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Questa filosofia di vita si oppone al dominanza di dena-
ro e successo, e le piccole comunità di artisti che non li 
ricercano incarnano la vera essenza del termine under-
ground. Spesso contrapposto al termine mainstream, 
associato al commerciale e alle mode del momento. Un-
derground e Mainstream sono aggettivi inevitabilmen-
te contrastanti. È importante sottolineare che tra i due 
termini esistono molte sfaccettature e, considerandoli 
nella società moderna, devono essere interpretati prin-
cipalmente come attitudini,  state of mind.

Se si applica questo concetto al mondo della musica, te-
oricamente ci si riferisce alla presenza di band, collettivi e 
artisti “emergenti” in cerca di successo. Si fa riferimento a 
quell’ambiente da cui possono emergere gli artisti del fu-
turo, ovvero coloro che non hanno ancora firmato con una 
major, una grande etichetta discografica ufficiale e famo-
sa, e quanto sono seguiti. Sotto un altro punto di vista, 
underground e mainstream non sono contrapposti, ma 
rappresentano diverse fasi di un unico sviluppo. Non è un 
dogma: underground, inteso come “fase d’incubazione” 
che precede il successo del mainstream, coesiste sepa-
ratamente con la filosofia alla base del fenomeno. Spesso 
però, la scelta tra questi due estremi è considerata obbli-
gatoria per qualunque artista che inizi a farsi conoscere, e 
che allo stesso tempo si faccia portavoce del movimento. 

A volte ci si ritrova in una situazione nella quale si è in 
grado di portare avanti una mentalità underground con 
caratteristiche peculiari di un movimento o genere di 
nicchia, ma beneficiando ugualmente di un grosso se-
guito da parte del pubblico che è interessato a segui-
re le iniziative e a partecipare agli eventi, che inevita-
bilmente si trasformano in eventi di grossa portata: ci 
troviamo quindi di fronte ad un ibrido tra le due visioni. 
Emerge quindi, in generale, una scena vivace, che ali-
menta un senso di comunità dove l’aspetto umano, il 
contatto, la condivisione di idee, l’inclusione e la colla-
borazione sono la base per vivere e svilupparsi. Il motore 
è la passione, non sempre il lucro: questo costituisce il 
fondamento di gran parte dei movimenti. Certamente, 
l’arte deve essere una fonte di sostentamento, ma non è 
sempre orientata all’arricchimento monetario.                                       
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Introduzione

La scena musicale elettronica, lungi dall’essere definita da 
confini rigidi, è piuttosto un universo sfaccettato di crea-
tività e socialità, che spesso sfida le convenzioni, abbrac-
cia la diversità ed è strettamente collegata al tema della 
libertà. Quest’analisi esplorerà i suoi tratti distintivi, dal-
la sua nascita forme più moderne di espressione artisti-
ca e di condivisione, con un’importante tappa all’interno 
dell’ambiente torinese degli ultimi vent’anni.

Nel cuore di questa scena, la comunicazione emer-
ge come l’elemento vitale che connette il pubblico con le 
realtà presenti. Attraverso canali differenti, che vanno dal 
materiale cartaceo alle piattaforme virtuali, la comunica-
zione crea e alimenta una rete di connessioni, contribuen-
do a definire l’identità stessa della comunità. 

Con l’avvento delle tecnologie virtuali, la comunica-
zione ha subito una trasformazione radicale. Piattafor-
me online, social media e strumenti digitali hanno aperto 
nuovi orizzonti per la condivisione della musica, la pro-
mozione degli artisti e l’interazione tra i partecipanti alla 
scena, passando per le mode e le tendenze, influenzando 
in modo consistente la visibilità artistica e le preferenze 
della comunità che ricopre un ruolo attivo e partecipativo. 

Anche la diffusione in larga scala nell’uso di droghe 
fu tipica di quest’epoca e si ricollega ad un atteggiamen-
to di contrapposizione nei confronti dello stato e delle 
autorità che le condannavano considerando ogni fruito-
re alla stregua di un criminale. In ogni caso questa con-
trapposizione tra legalità e la parte di popolazione che 
si trovava a farne uso accentuò ancor più il concetto di 
underground inteso come contro-fenomeno, o come fe-
nomeno “nascosto” dalla “luce del sole”. 

Molti sono comunque gli aspetti positivi che la con-
trocultura originaria lasciò in eredità all’epoca moderna, 
a partire da una maggiore eguaglianza tra i sessi e le 
culture, l’attenzione per l’ambiente e i cibi salutistici o la 
ricerca della spiritualità. Si tratta di uno stile di vita che 
sfida e va oltre il sistema sociale dominante, orientato 
al business e alle regole rigide per il successo: così, nel 
tempo, il movimento si diffuse in Europa, inizialmente in 
Inghilterra, per poi raggiungere l’Italia verso gli anni ‘70. 
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La ricerca, dopo aver analizzato gli avvenimenti storici 
che hanno contribuito allo sviluppo della musica elettro-
nica conosciuta al giorno d’oggi, si focalizza sui movi-
menti e sulle principali realtà presenti a Torino a partire 
dai primi anni duemila. Sono anche presi in considera-
zione alcuni esempi di comunicazione e produzione di 
materiale interessante dal punto di vista espressivo, ar-
tistico e tecnico nella città. Il risultato finale del lavoro, 
sarà la stampa di una fanzine al cui interno sarà presente 
il materiale, per poter essere consultato e valorizzato al 
meglio, offrendo spunti visivi sulla sua evoluzione e sulle 
tecniche e strategie utilizzate, che sembrano essere de-
stinate a digitalizzarsi sempre di più. La scelta del tema è 
frutto di un interesse parallelo per il mondo della musica 
elettronica, e quella della comunicazione e del graphic 
design, che in questo caso si incontrano, grazie anche 
alla passione personale per il collezionismo.

9

Note di chiusura

1 Il termine cultura underground (o semplicemente underground) definisce un am-

pio insieme di pratiche e di identità accomunate dall’intento di porsi in antitesi e/o in alternativa 

alla cultura di massa o alla cultura popolare. Autori di Wikipedia. “Cultura underground”. Wikipe-

dia, l’enciclopedia libera, ultima modifica il 17 febbraio 2024, consultato il 10 dicembre 2023,

https://it.wikipedia.org/wiki/Cultura_underground

2 Una controcultura è una cultura i cui valori e norme comportamentali differiscono 

sostanzialmente da quelli della società dominante, talvolta diametralmente opposti alle con-

suetudini culturali prevalenti.

Autori di Wikipedia. “Controcultura”. Wikipedia, l‘enciclopedia libera, ultima modifica il 5 no-

vembre 2023, consultato il 10 dicembre 2023, 

https://it.wikipedia.org/wiki/Controcultura

https://it.wikipedia.org/wiki/Cultura_underground%20
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1.1.1. Le prime storiche invenzioni

Si afferma che il primo strumento musicale elettrico pos-
sa essere il Golden Dionysus, inventato da Václav Prokop 
Diviš intorno al 1748, un particolare esempio di strumen-
to musicale che coinvolge fenomeni elettrici nel suo 
funzionamento, rappresentando un tentativo precoce di 
esplorare l’elettricità nell’ambito della creazione musica-
le, anticipando così lo sviluppo successivo di strumen-
ti elettronici più sofisticati. È quindi più probabile che il 
genere abbia effettivamente avuto origine in un perio-
do più ampio, compreso tra la fine del XIX e l’inizio del 
XX secolo. Durante questo periodo, l’emergente campo 
dell’elettronica ha permesso esperimenti sonori sia con i 
suoni che, successivamente, con dispositivi elettronici. Il 
risultato di tali sperimentazioni fu la creazione di diversi 
strumenti elettronici, caratterizzati da nuovi timbri sono-
ri, tra cui:

Telharmonium
          
Inventato da Thaddeus Cahill e costruito tra il 1895 e il 
1912, rappresentò un’importante innovazione nella storia 
della musica elettronica, in quanto fu uno dei primi stru-
menti a generare suoni elettronici utilizzando il principio 
dell’addizione delle armoniche.

Organo Hammond 

Inventato da Laurens Hammond e commercializzato per 
la prima volta nel 1935. Si differenzia dagli organi tradi-
zionali poichè utilizza una tecnologia basata su gene-
ratori di toni elettronici/meccanici piuttosto che canne 
di metallo o legno. Questi generatori di toni producono 
suoni attraverso l’uso di rotori e sono riconoscibili gra-
zie al loro suono distintivo e caldo. Gli organi Hammond 
sono spesso associati al suono dell’organo jazz e sono 
stati ampiamente utilizzati in vari generi musicali: hanno 
avuto un impatto significativo sulla musica popolare, in 
particolare nel jazz e nel rock.

La Scena musicale elettronica
 
1.1. Cos'è la musica elettronica?

    
La musica elettronica è un genere musicale che si di-
stingue per l’uso predominante di strumenti elettronici 
e tecnologie digitali nella produzione e manipolazione 
del suono. A differenza dei generi tradizionali che si ba-
sano su strumenti acustici, la musica elettronica si basa 
sull’utilizzo di sintetizzatori, campionatori, drum machine 
e software di produzione musicale per creare composi-
zioni sonore. La sua natura sperimentale e innovativa le 
conferisce una vasta gamma possibilità creative di stili e 
sottogeneri. Può essere realizzata attraverso risorse tec-
nologiche come oscillatori elettronici fino alle complesse 
installazioni computerizzate e software avanzati, utiliz-
zando microprocessori. Questi suoni vengono registrati, 
modificati e trasformati, poi riprodotti attraverso alto-
parlanti, sia da soli che in combinazione con strumenti 
musicali tradizionali.
 



14

Ondes Martenot
          
Inventato dal musicista francese  Maurice Martenot, fu 
presentato per la prima volta nel 1928 e rappresenta uno 
dei primi strumenti musicali elettronici di successo. 

L’Ondes Martenot produce suoni attraverso un siste-
ma elettromeccanico che utilizza oscillatori, filtri e alto-
parlanti. Uno degli aspetti distintivi di questo strumento è 
l’uso di una tastiera tradizionale, simile a quella di un pia-
noforte, ma con l’aggiunta di un dispositivo chiamato tasto 
metallico. Questo tasto consente al musicista di variare la 
tonalità della  nota, rendendo l’esecuzione più espressiva.

Theremin
          
Inventato nel 1920 dal fisico russo Lev Termen, è uno degli 
strumenti più antichi della storia della musica elettronica 
e non prevede contatto fisico. Produce suoni variando la 
distanza tra le mani del musicista e le sue antenne metal-
liche. Una delle antenne controlla la frequenza del suono, 
mentre l’altra controlla l’intensità. Muovendo le mani vicino 
a queste antenne, il musicista può produrre una vasta gam-
ma di suoni, dal vibrato ai toni lunghi e sottili.

Fonografo
          
Inventato separatamente da Thomas Edison e Emile Ber-
liner alla fine del XIX secolo, è considerato uno dei pri-
mi dispositivi di registrazione e riproduzione audio della 
storia. Il processo inizia con la registrazione del suono in 
cui un microfono converte le onde sonore in impulsi elet-
trici. Nel caso del fonografo di Edison, questo processo 
avveniva attraverso un diaframma collegato a un ago che 
tracciava un solco sulla superficie di un cilindro di cera, 
registrando così le vibrazioni del suono. 
Nel fonografo di Berliner, il segnale elettrico veniva inve-
ce trasformato in un’incisione su un disco piatto. Per ri-
produrre il suono, l’ago seguiva il solco precedentemente 
inciso, generando così un segnale elettrico. Questo se-
gnale veniva poi amplificato e inviato a un altoparlante 
per produrre il suono. 

Il fonografo ha rappresentato un’enorme innovazione 
nell’ascolto della musica, poichè prima della sua in-
troduzione, l’unico modo per ascoltarla era attraverso 
esecuzioni dal vivo. Esso ha consentito l’ascolto di re-
gistrazioni di performance musicali in qualsiasi momen-
to, portando una rivoluzione nell’industria musicale e 
nell’intrattenimento domestico.

Nel frattempo, con l’avvento delle registrazioni elet-
triche rappresentate dai dischi fonografici introdotti nel 
1925, i giradischi sono diventati elementi comuni nelle 
case. Durante gli anni ‘30, si sono susseguiti esperimenti e 
innovazioni nei giradischi, portando lo sviluppo della tec-
nologia di regolazione della velocità del suono e alla regi-
strazione su pellicola. In questo periodo si affermarono i 
collage sonori e i suoni grafici, con particolari applicazioni 
nella composizione delle prime colonne sonore cinemato-
grafiche, soprattutto in Germania e in Russia. 

Un anno di svolta fu il 1935, con l’invenzione del 
primo nastro audio. Le prime registrazioni di prova in 
stereo furono concepite in Germania nel 1942 e furono 
successivamente introdotte negli Stati Uniti dopo la Se-
conda Guerra Mondiale. Al culmine di questo processo 
ci fu il primo registratore a nastro per uso commerciale 
nel 1948. I compositori sfruttarono ampiamente il nuovo 
strumento per condurre ulteriori esperimenti musicali 
negli anni ‘50, concentrandosi sullo sviluppo di nuove 
tecniche e stili, con influenze sui generi musicali d’avan-
guardia. Con l’aumentare della familiarità nei confronti 
del registratore a nastro, emersero composizioni sto-
ricamente significative come Ta’abir Al-Zaar fatta nel 
1944 dallo sperimentatore egiziano Halim El-Dabh, se-
guite dall’integrazione dello strumento nelle esibizioni 
dal vivo, come quella del 1952 ad opera di Otto Luening 
e Vladimir Ussachevsky presso il MoMA di New York.

La nascita dei primi veri studi di musica elettronica 
ebbe luogo solo dopo che i registratori a nastro ottennero 
un riconoscimento e un successivo sostegno finanziario 
in Europa, mentre gli studi di musica elettronica ben con-
solidati sorsero principalmente in strutture di proprietà 
del governo. Solo nel 1958 gli innovatori americani riusci-
rono a eguagliare i loro colleghi europei nel campo degli 
studi di registrazione e nelle innovazioni musicali, sia dal 
punto di vista tecnologico che artistico.

15
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Fig.1 (in alto): Organo Hammond, 1935
Fig.2 (in basso): Telharmonium, 1907
Fig.3 (al centro): Fonografo, 1877

Fig.4 (in alto): Ondes Martenot, 1928
Fig.5 (in basso): Theremin, 1920
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1.1.2. Musique concrete e Elektronische Musik

Un importante risultato delle sperimentazioni dello Stu-
dio di Musica a Parigi fu la musique concrète, nel 1948. 
Questo genere musicale sperimentale, considerata una 
forma d’arte, incarna un’innovazione senza precedenti, 
guidata dal visionario compositore francese Pierre Scha-
effer. Essa è caratterizzata principalmente dall’utilizzo e 
dalla trasformazione di registrazioni ambientali, rumori 
quotidiani e frammenti sonori preesistenti. È una sintesi 
di suoni concreti,  di elementi sonori estratti direttamente 
dall’esperienza reale. La tecnica fondamentale coinvolge 
il taglio, la manipolazione artigianale e il montaggio su 
nastro magnetico. In questo modo, la composizione as-
sume forme inaspettate e libere nella struttura. Le ope-
re di Schaeffer e dei suoi contemporanei, come Pierre 
Henry, segnarono una svolta nell’evoluzione del genere, 
aprendo nuove prospettive e influenzando le generazioni 
successive di musicisti sperimentali.

Dopo un breve periodo di lavoro nello studio dello 
stesso Schaeffer nel 1952, Karlheinz Stockhausen contri-
buì allo sviluppo unendosi allo Studio per la Musica Elet-
tronica della WDR di Colonia, fondato da Herbert Eimert.  
Gli propose un’ approccio di contrasto con la musique 
concrète. Si distinse quindi per l’adozione di strumenti 
elettronici, dando vita a composizioni che si distanzia-
no dal mondo della tradizione: sperimentazione di suoni 
puri, frequenze sintetiche e manipolazioni elettroniche. 
A partire da questo nuovo approccio nacque l’Elektroni-
sche Musik, un ramo tedesco della musica elettronica, 
che ha  avuto un impatto sostanziale sulla progettazione 
visiva degli spettacoli e degli ambienti di esibizione.      

L’obbiettivo di Stockhausen fu quello di trovare 
una soluzione per rendere seriale il timbro musicale, 
mescolando artificialmente un insieme di frequenze. 
In conclusione, mentre la Musique Concrète si basava 
su suoni strumentali generati meccanicamente e poi 
modificati attraverso processi elettroacustici, l’Elektro-
nische Musik segnò l’inizio dell’era della Musica Elet-
tronica, caratterizzata dall’uso esclusivo di suoni sinte-
tizzati elettronicamente. Questa distinzione fu al centro 
di un dibattito negli anni ‘50, che vide contrapposti i 
sostenitori della prima a Parigi a quelli della seconda 

corrente a Colonia. Pierre Schaeffer, in modo partico-
lare, difendeva l’impiego di “oggetti sonori concreti” 
come unica via per certificare la vitalità della musica. Al 
contrario, Stockhausen sosteneva la creazione di suoni 
totalmente elettronici, privilegiandola per la maggiore 
precisione e controllo che offriva nel processo compo-
sitivo e nella gestione delle serie musicali.
          

 

Fig.6: Pierra Schaffer, anni '50
Fig.7: Karlheinz Stockhausen, anni '50
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1.1.3. Le influenze in U.S.A e Giappone

Spostandosi oltreoceano, negli U.S.A., bisogna soffer-
marsi sulle pubblicazioni del musicista John Cage, spe-
rimentatore che introdusse una filosofia che abbraccia-
va alcuni termini come musica aleatoria o musica del 
caso, modello da cui è possibile introdurre il concetto 
di musica sperimentale. Egli cercò di liberare la musi-
ca dalle convenzioni, di suscitare emozioni e reazioni 
negli ascoltatori, aprendo la strada a nuove possibilità 
espressive. “Il significato del termine aleatorio è ‘incer-
to’, ‘non prevedibile’. Non puoi sapere quale sarà il risul-
tato lanciando due dadi: puoi scommettere su questo 
o quel risultato ma con un evidente fattore di rischio. 
La musica aleatoria è la volontà di alcuni compositori di 
non volere alcuna...volontà. In altre parole, il tentativo di 
lasciare che l’opera, in modo sconosciuto, si componga 
da sé, secondo criteri del tutto casuali.”1

Una delle composizioni più particolari fu 4’33” in 
cui, seduto al pianoforte, restava immobile. Per lui era un 
opera “per nulla silenziosa”, in quanto in assenza di suoni 
musicali è possibile percepire quelli del pubblico in sala. 
Altre opere importanti furono Imaginary Landscapes (se-
rie di cinque pubblicaziioni) del 1939, opera in cui per-
cussioni con oggetti casuali erano registrate su nastro, 
o Williams Mix, un’opera composta nel 1952 utilizzando 
frammenti di suoni registrati su nastro, uniti tra loro con 
lo stesso approccio utilizzato dai Schaffer e Stockhausen.

L’avvento della musica elettronica nella storia è inol-
tre strettamente legato all’innovazione tecnologica e alle 
strumentazioni utilizzate per creare i suoni elettronici. 
Negli anni ‘70 e ‘80, le strumentazioni giapponesi gioca-
rono un ruolo cruciale nella trasformazione del panorama 
musicale. In Giappone, l’influenza occidentale e la moder-
nizzazione portarono allo sviluppo dell’arte radiofonica e 
all’introduzione dei registratori a nastro magnetico tra gli 
anni ‘20 e i primi anni ‘50 da parte della Tokyo Telecommu-
nications Engineering Corporation (poi diventata Sony).

Queste innovazioni ispirarono i primi brani di musica 
concreta giapponese come Toraware no Onna e Piece B 
di Kuniharu Akiyamae e Music for Microphones di Yasushi 
Akutagawa. Marche giapponesi come Roland, Yamaha e 
Korg introdussero sintetizzatori che guadagnarono rapi-

damente popolarità per la loro versatilità e la capacità di 
generare una vasta gamma di suoni. Roland, ad esempio, 
lanciò il sintetizzatore Jupiter-8, noto per le sue sonorità 
varie e per la facilità di programmazione. Il Roland TR-
808 e il TR-909 passarono alla storia per le loro percus-
sioni elettroniche, influenzando in modo significativo la 
musica dance2 e hip-hop. Korg contribuì con i suoi sin-
tetizzatori PolySix e MS-20. Yamaha, d’altra parte, intro-
dusse il sintetizzatore digitale DX7, rivoluzionario grazie 
alla sua capacità di produrre suoni “puliti”. 

L’avvento di queste strumentazioni di fatto demo-
cratizzò l’accesso alla creazione musicale. Anche i nuovi 
prodotti introdotti a metà degli anni ‘60, come il Moog o il 
Mellotron, ebbero la loro volubilità: ogni volta che si suo-
nava la stessa nota, il suono risultante variava in tono e 
ampiezza. Inoltre, pochi strumenti erano in grado di pro-
durre suoni polifonici. I tentativi di digitalizzare i sintetiz-
zatori erano già stati effettuati nel decennio precedente, 
ma furono ostacolati dalle dimensioni ingombranti dei 
computer, dalle limitate capacità di memorizzazione e dal 
fatto che fossero necessari almeno 30 minuti di attesa per 
produrre pochi secondi di musica. Tuttavia, lo sviluppo ra-
pido della tecnologia a metà degli anni ‘70  rese possibile 
contenere questi processi su un computer dalle dimensio-
ni più ragionevoli, grazie all’utilizzo dei semiconduttori. La 
produzione di una serie di strumenti elettronici all’avan-
guardia, come l’iconico sintetizzatore analogico, aprirono 
nuovi orizzonti per musicisti e compositori.

Fig.8: Korg MS-20, 1978
Fig.9: Yamaha DX7, 1983
Fig.10: Korg Polysix, 1981
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1.1.4. Dai primi veri artisti alla scena contemporanea  

La musica elettronica sperimentale contribuì allo sviluppo 
delle sue varianti più commerciali, a partire dalla new-a-
ge3 e dell’Ambient Music4. Il synth-pop5 prese piede, e in-
fluenzato da artisti come Ultravox, Depeche Mode e New 
Order, ebbe successo e si emancipò dalla sperimenta-
zione accademica, introducendosi nel panorama della 
musica leggera, tradizionalmente dominato da pop, folk, 
r’n’b e rock. Verso la fine degli anni ‘60, la musica elet-
tronica popolare si fuse con il pop e il rock, dando vita 
a nuovi stili. Artisti come i Beatles e i Beach Boys intro-
dussero strumenti elettronici nei loro brani, contribuen-
do alla nascita di generi come il rock elettronico e l’elet-
tronica. Nel contesto del rock progressivo, l’uso diffuso 
dei sintetizzatori modulari caratterizzò gruppi come Pink 
Floyd, Genesis, Yes ed Emerson, Lake & Palmer. Tutto ciò 
si fuse perfettamente nel movimento rivoluzionario del 
‘68, con rivolte studentesche e il desiderio di distacco 
dai cliché tradizionali. La generazione hippie, inizialmen-
te appassionata di folk e hard rock, si dissolse gradual-
mente, garantendo spazio all’imminente esplosione alla 
nuova corrente d’avanguardia.
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Negli anni ‘70, emerse il Rock elettronico giapponese e 
in Germania, nacque Krautrock, sottogenere del Rock 
progressivo, con esponenti quali Tangerine Dream, Can, 
Faust e soprattutto Kraftwerk, fondati da Ralf Hütter e 
Florian Schneider, entrambi provenienti da Düsseldorf, 
che condivisero un background accademico legato a 
Karlheinz Stockhausen. La loro missione consistette nel 
ridefinire la musica rock, andando oltre le sue radici. 

Autobahn, il loro album, è caratterizzato da motori che 
si accendono, sbuffi di vapore, rumori di pistoni e interfe-
renze radiofoniche. Questi elementi, rappresentanti di una 
vita influenzata dall’industria nella regione della Vestfalia 
degli anni ‘70, intervallano i lunghi movimenti dell’opera, 
contribuendo al suo fascino. Alcune caratteristiche della 
musica techno6, house7 e IDM8 si riflettono chiaramente 
nelle anticipazioni fornite dalle note di tastiera e dai bat-
titi marcati; un tocco di new age nei suoni del flauto, uno 
strumento tradizionale ancora apprezzato dai Kraftwerk in 
quei tempi. Inoltre, emersero elementi di ambient e new 
wave; anche le tracce di Synth Pop sono evidenti. I sinte-
tizzatori a tastiera divennero così diffusi che persino grup-
pi heavy metal come Van Halen ed Europe li incorporarono 
nei loro brani, ottenendo un notevole successo. 

Fig.13: Kraftwerk performano
The Catalogue 1 2 3 4 5 6 7 
8, 2017. Foto di PETER BOET-
TCHER PHOTOGRAPHY
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Alla fine degli anni ‘70, nacque la cultura Hip-Hop e 
Rap, inizialmente legata al Funk e circoscritta alla comu-
nità afro-americana. Parallelamente, le sperimentazioni 
accademiche degli anni ‘50-’60 tornarono alla ribalta 
grazie ad artisti influenzati dal minimalismo, come Ter-
ry Riley, e compositori come Morton Subotnick. La spe-
rimentazione tramite sintetizzatore fu fondamentale per 
definire il progressive (genere il cui risultato è spesso 
frutto dell’utilizzo di nuove tecnologie), con gruppi come 
Klaus Schulze e i Tangerine Dream.

Negli anni ‘80, il Synth-Pop si diresse lentamente in 
direzione della musica dance elettronica (EDM), anche 
per merito anche di invenzioni di protocolli tecnici come 
il Musical Instrument Digital Interface (MIDI), per cui il 
genere diventò “socialmente” accettato e fu introdotto 
nelle discoteche e sale da ballo, grazie anche allo spirito 
di aggregazione della comunità LGBTQIA+ (ma anche a 
causa della repressione nei loro confronti):   

“Una disco rilevante per aver contribuito a fare 
emergere una sessualità non più solo eterosessuale, 
romantica o maschilista, ma anche apertamente gay e 
portata a uno stile di vita smaliziato ed edonista, colle-
gato ai club e alla vita notturna. Fa parte di questo im-
maginario l’idea di un flusso che si protrae per una notte 
intera senza soluzione di continuità”.9 

Nonostante ciò, chi amava questo genere, e la va-
rietà di clienti presenti nelle sale da ballo di musica 
dance elettronica non era visto di buon occhio: i fan del 
rock e del punk tendevano a bullizzarli:

“Gli ultimi fuochi della contrapposizione si compio-
no nel 979 nella battaglia reazionaria denominata Disco 
Sucks, in cui individui bianchi eterosessuali e reaziona-
ri, per preservare la purezza del rock organizzano la Di-
sco Demolition Night... A Chicago, il 12 luglio 1979, il disc 
jockey del WLUP Steve Dahl organizzò la Disco Demoli-
tion Night al Comiskey Park durante un double-header 
tra i White Sox e i Detroit Tigers. Gli spettatori furono in-
vitati a portare con sé i dischi da discoteca indesiderati, 
che furono ammucchiati in mezzo al campo durante la 
pausa tra le due partite e fatti saltare in aria con la dina-
mite. Cantando ‘la discoteca fa schifo’”10(Capitolo 2.1.3). 

La crescita della musica Dance elettronica portò 
alla nascita di sottogeneri come house, techno, acid 

house e trance11 (primi generi da ballo completamente 
elettronici, in cui ciò che è messo in risalto è la base 
stessa). Alla fine degli anni ‘80, l’EDM12 acquisì una re-
putazione associata alla cultura della droga (vista la lar-
ga diffusione dell’ecstasy), all’interno di club e luoghi 
underground specialmente in Europa (con conseguente 
diffusione dei rave party a partire da questo genere di 
luoghi). La città di Francoforte, in Germania, diventò un 
importante centro per il genere Trance. 

Gli anni ‘90 assistettero alla consacrazione della 
scena rave, con la musica elettronica che diventa par-
te essenziale della cultura mainstream: è il genere Rap/
Hip-Hop ad essere uno dei più seguiti; parallelamente 
cresce la figura del festival, dei grandi eventi e quella del 
Dj: artisti come Paul van Dyk, Armin van Buuren e Tie-
sto hanno iniziato a guadagnare popolarità. Allo stesso 
tempo, l’Eurodance, con gruppi come Aqua, Eiffel 65 e 
Vengaboys, ha conquistò le classifiche europee. 

Altri produttori sperimentarono con il ritmo, dan-
do vita al genere Big Beat13: artisti come The Chemical 
Brothers e Fatboy Slim diedero risalto allo stile attirando 
l’attenzione del grande pubblico. Parallelamente, il Bre-
akbeat mantenne la sua popolarità con artisti come The 
Prodigy, combinarono elementi di rave, techno e break-
beat. Nacque anche il Drum and Bass a partire dalla sce-
na Jungle, caratterizzato da ritmi veloci e bassi potenti. 

La musica house e techno in particolar in america, 
diventarono sempre più popolari. Artisti come Frankie 
Knuckles, Derrick May e Juan Atkins contribuirono all’e-
spansione di questi generi (Capitolo 2.2.2). Anche i Daft 
Punk raggiunsero ll’apice della popolarità con l’album 
Homework. L’avvento dei files MP3 e dei primi servizi di 
condivisione di file rivoluzionò il modo in cui la musica 
veniva scoperta e condivisa (processo già iniziato a par-
tire dalla diffusione del compact disc negli anni 80). 
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L’inizio del nuovo millennio fu segnato dall’invenzio-
ne di Ableton Live, software di produzione musicale, 
che amplificò la produzione musicale, e rese possibili 
le live performances. La musica elettronica, in questo 
modo, diventa un fenomeno mondiale, con la nascita 
di importantissimi festival, come Tomorrowland, Ultra 
Music Festival e EDC, che registrano ancora centinaia 
di migliaia di presenze. Anche la figura del dj assume 
un ruolo importante grazie allo streaming sulle piatta-
forme online: in cima alla scena mainstream troviamo 
artisti come Tiësto, David Guetta e Skrillex, che è uno 
dei principali veicolatori della musica dubstep14. Anche 
la scena house e techno hanno ottengono un notevole 
seguito grazie all’affermazione della Minimal techno e 
touse, grazie anche ad artisti come Ricardo Villalobos 
e Richie Hawtin. Dal 2022, l’industria della musica elet-
tronica è stata favorita da un'importante ripresa, dopo 
il suo gande crollo durante la pandemia. In numerosi 
paesi il valore dei ricavi è cresciuto (soprattutto in Ger-
mania e Regno unito), con un conseguente aumento 
delle vendite dei formati fisici, della produzione di mu-
sica registrata e del cachet di Dj e artisti. (Capitolo 4)

Fig.14: Interfaccia Ableton Live
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Fig.15: Tomorrowland, 2023
Fig.16: Ultra Miami, 2019
Fig.17: EDC Las Vegas, 2023
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1 Musicascuolasite. “1-John Cage e la musica aleatoria”. 

Musicascuolasite, 2018, consultato il 12 dicembre 2023, 
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La scena torinese

2.1. Introduzione alla città
 
La scena musicale elettronica Torinese rappresenta una 
delle colonne portanti nella storia dei numerosi generi e 
sottogeneri, nonché delle sottoculture in Italia. Al pari del-
le restanti principali città italiane, come Milano e Roma, 
Torino ha di fatto anticipato questo processo, fino ad es-
sere considerata la capitale italiana dell’underground.

Nel pieno dell’influenza della controcultura a par-
tire dagli anni ‘80, ha assistito alla nascita e alla spe-
rimentazione di generi come il punk (proliferato in cen-
tri sociali come El Paso e il CSA Murazzi), le discipline 
dell’hip hop, e lo skating, sviluppatesi in luoghi come 
il Teatro Regio e il centro storico. La città è stata pa-
rallelamente la culla dello sviluppo a livello nazionale 
della musica elettronica portando, anni dopo, all’affer-
mazione di importanti festival come Kappa Futur Fe-
stival, Movement festival, Club to Club e Reload Music 
festival, che nel tempo sono stati riconosciuti e seguiti 
a livello europeo e globale.

Il capoluogo piemontese è stato inizialmente sede 
di uno dei primi centri di ricerca musicale nel paese, 
lo SMET (Studio di Musica Elettronica di Torino) aperto 
nel 1964, e successivamente della formazione di artisti 
e della nascita di alcuni gruppi che hanno contribuito 
all’evoluzione e alla diffusione (a partire dalla fine degli 
anni ottanta e dell’inizio del nuovo millennio) di questi 
suoni. In primis la musica Dance elettronica, come già 
raccontato nel capitolo precedente, si è rivelata fonda-
mentale per il cambiamento della visione della musica 
“sintetizzata” a fine secolo, veicolandola all’interno delle 
mura dei Club, e trasformandola da un insieme di suoni 
udibili, ad una vera e propria possibilità di espressione 
nel ballo, di libertà e spensieratezza.  Il fenomeno  inne-
scato fu quella reazione a catena che diede il via alla for-
mazione di centinaia di sottogeneri, che a loro volta, so-
lidificarono la club e dance culture negli anni successivi.

. 
Fig.1, Pag.31: Gigi D'Agostino - BLA BLA BLA, 1999
Fig.2, Pag.31: Eiffel65 - Blue (Da Ba Dee), 1998

2.1.1. I primi artisti torinesi

A proposito, protagonisti come i Subsonica e Roberto 
Molinaro sono tra gli artisti che hanno acquisito noto-
rietà, mentre Gigi D’Agostino, e Gabry Ponte (che fon-
derà lo storico gruppo Eiffel65 alla fine degli anni 90), 
sono stati il volto della scena Dance Italiana del periodo. 
È possibile riscontrare la portata della loro influenza a 
partire dalle composizioni e dai singoli più gettonati, che 
si sono posizionati in classifica per decenni, alimentati 
anche dalla rivisitazione in chiave moderna da parte di 
altri ulteriori artisti italiani e non.

Ad esempio, Blue il singolo che ha portato alla for-
mazione degli Eiffel65, è stato oggetto di numerosi re-
mix e mashup1 nel corso del ventennio successivo (uno 
dei riarrangiamenti più noti è quello di David Guetta che 
nel 2020 produce I’m good (Blue), oltre ad essere stato 
il primo brano che è possibile udire nel film Iron Man 3 
del 2013 diretto da Shane Black). 

Importante fu anche la partecipazione del gruppo a 
Sanremo nel 2003, e il momento in cui fu spiegato all’au-
dience che una composizione dance è “una canzone po-
polare arrangiata con strumenti elettronici”.2 Per quanto 
riguarda invece Gigi D'agostino, il singolo più conosciu-
to è Bla Bla Bla, oggetto anch'esso di numerosi remixes 
tutt'ora. Il brano è contenuto nell'album L'amour toujours 
(titolo di un altro storico singolo), e al suo interno la frase 
I've been thinking 'bout what you have done to me taglia-
ta dal brano Why Did You Do It? degli Stretch, e ripetuta 
per la sua intera durata con modifiche differenti. 

Entrambi gli artisti sono attivi ancora oggi, in par-
ticolare Gabry Ponte che nel 2024 ha organizzato il suo 
tour completamente sold out nei palazzetti italiani più 
importanti. Gigi d'Agostino, invece, dopo una pausa do-
vuta a problemi di salute a partire dal 2017, è tornato ad 
esibirsi in pubblico nel 2024 in occasione della 74ª edi-
zione del Festival di Sanremo.
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Oltre ai personaggi di spicco che successivamente 
hanno lasciato la città per dedicarsi ai numerosi tour e 
impegni professionali, è possibile imbattersi in un am-
biente locale diversificato, pieno di realtà consolidate 
ed emergenti che continuano a ramificare, evolvendosi 
a loro volta. Samuel Romano, frontman dei Subsonica, ha 
raccontato l’atmosfera presente in città in quegli anni, 
alludendo al fatto che numerosi artisti raggiungessero il 
capoluogo Piemontese nei week-end per poter godere di 
alcuni momenti di socialità assieme a quelli locali, e fre-
quentare la vivace vita notturna nei numerosi luoghi di 
riferimento nati in quel periodo: 

“All’epoca l’unico luogo in cui esplodeva questa 
vita erano i Murazzi, un luogo geograficamente perfetto 
perché incanalato di fianco al fiume. Erano un po’ i pro-
dromi dei Navigli, infatti molti milanesi venivano a far 
serata da noi qui ai Murazzi. Ed era il posto dove a fine 
serata, quando eri andato al cinema o a cena o magari 
a ballare in una discoteca che però a un certo punto 
chiudeva, ci si incontrava tutti…

Era anche geograficamente perfetto perché era 
una specie di tunnel a cielo aperto scavato tra dei gran-
di muri che proteggevano dal suono i locali del centro e 
dove, essendo di fianco al fiume, d’estate sembrava un 
po’ di stare in una zona balneare – era anche il luogo in 
cui in quel periodo si riscontravano tutte le differenze 
sociali della città. Arrivavano persone benestanti, ma-
rocchini che cuocevano gli spiedini, travestiti, scrittori di 
gialli, musicisti come noi. C’era una ricchezza di diversità 
sociale enorme e in quel contesto lì, in quella brodaglia 
umana, nasce sempre qualcosa”.3

Fig.3: Murazzi, anni 2010
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2.1.2 I luoghi

Indissolubile il legame tra luogo e performance, senza il 
quale nessuna forma d’arte può esistere: i numerosi spa-
zi storici e recenti hanno permesso l’esercizio di quegli 
stili musicali, a partire dalle strutture occupate e dai cen-
tri sociali (El Paso occupato, Barocchio occupato, Prinz 
Eugen occupato, Delta House occupato, Askatasuna, 
Gabrio, CSA Murazzi; nati a partire dagli anni ‘80 in poi) 
fino ai veri e propri locali e club. Come già citato, alcuni 
dei primi sono stati in corrispondenza dei Murazzi; defi-
nito da tanti come come un luogo senza regole e under-
ground nella sua forma più pura, dominato dalla libertà 
nella selezione musicale. Tra i locali che si affacciavano 
sul corso d’acqua ricordiamo Giancarlo, definito come 
luogo di contatto tra diverse generazioni, rampa di lan-
cio per gruppi come Africa Unite e Subsonica. 

“È un patrimonio capace di generare e rigenerare 
energie in grado di rimanere in circolo per tantissimi anni 
e di ispirare comportamenti e approcci non dettati dai 
codici della comunicazione o società di massa, ma da 
esperienze più contagiose e creative, in grado di dotare 
la città di strumenti per affrontare meglio le trasforma-
zioni epocali e le sfide della contemporaneità. Quel tipo 
di underground è un mondo che ha spinto sicuramente 
la progettualità di tante persone che si sono poi espres-
se anche al di fuori dell’ambito creativo e musicale, che 
si sono portate dietro quell’imprinting nelle scelte e nei 
percorsi che hanno reso questa città sicuramente miglio-
re di quanto non fosse prima… in quel posto in qualche 
modo ascoltavi di tutto, un po’ perché lo stesso Giancarlo 
facendo il dj passava dalla goa trance a Paolo Conte con 
una scioltezza veramente invidiabile e un po’ perché era 
l’approdo finale di tutte le tribù notturne”.4 

Dirigendosi verso il Ponte Vittorio Emanuele I, dopo 
aver superato il CSA Murazzi, si trovava il Puddhu Bar, 
dove il genere protagonista era il Drum and Bass; grazie 
anche al progetto The Dreamers, fondato da Marco Mor-
diglia, ex gestore del locale. 

“Il Puddhu Bar non era un locale qualsiasi, era una 
famiglia. Giovedì indie rock, Venerdì elettronica, Sabato 
drum’n’bass e alla porta sempre Francesco. Il locale era 
frequentato da creativi vari ed era normale routine tro-
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varsi a parlare con il grafico del flyer che avevi in mano 
mentre l’amico dj ti presentava il fotografo di cui avevi vi-
sto la mostra nel pomeriggio. Piccolo ma estremamente 
accogliente col suo dehor, la console rialzata, i visuals e 
il calciobalilla al piano superiore per riprendere fiat

Situato a metà della parte destra dei Murazzi, fra i 
tanti piccoli club ricavati all’interno delle vecchie arcate, 
era quello con la programmazione più coraggiosa: deep 
e dub quando imperava la minimal, Shackleton prima che 
esistesse il dubstep e il suono Uk quando il Berghain era 
conosciuto solo a Berlino. Il puddhu bar era vera cultura 
musicale. Un po’ come Sarabanda, ma senza il trash”.5

Superando il ponte si poteva accedere all’area anti-
stante al Doctor Sax, riconosciuto come uno degli after 
hours più iconici d’Italia. Fondato negli anni ottanta da un 
collettivo di hippies provenienti da Goa e trasferiti a Torino, 
si dedicavano generalmente a festeggiamenti serali. Fio-
renzo Maria Pautasso inaugurò uno spazio per avviare la 
propria iniziativa, dando vita al Doctor Sax. Questo locale 
si distinse per il suo stile underground, adornato da mura-
les di vari artisti, includeva anche un tunnel che emula un 
tram dismesso, guidando i visitatori verso l’area della pista 
da ballo. La consolle DJ invece era alloggiata dentro la ca-
bina di un vero camion. Non è mai mancata la sperimenta-
zione negli anni, al suo interno era possibile udire musica 
house, french touch, Progressive e electro post punk, dalla 
techno di Detroit alla minimal tedesca. Il Doctor Sax fu una 
vera e propria fucina di generi e influenze musicali pro-
venienti dall’Europa e dal mondo; influenze che potevano 
esistere esclusivamente viaggiando ed esplorando le città 
estere: era questo il modo per creare contatti e scoprire 
cose stesse accadendo nel resto del mondo. 

“E’ in quel periodo che sono iniziati gli anni stra-
ordinari del Sax, con gli after che partivano alle 4 di 
mattina e non si sapeva a che ora finissero, anni in cui 
in quel posto c’era la miglior musica della città, anni in 
cui ospiti di caratura internazionale chiedevano di poter 
mettere anche loro 2 dischi in quel magico posto, anni 
continuati anche dopo la morte di Simone grazie all’im-
pegno di tutti ma soprattutto di Daniel Perrone e Gam-
bo, ai quali mi aggiunsi come promoter del club dopo gli 
anni passati dietro il bancone, per poi diventare unico 
direttore artistico dopo qualche anno.”6 

           

39

Fig.4: Giancarlo, 2009
Fig.5: CSA Murazzi, anni 2010



Fig.6: Puddhu Bar, 2013, foto di Katataz
Fig.7: Doctor Sax, anni 2010 
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Alla sinistra del Doctor Sax era possibile accedere al 
Magazzino sul Po, che negli anni è riuscito a includere 
diversi generi dalla musica pop fino a ritmi più speri-
mentali, inclusi i live concerts, rappresentazioni teatrali, 
oltre a progetti d’impatto sociale come la Scuola di ita-
liano per minori stranieri non accompagnati, uno spor-
tello psicologico, servizi di supporto e orientamento per 
migranti e mostre di arti visive. 

Tutti questi luoghi si trovavano in una posizione 
quasi strategica rispetto alla città oltre che tra loro 
stessi; infatti la loro vicinanza permetteva di attirare 
una quantità di pubblico maggiore. Nei dintorni era pre-
sente lo Chalet, il Patio, Il Palace, Rock City. In periferia 
invece il Naxos e il Docks dora, complesso di ex magaz-
zini, costruiti nelle vicinanze della cinta daziaria di Torino, 
e dismessi negli anni ‘60. A ridosso del nuovo millennio 
hanno visto l’insediamento di studi di architettura e desi-
gn, piccoli atelier di moda, studi di registrazione e di pro-
duzione musicale, e soprattutto una serie di locali not-
turni, come Docks Do, Reddocks, Docks Home, Officine 
Belforte, Docks 8, Cafè Blue (ultimo a chiudere). In collina 
era presente l’Hennessy nei pressi di Pino torinese, fino 
al mastodontico Ultimo Impero, ad Airasca. Quest’ultimo, 
attivo dal 1992 al 2010 aveva quattro piani e poteva con-
tenere fino a ottomila persone, rendendola per un perio-
do la discoteca più grande d’Europa.    

“Disponeva di 7 piste da ballo, 9 bar, un’area interna 
da 7.000 m², una esterna da 12.000 m², 7 fontane, 2 ca-
scate e impianti da 20.000 watt di potenza all’esterno e 
di 50.000 watt all’interno.”7 Questo era il volto notturno 
Torinese all’inizio degli anni 2000: alcuni luoghi hanno 
poi terminato il loro cammino per cedere il posto ad altri.  
Solo pochi luoghi storici sono attivi ancora oggi, ma nu-
merose nuove proposte hanno trovato spazio nel primo 
decennio del nuovo millennio.    

Molto influente fu la diatriba riguardante le polemiche 
di alcuni residenti dei quartieri in cui erano presenti que-
sti luoghi, che ha portato alla chiusura di alcuni, mentre in 
altri casi all’introduzione di nuove regole volte a limitare 
l’inquinamento acustico e il degrado che implica lo svolgi-
mento degli eventi. Protesta partita da un gruppo di poche 
decine di residenti  di piazza Vittorio e Gran Madre, da cui 
è nata poi un’inchiesta sugli abusi edilizi e sui canoni mai 
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pagati al Comune che ha coinvolto anche assessori e ma-
nager di Palazzo Civico. Undici gestori di locali notturni dei 
Murazzi andarono a processo con l’accusa di disturbo del 
riposo delle persone, di apertura abusiva di luoghi di pub-
blico spettacolo o intrattenimento e di violazione dei sigilli.       

“A berlino e londra si ‘investe’ nel clubbing. E torino 
che fa? Ok, forse “investire” non è il termine più corretto, 
ma la notizia ha già fatto il giro del mondo e dà l’idea 
del diverso approccio che alcune città europee hanno nei 
confronti del clubbing rispetto a Torino (dove vive e lavo-
ra chi sta scrivendo) o altre città italiane.

E’ infatti di pochi giorni fa la notizia che il governo di 
Berlino avrebbe stanziato 1 milione di euro per finanziare 
il ‘soundproofing’, ovvero il trattamento acustico, di di-
versi locali cittadini situati in zone in cui l’attività nottur-
na e, appunto, i decibel prodotti da questa, potrebbero 
infastidire chi vive nella medesima area. E questa news 
ha fatto eco a quella in cui il sindaco di Londra, nella boz-
za del ‘London plan’, ovvero il piano di investimenti e svi-
luppo della capitale anglosassone, obbligherebbe i gros-
si gruppi edilizi a garantire un’adeguata insonorizzazione 
a tutti quei palazzi che andrebbero a sorgere in zone in 
cui sono già presenti locali notturni”.8 

Posizionato anch’esso centralmente rispetto alla 
città, Azimut club fu aperto nel 1986, ai tempi caratte-
rizzato dalle sue sonorità hip hop e black, era accessibi-
le anche nelle ore pomeridiane, offrendo diversi servizi. 
Oggi, la sua nuova gestione si focalizza su artisti e ospiti 
destinati ad una nicchia di amanti e seguaci di generi 
come la techno, electro, house, afrobeat, ed è caratte-
rizzato dallo svolgimento periodico di Club Nights diffe-
renti tra loro, e dalla residency di collettivi storici e più 
recenti. Oggi oltre a Genau (Club night storica insediata 
nel club) vi è la presenza di altri eventi come Unity, Club 
Soda e Aether e Utopia (organizzati dalla community Wi-
red). Ogni evento ha l’obbiettivo di creare un ambiente 
confortevole per gli amanti di ogni stile musicale.  

Nel 2012, invece, aprì il centro culturale Bunker, 
situato nell’area dell’ex scalo ferroviario Vanchiglia e 
dell’ex stabilimento SICMA. Questo spazio riqualificato si 
estende su circa 25.000 mq e rappresenta un esempio 
di rigenerazione urbana che combina arte, sport, natura 
e intrattenimento. Dal 2013 l’allestimento del capanno-

Fig.8: Ultimo Impero, 2021
Foto di Samuel Silva
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ne multifunzionale permette di organizzare eventi che 
hanno spaziato su numerosi generi, spesso tendenti alla 
sperimentazione sonora, fino a quelli più classici. Oggi la 
Club Night è “La Notte”, una serata elettronica che nac-
que nell’autunno del 2021.  

“La nostra missione è assicurare un continuo coin-
volgimento nella musica elettronica, attraverso proposte 
di alto livello e una cultura musicale alternativa. La Notte 
è un luogo e uno spazio per tutti, dove la musica è garan-
zia, scoperta ed energia vitale. Il nostro suono deside-
ra sfidare i gusti musicali dei curiosi e realizzare i sogni 
elettronici degli appassionati, in un ambiente di sponta-
neità e libertà d’espressione.”9

 Uno dei luoghi di riferimento più recenti, invece, è 
Audiodrome situato a Moncalieri e aperto nel 2015 a par-
tire da un ex stabilimento industriale e precedentemente 
chiamato Fabrique. Organizza eventi di grossa portata 
ospitando artisti della scena mainstream elettronica, 
che è altrimenti possibile vedere solo in altri grandi lo-
cali o nei festival. In occasione di alcuni di essi, infatti, 
la provenienza del pubblico è risultata essere in grossa 
percentuale (fino all’80%) da fuori città.
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Fig.9: Audiodrome Alive Club, Over
2023, foto di Fabio Scopel
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2.1.3 Il legame con la scena LGBTQIA+ 

Ultimo ma non meno importante è il Centralino, aperto nel 
1969, nei suoi primi anni di attività presentava dei telefo-
ni su ogni tavolo che consentivano ai clienti di chiamarsi 
tra loro; è proprio da questa caratteristica che deriva il 
suo nome. Situato nel centro della città, è importante per 
i suoi eventi inclusivi, oltre a quelli, come The Plug, che in 
passato hanno spostato gradualmente l’attenzione dalla 
scena house verso quella techno. 

“Ho particolarmente vivo il ricordo di questa popola-
zione più punk, che si ribellava, che reagiva, si vestiva in 
maniera estrema, usciva di notte. Da queste tensioni e fri-
zioni è poi venuta fuori una città molto forte sul piano crea-
tivo... Agli inizi 2000 c’era stato un forte cambiamento nella 
scena rave che in qualche modo si stava iniziando a spo-
stare nei locali, ed è qui che è nato The Plug al Centralino”10

A partire dal centralino club, è possibile accenna-
re al tema degli eventi con un background LGBTQIA+, e 
delle origini della musica disco, al quale quella scena è 
legata. Superpippo, promoter storico del locale racconta: 

“Nel ‘97/’98 mi sono reso conto che la technoera 
diventata più omofoba, molti ragazzini erano anche un 
po’ razzisti, e cominciavo ad essere l’obiettivo anche di 
insulti e commenti per strada. Quindi mi sono un po’ al-
lontanato dalla technoe concentrato più sulle mie sera-
te gay. Agli inizi 2000 c’era stato un forte cambiamento 
nella scena rave che in qualche modo si stava iniziando 
a spostare nei locali, ed è qui che è nato The Plug al Cen-
tralino il Sabato, mentre la Domenica abbiamo deciso di 
aprire la serata gay a tutti: è iniziato così il party Zoccola, 
con un’atmosfera bellissima. In quel momento la musica 
era straordinaria, l’electroclash era senza regole, molto 
forte, uno dei momenti più belli dell’elettronica che abbia 
vissuto... dal 91 inizio a organizzare serate gay e da allora 
non mi sono mai fermato: Bananamia il venerdì e poi il 
party che sarebbe diventato la Zoccola la domenica”11

La musica da discoteca (disco dance), House e 
techno pongono le loro radici all interno del mondo 
LGBTQIA+. Tuttavia, questa cosa è ingorata dagli artisti 
odierni, che non assumono un atteggiamento di rottu-
ra dagli schemi tradizionali come invece succedeva alle                               
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origini del fenomeno. I collettivi al giorno d’oggi sono in 
aumento e sembrano portare ad una sensibilizzazione 
maggiore sul tema rispetto al passato, anche grazie alla 
comunicazione pubblica e social che spesso sottolinea 
la volontà di creare un ambiente sicuro e adatto a chi 
non si sente così all’esterno. 

I collettivi musicali sono spesso lo specchio dell’ide-
ologia di una comunità e devono sopravvivere all’interno 
del panorama sociale omogeneo dell’industria musicale. 
I collettivi, essendo aggregazioni di artisti che condivi-
dono una visione o un’ideologia comune, hanno spesso 
la capacità di influenzare o riflettere le dinamiche cul-
turali e sociali delle comunità di cui fanno parte. Questi 
collettivi possono nascere come risposta a un bisogno 
di espressione artistica libera e non filtrata dalle logiche 
commerciali dominanti nell’industria musicale.

Uno dei primi fattrori scatenanti della prima pro-
testa LGBTQIA+ è negli hanni ‘60, periodo in cui la po-
lizia di New York conduceva delle retate all’interno dei 
locali frequentati da omosessuali. Nel 1969, più preci-
samente, ci fu un’incursione allo Stonewall, ristorante 
e nightclub considerato uno spazio sicuro per la comu-
nità LGBTQIA+ (e in particolare, le persone queer di co-
lore). Nella violenta irruzione furono arrestati numerosi 
innocenti quando, tra la folla fu proclamato da Stormé 
DeLarverie “Perché ragazzi, non fate qualcosa?!” invece 
di disperdersi, i presenti cominciarono a resistere e di 
coloro che erano stati trascinati fuori dal bar o che sta-
vano assistendo all’arresto decisero di opporsi finchè 
la situazione degenerò in uno scontro aperto. E così la 
comunità ha reagì per la prima volta all’omofobia, l’at-
tenzione del mondo sui diritti in questione. 

Dal punto di vista artistico e musicale, bisogna con-
siderare che all’inizio degli anni ‘70, in discoteche e bar 
alcuni dei primi dj crearono mix di brani rock e soul ac-
compagnati da un ritmo four-on-the-floor12, in 4/4, e die-
dero vita al sound che poi sarebbe stato chiamato disco, 
suonata in luoghi chiamati discoteche, da discoteque, la 
parola francese data ai locali notturni che proponevano 
musica registrata invece di spettacoli dal vivo. Il gene-
re iniziò diffondersi a partire dalla serie di feste di David 
Mancuso (esponente della comunità) alle quali si ispira-
rono altri club come The Gallery di Nicky Siano.

Successivamente la tendenza divenne un genere 
musicale “elettronico”, divenne mainstream, e la comuni-
tà queer si ritrovò però lentamente esclusa avendo a che 
fare con una aumento della clientela etero, bianchi e del-
la classe media. Dopo un lento declino accompagnato da 
numerose proteste contro la comunità LGBTQIA+ come 
la già citata , ‘80, iniziò l’introduzione all’house all’interno 
di uno dei club più famosi, il Paradise Garage: ciò pose le 
basi per lo sviluppo dell’ house moderna. Il DJ residente 
nel club Larry Levan sviluppò uno stile che venne sopran-
nominato garage, una sorta di fase embrionale di quella 
che in seguito vennechiamata Chicago house, caratteriz-
zata da un ritmo più veloce. 
          

Fig.10: Stonewall riots, 1969,
New York, Foto di Leonard Fink
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L’emergere dell’house non ebbe spazio solo nella comu-
nità queer e negli Stati Uniti, ma tutto il mondo. Ad esem-
pio, la Chicago house trovò la sua strada in luoghi come 
il Sud Africa. La storia della house di Chicago iniziò con 
Frankie Knuckles, un DJ disco di New York che suonava 
dischi con Larry Levan ai Continental Baths, uno stabili-
mento balneare gay nel centro di Manhattan. A Levan era 
stato offerto un lavoro come DJ nel nuovo club The Wa-
rehouse che stava aprendo nel West Loop della città, ma 
Levan era già impegnato al Paradise Garage, così racco-
mandò Knuckles, che si trasferì a Chicago. Quando il club 
raddoppiò la quota di iscrizione e divenne esclusivo nel 
1982, Knuckles lasciò The Warehouse e fondò il suo club, 
The Power Plant. Mentre a Detroit si sviluppava la musica 
techno (Capitolo 2.2.2), nel Regno Unito avvenne l’asce-
sa dell’acid house, suonata inizialmente nel club Shoom. 
La crisi dell’AIDS del periodo portò nuovamente pressioni 
da parte della polizia nei confronti della comunità queer. 
Di conseguenza, i principali attori nella scena iniziarono 
a organizzare eventi in luoghi il più lontano possibile dal 
pericolo: eventi organizzati in luoghi abbandonati e se-
greti “fuori città”, che si protraevano per tutta la notte. Da 
qui i primi mattoni della cultura rave.

Sempre Superpippo nell’intervista per club futuro: 
“...il Centralino e i club hanno un ruolo aggregativo mol-
to importante: un’adolescente di 16 e 17 anni che scopre 
altre persone omosessuali a una serata può confrontar-
si, può riconoscersi e comprendere di non essere solo, 
scoprendo così la sua dimensione. I club hanno una fun-
zione sociale molto forte, sono educativi, proteggono, 
intrattengono, emozionano. A Torino abbiamo lavorato 
sul normalizzare la scena, la community gay deve esse-
re considerata normale. Spesso si continua a pensare al 
gay come qualcosa di particolare, diverso, strambo e alle 
serate gay come ad una specie di circo estremo, mentre 
parliamo di persone della società che vanno rispettate, 
in quanto persone come le altre. Se vai al Pride oramai 
ci sono persone “normali” che ballano e cantano sotto i 
carri, per me questa è una grande vittoria!”

E così ancora oggi in città è possibile partecipare 
ad eventi con questo background: l’ex party Hex Fluid, gli 
eventi al bunker di Amorə, e i Play Party di Primogemito.
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Fig.11: Paradise Garage, anni '80
Fig.12: The Gallery, anni '80
Fig.13: The Warehouse, anni'80
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2.2. Principali eventi e realtà nella scena 

La scena musicale elettronica torinese è composta in 
parte da tutti quegli eventi organizzati in modo periodico 
dai numerosi collettivi e organizzazioni, all’interno dello 
stesso luogo, o talvolta in modo itinerante e generalmen-
te dalla portata modesta. La controparte è composta dai 
festival, caratterizzati da una portata imponente, e da 
una periodicità meno frequente, rendendoli degli appun-
tamenti molto attesi. 

2.2.1 I festival

Uno dei festival più longevi è il C2C Festival (Club to Club 
Festival). Tutto iniziò nel momento in cui, nei primi anni del 
2000, Giorgio Valletta e Sergio Ricciardone, organizzatori 
della club night torinese Xplosiva (nata nel 1997 ai Red-
docks), in collaborazione con Roberto Spallacci (con cui 
la collaborazione è arrivata a trasformarsi in associazio-
ne culturale) decisero di programmare un nuovo evento 
per una sola volta nel corso dell’anno. Nella stessa notte 
avrebbe dovuto coinvolgere più locali contemporanea-
mente, e l’accesso a tutti gli eventi sarebbe stato possibile 
con lo stesso biglietto: l’evento fu chiamato Club to Club. 

Il debutto vide la partecipazione di soli sei artisti, ma 
presto l’evento guadagnò rilevanza, evolvendosi in un ap-
puntamento annuale di musica e arte che attraeva un am-
pio ventaglio di generi e talenti. Le location utilizzate sono 
molteplici; i primi eventi si svolsero principalmente, nel 
centro cittadino, delle tappe accessibili grazie ad un servi-
zio navette ad hoc (Bar Bar, Jammin' e Notorius per la prima 
edizione). Successivamente la sua sede principale diventò 
Lingotto fiere, con l’aggiunta poi delle Officine Grandi Ripa-
razioni (OGR), mentre altri eventi collaterali ebbero luogo in 
altri luoghi culturali di prestigio, come il Teatro Carignano, 
la Reggia di Venaria Reale, il Conservatorio Giuseppe Verdi, 
e il Museo d’Arte Orientale. Questi spazi non solo hanno 
ospitarono il festival ma contribuirono a definirne l’identi-
tà, che si estese anche oltre i confini italiani fino al 2010, 
con l’aggiunta di eventi secondari all’estero. Il suo svolgi-
mento oggi è inoltre arricchito dal background rappresen-
tato dalla Contemporary Art Week Torinese, che concentra 
una serie di appuntamenti dedicati all’arte contemporanea 

“La prima edizione fu nel mese di marzo del 2002 e 
il programma prevedeva solo sei nomi, ma per l’epoca fu 
già un evento. Il biglietto costava 15 euro e il successo 
fu tale che replicammo la rassegna a dicembre; a partire 
dal 2003 spostammo C2C a novembre, in concomitanza 
con la settimana dell’arte contemporanea... La formula è 
cambiata perché a partire dalla sesta o settima edizione 
abbiamo introdotto i live e contemporaneamente si sono 
allargati i confini delle musiche proposte, quindi non solo 
più musica elettronica ma anche avant pop, jazz, indie 
rock, rap e altro ancora. Per forza di cose abbiamo dovuto 
lasciare i club e spostarci al Lingotto: se all’inizio l’idea 
di dover riempire un padiglione ci spaventava, oggi ne 
riempiamo addirittura due”.13 

Un cambiamento significativo si verificò con l’edizione 
del 2014, che incluse l’esibizione di Franco Battiato, che 
aprì le porte ad una sperimentazione senza precedenti, 
arrivando a definire la visione odierna del festival, che si 
dichiara Avant-Pop. Si tratta del Pop aperto alla speri-
mentazione sonora, tecnologica, e all’arte; quello che si 
discosta dai canoni adatti ad accontentare un pubblico 
abituato ad un suono destinato alla vendita di massa, ma 
che resta comunque accessibile e comprensibile a tutti 
senza snaturare la propria essenza. Si tratta di un even-
to che abbatte volutamente quelle barriere che legano 
il genere musicale all’evento stesso, offrendo un ampio 
ventaglio di sonorità differenti e accogliendo di conse-
guenza un vasto pubblico. È possibile ballare a tempo di 
musica hip hop e rap sperimentale, techno e jazz elet-
tronico, oltre che lasciarsi andare alle note dell’ ambient 
music e dell’elettronica sperimentale. 

Anche le esibizioni di Aphex Twin rappresentano alcu-
ni dei momenti emblematici nella storia del festival, per-
fetti esempi dell’innovazione e dell’impatto culturale che 
caratterizzano il festival. Aphex Twin è una figura di spic-
co nella musica elettronica, noto per le sue influenze IDM, 
ambient, techno, fino all’elettronica sperimentale.

Fig.14: Club to Club 2021
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Il suo set nell’edizione del 2018 fu uno dei più celebri, gra-
zie anche ai visuals di Weirdcore che proiettò sugli scher-
mi immagini manipolate di famose personalità italiane e 
torinesi, tra cui Italo Calvino, Rita Levi Montalcini, Anto-
nio Gramsci, Pier Paolo Pasolini, Camillo Benso conte di 
Cavour, Andrea Agnelli e Lapo Elkann. Il festival ha inol-
tre ospitato artisti internazionali come Jamie XX, Richie 
Hawtin, Nicolas Jaar, Flying Lotus, Arca, Overmono e Bicep. 
Molto importante anche l’esibizione dei Kraftwerk nel 2017, 
che per quattro serate consecutive portarono all’interno 
delle mura delle OGR la loro esibizione The Catalogue 1 2 
3 4 5 6 7 8. Si tratta di un revival dei loro storici otto album 
realizzati dal 1974 accompagnata da proiezioni in 3D. 

Nel 2019 nacque OGR Soundsystem, la rassegna di 
OGR in collaborazione con C2C che trasformò lo spazio 
post-industriale della Sala Fucine in una piattaforma per 
sperimentazioni audiovisive e collaborazioni con artisti 
come Apparat, The Blessed Madonna (ai tempi The Black 
Madonna), Teo Parrish, Nu Genea (ai tempi Nu Guinea), Ca-
terina Barbieri e Stump Valley: una serie di eventi svolti nei 
mesi successivi al festival, quasi ad arricchirne la stagione.

Fig.16: Visuals di Aphex Twin, 
Club to Club, Lingotto fiere
2018, Foto di CLaudia Fuggetti



Fig.17: Lotto Vitali, anni 2000
Fig.18: FuturFestival, 2023

ed è stato inoltre votato da dj mag come l’undicesimo 
world best festival. Il festival privilegia un contesto musi-
cale più noto e consolidato, dedicando minore attenzio-
ne alla sperimentazione musicale. 

Prima di trattare l’ultimo grande festival è utile men-
zionare il Reload Music Festival curato da Virginia San-
chesi, che dal 2015 accoglie artisti internazionali legati 
al mondo dell’hardcore14. Nonostante sia focalizzato su 
sottogeneri che si distanziano dalla scena mainstream, 
ogni anno riesce a riempire luoghi capienti come il Pala 
Alpitour e il Lingotto Fiere, ed è infatti considerato il one-
day festival più importante del paese. 

Con delle scenografie curate per fornire all’utenza 
un’esperienza immersiva e quattro palchi, non ha visto 
l’assenza di Artisti diventati famosi nei più grandi festival 
Europei EDM, come DVBBS, Afrojack e Chainsmokers. Essi 
si differenziano dal filone hardstyle, portando dei suoni 
più variegati e “commerciali”, ma una peculiarità del fe-
stival è fornire un’ampia offerta destinata ad un pubblico 
diversificato, in modo tale che in base all’interesse indivi-
duale possa essere seguto in un momento diverso della 
giornata. Nell’edizione del 2020 (cancellata a causa della 
pandemia), era in programma l’esibizione di alcuni rapper 
emergenti e non, dalle 18.00 alle 21.00, per poi passare ad 
artisti legati alla musica EDM, terminando con l’hardstyle. 
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Più serrati, invece, i ritmi musicali del FuturFestival (cono-
sciuto anche come Kappa FuturFestival), organizzato da 
Movement Entertainment srl. Nonostante sia un evento 
meno longevo, è quello che in assoluto ospita più parte-
cipanti nel corso del suo svolgimento. Il dato aggiornato 
infatti, è di novantacinquemila persone da più di cento 
paesi differenti. Il festival nacque nel 2009 per celebrare il 
centenario del movimento Futurista, presso Lingotto Fie-
re, mentre nel capodanno 2010 collaborò con il municipio 
tenendo un evento in Piazza Vittorio Veneto, e ospitando 
Groove Armada e Juliette Lewis di fronte a un pubblico di 
circa settemila persone. L’edizione successiva, tenutasi il 
7 dicembre presso il Supermarket Club, vide l’esibizione 
dei Bloody Beetroots e di Tommy Lee alla batteria. Dopo 
un anno di pausa il festival cambiò concept, per concen-
trarsi sulla musica elettronica, e organizzò una nuova edi-
zione con ospiti del calibro di Carl Cox, Deadmau5 e John 
Digweed, in una location differente: il Parco Dora.  

La scelta del parco, ai tempi appena riqualificato e 
inaugurato, si rivelò fondamentale per la caratterizzazio-
ne visiva dell’evento che vede frequentemente la presen-
za delle torri arancioni all’interno della comunicazione e 
nel materiale video presente online, incuriosendo un gran 
numero di utenti. Nell’ultima edizione il suo programma 
notturno è stato ampliato con tredici eventi collaterali,

  m                                                                                                                                                        
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2.2.2. Il legame con la scena techno e la sue radici

In confronto, il Movement Festival, che condivide gli stes-
si organizzatori del KFF, evidenzia una predilezione anco-
ra più marcata per generi come techno e house. L’evento 
fu ideato in occasione dell’assegnazione delle Olimpiadi 
del 2006 a Torino, fungendo da controparte autunnale del 
KappaFutur Festival e rappresentando una versione euro-
pea dell’ omonimo festival di Detroit. Questa connessione 
non è casuale, poiché entrambe le città condividono un 
passato industriale legato all’automobilismo, simboleg-
giato da Ford per Detroit e Fiat per Torino.   
             

È proprio nella principale città del Michigan che la 
techno emerse, come forma di espressione musicale 
sperimentale, influenzata dalla cultura del DJing, della 
produzione musicale e dalla ricca storia musicale della 
città. All’inizio degli anni ‘80, Detroit era un luogo in cui 
le condizioni socio-economiche stavano subendo un de-
clino significativo a causa della disoccupazione e della 
decadenza urbana. Tuttavia, nella comunità afroame-
ricana, si sviluppò una sottocultura musicale che trovò 
espressione nella musica elettronica. La significativa po-
polazione nera della classe media di Detroit negli anni 
‘80 era per lo più associata all’industria automobilistica 
della città, perciò nacquero una rete di esclusivi “club 
sociali”, di solito chiamati con i nomi delle case di moda 
europee, che organizzarono una serie di feste in com-
petizione. Juan Atkins, Derrick May e Kevin Saunderson, 
noti come The Belleville Three, sono considerati i pionieri 
della musica techno insieme a Jeff Mills. Cresciuti nella 
periferia della città, sperimentarono con sintetizzatori, 
drum machine e sequencer per creare nuovi suoni e ritmi. 
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          Juan Atkins, spesso chiamato il “padre della te-
chno”, iniziò a sperimentare con la produzione all’inizio 
degli anni ‘80. Nel 1981, insieme a Richard Davis, formò il 
gruppo Cybotron. Pubblicazioni come Alleys of Your Mind 
nel 1982, furono uno dei primi esempi di musica techno.
 
          
Derrick May, conosciuto come “The Innovator”, intro-
dusse elementi melodici nel genere. Nel 1987, pubblicò 
il brano Strings of Life, che è diventato un classico del 
genere. Il brano incorporò melodie coinvolgenti e un uso 
creativo dei sintetizzatori, diventando un’icona del gene-
re e ispirando molti artisti successivi. 

          
Kevin Saunderson, noto anche come “The Elevator”, 
ebbe un ruolo importante nella diffusione del genere 
oltre i confini di Detroit. Nel 1987, con il progetto Inner 
City, pubblicò il brano Big Fun, che ottenne un grande 
successo commerciale e contribuì portare il genere nel-
le classifiche di vendita. Inner City combinò elementi di 
musica house e techno, creando un suono accessibile e 
orecchiabile che contribuì a renderlo più popolare. 

          
“Eravamo ragazzini che crescevano in quell’ambiente, 
con così tanti stili, così tanti generi, e molto in fretta, 
senza confini particolari. Non siamo cresciuti con l’idea 
che ci dovesse piacere un certo tipo di musica, che es-
sendo neri avremmo dovuto amare la musica nera. Non 
siamo cresciuti così”. 15

         
“La musica come rifiuto dell’alienazione, un atto politico 
che mirava anche a recuperare la perdita di senso data 
dal lavoro nelle fabbriche e dal vuoto comunitario che 
ne conseguì, quando queste vennero chiuse… 

Il loro obiettivo era quello di abbracciare le tecno-
logie per farsi portatori di nuove forme di civilizzazione, 
divenendo i ribelli neri della città dei motori. Negli anni 
Novanta i tre raggiunsero il successo e la techno diven-
ne la musica di riferimento della club culture.                                 
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Tornando al festival americano: nel 2000, il collettivo Pop 
Culture Media, costituito da promotori e imprenditori, col-
laborò con il DJ Carl Craig per dare vita al Detroit Electronic 
Music Festival (DEMF), un evento programmato per il Me-
morial Day presso l’Hart Plaza, una celebre piazza lungo il 
fiume della città. L’ingresso al festival fu gratuito e vantò 
la presenza di importanti artisti, inclusi i Belleville Three, 
Richie Hawtin, J Dilla, DJ Rolando, e lo stesso Carl Craig. Il 
festival riuscì a catturare l’interesse di un pubblico vasto 
ed eterogeneo (è riconosciuto il fatto che la prima edizio-
ne del DEMF abbia attratto circa un milione di persone). 
Attirando successivamente a se i riflettori mediatici, il fe-
stival attraversò un periodo turbolento caratterizzato da 
dispute burocratiche e cambiamenti nella gestione che 
portarono a frequenti cambi di nome: nel 2003, Derrick 
May fondò Movement, che con il suo ritorno ufficiale nel 
2006, sancì una verà ripresa dell’evento. 

Nello stesso anno, Maurizio Vitale fondò la versione 
torinese dell’evento, che già a partire dalla sua seconda 
edizione acquisì numerosi consensi e interesse. Le prime 
edizioni si tennero presso il Palaisozaki (oggi Pala Alpi-
tour), per poi spostarsi presso il Lingotto Fiere, mentre 
la sua vera consacrazione avvenne nel 2010 con l’ospi-
tata dei Chemical Brothers. A partire dal nel 2017 l’even-
to ottenne il patrocinio della Commissione Europea, per 
poi ampliarsi l’anno successivo programmando un terzo 
giorno, tramite il supporto dell’evento collaterale Shout!, 
accogliendo ospiti come Amelie Lens, Charlotte De Wit-
te, Derrick May, Richie Hawtin e Tale Of Us. 

In una breve parentesi, è importante dire che Shout! 
in quegli anni si concentrava inizialmente su un suono mi-
sto, diversificandosi successivamente per prediligere la 
tech-house. In questo modo, dopo la pandemia è avvenu-
ta l’origine di Over, l’evento che fa da controparte e che 
ha inglobato quei suoni più crudi appartenenti al mondo 
della musica techno. È così diventato uno degli eventi 
mainstream più ambiti, considerando l’esplosione negli 
ultimissimi anni dell’hard techno, e tutte le mode ne de-
rivano e che includono i social network (Capitolo 4). En-
trambi gli eventi si svolgono tutt’ora presso Audiodrome 
Alive Club, in due notti consecutive, con ospiti di fama eu-
ropea e mondiale, rendendo il locale (tra i più capienti in 
città) in uno dei più ambiti al momento sul suolo italiano.

Fig.19: The Belleville Three, anni '80
Fig.20: Movement Festival, Lingotto Fiere, 2015
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2.2.3. I collettivi e gli eventi minori

Entrando all’interno del microambiente caratterizza-
to invece dalla presenza di eventi periodici di minore 
portata sostenuti dai collettivi, è subito possibile no-
tare una grande varietà all’interno dell’offerta dalla cit-
tà, tanto da dover essere talvolta costretti a scegliere 
dove recarsi a causa della sovrapposizione degli eventi 
nello stesso slot temporale. Come già approfondito nei 
capitoli precedenti, i luoghi di aggregazione principali, 
fino alla fine del primo decennio del duemila, sono stati 
i Murazzi. Negli anni, però, dopo le restrizioni e le chiu-
sure il decentramento della scena fu inevitabile, con 
conseguente apertura di nuovi locali. 

Ripartendo da Xplosiva, è utile parlare del coinvol-
gimento di Roberto Spallacci, a partire dagli anni 80, in 
numerosi progetti assieme a Lorenzo Betetto, in arte Lo-
renzo LSP. Nel 1986 fondarono LSP, acronimo di Latin Su-
perb Posse, one night dai suoni black, rap, rare groove e 
la prima house music. La parola Posse fu ritenuta adatta 
per il forte senso di comunità che coinvolgeva l’organiz-
zazione a partire dai PR, passando per i Djs fino al door 
selector, che erano grandi amici. Attraverso la formazio-
ne di questo gruppo fu organizzata la Pop Planet Night 
che si svolgeva presso lo Studio Due, organizzato sempre 
dal duo dei Latin Superb Posse e situato in San Salvario. 
Lorenzo LSP fu inoltre tra i fondatori di uno dei collettivi 
più longevi, duraturi, e importanti all’interno della scena 
Torinese: Savana potente. Un progetto nato a partire dal-
la passione giovanile per la tendenza minimale dei primi 
anni duemila, che ricadeva sui suoni techno, acid e house 
supportato anche dagli altri resident DJs Yaya, Claude, 
Gambo, Cipi, Vincent, Ela Gee, Mauro Bros. I primi eventi 
si svolsero all’interno delle mura del Puddhu Bar, con gli 
Underscore7 (primo nucleo del collettivo). Nel 2006, gra-
zie anche alla presenza delle Olimpiadi invernali in cit-
tà, gli artisti sembrarono compiere uno sforzo in più per 
contribuire allo sviluppo degli eventi musicali, e i locali 
investirono per migliorare i propri eventi e strutture. 

Una delle prime svolte avvenne nel 2009, quando 
ad essere ospitato fu Marcel Dettmann, che permise al 
pubblico torinese di udire per la prima volta i suoni del 
Berghain e della sua label Ostgut Ton. Nel 2010 gli eventi 
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ospitarono Ellen Allien e Ben Klock, anch’essi pionieri dei 
suoni techno berlinesi, e poi Loco Dice con la sua eti-
chetta Desolat (house/tech-house). Supportati da payoff 
come La Musica è Immaginazione Collettiva, Savana Po-
tente Repubblica Indipendente, Dance Dance Dance To-
rino, Music sounds better with You e L’importante è con-
tinuare a danzare16, gli eventi riuscirono a raggiungere 
costantemente il sold out, e si trasferirono allo Chalet, si-
tuato all’interno del Parco del Valentino. Da quel momento 
la strada fu in discesa: i definitivi upgrades vi furono con 
la nascita di Luna Park Savana, un evento di maggior por-
tata in cui in più edizioni furono invitati Ricardo Villalobos, 
Martinez Brothers, Sven Vath, Octave One e Seth Troxler. 
L’ evento We Love Savana Potente invece si svolse presso 
lo Space di Ibiza (uno dei Locali storici della città), prima 
nella sala secondaria Red Box, e dopo qualche anno nella 
main room, con artisti del calibro di Luciano, Robert Hood, 
Jeff Mills, Fatboy Slim e Derrick Carter. 

Fig.21: Lorenzo LSP, 
Roberto Spallacci e 
l'artista Leigh Bowery,
Studio Due, anni '90

Fig.22: Savana Potente,
Chalet, 2015, 
video di Luca Dea

Fig.23: Savana Potente,
il team, anni 2010



all’incontro di Claudio Ultrasuoni, Simone Cordero e il 
collettivo dei General Elektrik, segna, di fatto, la su-
premazia della città di Torino nella ricerca della qualità 
del suono elettronico”.17 È importante sottolineare che 
We Play The Music We Love ebbe sede anche a Londra, 
mentre a Torino in alcune occasioni prendeva il nome di 
Rave On, rappresentando una formula più underground 
con ritmi più veloci, con ospiti come Adiel, Fjaak, So-
mewhen, Ryan Elliott e Nicolas Lutz. Insieme a Marcelo 
Tag gli altri resident Wood Step, Rills, Emiliano Comollo 
e The Taste. A partire dal 2018 il collettivo introdusse, tra 
gli altri, un ulteriore evento chiamato Special Request 
svoltosi spesso presso il club Azimut. 
          

Lo stesso club Gamma/Rush incubò anche i primi party 
di Outcast, organizzazione nata nel 2013 da un‘idea di 
un gruppo di amici, in primis da Michele Leone e Sal-
vatore Ficara, attuale owner del party assieme a Dario 
Zappavigna e attiva ancora oggi, che si distinse inizial-
mente per i suoi suoni house. La crew formata anche dai 
resident artist Alex Dima, Cristian Sarde, Munir Nadir, 
Paolo Macrì, Bakked, Lorenzo Airbone, Paul Lution, De-
naila ed Emanuele Montalto si distinse per aver unito 
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Fig.24: Outcastle, 2019, Vialfrè, foto di Ste Mattea
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Sempre all’interno del parco del valentino erano situati 
una moltitudine di luoghi che oltre allo Chalet contribu-
irono alla diffusione e all’apprezzamento di massa della 
musica elettronica. Ad esempio il club Gamma, diventato 
poi club Rush ha ospitato alcuni progetti come Mood a 
partire dal 2006 tutti i venerdì, e Stereo dal 2010 al 2014 
(portato avanti da Matteo Brigatti, fondatore di Genau, la 
storica club night dell’Azimut Club di cui parlerò in segui-
to), nato in alternativa al suono tech-house dominante 
in quel periodo e portavoce di un suono techno berline-
se, mentre all’interno del vicino Fluido spopolavano le gli 
eventi dell’organizzazione ed etichetta We Play The Mu-
sic We Love (house/techno). 

Nacque nel 2010, a partire da un’idea di Marcelo Tag, 
artista che si formò al Doctor Sax e al The Plug, evento 
storico del Centralino Club citato precedentemente: 

“Un mood simile prima di allora lo si vedeva solo 
in quelle particolari feste private, tendenzialmente ille-
gali, dai più definite ‘rave party’. La gente al Centralino 
cavalca la stessa onda, percepisce le stesse vibrazioni, 
è lì per fare festa e ascoltare una musica da urlo. Par-
liamo di vera musica. The Plug , nata e cresciuta grazie 

Fig.23: We Play The Music We Love, Rave On, 
Bunker, 2019, foto di Federico Masini
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una curata direzione artistica nei confronti dei format 
ispirati ai party estesi (che può permettere agli artisti 
di esprimersi al meglio) e delle location non scontate. 
La modalità della secret location, utilizzata in numerose 
occasioni, ha poi rivelato interessanti luoghi come ville 
in collina, rocche medievali come quella di Verrua Savo-
ia e locali nel Parco del Valentino in riva al Po.   

Durante la pandemia, l’impossibilità ad organizzare 
eventi portò alla creazione della Label ufficiale: Outcast 
Planet. Ciò permise agli artisti di sperimentare sui nume-
rosi sottogeneri dell’electro, house, e techno, partendo 
da un background micro house, rendendo più ampia la 
loro offerta musicale. Ciò permise anche di espandersi 
anche al di fuori dei confini nazionali: nel 2022 lo showca-
se del collettivo fu presentato in Sudamerica, con gli ar-
tisti Alex Dima, Paolo Macrì, Cristian Sarde e Lorenzo Air-
bone. Successivamente fu presentato anche negli Stati 
Uniti e Centro America. L’importanza dei party torinesi 
invece non è da meno: nel corso degli anni hanno avuto 
innumerevoli guests come Francesco Del Garda, Craig 
Richards, Binh, Nicolas Lutz, Onur Özer, Raresh, Janina, 
Sonja Moonear, Christian AB, Quest e Giammarco Orsini.
          

Fig.24: Outcastle, 2019, 
Vialfrèfoto di Ste Mattea
Fig, 25: Genau, Azimut Club,
2022, foto di Lorenzo Mazzotta

A partire dalla fine dei progetti Mood, Secret Mood e 
Stereo citati in precedenza e portati avanti proprio al 
Club Gamma/Rush, Matteo Brigatti in arte Gandalf nel 
2014 ha fondato Genau, una piattaforma per l’organiz-
zazione e la promozione di eventi musicali, culturali e 
artistici, che con la sua club night ospitata prima da 
Bunker, Cap10100, Q35 e poi stabilitasi prevalentemen-
te presso Azimut Club costituisce uno degli eventi ricor-
renti più importanti in città e più solidi sul suolo Italiano. 

La mission di Genau consiste nel proporre una se-
lezione artistica prevalentemente di nicchia basata sui 
suoni techno: molti degli artisti sono resident artist del 
Berghain. Il punto di forza del collettivo è proprio quello 
di mantenere la propria identità nel tempo, proponen-
do in parte artisti emergenti, che poi si affermeranno 
in futuro. Il secondo punto di forza è quello di avere 
una numerosa crew a supporto della comunicazione e 
dell’evento in generale. Assieme ai suoi attuali residen-
ts Gandalf, Bassik, Polizəi, Kessa e Max Sensation, ha 
ospitato negli anni anche importanti artisti come Dona-
to Dozzy, Oscar Mulero, Norman Nodge, Anetha, SNTS, 
Dax J, Boston 168 e Freddy K.  
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2.2.4. Le Radio    
    
Nell’ambito musicale, le radio rappresentano non solo 
canali di trasmissione, ma veri e propri attori sociali che 
contribuiscono alla definizione dell’identità culturale 
delle città in cui operano. A Torino, RBL (Radio Banda 
Larga) e RBO (Radio Blackout) si sono distinte non solo 
come piattaforme di diffusione, ma anche come centri di 
aggregazione culturale, sociale e politica.   

Radio Blackout, è una radio libera, autogestita e au-
tofinanziata caratterizzata da un forte impegno politico 
e sociale. Fondata nel 1992 da soggetti provenienti dai 
diversi movimenti controculturali del periodo, ha avu-
to come prima sede via Sant’Anselmo 13, nel quartiere 
di San Salvario, per poi trasferirsi in via Antonio Cecchi 
21/A, in Borgata Aurora. Da oltre trent’anni, offre un’al-
ternativa ai canali radiofonici mainstream, ponendosi 
come punto di riferimento per movimenti sociali, culture 
underground, e voci indipendenti. 

La radio si impegna nella diffusione di contenuti cri-
tici su vari temi, tra cui politica, diritti umani, ambiente, 
antifascismo, antimilitarismo e molto altro, mantenen-
do sempre una posizione di netta indipendenza. Sulle 
sue frequenze non passano spot commerciali, pertan-
to ogni mese le attività della radio vengono sostenute 
da iniziative benefit (concerti, dj set, cene). Nel corso 
di questi anni, la radio ha dato voce alle minoranze e 
ai movimenti che normalmente non trovano spazio al-
trove: lavoratori, studenti, occupanti di case, collettivi 
politici, immigrati, detenuti. Parallelamente ha promos-
so la musica di artisti emergenti e ha contribuito a dif-
fondere nella scena torinese generi e sottogeneri mu-
sicali che non trovano spazio nella maggior parte delle 
playlist dei network radiofonici locali e nazionali, inclusi 
quelli riguardanti la musica elettronica. Si tratta quindi 
di una programmazione variegata che include musica di 
diversi generi, spesso lontani dai circuiti commerciali, e 
programmi di approfondimento che trattano questioni 
sociali, culturali e politiche, fungendo quindi da cassa 
di risonanza per le lotte social. Tra i vari sottogeneri 
elettronici diffusi è possibile trovare drum and bass, 
breakbeat, ambient e downtempo, dubstep, grime, oltre 
che alla più conosciuta techno e minimal.
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La storia di Radio Banda Larga è un esempio di come un 
progetto culturale possa radicarsi all’interno delle comu-
nità in cui opera, espandendosi ben oltre le sue origini 
e avendo un impatto significativo. RBL nacque nel 2012 
da un’idea di Renato Striglia e Lorenzo Ricca. La scelta 
iniziale dell’Imbarchino come luogo di partenza non è ca-
suale. Questo spazio, situato vicino al fiume Po, rappre-
senta non solo un luogo fisico da cui trasmettere ma an-
che un simbolo del rinnovamento e della riqualificazione 
urbana che RBL ha voluto incarnare fin da subito. 

Il luogo, precedentemente abbandonato, fu poi ri-
qualificato e trasformato in un centro culturale, dimo-
strando come la cultura e l’arte possano essere motori di 
trasformazione sociale e urbana. L’espansione di RBL a 
Berlino nel 2017, seguita dall’apertura di nuovi hub a Riga 
e Barcellona nel 2022, riflette la sua volontà di espander-
si. Il successo di RBL si misura anche attraverso i numeri: 
più di 500 conduttori, 10.000 ore di trasmissioni dal vivo, 
e un palinsesto che va oltre i confini nazionali, trasmet-
tendo cultura e intrattenimento ad un ampio pubblico. 

La partecipazione attiva nei quartieri e nelle città in 
cui è presente, con oltre 25 centri culturali, caffè, bar e 
luoghi pubblici coinvolti e 238 eventi promossi, dimo-
stra come RBL sia diventata parte integrante del tes-
suto sociale, culturale ed economico delle aree in cui 
opera. Questi eventi, che spaziano da concerti a work-
shop educativi, da installazioni artistiche a conferenze, 
sono espressioni tangibili dell’impegno della radio nel 
promuovere la cultura, l’arte e la musica. Offrendo oltre 
1270 ore di laboratori e 300 ore di corsi di formazione 
per gruppi marginalizzati, non solo apre le porte al mon-
do della radio a chi è spesso escluso, ma fornisce an-
che strumenti e competenze che possono trasformarsi 
in opportunità di vita reale per molti.

Una particolare attenzione è dedicata alla musica 
elettronica, a cui sono riservati numerosi spazi, a partire 
dagli slot presenti in radio, fino ad arrivare ai veri e propri 
eventi. La Sala Remi, aperta nel 2020 al pubblico, è infatti 
un luogo nel quale numerosi eventi dedicati hanno luogo, 
collaborando con numerosi collettivi ed etichette. Dal 2012 
inoltre la ricorrente organizzazione del Non Frequenze Fe-
stival, che introduce un tema differente ogni anno e punta 
alla promozione della musica elettronica e sperimentale. 

Un altro evento ricorrente oggi all’interno della Sala Remi 
è Sintetica, ideato da Lorenzo Donato, Giorgio Sandrone e 
Francesca Bruna. Si tratta di un gruppo spontaneo di arti-
sti che si interrogano sull’influenza della tecnologia nella 
vita quotidiana, con l’obiettivo di creare spazi di condi-
visione e di improvvisazione fra Cyber Artists e creare 
Cyber Opere di riconciliazione sociale nel mondo reale. 
Sintetica aspira ad un futuro in cui la collettività abbia più 
importanza dell’individualità, e in cui la creazione di Cy-
ber Opere sia affidata alla comunità come mezzo rituale 
di consolidazione. Lorenzo e Giorgio raccontano la par-
tecipazione ad una jam session18 elettronica in un Club 
Intimo e sotterraneo di Berlino, in una stanza nascosta da 
una tenda, con luci fioche e un’atmosfera intima. 

“Abbiamo conosciuto un sacco di persone bellissi-
me, ci siamo divertiti suonando le nostre linee migliori 
e trovato una vibrazione di scoperta, di condivisione, di 
collettivo che ci ha entusiasmato!”19

Da quel momento decisero di portare quello stesso 
format anche a Torino organizzando la prima jam session. 

Fig.26: Radio booth di RBL, 
progettato da studio lamatilde
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Fig.27: Sintetica Jam Session, 2023, Bunker, 
Foto di Elisa Rossetto

Fig.28: Sintetica Jam Session, 2023, Bunker, 
Foto di Elisa Rossetto

Note di chiusura 

1 Un mash-up (altrimenti mash up o mashup) è una canzone o composizione realiz-

zata unendo fra loro due o più brani preregistrati, spesso sovrapponendo la parte vocale di una 
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Autori di Wikipedia.“Mash-up”. 

Wikipedia, l’enciclopedia libera, ultima modifica il 20 febbraio 2023, consultato il 10 gennaio 2024, 

https://it.wikipedia.org/wiki/Mash-up_(musica) 
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intervista a Marco Mordiglia. Club Futuro, 
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6 Associazione Club Futuro. “Intervista con Federico Kiko Calabrese, ex direttore 

artistico del Doctor Sax”, intervista a Federico Calabrese. Club Futuro, 

https://www.clubfuturo.org/club/doctor-sax/

7 Autori di Wikipedia.“Ultimo impero”. 

Wikipedia, l’enciclopedia libera, ultima modifica il 19 aprile 2024, consultato il 10 gennaio 2024,

 https://it.wikipedia.org/wiki/Ultimo_Impero
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Genau, 2017,
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9 Materiale da un documento inviato privatamente dalla pagina dell’evento “La Notte”, 

consultato il 17 gennaio 2024.

10 Associazione Club Futuro. “Intervista con Andrea Mautino, nuovo direttore artistico 

del Centralino e Superpippo, promoter storico di Torino”, intervista ad Andrea Mautino. Club Futuro, 

https://www.clubfuturo.org/club/centralino-club-torino/

11 Associazione Club Futuro. “Intervista con Andrea Mautino, nuovo direttore artistico 

del Centralino e Superpippo, promoter storico di Torino”, intervista a Pippo Allegra. Club Futuro, 

https://www.clubfuturo.org/club/centralino-club-torino

12 Autori di Wikipedia.“Four-on-the-floor”. 

Wikipedia, l’enciclopedia libera, ultima modifica il 13 novembre 2023, consultato il 17 gennaio 2024, 

https://it.wikipedia.org/wiki/Four-on-the-floor

13                Bruno, Ennio.“20 anni di C2C con Giorgio Valletta” Intervista a Giorgio Valletta. 

Giornale della musica, 2022, 

https://www.giornaledellamusica.it/articoli/20-anni-di-c2c-con-giorgio-valletta 

14 La techno hardcore, hardcore techno o, raramente, noisecore, è un genere mu-

sicale derivato dalla techno/new beat, nato in Germania intorno ai primi anni novanta. La sua 

caratteristica principale di questo periodo è l’uso di una drum machine con un distorsore in 

modo tale da generare un’onda quadra con pitch decrescente.

Autori di Wikipedia.“Techno Hardcore”. Wikipedia, l’enciclopedia libera, ultima modifica il 14 

febbraio 2024, consultato il 25 gennaio 2024, 

https://it.wikipedia.org/wiki/Techno_hardcore

15 Museum of Contemporary Art Detroit - MOCAD. “Juan Atkins, Derrick May + Kevin Sau-

nderson in Conversation” Intervista a Juan Atkins, Derrick May e Kevin Saunderson. Youtube, 2016,

https://www.youtube.com/watch?v=pt4aQEXqMRw 

16 Besseghini, Emma. “Voglia di evasione - La rivincita della musica elettronica e la 

critica all’uomo-macchina”. Linkiesta, 2023, consultato il 25 gennaio 2024, 

https://www.linkiesta.it/2023/08/musica-elettronica-festival-post-pandemia-techno/

17 Martinetti, Pietro. “10 anni di Savana Potente”. 

Zero, 2016, consultato il 25 gennaio 2024, 

https://zero.eu/it/news/10-anni-di-savana-potente/

18 MarceloTag, amministratore evento. “We Love The Plug”. Resident Advisor, 2019, 

consultato il 25 gennaio 2024, 

https://it.ra.co/events/1352888

19 La jam session è un ritrovo di musicisti che suonano insieme improvvisando ac-
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La comunicazione visiva 

  

Nel panorama attuale, caratterizzato da una concor-
renza sempre più accesa e da un pubblico bombarda-
to da stimoli visivi, l’importanza degli elementi grafici 
nella comunicazione è innegabile. Non si tratta solo di 
elementi decorativi, ma di strumenti di comunicazione 
fondamentali per il successo di una realtà.  

Il primo impatto che la grafica ha è sulla riconosci-
bilità del marchio. Dal logo al sito web, passando per il 
materiale pubblicitario stampato e il design dei prodotti, 
ogni elemento grafico contribuisce a costruire un’imma-
gine coerente e distintiva. Questo aspetto è fondamen-
tale per stabilire un legame con il pubblico e favorire la 
memorizzazione. La scelta dei colori, dei font, del layout e 
dei contenuti visivi deve riflettere e promuovere l’identità, 
rendendo il marchio immediatamente riconoscibile e dif-
ferenziandolo dalla concorrenza. Un ruolo determinante 
è ricoperto anche  dalla capacità di comunicazione dei 
messaggi: elementi visivi ben progettati come icone, il-
lustrazioni e grafici, possono semplificare concetti com-
plessi, rendendo l’informazione più accessibile e com-
prensibile. Inoltre, un aspetto accattivante e ben curato 
attira non solo l’attenzione del pubblico, ma trasmette 
anche un messaggio di affidabilità; elementi chiave per 
guadagnare fiducia e credibilità da parte dei potenziali 
utenti, che si tratti di navigare un sito web, di leggere un 
volantino o di interagire con un qualsiasi altro materiale 
di marketing. Questo non solo aumenta le possibilità di 
conversione ma contribuisce anche a instaurare una re-
lazione duratura con l’utente, migliorandone l’esperienza.

Questo aspetto è particolarmente rilevante nell’era 
digitale, dove l’attenzione degli utenti è sempre più fram-
mentata e il tempo dedicato a ogni singolo contenuto è 
ridotto. La sfida è quindi duplice: da un lato bisogna as-
sicurarsi che gli elementi grafici riflettano l’identità e i 
valori del marchio (brand Identity), dall’altro, è necessa-
rio lavorare per migliorare la riconoscibilità della realtà 
in questione (brand awareness), creando materiali che si 
distinguano per originalità e coerenza stilistica. Questo 
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processo richiede un’attenta pianificazione del messag-
gio che si vuole trasmettere, oltre alla capacità di visua-
lizzare concetti e idee in modo creativo.   

La comunicazione visiva, pertanto, richiede sensi-
bilità per i dettagli e per l’impatto che i diversi elementi 
visivi possono avere sull’interpretazione e sulla ricezio-
ne del messaggio da parte dei fruitori. L’impatto visivo 
diventa così un ponte tra l’azienda e il suo pubblico, un 
mezzo attraverso il quale costruire condivisione e faci-
litare l’interazione. In conclusione, curare la qualità dei 
materiali grafici è essenziale per qualsiasi azienda o re-
altà che voglia comunicare efficacemente i propri valori, 
promuovere i propri prodotti o servizi e distinguersi in 
un mercato sempre più affollato.   

Anche la comunicazione social al giorno d’oggi 
gioca un ruolo essenziale per il successo di un even-
to, collegando artisti e utenti molto prima che le luci si 
accendano. L’avvento del digitale ha dato una marcia in 
più a questa dinamica, trasformando ogni passo dell’e-
vento in un’opportunità di coinvolgere e dialogare con 
l’utenza. L’attesa svolge un ruolo fondamentale: usando 
i social media per lanciare piccoli indizi o annunciare 
l’evento, è possibile suscitare curiosità e costruire un 
senso di attesa, denominato anche hype.1  

Questi primi passi sono fondamentali per attira-
re l’attenzione e preparare il terreno per un’interazione 
più profonda. Con l’avvicinarsi dell’evento, è anche fon-
damentale intensificare le attività di comunicazione. La 
disponibilità al dialogo da parte dell’organizzazione, e la 
condivisione di contenuti che vanno oltre a quelli stretta-
mente legati all’evento, contribuisce a creare un legame 
più ampio. In questo modo è possibile creare un immagi-
nario, mantenere alta l’attenzione e preparare il pubblico 
a all’esperienza. Durante l’evento, gli aggiornamenti live 
permettono di estendere l’esperienza ben oltre i confi-
ni della location, raggiungendo coloro che non possono 
essere presenti. Anche condividere momenti salienti in 
tempo reale o nei giorni successivi amplifica la portata 
dell’evento. Nei giorni successivi l’interazione continua: 
anche ringraziare l’utenza e ricondividere il loro mate-
riale, come foto e video, aiuta a mantenere vivo l’inte-
resse e a costruire ricordi condivisi. 
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3.1. La comunicazione e la promozione negli eventi 



Questo momento è anche perfetto per annunciare fu-
turi eventi, mantenendo così il ciclo di coinvolgimento. 
Le strategie di comunicazione social attorno agli eventi, 
in questo caso di musica elettronica, sottolineano l’im-
portanza di una relazione con il pubblico. Attraverso la 
costruzione e coinvolgimento pre-evento, e la narrazio-
ne post-evento, gli artisti e i promoter possono costruire 
un’interazione che va oltre la musica, creando una comu-
nità stabile. In un mondo sempre più connesso, sfruttare 
queste opportunità può trasformare gli appuntamenti in 
un’esperienza sociale e culturale. 

Nella scena musicale elettronica, in particolare, si 
può spesso avere a che fare con una scelta artistica de-
stinata ad un pubblico ristretto. Parallelamente, una co-
municazione curata dal punto di vista del graphic desi-
gn può essere percepita dall’utente medio, ma potrebbe 
assumere un valore superiore per gli utenti interessati 
al tema, o specializzati in quelle stesse competenze. In 
questo modo i flyers o i posters possono addirittura as-
sumere un valore collezionistico.  

3.1.1. Il materiale stampato è importante?
          
La stampa ha rappresentato il primo modo per rendere 
disponibili a più persone gli stessi messaggi in modo 
univoco e indifferenziato. Si tratta però di un mezzo di-
spendioso, proprio perché presenta degli elevati costi 
fissi da sostenere per raggiungere un determinato pub-
blico di persone, muovendosi anche tra i luoghi stra-
tegici della città. Con l’incombere della mass commu-
nication, si è percepito anche il carattere negativo del 
digitale: il fatto di mantenere una certa verticalità di 
comunicazione potrebbe essere criticabile proprio per 
la peculiarità di non fornire la possibilità di confronto o 
di feedback da parte del pubblico. 

Si fa riferimento al tipo di rapporto one to one che 
implica uno scambio di idee più funzionale rispetto ad 
una conversazione portata avanti virtualmente. Quel tipo 
di approccio spontaneo e libero da logiche strettamente 
di profitto sta venendo a mancare ultimamente. L’osses-
sione della produttività e della performance è sempre più 
presente, anche per la digitalizzazione invasiva nella vita 
quotidiana dove siamo sempre giudicati e controllati.  
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Se si prende in esempio la gestione della comunicazio-
ne sul suolo torinese, è sicuramente possibile notare 
che la promozione online abbia preso piede e stia len-
tamente sovrastando quella fisica caratterizzata dal-
la distribuzione di volantini e l’affissione di locandine. 
Probabilmente questo rispecchia ciò che accade nella 
maggior parte delle città italiane ed europee, ma non 
c’è da stupirsi vista la facilità con la quale è possibile 
raggiungere l’interesse dell'utenza senza avere un vero 
e proprio scambio di persona. Ci sono delle importanti 
realtà che si limitano a pubblicare contenuti sui social, 
facilitati dal fatto che si tratti di eventi molto seguiti, e 
quindi non necessitano di attirare l’attenzione del pas-
sante in strada (non che si tratti di un aspetto negativo). 
Probabilmente il passaparola e l’hype giocano il proprio 
ruolo, e se si tratta di eventi che non si ripetono assi-
duamente, il gioco è fatto. 

Dall’altra parte, una realtà indipendente e a molti 
sconosciuta, che si muove sottoterra, è molto più pro-
babile che provi a dare una spinta al proprio immagina-
rio e ai propri eventi con l’aiuto dei volantini distribuiti 
manualmente. In base alla realtà di cui si tratta, questi 
potrebbero essere destinati a luoghi e ad un target più 
o meno specifico, in base a quanto è ampia la nicchia 
adatta all’evento stesso. La città è ricca di luoghi fre-
quentati da tribù urbane che a loro volta sono interes-
sate ad eventi simili o collegati tra loro. Quei luoghi per 
la maggior parte sono concentrati in aree centrali della 
città, perciò è molto semplice avere degli interessanti 
scambi se si ha voglia di affrontare alcuni temi. Vi sono 
anche delle realtà che possono essere definite come una 
nicchia, per quanto riguarda lo state of mind, ma che 
propongono generi musicali che sono in ogni caso ap-
prezzati da una buona parte di pubblico occasionale. In 
quel caso spesso si servono sia di comunicazione digi-
tale che cartacea, poichè potrebbe essere più semplice 
interessare o far avvicinare maggiormente un pubblico 
già propenso al genere, ma che potrebbe non averlo spe-
rimentato con la dovuta attenzione.
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3.2. Torino: analisi di flyers e rosters significativi 

La comunicazione nella scena musicale elettronica tori-
nese, seppur seguendo a grandi linee alcuni degli schemi 
tradizionali, risulta variegata, con una particolare atten-
zione per l’aspetto estetico, o per quello di marketing vero 
e proprio, a seconda della realtà a cui si fa riferimento. 
Per alcune, la potenza dell’immagine e la coerenza porta-
ta avanti di stagione in stagione risulta molto forte, basti 
guardare i principali Festival presenti in città, che da al-
meno dieci anni continuano a consolidare ciò che offrono 
al pubblico anche dal punto di vista puramente estetico.  

Club To Club, ad esempio, ha tematizzato le sue nu-
merose edizioni, utilizzando hashtags e payoffs. The ita-
lian new wave, Cheek To Cheek, Il mondo, Saluti da Club 
to Club e #IAMC2C sono alcune delle frasi presenti all’in-
terno della comunicazione nel corso degli anni, curata 
inizialmente dallo studio Bellissimo. 

In generale, la comunicazione si è spostata gradual-
mente sui social media, con un passaggio da materiale 
cartaceo ben studiato ad una comunicazione quasi com-
pletamente online. Restano comunque materiali pubbli-
citari di grandi dimensioni, come i banners presenti sui 
lampioni di Via Nizza. A partire dal 2005 all’interno della 
comunicazione vi fu un passaggio da soggetti architet-
tonici a quelli umani, con una particolare attenzione alle 
composizioni e alla fotografia, trattata come se quello ad 
essere prodotto dovesse essere un vero e proprio poster 
(in particolare 2007 - La schermidora e 2008 In dreams i 
follow you). Nel 2009, con il tema State of Indipen/Dan-
ce furono prodotte delle banconote e dei francobolli che 
presentavano delle informazioni personalizzate.

“La sfida di Club To Club 09 è quella di definire un 
immaginario indipendente rispondendo alla domanda: da 
chi o cosa essere indipendenti, alla fine degli anni zero?

Club To Club ha creato per gioco la propria mone-
ta (il tuxel), banconote (in quella da 5 tuxel campeggia 
Stockhausen, in quella da 99 tuxel Arthur Russell), fran-
cobolli, passaporti, la propria bandiera e l’inno - ecce-
zionalmente composto da Teho Teardo (vincitore del 
'David di Donatello' 2009 come miglior musicista per la 
colonna sonora del film 'Il Divo' di Paolo Sorrentino), ol-
tre a promuovere la costituente di uno stato immagina-
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rio, al Teatro Gobetti, naturalmente pacifico, chiamato 
appunto State of Indepen/Dance”.2

L’anno successivo a tema The X superstition, fu ca-
ratterizzato da dalla presenza di tarocchi. Alcune delle 
immagini sulle carte rappresentavano delle dita incro-
ciate, un acchiappasogni, un ferro di cavallo e dell’aglio. 
Tra il materiale promozionale erano inoltre presenti i 
profilattici personalizzati. Dopo aver assunto un aspetto 
più filosofico con l’introduzione di alcune prime forme 
geometriche negli anni successivi, la comunicazione 
cambiò gestione a partire dal 2016, quando iniziò ad 
essere curata da Studio Grand Hotel. 

Nel 2018 e nel 2019 il tema fu La luce al buio, una 
citazione al set di Nicolas Jaar del 2017 proprio al Club to 
Club, in cui utilizzò i vocals di Ombra della luce di Franco 
Battiato, che fu eseguita a sua volta nella famosa edi-
zione del 2014. Successivamente utilizzò anche le parole 
che Battiato stesso pronunciò all’interno di un intervista 
in cui disse di preferire la luce al buio: quelle quattro pa-
role furono utilizzate per creare un lungo loop. L’edizio-
ne del 2019 (Luce al Buio - season 2) sè ricordata an-
che per le creazioni grafiche di Weirdcore, il già citato 
visual artist di Aphex Twin, che attirò l’attenzione con le 
sue creazioni nel live set nell’edizione precedente. Per la 
campagna del 2019 contribuì con delle forme disturba-
te da svariati glitch, che furono anche proiettate su una 
facciata della Mole Antonelliana. 

Nel 2020 e nel 2021 il festival si svolse prima in for-
ma digitale a causa della pandemia, e successivamente 
in forma ridotta a causa delle restrizioni ancora in vigore. 
Nel 2020, infatti, prese il nome di C0C - The Festival as a 
Performance, una formula adattabile ai numerosi scenari 
possibili in base alle restrizioni. 

“C0C è la risposta di Ass. Cult. Xplosiva al nuovo 
caos di questi tempi incerti. Lo zero rappresenta il nuovo 
punto di partenza del Festival, il tentativo di dare inizio a 
una nuova ideazione e produzione artistica che tra i vari 
obiettivi ha soprattutto quello di indagare una possibile 
utopia contemporanea a supporto delle scene e commu-
nity locali”3, ha dichiarato Sergio Ricciardone. 
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Nel 2022 è stato invece presentato il nuovo logo: “La de-
scrizione del nuovo simbolo del Festival come una figu-
ra alata rappresenta lo stato futuro del corpo, l’urgenza 
di porlo al centro dell’attenzione, in celebrazione della 
sua libertà, la necessità di aggregazione, di danzare, di 
ascoltare, di illuminare e essere illuminati”.4 
(Fanzine, pag. 4 - 25)

A proposito di caratterizzazione, il Kappa Futurfesti-
val risulta avere un’immagine molto meno varia nel corso 
degli anni. Il fatto di svolgersi in una location unica rende 
molto utile mantenere invariati i riferimenti ad essa. Si 
tratta del Parco Dora, un grande parco sviluppato nell’a-
rea precedentemente occupata dagli stabilimenti pro-
duttivi di importanti industrie come Fiat e Michelin. 

Il nome deriva dal fiume Dora Riparia che lo attraver-
sa. Questo parco rappresenta un’importante trasforma-
zione urbanistica, coniugando spazi naturali e elementi 
del patrimonio industriale storico, come la torre di raf-
freddamento della Michelin e la centrale termica delle 
acciaierie Fiat. Il progetto fu affidato agli architetti Je-
an-Pierre Buffi e Andreas Kipar nel 2004, con i primi lotti 
aperti tra il 2011 e il 2012. Sono le torri arancioni (ciò che 
rimane degli stabilimenti) gli elementi che padroneggia-
no la comunicazione del festival. Nelle sue dodici edizio-
ni ha sempre presentato una figura femminile legata a 
quella delle torri delle strutture industriali del luogo. 

Attraverso delle illustrazioni prima, e dei modelli 3D 
poi, sembra quasi si voglia rappresentare una qualche 
specie di figura sacra “protettrice” del parco e del festival. 
La caratteristica principale infatti è la sua corona, o in al-
cuni casi un elmo contornato dalle torri stesse. In generale 
l’aspetto e i colori sono molto chiari e luminosi, trattandosi 
di un festival estivo all’aperto (i colori dominanti sono il 
bianco, il giallo e il blu), e la sua viralità è data per lo più 
dai video che circolano online. Lo sfondo dei video girati 
durante i numerosi dj set lascia intravedere le strutture del 
parco, e quindi porta l’utenza potenziale ad incuriosirsi. 
Un punto di forza, infatti, è l’eventuale possibilità di non 
inserire alcuna informazione riguardo ad una foto o ad un 
video, perchè l’immagine della location è talmente forte 
da essere associata automaticamente all’evento. 
(Fanzine, pag. 26 - 36)

Se si prende in considerazione la sua controparte autun-
nale, ossia il Movement Festival, è possibile notare come 
nei poster delle primissime edizioni fosse spesso pre-
sente la struttura del Lingotto Fiere e Palaisozaki, tratta-
te come edifici moderni e all’avanguardia, con degli ae-
rei che sorvolavano il quartiere. L’immagine del festival 
odierna è invece legata alle forme del simbolo presente 
all’interno del logo. Si tratta di due anelli che si interse-
cano su un lato e che sono stati riproposti assieme ad al-
tri con un aspetto tridimensionale. Le prime versioni dei 
visuals erano di vari colori, ma negli ultimi anni un mate-
riale vetroso è stato utilizzato per rendere la trasparenza 
degli oggetti, spesso attraversati da fasci di luce. 
(Fanzine, pag. 37 - 43)

Uno degli aspetti interessanti del Graphic design per 
gli eventi è il tipo di continuità. È possibile riscontrare l’e-
voluzione che caratterizza l’aspetto di ogni tipo di evento, 
e nel caso dei festival bisogna necessariamente ragio-
nare su una scala temporalmente più dilatata, in quanto 
le edizioni si svolgono con una regolarità annuale, ed è 
quindi possibile avere una panoramica più ampia su essi. 
I già citati eventi settimanali e mensili invece presentano 
delle variazioni più frequenti nell’estetica della loro comu-
nicazione. Le trasformazioni risultano essere stagionali, e 
a volta si assiste ad uno stravolgimento del look che ca-
ratterizzava la campagna della stagione precedente. 

Un'interessante esempio di branding e di cura dell’e-
stetica degli eventi è dato da Puddhu Bar tra il 2008 e il 
2012. Il locale testimone di un’importante trasformazione 
grazie all’intervento della Crew di Truly Design, che pre-
se in carico la gestione degli allestimenti, dell’immagine 
del locale e di alcuni eventi. Lo studio, nato a Torino nel 
2003, è frutto è composto da graphic designers, illustra-
tori e pittori, e il loro repertorio include murales di grandi 
dimensioni, opere anamorfiche e campi da basket arti-
stici. L’esperienza accumulata nel graffitismo, nell’arte 
di strada e nel muralismo ha modellato il loro approccio 
e aperto a nuove esplorazioni del linguaggio visivo, con 
una particolare attenzione per l’astrazione geometrica, la 
decostruzione e la ricolorazione delle forme.

Il lavoro fatto dalla crew a partire dal 2008 compren-
de la produzione di posters che, accompagnati da un ar-
twork, illustrano il programma mensile degli eventi della 
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stagione 2008-2009. Consistente anche il materiale pro-
dotto per la già citata serata The Dreamers, specializzata 
nel Drum and Bass. Le opere, create appositamente per 
essere fotografate e poi inserite all’interno del flyer sono 
un esempio riuscito di arte anamorfica, un effetto di il-
lusione ottica per cui un’immagine viene proiettata sul 
piano in modo distorto, rendendo il soggetto originale ri-
conoscibile solamente se l’immagine viene osservata se-
condo certe condizioni, ad esempio da un preciso punto 
di vista o attraverso l’uso di strumenti deformanti5. Nella 
stagione successiva emerse un’impostazione simile, ma 
questa volta le opere ad essere realizzate e fotografa-
te sono dei graffiti classici rappresentanti degli animali. 
Sono anche molto diffuse le illustrazioni digitali presenti 
all’interno di alcuni poster che pubblicizzano la propo-
sta musicale del luogo, citando Drumnbass - Dubstep - 
Electronic - Indie o Fuckin underground music.

Per gli allestimenti degli interni furono utilizzati de-
gli elementi che ricorrono sulla faccia dei poster stessi: 
delle mani che sollevano un bicchiere, degli altoparlanti, 
e delle figure geometriche rosse, grigie e nere. 
(Fanzine, pag. 44 - 48)

Spostandosi sul lato opposto dei Murazzi si può in-
dividuare un altro esempio di arte manuale applicata alla 
comunicazione per questo tipo di eventi. Per la stagione 
2012-2018, Niccolò di Prima (appartenente a Cargo Col-
lective) disegnò in formato orizzontale una scena am-
bientata davanti al Doctor Sax, con la presenza di otto 
personaggi, servendosi di pastelli Giotto Turbocolor. La 
scena presenta numerosi dettagli relativi alla situazione 
del lungo Po di quegli anni, inclusi degli oggetti all’inter-
no dell’acqua del fiume, degli animali e un’auto dei cara-
binieri. Al centro una frase che cita Il mattino ha (sem-
pre) l’oro in bocca, con riferimento ai famosi After Hours 
che si svolgevano settimanalmente. Tra le figure in primo 
piano si distingue quella dall’aspetto istituzionale, con le 
manette nella tasca anteriore alla giacca: chiaro riferi-
mento alla disputa che ha visto coinvolti i locali in zona e 
le istituzioni, che ha poi portato alla chiusure della mag-
gior parte di essi. I personaggi furono poi divisi in modo 
tale da creare il fonte dei flyers, che sul retro illustravano 
il programma musicale mensile con i nomi degli artisti, 
anch’essi scritti a mano. Il tutto accompagnato dalla fra-
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se Ogni Venerdì e Sabato dalle 3:30 A.M. (Pag. 51 - 57)
Se si prendono in considerazione le illustrazioni in 

digitale, invece, si può far riferimento alle campagne di 
Outcast a partire dal 2017 sono curate da Michael Bas-
so. Nelle prime proposte l’aspetto era caratterizzato da 
illustrazioni di figure reali ma dall’aspetto ironico, come 
per gli eventi svolti al Supermarket Club, che presentava-
no degli oggetti appartenenti ad un vero supermercato, 
o un abete infuocato in occasione dell’evento natalizio.             
Lo stile fu lo stesso per le stagioni successive fino a 
quella interrotta dalla pandemia. Fino a quel momento 
furono programmati degli eventi collaterali denominati 
Outcastle, dalla durata di dodici ore che comprendevano 
musica ed esibizioni d’arte. Questi eventi presentavano 
un aspetto leggermente diverso, caratterizzato da un 
immaginario di colori e oggetti riproposti nelle grafiche 
a tema, quasi a simboleggiare un parco giochi. Nell’illu-
strazione principale era spesso rappresentato l’aspetto 
del luogo in cui si sarebbe svolto l’evento, come la Rocca 
di Verrua e l’area naturalistica di Pianezze.

Dopo la pandemia ciò che spiccò sui flyers fu un in-
sieme di parti di pupazzi e piccoli mostri caratterizzati da 
colori fluorescenti, mentre attualmente si tratta di un in-
sieme di elementi collegati tra loro con stile surrealista, 
con sfondi scuri e spaziali. Uno degli elementi più presente 
in assoluto è l’occhio, che anche sotto forma di dettaglio è 
possibile riscontrare se si guarda attentamente il disegno.  
(Fanzine, pag. 58 - 65)

Uno dei collettivi più interessanti sotto il punto di 
vista della continuità e della cura comunicativa è sicu-
ramente Genau. I Flyers del collettivo, curati al momen-
to da Paolo Tortone e Alessandro Pippia, si rinnovano 
ogni stagione con un’estetica sempre diversa. Dal 2016, 
il design dei volantini ha esplorato un immaginario che 
fondeva elementi del mondo meccanico e architettonico 
con quelli naturali e animali. Nella stagione 2017-2018, i 
volantini presentarono fotomontaggi che mescolavano 
parti di animali reali con componenti di macchinari in-
dustriali. La tematica animale fu presente anche nella 
stagione successiva, caratterizzata da figure di animali 
stilizzati in forme poligonali. Successivamente, fu adot-
tata un aspetto basato sulla ripetizione di elementi line-
ari, per poi fare ritorno a immagini di strutture industria-
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li e post-industriali “decostruite” e re-inserite in schemi 
geometrici, funzionali anche all’inserimento delle in-
formazioni principali. Dalla stagione post-pandemica 
del 2022, i flyers presero vita grazie all’introduzione di 
elementi animati, una novità che persiste ancora oggi. 
I primi di questi mostravano scene mobili con brevi vi-
deo che documentavano disastri ambientali e l’impatto 
dei cambiamenti climatici negli ultimi anni. La stagione 
2022 fu quella caratterizzata da forme geometriche e 
tracciati che si muovevano creando numerosi incastri, 
spostando l’estetica verso un minimalismo più marcato.
(Fanzine, pag. 66 - 77) 

Savana Potente è riuscita ad affermare la propria 
immagine in modo divertente; gli animali stilizzati in-
fatti sono presenti in ogni flyers, contornati da motivi 
che ricordano forme vegetali. Diverso il materiale che è 
stato distribuito nel corso degli anni: i flyers presentano 
dimensioni e forme divere tra loro, ma anche rispetto al 
materiale classico. Per la stagione 2010-2011 quelli dei 
singoli eventi erano collezionabili (9 totali), e la parte 
centrale poteva essere staccata in modo tale da unirla 
a quella degli altri, e formare così il "poster della repub-
blica indipendente".

( Parte del materiale di comunicazione fornito da 
Ivano Bedendi)

 Anche i numerosi pieghevoli erano interessanti, ad 
esempio, sempre nel 2011 stilizzavano un'ipotetica map-
pa della metro 2, con i nomi degli ospiti della stagione 
su ogni fermata, mentre sul retro numerose informazio-
ni, che si ripetono sul resto del materiale: il "regolamen-
to della repubblica indipendente" era sempre presente 
e curato al dettaglio, trattando il rispetto con dei para-
goni alla "fauna e gli animali", citando anche Medina, lə 
buttafuori presente in porta a fare selezione. Numerose 
anche le cartoline con fotografie e gli slogan, e le cari-
cature come quella della prima pagina della Gazzetta 
dello Sport, chiamata La Gazzetta di Savana, che pre-
sentava come titolo House sweet House, con annesse 
informazioni dell'evento imminente. (pag. 78-88)

Altri lavori grafici prodotti in serie sono quelle degli 
eventi targati Radio Banda Larga, insieme a quelli che si 
svolgono presso Imbarchino. Stefania Vulpi, in arte Ste-
fania Vos, cura l’identità visiva della radio dal 2019, quella 
del Non Frequenze Festival a partire dallo stesso anno, 
e di alcuni format che coinvolgono la musica elettronica 
come, RBL Listening Sessions, Secret Garden e LES. Tut-
ti presentano una continuità estetica che si protrae per 
alcune settimane, per poi subire delle variazioni che non 
influiscono sul concetto espresso. (pag. 94 - 96)
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Capitolo 4Capitolo 4

Note di chiusura

1 Il significato del termine non è necessariamente negativo, e si utilizza per indi-

care quella strategia promozionale per cui si cerca di creare una grande attesa e una grande 

aspettativa tra il pubblico relativamente al lancio di un prodotto, all’uscita di un film, di una 

canzone, all’arrivo di un evento e così via.

Redazione Team World. “Cosa significa hype/creare hype”. 

Team World, 2021, consultato il 9 febbraio 2024, 

https://www.teamworld.it/istruzione-cultura/cosa-significa/hype-significato/

2 Comunicato stampa - Giorgio Valletta. 

https://1995-2015.undo.net/it/evento/94719 

3 Conta, Silvia. " C0C: la versione 2020 di Club To Club", intervista al team curato-

riale di C0C. Exibart, 2020, consultato il 17 febbraio 2024, 

https://www.exibart.com/arti-performative/c0c-la-formula-2020-di-club-to-club/

4 C2C Festival. Post Facebook, 2022

https://www.facebook.com/clubtoclub/posts/pfbid0247mfMszX3miw5SgUL3HBwoCNwv-

6qABmJoXDtPrpa8fmNMZ6VoPE4LsatqM7Twnpql

5 Autori di Wikipedia. “Anamorfismo”. 

Wikipedia, l’enciclopedia libera, ultima modifica il 21 gennaio 2024, consultato il 17 febbraio 2024, 

https://it.wikipedia.org/wiki/Anamorfismo 
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4.1. Impatto della pandemia sulla scena

La pandemia ha accelerato la digitalizzazione, processo 
in atto già da tempo. Nel 2020, il settore musicale vide 
una crescita notevole grazie all’online, con i ricavi di-
gitali che costituirono l’81% del totale in Italia, rispetto 
al 72% dell’anno precedente. L’anno segnato da smart 
working, didattica a distanza e l’emergere di nuove 
piattaforme spinse anche gli amanti della musica tra-
dizionale verso il digitale. Questo portò a un incremento 
significativo degli abbonamenti ai servizi di streaming, 
superiore rispetto ad altri paesi, e aumentò le vendite di 
formati fisici come il vinile, che ora rappresenta l’11% del 
mercato musicale italiano. I social media giocarono un 
ruolo importante, con un aumento del 32% nei ricavi ge-
nerati dalla pubblicità. Video e live stream su Facebook, 
Instagram live TikTok e Twitch diventarono strumenti es-
senziali di promozione, contribuendo all’economia musi-
cale anche senza abbonamenti e combattendo la pirate-
ria, e permettendo alle persone di connettersi nel miglior 
modo possibile attraverso webcam, chat room interattive 
o feste virtuali. 

4.1.1. La musica dal vivo

La pandemia mise a dura prova il mondo della musica dal 
vivo in Italia, colpendo duramente artisti, concerti e l’in-
tera industria. Questo settore fu danneggiato più di altri 
come il cinema e il teatro, anche a causa della stretta con-
nessione tra le uscite discografiche e i tour, fondamentali 
per il sostentamento degli artisti. Di fronte alle restrizioni, 
molti optarono per posticipare album importanti al 2021, 
preferendo pubblicare singoli ed EP1 per mantenere la pre-
senza in radio. Nonostante tutto, l’industria discografica 
italiana vide crescere i propri introiti, grazie al supporto 
del digitale e delle piattaforme di streaming. 

La crisi colpì anche i negozi di musica, costretti a 
chiudere durante il lockdown e a reinventare il proprio 
modello di business puntando sul digitale per continua-
re a vendere musica. Piattaforme come Discogs, Ama-

Evoluzione della comunicazione zon e eBay offrirono un’ancora di salvezza permettendo 
l’acquisto di musica registrata anche durante la pande-
mia, tamponando le perdite. Un sostegno significativo 
venne anche da Bandcamp Friday, iniziativa partita a 
marzo 2020 che vide Bandcamp rinunciare alle proprie 
commissioni il primo venerdì del mese, devolvendo tutto 
l’incasso agli artisti: i primi due eventi raccolsero rispet-
tivamente 4,3 e 7,1 milioni di dollari.

Il mondo dei concerti fu il più colpito dalla crisi, con 
perdite fino all’86,7% rispetto all’anno precedente. Per 
compensare l’assenza di eventi dal vivo, si è optò per i 
concerti in streaming. Artisti del calibro di Madonna e 
gli U2 tennero concerti live accessibili online, inclusi su 
piattaforme come YouTube. Eventi come quello di Vene-
rus al Museo della Scienza e della Tecnologia di Milano, il 
festival Club To Club di Torino e il Trasmissions di Raven-
na furono ripensati per il web. Andrea Laszlo De Simone 
realizzò un film-concerto in collaborazione con il festival 
Mi Ami di Milano. Sebbene i guadagni degli eventi digitali 
fossero inferiori a quelli dei concerti tradizionali, questa 
soluzione trovò il favore del pubblico. È probabile che, an-
che in futuro, molti artisti continueranno a proporre show 
in streaming. Ad esempio, i Meduza, celebre gruppo Hou-
se italiano, nel 2022 pianificò il suo debutto mondiale con 
un live show online chiamato Odizzea, presso la Great Hall 
dell’Avant Gardner di New York, arricchito da innumerevoli 
effetti visivi. Anche Tomorrowland, il più grande festival di 
musica elettronica al mondo, tenne quell’edizione in digi-
tale, con palchi virtuali e scenografie digitali, assumendo 
il nome di Tomorrowland around the world. 
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Fig.1: Tomorrowland around the world, 2020
Fig.2: Esibizione di Venerus,
Museo della Scienza e della Tecnologia di Milano, 2020
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I club, invece, videro crollare i loro guadagni di circa il 
78%, e gli introiti per dj e artisti scesero del 68%. Al con-
trario, la vendita di attrezzature e software per la produ-
zione musicale aumentò del 23%. Oltre al calo del fattu-
rato, molti club di medie e piccole dimensioni chiusero 
definitivamente, inclusi quattro solo a Milano. Questo 
settore, composto per una grossa parte da piccole real-
tà locali e indipendenti e da numerose professioni auto-
nome o lavoratori non regolarizzati, soffriva la mancan-
za di una rappresentanza istituzionale efficace e di un 
riconoscimento culturale. Questa situazione evidenziò 
l’urgenza di riforme e l’adozione di buone pratiche che 
promuovessero la sostenibilità del settore a 360 gradi: 
economica, sociale e culturale. 

4.1.2. Soluzioni per la sopravvivenza 

Nel 2020, questa presa di coscienza stimolò la creazio-
ne di nuove piattaforme e associazioni di categoria, che 
si aggiunsero a quelle già esistenti come Assomusica, 
Note Legali e Keeponlive. Tra le novità, troviamo I Pro-
fessionisti dello spettacolo – emergenza continua, una 
rete che raggruppa soprattutto tecnici e lavoratori dello 
spettacolo. Un’altra iniziativa degna di nota è La Musica 
che Gira, che unisce diverse figure dell’industria musi-
cale, dal booking agli uffici stampa, e si distingue per il 
suo impegno nella sensibilizzazione del pubblico e per la 
sostenibilità ambientale degli eventi. 

Le novità nella distribuzione di contenuti artistici, 
spinte dall’accelerazione del digitale, introdussero nuo-
vi modi per gli artisti di monetizzare il proprio lavoro e 
di connettersi con il proprio pubblico. A partire dai con-
certi all’interno di videogiochi come Fortnite, o la crea-
zione di portali per artisti nel metaverso come Pixelynx 
fino a Patreon e i Non Fungible Tokens (NFT), che sono 
le due innovazioni più importanti. 

Patreon è una piattaforma online che consente ai 
creatori di contenuti, dagli artisti musicali a scrittori, 
influencer e micro-influencer, di ottenere un reddito at-
traverso il sostegno finanziario diretto dei fan. I creatori 
possono offrire contenuti esclusivi, accesso anticipato, 
o esperienze ai sostenitori che si iscrivono a un abbona-
mento mensile. Questo modello si basa sulla costruzione 

di una comunità di fan impegnati e disposti a suppor-
tare finanziariamente il lavoro degli artisti che amano, 
fornendo una fonte di reddito più stabile e prevedibile 
rispetto alle entrate generate dalla pubblicità o dalle vi-
sualizzazioni su piattaforme gratuite.

I Non Fungible Tokens (NFT) sono token digitali 
unici che esistono su una blockchain2 e che possono 
rappresentare la proprietà o dimostrare l’autenticità di 
un’opera d’arte digitale (ma anche di video, musica e 
altri tipi di contenuti digitali). A differenza delle cripto-
valute come il Bitcoin, ogni NFT è unico e non intercam-
biabile, il che significa che possiede un valore distinto 
basato sulla rarità e sulla domanda. Questa tecnologia 
consente agli artisti di vendere le loro opere in formato 
digitale garantendo agli acquirenti la certezza dell’au-
tenticità e della proprietà esclusiva.

Sia Patreon che gli NFT incarnano la crescente im-
portanza del senso di comunità e della fidelizzazione che 
lega gli artisti alle loro fanbase. Questi strumenti non solo 
offrono nuovi modi per gli artisti di guadagnare diretta-
mente dal proprio lavoro, evitando intermediari, ma anche 
di rafforzare il legame con i propri sostenitori, creando un 
senso di appartenenza e di partecipazione diretta al suc-
cesso dell’artista. Con l’evolversi del panorama digitale, 
si prevede che queste piattaforme e tecnologie gioche-
ranno un ruolo sempre più centrale nell’industria creativa.

5.2. Post-Covid e l’uso dei social mediaFig.3: Protesta dei lavoratori
dello spettacolo, Milano, 2020
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Fig.4: International Music 
Summit, Ibiza, 2019
Fig.5: Il ritorno del VIVA! 
festival, 2022, Valle d'itria

Anche l’acquisto di attrezzature per studi e DJ, software, 
e un’ampia condivisione di competenze, hanno visto un 
aumento, sottolineando l’importanza crescente di quei 
settori all’interno della filiera musicale. 

La ripartenza dei live, avvenuta definitivamente 
dall’inizio del 2022,  godette dell’affermazione di  Festi-
val e Club, che contribuirono quasi alla metà del fatturato 
dell’intera industria. In Italia, la scena si rianimò con eventi 
di grande richiamo come il Decibel Open Air a Firenze, Na-
meless, Lost, Viva! e i già citati C2C e Kappa FuturFestival.  

Un dato importante è dato dalla percentuale di artisti 
di musica elettronica presenti nei festival, che aumentò, 
rappresentando il 39% di tutte le esibizioni del 2022, e an-
che le DJ donne iniziarono a guadagnare visibilità. 

      

94

Calcutta nelle orecchie non era più un’opzione: mossi 
da una sorta di istinto di sopravvivenza abbiamo reagi-
to all’incubo di un confinamento permanente con una 
musica dagli alti bpm. Dopo la pandemia, infatti, i ge-
neri musicali 'veloci' sono cambiati: la frequenza si è 
fatta più martellante e il ritmo più sostenuto, come di-
mostrano l’hard techno e l’industrial, il cui ritmo è molto 
cambiato da inizio 2018”3 

Questa frase di  Emma Besseghini in un articolo per 
Linkiesta racchiude ciò che potrebbe aver portato ad una 
serie di conseguenze per la musica elettronica nel perio-
do successivo alla pandemia. 

Anche grazie ai report annuali dell’IMS (L’Interna-
tional Music Summit di Ibiza, una conferenza incentrata 
sull’EDM che si svolge annualmente sull’isola spagnola. 
Durante i suoi tre giorni di durata l’evento riunisce figure 
importanti appartenenti all’industria musicale, tra cui DJ, 
produttori, rappresentanti di etichette discografiche, tec-
nologi, e promoter. Si discute di temi e tendenze che in-
fluenzano la scena della musica elettronica nel mondo.. Si 
tratta di un evento fondato nel 2007 da Ben Turner, Danny 
Whittle, Mark Netto, Pete Tong e Simeon Friend, e si pro-
pone anche come piattaforma per il networking all’interno 
della comunità della musica elettronica. Da qui è possibile 
constatare come nel 2022, l’industria della musica dance 
elettronica sia stata favorita da un’importante ripresa, con 
un incremento dei ricavi del 34% e un valore complessivo 
che raggiunse gli 11,3 miliardi di dollari, (un aumento totale 
del 16% rispetto al periodo pre-pandemia). 

La tech house si conferma il genere predominante 
su Beatport, seguita da una serie di generi molto amati 
come la techno, house, drum and bass, dance/electropop, 
la deep house, e la trance. Per quanto riguarda la prove-
nienza degli stream e l’interesse generale, Stati Uniti, Ger-
mania e Regno Unito costituiscono le tre maggiori basi di 
utenti mensili di Spotify per la musica elettronica.   

Bisogna anche considerare che Paesi Bassi e l’Au-
stralia, avendo una popolazione inferiore, presentano 
comunque un indice di ascolto del genere proporzional-
mente più alto, con i primi caratterizzati da un tasso sette 
volte superiore rispetto agli Stati Uniti. Questa crescita 
è stata alimentata da diversi fattori, tra cui il citato au-
mento nel settore degli strumenti per creators e artisti.     
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La piattaforma lanciò una campagna utilizzando l’hashtag  
#ElectronicMusic e ospitando numerosi concerti dal vivo, 
vedendo poi un incremento dei contenuti taggati del 113% 
in meno di un anno, e dimostrando un interesse crescen-
te per il genere. Considerando che, come successo con il 
genere punk negli anni ‘70 e ‘80, la predilezione di suoni 
più duri e sottogeneri musicali più caotici può anche ave-
re un carattere politico insito, volto a contrastare l’insod-
disfazione nei confronti della politica e della società. Una 
nuova e giovane generazione costretta a convivere con 
delle limitazioni e delle difficoltà, ci si può aspettare una 
risposta proporzionata al disagio subito. 
         

          
“In quella che possiamo ottimisticamente considerare una 
nuova era della musica elettronica e del clubbing (deno-
minazioni come pre-covid e post-covid potrebbero presto 
diventare espressioni comuni), molte organizzazioni, arti-
sti ed etichette intraprendono azioni diverse per affronta-
re una situazione contorta. Alcuni si sono presi una pausa 
dai riflettori per riflettere e raccogliere le proprie energie, 
alcuni sembrano investire nella promozione ulteriore della 
propria personalità sui social media, mentre altri si stanno 
reinventando facendo qualcosa di nuovo.”4

Fig.6: Zhang Yiming, fondatore 
di ByteDance

Uno dei motivi attribuibili all’esplosione della musica 
elettronica nel periodo successivo alla pandemia po-
trebbe essere collegato al desiderio di trasgressione 
che non mancò mai, e in quel periodo fu più forte che 
mai. Voglia di trasgressione caricata dalla molla rap-
presentata dai social e dallo streaming online che per-
mettevano di ascoltare e di ricordare quella che era la 
libertà data da un mondo senza restrizioni. Possibilità 
data da alcuni primi eventi a capienza limitata dopo la 
prima ondata di contagi. 

L’uso di piattaforme social come TikTok ( In origine si 
chiamava Musical.ly, fu creato da Alex Zhu e Luyu Yang. 
L’obiettivo di dare vita a un social network educativo in 
cui gli utenti più giovani potessero caricare e vedere 
contenuti video brevi dai 3 ai 5 minuti) in cui veniva-
no diffusi insegnamenti su varie materie. L’idea piacque 
ad alcuni investitori ma il progetto non decollò mai, ed 
è per questo che si optò per virare su un target sensi-
bilmente più adulto, quello dei teenager. Nello stesso 
anno in cui fu lanciato, dunque, Musical.ly diventò una 
piattaforma di condivisione di video molto particolare: 
gli utenti, infatti, avevano la possibilità di filmarsi du-
rante l’esecuzione di balli con un sottofondo musicale, 
prendendo velocemente piede tra i giovanissimi. 

Nel 2017 il fenomeno convinse ByteDance, colosso 
informatico di proprietà di Zhang Yiming, ad acquista-
re la società che gestiva il social network per una cifra 
vicina ai 750 milioni di euro. ByteDance, conscia dell’e-
norme potenziale di Musical.ly, decise di fondere questa 
piattaforma con quella di sua proprietà, TikTok, mante-
nendo il nome di quest’ultima (nota in Cina con il nome 
Douyin). Rivoluzionò il modo in cui i fan interagivano con 
i loro artisti preferiti, con una crescita dell’engagement 
che ora supera di dieci volte quella di generi più tradi-
zionali come l’Hip Hop. Hit come (It Goes Like) Nana-
na di Peggy Gou divenrarono virali, portando la musica 
elettronica sui dancefloor a livello globale. 
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4.1.3. I nuovi modi di comunicare 

Lo spostamento della comunicazione sui social media è 
dovuto ad una serie di motivi, che al giorno d’oggi riguar-
dano soprattutto il marketing per la musica pop, ma che 
hanno influito secondo gli stessi meccanismi anche sulla 
musica elettronica. Tutto parte dalla viralità dei conte-
nuti, che si manifesta nel momento in cui un video ge-
neralmente breve è apprezzato dal pubblico. La viralità 
nell’ambito della musica elettronica nei tempi recenti ha 
dato vita all’apprezzamento di generi che prima erano 
stati apprezzati solo tra gli anni novanta e i primi due-
mila, come gabber, hardcore e psytrance. Inoltre alcuni 
eventi e artisti caratteristici sono stati premiati dalla vi-
ralità acquisendo un veloce successo. 

Instagram ha risposto a questa tendenza lanciando i 
Reels nel 2020, offrendo la possibilità di condividere brevi 
clip video verticali arricchite da foto e musica, in rispo-
sta alla crescente popolarità di piattaforme come TikTok e 
Snapchat. Questa innovazione, unita alle già popolari In-
stagram Stories, ha rivoluzionato la condivisione dei con-
tenuti digitali, facilitando la creazione e la condivisione di 
video e immagini in un formato breve. Instagram ha anche 
sviluppato un algoritmo specifico per i Reels, diverso da 
quello dei Feed o delle Stories, che personalizza la pro-
posta di intrattenimento analizzando interazioni passate 
come like, commenti, condivisioni e salvataggi, nel tenta-
tivo di massimizzare l’engagement degli utenti e incorag-
giarli a trascorrere più tempo sulla piattaforma.    

Anche su TikTok questa dinamica ha avuto un impatto 
significativo su alcuni artisti, specialmente i più giovani. 
Oggi le produzioni musicali sono pensate per funzionare 
direttamente sui social network. Esistono produttori mu-
sicali specializzati per TikTok, di cui spesso compongono 
soltanto il ritornello, perfezionando poi anche il resto se la 
melodia prende piede grazie anche al fenomeno dell Hype. 

“Sulle piattaforme social di oggi, gli utenti sono 
bombardati innumerevoli informazioni, tanto da avere 
una capacità di attenzione così breve che i video devo-
no arrivare al punto principale in pochi secondi, non in 
minuti. Devono essere immediatamente coinvolgenti e 
di impatto, catturando l’attenzione degli spettatori pri-
ma che abbiano la possibilità di scorrere oltre. Quando 

arriva la techno sulla piattaforma, cosa sarà più efficace: 
un frammento di un lungo mix con sottili cambiamenti e 
transizioni o una clip di un enorme drop con grancasse 
sconvolgenti, riff accattivanti e una folla frenetica? Da 
qui il genere virale dell’hard techno con artisti estetica-
mente curati dal punto di vista estetico e della loro pa-
gina social. Anche alcuni club, proponendo un certo tipo 
di luci e atmosfera attraverso dei video realizzati da vi-
deomaker e poi caricati online, hanno riscosso successo, 
collaborando di conseguenza assiduamente con questi 
artisti e con i nuovi collettivi”5 
          

“Questo suono era spesso più adatto al mercato under 18, 
e molte persone abbandonano il proprio sistema quan-
do iniziano ad andare nei club normali. In qualche modo, 
questa volta è andata diversamente, probabilmente an-
che a causa della pausa dei club durante la pandemia; 
quando le cose sono ricominciate, gli stili musicali scelti 
erano cambiati molto in assenza di locali e promotori che 
agissero come curatori. C’è stato un grande cambiamen-
to di potere durante questo periodo”6

Fig.7: Esempio di Tik Tok virale
per la musica techno, 2022, 
video di Pfanne
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Note di chiusura

1 Un EP, acronimo di “extended play“, contiene generalmente da quattro a sette brani.

Leighton, Mackenzie. "Ep vs. album, cosa è meglio per voi? guida completa". 

Groover Blog, 2023, consultato il 5 marzo 2024, 

https://blog.groover.co/it/consigli-per-i-musicisti/ep-vs-album-it/

2 Definizione della blockchain: la blockchain è un registro di contabilità condiviso 

e immutabile che facilita il processo di registrazione delle transazioni e la tracciabilità degli 

asset in una rete commerciale.

IBM. "Cos'è la tecnologia blockchain?". IBM, consultato il 5 marzo 2024, 

https://www.ibm.com/it-it/topics/blockchain?mhsrc=ibmsearch_a&mhq=blockchain

3 Besseghini, Emma. "VOGLIA DI EVASIONE - La rivincita della musica elettronica e 

la critica all’uomo-macchina". Linkiesta, 2023, consultato il 5 marzo 2024, 

https://www.linkiesta.it/2023/08/musica-elettronica-festival-post-pandemia-techno/

4 Guerrilla Bizarre, Intervista ad Outcast. 

https://www.guerrillabizarre.com/interviews/outcastplanet-001

5 Faccini, Roberto. "Has techno lost its groove?". Attack Magazine, 2023, consulta-

to il 10 marzo 2024

https://www.attackmagazine.com/features/long-read/has-techno-lost-its-groove/

6 Faccini, Roberto. "Has techno lost its groove?". Citazione di Sunil Sharpe.
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Conclusione
Dalla corrente analisi, Torino emerge come una città ric-
ca dal punto di vista artistico e culturale, caratterizzata 
da un’evoluzione che ha visto crescere le sue radici un-
derground in fioriture in bella vista. 

Nonostante i tentativi di arginamento e un clima a tratti 
ostile da parte delle istituzioni, la scena elettronica to-
rinese ha dimostrato di sapersi adattare mantenendo 
un’identità storica più o meno uniforme e coerente nel 
tempo. Ad aver subito un notevole cambiamento sono 
stati i mezzi di comunicazione e promozione. Le piatta-
forme social hanno infatti permesso alla piccole realtà 
emergenti di rendere più accessibili generi e sottogeneri 
ignoti a molti, mentre sono state sfruttate dalle realtà più 
affermate per diffondere i propri ideali e consolidare il 
proprio immaginario. Ciò che resta di più concreto, assie-
me ai ricordi di chi ha vissuto in prima persona l’ambien-
te, è il materiale stampato. 

Oltre alla ricerca sulla musica elettronica in generale e 
ciò che la lega alla città, con questo elaborato di tesi ho 
voluto valorizzare parte di quei contenuti che avrebbero 
potuto essere persi o dimenticati nel tempo, integrandoli 
al resto del materiale digitale e presentando lo storico 
evolutivo come un’unità.

Per facilitare il viaggio nell’evoluzione della musica elet-
tronica a Torino dagli anni 2000 ad oggi, ho generato una 
raccolta testuale e visiva in grado di permettere, a chi 
la sfoglia, di immergersi nella scena e respirare i diversi 
periodi della storia della città.

Una collezione che potrebbe continuare a crescere nel 
tempo, ampliando e modificando il proprio aspetto a se-
conda dei cambiamenti che caratterizzeranno quell’or-
ganismo rappresentato da tutti coloro, giovani e non, in 
grado di emozionarsi e di lasciarsi andare ascoltando le 
vibrazioni che provengono dagli altoparlanti.
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