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Dari jaman ke jaman significa letteralmente: “da epoca a epoca”. L’ensemble 
gamelan Gong Wisnu Wara propone l’esecuzione di diversi brani, da quelli più 
“tradizionali” eseguiti sui maestosi gamelan dei centri cortesi di Giava centrale 
(è il caso di Wilujeng, Ayun Ayun e Udan Mas), a quelli di carattere più popolare, 
diffusi in aree rurali come Banyumas (come Ricik-Ricik, un brano originario 
di Banyumas dal forte carattere vocale, campestre e di contenuto leggero), 
fino alle composizioni innovative di maestri che si sono formati all’interno 
di prestigiose accademie (come il brano del maestro Darno). Il concerto si 
chiude con un brano fusion, intitolato jam-an now, che gioca sull’equivoco 
linguistico tra l’espressione jaman now (“epoca corrente”) e ‘to jam’ inteso 
nell’accezione di una sessione musicale improvvisativa e dialogata, su cui 
questo brano si basa mescolando tecniche, linguaggi e sonorità del gamelan 
con strumenti elettronici e interculturali. Questa selezione di brani è volta a 
rendere un’idea della varietà di stili, repertori e tecniche esecutive che sono 
presenti oggigiorno nell’ampio e variegato panorama della musica giavanese, 
in continuo fermento e innovazione.

Fig. 1. L’ensemble gamelan Gong Wisnu Wara
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PROGRAMMA

1.	 Ladrang Wilujeng in pelog barang (8 min.) 
	 Wilujeng significa letteralmente “benvenuto” o “buon augurio”. È uno dei 

brani più conosciuti ed eseguiti nella tradizione della musica classica 
giavanese e viene solitamente utilizzato come apertura di concerti 
gamelan, incontri musicali amatoriali e cerimonie pubbliche e private. 
Anche per questo motivo, Wilujeng viene comunemente impiegato 
dai maestri come primo brano per approccio allo studio della musica 
giavanese.

	 Il brano è in forma di ladrang (32 pulsazioni per ciclo di gong) ed è composto 
da due sezioni, una nel registro grave (ompak) e una nel registro acuto 
(ngelik), che vengono eseguite in alternanza ciclica dopo un’introduzione 
(buka) della viella (rebab). Il testo cantato si caratterizza di una serie di 
indovinelli in giavanese aulico tratti dalla letteratura cortese (wangsalan) il 
cui significato rimane spesso oscuro e criptico (es. “La parola in giavanese 
antico per ‘fiore’, il fiore sacro a Sri Kresna/La parola è ‘puspita’, il fiore 
colorato nel palazzo”). Essi hanno una pura funzione ‘musicale’ più che 
contenutistica e vengono improvvisati dalla cantante in base al rasa 
(‘sentimento’).

	 Esistono tre versioni di questo brano, a seconda del modo musicale (pathet) 
in cui si decide di eseguirlo. Quella eseguita dal gruppo Gong Wisnu Wara 
in questa occasione è quella nel modo di pelog barang. Questa versione 
è eseguita da un ensemble ristretto, in ‘soft playing’, con la predominanza 
degli strumenti melodici quali gendér, rebab, voce femminile e gambang.

2.	 Bawa Retna Asmara + Ladrang Ayun Ayun Gobyok in pelog nem (12 min.)
  Ayun Ayun (“oscillare”, “fluttuare sinuosamente”) è un brano di 

accompagnamento dell’omonima danza femminile nello stile di 
Yogyakarta, uno dei centri cortesi di Giava centrale. La danza mostra 
una giovane ragazza che si abbellisce: si trucca, si aggiusta il vestito, si 
pettina e indossa gioielli. I movimenti molto eleganti, aggraziati, fluidi e 
fluidi costituiscono l’emblema della femminilità giavanese secondo l’etica 
cortese.

	 Questo brano è introdotto dal Bawa Retna Asmara, un componimento 
poetico intonato a voce sola che rimanda all’amore cortese, tema che 
viene ripreso nel coro di Ayun Ayun. Il coro, di introduzione recente, ad 
opera del celebre compositore Ki Nartosabdo, viene eseguito all’unisono 
dell’irama I (tempo veloce). Nell’irama II (tempo moderato), invece, viene 
eseguito un coro maschile in stile classico (gerongan) sul testo Salisir (tratto 
dalle cronache del Bharatayuda, dall’epica indiana del Mahabharata, XIII 
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secolo ca.), sul quale la voce sola femminile esegue formule melodiche a 
ritmo libero creando un effetto di sfasamento che ricorda il ‘canone’ della 
musica eurocolta. La commistione di sezioni corali classiche e moderne 
è tipica dei brani giavanesi ed è una testimonianza della stratificazione 
linguistico-letteraria, culturale e religiosa frutto di trasformazioni sempre 
in atto in questa tradizione vivente e caleidoscopica.

	 Il ladrang Ayun Ayun è qui eseguito dall’orchestra gamelan del gruppo 
Gong Wisnu Wara al completo. Un aspetto importante dal punto di 
vista musicale è la transizione tra gli irama (che determinano non solo 
rallentamenti e accelerazioni ma anche espansioni e contrazioni della 
melodia fissa) e il contrasto tra i volumi sonori delle sezioni strumentali e 
vocali.

	 Nel gamelan centro-giavanese le transizioni sono attentamente regolate 
ed eseguite gradualmente. Esistono improvvisi cambi di velocità, ma 
sono molto meno comuni nella prassi cortese. Allo stesso modo, sezioni 
di carattere o umore contrastanti di solito non sono giustapposte 
direttamente; contrasti così netti si verificano invece eccezionalmente 
nella sezione gobyogan (o gobyok) del ladrang Ayun-ayun rendendo 
questo brano complesso e dinamico.

3.	 Tembang Mantram in pelog nem (6 min.)
	 Questo brano vocale (tembang) fa parte di una nuova composizione 

intitolata Tundhan Belis (espressione che descrive un fenomeno acustico 
mistico che rimanda a credenze locali) ad opera del maestro Darno, 
originario del distretto rurale di Banyumas e docente presso l’ISI (Insitut 
Seni Indonesia o Istituto Indonesiano delle Arti) del centro cortese di 
Surakarta. Il brano, che si compone di più sezioni vocali, è eseguito da tutti 
i membri del gruppo Gong Wisnu Wara in un’alternanza di cori maschili e 
femminili, e percussioni.

	 La prima sezione è un arrangiamento creativo di Darno in giavanese aulico, 
già incluso in altri brani del maestro (che spesso riutilizza frammenti delle 
proprie composizioni per realizzarne di nuove, in un continuo gioco di 
richiami). Il testo del tembang è traducibile come: “Oh dio misericordioso / 
questo è il pianto di un uomo che ha paura di morire / di morire soffrendo, 
cara, come un’altalena rotta / piegata eppure ancora nobile”. Esso richiama 
un episodio tragico che ha profondamente segnato la vita del maestro, 
ossia la perdita della sua prima moglie in un incidente stradale. L’altalena 
menzionata, in effetti, è proprio quella che aveva costruito per la moglie 
nel giardino della propria abitazione a Surakarta; la rottura della stessa 
simboleggia la separazione forzata tra i due, e nel complesso il brano si 
configura come una riflessione sulla caducità della vita e sulla paura della 
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morte.
	 Dopo una ripetizione di questa prima sezione affidata alle voci femminili, 

il coro maschile subentra e si sovrappone ad esso, intonando un mantra 
tradizionale dall’andamento sillabico, arrangiato da Darno secondo il 
sistema scalare pelog. Le due parti non sono pensate per essere eseguite 
omoritmicamente, ma devono piuttosto dar l’impressione di essere 
metricamente indipendenti, per poi ritrovarsi, dopo un numero variabile 
di ripetizioni, sulla medesima cadenza finale.

	 Questo mantra è di argomento religioso e contenutisticamente fa 
da controparte al tembang cantato dalle donne, oggettivandosi in 
un’invocazione divina (“Solasih e Sulanjana bruciano incenso bianco 
per invitare Dio / Dio è in paradiso, il paradiso è ovunque / Venite, oh 
angeli, venite / Questo è il tuo universo, tu sei il Dio dell’universo”). La 
sovrapposizione tra le due parti vocali è volta a rappresentare i sentimenti 
dell’autore nella loro complessità: da una parte la sofferenza legata alle 
esperienze del passato, dall’altra la fede e la speranza con cui guarda al 
futuro.

	 L’ultima sezione, omoritmica e all’unisono, si rifà alla pratica dell’ishaa 
(preghiera islamica della sera) includendo alcune delle locuzioni impiegate 
nella cantillazione dei versi del corano. Il coro maschile si accompagna 
improvvisando un interlocking ritmico su tempo binario, utilizzando un set 
di percussioni, che procede in accelerando verso il climax finale.

4.	 Lancaran Ricik Ricik Banyumasan in sléndro manyura (8 min.)
	 Brano dal titolo immediato ed evocativo – ‘pioviggine’ – in lingua ngapak 

(tipica dell’area di Banyumas e diversa dal giavanese aulico dei centri 
cortesi) dal sapore rurale e dallo stile musicale gioioso e concitato. Ci 
troviamo già distanti dalla solennità del gamelan cortese, in un panorama 
più periferico e ‘liminale’, al confine tra Giava Centrale e il territorio di 
Sunda (Giava Occidentale). La forma del lancaran (lett. “veloce, spedito”), 
composta da 8 pulsazioni per ciclo di gong, è tipica di quest’area in cui i 
brani musicali si caratterizzano per la loro vivacità e dinamicità.

	 Il coro seguito nell’irama I (tempo veloce) descrive un momento di sollievo 
per gli agricoltori, ossia l’inizio della stagione monsonica, quando le prime 
piogge giungono a nutrire le piantagioni, portando con sé speranza di vita: 
“Il suono della pioggia sta arrivando; Tra un po’ il signore sarà di ritorno: 
Sono sorpreso, oh, cosa porti con te?; Cosa c’è in quella sacca Bianca?”. Il 
richiamo alla realtà contingente della Banyumas agricola, qui come in altri 
brani o rivisitazioni dei brani locali, è sempre esplicito e costituisce una 
cifra estetica e contenutistica del repertorio vocale in questione.
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	 Il coro dell’irama II (tempo moderato) è invece di carattere ironico e 
giocoso: “Questo è un dono molto prezioso; Quanto costa, signore? Posso 
comprarlo?; Certo, purché non ti annoi; Oh! Ma è un ritratto della tua 
futura moglie!”. Questa sezione prevede un’alternanza tra voci maschili 
e femminili che dialogano tra loro secondo una tecnica detta sauran 
(‘commistione’). La terza sezione vocale, sempre in irama II, prevede 
invece l’esecuzione di parikan (‘rime’), indovinelli scherzosi o giochi 
di parole in rima dal carattere estemporaneo che la cantante rivolge ai 
musicisti ricevendo grida e commenti in risposta (“Signore Signore!; Ei!; 
Vorrei mangiare della salsa piccante con gamberi [trasi]; La salsa non c’è; 
Allora vorrei trovare un marito poliziotto [polisi]”). I parikan sono forse la 
cifra stilistica più caratteristica dell’arte vocale di Banyumas, di natura 
ironica ed estemporanea, spesso di carattere allusivo, in metrica libera, in 
netto contrasto con i testi wangsalan (indovinelli tratti da testi poetici di 
significato aulico e metrica fissa, come quelli utilizzati in Wilujeng). Anche 
questo brano è eseguito dall’orchestra al completo, sul set nel sistema 
scalare sléndro, nel suo modo più acuto e brillante, il pathet manyura.

5.	 Bubaran Udan Mas in sléndro sanga (3 min.)
	 Udan Mas (lett. “pioggia aurea”, metaforicamente “fortuna, prosperità”) è 

un brano strumentale in forma di bubaran (16 pulsazioni per ciclo di gong). 
Questo termine (lett. “disperdersi”) rimanda specificamente al momento 
in cui gli spettatori abbandonano le loro sedute e cominciano a lasciare 
il sito dell’esibizione, dividendo le proprie strade. La melodia semplice e 
ripetitiva aiuta la memorizzazione e la fruizione, divenendo per tutti un 
segnale riconoscibile di fine dell’esecuzione. Esso è infatti canonicamente 
utilizzato come brano conclusivo delle sessioni di musica gamelan in diversi 
contesti, dal cerimoniale all’amatoriale. La versione più conosciuta è quella 
in pelog barang. Il gruppo Gong Wisnu Wara eseguirà quella in sléndro 
sanga, prendendo ispirazione dalla versione pubblicata nel disco Music 
Of The Venerable Dark Cloud – The Javanese Gamelan Khjai Mendung 
(1967), da Ki Mantle Hood, come omaggio al grande etnomusicologo che 
ha segnato gli studi sul gamelan giavanese e ha ispirato generazioni di 
studiosi e musicisti fino ai giorni nostri.

6.	 Jam-an now in laras miring (brano inedito del gruppo Gong Wisnu Wara) 
(15 min.)

	 Il brano è il risultato di un esperimento nato durante una delle prove 
del gruppo. Inizialmente, esso si è posto come un tentativo di dialogo 
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tra l’orchestra giavanese e altri strumenti (chitarra, basso elettrico, 
kamanche, darbouka e voci), in base alle competenze musicali dei singoli 
partecipanti. Esso è poi divenuto un brano strutturato, che mantiene 
alcune sezioni fisse ma lascia margine all’improvvisazione individuale, 
in pieno stile gamelan. Il titolo gioca su l’ambivalenza tra il termine ‘jam’ 
inteso come un’improvvisazione, un incontro basato sul dialogo musicale, 
e lo slogan jaman now (lett. “tempo dell’ora”), diffuso tra le nuove 
generazioni indonesiane per indicare la mirabolante ondata di innovazioni 
tecnologiche e mediatiche che ha investito le musiche tradizionali nel 
secolo della globalizzazione e che ha determinato un’accelerazione dei 
processi di trasformazione in senso transculturale.

	 Il brano si apre con un’introduzione del kamanche (che assume qui la 
funzione del rebab) e voce sola che improvvisa sulla scala giavanese alcuni 
versi della prima stanza del poema Kinanthi. Si tratta di uno dei poemi 
più noti della letteratura giavanese, il cui significato, mistico e filosofico, 
rimanda alla pratica della meditazione e all’episodio del Ramayana in cui 
il fratello di Rama, Sudarsono, riceve i consigli dal saggio Bathara Guru in 
una notte di eremitaggio.

	 La seconda sezione del brano inizia con i saron che introducono il 
materiale melodico che diverrà il tema dell’improvvisazione. Da qui diversi 
strumenti si aggiungono ad ogni ripetizione del ciclo di gong giocando 
su un aumento del volume sonoro e sulla stratificazione di variazioni 
simultanee. Dopo aver raggiunto il culmine il volume sonoro diminuisce 
di nuovo lasciando spazio all’interlocking dei saron, marcati da gong e 
kempul, come momento di transizione. A questo punto il volume aumenta 
ancora una volta e lo scheletro melodico si riempie nuovamente con 
l’entrata delle diverse voci strumentali e del coro femminile che ripete i 
primi due versi del poema (“Di notte, un grande uomo stava meditando 
nel silenzio”) in modo iterativo e ostinato, quasi come un mantra, fino alla 
conclusione marcata dal gong finale.
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ENSEMBLE GAMELAN GONG WISNU WARA
Diletta Billi – saron, darbouka, voce
Francesco De Bellis – demung, kempul, voce
Francesca De Nardis – demung, kempul
Pietro Angelo Fioravanti – gong
Giovanni Giuriati – gambang, bonang barung
Ilaria Meloni – sindhen
Samira Paradiso – voce
Hosna Parsa – rebab, saron, kamanche
Michela Piergentili – gendér, bonang panerus
Federico Rossi – gambang, bonang barung, basso elettrico
Karim Federico Sanna – kenong, chitarra elettrica, voce
Gabriella Santini – slenthem
Emilia Estefania Vega Gutierrez – peking
Daniele Zappatore – kendhang, gerong
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