumento acustico ma, al contrario, di un cambiamento positivo 



di ontologia (verso l'elettroacustica).
La rete trasformazionale utilizzata comprende granulazioni, agglutinazioni,
microassemblaggi algoritmici e manuali. Ma tutti i materiali sono passati, a monte o a valle,
attraverso processi “prismatici” di convoluzione, una tecnica digitale per l’accrescimento di
attributi morfologici che rende possibile creare nuovi oggetti da una forte interazione tra
questi attributi, interazione dipendente dalla natura delle morfologie stessi, così come i
punti temporali iniziali di ciascun “accoppiamento” (questo avviene, naturalmente, nel
dominio del microtempo, anche se le conseguenze si fanno sentire su tutte le scale
temporali possibili).

«PianoHertz» è stato realizzato nel 2012 su supporto a 64 canali per il Klangdom, sistema audio del ZKM di
Karlsruhe in Germania che prevede 47 altoparlanti (43.4 canali) a forma di cupola, creazione di suoni 3D
progettati e organizzati da Zirkonium, un'applicazione dedicata che consente di controllare gli algoritmi per
quel gruppo di più altoparlanti. Si tratta di un sistema audio surround tridimensionale che realizza
posizionamento, flusso, movimento, ecc. del suono come concepiti dal compositore.
Realizzato negli studi del ZKM a Karlsruhe in Germania ed eseguito nel 2012 con il titolo «Consort for
Convolved Piano Sounds» presso il ZKM Kubus del ZKM. Remixato dall'autore nel 2017 per l'edizione
discografica stereofonica (Edizioni Empreintes Digitales)

Consort for Convolved Violins           2011           [7‘11‘‘]

In memoria di Max Matthews

Consorte per violini convolti [sottoposti a convoluzione ndt] è dedicata al pioniere della
sintesi sonora al computer Max Mathews, moto nel 2011, e specialmente alla sua
passione per il violino.
Questa “consorte” nasce dall'applicazione delle tecniche di convoluzione digitale ad
oggetti del mondo sonoro del violino. Tre musicisti suonano le figure di una partitura scritta
per l'occasione. I suoni prodotti vengono catturati da un microfono e digitalizzati. Sebbene
le recenti tecniche permettano di effettuare convoluzioni in tempo reale, la precisione delle
“connessioni” tra materiali sonori è migliore – più fine – se vengono effettuate in tempo
ritardato, su scale dell'ordine di pochi millisecondi. Ecco perché “Consort for Convolved
Violins” è un pezzo acusmatico, prodotto in studio, con un approccio poi utilizzato per
“PianoHertz” (ne è infatti l'antenato).

Realizzato nel 2011 presso gli studi del CICM dell'Università di Parigi 8 è stato eseguito nel 2012 nella
rassegna Ecologia dei suonidella medesima università. I vilinisti che hnno prodotto i suoni sono Wen Chen,
David Brown, Manfred Kraemer.
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Préludes suspendus II            2009           [8‘47‘‘]

La serie dei “Preludi Sospesi”, distribuita nell’arco di circa dieci anni, si basa sull’idea di
sperimentare interazioni tra materiali sonori composti formando una tavolozza comune a
tutti i brani della serie: ecco perché sono dei “preludi” , e anche il motivo per cui sono
“sospesi”. Inoltre, alcuni dei materiali sonori di questa tavolozza sono stati utilizzati al di
fuori di questa serie, in altri brani come “Fluid Mechanics” e “PianoHertz”, ma sempre
trasformati in e da nuovi contesti, mescolati con altri materiali o utilizzati come impulsi in
vari giochi di convoluzione.
Quanto a “Préludes suspendus III”, esso costituisce un tessuto di figure dispiegate come
un gioco di prospettive, articolate tra il “vicino” e il “lontano”, e, ancora, tra il laminare e il
turbolento. Si propone come un viaggio polifonico su più scale: un viaggio attraverso il
quale l'ascoltatore può, focalizzando diversamente il proprio ascolto, ricomporre ad ogni
ascolto il brano stesso.

Realizzato nel 2009 – e rivisto nel 2010 – presso gli studi dell'Imeb a Bourges ( Francia) ed eseguito al
festival Synthèse a Bourges, commissione dello Stato francese, ha ottenuto il premio Ton Bruynèl 2010 (ex
æquo) ad Amsterdam.
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Autori

Christian Eloy

Nato nel 1945 ad Amiens dove ha studiato flauto e scrittura al Conservatorio Nazionale
Regionale, poi al Conservatorio Nazionale Superiore di Parigi (CNSM). Musicista
d'orchestra a Parigi poi professore e direttore di Conservatorio. Studi in etnomusicologia
(Trinity College, Dublino). Scoperta della musica elettroacustica, dei concerti al GRM,
ritorno al CNSM, lezioni con Ivo Malec e Guy Reibel. Co-animatore (per 17 anni) dei
workshop GRM e Città di Parigi. Professore ordinario (per 24 anni) nella classe di
Elettroacustica del CNR di Bordeaux poi per 5 anni al CRR di Reims. Docente di
musicologia alle università di Parigi Sorbona e Bordeaux. Fondatore dell'associazione dei
compositori Octandre, presidente (per 21 anni). Co-fondatore e direttore artistico di
SCRIME (per 2 anni) - Studio di creazione e ricerca in informatica e musica elettroacustica
– Università di Bordeaux. Co-fondatore di JIM (giunto alla 30a edizione).
Cofondatore e presidente del concorso internazionale di composizione acusmatica
“Piccole forme” tra Giappone, Taiwan, Canada e Francia (arrivato al10° anniversario).
Compositore di una cinquantina di opere strumentali, vocali, elettroacustiche, brani
didattici tra cui diverse commissioni statali, l'INA e Radio France. Numerosi riconoscimenti
tra cui il Premio della Comunità Europea per la Poesia e la Musica, il premio “Rivoluzione
elettroacustica” e il premio “François de Roubaix”. Partiture pubblicate da Lemoine,
Billaudot, Combre, Jobert, Fuzeau, Notissimo, Babel Score. Pubblicazioni presso PUF
(Francia), Johnston Ed. (Irlanda), MIT press (USA), Il mensile letterario e poetico (Belgio).
Confluenze (Francia).
Discografia: CD Ina-GRM DDD771 INAe5010 – CD IMEB (Bourges) Compendium 2004 –
CD IMEB (Bourges) Compendium 2005 – CD Octandre N°1 e 2 (distribuzione Metamkine)
– CD Empreinte digitale Arbre Nuage, Ying-Chieh Wang erhu.
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Marco Stroppa

Compositore, ricercatore e insegnante, M. Stroppa (Verona, 1959) ha studiato musica in
Italia (pianoforte, composizione, musica elettronica) e informatica, psicologia cognitiva e
intelligenza artificiale presso il MIT Media Laboratory (1984-86). Nel 1982 Pierre Boulez lo
ha invitato all'Ircam (Parigi). La sua continua collaborazione con quest'istituzione è stata
fondamentale per la sua crescita musicale. Rispettato educatore, Stroppa ha fondato il
corso di composizione al Festival Bartók a Szombathély (Ungheria), dove ha insegnato
per 13 anni. Nel 1999 è diventato professore di composizione presso l'Università della
Musica di Stoccarda, subentrando a Helmut Lachenmann. Spesso assemblate sotto forma
di cicli tematici, le sue opere traggono ispirazione da una vasta gamma di esperienze: la
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lettura di testi poetici e mitologici, un profondo impegno in questioni ecologiche e socio-
politiche, lo studio dell'etnomusicologia e il suo contatto personale con gli interpreti, tra i
quali Pierre-Laurent Aimard.
Ha coniato il termine "totem elettroacustico" per "The Enormous Room", un ciclo di opere
per strumenti solisti ed "elettronica da camera" basato su poesie di E. E. Cummings.
Stroppa ha scritto oltre 50 saggi sulla sua ricerca musicale.

Jean Schwarz

Jean Schwarz classe 1939 è un “ex” dell'INA grm. Nella sua carriera ha composto per gli
spettacoli di Carolyn Carlson, Maguy Marin, Larrio Ekson, Françoise Dupuy, Serge
Campardon, Petrika Ionesco, Bartabas, per il cinema: i film di J.-L. Godard, S. Moati, G.
Blain, A. Resnais, A. Cavalier… e ha collaborato con molti musicisti jazz. Coautore con
André Francis dei cofanetti “Trésors du Jazz” e “Jazz Characters”, collana di 500 CD “Le
Chant du Monde” 2002-2010. Opere principali : “Erda” 1972, “Anticycle” 1972, “Il était une
fois” 1974, “Symphonie” 1975, “Don Quichotte” 1976, “Fotoband” 1977, “Roundtrip” 1977,
“Klavierband” 1978, “Gamma plus” 1979, “Surroundings” 1980, “La glace à trois faces”
1981, “And around” 1981, “Suite N” 1982, “Quatre saisons” 1983, “Perpetuum mobile”
1985, “Chantakoa” 1986, “Quatre vingts” 1988, “Suite symphonique” 1989, “The sea
maid’s music” 1990, “Mano a mano” (con D.Teruggi) 1991, “Olé” 1992, “Canto” 1993,
“Capriccio” 1993, “Makinak” 1995, “Chasin’” 1996, “Mixed up” 1997, “Etudes” 1998, “Dilin
dalan” 1999, “Feedback” (avec J. Labarrière) 2002, “Fantaisie rythmique” 2007, “Swan”
2014, “Sinfonietta” 2016, “Symphonies du ciel” 2019, “Schwarzland” 2020. 

Francis Dhomont

Formatosi con Nadia Boulanger e Charles Koechlin, Francis Dhomont ha iniziato la sua
carriera componendo musica strumentale. Ma dal 1947, prima che la musique concrète
fosse teorizzata da Pierre Schaeffer, iniziò a sperimentare uno dei primi modelli di
registratori a filo Webster. Registrava oggetti sonori, prima che questo termine esistesse,
e componeva con essi. Dhomont si stabilì a Baux-de-Provence, dove, per guadagnarsi
da vivere e crescere i suoi figli, divenne falegname. Nel tempo libero componeva in uno
studio da lui costruito ad Avignone. Lontano dalla scena musicale parigina, ha iniziato a
produrre la sua musica in un circuito chiuso e ha composto solo brani acusmatici.
Scoprendo le opere del Groupe de Recherche Musicale, inizia un percorso con loro dal
1973 al 1974 e programma le loro creazioni a Saint-Rémy-de-Provence in occasione del
festival Musiques Multiples, da lui fondato e di cui è stato presidente dal 1975 al 1979. Fu
durante uno di questi festival che conobbe il soprano Marthe Forget, con la quale viaggiò 



in Canada, stabilendosi nel Québec. Svolse una residenza di un anno presso la Facoltà di
Musica dell'Università di Montréal e rimase ventisei anni sul suolo canadese. Durante
questo periodo scrive, compone e insegna, principalmente all'Università di Montréal dal
1980 al 1996. Dal 2004 Dhomont vive ad Avignone. A parte le opere scritte nei suoi primi
anni di composizione, il catalogo di Dhomont è strettamente dedicato alla musica
acusmatica. Questa forma, per sua natura, è priva di qualsiasi spettacolo visivo. Colpito da
problemi agli occhi in gioventù, Dhomont fu costretto a rimanere all'oscuro per guarire.
Queste condizioni, presenti durante i suoi anni formativi nel fare musica, hanno reso la sua
produzione questione di suoni in senso stretto. Queste condizioni sono anche la ragione
del tema ricorrente dell'oscurità e della notte nel suo catalogo. Gli esempi includono
Figures de la nuit, Studio de nuit, Nocturne à Combray e Forêt profonde. Quest’ultimo
pezzo, ispirato a The Uses of Enchantment: The Meaning and Importance of Fairy Tales
dello psicoanalista austriaco-americano Bruno Bettelheim, attesta anche la sua sensibilità
verso la psicoanalisi come soggetto di composizione. Ha letto e lavorato sugli scritti dello
psichiatra R.D. Laing, in particolare Knots, una raccolta di testi poetici sulle confusioni
della mente e sulle difficoltà nelle relazioni. In seguito trasse ispirazione dal libro di Laing
The Divided Self per il suo pezzo Sous le regard d’un soleil noir che tratta della
schizofrenia. Questo pezzo è un buon esempio della convinzione di Dhomont secondo cui
la musica elettroacustica consente "composizioni sonore vicine all'opera nella loro
drammaturgia, ma un'opera senza cantanti, senza strumenti e completamente libera dalle
convenzioni dell'arte lirica". quando sono assenti i testi, i suoi pezzi sono figurativi e
sviluppano un'idea, come testimoniano i diversi titoli dei suoi cicli: Cycle de l'errance,
Cycle du son, Cycle des profondeurs.
Dhumont è molto attivo nelle istituzioni musicali contemporanee. Membro fondatore della
Comunità Elettroacustica Canadese nata nel 1986, è anche presidente del collettivo
marsigliese Les Acousmonautes e dell’organizzazione Ehrenpatron di Klang Projekte
Weimar. Nel 2014 è diventato Membro Onorario della Confederazione Internazionale della
Musica Elettroacustica (CIME). È stato anche redattore ospite per le riviste Musiques &
Recherches e Circuit e ha diretto numerosi programmi per Radio-Canada, come Voyage
au bout de l'inouï (Viaggio alla fine dell'incredibile) e Radio France, come
L'Acousmathèque.
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Horacio Vaggione

Nato nel 1943 a Cordoba (Argentina), dopo aver studiato all'Università Nazionale di
Cordoba e anche con Juan Carlos Paz a Buenos Aires, Horacio Vaggione si avvicina alla
musica elettroacustica francese attraverso la radio e inizia a comporre i suoi primi lavori
(Ceremonia for tape, 1961). Dirige lo studio elettroacustico del Centro di Musica
Sperimentale da lui fondato presso l'Università di Cordoba (1965). Negli anni '60 visita i
principali studi elettroacustici europei e sperimenta la sintesi digitale del suono come
ricercatore borsista del Fondo Fulbright (1966) presso l'Università dell'Illinois. Nel 1968 



Compositore-ricercatore presso l'Università di Madrid (1969-1973) e poi in varie università
del Nord America (1974-1977) e d'Europa (dal 1982), Horacio Vaggione è stato in
residenza all'Ircam (Fractal C, 1984; Thema, 1985 ), al DAAD di Berlino (1987-1988),
prima di diventare docente presso l'Università di Parigi VIII (1989) e poi direttore di ricerca
presso l'École Doctorale Esthétique, Sciences et Technologies des Arts dell'Università di
Parigi VIII (1993). La sua produzione consiste principalmente in composizioni
elettroacustiche (Octuor, 1983; Préludes suspendus III,2009; Points Critiques, 2011),
musica mista (Tar, 1987; Taléas, 2004) e musica puramente strumentale (Tahil per
pianoforte, 1992). Horacio Vaggione include la tecnologia informatica nei suoi processi
compositivi, sviluppando idee di stratificazione, figurazione, articolazione, morfologia e
singolarità.

Franco Degrassi

Franco Degrassi è compositore di Musica Acusmatica, improvvisatore elettroacustico,
direttore del Festival di Musica Acusmatica “Silence“. Ha partecipato a festival e rassegne
in Italia, Usa, Francia, Giappone, Cuba. Suoi pezzi sono stati selezionati dalla Call Cemat
2005 e dalla rivista Organised Sound (2019) ed editi. Ha pubblicato 3 Cd di musiche
acusmatiche, 3 Cd di improvvisazione elettroacustica, un intervento su John Cage in un
libro collettivo edito da Mimesis ed uno sul Remix nella Musica Acusmatica sulla rivista
Organised Sound (2019). Ha realizzato laboratori su una idea "cageana" di
improvvisazione presso i Conservatori di Bari, Lecce e Monopoli e, come docente
Erasmus, presso il Conservatorio di Musica e Danza di Châtenay-Malabry (Francia). Ha
tenuto lezioni sulla Storia della Musica Acusmatica in Italia presso l'Università delle Arti ad
Osaka ed il CRR di Parigi. Ha fondato a Bari nel 2005, con la collaborazione di J.Prager,
l'acusmonium M.ar.E ed il Festival Silence e poi nel 2014, presso la Cittadella
Mediterranea della Scienza, lo spazio Silence, una sala in cui è ospitato permanentemente
l'acusmonium ed il festival ed in cui si svolgono attività di divulgazione musicale per
studenti in visita didattica. 
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Interpreti
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Alessandro Duma

Ha studiato basso elettrico e ha suonato in band rock e funk. Parallelamente si è occupato
di elettronica a livello amatoriale, prima, a livello di studi scolastici, in seguito,
diplomandosi come Perito industriale (elettronica e telecomunicazioni). Ha studiato a
Bologna Ingegneria elettronica all'Università senza terminare gli studi. Tornato in Salento
ha studiato Musica elettronica presso il Conservatorio di Musica Tito Schipa di Lecce dove
ha conseguito la Laurea di Primo livello. Ha realizzato interpretazioni acusmatiche con
l'acusmonium del Conservatorio di Lecce, con l'acusmonium M.ar.e e con l'acusmonium
Audior. Ha partecipato alla installazione audio interattiva PA[E/S]SAGGI SONORI esposta
a Lecce e Martina Franca, alle installazioni sonore sensibili al movimento ispirate alle
opere di Tonino Baldari ed alla festa di Halloween a Galatina ed alla Performance
audiovisiva MAYA per l' Anamòrphosis Festival, trasmessa in streaming dal Conservatorio
di Musica Tito Schipa di Lecce. Insegna nelle scuole superiori “Laboratorio di scienze e
tecnologie elettriche ed elettroniche”. 

Mauro Diciocia

Mauro Diciocia ricerca nel campo della musica elettroacustica, combinando musique
concrète tradizionale, moderna noise-music e soundscape composition. Come solo
performer, si è esibito estensivamente in Europa e ha rilasciato i suoi lavori per diverse
etichette in CD, LP e edizioni limitate in cassetta (spesso, fino al 2019, sotto lo
pseudonimo torba).
I suoi lavori acusmatici più recenti più recenti sono stati eseguiti in festival come
Dissonanzen (Napoli), ArteScienza (Roma), Anamorphosis (Lecce), MA/IN (Potenza),
XXIII CIM - Colloquio di Informatica Musicale (Ancona), IX International FKL Symposium
On Soundscape (San Cesario). Il suo lavoro Lapjèdr Fòr è stato tra i vincitori di Banc
d'essai 2019 e da lui interpretato sull'Acousmonium GRM durante la rassegna
Multiphonies 2019 (Parigi). Si è formato come interprete acusmatico presso
l'Acousmonium M.ar.e. (Bari), con cui collabora attivamente. 
Mauro è co-fondatore e curatore di Aaltra, un contenitore culturale con sede a Lecce
dedicato ai linguaggi sonori avventurosi, attivo dal Febbraio 2018. Nell'autunno 2022 ha
curato la rassegna ARCHIPELAGO22, un'indagine sulla musica elettronica post-digitale. 
Dal 2021 è tecnico del suono e responsabile multimedia presso Kora – centro del
contemporaneo (Castrignano de' Greci)



Danilo Girardi

Flautista, compositore ed interprete acusmatico, è Docente di Strumento Musicale e di
Tecnologie Musicali presso le Scuole ad Indirizzo Musicale ed i Licei Musicali in Italia; ha
inoltre insegnato presso i Conservatori e le Scuole di Musica in Francia; le sue
composizioni sono state premiate in diversi Concorsi musicali Nazionali ed Internazionali.
Ha iniziato dal 2004 gli studi di Proiezione Sonora all'Acusmonium in Italia ed in Francia
sotto la guida di Jonathan Prager e Denis Dufour. 
Nel 2008, ed in occasioni successive, ha fatto parte dell’équipe di interpreti di “Motus” per
il Festival “Futura” a Crest (Francia); nel 2018 si è esibito con l'acusmonium Sator a
Milano. Dal 2007 fa stabilmente parte del gruppo interpreti di M.Ar.E. con il quale nel 2014
ha partecipato alla costituzione dello "Spazio Silence" a Bari che ospita permanentemente
l'acusmonium M.Ar.E. ed il Festival “Silence”. Dal 2020 collabora inoltre con il gruppo di
interpreti acusmatici francese “Alcôme”.
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Vincenzo Procino

Vincenzo Procino (Taranto, 1993) è un compositore e interprete che concentra la sua
ricerca sul teatro, la poesia performativa e la musica elettroacustica. Gli studi accademici
hanno orientato la sua indagine sonora verso un'estetica legata alla semiotica e alla
sinestesia gesto-suono.
Ha partecipato a diversi progetti e collaborazioni, come Silence (Bari 2017-2023), Ma/In
(Matera/Lecce/Potenza 2019-2021), In Vitro - Artificial Sonification (Matera 2019), Aaltra
(Lecce 2019-2021), Sonimage (Bisceglie 2017), IX International FKL Symposium On
Soundscape (San Cesario di Lecce 2019), Xenomorph Sound (Lecce, 2019), Linea
Project (Lecce 2021), Dissonanzen (Napoli 2021), ArteScienza (Roma 2019-2022), Futura
(Crest 2022), Espace du Son (2023).
La sua esperienza con l'acusmatica ha avuto inizio nel 2016 presso l'associazione M.ar.e.,
dove ha studiato interpretazione. Successivamente, è diventato membro fisso del gruppo
di interpreti della stessa associazione e si è esibito regolarmente al Silence Festival. Nel
2022 partecipa allo stage del Futura Festival, dove si esibisce.
Nel 2023, insieme a Franco Degrassi, ricostruisce la nuova versione dell'acusmonium
M.ar.e. per tenere corsi di interpretazione e introduzione all'acusmatica. Nello stesso anno
partecipa al 12° concorso internazionale di interpretazione spazializzata "espace du son",
vincendo il primo premio.
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