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EDITORIALE

dicembre 2022

Una cara amica psicologa mi ha segnalato un originale studio sulle vocalizzazioni

emotive che ha condotto all'elaborazione di una vera e propria mappa sonora in-

terattiva in cui è possibile ascoltare oltre duemila "esplosioni" vocali organizzate in

categorie di emozioni. Lo studio è stato condotto dai ricercatori Alan S. Cowen e Dacher

Keltner del Dipartimento di Psicologia di Berkeley dell'Università della California, da Hillary

Anger Elfenbein della Olin School of Business dell'Università di Washington e da Petri

Laukka del Dipartimento di Psicologia dell'Università di Stoccolma per organizzare in 24

categorie 2032 vocalizzazioni emotive registrate in studio e altre 48 provenienti dal mondo

reale (in lingua inglese statunitense). La mappa visualizza regioni emotive tra loro

confinanti, all'interno delle quali è possibile clickare su piccole lettere per ascoltare ogni

singola vocalizzazione rappresentativa di un certo grado di emozione tra quelle individuate. 

Le vocalizzazioni emotive sono fondamentali per la vita sociale degli uomini perché strut-

turano le nostre interazioni sociali. Recenti studi hanno documentato che le persone rico-

noscono con precisione almeno 13 emozioni tramite l'ascolto di brevi vocalizzazioni.

Questa capacità emerge all'inizio dello sviluppo dell'uomo, è conservata in qualche forma

nell'evolversi delle culture e condiziona anche il modo in cui le persone rispondono emoti-

vamente alla musica. È una meraviglia anatomica il modo in cui gli esseri umani

comunicano con la voce: la contrazione dei muscoli che circondano il diaframma produce

esplosioni di particelle d'aria che si trasformano in suono attraverso le vibrazioni delle

corde vocali, e lasciano la bocca, a seconda della posizione della mascella, della lingua e degli

altri strumenti di controllo vocale, sotto forma di parole, risate, intonazione giocosa, pianto,

toni sarcastici, sospiri, canzoni, urla trionfanti, ringhi o toni materni. In modi essenziali, la

voce rende gli esseri umani... umani.

Condividere con i ragazzi questo studio, giocando con la mappa sonora, può essere un

buon modo per aiutarli a comprendere la natura della loro stessa comunicazione emotiva.

La mappa interattiva si trova qui: https://s3-us-west-1.amazonaws.com/vocs/map.html.

piero.chianura@bigboxmedia.it
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Mentre per l’educazione motoria comincia ad ap-
parire la figura del docente esperto negli anni ter-
minali della scuola primaria, della figura specialisti-
ca nel campo musicale non vi è ancora alcuna pre-
visione. 
La mancanza di un docente di musica non significa
necessariamente che non vengano proposte espe-
rienze sonore significative in tutte le situazioni, ma
è opportuno che la totalità dei bambini benefici di
un percorso musicale altamente strutturato, che
abbracci l’intero anno scolastico e che sia capace di
promuovere una crescita equilibrata e lo sviluppo
di competenze musicali e trasversali.
Le scuole più fortunate hanno a disposizione alcuni
docenti con una specializzazione musicale.
Laddove non si abbia questa dotazione o gli inse-
gnanti formati non siano utilizzabili in tutti le classi,
spesso gli istituti ricorrono a bandi di selezione per
reperire figure adeguate, fra personale interno o
esterno. Ma quali sono i requisiti imprescindibili
che l’esperto di musica deve possedere?

Leggendo svariati bandi si evince come questi
ultimi non siano fra loro omogenei. In alcuni avvisi
di selezione si trova un generico riferimento a per-
sone con adeguate competenze musicali e/o pe-
dagogiche, altri bandi sono invece più dettagliati: in
questi ultimi vengono interpellati professionisti
con una specializzazione vocale o strumentale
conseguita nell’ambito dell’Alta Formazione
Musicale e, talvolta, corsi di didattica musicale. Per
alcune selezioni possono esprimere la loro candi-
datura professionisti che hanno già esperienze di
insegnamento negli istituti scolastici o scuole pri-
vate di musica e/o che possano vantare un certo
numero di progetti già realizzati.
Alcuni Istituti, inoltre, ricercano operatori musicali
formati su specifici approcci metodologici (Kodály,
Orff-Schulwerk, Gordon, Willems...) e pongono co-
me condizione alcuni obiettivi che il progetto mu-
sicale deve cercare di perseguire: avviare al canto,
alla produzione strumentale, all’ascolto, al movi-
mento attraverso la musica.  
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ESPERTI DI MUSICA 
IL RICORSO AI BANDI DELLE SCUOLE
DELL'INFANZIA E PRIMARIA

Carmelo Farinella

Nell’ordinamento scolastico italiano, come in quello di molti Paesi eu-

ropei, per i bambini nell’età infantile viene privilegiato il rapporto con

poche figure di riferimento, a differenza della scuola secondaria in cui

la rete sociale dell’individuo si amplia e il sapere diventa sempre più

specialistico. Vi sono tuttavia alcuni ambiti disciplinari che richiedono

una formazione specifica e per i quali sarebbe prioritario individuare

docenti esperti anche nella scuola dell’infanzia e primaria.
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Ancora, non mancano le ricerche di musicotera-
peuti, anche se non sempre ai committenti risulta-
no chiari gli ambiti peculiari della musicoterapia e
della didattica musicale1.
L’analisi dei bandi, qui sintetizzata, stimola la nostra
riflessione su molteplici aspetti: è opportuno che
gli avvisi di selezione e, di conseguenza, i progetti
musicali messi in campo contengano ambiti di per-
sonalizzazione in linea con il progetto formativo
d’Istituto; per un intervento di qualità è prioritario
che vi siano da parte degli aspiranti documentate
competenze non solo musicali ma anche didattiche,
con attenzione all’inclusione scolastica; la richiesta
di produrre un’idea progettuale, per partecipare al
bando, può consentire una valutazione della cura
pedagogica2 e della dinamicità del percorso musi-
cale3.
Occorre sicuramente una buona conoscenza della

materia per poter individuare persone adeguate, se
necessario ricorrendo alla consulenza di un pro-
fessionista; un avviso troppo generico rischia, in-
fatti, di far avviare percorsi scarsamente efficaci.

1 I contributi sulla nostra rivista di Antonella Zenga, musicista e

musicoterapeuta, si stanno aiutando sempre più a cogliere gli

aspetti propri della musicoterapia e gli ambiti di contatto con la

didattica della musica.

2 Per approfondire il concetto di cura pedagogica di veda Giosi

Marco (2019), Pedagogia della cura e integrazione sociale, Roma,

Anicia.

3L’approccio dinamico dell’insegnamento musicale, contrappo-

sto ad una didattica di tipo statico, è stato ampiamente trattato

da Carlo Delfrati (2008) in Fondamenti di pedagogia musicale,

Torino, EDT. 
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Beginning Jazz Piano
Un‘introduzione a swing, blues, latin e funk

Da Tim Richards, autore dei libri per tutor più venduti 
Improvising Blues Piano ed Exploring Jazz Piano. 

Beginning Jazz Piano è rivolto a musicisti con poche conoscenze 
precedenti, ma che amano esplorare l  music  legat  al jazz.

Usando molti brani  - sue composizioni, tradizionali 
e nuove melodie di noti brani jazz - Tim Richards introduce il 
blues, il funk e la musica latinoamericana e spiega le tecniche 
più importanti per la mano destra e sinistra.

Parte 1: Tutto ciò di cui hai bisogno per iniziare 

Parte 2: Armonia, Improvvisazione, Accompagnamento 

e Lettura da  

Per informazioni, incluso un video introduttivo, visitare:
www.schott-music.com/tim-richards

NUO
VI!

http://www.schott-music.com/tim-richards
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Il senso di insicurezza ereditato dalla pandemia in-
duce a riflettere sul fondamentale ruolo svolto dal-
l’asilo nido come luogo di accoglienza del bambino
che muove i suoi primi passi fuori da casa. In questo
contesto la MT può essere un prezioso sostegno fi-
nalizzato al benessere del bambino da 0 a 36 mesi a
favore di un sereno inserimento. Ponendosi come
modalità alternativa di comunicazione particolar-
mente vicina allo stile non verbale, proprio di questa
fase evolutiva e partendo dall’ascolto sintonizzato sui
bisogni specifici del bambino, con attività mirate, la
MT può favorire la costruzione di relazioni con i coe-
tanei e le nuove figure adulte di riferimento, facilitare
l’ambientamento, l’esplorazione e la sperimentazione
di nuovi spazi, sostenendo il senso di autonomia. 
Si sa quanto delicata sia questa fase della vita sia per
il bimbo che per i suoi genitori: il sistema di attacca-
mento è sufficientemente consolidato ed è possibile,
ma più spesso necessario, sperimentarsi nei processi
di separazione perché il bambino possa affacciarsi
alla scoperta del mondo e l’adulto tornare a disporre
del proprio tempo secondo i ritmi imposti dal lavoro
e dalla complessità della vita quotidiana. L’asilo nido
può diventare, grazie all’apertura di spazi specifici,
luogo di accoglienza non solo del bambino, ma
anche delle ansie e delle tensioni derivate dai diversi
vissuti degli adulti, genitori ed educatori, in cui anco-
ra si insinua il generale malessere dovuto alla recente
pandemia, entrata nelle famiglie e nella relazione ge-
nitori figli, in modi e tempi diversi. C’è dunque molto
da fare in questo ambito e molto da chiarire, sgom-
brando il campo da possibili ambiguità con cui
spesso si confonde il percorso di MT attiva con
un’attività laboratoriale finalizzata all’apprendimento

precoce della musica ormai presente nei programmi
per l’età prescolare. L’attività di MT si fonda sull’im-
provvisazione sonoro-musicale, che partendo dal li-
bero movimento del bambino, si struttura nel tempo,
sintonizzandosi sul suo ritmo, sui parametri del suo-
no espressi dalla qualità dei suoi gesti e dei suoi mo-
vimenti, su particolari intervalli melodici che emer-
gono dalle libere vocalizzazioni. Il Musicoterapeuta
ha il compito di cogliere e trasformare musicalmente
ciò che il bimbo esprime spontaneamente nell’inte-
razione con l’ambiente e con gli altri. 
Una proposta di questo tipo si inserisce dunque in
un’ottica biopsicosociale di promozione del benes-
sere che non riguarda solo il bambino, ma coinvolge
l’intero sistema educativo che gira intorno a lui.
Inoltre non va dimenticata la prospettiva inclusiva
nell’eventuale presenza di bimbi con disabilità e l’op-
portunità di far emergere potenziali situazioni di di-
sagio, collaborando con il gruppo educativo nell’atti-
vazione, da parte della famiglia, di professionisti spe-
cialisti per un’eventuale supporto.
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LA MUSICOTERAPIA NEI NIDI
PREVENZIONE E PROMOZIONE DEL BENESSERE
PER LA FAMIGLIA

Antonella Zenga

MUSICOTERAPIA
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BORSE DI STUDIO SAE INSTITUTE 
PER LA LOTTA AL GENDER GAP NELLA MUSICA

In occasione del panel “Il ruolo della donna nell’industria musicale”, tenu-
tosi il 25 novembre nella cornice della Milano Music Week e dedicato al te-
ma delle disparità di genere nel music business, sono state annunciate
due borse di studio dal valore di 5.400 euro ciascuna, riferite ai corsi in
partenza a febbraio 2023 di Urban Music Production ed Electronic Music
Production. Le borse di studio sono il frutto della collaborazione tra SAE
Institute, POCHE City (collettivo di music producer italiane) ed Equaly (community di cantautrici, in-
terpreti, musiciste, producer, foniche e molto altro). La disparità di genere all’interno del music bu-
siness è un tema caro a SAE Institute, come dimostra il progetto “Women in Music” di cui è respon-
sabile Alessandra Micalizzi. A questo link ( http://musicedu.it/donne-e-industria-musicale-la-forma-
zione-e-importante/ ) si può trovare l’intervista completa realizzata da MusicEdu.
Queste le parole di Elasi, co-fondatrice di POCHE City: “Il nostro collettivo esiste per supportare le pro-
duttrici musicali italiane non solo del presente ma anche del futuro. Questa borsa di studio è il primo pic-
colo importante passo per incoraggiare le future professioniste che sognano di imparare a scrivere, com-
porre e produrre la musica che hanno in testa con libertà, arte, unicità, competenza e self-confidence“.

Il dato di partenza è la stima fatta dall'Organizzazione Mondiale della Sanità, secondo cui oltre un
miliardo i giovani nel mondo sono a rischio di sviluppare danni permanenti all’udito. Il 40%
dei giovani tra i 12 e i 35 anni è esposto nei luoghi di intrattenimento a livelli di rumore po-
tenzialmente dannosi per l'udito mentre quasi il 50% è esposto a livelli non sicuri di suono
derivanti dall’uso di dispositivi audio personali. Un livello di rumore sicuro non dovrebbe preve-
dere l’esposizione a più di 85 decibel (dB) per otto ore o a 100dB. E l’ascolto di musica tramite au-
ricolari o cuffie al massimo volume può raggiungere anche i 120dB. 
Sulla base di questi dati, Amplifon, il principale gruppo mondiale nel settore dei servizi e delle solu-
zioni per la cura dell’udito, ha fatto partire lo scorso anno il progetto Ci Sentiamo Dopo – Listen
Responsibly, che persegue l’obiettivo di promuovere la consapevolezza dell’ascolto responsabile tra le
nuove generazioni. Fino ad oggi l’iniziativa ha coinvolto circa 29.000 studenti in 1.400 scuole tra
Italia e Spagna, ma l'obiettivo è coinvolgere 40mila studenti in 1.600 scuole entro il 2023, obiettivo
chiave del piano di sostenibilità Amplifon. "Occupandoci di servizi e soluzioni per la cura dell’udito",
spiega Francesca Rambaudi, Investor Relations & Sustainability Senior Director di Amplifon
"è per noi essenziale supportare la prevenzione tra le giovani generazioni”.
Il piano di sensibilizzazione dei più giovani sull'importanza della prevenzione uditiva e sull'im-
patto che l'inquinamento acustico ha sulla nostra salute ha previsto di recente a Milano (a
Bookcity del novembre scorso) un evento dedicato agli studenti dell'Istituto Omnicomprensivo
Statale Musicale "Giuseppe Verdi", in collaborazione con Carlo Boccadoro, compositore, musi-
cologo e direttore d'orchestra, e con Anna Bonamigo, audioprotesista e formatrice di Amplifon.
Partendo da alcuni celebri vinili, i ragazzi hanno ricevuto le informazioni essenziali sulla prevenzione
dei cali uditivi, tramite un’esperienza di ascolto diversa.
Info: https://cisentiamodopo.it/

AMPLIFON PER L'ASCOLTO RESPONSABILE 

https://cisentiamodopo.it/
http://musicedu.it/donne-e-industria-musicale-la-forma-zione-e-importante/
http://musicedu.it/donne-e-industria-musicale-la-forma-zione-e-importante/
http://musicedu.it/donne-e-industria-musicale-la-forma-zione-e-importante/
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Non è poco importante precisare anzitutto il
concetto di "metodo" distinguendolo da quello di
"modello". Come afferma la pedagogista e musi-
coterapeuta spagnola Patricia Leonor Sabbatella,
il metodo è il processo o l'ordine da seguire per
raggiungere un obiettivo o uno scopo, mentre il
modello è uno schema teorico con un sistema di
tecniche o attività che vengono utilizzate dall’in-
segnante in base a determinati principi filosofici.
Il metodo assume un duplice significato nel con-
testo dell'insegnamento musicale. Il primo consi-

derando il metodo come un concetto e il secondo
come l'esecuzione di una serie di esercizi ordinati
che permettono di progredire nell'apprendimen-
to, partendo dal più semplice al più complesso,
sempre secondo l'approccio dell'adulto creatore
del metodo (per esempio, l'opera di J.S. Bach inti-
tolata "Notenbuch di Ana Magdalena Bach").
I metodi attivi di insegnamento musicale, pensati
da studiosi come Dalcroze, Kodály, Orff, Martenot
come alternativi all'apprendimento passivo della
musica, negli anni soprattutto sono stati oggetto
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METODI, MODELLI 
E TESTI MUSICALI COERENTI
SCEGLIERE I LIBRI SCOLASTICI 
PIÙ ADATTI AL PERCORSO FORMATIVO

Laura Patrizia Rossi

In contrasto con certi principi

educativi tradizionali, che vo-

gliono lo studente passivo di

fronte all'insegnamento della

musica, l'educazione musicale

ha subìto una trasformazione

che ha reso evidente la possibili-

tà di apprendimento attraverso

nuove modalità e accedendo a

testi dall'impostazione altrettan-

to innovativa e interattiva.



di interesse preferenziale perché facilitano un ti-
po di insegnamento svincolato dalle tradizioni in
cui si accettano i rischi derivanti dall'apertura del
pensiero, dall'autonomia dell'allievo e dalla sua
spontaneità nell'esprimersi mettendo in pratica
nuove esperienze. 
Con l’uso di questi metodi, l'insegnante assume
una posizione di motivatore, promotore e coor-
dinatore del processo di apprendimento, piutto-
sto che una guida infallibile con rigidi obiettivi fi-
nali da raggiungere. Inoltre, invece che attenersi
a un unico metodo o sistema, si ha la possibilità di
sviluppare il proprio con principi, idee, risorse e
attività provenienti da altri metodi, in modo da
raggiungere un compromesso tra le caratteristi-
che, le qualità e le preferenze degli studenti e le
proprie. In questo modo, gli studenti partecipano
intensamente alla formazione musicale, seguono
una progressione educativa che tiene conto del
loro sviluppo psicologico e motorio, nella forma
in cui l'attività del processo educativo sia "paido-
centrica", cioè rispettosa della loro spontaneità e
delle loro esigenze.
In questo contesto anche i modelli hanno subito
notevoli sviluppi. Nel modello tradizionale, l'in-
segnante è il centro del processo educativo in-
sieme ai contenuti che trasmette, nel modello at-
tivo, invece, l'insegnante si limita a fare da guida
e gli alunni partecipano alla realizzazione di atti-
vità innovative che promuovono la loro curiosità
e li guidano nell'apprendimento attraverso
l'espressione artistica, il gioco per favorire il la-
voro collaborativo, la consapevolezza sociale e
l'auto-formazione, per renderli autonomi nei
propri interessi e con le proprie motivazioni. È
questo il modello che ha caratterizzato la Nuova
Scuola o Scuola Attiva, una vera e propria rivolu-
zione educativa, che mirava a impartire l'educa-
zione musicale in un'atmosfera rilassata, con
un'espansione naturale e un vero relax per il
bambino, rompendo con il tono di tensione e se-
rietà che esisteva in precedenza. Oggi gli educa-
tori musicali hanno a disposizione una varietà di

modelli ed è possibile imparare suonando, can-
tando o ballando con modelli naturali o spontanei
e anche con modelli tecnologici che utilizzano
programmi informatici.
Nell'epoca attuale, è comune che ogni insegnante
faccia una selezione degli aspetti che ritiene più
importanti da utilizzare durante lo sviluppo del
proprio compito professionale e, in base alle esi-
genze e agli interessi degli studenti, lo renda
compatibile con il quadro accademico stabilito.
Questo modo di apprendere incoraggia la diver-
genza produttiva e stimola il processo educativo
auto-motivato con il suo carattere incompiuto e
aperto a continuare con la formulazione di do-
mande e la scoperta di risposte.
Quando un insegnante assume la consapevolezza
del suo ruolo di formatore nel quadro ampio ap-
pena descritto si deve poi impegnare per render-
lo compatibile con la realtà scolastica in cui è
chiamato a lavorare. Pensiamo all’insegnamento
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nella scuola pubblica dove questo implica anche
la scelta dei testi da adottare per il proprio corso.
Ma come selezionare prodotti editoriali coerenti
con i metodi e i modelli che abbiamo descritto?
Come visionare i testi per verificare che siano
scritti in maniera ben delineata e da autori auto-
revoli?
L'adozione dei libri di testo nella scuola pubblica
segue modalità di tipo quantitativo  che non
sempre compatibili con la qualità. Se un inse-
gnante vuole visionare i contenuti di un testo
prima di deciderne l'adozione, non lo trova sem-
pre online sui siti degli editori ed è dunque por-
tato a richiederne una copia omaggio. Ma la
stampa di un certo numero di copie promo a di-
sposizione delle scuole, prima dell'adozione, è
sostenibile solo per gli editori più grossi, quelli
nazionali e non sempre specializzati nell'editoria
musicale. Gli editori specializzati, soprattutto
quelli europei, dal canto loro, non hanno a dispo-

sizione neppure un completo database di inse-
gnanti a cui inviare direttamente le informazioni
sulle loro pubblicazioni e, in ogni caso, per poter-
lo fare dovrebbero contare sul consenso infor-
mativo della privacy, che allo stato attuale impe-
disce qualsiasi comunicazione non autorizzata. 
La ricerca di testi coerenti con i metodi e i
modelli formativi giudicati più adeguati affidata
ai singoli insegnanti si rivela molto spesso limitata
e con poche risorse informative. Dato che solo
l’insegnante può essere parte attiva nell'attivare
la relazione tra gli editori dei testi migliori e la re-
altà scolastica in cui operano, magari affidandosi
alla visione online e alla stampa digitale più so-
stenibile per tutti, il mio consiglio è di visionare
sempre i siti degli editori musicali specializzati,
registrandosi per la propria categoria strumen-
tale o ambito didattico di riferimento, al fine di
poter ricevere dettagli sulle novità e i metodi, e
poterli visionare nei dettagli.

me n.13
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"Una perfetta educazione vocale si basa sull’utilizzo di
una tecnica affidabile, ineccepibile, scientifica, che di-
verrà il supporto della proiezione del pensiero, degli
slanci nascosti dell’anima, fermenti d’interpretazioni
uniche, dei sentimenti, dei desideri interiori. Il pensiero, liberato dalle costrizioni fisiche, guida verso le forze su-
periori dell’essere. Tecnica, interpretazione: due forze che, unite,  conducono all’equilibrio, all’armonia, al bel
canto. Tutto ciò che amo...". Questa è l'essenza del pensiero di Yva Barthélémy, che con questo manuale del 2021,
curato per Volonté &Co da Giuseppina Cortesi e Vittoria Licari, ha voluto fare il punto sulla sua incessante ri-
cerca, anche alla luce della sempre crescente sensibilità dei cantanti nei confronti degli studi foniatrici. Siamo
a oltre trent’anni dalla prima edizione (1984) del suo La Voix libérée (ripubblicato in seguito nel 2003 e nel 2011
sempre per i tipi di Robert Laffont). Dal proficuo confronto all’interno dell’Associazione Italiana che da lei
prende il nome, nelle persone delle curatrici Giuseppina Cortesi e Vittoria Angela Licari, nasce dunque in
italiano questo nuovo libro, che vuole costituire un preciso punto di riferimento rispetto al lungo e complesso
lavoro della grande ricercatrice e pedagogista francese. Finalizzato all’allenamento di tutta la muscolatura
coinvolta nella fonazione, questo metodo è funzionale all’acquisizione delle abilità richieste da qualsiasi tipo di
espressione vocale. 
Come afferma Alfonso Gianluca Gucciardo nella sua prefazione a Liberare la Voce, "parlare oggi di Medicina
dell’Arte dello Spettacolo o anche soltanto di Vocologia [...] stupisce molti ma, in tutta onestà, non più tutti. Non era
così nella seconda metà del secolo scorso quando Madame Barthélémy, dopo un lungo percorso auto – e allocono-
scitivo e dopo tanto studio fisiologico e tecnico (per prassi esecutiva e repertorio) della Lirica, ha maturato non so-
lamente un originale metodo di potenziamento muscolare utile (non in modo esclusivo) ai cantanti e noto a tutti
grazie al suo saggio La voce liberata ma soprattutto un importante parimenti originale approccio all’idea dell’in-
terdisciplinarità a beneficio dell’arte e della salute. Posso e, forse, anche devo affermare che è stata, prima in
Francia e, nel tempo, nel resto del mondo, sicuramente una vera pioniera. Non è, del resto, così scontato che medici,
logopedisti e maestri di arti della voce, anche a livello 'alto', comprendano senso, ragioni, modi e soprattutto tempi
e quantità dell’improcrastinabile necessità della interdisciplinarità. Al più – ed è già un mezzo miracolo – ci si
ferma alla multidisciplinarità; si assiste allo scambio di pareri su un sintomo o su un segno atletico-performativo
e/o medico tra professionisti ma al di là del proprio mondo non si riesce a (né forse si sa e si vuole) andare. [...] È
vero che il metodo di Madame parla di e lavora su muscoli ben precisi che, in modo interessante, stimola e sveglia
se intorpiditi o riconduce al giusto vigore se andati in ipertono al fine di produrre un canto facile e naturale, ricco
di armonici e melodia; è anche vero, però, che ella parte dall’organico, dal morfofunzionale nel tentativo di
giungere ben oltre, anzi per far sì che l’allievo velocemente e senza spreco di energia – dettagli non da poco –
giunga, appunto, ben oltre quasi da solo. Cosa sia questo oltre è presto detto: l’Arte con la /a/ maiuscola".
Info: Volontè&Co - https://www.volonte-co.com

LIBERARE LA VOCE
FONDAMENTI PEDAGOGICI,
ARTISTICI E SCIENTIFICI
DEL METODO LA VOIX
LIBÉRÉE

EDIZIONI

https://www.volonte-co.com
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Una visita alla scuola secondaria a indirizzo musicale Arturo Martini di

Treviso guidati dalla Dirigente scolastica Luana Scarfi e da una delle inse-

gnanti di musica più attive dell'istituto, la prof.ssa Anna Tonini. È così che

scopriamo una realtà nella quale creatività, passione e competenza non

sono parole vuote di una semplice dichiarazione di intenti.

FARE SCUOLA 
NELLA CREATIVITÀ
L'ECCELLENZA DELLA MARTINI 
DI TREVISO

Piero Chianura
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L'Istituto Comprensivo 1 si trova in una zona periferica 
della città di Treviso e accoglie ragazzi dai 3 ai 14 anni, 
appartenenti a famiglie di varia estrazione sociale e 
culturale, per accompagnarli in un percorso educati-
vo che, dalla scuola primaria a quella secondaria di 
primo grado, punta a un progetto unitario con finalità 
comuni e nel segno della continuità. 
La dott.ssa Luana Scarfi (nella foto in apertura) è 
Dirigente scolastica di ben sette plessi: due scuole 
dell'infanzia, quattro scuole primarie di cui una spe-
ciale che accoglie bambini con disabilità molto im-
portanti, una a indirizzo Montessori, una a tempo 
pieno e un'altra a tempo normale. Infine la scuola 
media a indirizzo musicale che abbiamo visitato e in 
cui ha sede anche la segreteria generale. La visione è 
quella di coinvolgere i docenti in un concetto di ver-
ticalizzazione del curriculum degli studenti di tutti i 
plessi a partire dal segmento dei più piccoli fino alla 
scuola secondaria, in un percorso che pone in primo 
piano la creatività non solo artistica o musicale.

MusicEdu Come è stata pensata la verticalizzazione 
del curriculum?
Luana Scarfi Abbiamo messo in piedi un sistema ge-
stionale organizzato per gruppi di aree, che coinvolge 
rappresentanti di ciascuno dei segmenti per varie at-
tività. Per esempio, l'area logico-computazionale 
coinvolge un docente per la scuola per l'infanzia, uno 
per la primaria e uno per la secondaria. Così l'area del 
linguaggio e quella dell'arte e della creatività che in-
clude due docenti per ogni segmento, uno per la 
parte visiva e uno per quella musicale. L'idea è quella 
di trovare un fil rouge che faccia sì che i percorsi di-
dattici si leghino l'uno all'altro con un senso di conti-
nuità. Ed è straordinario come i docenti di varie disci-
pline riescano a integrarsi nelle unità didattiche. Per 
garantire questo filo rosso di passaggio graduale da 
un segmento all'altro in ambito musicale, per esem-
pio, è stato definito un set di melodie che vengono ri-
prese nei vari anni a venire a un livello di difficoltà 
sempre più avanzato. Si parte da uno strumentario 
Orff a disposizione della scuola dell'infanzia e primaria 
per arrivare all'orchestra e coro della secondaria di

primo grado. Questa verticalizzazione del curriculum
musicale fa anche comprendere al bambino quanto la
crescita sia progressiva.

MusicEduNella secondaria di primo grado, come è or-
ganizzato il percorso dell'indirizzo musicale?
Anna Tonini Abbiamo quattro cattedre, una di chi-
tarra, una di flauto traverso, una di pianoforte e una di
violino. L'offerta formativa per chi è iscritto all'indiriz-
zo musicale è di 33 ore. Le ore pomeridiane dedicate
allo strumento sono 3: un'ora di tecnica strumentale,
una di teoria e lettura musicale per classi e un’ora di
attività orchestrale a partire dalla classe prima come
propedeutica di musica di insieme. È prevista anche
attività corale per tutti i ragazzi che non suonano uno
strumento e per loro le ore pomeridiane sono di fatto
un'occasione di socialità e lavoro comune finalizzato
al canto insieme all'orchestra. 

MusicEdu Siete in qualche modo collegati con i licei
musicali della zona?
Anna Tonini Bisogna considerare che i due licei mu-
sicali più vicini distano da qui circa 35 km, perciò per
le famiglie è un impegno lasciare subito i loro ragazzi
di 13/14 anni liberi di muoversi in autonomia. Però
abbiamo una percentuale di un buon 20% di ragazzini
che, dopo essere partiti da zero da noi, alla fine della
terza media fanno l'esame di ammissione al liceo mu-
sicale, soprattutto al più vicino Marconi di Conegliano.

MusicEdu In ogni caso, far praticare la musica con
piacere anche a chi non continuerà poi negli studi mu-
sicali aiuta a formare un pubblico di ascoltatori.
Anna Tonini Dal mio punto di vista, in questo mo-
mento storico, sono i genitori che dobbiamo prendere
per mano per condurli verso qualcosa che li arricchi-
sca e che possano condividere con i loro figli. Infatti,
spesso i ragazzi si entusiasmano qui a scuola, inco-
raggiati dai docenti, ma poi a casa trovano qualche
difficoltà nell'esercitarsi con lo strumento e si demo-
tivano perché i genitori si infastidiscono nel sentirli
ripetere all'infinito gli esercizi. Per questa ragione,
qualche anno fa era partito un corso/incontro serale
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libero e gratuito di avvicinamento alla musica classica
rivolto ai genitori dei ragazzi iscritti al corso di stru-
mento musicale. Un insegnante accoglieva i genitori
e, partendo da temi noti, magari utilizzati come jingle
per la pubblicità, arrivava a parlare dell'autore, della
sua attività ecc. e così, poco alla volta, i genitori ave-
vano cominciato a portare i loro ragazzi ai concerti e
a richiedere sempre di più questo tipo di incontri,
perché avevano capito che potevano riappropriarsi di
qualcosa di bello da vivere insieme agli altri genitori. E
soprattutto riuscivano a comprendere che lo studio
di uno strumento musicale richiede un lavoro quoti-
diano e un apprendimento tecnico che prevede la ri-
petizione di passaggi che potrebbero essere fastidiosi
per chi ascolta. Io credo che questo sia un lavoro che
una scuola dovrebbe cominciare a fare con i genitori
su tutte le arti in generale, non solo sulla musica. E per
quanto riguarda i ragazzi, quando gli fai vedere cosa
sarebbero in grado di fare, li catturi, li calmi e li distrai
da cose più veloci e meno profonde. E pensare che
qualche anno fa volevano chiudere la nostra scuola
perché, essendo in periferia, non era considerata

prestigiosa e posizionata in un contesto ideale!
Luana Scarfi Dobbiamo ringraziare chi ha voluto la-
vorare intensamente per tenere legate le famiglie e i
loro figli alla nostra scuola. Grazie alle lezioni pome-
ridiane di strumento musicale, anche gli altri colleghi
docenti più attivi hanno pensato a soluzioni che po-
tessero tenere a scuola ragazzi che a casa non vivono
situazioni molto facili. Siamo riusciti a tenere duro
impegnandoci a relazionarci con il contesto sociale e
così negli ultimi anni abbiamo avuto un lieve ma ine-
sorabile aumento delle iscrizioni.

MusicEdu Non è un caso che ci abbiate fatto entrare
nella vostra scuola da una porta laterale, quella che dà
l'accesso alla "famosa Galleria Martini"...
Luana Scarfi Siamo orgogliose del progetto della no-
stra Galleria Martini che ha vinto alla Biennale di
Venezia il primo premio del concorso nazionale
"Leone d’Argento per la Creatività", nella categoria
scuole secondarie di primo grado. La Galleria è il ri-
sultato della trasformazione di un un deposito freddo
e poco utilizzabile in cui per anni erano stati raccolti

me n.13
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scatoloni di documenti provenienti da altre scuole e
qualche armadietto per i ragazzi. Durante il periodo
della pandemia il Comune aveva predisposto fondi da
usare per una serie di azioni tra cui adeguamenti
strutturali e così ho deciso di usare i nostri con una
visione più a lungo termine. Abbiamo trasformato
questo luogo in uno spazio laboratoriale vivo accessi-
bile a tutti e riscaldato, utilizzando dei termosifoni
provenienti da altre aree che risultavano surriscalda-
te, compreso uno dal mio ufficio. La cosa speciale è
stato il suo uso come spazio per la creatività e l'arte.
Abbiamo chiesto al Comune l'autorizzazione per farlo
dipingere ai ragazzi accompagnati dai docenti di arte
e così è diventato una vera e propria galleria, uno spa-
zio espositivo in continua evoluzione perché i docenti
di arte portano qui i lavori dei ragazzi per rendere vi-
sibile ciò che sono in grado di fare. Abbiamo decorato
anche delle sedie vecchie che avremmo dovuto but-
tare, rendendole opere d'arte recuperate dal disuso,
come emblematici modelli di design e arredo che
mettono in mostra il valore del riuso. Così i ragazzi
prendono coscienza del loro talento perché non bi-
sogna essere Picasso per elaborare un'opera d'arte,

ma bisogna avere il cuore per farlo e mettersi d'impe-
gno. In questo spazio i musicisti fanno lezione di teo-
ria.

MusicEdu Tutti gli spazi comuni della scuola portano
i segni della creatività dei ragazzi, a partire dalle pittu-
re sulle pareti fino ai manufatti artistici dislocati un
po' dappertutto.
Luana Scarfi I ragazzi vivono gli spazi della scuola
che attraversano perché li hanno fatti propri. Anche il
grande auditorium lo scorso anno ci è stato chiesto
dai ragazzi per mettere su una band rock e così è di-
ventato un luogo di incontro al di là della scuola. Ma
anche la classe di arte in cui disegnano e il laboratorio
di arti plastiche dove abbiamo anche un forno per
cuocere la ceramica sono stati ripensati con le risorse
che ci sono arrivate per la pandemia con una visione
di continuità nel futuro pensando alle attività dopo la
pandemia. Così i ragazzi possono lavorare su tante
cose. Per esempio, da molti anni collaboriamo con
Confartigianato e con il Comune di Treviso realiz-
zando dei pannelli che vengono usati per abbellire il
sottopasso della stazione ferroviaria. Questa attività
valorizza tantissimo il lavoro dei ragazzi e gli stessi
ex-allievi della scuola se li ritrovano ogni volta che
passano da quel sottopasso.

MusicEdu Siete anche molto avanti nella dotazione di
attrezzature digitali per i ragazzi.
Luana ScarfiSarà anche il mio background di docente
di matematica applicata, ma amo moltissimo l'intera-
zione con la robotica e le tecnologie digitali che con-
sidero forme d'arte anch'esse. La robotica, così come
tutte le altre forme disciplinari in realtà può essere
appresa da piccolissimi e il concetto di coding men-
tale può essere applicato a qualsiasi cosa. Il gioco
stesso non è altro che un esercizio mentale per arri-
vare allo sviluppo di alcune competenze. Con i docenti
abbiamo lavorato per fare la formazione necessaria a
non "far prendere polvere" alle macchine, mettendo
ancora una volta insieme i docenti di arte con quelli di
matematica, scienze e tecnologia. Abbiamo collabo-
rato con un liceo scientifico per mettere in piedi un
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progetto di software di produzione per agganciare la
matematica alla musica, un connubio che si è perso
nei secoli, ma che è perfetto per la sua logica molto
interessante per i ragazzi appassionati di musica.
Un’altra cosa particolare che abbiamo realizzato è un
laboratorio mobile con dei carrelli dotati di notebook
e tablet che possono essere portati a spasso per esse-
re usati in diverse aule. Abbiamo anche stampanti in
3D e, per i ragazzi che lo desiderano, questo tipo di la-
boratorio prevede anche un corso di Photoshop.
Ritengo infatti che sia fondamentale dare a tutti i ra-
gazzi un'opportunità senza però obbligarli perché è
così che vengono davvero fuori i talenti. Io non posso
forzare mentalmente ragazzi che magari hanno già
una passione per la musica o per la scrittura e obbli-
garli a impegnarsi nella stampa 3D o qualunque altra
pratica in cui non si appassionano. Posso fargli vedere
qualcosa di interessante ma poi è giusto che seguano
il proprio talento e inclinazione. 

MusicEdu Il rapporto con il mondo digitale può essere
attivo o passivo perché puoi assistere a una realtà vir-

tualizzata che ti racconta qualcosa oppure puoi creare
qualcosa tu partendo da modelli che ti servono per
progettare. Qual è il vostro approccio?
Luana Scarfi In realtà noi dobbiamo comunque inse-
gnare l'ABC, ma lo dobbiamo insegnare chiedendosi
"a cosa mi serve?" e "perché lo devo usare?". Se uso un
robottino o faccio una stampa in 3D devo sapere
bene qual è il suo scopo. Ognuno di noi può arrivare
alla massima eccellenza con il proprio talento se è ac-
compagnato da chi gli dà gli elementi per arrivarci e
poi deve essere veramente appassionato. Il ruolo
della scuola è quello di estrazione perché i ragazzi
imparino a conoscere il loro talento e la loro passione.
Se ci facciamo caso, i nostri ricordi di scuola non ri-
guardano lezioni di una certa materia, ma sicura-
mente progetti speciali a cui abbiamo lavorato.
Ovviamente le lezioni ci lasciano un complesso di
competenze, ma io ricordo più facilmente le uscite
didattiche in luoghi particolari per l'emozione che mi
hanno dato. Anche qui i ragazzi si portano dietro il ri-
cordo delle cose che hanno fatto con passione, a par-
tire dalle colonne dipinte in Galleria o il concerto fatto
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a fine anno. Sono queste le cose che lasciano il segno
nel loro orientamento futuro. Anche se c'è una cultura
orientativa che andrebbe modificata e che pensa, per
esempio, che certe tipologie professionali diano
meno opportunità ai ragazzi. In proposito ho una mia
teoria che definisco "delle tessere smussate". Io con-
sidero il mondo delle professionalità come un grande
puzzle in cui facciamo spesso entrare a forza la "tes-
sera" di ognuno di noi con una professione che non ci
è propria ma lo facciamo perché, a monte, è stato im-
prontato a un progetto orientativo con contenuti non
appropriati. Queste forzature implicano che anziché
avere un bellissimo puzzle nell'ambito della comunità
delle professioni, ne abbiamo uno a tessere smussate,
perché fatte entrare a forza. Se invece imparassimo a
valorizzare ciascuno di noi, il nostro posto dentro al
puzzle lo troveremmo perfettamente. Rendere mon-
che queste tessere fa dei danni personali enormi.
Ecco perché bisogna lavorare in questo senso.

MusicEdu La sua metafora del puzzle racconta anche
quanto una visione individuale distorta comprometta
alla fine anche l’intero puzzle, cioè l'obiettivo comune a

cui dovrebbero concorrere tutte le singole tessere.
Luana Scarfi Certamente. Per questo motivo dob-
biamo sempre relazionarci con il mondo esterno.
Infatti, un altro obiettivo è far vivere sia ai docenti che
agli studenti esperienze di relazione fuori dal proprio
ambiente che trasformi la loro visione delle cose. Da
questo punto di vista, per esempio, l'esperienza
dell'Erasmus per me è fondamentale.

MusicEdu La sua è una visione che pochi dirigenti
hanno. Quanti, per esempio, hanno la sua capacità di
pensare al mondo digitale in modo così lucido?
Luana Scarfi La ringrazio, ma credo che ogni diri-
gente abbia una sensibilità diversa. Certo il mio back-
ground culturale mi aiuta perché ho lavorato nel
pubblico, nel para-pubblico in università nell'ambito
delle relazioni internazionali e nel privato nella con-
sulenza e nell'informatica. Ma penso di avere lacune
in ambito umanistico e per questo cerco di dare an-
che ai docenti di formazione umanistica altrettante
opportunità di crescita. Una delle difficoltà di noi
Dirigenti è essere costretti a ragionare a breve termi-
ne perché, banalmente, abbiamo contratti di lavoro
triennali. Ma se io ragionassi su questo lasso di tempo
butterei tante risorse senza poter dare una prospet-
tiva a ciò che acquisto. Tutto quello che abbiamo po-
tuto comprare in questi anni di pandemia è qualcosa
che mai una scuola pubblica si è potuta permettere
negli anni precedenti. Perciò bisogna ragionare in
un'ottica di medio/lungo periodo, soprattutto pen-
sando alla "ferraglia", l'hardware fatto di computer e
tablet tutti soggetti a un'obsolescenza velocissima.
Per esempio, abbiamo fatto un lavoro con le reti ca-
blate secondo me meraviglioso e con una ditta che ha
anche lavorato tutta l'estate per finire nei tempi, ma
come faccio a non pensare che tra qualche anno po-
trebbe arrivare uno strumento tecnologico comple-
tamente nuovo che ha bisogno magari di un cablaggio
specifico? Avere una visione che permette di guardare
"fuori dalla scatola", come si dice in inglese, aiuta mol-
tissimo perché ti permette di guardare da lontano e...
lontano. Ma capisco che non è una visione molto dif-
fusa.

dicembre 2022



MusicEdu Partiamo dal concetto di “innovazione”,
che può essere sintetizzato in adeguamento alla con-
temporaneità. Ovvero considerare l'utilità dell'ear
training nella realtà attuale e le nuove modalità con
cui occorre applicarlo rispetto alla tradizione.
Alberto Odone L’arco temporale da considerare è
ampio, quando si parla di “tradizione”. L’Ottocento ci
ha abituati all’idea del musicista esecutore: chi voleva
ascoltare musica aveva bisogno di un esecutore che
la suonasse. Daa diversi decenni non è più così per-
ché, di fatto, il 99% della musica ascoltata è registrata.

Ma la didattica fatica a entrare in questa logica: in
ambito accademico si formano soprattutto esecuto-
ri, il che non è un male, soprattutto dal punto di vista
umanistico. Infatti, non è che siccome si registra la
musica, non ha più senso studiare uno strumento.
Ma dal punto di vista professionale è limitante.

MusicEdu Potremmo dire che siamo passati dallo
studio della musica come percorso d’eccellenza in
chiave esecutiva orchestrale allo studio e alla pratica
musicale come esperienza formativa a prescindere.

musicedu
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Alberto Odone è docente di ear

training presso il Conservatorio

Giuseppe Verdi di Milano e ha da

poco dato alla luce il testo Ear

Training Corso Base, stampato co-

me Sonomusic in maniera indi-

pendente. Di che cosa si tratta?

Come avviene l’insegnamento nel-

la pratica? Quali sono gli elementi innovativi? E i contenuti del volume?

MusicEdu ha intervistato Odone per entrare nel profondo di un argomento

variegato ed estremamente complesso.

ALBERTO ODONE
ASCOLTARE E
COMPRENDERE 
PER ANDARE OLTRE 
LA TECNICA

Francesco Sessa e Piero Chianura



Alberto OdoneSenza dubbio. L’importante è diver-
sificare. Qualche secolo fa, un musicista aveva un
raggio di abilità molto ampio, che non si limitava al
riuscire a eseguire uno spartito. La formazione
però si è un po’ fossilizzata su questa cosa, dimen-
ticando altre competenze come la capacità di im-
provvisare o di accompagnare, abilità che abbiamo
smesso di insegnare perché pensavamo che non
servissero: tanto c’è il compositore che scrive! Se da
un lato i mondi pop e jazz sono molto incentrati
sull’improvvisazione, quello “classico” quasi non
contempla il dover suonare qualcosa senza leggere
uno spartito. In Conservatorio ci sono musicisti
bravissimi a suonare che però sono in difficoltà
quando devono elaborare qualcosa di proprio. L’uso
della voce per uno strumentista, poi, è un tabù.

MusicEdu Quindi, quali sono gli obiettivi del tuo
corso base di ear training?
Alberto Odone L’ear training non è pensato come
una sorta di ginnastica artistica, il cui obiettivo è fa-
re evoluzioni meravigliose, ma come capacità di
usare l’orecchio, in quanto parte della mente, che è a
sua volta parte della persona. Insomma, usare se
stessi per fare musica come facciamo quando usiamo
la nostra lingua ogni giorno. Che senso avrebbe reci-
tare grandi poesie senza essere in grado di comuni-
care nell’uso quotidiano? In questo stesso modo do-
vremmo acquisire le nostre competenze musicali,
perché di solito gli allievi sanno leggere e fare solfeg-
gio, ma non hanno la capacità di utilizzare la musica
come un linguaggio.

MusicEdu È perché ci si concentra troppo sulla teo-
ria?
Alberto Odone Non penso sia mai troppa. Ha senso
fare la distinzione teoria-pratica più avanti. Però,
faccio un esempio: io parlo non perché conosco la
grammatica, ma la conosco e quindi non parlo
sgrammaticato. C’è una specie di grammatica innata.
E lo stesso dovrebbe valere per la musica. 
MusicEdu Nell’insegnamento di oggi, si tende a unire
teoria e pratica, un po’ per ottimizzare i tempi, ma an-

che perché attraverso la pratica si può comprendere
meglio la teoria. Cosa ne pensi?
Alberto Odone Ultimamente utilizzo un concetto
che trovo molto interessante: “Playing theory”. Teoria
suonando. Spesso, la cosa più efficace è mettere in
atto quei modi di utilizzare uno strumento o una
voce che sono ad alto tasso di conoscenza. Tornando
al musicista esecutore, il tempo a disposizione veniva
utilizzato per essere sempre più abile e sempre più
veloce, tralasciando però aspetti teorici che sono
implicati nelle attività e che non sono chiari sullo
spartito. 

MusicEdu Ci dai una definizione di ear training?.
Alberto Odone Ce ne sono due che ho tentato di su-
perare. La prima è derivata dalla teoria classica, alla
tedesca: metto le mani sulla tastiera e mi dici che no-
te sono, riconoscendo gli intervalli. Ma è molto arida
e poco musicale. A cosa mi serve, effettivamente? La
seconda è quella della tradizione italiana del dettato
melodico: ti do la nota, per eseguire una melodia con
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il susseguirsi di note negli intervalli. Ma non ti do
l’idea del perché, non entriamo nel profondo di quali
sono le funzioni armoniche che vengono coinvolte.
Per me l’ear training è la possibilità di capire e com-
prendere l’essenza dei meccanismi. Il perché musi-
cale. Una cosa che fatica a entrare è l’idea di pensiero
funzionale. È comprendere la sintassi, se si vuole.
Anche se nella musica contemporanea non c'è sem-
pre una sintassi dietro, anche se ci sono relazioni che
hanno un senso.

MusicEdu In Conservatorio, il tuo corso è rivolto sia
ai musicisti classici sia a quelli pop-rock?
Alberto Odone Separo i due gruppi, anche se per
certi aspetti sarebbe anche molto utile metterli as-
sieme. Chiaramente, non si possono insegnare le
stesse cose a entrambi, ma i due corsi hanno co-
munque cose in comune, soprattutto dal punto di
vista del repertorio. Potrebbe apparire un paradosso,
ma il repertorio pop è molto importante per com-
prendere quello classico. Siccome il linguaggio po-
pular è per definizione “popolare”, dice molte cose:
certe strutture armoniche o ritmiche sono più im-
mediate. Il repertorio è conosciuto e schematico, è
chiaro da percepire. C’è una sorta di osmosi tra i due
mondi.

MusicEdu Veniamo al concetto di “improvvisazione”
all'interno dell'ear training.

Alberto OdoneDovrebbe essere il pane quotidiano.
Esattamente come quando parliamo non limitan-
doci a leggere un testo, ma elaborando concetti at-
traverso un linguaggio. In questa mia proposta,
tutto quello che si fa passa anche dall’improvvisa-
zione. Per esempio, cerco di partire dalle cose più
semplici ma complete, come melodie popolari ba-
sate solo su due accordi, primo e quinto, in cui è ri-
dotta al minimo la dialettica tensione/distensione.
Penso, per esempio, al brano “London Bridge is fal-
ling down” che ha il classico schema armonico
(passaggio dal primo al quinto e ritorno) di molti
brani popolari. L’idea base è appunto quella di
“schema”, che nasce dalla psicologia dell’apprendi-

mento, in cui la percezione funziona a schemi. Ne
prendo uno e ci lavoro sopra, in modo da poterlo ac-
quisire. Ci canto sopra una melodia e un basso, che
nello schema primo/quinto è fatto di sole due note.
Così inizio a capire come funziona. Poi ci metto le
cosiddette linee guida, usando altre note. Proseguo
poi cambiando schema magari aggiungendo un altro
accordo e usando melodie diverse per cominciare a
improvvisare anche ritmicamente, anche se uso
sempre tonica e dominante. Il tutto procedendo
passo dopo passo. L’idea di schema è venuta alla ri-
balta negli ultimi anni, ma è alla base di tutti i generi.
È un vocabolario che può diventare composizione.

MusicEdu L’ear training lavora fondamentalmente
sulla melodia.
Alberto Odone L’aspetto melodico nella maggior
parte degli stili è sicuramente il più elaborato. Nello
stile classico e nel pop il percorso armonico è mini-
male.

MusicEdu E la melodia è ciò che differenzia sviluppi
armonici identici.
Alberto Odone Esatto. Per certi aspetti è la parte più
difficile, ma l’approccio è reso più facile se si com-
prende qual è lo sviluppo tonale che ci sta sotto.

MusicEdu Soprattutto in ambito popular, l’invenzione
della melodia deriva dalla capacità di sintetizzare
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competenze acquisite ascoltando altra musica.
Soprattutto nel canto, è una pratica totalmente spon-
tanea, nel jazz e nel blues per esempio. Un’analisi suc-
cessiva, poi, può spiegarne le motivazioni teoriche, ma
la creazione è inconsapevole. Come ti relazioni con
cantanti dotati di questa spontaneità?
Alberto OdoneAndrebbe aperto un discorso delicato
in merito al “talento”. Si tratta di persone talentuose
o che hanno un'esperienza tale da riuscire a restituire
ciò che sanno in modo naturale? Io vedo che in loro
nasce spesso l’esigenza o la curiosità di sapere quali
strutture ci sono alla base di quello che fanno spon-
taneamente. C’è un interessante libro che si intitola
How popular musicians learn, che ha indagato pro-
prio sulle differenti storie di musicisti popular. Molti
hanno iniziato a produrre spontaneamente e poi
hanno fatto ricorso a lezioni, anche solo approfondi-
re la tecnica. Poi ci sono tantissimi grandi musicisti
che non hanno mai studiato la tecnica dello stru-
mento. Il pericolo che leggo dietro alla tua domanda,
perdere la spontaneità studiando, vale di più per i
cantanti in ambito pop, dove magari si comincia con
un approccio scolastico lavorando così tanto sulla
tecnica da mettere da parte la spontaneità musicale.

MusicEdu Come è organizzato il tuo Ear Training
Corso Base nella pratica?
Alberto Odone Per ora ci sono il corso base, l’inter-
medio e poi spero di pubblicare l’avanzato. Nel corso
base il basso è sempre il basso fondamentale, cioè
primo-quinto, poi primo-quarto-quinto ecc. in mo-
dod che l'aspetto armonico sia sempre prevedibile.
Nella seconda parte si va molto più liberi e si fa ricor-
so a schemi storici, tipo il canone di Pachelbel, la
follia o il basso di lamento, termini magari sconosciuti
ma usati molto in ambito popular. Nel linguaggio an-
che basso può cominciare a cantare avviando così
diversi percorsi, nei quali tutto questo viene restituito
dal punto di vista improvvisativo. Il corso base è stato
pensato come corso propedeutico, ma poiché quan-
do arrivano i ragazzi al triennio non sono tutti pre-
parati allo stesso livello, lo uso nei primi tre mesi del
corso per colmare eventuali lacune. Ovviamente

prevedo anche il dettato, ma sempre nell'ottica della
comprensione. Il livello avanzato conterrà modula-
zioni, cambio di  tonalità e modalità, che non ho vo-
luto anticipare perché l'idea è quella di acquisire gli
elementi fondamentali di una lingua madre.

MusicEdu Dal punto di vista editoriale come hai de-
ciso di arrivare all'autoproduzione?
Alberto Odone In mio passato editoriale ha visto col-
laborazioni con Ricordi, Curci e Mondadori, ma ora
faccio da me, non perché non abbia avuto offerte, ma
soprattutto per la gestione dell'utilizzo di musica re-
gistrata. Gli editori preferiscono produrre in proprio
le tracce audio dei brani piuttosto che gestire accordi
di utilizzo. E per quanto riguarda la distribuzione,
con le piattaforme di e-commerce il problema non
esiste più. Il corso base esiste sia in versione cartacea
che elettronica, mentre il secondo è solo cartaceo,
stampato direttamente in copia digitale da Amazon
ogni volta che viene acquistato. Questo mi ha per-
messo anche di produrre velocemente il pdf di una
seconda edizione corretta. Entrambi i volumi sono
collegati a una piattaforma online, dove sono presenti
tutti gli audio, insieme ad attività interattive pro-
gressive relative a ciascuna lezione con cui poter la-
vorare per conto proprio, anche se alcune attività ri-
chiedono il supporto dell'insegnante.

MusicEdu Quali sono stati i passi importanti del tuo
percorso formativo e professionale?
Alberto Odone A metà anni Novanta ho seguito un
corso a Kecskemét, in Ungheria, approfondendo il
metodo Kodaly. Lì ho capito che si poteva fare didat-
tica usando la musica e il repertorio, non gli esercizi,
e dunque provando piacere nell'apprendere.
Un’esperienza fondamentale è stata al Conservatorio
di Como, quando per otto anni sono stato referente
Erasmus: ho avuto modo di girare parecchio l’Europa
e ho capito quanto sia importante avere un respiro
internazionale. In generale, ho sempre cercato di se-
guire vie molto spesso non ancora battute, ma all’in-
terno dei Conservatori, soprattutto nelle istituzioni
più autorevoli, si fa molta fatica a condividerle.
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Cremona è da sempre la capitale delle eccellenze che ruotano attorno al

mondo degli strumenti ad arco, ma da un po' di anni si susseguono iniziative

che puntano ad accrescere ulteriormente questo primato a livello internazio-

nale. Una delle più recenti è l'apertura dello Stauffer Center for Strings, il pri-

mo centro musicale internazionale per l’alta formazione, la ricerca, la compo-

sizione, la produzione, il management e l'innovazione, interamente dedicato

agli strumenti ad arco, e di cui Direttore Generale è Paolo Petrocelli.

STAUFFER CENTER FOR STRINGS
UN CENTRO INTERNAZIONALE DI ALTA FORMAZIONE

Piero Chianura



Si tratta di un progetto culturale ambizioso che na-
sce dall’esperienza dell’Accademia Stauffer per for-
mare e sostenere ancora meglio le giovani genera-
zioni di talenti musicali, provenienti da tutto il mon-
do, all'interno di una nuova sede, il Palazzo Stauffer
(già Palazzo Stradiotti). L'iconico edificio storico è
stato restituito alla città di Cremona proprio grazie
all’impegno della Fondazione Stauffer, che ne ha
voluto fare un vero e proprio campus tecnologico,
impreziosito da un esclusivo progetto di design
d’interni firmato da Pininfarina, con un'attenzione
alla sostenibilità.

MusicEdu Stiamo parlando di un progetto che ha
forti radici nel passato.
Paolo Petrocelli La Fondazione Stauffer si è costi-
tuita nel 1970 grazie all'eredità di un privato cittadino
nativo di Sesto Cremonese, Walter Stauffer, che do-
po aver trascorso tutta la sua vita in Svizzera ha de-
ciso di riportare tutte le sue fortune qui a Cremona.
La fondazione privata è nata con l'idea di aiutare
l'ecosistema musicale di Cremona, che già allora
cominciava a strutturarsi, impegnando fin da subito
le sue ricchezze a sostegno dei giovani studenti, ini-
zialmente liutai e allievi dell'istituto di liuteria, e poi
verso altre linee di azione, da quella in musicologia

fino al supporto ai giovani musicisti. Fino al 1985 la
Fondazione Stauffer ha lavorato sostanzialmente
come un ente erogatore attraverso un programma
di borse di studio a sostegno delle realtà di riferi-
mento a Cremona. Ma nel 1985 il maestro Salvatore
Accardo, che aveva già con Cremona un rapporto
più che famigliare, ricevette il suggerimento dell'al-
lora curatore della collezione di strumenti della liu-
teria storica, di proporre alla fondazione Stauffer un
progetto di alta formazione musicale, sulla scia dei
corsi dell'Accademia Chigiana di Siena, dove
Accardo già insegnava da molti anni. Il modello era
quello di un'accademia molto dinamica legata ai te-
mi di eccellenza rivolta ai giovani talenti. Nacque
così l'esperienza dell'Accademia Stauffer a cui ade-
rirono, oltre a Salvatore Accardo per il violino, altri
grandi della scuola italiana di archi: Bruno Giuranna
per la viola, Rocco Filippini per il violoncello e
Franco Petracchi per il contrabbasso. I corsi erano
ospitati presso sedi diverse perché la Stauffer non
aveva una sua sede operativa. Per le classi di questi
maestri sono passate centinaia e centinaia di allievi
italiani e stranieri che sono diventati a loro volta
protagonisti della musica internazionale.

MusicEdu Di fatto, la sede dei corsi era tutta la città
di Cremona, già luogo di laboratori di liuteria e sede
di altre eccellenze del mondo degli archi.
Paolo Petrocelli Questo è stato proprio uno degli
elementi di forza dell'Accademia Stauffer, cioè iden-
tificarsi in modo così stretto con il patrimonio arti-
stico e culturale, nonché della storia della liuteria ad
arco di Cremona. Fino a quattro/cinque anni fa
quando la fondazione decide di rilanciare il suo im-
pegno sul fronte della formazione dando una sede
importante all'Accademia individuando il Palazzo
Stradiotti, su cui fa un investimento di recupero con
un'azione di vera e propria rigenerazione urbana.

MusicEdu Direi che è stata un'operazione di rigene-
razione urbana che si è concretizzata tramite un'azio-
ne di tipo culturale e anche sociale, coerentemente
con le linee guida dei programmi di sviluppo europei.
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Paolo Petrocelli È corretto visto che l'idea è stata
quella di recuperare un edificio storico e riconver-
tirne l'uso rendendolo vivo e soprattutto pensato
per i giovani come un campus musicale a tutti gli ef-
fetti. Direi che è un'opportunità unica in ambito
musicale a livello mondiale. Ma questa azione ha
aperto uno scenario di ulteriori scelte che la
Fondazione si è vista dover prendere e cioè imma-
ginare un futuro per la stessa accademia. E questo è
il motivo del mio arrivo con l'obiettivo di sostenere
un piano di sviluppo e di crescita per la nuova
Accademia Stauffer. 

MusicEdu Di solito da un piano di sviluppo di tipo
manageriale di natura privata ci si aspetta più at-
tenzione agli aspetti economici che a quelli culturali.

Paolo Petrocelli Elemento di unicità dell'Accademia
Stauffer è anche quello di essere a tutti gli effetti
un'Accademia non profit, visto che eroghiamo fin
dall'inizio tutta la nostra offerta formativa in forma
gratuita per i destinatari. Non vendiamo corsi e dia-
mo un'opportunità a chi ne ha bisogno e si merita
questa opportunità. Non dovendo generare profitto,
abbiamo la libertà e l'autonomia di definire il nostro
piano strategico sulla base di alcuni elementi di ec-
cellenza. Per noi è fondamentale organizzare le no-
stre attività nel pieno rispetto delle aspettative dei
docenti che coinvolgiamo ma anche offrendo ai no-
stri allievi qualcosa che sia davvero utile per il loro
futuro. 

MusicEdu Esiste comunque un piano di sostenibilità
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economica a lungo termine?
Paolo Petrocelli È chiaro che per un'organizzazione
come la nostra è fondamentale sviluppare un pro-
getto che sia sostenibile nel tempo proprio perché è
auto-finanziato. L'apertura di questa struttura im-
pegna ulteriormente la fondazione a lunghissimo
termine e non avendo un in-come esterno dobbia-
mo essere in grado di coprire i costi generati. Quello
della fondazione Stauffer è un modello virtuoso che
si rigenera grazie agli asset finanziari di cui dispo-
niamo. Non abbiamo un patrimonio passivo che an-
diamo a erodere, ma uno dinamico che si rigenera
nel tempo. Il che non significa che non sia prevista
una gestione economico-finanziaria accorta e lun-
gimirante di competenza del consiglio d'ammini-
strazione della fondazione. C'è da dire che comun-
que non siamo una fondazione multimilionaria che
investe cifre astronomiche. Abbiamo un budget ra-
gionevole che tiene in piedi un progetto con un
senso di condivisione che lo rende sostenibile. Gli
stessi insegnanti si sentono ispirati a venire a
Cremona, quasi a prescindere. Se il progetto si fosse
realizzato in un'altra città non sarebbe stato così at-
traente per i docenti e i partner.

MusicEdu Un’oculatezza che si riflette sulla scelta
delle attività da avviare...
Paolo Petrocelli L'impegno che mettiamo nelle at-
tività deve avere una ricaduta molto concreta e per-
cepibile. Nell'alzare l'asticella, cioè nell'ampliare l'of-
ferta didattica grazie alle dimensioni di questa
nuova struttura da 2.000 metri quadrati, che ci con-
sente di ospitare più docenti e allievi, abbiamo pen-
sato a una crescita non in una dinamica competitiva
con le altre accademie, ma costruttiva, chiedendoci
anzitutto quale potesse essere il tassello che pote-
vamo aggiungere al panorama dell'alta formazione a
livello mondiale. È così che abbiamo progettato
questa struttura come una vera e propria piattafor-
ma internazionale, partendo dal brand Stauffer
Center for Strings, ovvero un centro musicale inter-
nazionale interamente dedicato agli archi all'interno
del quale si innesta l'Accademia. Nel progetto sono

stati invitati a collaborare non solo i 40 artisti coin-
volti, ma anche diverse istituzioni partner, dunque
una platea ampia di professionisti e altre realtà in
grado di offrire contenuti.

MusicEdu In sostanza avete messo la struttura in
rete con il mondo degli strumenti ad arco a livello in-
ternazionale, il che consente di sostenere iniziative
più impegnative in condivisione  con altri partner.
Paolo Petrocelli Il tema centrale è offrire il miglior
posto possibile ai nostri giovani allievi di età tra i 15 e
i 30 anni, che hanno però oggettivamente le capacità
per affermarsi sul piano internazionale. Oltre ai no-
stri corsi di violino, viola, violoncello, contrabbasso
e quartetto d'archi, programmi di formazione an-
nuale guidati dai quattro docenti storici, abbiamo
avviato il corso annuale di formazione per i primi
violini Concertmaster Artist Diploma. Questo cor-
so prevede un format innovativo che ha messo in-
sieme i dieci primi violini delle dieci più importanti
orchestre europee. Questo programma ha attirato
tantissimo interesse da parte di decine di giovani
violinisti da tutto il mondo. Ogni mese i partecipanti
incontrano il primo violino di una grande orchestra
europea, in presenza. Lo scorso anno hanno parte-
cipato oltre 300 allievi da tutto il mondo, che hanno
vissuto qui a Cremona. 
Un'altra novità sono gli Stauffer Labs, ovvero i labo-
ratori di formazione multidisciplinari che offrono
agli allievi musicisti l'opportunità di integrare la loro
formazione su piani differenti quali, per esempio,
quelli del management, della comunicazione, della
produzione musicale, della liuteria e quant'altro,
con l'idea che possano diventare artisti completi a
360 gradi misurandosi anche con professionisti di
tutte queste aree strategiche legate al mondo della
musica, con i quali possiamo connetterci facilmente
perché abbiamo la fortuna di essere molto dinamici.
Da noi non c'è quel gap che c'è di solito tra il mondo
della formazione e quello del lavoro. Lo dico con la
consapevolezza che molti colleghi, anche quelli dei
conservatori italiani con cui ci si confronta spesso,
soffrono la mancanza di libertà operativa nel poter
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prendere decisioni che gli consentirebbero di con-
nettersi con la realtà portando a bordo professionisti
più competenti e confrontarsi con programmi meno
obsoleti. Da questo punto di vista noi rivendichiamo
il fatto di non far parte del sistema AFAM, un
sistema di eccellenza che però sappiamo avere una
serie di elementi critici che non si riescono a risol-
vere. Nel nostro piccolo, in sei mesi abbiamo chia-
mato qui a raccolta gran parte di quella comunità
musicale di eccellenza internazionale che è possibile
anche in Italia mettere assieme.

MusicEdu Vengono in mente i nostri ragazzi, che do-
po aver preso una laurea in Italia si vedono costretti
a fare un master di specializzazione all'estero per po-
ter dire di aver fatto un percorso di formazione com-
pleto. Per chi si forma sugli strumenti ad arco, si può
dire che la vostra struttura sia in grado di offrire que-
sta specializzazione senza dover uscire dal nostro
Paese...
Paolo Petrocelli Anche se non rilasciamo titoli o
certificati, perché non vogliamo perdere la nostra
libertà, lavoriamo con tantissimi giovani che hanno
già acquisito un titolo o lo stanno prendendo presso
altre strutture, ma desiderano entrare in connes-
sione con quel mondo che vedono troppo distante
da loro. Qui trovano oggettivamente un binario en-
tro cui inserirsi dal punto di vista professionale,
dopo lo studio accademico.

MusicEdu Come avviene l'ammissione dei ragazzi ai
corsi?
Paolo Petrocelli Anzitutto stiamo facendo un lavoro
di comunicazione presso istituzioni vicine a noi,
conservatori e altre accademie perché non vogliamo
essere una realtà chiusa, elitaria ed esclusiva.
Vogliamo invece individuare, assieme alle altre realtà
che fanno alta formazione in Italia e nel mondo, quei
giovani che hanno bisogno di un'esperienza qui in
Stauffer e arrivare a loro anche per il tramite dei do-
centi e dei direttori dei conservatori e delle univer-
sità. Siamo molto attenti nel processo di selezione
di questi allievi perché dobbiamo davvero indivi-

duare quelli che si trovano nel momento giusto per
godere di tutto questo. A noi non serve avere un
gran numero di iscritti per ricevere finanziamenti.
Lo scorso anno, primo anno accademico nella nuova
sede, abbiamo avuto circa 320 allievi da tutto il
mondo, 120 nei corsi annuali e circa 200 nei vari
workshop, masterclass ecc. Quest'anno ci siamo at-
testati sugli stessi numeri. Le ammissioni vengono
realizzate con audizioni in presenza, tranne quelle
delle Concertmaster Artist Diploma che vengono
fatte anche sfruttando i mezzi tecnologici visti i nu-
merosi candidati stranieri.

MusicEdu A proposito degli insegnanti invece, quali
sono le prospettive in termini di ricambio generazio-
nale?
Paolo Petrocelli Qui si apre una prospettiva certa-
mente sfidante. La Stauffer oggi è strettamente le-
gata alle figure di "giganti" che hanno dato tantissi-
mo all'accademia, all'interno della quale sono oltre
35 anni che insegnano con continuità. Ma cosa ne
sarà tra 10 e più anni? Quando io sono arrivato qui
ho portato i miei valori e le mie idee, tra cui quella di
far crescere la dimensione italiana collegandola con
quella internazionale. Ovviamente non tutto è fluido
e facilmente attuabile, ma sono convinto che lo si
debba fare, pensando anche all'eccellenza italiana in
quest'ottica di sviluppo in ottica internazionale,
prevedendo dunque anche passaggi di consegne a
ex allievi più giovani, che oggi sono a loro volta pro-
tagonisti della scena violinistica non solo italiana.

MusicEdu Nel binomio musicista-insegnante non
sempre queste due competenze riescono a ritrovarsi
a livello di eccellenza, all'interno di singole figure.

me n.13
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Inoltre i giovani impegnati ad affermarsi come musi-
cisti in giro per il mondo non è detto che siano dispo-
nibili a insegnare.
Paolo Petrocelli Io credo che non si tratti solo di ag-
giornare un corpo docenti ma di aggiornare il for-
mat, tenendo sempre conto delle trasformazioni
che accadono a livello di sistema. La qualità di un
corso di alta formazione che debba rimanere legata
a un solo grande nome di un docente è un'idea che
si può riconsiderare anche alla luce delle trasforma-
zioni profonde avvenute nel mondo della musica.
Per esempio, oggi un giovane che vuole affermarsi
come professionista si confronta in una dinamica
internazionale e con una platea di altri colleghi stra-
ordinari in un contesto altamente competitivo. È
chiaro che tutti ambiscono a diventare grandi con-
certisti, primo violino di un'orchestra o in ensemble
prestigiosi, ma noi in Stauffer possiamo dare a
questi giovani gli strumenti per posizionarsi poten-
zialmente su diversi fronti e sempre in posizioni di
eccellenza, perché solo pochi di loro ce la potranno
fare nella direzione esclusivamente solistica. Dando
loro più strumenti possiamo invece fare in modo
che possano affermarsi come solisti, ma anche
come prima parte in un'orchestra, come ottimi ca-
meristi e anche come ottimi insegnanti. Per rispon-
dere alla tua domanda, dunque, per fare questo
forse dobbiamo mettere anche in campo più docenti
"spacchettando" le aree di competenza in un pro-
gramma di alta formazione che veda coinvolti più
esperti nelle diverse aree di riferimento. La sfida sta
nell'avere la serenità e il coraggio di rimanere una
realtà di eccellenza, punto di riferimento di uno
scenario reale, come lo è sempre stata l'Accademia
fin dalla sua nascita.

MusicEdu Come è nata la vostra biblioteca digitale?
Paolo Petrocelli Grazie a una partnership con
Universal Edition, gli studenti e i docenti dello
Stauffer Center for Strings possono accedere a una
biblioteca dotata di un migliaio di partiture digitali
focalizzate sul repertorio per strumenti ad arco. Le
partiture sono consultabili utilizzando le postazioni
tecnologiche installate all’interno della bibliome-
diateca dello Stauffer Center e attraverso dispositivi
tablet. Si tratta in assoluto della prima esperienza
Universal Edition di una biblioteca digitale all'inter-
no di un'accademia.

MusicEdu Un'altra vostra idea interessante è stata
quella di attivare un vero e proprio campus che ag-
grega gli studenti per tutto il percorso di studio an-
nuale.
Paolo Petrocelli Per la prima volta dopo 36 anni, lo
scorso anno abbiamo organizzato una cerimonia
per la consegna dei diplomi ed è risultato evidente
che la classe tutta assieme stava condividendo un
traguardo comune, un gruppo di musicisti di una
stessa generazione che si era formato qui da noi...
Anche i maestri hanno compreso in quel momento
che il loro impatto avviene su diverse generazioni di
allievi, non solo sui singoli. Per noi è importante far
significare agli allievi di essere parte di una comunità
di artisti come la intendiamo oggi, con tutta una se-
rie di nuove sfide che vanno oltre a quella di esecu-
tore, sia pure di eccellenza.

Si ringrazia Laura Patrizia Rossi e Vittoria Rigamonti
per la collaborazione
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A sinistra: Bruno Giuranna, Salvatore Accardo, Antonio
Meneses e Franco Petracchi. In questa pagina il
Quartetto di Cremona.



Per conoscere l’evoluzione di un lavoro che ha mosso
i suoi primi passi alla fine del secolo scorso, MusicEdu
ha intervistato Maurizio Disoteo fondatore del centro
Maurizio di Benedetto, docente presso il Centro
Artiterapie di Lecco e collaboratore della LUA Libera
Università dell’Autobiografia di Anghiari.

MusicEduNel tuo lavoro hai approfondito alcuni con-
cetti rilevanti della personalità, ovvero l’identità e l’au-
tobiografia musicale. Ce ne vuoi parlare?
Maurizio Disoteo Negli anni Novanta per alcuni edu-

catori musicali si cominciò a sentire l’esigenza di in-
centrare l’esperienza sonora non tanto sull’ascolto di
musiche scelte a priori dall’operatore, ma tenendo
conto dell’identità musicale dei destinatari. Il riferi-
mento era un modello educativo che, in una visione
centrata sull’allievo, non perseguisse solo una tra-
smissione di contenuti e abilità, ma fosse in grado di
offrire un’esperienza capace di valorizzare le diversità.
Il discorso autobiografico è emerso in maniera pre-
ponderante grazie alla collaborazione con Duccio
Demetrio, fondatore della Libera Università

musicedu
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Da poco è stato pubblicato La

Musica scrive la vita. Note per una

musicologia autobiografica, ultimo

lavoro di Maurizio Disoteo. Il libro

edito da Mimesis nella collana

Quaderni di Anghiari-Gialli, è

frutto della collaborazione con la

Libera Università dell’autobiogra-

fia di Anghiari, con cui l’autore ha condiviso fin dalle origini le esperienze svi-

luppate nel gruppo di ricerca dedicato alle “Autobiografie musicali”.

MAURIZIO
DISOTEO
MUSICOLOGIA
AUTOBIOGRAFICA. 
TRA IDENTITÀ MUSICALE
E AUTOBIOGRAFIA

Antonella Zenga e Carmelo Farinella



dell’Autobiografia, che ha introdotto in Italia il metodo
autobiografico per la formazione. Emerse allora la
necessità di parlare dell’identità in termini narrativi e
autobiografici. È in questo senso che mi ha affascinato
il rapporto fra identità musicale e autobiografia.

MusicEduNell’ambito del concetto di identità musicale
ci sono molti punti di contatto con il principio dell’ISO
e dell’Identità Sonora di Rolando Benenzon: tu cosa ne
pensi?
Maurizio Disoteo Ci sono sicuramente connessioni
fra l’identità musicale e l’ISO anche perché in Italia il
concetto di identità musicale ha iniziato ad affermarsi
ad Assisi, dove presso la sezione musica della Pro
Civitate Christiana si organizzavano incontri dedicati
sia all’educazione musicale sia alla musicoterapia.
L’identità musicale non è qualcosa di statico, ma si
crea e si modifica attraverso la relazione con gli altri,

così come l’identità in generale. Identità e alterità si
alimentano reciprocamente. Ogni individuo presenta
tante identità e quindi tante autobiografie, che sono
legate ai luoghi e ai momenti che ciascuno vive sul
piano sociale. C’è un’identità religiosa, sportiva, lavo-
rativa, culturale, familiare... L’identità individuale si
adatta nell’incontro con ogni identità collettiva. Le
nostre identità sono una sorta di teatro sociale spesso
ben armonizzate fra loro. La musica è un fattore di
modificazione dell’identità e dell’autobiografia.
Questa non va pensata solo come retrospezione della
propria musica, ma anche dei suoni che l’hanno ca-
ratterizzata. Il paesaggio sonoro che ha accompa-
gnato lo sviluppo dell’identità in ogni suo periodo di
vita è ricco di suoni e voci che implicano la relazione.
Non a caso l’antropologia della musica parla adesso di
acustemologia, ovvero di rapporto con lo spazio,
l’ambiente, gli altri.

MusicEdu Oggi si torna a parlare molto di identità,
spesso con accenti forti che non consentono di aprirsi
all’altro su un piano multiculturale. Come furono af-
frontati questi temi negli anni Novanta e cosa avviene
oggi?
Maurizio Disoteo In quegli anni nelle scuole c’erano
molti corsi sull’intercultura. Attualmente c’è molto
meno, sebbene sia stata istituita una classe di con-
corso di italiano per gli alunni neo arrivati, un aspetto
importante, ma insufficiente. L’identità può diventare
una prigione, impedire la crescita e il cambiamento.
Spesso il concetto di identità fa sorgere malintesi: co-
me detto, l’identità non è qualcosa di statico, ma si
modifica proprio nell’incontro con l’altro. Tuttavia a
volte tendiamo a difenderla oltre misura come per
esempio capita se c’è un background migratorio.
Anche per questo occorre che l’operatore promuova
nel soggetto un’identità dinamica nel rapporto con gli
altri.

MusicEdu La tua recentissima pubblicazione La mu-
sica scrive la vita risulta stimolante perché viene ap-
profondita l’indagine sulla propria musicalità e la co-
noscenza di sé nell’interazione con il musicale. In
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questo senso quale legame c’è con la scelta e la pratica
di uno strumento?
Maurizio Disoteo Se è consapevole, la scelta di uno
strumento dice qualcosa su di noi. Per questa ragione
occorrerebbe lavorare a favore anche di un orienta-
mento strumentale. Lo strumento può rappresentare
un modo di essere in termini di postura, gestualità,
ma anche da un punto di vista simbolico o rappresen-
tativo. Ricordo la risposta di una ragazza che alla do-
manda su quale strumento avrebbe voluto essere, ri-
spose “Una chitarra, perché tutti l’abbracciano”. 

MusicEdu La musica sollecita emozioni che possono
essere le più disparate. Questo incontro con le proprie
emozioni può procurare disagio?
Maurizio Disoteo Nel mio libro viene sottolineata
l’emotività nel racconto della propria autobiografia
ma è bene sottolineare che è sempre possibile rac-
contare ciò che vogliamo omettendo ciò che non vo-

gliamo. Ho svolto molti laboratori autobiografici sia in
generale che incentrati sulla musica, talvolta è emersa
l'espressione forte dell’emotività. Ritengo che occorra
sempre verbalizzare la possibilità di non partecipare
a un’esperienza che possa risultare destabilizzante
per l’individuo. Per questo motivo nei laboratori au-
tobiografici prediligo musiche non molto conosciute.
L’autobiografia musicale consente una maggiore co-
noscenza di sé, un tempo di cura per se stessi ed è an-
che democratico, perché tutti possono esprimersi e
non solo gli esperti che vantano un’ampia conoscenza
musicale. Ciascuno è spinto a raccontare la propria
esperienza musicale in un confronto con gli altri in
cui tutti sono competenti. L’educazione musicale
oggi è una materia complessa anche perché i ragazzi
hanno una competenza in alcune aree musicali che,
per la maggior parte dei casi, non collimano con
quelle dell’insegnante. Anche per questo è importante
parlare di democrazia musicale. 

me n.12
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Tra i numerosi nuovi costruttori asiatici di pia-
noforti digitali home si sta facendo notare da
qualche anno il marchio Medeli. I suoi strumenti
sono oggetto di progressive migliorie costruttive
e funzionalità sempre più performanti a un costo
mediamente accessibile. 

Il pianoforte digitale  CP203 WH, in particolare,
racchiude tutta l'esperienza accumulata da Medeli
nella costruzione di pianoforti digitali in un for-
mato compatto ed esteticamente attraente.
Tra le caratteristiche del  CP203 WH troviamo
l'emulazione del tipico timbro dei gran coda te-
deschi, da sempre fiore all'occhiello dei modelli
digitali Medeli. Questo strumento offre una po-
lifonia di 192 note, con 30 suoni e 50 ritmi di alta
qualità per divertirsi suonando vari generi musi-
cali, e una piena compatibilità della app  Piano
Toolbox con cui gestire tutti i parametri chiave
come brillantezza, risonanza delle corde, riso-
nanza del damper, rumore del damper, rumore
dei martelletti e coperchio. La tastiera ad azione
graduata, di nuova concezione, consente l'azione
della meccanica completamente ponderata, il
tutto in dimensioni compatte.
Degni di nota sono anche il nuovo timbro che
emula le sonorità tipiche di un pianoforte a coda
giapponese, i nuovi brani incorporati registrati
con cura e la nuova pedaliera che supporta il
mezzo pedale. La finitura in colore bianco ag-
giunge un tocco di eleganza rendendo il piano-
forte CP203 WH un complemento d'arredo mol-
to attraente.

Info: Frenexport 
www.frenexport.it/it/news/medeli-cp203wh-l-evoluzione-del-piano-digitale-in-formato-compatto

MEDELI CP203WH
PIANO DIGITALE COMPATTO

STRUMENTI 33

http://www.frenexport.it/it/news/medeli-cp203wh-l-evoluzione-del-piano-digitale-in-formato-compatto
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Uno dei temi affrontati è, per esempio, l'abuso e
l'ambigua interpretazione che da molto tempo si
fa del concetto di propedeutica nell’ambito della
didattica musicale. Il dibattito aperto nel Forum e
in corso negli ultimi mesi è sfociato in un lettera
aperta sul termine “propedeutica musicale” e sulla
sua accezione. Sebbene sia abbastanza diffusa
l’idea che apprendere la musica serva, quando si
indaga su cosa si intenda per "musica", si scopre
che la maggioranza delle persone pensa a "saper
suonare uno strumento". Chi lavora nel mondo
della didattica sa che questa interpretazione del
concetto di musica è estremamente limitante per-
ché la musica appartiene a tutti e in infinite forme,
mentre lo strumento è (come dice la parola stessa)
solo un mezzo per esternare un pensiero musicale

che è già innato nel bambino, ma che potrebbe
esprimersi anche con altri linguaggi o modalità.
Un pensiero musicale innato che non cresce, dun-
que, studiando sui libri la teoria musicale o facendo
solfeggio, ma cresce cantando, ballando, decla-
mando filastrocche, muovendosi con la musica,
ascoltando, e in ultimo, suonando non solo stru-
menti ma il proprio corpo, oggetti di uso comune e
quanto più possibile, e non da soli ma in gruppo.  
Questi pensieri sono già metabolizzati dai migliori
didatti della musica e dalle linee metodologiche
più all’avanguardia, ma faticano a entrare nel pen-
siero comune, complice anche molta didattica fat-
ta senza riflettere, capace solo di fornire qualche
ricettina peraltro discutibile, e presente in molti
ambienti istituzionali e non. 
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Il Forum Nazionale per

l’Educazione Musicale mantiene

un fiorente dibattito interno su svariati aspetti dell’educazione musi-

cale, attraverso i suoi gruppi di lavoro. Questi scambi, organizzati in

documenti interni, vengono poi condivisi in documenti pubblici o at-

traverso convegni e assemblee. Lo scopo è sensibilizzare addetti ai la-

vori, politica e territorio sui temi dell’educazione musicale in Italia,

per apportare un progressivo cambiamento di ciò che fino a oggi, per

la maggior parte delle persone, rappresenta l’educazione musicale. 

PROPEDEUTICA
MUSICALE
UN CONCETTO 
DA RIPENSARE

Lorella Perugia *
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Capita quindi spesso che l’intervento educativo
musicale, specie nelle prime fasce di età, sia letto
più prosaicamente come mera preparazione alla
successiva fase dello studio di uno strumento e
non come attività importante per la crescita (anche
musicale) dell’alunna/o. Come se il nostro contri-
buto fosse ridotto a un "fateli giocare, che poi si
passerà alle cose serie", di fatto non discostandosi
da pregiudizi antichi come quelli della circolare
ministeriale del lontano 1885, in cui il legislatore
considerò la ginnastica e il canto, purché “combi-
nati in guisa da non rubare spazio alle altre mate-
rie”. “La Musica non è intesa come esercizio intel-
lettuale, bensì come un addestramento di tipo
pratico, finalizzato allo svago dei sensi” (Badolato-
Scalfato L’educazione musicale nella scuola italiana
dall’Unità a oggi, 2013).

All’interno del Forum è nato un gruppo di lavoro su
questo tema, che ha prodotto una prima lettera
aperta condivisa, allo scopo di avviare un dibattito
più esteso e sollecitare la riflessione, cosa che è
avvenuta sia attraverso scambi via mail sia sui so-
cial 1. 

* vicepresidente Forum Nazionale Educazione
Musicale

1 A questo link è pubblicata la lettera aperta del
Forum Nazionale per l'educazione musicale sulla
propedeutica musicale: 
https://forumeducazionemusicale.it/2022/10/29/
propedeutica-musicale-anche-no-lettera-aperta/

L'INTERVENTO DI CARLO DELFRATI 

Scrive Carlo Delfrati nel suo Fondamenti di pedagogia musicale: “che ci
siano esperienze che debbano precederne altre è cosa ovvia. Non trovo
l’area di un triangolo se prima non so bene che cos’è un triangolo e non
lo distinguo da un quadrato […] banale buon senso. Così come è
metodologicamente essenziale che si propongano gli alunni esperienze a
'un livello intellettuale un poco più alto di quello al quale essi si trovano'
[…]. Propedeutico significa preparatorio a qualcosa che verrà dopo […]
ciò significa consegnare all’allievo non le cose che gli servono in quel
momento della sua vita, ma quelle che gli serviranno (e siccome nessuno
possiede la sfera di cristallo, quelle che probabilmente gli serviranno) […
]. Ma la concreta esperienza deve avere un valore in sé per il discente,
nel momento in cui la vive, deve essere vissuta per un traguardo
presente. Esistere per un traguardo solo virtuale non è il suo precipuo
scopo. Senza contare che la preparazione al poi, non all’adesso, significa prefigurare un modello preciso di
adulto, al quale il bambino deve essere orientato […]. Ho già ricordato come il bambino non sia
culturalmente 'vuoto'. E nemmeno un ‘adulto incompleto’. A ogni stadio della sua vita possiede una ‘propria’
cultura, organizzata in un particolare sistema, del quale la musica è una componente primaria.  Idealmente
ogni allievo deve sempre trovare in quello che sta facendo in 'quel' momento la ragione sufficiente del fare. È
in questo significato che il concetto di 'propedeuticità', come sinonimo di 'preparazione', diventa rischioso.
Perché quello di cui ho bisogno, io alunno, è di fare le cose per l’importanza che hanno per me in questo
momento della mia vita, non per una probabile, ma più spesso improbabile, importanza nel futuro".

https://forumeducazionemusicale.it/2022/10/29/
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Gloria Denise Zurru non tra-

direbbe mai la sua arpa.

Perciò utilizza lo strumento

con cui è cresciuta musical-

mente fin da piccola non solo

nella sua attività concertistica

in giro per il mondo, ma an-

che per insegnare educazione

musicale, tecnica vocale cora-

le e ear training attraverso la

pratica di diversi generi musi-

cali, non solo la classica. Dopo

aver lavorato dal 2018 al 2020

come didatta presso l'Ufficio Attività Scuola del Teatro Regio di Torino, con

l'arrivo della pandemia Gloria ha avviato una serie di corsi online in italiano,

inglese e spagnolo, che sono diventati una parte importante della sua attività

professionale.

GLORIA
DENISE
ZURRU
E L'INSEGNAMENTO
ONLINE DIVENTA 
UNA PROFESSIONE

Piero Chianura

Foto: Filippo Guglielmo



MusicEdu Come è avvenuto il passaggio dall'attività
concertistica a quella didattica?
Gloria Denise Zurru Fin da quando ho iniziato a suo-
nare l'arpa celtica quando avevo 5 anni e mezzo, il mio
obiettivo era quello di entrare in conservatorio.
Quando mi sono laureata con il massimo dei voti [pri-
ma al Conservatorio di Genova e poi a quello di Parma,
NdR], ho fatto i classici concorsi internazionali dai
quali ha preso il via la mia attività concertistica sia co-
me solista che come orchestrale in vari posti del
mondo. Nel 2018 ho affiancato il percorso dell'inse-
gnamento come docente del Teatro Regio come di-
datta della musica e tecnica vocale, cominciando an-
che a collaborare con un'etichetta discografica,
Edizioni Monocroma, che mi ha aperto al mondo
della musica non-classica in generi musicali trasver-
sali. È così che, quando la pandemia ci ha fermati,
sono arrivata ad avviare il mio progetto didattico on-
line abbracciando più repertori, con il desiderio di
trasmettere l'amore per la musica attraverso l'arpa. 

MusicEdu Come sei arrivata, da arpista, a insegnare
anche tecnica vocale?
Gloria Denise Zurru Avevo studiato tecnica vocale in
conservatorio e così già al Teatro Regio avevo il com-
pito di preparare i cori di voci bianche per gli spetta-
coli. Successivamente ho avuto modo di collaborare
con l'associazione Europa Incanto che prepara pro-
prio i più piccoli per gli spettacoli in diversi teatri ita-

liani. Queste esperienze mi hanno aiutato a sviluppare
quelle competenze che ora sto sfruttando nei miei
corsi online. I corsi sono partiti come un esperimento
che è andato benissimo, visto che nel saggio finale
dello scorso anno ho potuto presentare un coro di
cinquanta voci e quasi tutte le settimane c'è qualcuno
che mi scrive per fare lezione online con me.

MusicEdu Come è strutturato il tuo corso online?
Gloria Denise Zurru Faccio lezioni singole e di
gruppo di strumento, tecnica vocale e corale e ear
training. Le faccio in lingua italiana, inglese e spagnola
ad allievi anche stranieri che sono riuscita a raggiun-
gere attraverso la pubblicità online. Il progetto si
chiama "Arpeggi in Chòrus" perché uso sempre l'arpa
come strumento anche per le lezioni di teoria e pre-
vede sezioni di educazione musicale, tecnica corale,
guida all'ascolto e storia della musica. Di fatto, sto
creando un mio metodo di insegnamento online. 

MusicEdu Come gestisci i gruppi?
Gloria Denise Zurru Anzitutto li creo in base alla di-
sponibilità e al livello degli allievi, facendo dei test ini-
ziali. Tengo lezioni quindicinali per quanto riguarda il
coro e settimanali per l'educazione musicale, in modo
da dare una preparazione a 360 gradi non solo di tec-
nica vocale ma di teoria basata sulla pratica. Il mio
obiettivo non è quello di trasmettere nozioni ma
competenze. Perciò insegno non solo a cantare o leg-
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gere uno spartito, ma anche a scrivere e a registrare
la propria musica o la propria voce, anche improvvi-
sando. Molti di loro non sapevano leggere la musica.
Ora alcuni vorrebbero fare carriera mentre altri la
considerano una terapia per stare bene e perciò
cerco di essere flessibile, anche chiedendo loro quali
sono i generi e i repertori che preferiscono e anche in
base a questo creo i gruppi con cui lavorare. 

MusicEdu Immagino che sia molto diverso il tipo di
repertorio che scelgono quelli che desiderano studiare
canto e quelli che scelgono l'arpa.
Gloria Denise Zurru Sì. Chi suona l'arpa si avvicina
più facilmente alla musica classica mentre chi canta
privilegia quella moderna. Quello che cerco di fare
soprattutto all'inizio è insegnare nozioni musicali
sfruttando il repertorio musicale che hanno già inte-
riorizzato inconsapevolmente. Se hanno ascoltato
molti brani di Mozart o di un determinato cantante o
compositore cerco di sfruttare quel repertorio per
poi avvicinarli a un'analisi più dettagliata dello spartito.
Durante le mie lezioni cerco di dare una visione più
completa del brano che faccio studiare e questo aiuta
ad acquisire una capacità meno statica dal punto di
vista musicale. Credo che il limite del sistema del
conservatorio tradizionale sia che uno impara a suo-
nare e cantare bene ma poi non è in grado di improv-
visare o tirare fuori quel qualcosa di unico che
ognuno di noi ha dentro di sé. Invece affiancando alla
musica classica anche la musica jazz, alla cui base c'è
l'improvvisazione, ma anche altri generi moderni, si
acquisiscono più competenze. Affianco spesso le le-
zioni di gruppo amiei video che consentono, soprat-
tutto agli allievi di strumento, di vedere più volte le
posizioni delle mie mani e la postura corretta sullo
strumento. Anche se non ci vediamo fisicamente
sfrutto al meglio i vantaggi della tecnologia. 

MusicEduQuali piattaforme e software usi soprattutto
per le lezioni di gruppo?
Gloria Denise Zurru Quando facciamo lezioni all'ini-
zio dell'anno, uso semplicemente Zoom o Meet.
Quando invece vogliamo fare delle prove generali uso

JamKazam. Ma quello che cerco di organizzare mag-
giormente è farmi mandare dagli allievi le loro regi-
strazioni e, se ne hanno bisogno, insegno loro anche
come registrarsi al meglio sfruttando la tecnologia a
disposizione. Avendo fatto studi di psicologia, ho ca-
pito quanto è importante aiutare gli allievi a sviluppare
l'orecchio musicale e a diventare maestri di se stessi.
Per questo gli chiedo sempre di registrarsi e ripren-
dersi in video perché li aiuta ad acquisire fiducia in se
stessi.

MusicEdu Il tutto è finalizzato a un incontro in pre-
senza?
Gloria Denise Zurru Durante la pandemia abbiamo
potuto fare solo degli show virtuali anche se con mol-
to pubblico presente online. Abbiamo fatto tantissime
registrazioni e ho usato il software Cubase per unire
le tracce vocali in modo da ricreare il coro. Quest'anno
ho potuto seguire online allievi di diversi livelli ed età,
i più piccoli affiancati sempre dai genitori, e alcune
persone adulte anche molto anziane. Adesso che si
sono "riaperte le porte" spero di poter realizzare
sempre saggi in presenza in Italia. Già con gli allievi
più vicini, dalla Svizzera o dalla Germania, riesco a or-
ganizzare anche delle lezioni in presenza.

MusicEdu Ti occupi tu del tuo sito web?
Gloria Denise Zurru Sì, faccio tutto da sola compresi
i materiali per le lezioni.

MusicEdu Da artista, invece, che tipo di percorso hai
intrapreso?
Gloria Denise Zurru Continuo sempre a suonare
musica classica ma, come ti dicevo, anche grazie alla
collaborazione con Edizioni Monocroma, da un po' di
anni ho cominciato a studiare il mondo del jazz e mo-
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derno anche creando trascrizioni per arpa di brani
molto noti. Per esempio, su Spotify si possono trovare
l'album Bouquet d'amore e due singoli, il primo dei
quali è stato "Moon River" rivisitato in modo molto di-
verso rispetto all'originale. Mi piacerebbe rendere la
musica più accessibile a un pubblico meno esperto
senza perdere in qualità.

MusicEdu In pratica, dal punto di vista professionale
quanti mestieri svolgi?
Gloria Denise Zurru Oltre all'insegnamento privato
online partito due anni fa con la pandemia e all'orga-
nizzazione di concerti come solista e in orchestra,
compongo e registro brani miei. Nel 2018 ho deposi-
tato insieme al compositore Antonio Nasca una rac-
colta di 10 brani.

MusicEdu Non hai mai pensato di insegnare nella
scuola pubblica?
Gloria Denise ZurruPer ora penso che mi limiterebbe
come artista. L'online mi dà più possibilità di viaggiare,

suonare e registrare, tutte cose che normalmente i
docenti delle scuole statali non riescono a fare. 

MusicEdu Arriviamo a un argomento che ci interessa
affrontare con te in particolare. Il tuo lavoro online an-
che con allievi stranieri è "a norma di legge"?
Gloria Denise Zurru Assolutamente sì ed è una cosa
molto importante e trasparente. Dal punto di vista
professionale, sono dipendente di una cooperativa, la
Zenart Academy, che si occupa anche di tutti gli
aspetti fiscali. Li ho conosciuti grazie a Monocroma,
che mi ha parlato di Zenart inizialmente per la mia at-
tività artistica, ma poi Francesco Ugolini di Zenart
Academy [Società spinoff di Zenart che si occupa di
supporto legale e fiscale agli insegnanti professionisti,
NdR], mi ha spiegato che avrei potuto far rientrare
anche la mia attività di insegnante. Per un insegnante
di musica che svolge anche attività artistica come me
credo che appoggiarsi a una cooperativa come Zenart
Academy sia la scelta migliore perché loro conoscono
molto bene il mondo della musica.

ZENART ACADEMY "METTE IN REGOLA" 
IL LAVORO DEGLI INSEGNANTI

Gloria Denise Zurru è una delle giovani insegnanti che hanno scelto di appoggiarsi a Zenart Academy per
risolvere gli aspetti burocratici e contributivi legati alla sua attività. Lavorare a norma non è un aspetto da
sottovalutare perché, da un’indagine svolta dal sito Money.it risulta che ogni anno vengono rilasciati circa
14mila euro di prestazioni in nero non pagate e che tra le categorie dove il lavoro in nero incide di più ci
sono proprio gli insegnanti privati, per una percentuale pari al 78.7%. I liberi professionisti che si
dimenticano di dichiarare una parte delle proprie entrate al fisco, rischiano una multa che va dal 100% al
200% del valore dell’imponibile non dichiarato. È proprio per
evitare questo rischio che risulta utile affidarsi a una
cooperativa che tuteli l’attività dell'insegnamento privato.
Zenart Academy si occupa di mettere in regola i docenti senza
Partita Iva, occupandosi degli aspetti burocratici e contributivi
del loro mestiere anche per conto delle scuole con cui questi
collaborano. Gli insegnanti vengono così regolarmente
inquadrati a livello fiscale e non c’è il rischio di cadere nel
“baratro” delle prestazioni in nero.
Info: ZenArt Academy - https://www.zenartacademy.it/
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Siamo nella patria della liuteria classica, i nostri boschi del nord Est della pe-

nisola sono popolati dalla conifera più ricercata in questo settore per la qua-

lità del legno ricavato dal suo tronco: l’Abete Rosso della Val di Fiemme. La

Scuola di liuteria di Cremona continua a formare quotati artigiani costrutto-

ri, provenienti ormai da ogni parte del mondo. Parlando di chitarre acusti-

che ed elettriche, quindi di liuteria “moderna”, il riferimento storico però ri-

mane quello degli Stati Uniti d’America perché è lì che dai primi del

Novecento un emigrato austriaco, Christian Frederick Martin, ha “inventato”

la chitarra acustica e circa 50 anni dopo, in California, Leo Fender ha “inven-

tato” la chitarra elettrica.

FIRST AID GUITAR
SEI INCONTRI FORMATIVI 
SULLA MANUTENZIONE DELLA CHITARRA

A cura della Redazione
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Con la nascita e l’evoluzione della musica rock e
pop, le chitarre “moderne” sono diventate tra gli
oggetti più rappresentativi proprio della cultura
pop. Questi strumenti arrivano in Italia già dalla
prima metà degli anni Sessanta del Novecento in
piena epoca beat. Il resto, come si dice, è storia.
Max Pontrelli (redattore di MusicEdu) si occupa
professionalmente di chitarre da più di trent'anni
e ha acquisito in questo tempo un’esperienza
particolare proprio nel settore della chitarra
acustica ed elettrica, non solo attraverso la ven-
dita di strumenti musicali presso lo storico ne-
gozio Cris Music di Milano, ma anche collabo-
rando in modo stretto e assiduo con distributori
e costruttori in questo ambito. 
Siamo nei primissimi anni Novanta ed è proprio
la mancanza di figure di riferimento in Italia nel
settore della liuteria moderna che lo porta ad
approfondire l’argomento avendo l’opportunità
di frequentare importanti manifestazioni dedi-
cate al tema e conoscere i costruttori storici di
riferimento proprio negli Stati Uniti dove tutto è
iniziato e dove ha l’opportunità di confrontarsi
con operatori del settore non solo americani, ma
provenienti da tutto il mondo. La voglia di inse-
gnare (anzi, condividere) questa passione lo ha
portato negli anni a concepire un corso di facile
approccio dedicato a tutti gli appassionati della
chitarra “moderna” che possa metterli in condizio-
ne di conoscere in maniera tecnica e approfondita
il proprio strumento, con la possibilità di essere in
grado di eseguire autonomamente una messa a
punto di base. Ma non solo.
Il corso First Aid Guitar è entrato nella scuola di
Musica Città di Novate, di cui è direttrice Paola
Bertassi e Dave Marchi curatore del corso di musica
di insieme sotto forma di band pop/rock, proprio
in occasione delle interviste che Max Pontrelli ha
fatto loro per MusicEdu. 
Il corso è aperto anche agli esterni alla scuola e ha
visto un’entusiastica partecipazione da parte di ra-
gazzi e adulti. Il suo punto di forza sta soprattutto
nella parte pratica: ogni partecipante lavora sul

proprio strumento, impara a conoscerlo a fondo,
apprende tutti i principi di funzionamento delle
parti che lo compongono, impara a regolarlo e set-
tarlo e, cosa molto importante, impara a identifica-
re le cause di eventuali malfunzionamenti. Durante
le lezioni ci sono momenti di spiegazione teorica
alla portata di tutti, ma anche momenti di narrazio-
ne della storia dell’evoluzione dello strumento rela-
tivamente all’evolversi degli stili musicali moderni.
Un viaggio a tutto tondo tra rock, pop, jazz e tutto
il mondo pan musicale dell’ultimo secolo trascorso.
Nel frattempo si rilevano quote, si misurano spes-
sori, si utilizzano tutti quegli utensili di base che
consentono una regolazione ad hoc realizzata con
metodo. Non viene tralasciata la parte dedicata ai
materiali di costruzione: l’analisi delle varie essenze
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lignee per capire le motivazioni dell’utilizzo di mo-
gano, piuttosto che ontano, palissandro, ebano,
acero, abete, cedro, solo per citare i più usati, ma
anche un’analisi delle cosiddette parti “hardware”
in metallo. 
“Imparare facendo” affermava Montessori e, quan-
do si ha a che fare con i giovani, spesso descritti co-
me la generazione del “copia e incolla” e del tutorial
spiccio, diventa importante tornare a far funzionare
le mani, essere pratici e perché no, anche sporcarsi
entrando a contatto fisico con la materia: il legno e
il metallo offrono in questo caso la grande oppor-
tunità di vivere un’esperienza tangibile dove una
corda in acciaio che vibra appoggiata su due soste-
gni e rilevata da un elettro magnete può scatenare
una curiosità fino a quel momento mai presa in
considerazione. Acquisire una consapevolezza più

profonda del proprio strumento musicale utilizzato
deve riuscire a stimolare maggiormente la nostra
indole artistica. Riuscire a capire per se stessi come
funziona meglio la propria chitarra, in questo caso,
ci porta a essere dei sarti che cuciono su misura il
proprio strumento arrivando a capire quale sarà
l’assetto ottimale. Questo ci farà suonare meglio.
Lo strumento diventa vero veicolo di emozione
espressiva e tecnica: i due elementi principi per
potere eseguire più agevolmente una partitura già
scritta o, ancora meglio, per poterne scrivere una
nuova. Per questo motivo il corso First Aid Guitar
conduce il musicista in un percorso di crescita tra-
sversale dove l’incontro è non solo in presenza, con
tutti i vantaggi di un’esperienza di questo tipo, ma
anche condivisibile tra i partecipanti che hanno la
possibilità di interagire con chi insegna.

me n.13



L'italiana Reference Cables è da sempre alla ricerca
di soluzioni utili per i musicisti impegnati sia in stu-
dio di registrazione sia dal vivo. Quando si registra o
quando ci si muove con la propria strumentazione
per suonare da qualche parte ci si trova spesso a
dover soddisfare esigenze diverse e talvolta ina-
spettate. Sono proprio queste diverse esigenze che
Reference è in grado di individuare grazie a un dia-
logo costante con i propri utilizzatori e alla sua ca-
pacità di progettare velocemente le soluzioni che
essi suggeriscono. Una di queste è potersi mettere
in tasca il proprio cavo di qualità da utilizzare quando si presenta l'occasione di suonare, proprio come se
fosse il proprio plettro per chitarra o la chiavetta di accordatura dei tamburi. 
Il nuovissimo cavo SLEEK.1 non nasce dunque per sostituire il cavo principale, ma è un supporto, un
"CavoVirtuoso" in grado di risolvere una performance improvvisa e particolarmente impegnativa. Si arriva sul
luogo del concerto, si tira fuori dalla tasca lo SLEEK.1 (proprio così, lo SLEEK.1 riesce a stare nella tasca poste-
riore dei jeans) e lo si collega al proprio strumento, certi della qualità Reference, per poi rimetterselo in tasca
a fine show. È però sorprendente la qualità sonora che un cavo così piccolo e leggero è in grado di regalare. Si
tratta di una soluzione leggera e poco ingombrante da portarsi anche in aereo, magari insieme al proprio
stompbox preferito, pronti per qualunque richiesta estemporanea di assoli onstage con la band di turno in
qualunque locale di un qualunque Paese in cui ci si trovi. Dal punto di vista sonoro, si adatta proprio musiche
solistiche soprattutto quando prevedono continui cambi di strumento elettrico, acustico o semiacustico in
cui primeggiano i dati distintivi di un fraseggio e dove il bilanciamento fra suoni alti e medi risulta determi-
nante. Ma può essere anche usato come secondo cavo di collegamento (per esempio dalla pedaliera all'am-
plificatore) dopo il proprio cavo specializzato Reference in uscita dallo specifico strumento a cui il cavo prin-
cipale è dedicato. SLEEK.1, infatti, non è alternativo a nessun cavo Reference tipo RIC01, RICS01R ecc.
Dal punto di vista costruttivo, lo SLEEK.1 è realizzato in modo da poterlo ammatassare come se fosse una
corda per chitarra. Elegante e sottile, ha un diametro esterno complessivo di circa 4,5mm, ma è meccanica-
mente affidabile e resistente grazie al rivestimento in poliuretano. È disponibile su tre lunghezze 
2,25m, 4,25m e 6,25m assemblato con Jack con connettore Silent diritto o a pipa Amphenol Neutrik e Jack
Reference standard, la cui leggerezza garantisce la portabilità del cavo. SLEEK.1 ha un suono limpido, definito
e immune da interferenze, grazie al suo speciale design costruttivo che prevede un conduttore in rame ar-
gentato e un isolamento molto efficiente, in grado di minimizzare l’attenuazione delle alte frequenze, resti-
tuendo una ricchezza armonica raramente riscontrabile su altri cavi di pari dimensioni presenti sul mercato.
Il cavo ha finitura in guaina di colore blu, ma è in preparazione anche una guaina opzionale speciale.
La disponibilità di SLEEK.1 è prevista presso i punti vendita ufficiali a fine gennaio/inizio febbraio 2023.
Reference Cables - https://www.referencecables.it/
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REFERENCE SLEEK.1
UN CAVO VIRTUOSO PER AMICO

Edoardo Taddei

https://www.referencecables.it/
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Ci sono alcuni luoghi comuni su
quale delle due tipologie di mi-
crofono (a condensatore e dina-
mici) sia preferibile usare. In
questo articolo, DPA spiega perché i modelli a condensatore so-
no utili in molte situazioni in cui i microfoni dinamici, per tradi-
zione, sono solitamente preferiti.

A CONDENSATORE
O DINAMICO?
13 LUOGHI COMUNI 
DA SFATARE 
SU QUALE SIA IL MIGLIORE

La discussione sulla differenza tra microfoni di-
namici e microfoni a condensatore non ha mai
fine. A tal proposito, dobbiamo chiarire alcune
cose: la differenza tra microfoni dinamici e mi-
crofoni a condensatore sta solo nei due diversi
principi di trasduzione. Non ha nulla a che fare
con le caratteristiche direzionali dei microfoni.
Quindi non sono valide le seguenti domande:
"Che tipo di caratteristica direzionale ha un mi-
crofono dinamico?" o "Quale è più direzionale, il
microfono dinamico o quello a condensatore?".
Come detto, invece, il microfono dinamico ri-
spetto a quello a condensatore si basa su un dif-
ferente principio di trasduzione. Sia i microfoni
dinamici che quelli a condensatore hanno una
membrana che vibra in base al movimento del-

l'aria attorno ad essa (ciò che noi chiamiamo
suono). Il microfono deve poi trasformare que-
sto movimento della membrana da energia acu-
stica in energia elettrica. È qui che entra in
gioco il trasduttore, dotato di proprietà diffe-
renti a seconda del tipo di microfono.

I 13 LUOGHI COMUNI
(QUALI VERI E QUALI NO?)

1. I microfoni dinamici sono più robusti dei

microfoni a condensatore 
(non necessariamente vero)

Molti microfoni hanno un design delicato desti-
nato all'uso negli studi di registrazione. Questo

musicedu
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vale sia per i microfoni dinamici che per i mi-
crofoni a condensatore. Di tanto in tanto, alcuni
di questi delicati microfoni si mettono in viaggio
con i musicisti. Un design del microfono che an-
dava bene per lo studio può sembrare troppo
fragile per un tour. Ciò può valere, per esempio,
per microfoni dotati di valvole e altri delicati
componenti interni. Ma non è il caso dei micro-
foni a condensatore a stato solido di alta qualità,
che possono subire rudi maneggiamenti così
come qualsiasi robusto microfono dinamico. In
effetti, la leggera membrana del microfono a
condensatore spesso sopravvive a colpi e cadute
pesanti anche meglio del microfono dinamico a
bobina mobile. Ciò è dovuto alla massa del si-
stema a membrana del microfono dinamico, che
è collegato a una bobina (il microfono dinamico
colpisce il pavimento anche più forte perché è
più pesante.)

2. I microfoni dinamici non necessitano di ali-

mentazione
(parzialmente vero)

Fondamentalmente, tutti i microfoni a conden-
satore necessitano di un qualche tipo di alimen-
tazione. Questo serve principalmente per ali-
mentare il convertitore di impedenza e per i mi-
crofoni a condensatore senza elettrete per cari-
care gli elettrodi. La stragrande maggioranza
dei microfoni dinamici può funzionare senza
alimentazione, ma ci sono alcune eccezioni. I
microfoni dinamici attivi, per esempio, necessi-

tano di un alimentatore.

3. I microfoni a condensatore sono più rumo-

rosi dei microfoni dinamici 
(non è vero)

No, un microfono non è più rumoroso di un al-
tro; è solo una questione di sensibilità. In gene-
rale, i microfoni a condensatore presentano una
sensibilità maggiore rispetto ai microfoni dina-
mici. In ogni caso, la sensibilità dovrebbe sem-
pre essere scelta in relazione ai requisiti del la-
voro. In altre parole, se il microfono deve gestire
livelli di pressione sonora (SPL) molto elevati, è
meglio selezionare un'unità con una bassa sen-
sibilità, che si tratti di un microfono dinamico o
a condensatore.

4. È più facile microfonare la band usando mi-

crofoni dinamici 
(non è vero)

Questa affermazione è più legata alla tradizione
e alla pigrizia che ai fatti. Indipendentemente da
quale sia la scelta, occorre considerare le speci-
fiche e l'applicazione di un microfono.
In alcuni casi si sostiene che la gamma di fre-
quenze o l'angolo di apertura siano troppo ampi.
Bene, a volte è effettivamente più facile ridurre
la larghezza di banda su un microfono a con-
densatore piuttosto che equalizzare un micro-
fono dinamico. In generale, le  caratteristiche
direzionali dei microfoni a condensatore  sono
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microfono dinamico, microfono a condensatore, robustezza,
necessità di alimentazione, volume (livello del segnale) del
microfono, feedback acustico, gestione di pressioni sonore
elevate, influenza di carico.
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buone almeno quanto quelle che possono essere
raggiunte da un qualunque microfono dinamico.
Ma, come sempre, è importante scegliere il mi-
crofono giusto per il lavoro, indipendentemente
dal suo tipo di trasduzione.

5. I microfoni a condensatore sono più facil-

mente soggetti a feedback rispetto ai microfo-
ni dinamici
(non necessariamente vero)

Come per molte delle affermazioni precedenti,
si tratta semplicemente di scegliere il microfono
giusto. Un errore di base spesso commesso è la
scelta di un microfono a condensatore svilup-
pato per la ripresa a distanza. Se amplificato,
questo può causare un feedback sulle basse fre-
quenze. In questo caso si deve usare un filtro
taglia-basso/passa-alto o, meglio, scegliere un
microfono progettato per l'uso sul palco.

6. I microfoni dinamici possono gestire livelli

di pressione sonora più elevati rispetto ai mi-
crofoni a condensatore 
(non è vero)

I microfoni a condensatore possono, in genera-
le, gestire livelli di pressione sonora estrema-
mente elevati. La domanda invece è se il pream-
plificatore microfonico è in grado di gestire tut-
to il succo che esce dal microfono.
Un cantante estremamente rumoroso può pro-

durre un livello di picco di pressione sonora di
150 dB, misurato sulle labbra. Se hai due micro-
foni con una sensibilità rispettivamente di 1 mV
e 10 mV, hai uscite di 0,63 e 6,3 volt di picco! Il
problema sta qui, perché segnali di questa entità
dovrebbero essere gestiti dall'ingresso di linea o
oppure dovrebbero essere attenuati in qualche
modo se microfonici.

7. I microfoni dinamici cambiano il suono in

base al carico
(a volte vero)

Questo è effettivamente vero per quanto ri-
guarda i microfoni dinamici passivi con termi-
nazione a impedenza molto bassa. (Regola da ri-
cordare: il microfono deve avere una termina-
zione con un carico di almeno 5 o 10 volte supe-
riore all'impedenza di uscita del microfono.) Ciò
è dovuto alla fisica della bobina mobile. Un cari-
co pesante (= basso Ω) agisce più o meno come
un cortocircuito e riduce le basse frequenze in
uscita dal microfono. Alla fine, anche le alte fre-
quenze possono risultare ridotte. Questo è nor-
malmente un problema soltanto se si usano mi-
xer molto scadenti. Anche la creazione di split
passivi (da un microfono a due o più ingressi)
potrebbe causare lo stesso problema.

8. È più economico usare microfoni dinamici

piuttosto che usare microfoni a condensatore
(un po' vero)

me n.13
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Se quando usi un microfono, l'obiettivo è di-
struggerlo, allora continua ad acquistare quello
più economico possibile. Se il tuo obiettivo è ri-
durre i costi di sostituzione dei componenti,
che esponi a un uso grezzo o approssimativo,
potresti preferire un microfono da 50 euro
piuttosto che una versione da 500 euro. Sarebbe
sicuramente la soluzione migliore per motivi
economici, ma alla fine probabilmente ne per-
derai in qualità del suono.

9. Le persone acquistano solo microfoni a

condensatore a causa dell'effetto Veblen
(a volte vero)

Effetto Veblen: quando le persone acquistano
cose costose quando potrebbero invece acqui-
stare versioni più economiche. Nell'audio, l'ef-
fetto Veblen si manifesta negli utenti che cerca-
no di guadagnare prestigio spendendo più soldi
di quanto dovrebbero. In realtà, quando la mag-
gior parte dei sound engineer considerano i
propri budget e le reali necessità, acquistano i
prodotti che soddisfano le loro esigenze e nel
modo più conveniente possibile.

10. Non ho bisogno di microfoni a condensa-

tore perché il mio PA system è perfetto 
(non necessariamente vero)

Se il resto del PA/SR system è di prima classe,
perché non dovrebbero esserlo anche i micro-
foni?

11. La fase del segnale di un microfono da con-

densatore è diversa da quella del segnale di un
dinamico
(vero)

È corretto. La forma d'onda dell'uscita di un mi-
crofono a condensatore è direttamente corre-
lata alla pressione sonora dell'onda sonora. La

forma d'onda del microfono dinamico è correla-
ta alla dinamica dell'onda sonora. Quando la
pressione raggiunge il picco, la velocità delle
molecole d'aria è uguale a zero. In questo punto,
il segnale del condensatore è al massimo e il se-
gnale del dinamico è a zero.
In generale, c'è una differenza di 90º tra i
segnali di un microfono a condensatore e di un
microfono dinamico. Quindi le risposte all'im-
pulso non sono direttamente confrontabili.

12. I microfoni dinamici sono i più stabili per

quanto riguarda la sensibilità 
(non è vero)

In generale, i microfoni dinamici sono più sen-
sibili alle variazioni di temperatura/umidità,
che portano a variazione della sensibilità.

13. I microfoni dinamici e i loop di induzione

non si piacciono 
(per lo più vero)

Nella maggior parte dei microfoni dinamici una
bobina è una parte essenziale del sistema di tra-
sduzione. Tuttavia, una bobina è anche uno stu-
mento perfetto per captare campi elettroma-
gnetici, ad esempio circuiti a induzione installati
sugli apparecchi acustici. A volte quando si uti-
lizzano microfoni dinamici, un PA/SR system
genera feedback anche senza che gli altoparlanti
siano accesi. Solo i microfoni dinamici con una
"noise coil" incorporata (una bobina invertita
posta vicino a quella che produce il segnale)
possono ridurre il problema. Tuttavia, molti mi-
crofoni dinamici popolari non hanno questa
"noise coil".
In generale, i microfoni a condensatore sono in-
vece insensibili ai campi elettromagnetici.

Info: DPA Microphones 
www.dpamicrophones.it
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Gli esami per le certificazioni di Trinity College
London in ambito musicale sono disponibili per
Classica & Jazz, Rock & Pop, Teoria Musicale,
Diplomas per i livelli dell’alta formazione e i
Certificates, per solisti, ensemble e gruppi. 
Per le numerose scuole di musica presenti in Italia, la
certificazione Trinity Rock & Pop è un'ottima oppor-
tunità per ottenere dei titoli certificati eseguendo
brani del momento, scelti e arrangiati attentamente
da Trinity. È stato questo uno dei plus che ha convinto
anche Vicky Schaetzinger, Direttrice della Scuola di
Musica Cluster, una delle scuole di musica più cono-
sciute di Milano, a integrare nei suoi percorsi il ben-
chmark delle certificazioni graduate Trinity College
London.

Come gli esami di musica Classica & Jazz, anche quelli
Rock & Pop sono disponibili in 9 livelli, da Initial a
Grade 8, per Basso, Batteria, Chitarra, Tastiere e Voce.
La struttura di questi esami comprende l’esecuzione
di 3 brani e una  Session Skill  da scegliere
tra  Playback (una forma di lettura a prima vista)
o Improvising.

In occasione dei Trinity Celebration Days che si sono
svolti lo scorso maggio a Milano, per celebrare stu-
denti e insegnanti coinvolti nelle certificazioni della
prestigiosa charity educativa ed ente certificatore in-
ternazionale, abbiamo chiesto a Vicky Schaetzinger
(Direttrice) e ad Antonello Fiamma (responsabile di-
dattico delle certificazioni) i motivi che hanno spinto

la scuola di musica Cluster ad avviare con Trinity un
rapporto di collaborazione autentico.

Vicky Schaetzinger Ad un certo punto della nostra
attività sentivamo la necessità di elevarci da un punto
di vista didattico attivando un percorso di certifica-
zione internazionale. Quando ho scoperto che
l'Inghilterra era molto avanti nella programmazione
didattica di tutta la formazione musicale, sono andata
a cercare quali fossero gli enti certificatori inglesi e
così mi sono fermata quando ho potuto apprezzare i
contenuti di Trinity College London. Penso che siamo
stati i primi ad adottare le loro certificazioni nel 2012.

LA SCELTA DELLA SCUOLA 
DI MUSICA CLUSTER 
DI MILANO

I PLUS DELLE CERTIFICAZIONI 
TRINITY ROCK&POP
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Il motivo per cui ho scelto Trinity è stato anzitutto
perché ha sia l'indirizzo classico sia quello rock &
pop e poi perché nell'indirizzo rock & pop utilizza
musica originale e moderna. Fa una grande diffe-
renza il fatto che un allievo che canta un brano di
Adele o suona un brano dei Dire Straits o dei Guns
and Roses durante le lezioni, poi si ritrova in reper-
torio d'esame gli stessi brani, perché non gli sembra
di fare un esame. La scelta del Trinity è stata inizial-
mente musicale, poi, nel corso del tempo, ho potuto
apprezzare anche tutta la parte di supporto orga-
nizzativo. Oggi mi considero "sposata" con Trinity
perché riserviamo gli esami solo agli iscritti Cluster
e sulla preparazione all'esame Trinity offriamo un'in-
frastruttura organizzativa e didattica specifica. Il la-
voro è cresciuto molto e così ho deciso di farmi af-
fiancare da Antonello Fiamma in qualità di responsa-
bile didattico percorsi certificati.
Antonello Fiamma Le certificazioni prendono ogni
anno più piede all'interno di Cluster e Trinity ha un
ruolo principe tra le tante che abbiamo istituito. Per
quanto riguarda Trinity io mi occupo della comuni-
cazione con gli allievi e gli insegnanti, dell'organizza-
zione delle lezioni aggiuntive specifiche per la prepa-
razione agli esami e della simulazione degli esami che
per noi è obbligatoria circa un mese prima della prova
reale. Tutti questi tasselli vanno a creare un'infra-
struttura che fa sentire lo studente "protetto", ma allo
stesso tempo lo responsabilizza sull'importanza del
percorso di certificazione Trinity.

Poter accedere agli spartiti originali è uno dei maggiori
punti di forza nel percorso di certificazione Trinity...
Antonello Fiamma Le partiture sono state realizzate
in modo maniacale, nel senso che sono fedelissime ai
brani originali. Questa è una cosa che mi ha colpito
molto quando li ho visti la prima volta, non solo nelle
parti principali delle canzoni, ma anche nei soli di chi-
tarra o tastiera. Già dal 4° grado in poi, parallelamente
alle parti solistiche scritte ci sono le sezioni di solo
dove si ha la libertà di improvvisare. Lasciare spazio
alla creatività è infatti una competenza che l'inse-
gnante deve sviluppare all'interno del percorso di-
dattico.

Come è cambiata Cluster in questi due anni di didattica
a distanza?
Vicky Schaetzinger In questi anni di pandemia ab-
biamo visto che le lezioni online sono efficaci, anche
se non sono così divertenti. In ogni caso, l'allievo non
ha mai interrotto il percorso didattico, il che significa
che, anche nella normalità, un allievo che dovesse
perdere un mese di lezioni in presenza sarebbe co-
munque in grado di proseguire il lavoro con il proprio
insegnante. Per questo motivo abbiamo aperto anche
alla didattica mista, perché non sempre un allievo rie-
sce a seguire una lezione di teoria o storia della
musica in presenza. Tutto questo prima sembrava
impossibile mentre oggi poter parlare con una per-
sona attraverso uno schermo è la normalità e farà
sempre parte della nostra attività didattica.

Trinity College London: 
www.tr initycol lege . i t/cert i f icaz ione-
musicale/rock-pop/ 

Scuola di Musica Cluster:
www.scuoladimusicacluster.it/

In apertura: Vicky Schaetzinger (Direttrice Scuola di
Musica Cluster), Emiliano Valtulini (Direttore Trinity
College London Italy), Antonello Fiamma (Responsabile
didattico delle certificazioni) e Laura Habegger (Senior
Academic per la Musica Trinity College London Italy).

http://www.trinitycollege.it/certificazione-musicale/rock-pop/
http://www.trinitycollege.it/certificazione-musicale/rock-pop/
http://www.trinitycollege.it/certificazione-musicale/rock-pop/
http://www.scuoladimusicacluster.it/
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10 CANZONI “LEGGERE”
NATALE ALTERNATIVO
Max Pontrelli

La colonna sonora del mese di dicembre ai nostri ragazzi po-
trebbe risultare noiosa. E come dargli torto!? 
Se Michael Bublé è la nostra alternativa moderna, credo che non
otterremo un grande successo. Certo, se ci relazioniamo con dei
ragazzi in casa o in classe a cui piace il filone mainstream, non
abbandoneremo la strada nota delle tradizionali canzoni natali-
zie. Ma proviamo a osservarla sotto una prospettiva diversa...



Immaginiamoci i nostri teen costretti a salutare
vecchie zie e parenti visti solo una volta all’anno
proprio in occasione del Natale. I nostri ragazzi
e ragazze non lo faranno forse solo perché
spinti dalla speranza di una lauta mancia? 
Non amo pensare in modo così materiale, ma

essendo ormai un vecchio ribelle, la proposta di
queste 10 canzoni leggere fornisce un’alternati-
va all’adulto più audace. 
Una playlist evidentemente eterogenea, dove
l’ironia la fa da padrona. 
Osate, se ve la sentite...
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10 CANZONI “LEGGERE” - NATALE ALTERNATIVO

My Chemical Romance “All I Want for Christmas Is You”
https://www.youtube.com/watch?v=qy9UsKiYqoc&t=4s

Earth Wind and Fire “Joy to the World”
https://www.youtube.com/watch?v=6JaiG6BgbUE&t=1s

Lacuna Coil “Naughty Christmas”
https://www.youtube.com/watch?v=MhLDxRQyhnE

Elio E Le Storie Tese “Christmas With The Yours”
https://www.youtube.com/watch?v=c1O16cfBsiE&t=2s

Eels “Everything’s Gonna Be Cool This Christmas”
https://www.youtube.com/watch?v=P0G7Cs5fQKk

Owl City “Kiss Me Babe, It’s Christmas Time”
https://www.youtube.com/watch?v=CiS_cQG3sIo&t=4s

Twisted Sister “Oh Come All Ye Faithful”
https://www.youtube.com/watch?v=8jwCHKGIO8o

Articolo 31 “È Natale (ma io non ci sto dentro)”
https://www.youtube.com/watch?v=VKV0goqeIjE

Dropkick Murphys “The Season’s Upon Us”
https://www.youtube.com/watch?v=qTx-sdR6Yzk

Korn “Kidnap the Sandy Claws”
https://www.youtube.com/watch?v=popPQmikR9w&t=1s

https://www.youtube.com/watch?v=qy9UsKiYqoc&t=4s
https://www.youtube.com/watch?v=6JaiG6BgbUE&t=1s
https://w
https://w
tps://w
https://www.youtube.com/watch?v=CiS_cQG3sIo&t=4s
https://www.youtube.com/watch?v=8jwCHKGIO8o
https://www.youtube.com/watch?v=VKV0goqeIjE
https://www.youtube.com/watch?v=qTx-sdR6Yzk
https://www.youtube.com/watch?v=popPQmikR9w&t=1s


L'assegnazione del premio a Carlo Ventura da
parte della Presidente del Premio Montale
Adriana Beverini, è stata motivata dal particolare
approccio umanistico alla ricerca scientifica di
Ventura, con specifico riferimento al suo progetto
Cell Melodies, che ha previsto una serie di esperi-
menti concreti, a dimostrazione di come le cellule
umane rispondano alle vibrazioni sonore, con
tutto ciò che ne consegue in termini di induzione
comportamentale delle cellule stesse secondo
specifici pattern vibrazionali e in ottica auto-ri-

generativa. L'obiettivo è una Medicina
Rigenerativa e di Precisione eseguita cioè senza il
bisogno di trapianto di cellule e tessuti, ma basata
sull'aumento del nostro intrinseco potenziale di
autoguarigione.
La prima esperienza Cell Melodies di Carlo
Ventura è stata con il grande batterista jazz
Milford Graves quando, per la prima volta, sono
state portate su un palcoscenico cellule staminali
osservate attraverso un microscopio equipaggiato
con una telecamera iperspettrale, a dimostrare

musicedu

CELL MELODIES 
EMOZIONA 
LA PLATEA
L'ASSEGNAZIONE 
DEL “PREMIO MONTALE FUORI 
DI CASA” A CARLO VENTURA

Piero Chianura

Lo scorso 15 novembre si è tenuta presso l’Aula Prodi dell’Università di

Bologna la cerimonia di consegna del Premio Montale Fuori di Casa -

Sezione In Limine al professor Carlo Ventura, direttore del

Laboratorio Nazionale di Biologia Molecolare e Bioingegneria delle

Cellule Staminali dell’Istituto Nazionale di Biostrutture e Biosistemi

presso il CNR di Bologna, nonché membro della American Society of

Biochemistry and Molecular Biology - ASBMB e della Cell Transplant

Society. Per il pubblico presente in sala è stata un’occasione speciale

per conoscere il suo straordinario progetto Cell Melodies.
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che i suoni e i fraseggi musicali creati dal musicista
erano in grado di indurre nelle cellule prima una
risonanza passiva, e subito dopo una risposta
delle stesse ai suoni prodotti dall’artista attraverso
un proprio pattern vibrazionale. Successivamente
sono stati realizzati esperimenti con l'attore
Alessandro Bergonzoni (intervenuto con un breve
monologo anche qui a Bologna), con l'arpista
Floraleda Sacchi a Electroclassic Festival 2021 e,
proprio in occasione della consegna della premia-
zione, con la violinista Sofia Manvati (nella foto)
che si è esibita su uno strumento dal grande
valore simbolico: il "violino del mare". Si tratta di
uno dei violini che fanno parte del progetto inter-
nazionale “Metamorfosi” della Fondazione Casa
dello Spirito e delle Arti, realizzato nel carcere di
Opera da detenuti che, sotto la guida di Maestri
Liutai, hanno dato nuova vita al legno di un barco-
ne di immigrati che ha solcato il mar Mediterraneo
per raggiungere Lampedusa. In questo contesto
fortemente emotivo, Sofia Manvati, il suo violino e
il pubblico sono stati ripresi con la speciale tele-
camera iperspettrale dall'esperto di hyperspectral
Imaging Daniele Gullà, per cogliere sotto forma
di oscillazioni della radiazione luminosa quanto
l’occhio umano non è in grado di vedere: le più fini
vibrazioni emesse non soltanto dal violino, ma dal
corpo della stessa violinista e dal pubblico pre-
sente. In questo modo, accanto ai moventi di per
sé visibili dell'artista e degli spettatori, sono stati
resi manifesti un campo di forze e di significati
unificati altrimenti invisibile ma determinante dal
punto di vista vibrazionale.

La premiazione si è svolta in collaborazione con
VID art|Science di cui Ventura è fondatore e
“Fondazione Casa dello Spirito e delle Arti”, con il
patrocinio del Ministero della Cultura e del
Comune di Bologna, la sponsorizzazione di Hera
e il coordinamento della responsabile delle rela-
zioni esterne del Premio, Alice Lorgna.
Il professor Professor Carlo Ventura ha deciso di
donare la cifra che abitualmente nelle altre pre-
miazioni l'associazione promotrice destina all'ac-
quisto dei libri dei premiati, alla Fondazione
"Aiutiamoli a vivere" che in 30 anni ha salvato cir-
ca 600.000 Ucraini vittime del disastro di
Chernobyl anche grazie a trapianti di cellule sta-
minali.

Info: Associazione Percorsi 
www.premiomontalefuoridicasa.it
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