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EDITORIALE

maggio 2023

Arriva il momento in cui un'innovazione esce dai laboratori di ricerca per essere pri-

ma testata in qualche applicazione professionale e poi divulgata per entrare defi-

nitivamente nella vita delle persone comuni. È in quel momento che quell'innovazione na-

sce ufficialmente, i media la trasformano in notizia e la sfruttano per far partire il dibattito

mediatico delle opinioni a confronto, quello dei pro e contro il suo utilizzo diffuso. È così

che oggi ci troviamo a discutere di Intelligenza Artificiale, evoluzione dei primi algoritmi

di reti neurali già applicati in vari contesti della nostra attività, compreso quello musi-

cale. 

Una quindicina di anni fa IBM presentò il suo ambizioso progetto Watson, un sistema di

intelligenza artificiale basato sulla raccolta di un'enorme mole di informazioni opportuna-

mente collegate attraverso reti neurali digitali emulazione di quelle del nostro cervello.

Sfruttato inizialmente per applicazioni in ambito sanitario e oggi a disposizione delle

aziende in molti settori, Watson era stato utilizzato anche dall'inglese Decibel, la cui app

MusicGeek utilizzava il supercomputer IBM per fornire raccomandazioni musicali ai suoi

utenti, proprio come fanno oggi le piattaforme di streaming e download musicale. 

Da allora, la capacità delle macchine di apprendere e dare risposte come fanno gli esseri

umani è divenuta sempre più sofisticata e così è entrata a far parte, in diverse applicazioni,

della nostra vita quotidiana. 

Nell'odierna visione di un futuro fatto di realtà virtuale e robot umanoidi, il lancio da parte

di OpenAI dell'ormai popolare ChatGPT ha fatto esplodere la febbre dell'intelligenza ar-

tificiale, ma chi compone musica si interroga da tempo su come l'IA (ebbene sì, possiamo

scrivere l'acronimo in italiano), al pari di tutte le precedenti tecnologie digitali, possa

essere usata a supporto dell'atto creativo e in quali occasioni.

[continua a leggere qui]

piero.chianura@bigboxmedia.it https://musicedu.it/int
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Il solfeggio tradizionale, ovvero la lettura a tempo
delle note di uno spartito musicale, con il nuovo ordi-
namento dei Conservatori di Musica è stato assimilato
all’interno di percorsi più eclettici e articolati. I corsi di
teoria, ritmica e percezione musicale, infatti, accanto
al solfeggio tradizionale contemplano esercitazioni
che mirano allo sviluppo dell’orecchio e del pensiero
musicale, mediante il riconoscimento di intervalli, la
lettura intonata, l’analisi di incisi melodici, ritmici, di
strutture armoniche. Nei licei musicali, allo stesso
modo, la pratica del solfeggio viene generalmente
adottata per consolidare i percorsi di teoria, analisi e
composizione, abili nell’avvicinare gli studenti allo
studio degli elementi formali, armonici e melodici di
repertori differenti.
Nella scuola primaria e nella scuola secondaria di I
grado, in molti casi, il solfeggio viene proposto come
attività introduttiva del curricolo musicale, immedia-
tamente successiva alla presentazione delle note e
dei valori musicali. Come richiamato nelle Indicazioni
Nazionali (MIUR, 2012), il docente deve promuovere
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Molti di noi hanno sperimentato

la pratica del solfeggio, definito

da Carlo Delfrati "croce e delizia

di ogni giovane che si affacci allo

studio della musica (2018)".

L’etimologia del termine solfeg-

gio, solfa, che proviene dalla pri-

ma e dall’ultima nota della sol-

misazione, ben si presta a una

polisemia con il lemma italiano

che identifica una pratica mono-

tona ed insistente.

IL SOLFEGGIO 
QUANTO SOLFA E QUANTO OPPORTUNITÀ?

Carmelo Farinella
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un’esperienza musicale significativa, che ricorra al
canto, alla pratica degli strumenti musicali, alla pro-
duzione creativa, all'ascolto. La normativa sottolinea
come la scuola del primo ciclo debba accompagnare
gli alunni al piacere di fare musica, allo sviluppo del
senso estetico attraverso l’esplorazione sonora, alla
conoscenza di svariati repertori, alla pratica vocale e
strumentale. A tal fine, è necessario esperire meto-
dologie che consentano di fruire della Musica in ma-
niera attiva e di giungere alla conoscenza del linguag-
gio specifico partendo da forme di notazione analo-
giche.
Il solfeggio tradizionale può costituire uno stimolo
cognitivo robusto, ma non consente di appassionare
alla musica o di far progredire gli alunni nel pensiero
musicale; inoltre, se reiterato nel tempo e non prece-
duto da un’esperienza attiva con i suoni, esso rischia
di demotivare bambini e ragazzi allo studio della mu-
sica. 
Alla luce di quanto detto, non bisogna però ritenere
che il solfeggio vada inevitabilmente abolito; piuttosto,
occorre che esso venga proposto con le modalità
adeguate.
Alcune forme di solfeggio, infatti, possono costituire
espedienti interessanti per il raggiungimento dei tra-
guardi di Musica del primo ciclo: la lettura ritmica e
quella intonata, se accompagnate dall’utilizzo del
corpo, della voce o degli strumenti, veicolano l’assi-
milazione dei parametri del suono in maniera dina-
mica e coinvolgente; esse permettono di consolidare
la capacità del tapping in sincrono, di intonare man-
tenendo una ritmicità predefinita, di acquisire la per-
cezione metafonologica del linguaggio mediante la
sincronizzazione di fonemi con il ritmo musicale
(Kraus et al., 2013). 
Per la conoscenza dei valori musicali, un’elevata effi-
cacia possiede l’approccio sillabico, proposto da
Zoltan Kodály e rielaborato da Giordano Bianchi
(Bianchi G., Gavazzoni M., 2010, Farinella C., 2013), ov-
vero l’adozione di sillabe o fonemi in relazione a
durate specifiche con l’ausilio della sincronizzazione
corporea. 
Anche per queste attività è opportuno tuttavia pro-

porre in prima istanza esperienze di tipo cinestetico,
partendo dal movimento libero in relazione all’ascolto,
per cercare di perseguire gradualmente una certa
sincronicità con la musica. Secondo Jacques Dalcroze
(Di Segni-Jaffé, a cura di, 2008), il luogo in cui la
musica assume significato è il corpo, non lo spartito.
Allo stesso modo, Kodály sosteneva, a ragione, che il
ritmo non fosse un fatto matematico, ma una catego-
ria psicologica (Mangione, 2007, Farinella, 2013) e, co-
me tale, esso necessita di essere percepito a livello
propriocettivo. Solo successivamente il movimento e
il flusso sonoro assumeranno significato anche attra-
verso la notazione convenzionale.
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Esempio di lettura ritmica facilitata per gli alunni 
influenzati da difficoltà di lettura

La stessa partitura per un alunno influenzato da deficit
cognitivo e difficoltà di articolazione del linguaggio

maggio 2023

06-07_ME15_MusicBug_Layout 1  20/05/23  08:05  Pagina 7



me n.15

Con il Decreto Ministeriale 2905 del 6 Dicembre
2021 è stato istituito il Diploma Accademico di II
livello in “Teorie e tecniche in musicoterapia”.
Molti Conservatori hanno mostrato interesse
verso l’attivazione di questo nuovo corso avvian-
do le procedure di accreditamento presso il
MUR. Siamo dunque al termine di una prima fase
transitoria in cui è possibile fare il punto della si-
tuazione a beneficio di chi volesse intraprendere
questo tipo di formazione. Ne parliamo con
Marzia Zingarelli, docente presso il
Conservatorio Vivaldi di Alessandria, musicote-
rapeuta (Mt), tra gli esperti invitati dal MUR per
lavorare al tavolo dedicato al nuovo ordinamento
didattico del suddetto corso.

MusicEdu Sappiamo che l’istituzione di questo
corso ha suscitato interesse in molti Conservatori,
possiamo descrivere qual è la situazione attuale?

Quanti Conservatori hanno fatto richiesta di ac-
creditamento, quali sono già operativi?
Marzia Zingarelli Appena uscito il DM 2905,
hanno fatto richiesta di accreditamento fra i 16 e
i 18 Conservatori, rappresentativi di tutto il ter-
ritorio nazionale. La procedura di accredita-
mento è molto rigorosa e riguarda diversi aspetti
sia formali che di contenuto. Non tutti i
Conservatori che hanno fatto richiesta hanno
potuto attivare il Biennio immediatamente, al-
cuni infatti partiranno dall’anno accademico
2023-2024, altri necessitano di più tempo per
adeguarsi alle richieste del MUR. I Conservatori
di Alessandria, Avellino, Brescia, Cesena, L’Aquila,
Palermo, Pescara e Verona sono stati accreditati,
ma nel frattempo se ne potrebbero essere ag-
giunti altri; di questi qualcuno è già operativo,
mentre altri partiranno dal prossimo anno acca-
demico.

musicedu MUSICOTERAPIA

DIPLOMA ACCADEMICO
A CHE PUNTO SIAMO? 
INTERVISTA A MARZIA ZINGARELLI

Antonella Zenga
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MusicEdu Quali sono state le difficoltà procedu-
rali per cui non tutti i Conservatori hanno avuto
potuto avere l’accreditamento?
Marzia Zingarelli Per l’accreditamento il MUR
ha richiesto una documentazione piuttosto
complessa che va valutata da vari organi compe-
tenti come il CNAM (Consiglio nazionale per
l’Alta Formazione Artistica e Musicale) e l‘ANVUR
(Agenzia Nazionale di Valutazione del Sistema
Universitario e della Ricerca). Naturalmente cia-
scun Conservatorio ha dovuto affrontare pro-
blemi specifici che vanno inseriti nell’ambito di
una determinata tempistica. Il MUR raccoglie le
istanze degli organi di valutazione in base a cui
invia un decreto di attivazione ai Conservatori.
Tra le richieste del MUR vi è la condizione ne-
cessaria di partire con l’offerta dei 48 CFA
(Crediti Formativi Accademici) propedeutici al-
l’ammissione al corso. I CFA richiedono un tempo
preciso per l’attuazione e questo è uno dei casi
che obbliga al rinvio dell’attivazione del corso. Le
motivazioni per il mancato accreditamento però

possono essere le più svariate, la procedura è
nuova e prevede la definizione di una conven-
zione, specifica per questo Biennio, con
un’Università di riferimento. Un aspetto fonda-
mentale dal punto di vista della formazione pe-
culiare del DM, che può richiedere tempi lunghi.

MusicEdu Uno degli obiettivi del decreto è stato
certamente quello di definire una formazione isti-
tuzionale di base in musicoterapia uguale per tut-
ti. In che termini ciascun Conservatorio può muo-
versi autonomamente, sempre che possa, rispetto
all’offerta formativa, caratterizzandosi per speci-
fiche scelte didattiche?
Marzia Zingarelli Il decreto impone delle regole
uguali per tutti nella stesura del piano formativo.
Ci può essere una certa autonomia rispetto a de-
terminati orientamenti specifici. La proposta di
seminari monotematici o di moduli, con un defi-
nito numero di ore su specifici temi è possibile,
ma la cosa fondamentale è che la formazione di
base sia comune a tutti garantendo un’uniformità
della formazione che non deve essere compro-
messa da eventuali scelte aggiuntive fatte in au-
tonomia.

MusicEdu Cosa possiamo dire a chi lamenta che
un Biennio di II livello non è sufficiente a fornire
una giusta preparazione del Mt in assenza di un
triennio di base?
Marzia Zingarelli Stiamo parlando di una for-
mazione magistrale che prevede un triennio ob-
bligatorio per l’accesso. Ciò determina già una
competenza di base. A questo si aggiunge l’ac-
quisizione dei 48 crediti formativi accademici e
universitari obbligatori per accedere al Biennio,
che in termini di tempo corrispondono quasi a
un anno accademico. Questi crediti riguardano
tutte le aree formative (musicale, musicoterapi-
ca, pedagogica e psicologica) e vengono consoli-
dati anche successivamente grazie al contributo
dei docenti interni al Conservatorio e
dell’Università convenzionata che adeguano il

maggio 2023
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programma d’insegnamento a ciò che necessita
nella pratica musicoterapica. Il decreto ha preso
a riferimento il sistema di formazione europeo
proprio per adeguarsi ed equipararsi ad esso, in-
tegrando le varie proposte presenti in Europa
con l’esperienza italiana.

MusicEdu A questo proposito che informazioni
possiamo dare rispetto ad altre proposte di for-
mazione in MT presenti in Italia che prescindono
dal decreto?
Marzia Zingarelli Prima del decreto, un passag-
gio cruciale è stato l'ingresso nei Conservatori
del Biennio di Specializzazione in MT (2005) il
cui titolo è stato ritenuto equipollente a una lau-
rea magistrale nel Luglio 2020. Le proposte for-
mative però erano le più disparate: oltre alla dif-
fusione di scuole private, gli stessi Conservatori
proponevano bienni, trienni, master. Dopo un
lungo periodo di sperimentazione della MT nei
Conservatori è stato necessario uniformare le
proposte formative secondo un unico ordina-
mento, questo è ciò che è accaduto con il DM del
Dicembre 2021. La scelta di un percorso formati-
vo è assolutamente personale e dipende dallo
scopo che ci si prefigge. Si può fare una scelta
volta ad approfondire determinate conoscenze,
ma se l’obiettivo è quello di acquisire un titolo
spendibile all'interno del mondo del lavoro ovvio
che quello rilasciato dallo Stato è legale mentre
altri non sono riconosciuti. Questo non significa
che le scuole private non possano rilasciare in
futuro un titolo riconosciuto legalmente, ma
perché questo accada devono fare un percorso
di accreditamento presso il MUR, come già ac-
cade nell'ambito della formazione musicale dove
per esempio, alcune accademie private di musica
sono accreditate. In assenza di questo percorso
però il titolo non può essere riconosciuto a nes-
sun livello legislativo rispetto a quello rilasciato
dal Conservatorio. I master universitari e acca-
demici sono in genere titoli di specializzazione e

di approfondimento sono uno strumento setto-
riale su uno specifico argomento, per cui hanno
una valenza giuridica, ma si aggiungono ad una
formazione triennale accademica o universitaria
che potrebbe non essere adeguata alla com-
prensione di alcuni aspetti della MT. Infine ab-
biamo i Bienni di specializzazione in MT speri-
mentati in certi Conservatori (Ferrara, L’Aquila,
Verona), alcuni ancora operativi e che come det-
to sono già stati riconosciuti equipollenti a laurea
magistrale.

MusicEdu Possiamo dire che questa uniformità
nella formazione di base definita istituzional-
mente può essere il presupposto per la definizione
del profilo professionale del futuro Mt?
Marzia Zingarelli Come già detto, il decreto mi-
nisteriale si è sviluppato sul modello del sistema
formativo europeo proprio in una prospettiva di
adeguamento che necessariamente deve partire
da una formazione condivisa. A livello sia euro-
peo che mondiale si è andati molto avanti rispet-
to alla situazione italiana e ormai da molto tempo
si è adottato un sistema che valorizza i crediti
formativi nei contesti accademici e universitari a
cui si collega la circolazione del titolo di studio.
Dunque sebbene il decreto sia rivolto esclusiva-
mente alla definizione di un piano formativo or-
ganico, può certamente contribuire all’avvio di
altri percorsi riguardanti il futuro del professio-
nista della MT, in particolare rispetto al suo in-
serimento nella pubblica amministrazione o al
suo inquadramento contrattuale nell’ambito di
istituzioni pubbliche o private, aspetti che non
possono prescindere da una formazione di base
condivisa sia sul piano nazionale che europeo.

me n.15
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Il tritono, si sa, è una dissonanza, la più temuta, evitata, esorcizzata nella storia

della musica occidentale. Una dissonanza non può essere considerata sempli-

cemente qualcosa di spiacevole all’orecchio: per molti stili musicali essa è ciò

che obbliga alla ricerca di un nuovo equilibrio, ciò che fa procedere il discorso

musicale verso un "oltre". Così è anche lo spirito di questa rubrica.

“Conosciamo le malattie del corpo, con qualche difficoltà le malattie dell’anima,

quasi per nulla le malattie della mente" scrive Umberto Galimberti ne I miti del

nostro tempo: "Eppure, anche le idee della mente si ammalano, talvolta si irrigi-

discono, talvolta si assopiscono, talvolta, come le stelle, si spengono. E siccome la

nostra vita è regolata dalle nostre idee, di loro dobbiamo aver cura, non tanto

per accrescere il nostro sapere, quanto piuttosto per metterlo in ordine [...]

CLASSICA E IMPROVVISAZIONE 
SCUSI, MI SUONA “TANTI AUGURI A TE”?

Alberto Odone
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“Molti malesseri nascono non dalle emozioni [...] ma
dalle idee che, comodamente accovacciate nella pigrizia
del nostro pensiero, non ci consentono di comprendere
il mondo in cui viviamo e i suoi rapidi cambiamenti”
conclude Galimberti.
Anche nel mondo musicale, e specialmente in quello
accademico, vi sono idee che sonnecchiano, resistenti
a qualsiasi sveglia, sulle quali però possiamo tornare e
riflettere, per verificare se è proprio così che devono
andare le cose, o se possiamo immaginare una pro-
spettiva diversa, per evitare almeno qualcuno di quei
malesseri che nascono da idee ormai spente e risco-
prire qualcosa di ciò che la musica ha da dire in fatto
di qualità della vita. 
Un esempio? Che cosa affiora alla nostra mente, an-
che in modo inconsapevole, quando si parla di im-
provvisazione musicale? La prima idea ci rimanda al
mondo del jazz, per il quale questa pratica è centrale
e il repertorio, gli standard, sono spesso solo l’occa-
sione per improvvisare. Associamo poi l’improvvisa-
zione a qualcosa di aleatorio, di totalmente estempo-
raneo, non codificato, sinonimo di libertà totale. 
L’improvvisazione - terza idea - è poi legata alla spet-
tacolarità, al virtuosismo solistico, e in questo caso
l’esempio più iconico è forse quello dell’assolo chitar-
ristico rock.
E che cosa dire del mondo “classico”, che ancora
funge da modello per la didattica accademica così co-
me spesso per la lezione casalinga di strumento? In
questo caso sembra emergere immediatamente l’idea
opposta: quella che ci indirizza alla riproduzione di un
repertorio codificato e scritto. Ma è un’idea corretta?
Chi volesse sostenere un esame di strumento musi-
cale eseguendo la musica di Beethoven così come
Beethoven stesso la eseguiva andrebbe incontro a un
insuccesso. Beethoven infatti si guardava bene dal
suonare tutto e solo quello che aveva scritto, diver-
tendosi piuttosto a preludiare, modificare i passaggi
più convenzionali come le cadenze, inserire episodi
improvvisati ecc. (non mi credete? Leggete per esem-
pio gli scritti di Piero Rattalino - ahimè recentemente
scomparso - e Luca Chiantore). Alcuni brani erano
completamente inventati sul momento e altri risulta-

no chiaramente la trascrizione di pratiche improvvi-
sative. Tutto ciò faceva parte di una prassi comune a
quel tempo, così come nelle epoche precedenti.
Dunque possiamo archiviare l’idea numero uno: l’im-
provvisazione non rimanda semplicemente al jazz.
Pensando a Beethoven potremo poi ricrederci anche
sulla seconda idea: le libertà esecutive che si conce-
deva si presuppone fossero coerenti con il resto del
brano, quindi qualcosa di tutt’altro che aleatorio (ciò
non toglie che l’aleatorietà possa essere, in altri con-
testi, una forma di improvvisazione). Quali sono i pre-
supposti di questa pratica?
Qualcuno obietterà: “be', ma Beethoven era
Beethoven, e io non sono Beethoven...”; e qui abbiamo
l’occasione per prendere le distanze anche dalla terza
idea, quella della spettacolarità. Il virtuosismo e le
abilità mirabolanti di molti esecutori specialmente
ottocenteschi (uno su tutti: Franz Liszt) hanno portato
a pensare che l’improvvisazione fosse un dono riser-
vato ai pochi in grado di ammaliare l’uditorio con gesti
musicali spettacolari. In realtà, la condizione perché
l’improvvisazione torni a essere una pratica comune
anche in ambito “classico” è che nella formazione
musicale la tecnica strumentale non si sviluppi indi-
pendentemente dal possesso del linguaggio musicale,
come invece avviene praticamente sempre in questo
ambito. Le conseguenze didattiche di questa rileva-
zione sono radicali e comporterebbero un ripensa-
mento profondo dei nostri percorsi di formazione.
Che cosa significa “possesso del linguaggio musicale”?
Significa potersi esprimere con i suoni in modo quo-
tidiano, immediato, dicendo qualcosa di nostro, anche
se non per forza originale, così come faremmo con il
linguaggio parlato per chiedere un caffè al bar. Chi
parla una lingua improvvisa, senza per forza decla-
mare poesie. Ciò può avvenire se la padronanza tec-
nica dello strumento è cresciuta insieme alla cono-
scenza, esplicita o implicita, del “come funziona”. Al
contrario, la venerazione ottocentesca per l’opera
musicale, codificata dalla notazione e consacrata dal-
l’inclusione nel “Repertorio”, ha portato a una sorta di
dismissione della conoscenza musicale. Fino a quel-
l’epoca l’esecutore, pur non essendo per forza un
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compositore di grido, era comunque un musicista in
grado di ideare, variare, improvvisare musica. Ora in-
vece compositore ed esecutore non coincidono più
nella stessa persona. Se l’opera è perfetta e perciò in-
tangibile, all’esecutore non resta che un’unica missio-
ne: la fedeltà al testo musicale. Di conseguenza, la for-
mazione strumentale alleggerisce il bagaglio formati-
vo riducendolo a ciò che è ritenuto necessario e suf-
ficiente: tradurre la notazione in gesto strumentale.
Ecco la centralità della tecnica, delle note e dei ritmi,
e l’abbandono di tutto ciò che è estemporaneo: im-
provvisazione ma anche pratica dell’abbellimento,
realizzazione tastieristica di un basso ecc. escono de-
finitivamente dai metodi e dalle lezioni di strumento.
Per nostra fortuna, nella riscoperta dei processi di ac-
quisizione del linguaggio musicale abbiamo degli al-
leati. La riflessione musicologica e la sperimentazione
didattica stanno riportando alla nostra attenzione
negli ultimi anni le molteplici forme di creazione mu-
sicale estemporanea che le diverse epoche del passa-
to ci testimoniano. Persino la polifonia rinascimentale
ha perso l’aura di astrazione scientifica, di gioco com-
binatorio “a tavolino” per dar spazio all’esecuzione
improvvisata, recuperando le pratiche di composi-
zione estemporanea comuni a quell’epoca (per esem-
pio, cercate su Youtube l’Ensemble Coclico). Ma è la
scuola napoletana del Settecento a farla da padrona, a
partire dalla riscoperta del "partimento", nome che
raccoglie in sé il riferimento a un’ampia serie di prati-

che volte a sviluppare la conoscenza soprattutto im-
plicita del funzionamento della tonalità, quel possesso
del linguaggio musicale di cui si è detto. Si mostra qui
come la formazione musicale, anche e soprattutto se
indirizzata alla professione, possa prendere le mosse
non dall’obbedienza al segno esterno ma dal dialogo
fecondo fra lo strumento e la mente, praticando
frammenti di discorso musicale (modelli, schemi, “re-
gole” intese come pratiche esemplari) che divengono
familiari alla mano e all’orecchio, un vocabolario da
trasformare infinitamente nell’improvvisazione, ap-
plicare nella composizione, riconoscere e variare nel-
l’esecuzione del repertorio. Il ruolo della scrittura non
è smarrito ma si trasforma diventando innanzitutto
suggerimento, richiamo a modelli condivisi che spetta
al musicista realizzare e rendere nuovi ogni volta.
Tornando dunque alle tre idee iniziali sull’improvvisa-
zione, possiamo innanzitutto constatare quanta ric-
chezza di spunti derivi da stili ed epoche diverse. In
secondo luogo, un paradosso: la novità e l’originalità
che attribuiamo all’improvvisazione presuppongono
la familiarità con i modelli di un linguaggio comune.
Lo sviluppo delle abilità improvvisative, in terzo luogo,
non esclude la spettacolarità ma risulta innanzitutto
un percorso di costruzione dell’io musicale, la moda-
lità con cui la musica coinvolge il soggetto, la sua im-
maginazione auditiva, l’intelligenza, la sensibilità, evi-
tando che l’evento musicale si produca semplice-
mente al di fuori di noi.

musicedu
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Music China, la più importante fiera asiatica sugli strumenti musi-
cali farà il suo ritorno dall'11 al 14 ottobre 2023 presso lo Shanghai
New International Expo Center, la sua sede di più lunga data fin
dalla prima edizione del 2002. 
Le aspettative per la ripresa di questa fiera dopo il periodo pande-
mico sono alte, sia per la posizione strategica del Paese all'interno
del grande mercato asiatico, sia perché la Cina è il più grande pro-
duttore di strumenti musicali al mondo, ma anche perché (ed è
questo l'aspetto che interessa a noi di MusicEdu) è uno dei Paesi in
cui la cultura musicale italiana è particolarmente apprezzata da
molti giovani insegnanti cinesi di musica, attivi nella formazione
dei ragazzi fin dai loro primi passi.
In Cina, l'educazione musicale tra le nuove generazioni continua
ad essere uno dei maggiori motori di sviluppo del mercato degli
strumenti musicali, soprattutto nella categoria dei pianoforti. Si
stima che circa il 75% dei pianoforti prodotti nel mondo sia di pro-
prietà di famiglie o gestori di spazi per la musica cinesi. 
Sul fronte della didattica è da sempre molto sviluppata la produ-
zione di sistemi digitali dedicati all'apprendimento della musica in
chiave ludica per i più piccoli, dai software interattivi agli strumenti
musicali dotati di funzioni avanzate per la didattica. L'area di Music
China dedicata agli strumenti musicali didattici è veramente
ampia e sempre affollata di visitatori, tra insegnanti e studenti ac-
compagnati dalle proprie famiglie.
Un cambiamento importante evidente negli ultimi anni ha riguardato la crescita del potere di acquisto della
popolazione cinese, soprattutto dei grandi centri, che ha determinato una maggiore attenzione anche nei
confronti dei prodotti della nostra cultura, compresi i viaggi (nuovamente in ripresa) verso gli storici luoghi
della musica italiana. Per gli artisti di un certo calibro e per le scuole e gli istituti di formazione, oggi non solo
il prezzo ma anche l'affidabilità nel tempo degli strumenti acquistati sono considerazioni importanti.
A causa dello stop imposto nel 2021 e 2022 dalla pandemia, Music China giunge dunque nel 2023 alla sua 20a
edizione. Organizzata da Messe Frankfurt Hong Kong, China Musical Instruments Association e Shanghai
Intex Exhibition Co, Music China 2023 dovrebbe coprire 9 padiglioni dell'International Expo Center per un
totale di circa 110.000 mq di spazio espositivo dedicato a pianoforti, strumenti ad arco, percussioni, legni e ot-
toni, strumenti elettronici, educazione musicale, spartiti e molto altro. È previsto un ampio programma di se-
minari e spettacoli di musica dal vivo che offrono opportunità di networking e condivisione delle conoscenze
tra culture musicali di ogni luogo del mondo.
Info: Music China - www.musikmesse-china.com

TORNA MUSIC CHINA DI SHANGHAI
DAL 11 AL 14 OTTOBRE 2023

EVENTI
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Si emoziona quando ricorda il primo giorno di scuola dei ragazzi che nel

2015 formarono la prima classe del nuovo indirizzo musicale all'interno

dell'Istituto Marconi di Conegliano. E si commuove quando racconta dei loro

abbracci al termine delle prime ore di lezione nel darsi appuntamento al

giorno dopo: primi studenti di una nuova comunità di futuri musicisti. 

La soddisfazione di Stefano Da Ros, pianista, compositore e direttore di co-

ro, non è soltanto quella di un dirigente scolastico di uno dei più attivi licei

musicali italiani, ma anche quella di uno dei referenti nominati presso gli

Uffici Scolastici Regionali in seguito alla costituzione del “Comitato naziona-

le per l’apprendimento pratico della musica” voluto da Luigi Berlinguer.

L’AMPIA VISIONE 
DI UN LICEO MUSICALE
IL PROGETTO FORMATIVO 
DEL MARCONI DI CONEGLIANO

Piero Chianura
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E proprio in qualità di referente USR è stato coinvolto
dalla commissione ministeriale nella fase di gestazio-
ne del DPR 89 del 15 marzo 2010, il decreto che ha
dato vita ai licei musicali e coreutici in Italia. Dirigente
scolastico distaccato dal 2009 al 2013 all’USR del
Veneto con sede a Venezia come referente per le at-
tività musicali, Da Ros ha infatti partecipato agli in-
contri preparatori del DPR 89, organizzati dal
Ministero con tutti i referenti delle USR e i dirigenti
dei licei in cui erano attive le sperimentazioni musicali,
nonché alle conferenze di servizio per favorire l’avvio,
il 1° settembre 2010, di un percorso liceale che veniva
inserito per la prima volta nell’ordinamento italiano.

MusicEdu Partiamo proprio dall'apertura sul territo-
rio dei primi licei a indirizzo musicale dopo il DPR 89.
Come hai vissuto quel periodo?
Stefano Da Ros Ricordo che, per monitorare l’avvio
dei primi licei musicali e per evitare il rischio di diso-
mogeneità territoriali riguardo alla presenza di scuole
secondarie di primo e, per la prima volta, di secondo
grado, fu costituita la Rete Nazionale dei Licei Musicali
e Coreutici, con una cabina di regia insediata al
Ministero di cui ho fatto parte. L’obiettivo era quello di
condividere le varie problematiche a livello nazionale
e garantire un presidio che lavorasse affinché questa
nuova licealità potesse partire con il piede giusto.
Grazie ai quattro anni di distacco in USR, dal settem-
bre 2009 all’agosto 2013, e alle competenze maturate
all’interno della cabina di regia ministeriale, mi sono
reso conto dei pregi del sistema e dei rischi da evitare
nel momento in cui si avvia un liceo musicale. Ero en-
trato all'Istituto Marconi che non c'era ancora l'indi-
rizzo musicale, ma quando il dirigente scolastico

uscente chiese a me di occuparmi dell'apertura del li-
ceo musicale qui alla Marconi, non ho potuto esimer-
mi dal farlo in quanto io stesso musicista. E così siamo
partiti con l'anno scolastico 2015-2016.

MusicEduCome è stata la partenza del vostro indiriz-
zo musicale?
Stefano Da Ros Una volta sbrigate tutte le procedure
formali, abbiamo organizzato le prove di ammissione
per i ragazzi della terza media dell'epoca. Sul territorio
c'erano diverse scuole medie a indirizzo musicale,
però, se da un lato il liceo musicale si inserisce tra la
scuola media a indirizzo musicale e l'alta formazione
AFAM, dall'altro canto dobbiamo tener conto che per
partire con un liceo musicale non si può contare solo
sull'utenza proveniente dalle SMIM. In provincia di
Treviso ce n'erano 25, ma solo una minima parte degli
studenti decide di iscriversi al liceo musicale. Così ab-
biamo dovuto fare un'operazione di comunicazione
rivolta a tutte le scuole medie del territorio. E abbiamo
avuto iscrizioni anche dalla provincia di Pordenone!

MusicEdu Pochi dirigenti scolastici dei licei musicali
hanno una solida preparazione musicale. Mentre
averla può fare proprio la differenza quando si devono
fare delle scelte importanti.
Stefano Da Ros Anzitutto ho potuto dare al liceo
un'impostazione da musicista, perché sapevo di cosa
si trattava. È un dato oggettivo che, quando il musicale
nasce in un istituto con indirizzo classico o scientifico,
non può contare su nessun docente titolato, per cui il
dirigente scolastico può prendere qualche cantonata.
Il DPR 89 aveva previsto la sottoscrizione di conven-
zioni con i Conservatori proprio per prevedere una
supervisione in quanto quasi tutti gli istituti superiori
non possedevano al proprio interno alcuna profes-
sionalità specifica.

MusicEdu Anche se i licei musicali non erano stati
pensati per formare orchestrali, ma figure competenti
su vari aspetti del mondo della musica, anche in chiave
multidisciplinare.
Stefano Da Ros Dalla discussione nata prima del-
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l'uscita del DPR 89, e ripresa nella prima riunione alla
quale ho partecipato presso il Conservatorio di
Milano, erano emerse due scuole di pensiero: una che
pensava a un istituto professionalizzante sulla musica,
alla stregua degli istituti professionali e l’altra a favore
di un liceo a tutti gli effetti, cioè formativo a più ampio
spettro come è inteso ora. Per quanto mi riguarda,
sono partito mettendo tutte le mie competenze dal
punto di vista organizzativo e musicale al servizio del
liceo anzitutto allargando il più possibile lo spettro
degli strumenti, considerando che la commissione
suggerisce agli iscritti un secondo strumento, che è
quasi sempre nuovo rispetto al primo che lo studente
si porta per il test di ingresso. È qui che abbiamo
avuto delle felici sorprese, perché siamo riusciti a of-
frire corsi di contrabbasso, mandolino, oboe, percus-
sioni anche sdoppiate come batteria, tromba, trom-
bone e persino basso tuba. E poi organo, corno, fa-
gotto... e questa varietà ci ha anche permesso di avere
varietà nella costituzione di gruppi di musica di insie-
me e orchestrali. Probabilmente il fatto che al Marconi
la prima selezione sia stata fatta da un dirigente sco-
lastico competente in musica ha avuto la sua impor-
tanza. In molti casi i dirigenti si devono affidare ai re-
ferenti del conservatorio convenzionato o ai propri

docenti, con il risultato di penalizzare proprio l'allar-
gamento a più strumenti, perché si punta a preservare
le ore dei docenti già attivi. Da questo punto di vista,
sono stati utili nei primi anni gli incontri annuali del
coordinamento della cabina di regia. La mia più gran-
de soddisfazione è aver visto nostri ragazzi proseguire
in Conservatorio in maniera brillante proprio con il
secondo strumento assegnatogli qui da noi.

MusicEdu L'apertura di un corso per strumenti così
particolari richiede un impegno organizzativo ed eco-
nomico extra...
Stefano Da Ros Sì, perché oltre alle ore mattutine
curricolari destinate all'intera classe, gli studenti han-
no nel biennio due ore settimanali di primo strumento
e un’ora di secondo strumento aggiuntive individuali.
Perciò, studente per studente, si fa la conta delle ore
totali per ciascuno specifico strumento, con la possi-
bilità che ci si trovi a chiedere all'ufficio provinciale
l'apertura di un insegnamento per un solo studente,
per due sole ore alla settimana. Inizialmente gli inse-
gnanti sono stati individuati tramite apposito bando,

me n.15

Musica d’insieme jazz con Luigi Vitale e (nella pagina a
fianco) di tango con Mirko Satto.
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ma hanno avuto incarico annuale in “utilizzazione”
anche docenti di ruolo nelle scuole medie ad indirizzo
musicale. Diciamo che siamo stati anche aiutati dalla
fortuna di avere docenti di livello medio/alto, molti
dei quali residenti in zona e attivi in campo concerti-
stico. Per quanto riguarda il coordinamento delle at-
tività, tutto è cresciuto gradualmente perché il primo
anno abbiamo avuto una sola classe prima con 28
ammessi su 42 iscritti, poi siamo andati a regime fino
alla classe quinta e via via è cresciuto il numero degli
allievi. Confidiamo che il calo demografico già oggi
evidente nelle scuole primarie in tutt’Italia non vada
ad incidere sul numero degli studenti che richiederà
l’iscrizione al liceo musicale.

MusicEduLa nascita di un liceo musicale all'interno di
un istituto come il vostro, dotato di un liceo classico,
uno scientifico, uno di scienze applicate e uno econo-
mico sociale, ha un effetto positivo sul dialogo interdi-
sciplinare anche perché si hanno insegnanti operativi
all'interno di più indirizzi.
Stefano Da Ros Questo sta avvenendo soprattutto
negli ultimi anni. Non sono mai mancate occasioni di
aprire una cerimonia o un convegno con un gruppo
musicale del liceo, ma con il passare del tempo abbia-

mo istituito iniziative come il "Dante Day" organizzato
dal dipartimento di lettere con il coinvolgimento del
liceo musicale e il progetto di sonorizzazione dal vivo
di film muti "Comiche in musica" che coinvolge in pri-
mis un paio di classi del musicale, ma anche una
classe dello scientifico per la parte video. Poi ci siamo
inventati il "10 in musica", concerti ogni 10 del mese da
ottobre a giugno a cura degli studenti e dei docenti
del Liceo Musicale, inizialmente nell’aula magna del-
l’istituto, ma da diverso tempo in un auditorium co-
munale con il supporto dell’associazione “Ad libitum”.
Infatti, è stato questo appuntamento a permetterci di
promuovere verso i genitori dei ragazzi la costituzione
di un'associazione che potesse garantire occasioni
per far suonare i loro figli una volta usciti dal liceo. E
stiamo parlando di musicisti straordinari che, a partire
dai primi 28 iscritti al primo anno di nascita del liceo,
hanno vinto concorsi o si sono distinti nel percorso di
alta formazione successivo anche all'estero.

MusicEdu Ci parli dell'ampliamento dell’offerta for-
mativa istituito dal decreto n. 3327 dell’8 ottobre 2021 e
a cui avete aderito già dallo scorso anno?
Stefano Da Ros In un primo momento si pensava a
corsi individuali aggiuntivi per i ragazzi del triennio
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che fossero interessati alla letteratura, agli stili e alle
tecniche jazzistiche, ma poi abbiamo valutato che un
percorso individuale sarebbe stato rischioso per un
allievo di quinta che si sarebbe ritrovato a studiare
jazz sul suo strumento anche con un altro docente,
magari portatore di un metodo di insegnamento dif-
ferente da quello applicato dall'insegnante interno.
Così abbiamo intrapreso la strada del laboratorio di
musica d'insieme che già da buoni frutti sul versante
curricolare, offrendo a gruppi di 4/6 studenti un la-
boratorio di tre ore al sabato pomeriggio, con cadenza
più o meno mensile, nel quale realizzare composizioni
o arrangiamenti di brani in ambiti non solo jazz, ma
anche elettronica, pop/rock/gospel, tango argentino
e cantautorale. Il corso di musica pop è tenuto dal
trombettista Fabio Baù, componente della Belfiore
band di Crozza. Quello di cantautorato è a cura di
Erica Boschiero, la quale, oltre ai titoli e ai meriti arti-
stici, ha mostrato una grande sensibilità coi ragazzi
ed essendo laureata in sociologia sa lavorare molto
bene sui temi da affrontare. A questo corso quest'an-
no si sono iscritti anche studenti del classico e dello
scientifico. Il laboratorio di musica elettronica que-
st'anno non è partito a causa dei pochi iscritti, mentre
sono molto felice del successo ottenuto dal nuovo la-
boratorio di tango curato dal bandoneonista Mirko
Satto, già nostro collaboratore in passato come do-
cente di fisarmonica. Sul tango avevamo già organiz-
zato lo scorso anno una serie di dodici incontri di
ballo aperti a tutti gli indirizzi liceali del nostro

istituto, non solo al musicale, e a cui avevano parteci-
pato una trentina di ragazzi. Il laboratorio sul tango
ha per noi l'obiettivo di contribuire ad avvicinare le
nuove generazioni a un repertorio musicale che
l'ONU ha riconosciuto come patrimonio immateriale
dell'umanità e che ha visto peraltro affermarsi decine
e decine di compositori e bandoneonisti di origine
italiana. Anche i corsi jazz sempre di musica d'insieme
sono molto seguiti e sono gestiti da Francesco
Bearzatti, Mattia Magatelli e Luigi Vitale, musicisti
di grande spessore. In totale sono circa una quaran-
tina gli studenti che hanno deciso di seguire questi
corsi, in aggiunta a quelli curricolari. Lo scorso anno
ogni laboratorio ha prodotto 4/5 brani musicali che
sono stati eseguiti dal vivo in un concerto conclusivo.
Nella serata finale di quest'anno avremo un service
che ci permetterà di ottenere un prodotto audio/vi-
deo documentale di ogni laboratorio. Quello della
documentazione dell'attività del liceo è un obiettivo
importante che ci siamo posti. 

MusicEdu Siccome le cose non si fanno mai da soli, c'è
qualcuno in particolare che ti sta dando una mano?
Stefano Da Ros C'è il professor Andrea Andrian, do-
cente di chitarra, che mi sta aiutando a curare tutta la
parte organizzativa e di collegamento con l’esterno,
ma al suo fianco ci sono molti altri docenti che forni-
scono il loro prezioso contributo per l’organizzazione
di saggi e concerti, l’attività di orientamento, le prove
d’ammissione, i rapporti con gli altri licei musicali del
Veneto e i Conservatori… Mi piace ricordare anche la
ex vice-preside Paola Benvenuti,, insegnante di greco
e latino in pensione da qualche anno, ma amante
della musica e figlia di un famoso violinista, Mario
Benvenuti fondatore del noto concorso di violino di
Vittorio Veneto. Lei mi ha dato una grossa mano per-
ché è stata docente coordinatrice della prima classe
di liceo musicale formatasi nel 2015 e prezioso anello
di congiunzione tra la parte umanistica e la parte mu-
sicale. Quelle di musica sono classi speciali con sensi-
bilità e specificità personali molto spiccate, con cui ci
vuole empatia ed equilibrio per tenerle unite. 
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La bozza ministeriale per il Piano delle Arti 2023-25 prevede il dimezzamento dei fondi, già peraltro esigui, de-
stinati alla realizzazione dei progetti educativi scolastici legati al Piano delle Arti, che sono passati da 2 milioni a
1 milione di euro l’anno per il prossimo triennio.
Il Piano delle Arti, istituito con Decreto Legislativo 60 del 13 aprile 2017, nasceva allo scopo di promuovere, di-
vulgare e riscoprire la cultura umanistica e i linguaggi artistici all’interno delle scuole, riconoscendo ai temi
della creatività un ruolo fondamentale per lo sviluppo di competenze specifiche e trasversali, indispensabili alla
crescita. Attraverso il finanziamento di progetti legati agli ambiti musicale-coreutico, teatrale-performativo,
artistico-visivo e linguistico-creativo venivano incentivati percorsi educativi anche verticali dall’infanzia alla
secondaria di I grado, moltiplicate iniziative, laboratori, eventi formativi in grado di mettere in comunicazione
reti di scuole e associazionismo accreditato, sui temi della creatività.     
Per questo il Forum Nazionale per l’Educazione Musicale ha inviato le seguenti specifiche osservazioni al
Ministero dell’istruzione e del merito.
Il taglio immotivato previsto dalla bozza ministeriale per il Piano della Arti 2023-25 evidenzia assenza di pro-
spettive e l’obiettiva impossibilità di sostenere un piano nazionale diffuso, e questa volontà è resa ancora più
graffiante e contraddittoria dalle dichiarazioni introduttive al Piano che rimarcano pomposamente come i lin-
guaggi artistici siano fondamentali nel percorso curricolare e come debbano essere garantiti in quanto “di-
mensione necessaria”. Frasi che fanno sorridere alla luce dell’impegno di spesa, e che sarebbe più onesto ridi-
mensionare.
La destinazione dei pochi fondi esclude inoltre, nel primo anno, i Poli ad orientamento artistico, ossia i centri
progettuali del Piano delle Arti, che rappresentano un importante raccordo operativo per le comunità
educative, le famiglie, i soggetti coinvolti: contravvenendo a quanto imposto dal relativo Decreto Ministeriale
(n. 16/2022) che li istituisce.  
Un punto ancora si vuole mettere in evidenza con questo documento ossia l’assenza politica nella costruzione
di competenze necessarie in grado di affrontare la co-progettazione e la co-programmazione con il Terzo
settore che finisce sempre per essere coinvolto come mero “fornitore di servizi”. Manca ancora una cultura
e una reale formazione del corpo docente e amministrativo nelle scuole in grado di riconoscere all’associazio-
nismo una funzione alla pari con l’istituzione, che dovrebbe saper cogliere il ruolo educativo-integrativo che le
realtà territoriali hanno svolto e continuano a svolgere in molti settori come ad esempio quello didattico-mu-
sicale in cui si è ben dimostrato quanto l’associazionismo possa essere all’avanguardia rispetto al mondo istitu-
zionale.
Info: Forum Nazionale per l’Educazione Musicale - https://forumeducazionemusicale.it/

PIANO DELLE ARTI.
DIMEZZATI I FONDI
PER PROMUOVERE 
LA CREATIVITÀ NELLA SCUOLA
a cura del Forum Nazionale per l’Educazione Musicale 
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La formazione AFAM integrata e multidisciplinare, così come prevista dal-

l'inattuata legge 508 del 1999, è già nel DNA di Fondazione Milano, un vero e

proprio politecnico delle arti, fondato e sostenuto dal Comune di Milano, che

rilascia titoli accademici di primo e secondo livello negli settori musica, teatro,

cinema e televisione, traduzione, interpretazione e relazioni internazionali.

L'ente milanese è a capo infatti di quattro prestigiose realtà ben note anche

oltre i confini nazionali: la Civica Scuola di Musica Claudio Abbado, nata nel

1862, la Civica Scuola di Teatro Paolo Grassi, nata nel 1951, la Civica Scuola di
Cinema Luchino Visconti nata nel 1952 e la Civica Scuola Interpreti e
Traduttori Altiero Spinelli, nata nel 1980.

FONDAZIONE
MILANO. 
MADE IN ITALY
DELLA CULTURA
INTERVISTA A STEFANO
MIRTI E MONICA GATTINI

Piero Chianura
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Si tratta di scuole all'interno delle quali si sono formati
numerosi protagonisti della scena artistica e culturale
nazionale. Oggi la Fondazione ha circa 3.000 allievi,
provenienti da tutta Italia e dall’estero, 300 professio-
nisti attivi e sette sedi a Milano. Con i più recenti rico-
noscimenti universitari del corso danza contempo-
ranea e di composizione popular music, sono 63 i
corsi di laurea triennali e 26 quelli magistrali a cui si
affiancano master specialistici, masterclass e corsi
intensivi, percorsi pre-accademici e di base in ambito
musicale. Ogni anno queste scuole del "fare” realizza-
no un'ottantina di produzioni audiovisive, un centi-
naio di concerti, una sessantina di spettacoli di danza
e teatro, e una settantina di incontri e concorsi aperti
al pubblico sul territorio nazionale e internazionale.
In occasione dell'inaugurazione del nuovo anno ac-
cademico, che si è tenuta lo scorso 22 febbraio presso
la Sala Teatro della Civica Scuola di Teatro Paolo
Grassi, abbiamo organizzato un'intervista con Stefano
Mirti e Monica Gattini Bernabò, rispettivamente
Presidente e Direttore generale di Fondazione Milano. 
Nel corso della cerimonia di inaugurazione, era stato
presentato il nuovo campus che il Renzo Piano
Building Workshop sta progettando nell’area della
Goccia della Bovisa, dove avrà sede anche il campus
per le Scuole di Fondazione Milano. L'incontro con
Mitri e Gattini parte subito da una riflessione sul rap-
porto tra i luoghi storici all'interno dei quali prendono
vita oggi i progetti artistici della Fondazione e la
nuova struttura polifunzionale. 

MusicEdu Il progetto di campus, in cui è previsto un
auditorium, non rischia di sostituire i luoghi nei quali
tenete oggi così tanti spettacoli, luoghi suggestivi pro-
prio per la loro storicità?
Stefano Mirti Da "non milanese", ritengo che la carat-
teristica di Milano sia proprio la capacità di cambiare.
La città è ricca di spazi che, a diverso titolo, sono sti-
molanti proprio per la stratificazione architettonica e
culturale che la città mostra. Chi produce un concerto
o uno spettacolo in generale, può trovare lo spazio
per lui più stimolante e più adatto al suo progetto.
Monica Gattini Da persona con un passato da "tea-

trante", so che se ci si trova, per esempio, a provare sul
palcoscenico della Scala si finirà per produrre uno
spettacolo riproducibile solo su quel tipo di palcosce-
nico, diverso se si proverà invece in un teatro moder-
no. Perciò, in un'ottica di trasformazione e non di so-
stituzione di uno spazio con un altro, è interessante
poter progettare in funzione del genius loci che ti sta
accogliendo. Penso per esempio alla rassegna "Musica
Antica", nostro fiore all'occhiello organizzato in luoghi
storici di Milano dalla Civica Scuola di Musica Abbado.
Teniamo tutti i concerti nella sala da ballo del Castello
Sforzesco perché lì ci sono tutti gli strumenti originali,
con la possibilità di accogliere un pubblico ampio che
si gode le esibizioni di ospiti nazionali e internazionali,
insieme ai nostri giovani. Penso anche all'operazione
"Ville di Delizia" che abbiamo organizzato a Rho, in un
luogo ben lontano dal centro di Milano, ma in ville che
hanno una loro storia, e dove abbiamo allestito un re-
pertorio adatto al tema natura e musica. Esattamente
come quando nacque la Paolo Grassi all'interno di
una fabbrica di yogurt i cui spazi sono poi diventati
quelli della scuola di cinema, che oggi ha sei studi uti-
lizzati da professionisti esterni. Da questo punto di vi-
sta la ricchezza del nostro ente (e anche il significato
della definizione di "politecnico delle arti") sta nella
capacità di coniugare senza mai togliere, trasfor-
mando per far rivivere.

25
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MusicEdu L'idea di politecnico delle arti da voi è nata
dunque in modo spontaneo. L'integrazione tra le arti è
di fatto nel vostro DNA.
Monica Gattini Sono contenta che abbia notato que-
sto aspetto. Oggi la legge 508 del '99 è tornata in auge,
ma a questa norma non hanno fatto seguito regola-
menti attuativi. L'inaugurazione del nostro nuovo an-
no accademico arriva nel momento in cui tutte le no-
stre scuole sono state autorizzate a rilasciare titoli ri-
conosciuti AFAM. Molte realtà stanno ripescando
questa norma per creare alleanze finalizzate alla
creazione di un politecnico delle arti. Senza voler giu-
dicare gli altri, la nostra struttura ha nel suo DNA, co-
me ha detto lei, l'idea di politecnico delle arti fin da
quando qualcuno in Fondazione ha deciso di mettere
insieme queste esperienze perché ha pensato che
non avesse senso tenere pezzi non collegati, preve-
dendo che un mondo di alta formazione fosse uno
sguardo sul futuro. Dopodiché per noi è importante
dare ai ragazzi le competenze delle triennali e delle
magistrali, perché se non hanno la "cassetta degli at-
trezzi" per suonare, cantare, fare regia e produrre un
audiovisivo come si deve, non saranno poi in grado di
collaborare con qualcuno di un'altra disciplina. 

MusicEdu Non tutte le realtà formative hanno la for-
tuna di avere un passato così importante e una strut-
tura lungimirante come la vostra. È legittimo che ci
siano altri modi per accedere al riconoscimento di po-
litecnico delle arti.
Monica Gattini Assolutamente sì. Le mie considera-
zioni non sono mai ad escludendum perché questo
ente ha collaborazioni di ogni tipo e mai in contrap-
posizione. Però non posso fare a meno di esaltare
questa nostra specificità perché, anche in Europa,
troviamo realtà che riuniscono dipartimenti di musica
e teatro o di cinema e teatro, o ancora danza e
musica, ma non esiste un'altra realtà come la nostra
in cui si trovino musica, teatro, danza, cinema e tra-
duttori e interpreti. Perciò il nostro polo è un modello
importante di politecnico delle arti unico nel nostro
Paese, che non vuole assolutamente escludere espe-
rienze importanti in altri ambiti culturali di cui non ci

occupiamo, come quelli della pittura o della scultura,
per esempio. 
Stefano Mirti Per questa ragione, penso che il sotto-
titolo della presentazione dell'anno accademico che
abbiamo appena fatto potrebbe essere "il nuovo
Made in Italy". Perché è vero che c'è la moda e ci sono
le automobili, ma ci sono una gran quantità di persone
che accedono alla formazione italiana di cultura, che
crea anche economia, non dimentichiamolo, che so-
no di fatto i primi ambasciatori di questo specifico
Made in Italy.
Monica Gattini È anche per questo che consiglio
sempre ai nostri ministri di governo di mandare i più
giovani a rappresentare il nostro Paese all'estero,
perché in questo modo, non solo diamo concretezza
al messaggio "Next Generation Eu", ma i giovani re-
steranno ambasciatori del nostro Made in Italy per
molto più tempo. Certo, non posso far finta che la
cultura nel nostro Paese, proprio per l'importanza
che ricopre anche in termini di riconoscibilità
dell'Italia all'estero, non riceve mai abbastanza risorse.
Di positivo per noi c'è che le amministrazioni milanesi
hanno comunque la capacità di costruire rete, che
permette di realizzare grandi progetti altrimenti im-
pensabili senza il coinvolgimento della città. Pensiamo
a come l'Assessorato alla Cultura è riuscito a far cre-
scere Piano City con tutti i suoi concerti distribuiti in
luoghi differenti, comprese le case private. Allo stesso
modo, noi che facciamo formazione veniamo coin-
volti per dare il nostro contributo a vari progetti cul-
turali, ma voglio anche essere chiara dicendo che fare
le nozze coi fichi secchi può attivare la creatività al-
l'inizio, ma poi occorre sostenerla dandole da man-
giare, cioè finanziando chi fa cultura. Durante la pan-
demia tutti si sono resi conto di quanto il nostro
lavoro sia mancato alle persone.

me n.15
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Stefano Mirti Bisogna riconoscere che Milano è co-
munque una città di incrocio, dove girano risorse
economiche e professionalità, una cosa che non ac-
cade allo stesso modo in altre città italiane. Inoltre c'è
da molti anni una continuità amministrativa a livello
politico che ha comunque garantito il mantenimento
delle relazioni con le realtà del territorio.
Monica Gattini È vero che la Fondazione Milano ha
continuato a esistere in questa città, indipendente-
mente dal colore delle amministrazioni che si sono
susseguite, però è anche vero che il nostro ente ha bi-
sogno di un dialogo a livello nazionale perché è un
ente nazionale, rilascia titoli a livello nazionale per
studenti da tutta Italia e anche dall'estero. È impor-
tante che ci sia anche un riconoscimento dell'ente in
sé, perché non abbiamo strutturalmente nessun tipo
di finanziamento economico né dal MUR, né dal MIC,
mentre siamo quelli che forniscono al MIC le figure
professionali che vengono poi finanziate e al MUR le
figure legate al mondo universitario.

MusicEdu Quando ci si occupa di arte e cultura si ten-
de a fare rete abbastanza facilmente... Anche all'interno
del vostro modo di fare formazione immagino sia na-
turale il dialogo tra le discipline di ciascuna scuola.
Peraltro questa è una visione rivalutata negli ultimi
anni, dopo un periodo di "separazione" nel nome della
specializzazione. O sbaglio?
Stefano Mirti Il passaggio interessante è che le
scuole civiche sono per loro natura molto verticali,
perché sono scuole "del fare". La cosa ingegnosa che è
stata fatta nel 2000, quando è nata la fondazione, è
stato mettere un cappello superiore stabilendo che
queste entità autoriferite dovessero interagire tra di
loro. Posso immaginare che se non fosse nata la
Fondazione, lei oggi sarebbe a parlare con il direttore

della civica scuola di musica e invece, non a caso, lei
sta parlando con due figure che non hanno a che fare
con il mondo della musica, né con l'audiovisivo.
Monica Gattini Io credo che la cultura come tutte le
esperienze di spettacolo sia un fatto di squadra. Certo
in teatro puoi fare un monologo al buio e se sei un
pianista puoi fare un concerto da solo, ma è un dato di
fatto che dietro c'è sempre una squadra che ci lavora.
In Italia ci sono diverse scuole di teatro, di cui solo due
sono riconosciute AFAM a livello ministeriale, la Silvio
D'Amico di Roma e la nostra Paolo Grassi a Milano. La
nostra è quella che forma più figure professionali: at-
tori, danzatori, regia, autori e organizzatori dello
spettacolo. È naturale che nascano immediatamente
progetti integrati all'interno della scuola. Infatti dalla
Paolo Grassi come anche dalla Luchino Visconti per il
cinema, escono tanti gruppi e start-up di produzione.
Detto questo, ritengo che la specializzazione sia im-
portantissima anche perché permette di garantire la
diversità all'interno delle arti.
Stefano Mirti Negli ultimi anni c'è stato un grande
fiorire di proposte formative trasversali tra gli ambiti
scientifico e umanistico. Secondo me il nostro mo-
dello è esattamente l'opposto perché prevede che
una persona prima si specializzi e poi eventualmente
incroci un'altra professione. Invece ogni qual volta si
propone a un ragazzo di vent'anni di studiare insieme
discipline spesso molto distanti tra loro, secondo me
non funziona. Il passaggio di specializzazione, che è
quello del fare a regola d'arte e con fatica, tipico del
nostro insegnamento, lo trovi molto raramente in
Italia e direi solo come apprendimento di un lavoro di
produzione specifico. Per questa ragione poi quando
giri per le aule delle nostre scuole trovi anche una
percentuale così alta di studenti stranieri.
Monica Gattini E poiché, come dicevamo prima, al-
l'interno della scuola parte subito la volontà di aggre-
garsi per progettare insieme ad altre figure di specia-
lizzazione, ecco che nasce anche un dialogo tra futuri
artisti del mondo, a partire dal luogo in cui si stanno
formando insieme.

Info: Fondazione Milano - www.fondazionemilano.eu
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Occorrerebbe uscire dalla dimensione “artigia-
nale”, della quale non possiamo fare a meno per-
ché connaturata nel fare musica, per entrare in
una sfera universale, ma ciò appare impossibile
a farsi. Invece, a mio parere, questo passo è pos-
sibile attraverso la  conoscenza di ciò che sta
intorno a noi, osservando cosa accade negli altri
settori disciplinari. Possiamo cioè "prendere a
prestito" spunti prodotti dagli studi di psicologia
dell’apprendimento connessi, per esempio, al-
l’apprendimento di una lingua straniera, alle
tecniche di potenziamento della lettura, della
scrittura o del calcolo.
Partendo da questi spunti, si può (tentare di)
ipotizzare un approccio sistemico all'ideazione
di un processo  di apprendimento o di un trai-
ning o alla sperimentazione di una nuova pro-
posta metodologica, pensata e adattata al con-
testo musicale. Questo, a mio avviso, dovrebbe

essere l'orientamento di ciascun docente: spe-
rimentare nuove soluzioni di avvicinamento ad
altre e possibili tecniche di lettura musicale,
partendo proprio dalla presa di coscienza di re-
altà all'interno delle quali tecniche e metodolo-
gie sono già state ampiamente descritte e stu-
diate e in cui proposte innovative sono state
sperimentate rispetto a uno specifico disturbo.
Le proposte di intervento che presenterò all'in-
terno di questa rubrica verteranno sul principio
di un approccio adattivo alla lettura musicale at-
traverso codici di lettura privi di pentagramma. 

UN ALTRO APPROCCIO ALLA LETTURA 
E ALLA SCRITTURA MUSICALE
L’approccio alla lettura cantata, intonazione e
ritmica attraverso “codici di lettura privi di pen-
tagramma", si inserisce proprio nel solco delle
ricerche sui disturbi specifici di apprendimento,

me n.15

CODICI DI NOTAZIONE ALTERNATIVI
NELLA LETTURA E NELLA SCRITTURA MUSICALE

Emilio Piffaretti

DIDATTICA SPECIALE AFAM
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svolte in seno alla psicologia dell’apprendimento
dove, oltre all’analisi dell’aspetto fisiologico, at-
traverso risonanze magnetiche funzionali e altri
metodi di indagine, vengono ipotizzati e testati
i possibili interventi didattici e sviluppate me-
todologie di intervento specifiche. Il processo
di trasmigrazione delle conoscenze non è sem-
plice e occorre dotarsi di un’ottima fantasia. 
Qual è il punto da cui partire al fine d’ipotizzare
una modalità alternativa all’approccio alla   let-
tura musicale? 
Iniziamo con lo stabilire il principio del possesso
del “sapere da insegnare”. Occorre mettere in
ordine le conoscenze riguardo alle forme di
scrittura musicale. 
Quanti codici di notazione (anche non musicale)
si conoscono o sono possibili o sono stati ideati?
Quali sono le loro caratteristiche principali? È
possibile una trasformazione o un'elaborazione
di questi codici nel contesto specifico della let-
tura musicale? 
Mettendo in fila i dati, dando loro un ordine lo-
gico - anche sulla base di chi, in passato, si è oc-
cupato di lettura musicale (Kodály, Ward, Goitre,

Guido d’Arezzo, per citarne solo alcuni) - in
questa rubrica proporrò un personale metodo
di lettura e decodifica del testo musicale, par-
tendo dalla consapevolezza che è possibile leg-
gere/apprendere il contenuto di uno spartito
musicale anche con la conoscenza di pochi e
semplici elementi appartenenti ad altri codici e
con un livello di alfabetizzazione musicale mo-
desto. 
Il metodo che esporrò, tiene conto della costru-
zione degli elementi del codice di lettura par-
tendo dall’esperienza sonora... evito il già am-
piamente usato “dal suono al segno” poiché il
metodo parte dall’esperienza multisensoriale:
leggo perché sento (quindi ascolto e compren-
do), mi muovo (coordino i movimenti e mi sposto
nello spazio sonoro), vedo (quindi riconosco il
contesto e comprendo il significato del signifi-
cante), ricordo (quindi individuo e riordino gli
elementi ridondanti).   
L’obiettivo principale è favorire lo sviluppo del-
l’autonomia dello studente nell'attività di lettura
e, al contempo, sviluppare la capacità di ricono-
scere una “criticità” con conseguente sua riso-
luzione attraverso molteplici modalità e ap-
procci come l’attenzione ai processi di semplifi-
cazione, di ancoraggio visivo e di recupero delle
immagini meta-sonore che ogni individuo (e
dunque anche lo studente) acquisisce durante
l’esperienza quotidiana.

Fig.1 (a sinistra)
“Organizzo lo spazio”
(2023)

Fig.2 (sotto) “Notazione
tachigrafica 1” (2022)

Fig.3 (a destra)
“Intonazione su 
bordone esplicito”
(2022)
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Musica, recitazione, arte, scienza. Insieme, si può. A maggior ragione se a uni-

re è un’opera, Le Cosmicomiche di Italo Calvino, che le fa proprie e le ispira. Lo

scorso 28 febbraio, MusicEdu ha assistito alla rappresentazione teatrale ideata

da Realtà Debora Mancini all’Auditorium di Milano e inserita nelle Attività
Educational dell’Orchestra Sinfonica di Milano, di cui è coordinatrice Carola
Gay, come progetto destinato a ragazzi delle scuole medie. Uno spettacolo

coinvolgente, che fa sorridere e riflettere. In cui i racconti di Calvino, narrati

da Debora Mancini, vengono accompagnati dalla musica di Daniele Longo e

dai disegni evocativi di Daniela Tediosi, con gli intermezzi divulgativi del-

l’astrofisico Stefano Sandrelli, sotto la regìa audio/luci di Andrea Pozzoli. 

LE COSMICOMICHE
DA CALVINO, DIALOGHI DI SCIENZA, MUSICA E PAROLE

Francesco Sessa
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DEBORA MANCINI, L'ATTRICE
“L’opera di Italo Calvino mi ha sempre affascinato",
racconta Debora Mancini: "e si apre a suggestioni e di-
scipline diverse. Nel 2013, anno in cui Calvino avrebbe
compiuto 90 anni, ho avuto l’idea di creare una serie di
attività mettendo in musica l’opera di Calvino attra-
verso letture con partecipazioni artistiche e scientifi-
che. D’altronde, Calvino era un uomo di lettere ma cre-
sciuto in una famiglia di scienziati: la madre era bota-
nica, il padre agronomo. Si definiva la pecora nera
della famiglia perché aveva lasciato la facoltà di agraria
e, dal momento che io stessa sono Perito Agrario ancor
prima di essere musicista e attrice, leggere l’opera di

Calvino mi appaga completamente proprio per il suo
modo accurato di descrivere il mondo delle piante.
Quando ho avuto la fortuna di conoscere Stefano
Sandrelli collaborando già con l'Istituto Nazionale di
Astrofisica - Osservatorio Astronomico di Brera, è ve-
nuto naturale pensare di mettere in scena Le
Cosmicomiche. La scrittura di Calvino è molto musi-
cale e possiede un ritmo vario. Per me, come attrice, è
meraviglioso lavorare con la sua opera: le vocali e le
consonanti sono dosate alla perfezione. Può apparire
una cosa strana, ma ho un piacere fisico nel masticare
le parole di Calvino... lo stesso piacere che ha Daniele
nel suonare, Stefano nel divulgare, Daniela nel dise-
gnare: quello che ci unisce è il piacere, l’amore di fare
quello che si sta facendo. Vogliamo comunicare questo
piacere, a maggior ragione se si tratta di ragazzi”. Il
pubblico è ovviamente una componente da tenere in
considerazione: “Quando abbiamo a che fare con le
scuole medie, la lettura è più descrittiva ed enfatizzata
in alcune parole. Bisogna considerare che il linguaggio
di Calvino è complesso, pieno di rimandi, incisi e
parole che non si utilizzano più”.

maggio 2023

Da sinistra, Andrea Pozzoli (regìa audio/luci), Daniele
Longo (musicista), Stefano Sandrelli (astrofisico), Debora
Mancini (attrice), Daniela Tediosi (illustratrice) e Carola
Gay (coordinatrice Attività Educational Sinfonica
Milano).
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DANIELE LONGO, IL MUSICISTA
Pubblico di ragazzi che si è mostrato coinvolto e cu-
rioso, con numerose domande al termine della rap-
presentazione su tanti aspetti. La componente musi-
cale è curata da Daniele Longo, che durante lo spet-
tacolo instaura “un dialogo continuo con la parte reci-
tata, con stimoli che ci si dà a vicenda. So che Debora
mi ascolta in ogni momento, quindi mi permetto di
improvvisare, di aggiungere elementi non sempre pre-
visti, dettati dal suo modo di fare, ma anche di
ascoltare. Cerco di non essere letterale o didascalico. In
questo caso, invece non parliamo infatti di accompa-
gnamento: piuttosto, ci stimoliamo a vicenda. E lo fac-
ciamo in modo sempre diverso pur rispettando alcuni
stilemi comuni e i punti di riferimento obbligati della
lettura di Debora”. Sul palco con Daniele, un pianoforte
mezza coda Yamaha, una master keyboard Roli
Seaboard Rise, un piano synth/campionatore
Yamaha S90 XS e un cajon usato come elemento ru-
moristico.

STEFANO SANDRELLI, L'ASTROFISICO
I racconti de Le Cosmicomiche – portati sul palco in
un mix di recitazione, musica e arte visiva – vengono
intervallati da momenti divulgativi, che riportano sul
piano scientifico il percorso di astrazione musicale e
poetica dello spettacolo, senza però perdere il ritmo
e mantenendo una divulgazione accessibile ai ragazzi.
Un compito affidato all’astrofisico Stefano Sandrelli:

“Di Calvino mi ha sempre affascinato il fatto che cer-
casse di rinnovare l’immaginario letterario attraverso
l’immaginario scientifico. Se vuoi interpretare il mon-
do, per cambiarlo, hai bisogno di includere la scienza
tra le immagini poetiche che utilizzi quando fai lette-
ratura. Partendo da questo, ho sempre cercato di cali-
brare il mio intervento per allinearlo a quel tentativo:
ai ragazzi cerco non solo di dare informazioni a livello
scientifico, ma anche di porgere loro l’accesso a un im-
maginario più ampio. È fondamentale giocare con la
scienza, ma in modo interpretativo: giocare per capire”.
Anche in questo caso dipende dal pubblico che si ha
davanti, il che porta anche Sandrelli “a interpretare le
richieste e i presunti bisogni, dunque a improvvisare.
Una volta stabiliti gli argomenti, mi muovo liberamen-
te”. Negli ultimi anni abbiamo assistito a numerosi
spettacoli a carattere scientifico non sempre riusciti.
In questo caso, invece si realizzano passaggi coerenti
e fluidi: “Non apprezzo la giustapposizione di linguaggi
e metodi senza una coerenza. Lo spettacolo deve rac-
contare una storia che stia in piedi dall’inizio alla fine
con una propria integrità. Molti spettacoli invece ap-
paiono più come operazioni di marketing che mostrano
subito la corda. Chi si occupa di astrofisica, già nella
fase di studio, è portato a generare molte immagini, al-
cune delle quali servono a fare scienza e altre invece
servono per comunicarla. Per me, dunque, entrare a
far parte di uno spettacolo grazie a queste immagini è
uno sforzo relativo”.
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musicedu

Begin
Un‘introduz

Per informazioni, in
www.schott-music.

NUO
VI!

28-31_ME15_Cosmicomiche.qxp_Layout 1  20/05/23  08:11  Pagina 30



31

DANIELA TEDIOSI, L'ILLUSTRATRICE
La parte musicale è una costante durante la recita-
zione da parte di Debora Mancini, così come le illu-
strazioni di Daniela Tediosi, che catturano continua-
mente l'attenzione visiva del pubblico. La narrazione
si sviluppa così su tre livelli armoniosi e complemen-
tari. I disegni sono la concretizzazione visiva del rac-
conto, in cui ciò che conta è ogni fase del percorso di
accompagnamento visivo e non l'immagine conclu-
siva: “Il mio è un approccio ambivalente perché da una
parte voglio rimanere nell’ignoranza e pormi emoti-
vamente all’ascolto" racconta Daniela Tediosi: "mentre
dall’altra devo sapere tutto, dimenticarlo quando inizia
lo spettacolo e arrivare a una sintesi. Devo creare
un’immagine sintetica, che arrivi ai ragazzi, che non
sia né troppo specifica né troppo povera di significato.
Quando posso, punto sul colore o su alcune tecniche,
come la colatura o gli schizzi che seguono la musica”.

Non manca anche in questo caso la componente im-
provvisativa, “ma dentro un contenitore. Cerco di se-
guire il ritmo della recitazione e della musica”.

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
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VI!
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MusicEdu Puoi dirci anzitutto due parole sul
Conservatorio "Gaetano Braga" di Teramo?
Federico Paci Pochi sanno che il nostro conservatorio
è la più antica istituzione abruzzese perché è nato nel
1895 [come Società la Cetra, che aprì a Teramo una
scuola gratuita di strumenti ad arco, NdR]. Nel 1939
quello di Teramo era uno dei 15 conservatori italiani
(quello di Pescara e dell'Aquila sono nati alla fine degli
anni Sessanta). Però è uno dei più giovani conservatori

d'Italia perché la città di Teramo lo ha tenuto come
istituto pareggiato facendolo statizzare solo nel feb-
braio del 2015. In questi pochi anni abbiamo seminato
e aperto una serie di progetti sia didattici che di col-
laborazione con il territorio, comprese alcune scuole
private con cui abbiamo stipulato convenzioni, così
da dare valore al conservatorio e individuarlo come
un elemento importante all'interno della vita cittadi-
na.

musicedu
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Direttore fino al 2021 e poi vice-

direttore titolare della cattedra

di clarinetto al Conservatorio
"Gaetano Braga" di Teramo,

Federico Paci coordina la collana

Io Suono per Dantone Edizioni e

Musica rivolta principalmente

agli studenti delle scuole medie a

indirizzo musicale (ma anche ai principianti di ogni età). La cura di questa

collana di libri didattici è anche il frutto dell'attenzione che Paci dedica da

tempo al collegamento tra i percorsi formativi delle scuole secondarie di pri-

mo e secondo grado e i conservatori. È questo l'argomento centrale della no-

stra intervista.

FEDERICO PACI
RIFLESSIONI 
SUL CURRICOLO
VERTICALE PRE AFAM

Piero Chianura
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MusicEdu Avendo diretto per anni il Conservatorio di
Teramo, che idea ti sei fatto dell'attuale sistema di col-
legamento tra il mondo della scuola media a indirizzo
musicale, i licei musicali e i conservatori?
Federico Paci Comincerei dicendo che la riforma
AFAM non ha risolto il problema di questo collega-
mento perché il primo errore è stato quello di partire
dalla testa per arrivare poi dalla base. Infatti, mentre
le Università beneficiano di un sistema scolastico più
che consolidato in cui  l'alta formazione è la punta di
una piramide costruita in maniera logica, nella musica
si è fatto il contrario. Quello che dispiace è che abbia-
mo mandato all'aria un "sistema conservatorio" che
era unico, pur con qualche lacuna perché, tranne sol-
feggio, armonia e storia della musica, non prevedeva
altre materie. Ma di fatto abbiamo chiuso 350 anni di
storia per aprirci a un sistema nuovo che ancora non
funziona. È tale lo scollamento, che le scuole medie a
indirizzo musicale, partite come sperimentazione a
metà degli anni Settanta, non sono neppure state
considerate nel nuovo sistema come base di partenza
a cui far poi seguire i percorsi formativi superiori. La
riforma è andata nella direzione contraria, partendo
dai bienni, poi aprendo ai trienni resi ordinamentali,
mentre i bienni sono rimasti sperimentali fino a pochi
anni fa, e infine i licei, aperti un po' a macchia di leo-
pardo, in cui ogni realtà vive in un mondo a sé senza
guardare verso l'alto della filiera. A chiudere il quadro
ci sono, da una parte l'avvio recente della musica
negli ultimi tre anni delle elementari e dall'altra gli
istituti comprensivi che per loro natura riescono for-
tunatamente a creare un dialogo tra la primaria e la
media a indirizzo musicale. È con il liceo che avviene
di fatto il primo scollamento, non a causa dei rapporti
tra le scuole, ma dei programmi di studio. Al
Conservatorio di Teramo abbiamo avviato già da anni
un network di relazioni in un piccolo sistema che è
però il frutto della nostra libera iniziativa; non c'è un
progetto centrale a cui fare riferimento.

MusicEdu E quali problemi ha determinato sull'alta
formazione questo scollamento del curricolo musicale
verticale pre-AFAM?

Federico Paci Dal punto di vista pratico-strumentale,
prima il conservatorio era molto sbilanciato sulle ca-
pacità strumentali per cui non ci si preoccupava
molto della didattica perché l'obiettivo era formare
orchestrali. Ora invece è tutto sbilanciato dall'altra
parte perché il percorso strumentale è incastonato in
un programma di studio che prevede non meno di
10/12 corsi di frequenza sui trienni e una buona metà
per i bienni. In questo modo si è ridotto al lumicino il
tempo per lo studio pratico penalizzando la parte
formativa strumentale, con il risultato che i nostri ra-
gazzi sono meno competitivi all'interno delle orche-
stre. Inoltre, dovendoci anche adeguare a un sistema
europeo basato sui crediti, abbiamo dimenticato che
l'obiettivo primario del conservatorio è formare stru-
mentisti laddove troviamo capacità tecniche e arti-
stiche e formare bravi docenti laddove troviamo ca-
pacità pedagogiche necessarie per tramandare la
nostra cultura alle successive generazioni.

MusicEdu Però è positivo, anche se faticoso, che una
struttura di livello superiore come il conservatorio si
prenda carico di creare i collegamenti con i livelli sco-
lastici inferiori all'interno della propria realtà territo-
riale. Stiamo parlando di territori da cui, a partire
dalla scuola primaria, arrivano indicatori interessanti
sul contesto sociale e culturale di riferimento. Anche il
conservatorio, indipendentemente dalla sua storia, è
giusto che prenda in considerazione questo contesto.
Se arrivasse dal sistema centralizzato un programma
che obbligasse un percorso di studio verticale che non
considerasse le peculiarità del territorio, forse sarebbe
una forzatura culturale.
Federico Paci I Conservatori nascono di fatto con una
predisposizione al sociale perché qualche centinaio
di anni fa ospitavano i ragazzi che provenivano dagli
orfanatrofi per avviarli all'arte o all'artigianato e la
pratica sullo strumento era preponderante. Il proble-
ma è capire dove si deve collocare il conservatorio
oggi, perché da una parte dovrebbe essere capace di
dialogare con il territorio per far sì che ci sia una con-
sequenzialità logica nei vari percorsi di studio dei no-
stri studenti e dall'altra dovrebbe riprendere quella
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funzione di attenzione al territorio che consiglia di
aprire nuove aree funzionali, in termini di risposta al
disagio sociale, sia dal punto di vista ricreativo sia di
recupero e inclusione. In questo caso non si tratta di
andare a fare formazione all'interno di strutture
esterne, ma attività musicale attraverso la quale por-
tare un beneficio alle situazioni di disagio. Sto pen-
sando, per esempio, al caso di una ragazza autolesio-
nista che abbiamo accolto di recente da una casa fa-
miglia e che è cambiata completamente grazie all'in-
serimento in conservatorio attraverso una borsa di
studio... è una goccia in un oceano che è comunque
un risultato importante. Di una cosa però sono con-
vintissimo e cioè che per innovare bisogna guardare
alla tradizione da cui si parte. Io dubito sempre di chi
considera sbagliato quello che si è fatto prima, perché
quello che c'era prima fa parte di una storia che ci è
servita per arrivare fin qui. Dico questo perché questo
errore è stato fatto, per esempio dal punto di vista ar-
tistico, dal famoso congresso di Darmstadt nel 1950,
in cui i compositori moderni decisero di prendere
una matita rossa per segnare una linea di demarca-
zione con il passato, in cui tutto quello che c'era
prima non andava più preso in considerazione. Il ri-
sultato è stato che di questi ultimi 50 anni non ricor-
diamo quasi più nulla. Di autori come Luigi Nono,
Franco Donatoni, Luciano Berio e tanti altri, oggi non
vengono eseguiti così tanto i repertori rispetto a
quanto invece si continuano a eseguire quelli storici
precedenti. E lo dico da musicista che ha suonato
molta musica contemporanea... 

MusicEduSi potrebbe dire, invece, che l'eredità di que-
sti compositori sia stata raccolta dalla musica popular,
da artisti come Frank Zappa o Philip Glass, per citare
solo due esempi estremi.
Federico Paci Sì, però senza rinunciare alla loro tradi-
zione, ma rendendola più contemporanea. Penso ai
più popolari Pink Floyd, per esempio. E questo è
quello che dovremmo fare noi del mondo classico.
Scendere dal piedistallo dei "compositori di serie A"
per collegarci con la contemporaneità.

MusicEdu Puoi raccontarci esperienze significative
destinate agli studenti, anche derivanti da tuoi lavori
specifici e pubblicazioni in cui avete adottato nuove
modalità di intervento e metodologie attive mirate al
rinnovamento dell'insegnamento, pur preservando la
qualità della formazione strumentale?
Federico Paci In pratica, sono ripartito dal metodo
popolare perché usa un linguaggio semplice e per-
mette allo studente, soprattutto nella fase iniziale
dello studio, di entrare nel modo più naturale possibile
nel mondo della musica. Ciò che ho fatto è stato usare
la tecnologia e i linguaggi di oggi, immagini comprese,
in modo che, finita la lezione, lo studente percepisca
che il maestro è ancora con lui a casa.

MusicEdu Stai parlando del metodo adottato nelle
pubblicazioni della collana "Io Suono" che curi per
Dantone Edizioni e Musica, rivolte agli studenti delle
scuole medie a indirizzo musicale?
Federico Paci Sì esatto, ma i testi sono rivolti anche a
chi comincia a suonare in una banda o a chi decide di
iniziare a suonare a un'eta avanzata e non ha a dispo-
sizione un insegnante [attualmente sono usciti "Io
Suono il Clarinetto" e "Io Suono il Flauto", mentre usci-
ranno a breve i “Volumi 2” dei medesimi e il primo vo-
lume "Io Suono il Violino", NdR]. Di fatto, il metodo è
costruito in unità, in cui l'aspetto teorico viene pre-
sentato e spiegato all'interno di un'attività pratica.

me n.15
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Terminato lo studio dei due volumi, gli studenti sono
in grado di affrontare un discorso un po' più serio,
riuscendo a individuare gli aspetti tecnici in modo più
corretto, ma l'obiettivo del metodo è ricominciare a
diffondere la musica in modo da creare una base la
più ampia possibile. È da quella base poi che potrà ar-
rivare in conservatorio una percentuale altrettanto
significativa di ragazzi che vogliono andare in pro-
fondità con la musica, proprio come accade nello
sport. Quando ero direttore ho fatto svolgere una
piccola indagine a livello regionale su che tipo di mu-
sica si insegna nelle scuole medie non solo a indirizzo
musicale e nei licei. Il risultato è stato che circa l'80%
del repertorio che si usa per far studiare i ragazzi pro-
viene dalla musica leggera. Il problema è dunque che
li stiamo disabituando ad ascoltare il suono classico,
cioè un suono la cui qualità va costruita con impegno
giorno per giorno. È così che la musica classica, ma
anche la musica leggera più raffinata, sta sempre più
ai margini di quelli che sono i gusti dei ragazzi.
Bisogna riconquistare la sensibilità al bello, che non
riguarda solo la musica, ma anche altre cose della vita
dei ragazzi. 

MusicEduUno dei motivi che hanno portato alla sem-
plificazione della musica di oggi è stata la cosiddetta
“democratizzazione” della creazione musicale. Questa
accessibilità diffusa alla produzione musicale ha de-
terminato un inevitabile abbassamento della qualità
media, anche perché nell'industria musicale di oggi gli
aspetti quantitativi prevalgono su quelli qualitativi.

Quando le persone a cui hai dato gli strumenti per
produrre facilmente la propria musica entrano nel bu-
siness, si innesta il processo di appiattimento verso il
basso. Per questo occorre ripartire dalla riqualificazio-
ne del valore di base della musica come arte che eleva
gli individui, non come merce da vendere all'interno
delle logiche del mercato che promettono successo e
denaro come unici valori di riferimento.
Federico Paci Sono molto d'accordo. E se la vediamo
nell'ottica dei conservatori e di quello che promettono
ai loro studenti in termini di alta formazione, allora, il
problema è su un piano politico perché, va bene la ca-
pitalizzazione dei conservatori come avviene nelle
università, ma poi bisogna fare sintesi per creare un
numero limitato di "Università della Musica" a cui af-
fidare la formazione del livello più alto. Nella riforma
non c'è stato il coraggio di creare questa differenza e
oggi ci ritroviamo un'ottantina di conservatori, cosa
che non troviamo in nessun'altra parte del mondo. È
vero che veniamo da una grande tradizione musicale,
ma sono davvero tanti. I livelli di specializzazione
avrebbero potuto essere sei/sette al massimo su tut-
to il territorio nazionale.
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Il mutare repentino della società in cui viviamo ha
portato (e porterà sempre di più) a un vero stravolgi-
mento del quotidiano dove spesso l’adulto fa fatica
per primo ad adattarsi: abbiamo fornito ai ragazzi dei
mezzi davvero molto potenti per quanto riguarda la
rapidità di comunicazione, per esempio, tanto che la
situazione sembra spesso esserci sfuggita di mano.
Controllo sempre più complicato sull’utilizzo dei di-
spositivi digitali: il mondo è diventato a portata di ma-
no di tutti così che i ragazzi in particolare sono diven-
tati dei divoratori spesso sconclusionati di informa-

zioni. Poco controllo delle fonti (uno dei problemi
principali, forse), spazio al sensazionalismo, al gossip
e al mondo del proibito. Vita dura per educatori e in-
segnanti perché la demotivazione genera demotiva-
zione. Il tema del coinvolgimento in classe è diventato
un argomento molto sentito: lo studente è spesso “in
attesa” che l’adulto di riferimento accenda una scin-
tilla che crei il tanto agognato “engagement”. L’attesa
è sicuramente bi-laterale e l’insegnante è alla continua
ricerca di strategie perché, lo sappiamo bene, la
platea della classe spesso rimane comunque indiffe-

me n.15

“Un grande insegnante è un grande motivatore”. Sappiamo bene che è

un’idea semplice, ma le differenze generazionali tra insegnanti e stu-

denti non seguono più un andamento temporale canonico. 

DALLA POESIA AL TESTO RAP
UN PROGETTO INTERDISCIPLINARE 
ALLA GRAMSCI DELL'IC BRIANZA DI BOLLATE

Max Pontrelli
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rente, almeno in apparenza. Ecco allora che l’adulto
cerca di utilizzare l’opinione degli studenti, cerca di
farli parlare, mescola il proprio stile con il loro cer-
cando di renderlo pertinente, fornisce ai ragazzi una
scelta mantenendosi aperto alle loro esigenze, anche
le più semplici e di carattere pratico, abbraccia la tec-
nologia, utilizza “l’apprendimento capovolto” per chi
impara i concetti a casa e ne discute attivamente i
problemi relativi al concetto appreso, utilizza dove
possibile le lezioni in compresenza con i colleghi di
discipline diverse.      
Abbiamo incontrato in video chiamata la classe 3E
della Scuola Secondaria di I Grado Gramsci
dell’Istituto Comprensivo Brianza di Bollate, che
sotto la supervisione dell’insegnante di italiano
Carmen Pisano, del docente di sostegno Giorgio
Gentilozzie dell’educatrice Alice Parini, ha realizzato
un progetto interdisciplinare nell’ambito della lette-
ratura italiana tramite una nuova metodologia didat-
tica, con l’obiettivo di avvicinare i ragazzi a questo
ambito del sapere in maniera innovativa, più coinvol-
gente e cercando di rendere lo studio più leggero.
Nello specifico gli alunni, divisi in gruppi, hanno stu-
diato due poesie (“A Zacinto” di Ugo Foscolo e
“L’infinito” di Giacomo Leopardi) realizzando un di-
segno, un calligramma e la parafrasi; inoltre, un grup-
po ha recitato le poesie in modo tradizionale e un
altro gruppo ha trasformato i due testi poetici in can-
zoni rap, trovando in maniera autonoma una base
adatta al testo. Infine, un gruppo si è incontrato oc-
cupandosi di riprendere in video tutte le varie fasi

dell’attività per realizzare una presentazione digitale.
L’ottimo risultato raggiunto è stato conquistato dal
coinvolgimento di tutta la classe, che si è mossa, so-
prattutto nella realizzazione delle versioni rap delle
poesie, senza avere una competenza tecnica specifi-
ca. Ecco allora che si coinvolge l’amico dall’esterno
che già padroneggia le tracce audio e i campiona-
menti musicali e da lì la miccia si è accesa: un’iniezione
di energia che ha portato al successo dell’operazione.
Bravi gli insegnanti che hanno dato libertà di azione
agli studenti senza far mancare loro la guida necessa-
ria al raggiungimento di un risultato superiore alla lo-
ro stessa aspettativa.
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Dopo un percorso di studi musicali a livello universitario, il pluripremiato

sound engineer Inglese Mike Senior ha collezionato una serie di collaborazio-

ni con vari studi londinesi (RG Jones, West Side, Angell Sound) lavorando poi

come fonico residente presso il Great Linford Manor con artisti del calibro di

The Charlatans, Reef, Therapy?, Nigel Kennedy e Wet Wet Wet. Ma sono sta-

ti i sei anni di attività in qualità di editor presso la prestigiosa rivista inglese

Sound On Sound a contribuire alla sua formazione di autore di testi sul mondo

della produzione audio. 

MIKE SENIOR
I SEGRETI DELLO STUDIO DI REGISTRAZIONE

Piero Chianura
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Mixing Secrets e Recording Secrets, pubblicati da
Focal Press e tradotti in italiano da Volontè & Co, so-
no due libri imperdibili per chi desidera approcciare
alle tecniche del mixaggio e della registrazione in
ambito home recording, non solo dal punto di vista
strettamente tecnico. 
Il più recente Recording Secrets, in particolare, è un
vero e proprio corso di formazione intensivo pensato
per rendere più professionale il lavoro nei piccoli
studi. Basato sull’esperienza di oltre duecento pro-
fessionisti di spicco, questo pratico manuale com-
prende una serie di esercitazioni pratiche in grado di
far crescere progressivamente le competenze fin dai
fondamentali. Mike Senior racconta una gran quan-
tità di soluzioni tecniche usate in studio dagli specia-
listi, utili per affrontare numerose situazioni di regi-
strazione nella realtà del proprio studio. La struttura
del testo segue una logica e contiene, oltre a spiega-
zioni tecniche di facile comprensione, anche sintesi,
esercitazioni e ampie risorse online, utilizzabili come
materiale didattico.

MusicEdu Come è nata l'idea di Mixing Secrets e poi
quella di Recording Secrets?
Mike Senior Lavorando in studio notavo gli errori
che molte persone commettevano e mi rendevo
conto che invece era possibile risolvere diversi pro-
blemi su produzioni di musiche diverse usando una
corretta impostazione fin dall'inizio. Mentre tenevo
il mio corso di tecnologia musicale a Cambridge, ri-
volto a ragazzi di 17 e 18 anni, ricevevo molte doman-
de e mi rendevo conto che avrei potuto rispondere
meglio pubblicando un libro sulla registrazione e sul
mixaggio in ambiente scolastico dove i budget a di-
sposizione per le attrezzature sono molto bassi, ma
poi è cambiato quel corso, quell'insegnamento e
quell'idea iniziale di libro. Quando un editore venne
da me per chiedermi se potessi pensare a un libro
sull'argomento, gli mandai letteralmente 4/5 righe
come fossero quelle del retro della copertina, de-
scrivendo un libro sul mixaggio vagamente correlato
all'home studio e loro risposero da editori, cioè chie-
dendomi maggiori informazioni sulla tipologia di
lettori a cui mi sarei rivolto, quanto sarebbe stato
lungo il libro e anche un capitolo di esempio. Così mi
sono dato da fare e, passo dopo passo, ho messo giù
un libro che alla fine era un'altra cosa rispetto a
quello che mi avevano chiesto loro e così l'ho propo-
sto a editori diversi. Alla fine è stato pubblicato da
Focal Press [tradotto in italiano da Volontè & co,
NdR]. Per Recording Secrets è andata diversamente
perché ovviamente avevo già pubblicato Mixing
Secrets For The Small Studios e così mi hanno chiesto
di pensare a un libro sulla registrazione o sul maste-
ring impostato nello stesso modo e, non essendo io
un mastering engineer, ho pensato di mettere giù
quello che nella mia testa era già un articolo che
spiegasse come registrare un ensemble in una stan-
za, che poi è fondamentalmente l'ultimo capitolo del
libro. In pratica, mentre scrivevo l'articolo mi rendevo
conto che si riferiva a qualcosa che avrei dovuto
spiegare... ed è accaduto così che per spiegare l'ulti-
mo capitolo ho scritto tutti gli altri capitoli del libro,
con un approccio al contrario, in realtà un po' com-
plesso.
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MusicEdu Però ne è uscito un taglio molto interes-
sante, che potresti utilizzare a partire da qualsiasi
altro argomento del genere.
Mike Senior Infatti ho pensato che vorrei scrivere
un articolo sulla registrazione stereo e sulle tecniche
di ripresa microfonica, ampliando poi l'argomento a
partire dall'unione dei due articoli... Ok, vedo un
nuovo libro in arrivo! 

MusicEdu Questo modo di procedere è anche il frutto
della tua esperienza con la testata Sound on Sound?
Mike Senior Il mio è stato un percorso molto parti-
colare. Sono un musicista di formazione classica
perché ho studiato pianoforte, violino e viola. Ho an-
che cantato in un coro di ragazzi seguendo un siste-
ma di educazione musicale classica inglese e conse-
guendo una laurea in musica classica. Ovviamente,

quando segui un'istruzione artistica di un certo livel-
lo, scrivi molto, ma non pensavo che scrivere avrebbe
fatto parte della mia carriera. Su Sound on Sound ho
iniziato a lavorare come redattore entrando nel team
editoriale. Inizialmente mi occupavo di editare gli
articoli di altri autori controllando le didascalie alle
immagini e correggendo tutte quelle cose che cono-
scevo bene. Se devo pensare a un collegamento tra la
mia professione di editor e il processo di scrittura dei
libri, potrei dire che uno dei motivi per cui li ho scritti
in questo modo è perché dei tanti articoli che ho do-
vuto leggere, alcuni erano così pessimi da dover
spiegare all'autore perché lo erano, in altri ho dovuto
individuare dove intervenire per renderli compren-
sibili e in altri ancora dovevo aggiungere delle parti
per completarli. Ecco, direi che soprattutto in questi
due ultimi passaggi, il lavoro di editor mi è servito per

me n.15
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impostare Recording Secrets a partire dall'ultimo ca-
pitolo. 

MusicEdu L'originale impostazione di Recording
Secrets rende comprensibile anche la scaletta dei
temi scelti per i capitoli. Per esempio, hai messo tra i
primi argomenti la relazione interpersonale, che non
è un'abilità tecnica.
Mike Senior Penso che ci siano diverse ragioni che
motivano questa scelta. La prima è che uno dei
motivi per cui lavoro nell'industria musicale è che è
fatta di belle persone. La maggior parte delle persone
in generale non entra nell'industria musicale perché
vuole guadagnare enormi quantità di denaro e gui-
dare auto veloci, ma perché gli piace la musica. E le
persone a cui piace la musica sono entusiaste, hanno
un interesse condiviso e quindi, essendo questo uno
dei motivi principali per cui si lavora insieme, mi pare
ovvio che un libro che racconta come si lavora alla
registrazione di un disco inizi trattando delle rela-
zioni interpersonali. La seconda ragione è che il libro

è strutturato in un modo diverso dai soliti libri sulla
registrazione, anche se c'è stata qualche titubanza
da parte dell'editore, che pensava a un capitolo su
come registrare la batteria, a uno su come registrare
le chitarre e a uno su come registrare la voce. Io in-
vece volevo introdurre le informazioni in un ordine
"ragionevole". Si sa che registrare la batteria è uno
dei compiti più complessi che ci siano e perciò tanti
libri sulla registrazione sono strutturati in base a co-
me si fa una sessione di registrazione. Ma secondo
me questa impostazione è completamente priva di
senso perché parte dalle cose più difficili. All'inizio,
invece, sai che se stai registrando qualcosa, ti stai re-
lazionando con una persona, anche se stai regi-
strando un campionatore o delle tastiere elettroni-
che senza microfoni o qualsiasi altra cosa tu debba
poi elaborare. Se parli con qualsiasi produttore, e il
libro è pieno di citazioni di produttori, scopri che
ognuno di loro ritiene positiva una giornata di lavoro
se avrà ottenuto delle buone prestazioni dai musici-
sti. Quando lavoravo negli studi assistendo alcuni in-
gegneri davvero bravi, io stesso notavo che, pur cer-
cando ovviamente di ottenere un buon risultato dal
punto di vista tecnico, loro puntavano a ottenere una
performance in cui le persone si sentissero bene e
dunque cercavano di creare un'atmosfera in studio
in cui gli aspetti tecnici stavano sullo sfondo. La mia
ispirazione e l'impulso a scrivere un libro del genere
sono arrivati dal fatto che ho avuto il privilegio di es-
sere stato un assistente in un grande studio in un
contesto che pochissime persone hanno l'opportu-
nità di vivere oggi, mentre trent'anni fa era l'unico
modo in cui potevi lavorare. Per questo ho voluto
provare a riportare quante più esperienze possibili
nel libro. Ricordo che una volta ho partecipato a un
mese di sessioni consecutive da 18 ore al giorno ed è
stata un'esperienza orribile di cui avrei fatto a meno;
poi, subito dopo, ce n'è fu un'altra di 10 giorni con un
ragazzo fantastico di nome Al Stone, che aveva pro-
dotto Jamiroquai e vari altri artisti, che era molto at-
tento a come faceva le cose, ma faceva sembrare
tutto perfettamente naturale e senza sforzi; tutti an-
davano d'accordo ed era una grande festa in studio.
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Ho pensato che l'unica differenza tra quelle due
esperienze di registrazione era la persona che stava
"accordando" il tutto decidendo come fare le cose;
ho pensato che fosse una lezione potente di quanto
sia importante fare bene il proprio lavoro cercando
di essere felici quando si è in uno studio.

MusicEdu Nel libro ci sono suggerimenti e trucchi di
moltissimi ingegneri del suono... da Steve Albini a
Tony Visconti, ecc. C'è un aneddoto interessante tra
quelli che hai scritto nel libro che vuoi evidenziare?
Mike Senior Uno dei miei preferiti è quello di Al
Schmidt, un ingegnere morto circa un anno fa, ma
che in realtà è stata una grande fonte d'ispirazione
per il libro. In realtà era piuttosto difficile capire cosa
stesse facendo quando era in studio perché lui per
primo non pensava che fosse nulla di speciale e mi ci
sono voluti anni per capire che registrava e mixava
totalmente senza EQ. Uno dei suoi consigli che ho
davvero preso a cuore è che se hai un gruppo di mu-
sicisti in una stanza che suonano insieme, devi muo-
verli tutti insieme perché se hai dei microfoni che
captano il segnale da fonti diverse devi mantenere il
corretto rapporto tra i segnali, per evitare che gli
strumenti più distanti finiscano per suonare come
fossero il riverbero di quegli strumenti.

MusicEdu Negli ultimi anni i sound engineer più gio-
vani hanno riscoperto le tecniche di ripresa microfo-
nica e la possibilità di sperimentare fuori dal computer
quelle tecniche usando microfoni economici.
Recording Secrets è soprattutto per loro?
Mike Senior È una cosa che in realtà ho pensato sin
da quando ho scritto Mixing Secrets perché riguarda
la democratizzazione di attività che prima era estre-
mamente costoso svolgere. Il modo in cui registra-
vano negli anni 50/60 è abbastanza simile al modo in
cui le persone registrano a casa ora perché si basa su
poche apparecchiature e la differenza nei risultati la
fa la conoscenza di come usarle al meglio. Sono con-
tinuamente impressionato dai risultati che puoi ot-
tenere per esempio usando certi microfoni omnidi-
rezionali a diaframma piccolo, ma ci sono anche mi-

crofoni con diaframma di grandi dimensioni davvero
buoni ora, prodotti in serie e a buon mercato che ri-
prendono progetti ormai in giro da 70 anni. Sono an-
che molto felice di vedere che stanno tornando i mi-
crofoni a nastro, semplici da usare e capaci di offrire
un suono mai piatto.

MusicEdu Dunque il tuo prossimo libro non sarà
Mastering Secrets?
Mike Senior Penso che un libro sul mastering pro-
babilmente sarebbe più popolare di un libro sul mi-
xaggio, ma io scrivo di cose che conosco e io non mi
occupo di mastering, anche se parlando con Ian
Sheperd, un mastering engineer molto noto ho va-
cillato all'idea di provare a collaborare con lui su
qualcosa del genere. Recording Secrets mi ha impe-
gnato per circa nove mesi e non credo che nessun
altro sia abbastanza pazzo da collaborare con me su
un altro progetto così impegnativo, in cui ti puoi
mettere a scrivere solo se hai un bagaglio di cono-
scenze tecniche enorme che ti permetta di capire
cosa succederà ai mix dopo che ci avrai lavorato su.
Se poi pensiamo a tutti i media e alle piattaforme di
streaming, compresi quelli multimediali, dal game
alle applicazioni immersive a cui sono destinati, la
faccenda si fa ancora più complessa.
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Grazie a MusicEdu, una meravigliosa colle-
zione, composta principalmente da stru-
menti Fender e Gibson costruiti a partire
dagli anni ’50 fino a oggi, verrà messa a di-
sposizione da un generoso collezionista in-
tenzionato a condividere questo importan-
te patrimonio di strumenti, in grado di sca-
tenare dalla metà del secolo scorso una ve-
ra e propria rivoluzione culturale, artistica
e musicale. 
Il fine è quello di veicolare la passione per
la chitarra e la musica alle nuove genera-
zioni. Per farlo, abbiamo voluto organizzare
un imperdibile incontro di approfondi-
mento sull’evoluzione dei pickup Fender e
Gibson: un viaggio tra le diverse tipologie
costruttive, i materiali utilizzati e il ruolo del pickup nella catena di ele-
menti che compongono il risultato finale del suono, a cui siete tutti in-
vitati a partecipare.
Il primo incontro, organizzato in collaborazione con Vintage Authority,
si terrà presso il Guitar Show, mostra mercato dedicata al mondo delle
chitarre e bassi in programma i prossimi sabato 20 e domenica 21 mag-
gio presso la Fiera di Padova.
E per rendere l'incontro ancora più coinvolgente abbiamo deciso di esa-
gerare: tutte le chitarre esposte potranno essere non solo ammirate
ma anche provate e suonate da chi lo desidera, per sperimentarne con
le proprie mani e orecchie particolarità e differenze!

L’obiettivo di MusicEdu è quello di trovare uno spazio dove realizzare
una mostra permanente. Qui i visitatori potranno conoscere e vivere gli
strumenti con i quali è stata scritta un’importante pagina della musica
contemporanea. Il tutto con una particolare attenzione verso i giovani
perché, seguendo l’idea del nostro amico collezionista, siamo convinti che le nuove generazioni,
tramite la musica e la chitarra elettrica, in particolare, possano sviluppare un solido equilibrio psi-
cologico, ricevere gratificazioni e conferme della propria crescita.
La musica è un mezzo di crescita, la chitarra ne è uno dei più coinvolgenti strumenti.
Info: MusicEdu

CHITARRE STORICHE A GUITAR SHOW
UNA STREPITOSA COLLEZIONE TUTTA DA SUONARE

EVENTI 43
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10 CANZONI “LEGGERE”
“A CAPPELLA”
Max Pontrelli

Proposta per un progetto ambizioso o solamente pretesto per
fornire ai ragazzi un ascolto un po’ diverso dal solito, la lista che
segue ha come tema la musica polifonica corale vocale. 
Con il proliferare dei talent show è esplosa più che mai la voglia
di esibirsi e, se ci pensiamo bene, questo fenomeno ha portato
ragazzini e ragazzine a uscire allo scoperto e a vincere la prover-
biale reticenza dei più giovani a mettersi in gioco davanti agli al-
tri, senza preoccuparsi però di mantenere sempre un livello
qualitativo adeguato. 
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Se ci concentriamo sul fatto di cantare e non
solo di apparire, scopriamo (anzi, riscopriamo)
le potenzialità di fare vivere ai ragazzi l’espe-
rienza del coro. Le scuole di musica hanno quasi
sempre un coro e l’esperienza del canto corale è
sempre molto caldeggiata. 
La voce è lo strumento musicale che ognuno di
noi ha in dotazione fin dalla nascita, le sue
forme d’espressione si perdono nella notte dei
tempi ed è per questo motivo che la connota-
zione ancestrale del canto corale ha comunque
un fascino a cui non si riesce a rimanere indiffe-
renti. 

Le canzoni segnalate pescano anche dalla musi-
ca tribale e antica: solo per fare un esempio,
Paul Simon concepì il pluri-premiato album di-
scografico “Graceland” in uno dei momenti più
bassi della sua esistenza e carriera. Pare che il
contatto con la “musica vocale delle origini”
africana abbia in qualche modo mosso nell’arti-
sta un desiderio apparentemente affievolito di
gioia di vivere. 
Per concludere e lasciarvi alla lista delle 10 can-
zoni, vi informiamo che è stata istituita da anni
la categoria “brani a cappella” nelle premiazioni
dei Gammy Awards musicali. Buon ascolto!
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10 CANZONI “LEGGERE” - “A CAPPELLA”

The Tokens “The Lion Sleeps Tonight” 
https://www.youtube.com/watch?v=OQlByoPdG6c&t=13s

Paul Simon “Homeless” https://www.youtube.com/watch?v=TQPx7oiizxs&t=1s

Swan Silvertones “Working on a Building” 
https://www.youtube.com/watch?v=GobrQPXtUHQ

Pitch Perfect “Cups  song (When I’m gone)”
https://www.youtube.com/watch?v=Nl2Y_Fu-6zE

Pentatonix “Daft Punk medley” https://www.youtube.com/watch?v=3MteSlpxCpo&t=41s

Bobby McFerrin “Don’t worry, be happy” https://www.youtube.com/watch?v=d-diB65scQU

The Nylons “(Na Na Hey Hey) Kiss Him Goodbye”
https://www.youtube.com/watch?v=hFgMnnyx-AU&t=93s

Take 6 “Spread Love” https://www.youtube.com/watch?v=zRfcMn1TVAM&t=20s

Little Mix “Secret love song” https://www.youtube.com/watch?v=Aafzld2MwyE&t=74s

Harlem Gospel Choir “Amazing Grace” https://www.youtube.com/watch?v=aaKf6P2nhKg&t=104s
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Fuori dalla classica e dal jazz, il ge-

nere musicale che ha dato le più

grandi soddisfazioni ai nostri auto-

ri sul mercato internazionale è sta-

ta la musica dance, che da qualche

tempo identifichiamo con la sigla

EDM (Electronic Dance Music). Il
disprezzo per la "cassa in quattro"

che aveva caratterizzato la cosid-

detta "musica impegnata" degli anni Settanta del secolo scorso, si affievolisce

con l'affermarsi del pop elettronico anni Ottanta e poi nei Novanta, quando

gli strumenti digitali entrano definitivamente nella produzione discografica

internazionale. È in quel periodo che la dance italiana conquista il mondo,

proprio grazie alla capacità di emozionare con voci e melodie “italiche” su

batterie elettroniche, bassi e sequenze digitali. Una capacità che oggi ritro-

viamo anche nel progetto LA Vision di Marco Sissa, autore/produttore che

ha collezionato milioni di ascolti online fino a posizionarsi al top della produ-

zione internazionale. Dietro al suo successo c'è una storia interessante da

raccontare ai ragazzi che aspirano a dire la loro nel mondo della produzione

pop-EDM di domani.

MARCO "LA
VISION" SISSA
SCOPRIRE IL SÉ ARTISTICO
E FARLO VOLARE

Piero Chianura
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MusicEdu Quando hai cominciato a suonare sei par-
tito subito con la musica elettronica e il tuo primo
obiettivo era già raggiungere il successo?
Marco Sissa Il mio approccio alla musica è ancora
oggi di tipo emozionale, da musicista e non da disco-
grafico. Arrivo da una famiglia molto musicale, visto
che sono per metà brasiliano da parte di madre e la
musica che ha plasmato i miei primi anni di vita è il
bossa nova, Tom Jobin, Caetano Veloso ecc. Mio pa-
dre è chitarrista e dunque ho cominciato anche io a
suonare a circa sette anni il pianoforte e la chitarra
da autodidatta proprio per imitarlo. Crescendo mi
sono accorto di avere un orecchio molto sviluppato
che mi permetteva di riuscire a scomporre le parti di
un brano musicale e così ho imparato a comporre
musica da autodidatta. Avevo 17 anni e suonavo il
piano in un quartetto jazz anche se mi capitava di
ascoltare, come accadeva un po' a tutti, la musica
elettronica e la dance. È stato un mio compagno di
scuola a farmi scoprire il primo programma per
comporre musica su computer, un Cubase, e la mia
prima illuminazione fu che potevo sostituire gli altri
musicisti del quartetto jazz, per registrare da solo. Il
mio compagno di scuola era un dj appassionato di
progressive house e di vinili e così mi fece ascoltare
quella musica chiedendomi se fossi stato in grado di
arrangiare in quegli stili. E io gli risposi che, anche se
non avevo idea di come farlo tecnicamente, a orec-
chio non trovavo nulla che potesse rappresentare un
limite per me dal punto di vista musicale. E così co-
minciai a sperimentare su quelle musiche scoprendo
che il linguaggio della musica elettronica e della mu-
sica dance poteva essere un vestito ideale per dare
una forma alle mie fantasie musicali. E decisi che
avrei voluto vivere facendo musica, perché la musica
per me è davvero tutto. È l'unico linguaggio con cui
riesco a esprimermi: è pensiero che forma la mia
mente e ragiono continuamente in termini musicali.

MusicEdu Questa è una cosa che solo vive dentro la
musica può comprendere... Ogni cosa della vita che ci
circonda e che emette un rumore, è per noi suono, rit-
mo e qualche volta anche melodia.

Marco Sissa Esatto. È così che ho dato il via alla mia
carriera musicale. Non ero ancora un grande pro-
duttore, ma avevo la capacità mentale di compren-
dere quali cose avrei dovuto fare. Avevo bisogno di
insegnare alle mie mani e alla mia testa come gene-
rare queste cose pur senza sapere cosa fosse un Do
o un Sol e senza saper né scrivere né leggere una
partitura. Su una cosa però ero forte: sapevo com-
porre e arrangiare molto velocemente. Così ho deci-
so di crearmi una professionalità nel mondo della
musica house cercando di contaminare altri produt-
tori e dj con le mie idee musicali e dimostrando di es-
sere un musicista e arrangiatore capace. Considera
che, soprattutto negli Novanta e Duemila, il team di
produzione era costituito da un dj, un produttore e
un "musicista"... ed è da lì che ho cominciato.

MusicEdu È interessante come molti musicisti siano
riusciti a trovare uno spazio nella musica elettronica
dance dove ritmo e melodia sono gli elementi fonda-
mentali su cui è possibile sperimentare liberamente
con gli arrangiamenti. È una libertà che altri generi
musicali non lasciano. Sei d'accordo?
Marco Sissa Sì, però la mia è una visione musicale
molto precisa. Non sono un produttore che passa le
ore in studio a provare le cose, ma ho un approccio
completamente classico. Mi siedo al pianoforte e
scrivo la canzone su un foglio di carta. Poi abbandono
lo strumento e comincio a comporre il brano nella
mia testa attraverso una sorta di database in cui c'è
tutto il mondo dei miei suoni e con cui cerco di
creare la mia idea musicale nel modo più definito
possibile. Una volta che questa figura si è completa-
ta... e possono passare settimane o anche mesi, vado
in studio per usare tutti gli strumenti che mi servono
per realizzare quell'idea che si è formata nella mia
testa. Chiaramente può anche accadere che qualche
volta mi ritrovi a dover passare molte ore in studio
per provare delle cose particolari...

MusicEdu Così come può accadere di trovare sponta-
neamente una soluzione a cui non avevi pensato pri-
ma e che cambia completamente le carte in tavola...
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Marco Sissa Certo! E, tra parentesi, non ho fatto
sempre così. È un approccio a cui sono arrivato dopo
anni di lavoro. Ho vissuto approcci lavorativi diversi
in momenti di carriera diversi. Ho cominciato in una
casa discografica dove semplicemente ero al com-
puter per imparare la professione e il linguaggio per
poi passare a un'altra casa discografica dove seguivo
le produzioni di altri. Poi in uno studio mio per otto
anni dove producevamo noi nuovi artisti. È stato nel
2018 che ho deciso di liberarmi di quello che, a mio
modo di vedere, era una produzione musicale troppo
ripetitiva; quella ciclicità cominciava a pesare sulla
mia fantasia musicale e sulla mia voglia di evadere
verso una dimensione nuova che era quella interna-
zionale. Così ho semplicemente abbandonato il mon-
do della musica italiana per andare a Londra con uno

zaino in spalla a cercare qualcuno che credesse nella
possibilità di internazionalizzare i miei prodotti.

MusicEdu Che cosa significa per te "internazionaliz-
zare"?
Marco SissaSignifica cercare di rompere quella bar-
riera culturale presente ancora nel nostro Paese, che
considera che non è possibile comporre con una
prospettiva fuori dall'Italia. Io non ho mai voluto fare
musica in Italia solo per il pubblico Italiano, pur rico-
noscendo le belle cose che ho avuto la possibilità di
fare su un "terreno di gioco" in cui ho potuto speri-
mentare, ma a un certo punto è riemerso il desiderio
di competere a livello internazionale. Se sei capace di
incanalare il lato emozionale nella tua musica, riesci
ad avere un impatto sugli ascoltatori anche fuori dal
tuo Paese. In qualche modo sul finire dei
Novanta/Duemila ci eravamo riusciti. Ricordo che
nel 2011 ero motivato dal pensiero che, nella commi-
stione tra musica dance e musica pop, il songwriter
(e non più il produttore) avrebbe avuto il coltello dalla
parte del manico, perché ormai era chiaro che molti
dj erano riusciti a entrare pesantemente di nuovo
nelle classifiche pop per cambiare molti stili di ar-
rangiamento di artisti del mondo r&b, pop e rock
con il linguaggio della musica dance. E mi son detto:
devo cambiare qualcosa anche in Italia e formarmi
per diventare un autore capace di fare la differenza. 

MusicEdu Quando hai avuto la consapevolezza di
poter competere a livello internazionale?
Marco Sissa In verità più che una consapevolezza è
stata una convinzione. Nel mondo della musica vedo
sempre più spesso andare avanti non tanto persone
che hanno degli incredibili numeri di ascolto, ma
persone che hanno avuto la capacità di non fermarsi
di fronte agli ostacoli e credere di poter arrivare a un
obiettivo che solo loro potevano vedere, anche se
magari in quel momento non avevano la più pallida
idea di come arrivarci. Io credo di essere riuscito a
connettere me stesso con la musica, riuscendo poi a
creare una connessione tra quello che io produco
musicalmente e la percezione della gente. E dato che

musicedu
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è una connessione universale, comune in ogni parte
del mondo, allora ho semplicemente tirato su l'asti-
cella per vedere dove la mia visione musicale mi
avrebbe portato. È stato un approccio più coraggioso
che altro. Ricordo che la mia carriera di autore è co-
minciata facendo un lavoro commissionatomi da
Universal Francia, che mi chiese una produzione che
fosse anche una composizione. Fu allora che, così
come mi ero improvvisato prima produttore, decisi
di mettermi in gioco anche come compositore, scri-
vendo la mia prima canzone... facendo quello che gli
Inglesi definiscono "the leap of faith" [un atto di fede,
crederci irrazionalmente, NdR).

MusicEdu Dimmi che dopo che ti sei buttato in modo
irrazionale, poi hai cercato di capire come rifarlo stu-
diandoci su...
Marco Sissa No. Per quanto io trovi appassionante il
discorso della formazione pratica, ho capito che su
di me questa cosa non funziona.

MusicEdu Gli elementi con cui riesci a emozionare
un pubblico così ampio sono gli stessi che hanno fatto
il successo della EDM italiana anche in passato?
Marco Sissa Assolutamente sì. Non potrei prescin-
dere da questo background culturale dato dall'ap-
porto italiano negli anni passati. Hai detto bene. Noi
abbiamo la capacità di comporre musica e pensare a
trick produttivi che hanno reso riconoscibile il suono
italiano. Tutto questo pulsa forte dentro di me insie-
me a diverse nature, perché mi muovo tra progetti di
musica classica e cose molto diverse. In questo pre-
ciso momento la connotazione "italo" è un elemento
chiave per me perché oggi il mondo si è riscoperto
ancora interessato a questo nostro modo di produrre
EDM. Proprio nel 2017 mi ero domandato che fine
avesse fatto la musica "italo". È stato allora che ho
provato a riproporre questo mondo produttivo co-
minciando a contaminare molti degli artisti con cui
lavoravo per portarli in quella direzione. I primi
esperimenti hanno visto il pubblico di molti Paesi del
centro ed est Europa reagire molto bene, anche se la
mia idea era limitata dalle volontà degli artisti o dei dj

con cui lavoravo. Perciò nel 2019 è nata la mia idea di
creare il mio progetto LA Vision, nato per superare
questo limite. La prima canzone che ho scritto è
stata la fortunata "Hollywood" con Gigi D'Agostino
[13 dischi di platino e 300 milioni di stream sulle piat-
taforme, NdR], un successo che, al di là dei  dischi
d'oro o di platino a cui non guardo più con particolare
interesse, ha riguardato l'impatto che quella semplice
canzone piena di reminiscenze del passato ha gene-
rato nella gente in giro per il mondo in un sentimento
comune di nostalgia per quando erano più giovani e
felici.

MusicEdu Ho visto che partecipi spesso a campus di
song-writing all'estero. Ci racconti di cosa si tratta?
Marco Sissa Sono appena tornato da un writing
camp a Oslo molto specifico a cui hanno partecipato
autori e produttori di Los Angeles e della scena di
Oslo di altissimo livello. Ci siamo trovati a lavorare su
briefing diversi destinati ad artisti al top che sono
sempre alla ricerca di nuovi brani da pubblicare, da
R3Hab a David Guetta, da Tiësto a Dj Snake. Per una
settimana abbiamo lavorato dalla mattina alla sera
alla composizione di brani destinati a questi artisti.
Stessa cosa, ma più in grande, al campus organizzato
a Dubai dalla famosissima società Power House, che
ogni anno organizza uno dei più prestigiosi camp a
cui sono invitati dalle venti alle trenta persone, tra
autori, cantanti e produttori di rilievo del momento,
tra cui molti Grammy award e per vari generi musi-
cali con una strizzatina d'occhio alla musica dance e
a quella latino-americana. C'erano 5/6 studi di regi-
strazione che lavoravano simultaneamente tutto il
giorno con dei team di lavoro che prevedevono un
artista, un autore, un produttore e un cantante.
Dopo un briefing iniziale a colazione ci si chiudeva in
studio a lavorare fino alle 10 di sera. Alle 11 si faceva
una seduta di ascolto comune e dopo una settimana
si tornava a casa stanchi ma felici! L'iniziativa del
campus è di natura privata e si occupa del posiziona-
mento di artisti importanti sul mercato discografico
perciò è promossa da etichette discografiche ed edi-
tori. Il mestiere dell'autore oggi è saltare da un camp
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all'altro cercando di scrivere al meglio per collocare
le proprie canzoni. Il mio ruolo di solito è un po' più
trasversale.

MusicEdu Quali sono state le produzioni a cui hai la-
vorato che ritieni essere state le più vicine al tuo modo
di pensare?
Marco Sissa Uno dei lavori che mi sono piaciuti di
più fare e che aveva una visione molto precisa è stato
il posizionamento a livello nazionale di Benji & Fede
con la canzone "Tutto per una ragione", sviluppato
con Federico Mercuri e Giordano Cremona, in arte
Merk & Kremont, con i quali ho collaborato spesso.
In quel caso ricordo che la mia idea è stata quella di
colpire l'immaginario sia degli addetti ai lavori sia dei
fan di Benji & Fede con un'operazione che ricordasse
un po' quella fatta da Diplo e Skrillez per rendere
l'immagine di Justin Bieber un po' meno nazional-
popolare, per togliergli di dosso quell'idea di teenager
boy che piace alle ragazzine ma che non viene preso
sul serio come musicista. La canzone è nata abba-
stanza velocemente e si è tramutata nel loro primo
grande successo in radio. È stato un riposiziona-
mento felice anche per Annalisa che con quel featu-
ring ha visto ripartire la sua carriera. Mi è piaciuto
molto anche lavorare al progetto Penny on Mars di
Disney, una serie internazionale gestita direttamente
dalla Disney Records americana. Abbiamo registrato
tutto il cast inglese della serie componendo anche
una canzone e scoprire ancora una volta che il
potere dell'immaginazione musicale era riuscito a
prendere una forma su una piattaforma globale.

MusicEdu Dal punto di vista tecnico, ci sono delle at-
trezzature che consideri fondamentali per le tue pro-
duzioni?
Marco Sissa Ho un mio microfono preferito, l'AKG
414, ma anche un Neumann U87. Come software uso
Live e Logic in contemporanea e un'interfaccia audio
UAD Apollo Twin. Strumenti principali sono un pia-
noforte Yamaha digitale Clavinova e una chitarra
acustica Yamaha Transacoustic, che uso per com-
porre e che cerco sempre di avere a disposizione. Le

cuffie audio sono Ollo Audio S4x...

MusicEdu Usi dei plugin di virtual instruments par-
ticolari?
Marco Sissa Per creare le fondamenta per le produ-
zioni dance mi appoggio molto a Nexus, perché ha
delle espansioni molto interessanti, e altri plugin co-
me Avenger e Serum, che sono sicuramente sempre
utili nei generi di oggi. Mi piace molto anche la
libreria Kontakt.

MusicEdu Direi che ti ho chiesto tutto...
Marco Sissa Non mi fai anche tu la classica domanda
"cosa ne pensi della musica trap"?

MusicEdu No dai. Non te la faccio. Non ha senso...
Semmai lo chiederei a un musicista che fa trap...
Marco Sissa Allora facciamo un'intervista "reverse"!
Te lo chiedo io che cosa ne pensi della musica trap.

MusicEdu Ah ah ah! Sul serio? Allora provo a rispon-
derti che... il moto che spinge tanti ragazzi ad ascoltare
e a produrre musica trap, come è sempre accaduto
con gli altri generi musicali del passato, è la necessità
di sentirsi parte di un gruppo. È la naturale necessità
di omologazione sociale che spesso prescinde dalla
consapevolezza circa gli strumenti verbali e musicali
usati nella trap, che è però figlia della società in cui vi-
vono. Ora però sei costretto a rispondere anche tu!
Marco SissaLa musica è sempre figlia del suo tempo
e chi fa finta di non saperlo non considera la storia.
Puoi provare a "scavallarla" ma quel tessuto sociale
avrà sempre qualcosa da raccontare, che sia un ge-
nere musicale o un altro... Penso solo che si sia persa
per strada la grande scrittura che ha sempre con-
traddistinto la nostra cultura musicale. E questo di-
pende da vari elementi: da una connotazione sociale,
da un cambio di passo di una società che preferisce
consumare velocemente puntando su cose più facili.
È diventato un grande palco per tutto tranne che per
la grande musica.

me n.15
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Quando, in occasione delle sempre più numerose esibizioni scolastiche, serve un pianoforte digitale che offra
anche altri timbri utili nelle esecuzioni di brani pop in ensemble o in orchestra, è oggi possibile rivolgersi a mo-
delli prodotti da nuovi marchi di qualità, ma dal costo accessibile. Basato sul modello NPK-10,  il nuovo
pianoforte digitale portatile NUX NPK-20arricchisce il predecessore con nuove funzioni e caratteristiche tec-
niche più avanzate che lo rendono la tastiera perfetta per le esibizioni live.
Stiamo parlando di uno strumento che emula anzitutto il comportamento della tastiera di un pianoforte acu-
stico in termini di forza discendente (dinamica di tasto), riconoscimento del rimbalzo, riconoscimento del
legato, ecc. Parlando dei timbri, invece, NPK-20 include un totale di 271 suoni di alta qualità, suddivisi in 7
gruppi richiamabili sul pannello superiore. I suoni possono essere scelti individualmente o sovrapposti in modo
intuitivo dal pannello di controllo. Si può spostare l'ottava per l'intera tastiera o dividere la tastiera in due sezioni
e modificarne i suoni e l'ottava separatamente. Sono disponibili 7 slot di preselezione utente, che consentono
di salvare e richiamare rapidamente tutti i suoni e i parametri.
Sono inclusi anche effetti professionali, tra cui 4 tipi di riverbero (hall, plate, room, studio), 4 tipi di
compressore (soft, R&B, lyric piano, standard piano), chorus e delay. È possibile combinare liberamente i
diversi effetti, impostando i parametri per richiamarli in qualsiasi momento. È incluso anche un equalizzatore
a 9 bande con preset salvabili. Una funzione utile per i cantanti è la possibilità di collegare un microfono dina-
mico all'ingresso MIC con controllo del guadagno e riverbero regolabile.
NPK-20 dispone anche di ingresso Aux, uscita di linea (L/MONO, R), USB MIDI, 2 uscite per cuffie, jack per pe-
dale damper e jack per unità a pedale, utilizzabile in varie applicazioni. Se si desidera riprodurre musica dal pro-
prio dispositivo mobile, basta collegarlo a NPX-20 tramite Bluetooth Audio. Inoltre, è possibile collegare NPK-
20 alle APP didattiche tramite Bluetooth MIDI. È possibile usare Piano Mate, app gratuita che fornisce una serie
di spartiti, ma NPK-20 è compatibile anche con altre APP di terze parti.
Una funzione di accompagnamento automatico rende lo strumento utilizzabile anche al di fuori dell'ambito di-
dattico consentendo di controllare una varietà di stili diversi e utilizzando accordi e note singole. Quando si di-
sattiva l'Auto Chord, gli stili di accompagnamento diventano una drum machine, portando le esibizioni in
ambito entertainment.
Dotato di LCD a colori da 4" 800x480 dpi, pannello di controllo elegante e design sottile, NPX-20 è disponibile
in finitura nero lucido e bianco ludico.
Info: Frenexport

NUX NPK-20
UN PIANOFORTE DIGITALE PER IL PALCO
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MusicEdu è nato nella primavera 2020, in pieno lock-
down. Le iconiche videochiamate sono divenute il
mezzo di sopravvivenza non di un progetto, ma
prima ancora della sua idea, nel tentativo di dare for-
ma a impulsi, spinte, sensazioni. Insomma: facile a
dirsi e molto meno a farsi, a maggior ragione se fare
rete, mettere in contatto realtà, lavorare a diretto
contatto con istituzioni, scuole, enti, professori e for-
matori era, ovviamente, impossibile. E dunque l’im-
perativo era partire con le modalità concesse in quei
mesi, che poi sarebbero di fatto diventati anni consi-
derando tutte le limitazioni del caso: virtualmente,
connettendo persone tramite profili social e indirizzi
mail, nella migliore delle ipotesi webinar. Imperativo
numero due, a quel punto: non demordere, andare
avanti, seminare per poi raccogliere, quando final-
mente sarebbe stato possibile. Ecco che la Fiera
Didacta 2023 a Firenze - in cui MusicEdu ha organiz-
zato quattro talk inseriti all’interno del macrotema
“Musica Trasversale” - è stata un passaggio fonda-
mentale nell’esistenza di questa realtà che cresce, si
sviluppa ed evolve, giorno dopo giorno.

MusicEdu – nelle persone di Piero Chianura (con-
duttore di tutti e quattro i talk), Max Pontrelli,
Carmelo Farinella e il sottoscritto Francesco Sessa –
ha preso parte a Didacta nella giornata inaugurale
della fiera, l’8 marzo. Come suggerisce il nome scelto,
“Musica trasversale”, in poche ore è stato trattato il
tema della didattica musicale in diverse sfaccettature
e da svariati punti di vista, coinvolgendo tanti ospiti in
ognuno dei quattro incontri e stimolando gli ascolta-
tori con spunti, riflessioni, pillole da assorbire e, chis-
sà, iniziare a fare proprie. In quest’ottica, al termine di
ogni talk c’è stato un momento di confronto e cono-
scenza personale “a microfoni spenti”.
Ad aprire le danze è stata la tavola rotonda con argo-
mento “Musica è accessibilità – Inclusione e opportu-
nità garantite dai primi passi fino agli studi accademi-
ci”, incentrata sull’integrazione delle diversità nel
mondo della musica. Figura esperta del dibattito per
MusicEdu, Carmelo Farinella. Accanto a lui,
Alessandra Petrangelo del Conservatorio Cherubini
di Firenze, il musicoterapeuta Umberto Castiglione
Minischetti, Saveria Raimondi di Musicom.it e

me n.15

L’8 marzo, in occasione della Fiera

della didattica a Firenze, abbiamo

organizzato quattro talk all’inter-

no del macro tema “Musica tra-
sversale”. Quattordici ospiti auto-

revoli, tanti spunti, nuove cono-

scenze con cui confrontarsi dal vivo in un'edizione di Didacta nuova-

mente ricca di presenze tra pubblico ed espositori.

MUSICEDU A FIERA DIDACTA
IL BELLO DELLA RETE... IN PRESENZA 

Francesco Sessa
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Fabrizio Morganti di MyDid/Didattiva. Ospiti auto-
revolissimi per un argomento complesso, affascinan-
te e dalle infinite sfumature. 
A seguire si è svolto il talk “Per una cultura dell’ascolto
consapevole - Ascoltare musica in sicurezza, ad alta
qualità e in modalità attiva” con Max Pontrelli a in-
trodurre il tema per MusicEdu e gli ospiti Franco
Mussida (fondatore e presidente del CPM Music
Institute, nonché co-fondatore della PFM) e Valentina
Russo, insegnante di educazione musicale presso l’IC
Sant’Ambrogio di Milano. Tavola rotonda in cui ci è
chiesti che cosa siano l’ascolto musicale (partendo
dalla quotidianità di ragazze e ragazzi), la consapevo-
lezza e, addirittura - su “imbeccata” di Mussida - la
musica stessa. Si è così definitivamente entrati nel
vivo della giornata. 

Il terzo talk, da me condotto, è stato dedicato a un ar-
gomento molto attuale tra i giovani: “Il Podcast dalla
parte degli studenti - contenuti, strumenti e tutela dei
diritti”. Tema che è stato trattato, ovviamente, da un
punto di vista didattico-musicale tra produzione rea-
lizzata dagli studenti (sono intervenuti in merito
Chiara Di Paola di Laboradio e Roberto Agostini del
Servizio Marconi TSI - USR Emilia Romagna) e il dirit-
to d’autore all’interno dei podcast, con il focus dell’av-
vocato Donato Brienza in merito alla libertà concessa

per l’utilizzo di opere musicali nel momento formativo
in contrapposizione con quanto accade una volta che
si esce da scuola. 
La giornata si è infine conclusa con “Popular Music,
dottori si nasce?”, talk condotto da Piero Chianura, in
cui Franco Mussida è tornato protagonista insieme a
Gianluca Podio del Saint Louis College of Music di
Roma e Mirko Jll’ich Puglisi, docente del corso di
Composizione Popular Music presso la Civica Scuola
di Musica Claudio Abbado di Milano. La formazione di
musicisti “popular” è una creatura neonata nei
Conservatori italiani ed entità giovanissima nelle
scuole che, già da decenni, hanno preso questa
strada: ecco che tutti gli aspetti provocano dibattiti,
riflessioni e confronti di punti di vista, a partire dalla
metodologia. 

Una chiosa stimolante a una giornata intensa, bella e
arricchente, il cui filo è stato tenuto dall'instancabile
Piero Chianura. A Fiera Didacta si sono incontrate 14
personalità diverse per età, provenienza, formazione
e professione. Il roll up di MusicEdu è stato chiuso e
riportato a casa, ma presto tornerà a ergersi e ad ac-
compagnare le nostre iniziative. Da qui si riparte.
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È stata la determinazione della direttrice artistica e
responsabile di Eufonica, Barbara Laurini, aiutata da
un gruppo affiatato di collaboratrici e collaboratori a
tenere insieme una tre giorni densa di appuntamenti
in rapida successione, dai concerti delle orchestre
delle scuole (dalle elementari fino all’alta formazione)
a quelli degli artisti più affermati sul palco grande del
Salone del Podestà, agli incontri sul palco più piccolo,
posizionato sul lato opposto dello stesso Salone e in
alternanza con gli eventi del palco più grande. Nella
zona centrale accostati alle pareti, i tavoli con gli
espositori (tra i quali è doveroso citare almeno i due
rivenditori bolognesi di strumenti musicali supporter
di Eufonica, Sergio Tomassone e All For Music).
Gli altri eventi in programma si sono svolti nella Sala
degli Atti, al di là della Loggia coperta che ospitava il
laboratorio di disegno dal vero e l'esposizione perso-
nale di quadri "Identità Sospese" di Davide Peretti
Poggi, mentre in una saletta adiacente Reggio HiFi
offriva il piacere di ascoltare vinili attraverso un si-

stema di ascolto di qualità. 
Rifocillati all'accogliente bar della Loggia scoperta, si
poteva allora salire verso la Sala del Quadrante e la
Sala Re Enzo per assistere agli altri incontri in pro-

me n.15

Il centralissimo Palazzo Re Enzo di
Bologna ha ospitato dal 14 al 16 aprile

scorsi la prima edizione di Eufonica, mani-

festazione organizzata da BolognaFiere
per dare voce al mondo della formazione

musicale. Un ricco e variegato programma

di concerti, incontri e presentazioni di progetti connessi con il mondo della

musica ha contribuito ad attirare un pubblico numeroso (contate circa

7.000 presenze) durante i tre giorni della manifestazione, della quale

MusicEdu è stata media partner.

EUFONICA DI BOLOGNA
LA MUSICA È IN TUTTI 
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gramma o scendere nella Corte centrale dove erano
previsti alcuni dei momenti più aggreganti, come il
concerto dei Percussion Madness, l'esibizione di chi-
tarra flamenca e ballerini e le due performance dei
cori Euridice e Etnico Agorà. Fuori, nella Piazza del
Nettuno, le esibizioni di altre bande giovanili attirava-
no l'attenzione dei cittadini bolognesi facendo loro
capire che "aria tirava" all'interno di Palazzo Re.
Parlare più estesamente dei contenuti di Eufonica in
queste poche righe è impossibile. Immaginate un mix
tra incontri di alto profilo istituzionale (ospite l'in-
stancabile Annalisa Spadolini, coordinatrice del
CNAPM - MIM), presentazioni di progetti di ogni tipo
(esclusivi e inclusivi, tradizionali e innovativi, artigia-
nali e tecnologici) in ambito editoriale, didattico e
musicale, esibizioni e masterclass di professionisti
più o meno famosi e gruppi amatoriali di vario genere
musicale, classico e popolare, appartenenti a scuole
pubbliche e private. Ingiusto per tutti gli altri, citare
gli ospiti più famosi di una manifestazione il cui obiet-

tivo crediamo sia dare visibilità a chi sta ancora per-
correndo la strada di un’affermazione anzitutto per-
sonale. Nel comunicato conclusivo, Antonio
Bruzzone, Direttore Generale di BolognaFiere di-
chiara che " le presenze registrate dimostrano la giusta
articolazione di questo nuovo progetto di BolognaFiere,
che ha raccontato la musica come linguaggio artistico
con l’obiettivo di porre in primo piano temi sociali di
grande importanza: l’accessibilità, l’inclusione, la ri-
cerca, la condivisione e la didattica musicale racco-
gliendo i contributi degli attori impegnati in questi
ambiti a livello istituzionale e associativo".
Le realtà ospitate e il pubblico provenivano in preva-
lenza dall'area bolognese ed emiliano-romagnola, ma
la qualità dei contenuti legati al tema della formazione
era molto elevata e di ampio respiro. A riprova, da un
lato, dell'attenzione che questa regione ha da sempre
nei confronti della ricchezza culturale non solo in
ambito musicale e, dall'altro, della consapevolezza
che gli organizzatori hanno dimostrato di avere circa
il fatto che solo partendo da una solida base "local" è
possibile far decollare il progetto Eufonica fin ben ol-
tre l'ambito nazionale.

Info: Eufonica
https://eufonica.it/programma-eventi/

Foto: © Pasquale Minopoli
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L'audio di un creatore di contenuti deve suonare chiaro in modo
che le persone possano concentrarsi sul messaggio e percepirlo
come degno di ascolto. Indipendentemente dal fatto che voi sia-
te impegnati con una radio o una televisione o stiate creando
contenuti online, ecco dieci suggerimenti per chi è produce i
propri contenuti all'interno di un ambiente domestico. I punti
dell'elenco sono organizzati in ordine di priorità.

1. LA STANZA
Non utilizzate mai il bagno, la cucina, le scale o qual-
siasi altra stanza dal suono troppo duro per le vostre
registrazioni o gli streaming live. 
L'ambiente sarà troppo riverberante e disturberà il
messaggio, finendo persino per ridurre l'intelligibilità
del parlato. Se scegliete di registrare all'aperto, assi-

curatevi invece che il rumore di fondo sia sufficiente-
mente basso. Se non avete uno spazio dedicato, di so-
lito la camera da letto o il soggiorno sono le stanze
migliori.

2. IL MICROFONO (PARTE 1)
Prendete in considerazione l'utilizzo di un microfono

musicedu

In collaborazione con
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headset. È vicino alla sorgente sonora (la vostra boc-
ca), dalla quale mantiene anche una distanza costante
e fornisce una soluzione che vi lascia le mani libere.
Garantisce una visuale libera e fornisce un elevato
rapporto segnale della voce/rumore di fondo. Inoltre,
rimane in posizione se montato correttamente. Un
microfono di tipo omnidirezionale fornisce una lar-
ghezza di banda completa per la vostra voce, indi-
pendentemente da quanto essa sia dotata di frequen-
ze basse.

3. IL MICROFONO (PARTE 2)
Se utilizzate un microfono da tavolo o un microfono a
mano, tenete la distanza costante e il più vicino pos-
sibile alla bocca. Ciò mantiene il rumore di fondo a un
livello basso. Una lieve angolazione fuori asse di 30°
rispetto al microfono potrebbe consentirvi di vedere
meglio il vostro schermo o i vostri documenti durante
la lettura, senza che il segnale ne perda in qualità.
Questo angolo può anche ridurre il rischio di captare
il rumore del respiro dal naso e dalla bocca.

4. UCCIDETE IL RUMORE DI FONDO
Il rumore di fondo è fastidioso, soprattutto se si
tratta di una produzione solamente audio: gli spet-
tatori potrebbero accettare un po' di rumore di fon-
do se riuscissero a vedere la fonte del rumore, ma gli
ascoltatori no. Assicuratevi di eliminare le fonti di
rumore non necessarie: apparecchi da cucina in
funzione, ventilazione rumorosa e rumore del traf-
fico attraverso le finestre aperte.

5. LARGHEZZA DI BANDA LIMITATA
Se il vostro sistema di trasmissione ha una larghezza
di banda limitata (per esempio, a causa del Wi-Fi
troppo debole), date la priorità all'audio rispetto al
video. La trasmissione audio continua è vitale per
l'intelligibilità.

6. FATE ATTENZIONE AI DISTURBI ELETTRICI 
ED ELETTROMAGNETICI
Verificate che la vostra attrezzatura non sia sensibile
ai disturbi elettrici ed elettromagnetici di telefoni
cellulari (roaming), variatori di luce, sistemi wireless,
ecc. Se è un problema, potreste aver bisogno di at-
trezzature migliori che siano meno sensibili al ru-
more elettromagnetico.

7. STATE LONTANI DALLE RIFLESSIONI
Se la vostra voce viene riflessa acusticamente (rien-
tra) nel microfono, c'è il rischio di una colorazione
involontaria del suono (filtraggio a pettine).
Assicuratevi che lo schermo del vostro computer,
così come tutte le superfici di finestre e tavoli, non
riflettano il suono. Tenete il microfono più vicino
alla bocca che a qualsiasi superficie riflettente. Un
microfono headset è un'ottima soluzione.

8. VOLUME/LIVELLO (LOUDNESS/LEVEL)
La maggior parte delle emittenti e canali web ri-
spettano gli standard internazionali per il volume
(vedi tabella). I servizi di streaming musicale possono
normalizzare i vostri contenuti in base ai loro stan-
dard. Se possibile, normalizzate la vostra registra-
zione in base a questi standard o monitorate dal vivo
il livello di volume.

57
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9. EVITATE LE CUFFIE RUMOROSE
Se monitorate la trasmissione utilizzando le cuffie,
mantenete il livello il più basso possibile per evitare
diafonia. Gli auricolari di solito emettono meno se-
gnale rispetto alle cuffie. Se state modificando la vo-
stra registrazione, mantenete un livello costante
durante il monitoraggio. Usate preferibilmente al-
toparlanti, se la loro qualità è sufficientemente ele-
vata, per eseguire il montaggio; in caso contrario,
utilizza buone cuffie fornite o consigliate dal com-
mittente delle vostre produzioni.

10. COMPRESSIONE ED EQUALIZZAZIONE
Una corretta equalizzazione e un'altrettando ade-
guata compressione possono fornire un suono mi-

gliore e una migliore intelligibilità. Tuttavia, spesso
ci vuole un tecnico del suono qualificato per farlo
come si deve. Se lavorate per un'emittente, imparate
dalla vostra stazione quanta (o quanto poca) elabo-
razione è necessaria. Troppa compressione rende la
voce più nervosa (enfatizzando il respiro). Inoltre,
può aumentare il tempo di riverbero percepito. Una
volta impostata, mantenetela uguale. Nel dubbio,
non usatela.
Info: DPA Microphones 
www.dpamicrophones.it
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DPA 2012 E 2015. 
MICROFONI COMPATTI PER TUTTI GLI STRUMENTI

I nuovi microfoni 2012 cardioide e 2015 cardioide largo sono costruiti in  modo da resistere alle
sollecitazioni estreme sul palco. Come tutti i microfoni DPA mantengono inalterata la garanzia di una
ripresa sonora naturale e dettagliata e sono dunque ideali per una vasta gamma di strumenti, da quelli
dotati di una pressione sonora estrema a quelli la cui dinamica presenta livelli più delicati e tenui. 
Il cardioide compatto 2012 è un microfono detto “pencil” o "a stilo" molto versatile e combina un design
robusto con sistema di trasduzione complesso per una ripresa ravvicinata accurata e dettagliata per fiati,
percussioni, chitarre acustiche o elettriche, bassi e altro ancora. A differenza dei microfoni dinamici
spesso utilizzati per applicazioni di ripresa ravvicinata, il 2012 permette una ripresa lineare e precisa su una
gamma di frequenze estesa con un ingombro ridotto. 
Il 2015 a cardioide largo si comporta meglio quando usato in coppia stereo su set di batteria o su gruppi
di strumenti. Caratterizzato da un pattern polare cardioide largo molto uniforme e una risposta in
frequenza lineare, una coppia selezionata di microfoni 2015 offre una ripresa panoramica perfetta per
gruppi di fiati, vibrafoni, xilofoni o altri strumenti di grandi dimensioni. Se posizionati in modo
ravvicinato, sono ideali anche per pianoforti o per
l'uso come overhead sulla batteria. Questa coppia
stereo può catturare perfettamente il suono
dell'intero strumento garantendo le minime
interferenze dal resto del palco. Il design compatto
del 2015 consente un posizionamento discreto in
ambienti di qualsiasi dimensione. 
Info: DPA 2012 e DPA 2015
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Si è costituita il 18 marzo scorso,
con sede a Bergamo, ANSJ -
Associazione nazionale scuole
jazz e musiche audiotattili. 
Si tratta di un consorzio nazionale
che, sulla spinta di numerose orga-
nizzazioni no profit, scuole di musi-
ca, reti pubbliche e realtà del terzo
settore,  rappresenta più di 6.000
associati tra studenti, docenti, diri-
genti scolastici e operatori della di-
dattica musicale no profit del no-
stro Paese.
Il direttivo, eletto unanimemente
dall’assemblea, è composto dal
presidente Claudio Angeleri (rappresentante del CDpM Europe di Bergamo), dal vicepresidente
Diego Borotti (direttore didattico della Jazz School Torino), dal segretario Roberto Cuccia
(Fondazione Orchestra Jazz Siciliana The Brass Group), Walter Donatiello (CEMM di Bussero, in
provincia di Milano), Franco Caroni (Associazione Jazzistica Senese), Beppe Di Benedetto
( Jazz’On Parma Orchestra), Matteo Bonti (Scuola Bonamici di Pisa), Andrea Rubini (Ama,
Associazione Musica Artistica Pianengo, in provincia di Cremona) e Franca Lensi (associazione
culturale Professional Drum di Collegno, nel Torinese). 
Al centro dell’azione educativa (secondo i promotori della neonata associazione) c’è la persona,
con i suoi bisogni e le sue diversità, che variano da individuo a individuo, ma c’è anche la
complessità dei processi di apprendimento con finalità educative, professionalizzanti, terapeutiche
e di inclusione. Diverse esperienze innovative provengono proprio dalla didattica jazz e delle musi-
che audiotattili: lo studio dell’improvvisazione e del rapporto dialettico con il tempo interiore, la ri-
cerca timbrica e del suono finalizzata alla costruzione di una propria identità sonora e il dialogo tra
i musicisti sono processi che permettono all’esecutore non solo di eseguire la musica di altri, ma di
autografare con originalità ogni tipo di materiale musicale. 
Uno studio condotto lo scorso novembre dall’Università di Bologna per conto dell’Associazione ita-
liana delle Scuole di Musica, a cui l’ANSJ intende aderire da subito, ha fotografato i contorni dell’of-
ferta formativa musicale nel nostro Paese, che conta 100.000 insegnanti e un milione di
studenti, di cui 25.000 con disabilità e 50.000 di origine straniera. Si tratta di un bacino di ri-
lievo assoluto, a cui attinge e fa riferimento anche il sistema educativo pubblico per dare un titolo
di studio a un percorso avviato (e spesso concluso) già nelle scuole di musica. 
La stessa filiera dello spettacolo, dei festival, dei concerti e dei lavoratori del settore musicale è de-
bitrice all’associazionismo per l’importante funzione culturale e sociale svolta nella creazione e nel
rinnovamento del pubblico. Sotto il profilo occupazionale, il terzo settore rappresenta un impor-
tante ambito lavorativo per i musicisti e i neodiplomati. Infine, anche il mondo della scuola si affida,
in virtù del decreto sull’autonomia scolastica del 1999, alla consulenza e alla collaborazione degli
esperti delle associazioni per creare, ampliare e qualificare l’offerta formativa in musica per tutti gli
studenti. 

Per informazioni e adesioni: ANSJ - info@ansj.it

NASCE ANSJ
ASSOCIAZIONE NAZIONALE SCUOLE JAZZ 
E MUSICHE AUDIOTATTILI
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Quello che state leggendo non è un trattato di foni-
ca, bensì l'affermazione del ruolo che un corretto
cablaggio ha per ogni musicista. È anche la volontà
di diffondere la consapevolezza che un cavo, sia
esso bilanciato o sbilanciato, audio o di potenza, di
qualunque marchio e nazionalità, interviene sul
suono come interviene un equalizzatore semipa-
rametrico, ma con la differenza di non rendere in
nessun modo evidente a chi lo sta usando l'entità del
suo intervento.
Questo avviene perché, dal punto di vista elettrico,
ogni cavo lavora in modalità passiva, cioè senza che
alcun elemento esterno ne controlli l'intervento
dando al musicista qualche riferimento che lo renda

consapevole di ciò che accade suo segnale.
Sappiamo infatti che un intervento fatto su un am-
plificatore per strumento o su un mixer, ruotando
dei pomelli o muovendo dei cursori, è sempre visi-
bile proprio perché di natura attiva
Fin dal 1989, da oltre 30 anni, Reference Cables pro-
getta cavi per il live e per lo studio di registrazione,
dedicando modelli specifici per strumenti elettrici e
acustici, chitarra e basso, adatti ai diversi stili musi-
cali. Lo fa avendo identificato nel cavo il suo doppio
ruolo di resistenza elettrica (attenuando e perden-
do dati) e di ricettore di disturbi (campi magnetici e
bassa tensione).
La scelta di un cavo è determinante per sfruttare

LA CURA DEL SUONO 
BY REFERENCE CABLES
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appieno la propria strumentazione. Dal cavo per
microfono voce a quello per gli strumenti elettronici,
elettrici e acustici amplificati, ai cavi per la ripresa
microfonica di uno strumento complesso come la
batteria acustica o per il cablaggio di un sistema au-
dio o una coppia di monitor da studio... insomma il
cavo (in qualunque tratto della catena audio venga
utilizzato) determina un circuito parallelo in grado
di "togliere" informazioni e dati senza che nulla si
possa fare per evitarlo. Finora il musicista si è sem-
pre affidato al fonico live e di studio, ma non è a un
pur bravo tecnico audio che possiamo chiedere di
compensare qualcosa che abbiamo perso nel nostro
circuito parallelo del cablaggio. Il Sound engineer
può intervenire a partire dalla sezione di ingresso
del mixer per realizzare con quello che gli arriva un
buon mixaggio in uscita. Questo è il campo di azione
del suo ruolo professionale. 
Perché allora gli viene data la facoltà di intervenire
sui segnali in ingresso processandoli attraverso vari
processori di dinamica? È una storia antica, ma sba-
gliata, in quanto questo tipo di intervento fatto
spesso nel tentativo di migliorare la componente
del segnale perso procura un danno ulteriore alla
componente buona del segnale rimasto, tanto da
deturpare le caratteristiche del suono originale.
Reference Cables ha coniato tre parole riferite al
rapporto tra musicista e il proprio set-up strumen-
tale: 
Consapevolezza del proprio set-up al fine di sfrut-
tarne appieno le caratteristiche soniche; 
Coerenza nell'individuare per ogni strumento o ac-
cessorio il cavo che risulti meno invadente e man-
tenga le caratteristiche soniche originali; 
Ricerca finalizzata a scegliere anche quei cavi che
risultino fondamentali per la sua ricerca sonora, al
fine di ottenere un proprio suono caratteristico che
lo identifichi; ricerca che comprende, oltre al pro-
prio set up, anche il suo stile musicale e la propria
tecnica espressiva.

La cura del suono di Reference Cables è quindi
quella che ogni musicista sul palco dovrebbe avere

quando verifica il percorso del segnale all'interno
del proprio set up strumentale, permettendo quindi
al suono della band di avere un "line array" di fre-
quenze coerenti fra di loro, tale che (come avviene
per un coro a cappella) si possano distinguere le va-
rie voci ciascuna con gli armonici e la dinamica pro-
pri, che costituiscono il tono.
Tutto questo sarà raccontato dal vivo al Guitar
Show, che si terrà nei padiglioni della Fiera di
Padova il 20 e il 21 maggio, con il seguente calenda-
rio:

Sabato 20 maggio ore 14:30 - demo "La Cura del
suono" con Angelo Tordini -  interpreti musicali:
Giuseppe Scarpato (chitarra) e Alex Guidetti (basso
elettrico)

Domenica 21 maggio ore 14:30 - demo "La cura del
suono" con Angelo Tordini interpreti musicali: Paola
Selva (chitarra acustica), Nick Pandolfi, Alex
Pederiva, Mirco Dimitrio, Bruno Monello,
Giuseppe Negri, Francesco Di Giovanni (chitarre
elettriche e processori digitali). Ogni musicista in-
terpreterà con il proprio cablaggio uno stesso brano
terminando la performance in una inedita esibizione
di chitarre "a cappella" che permetterà di evidenzia-
re le sette sfumature soniche e intrinsecamente
coerenti, grazie a uno specifico cablaggio persona-
lizzato per ciascun chitarrista realizzato con le solu-
zioni Reference Cables.

Reference Cables avrà anche un suo stand presso il
padiglione 11° - booth B7, all'interno del quale si esi-
biranno i seguenti musicisti: Gianni Rojatti, Vanny
Tonon, Gavino Loche, William Stravato, Paola Selva,
Paolo Anessi & Simona Grasso, Nick Pandolfi & Alex
Pederiva, Stefano Viola, Micro Dimitrio& Bruno
Monello, Giuseppe Negri& Francesco Di Giovanni,
Massimiliano (Max) Cona. 
Il pubblico potrà ascoltare utilizzando le 25 radio
cuffie a disposizione e potrà fare domande ai musi-
cisti.
Info: Reference Cables - www.referencecables.it
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