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EDITORIALE

agosto 2023

Ametà degli anni Sessanta del secolo scorso, la spinta alla modernità nei Conservatori

era rappresentata dai corsi di musica elettronica. Fu proprio in quel periodo che

nacquero i primi sintetizzatori commerciali e da allora lo studio della musica elettronica

non potè più fare a meno di quei nuovi prodotti dell'industria degli strumenti musicali. 

Con la recente apertura dei nuovi corsi "pop-rock", i Conservatori hanno accolto nuovi

docenti portatori di sensibilità ed esperienze musicali ancora diverse rispetto a quelle dei

docenti jazz che già avevano sconvolto gli antichi equilibri della tradizione classica.

L'apertura alle musiche popular ha anche spalancato una nuova finestra sul grande mer-

cato degli strumenti musicali da cui queste musiche attingono la propria linfa creativa.

Per fare un esempio, la chitarra elettrica è da sempre lo strumento iconico del rock, ma oggi

ci sono centinaia di modelli di chitarra elettrica prodotti da diversi marchi commerciali tra

cui possiamo scegliere per approcciare a nostro modo alla musica rock. Nel pop e in tutte

le sue declinazioni la complessità è ancora maggiore. I docenti pop-rock lo sanno bene, ed

è per questo che molti di loro sono anche endorser di marchi famosi. È così che, dopo de-

cenni di resistenza, i Conservatori italiani hanno aperto le porte all'industria musicale,

con l'obiettivo di aggiornare gli studenti sulle innovazioni e sulle tecnologie che hanno ri-

voluzionato modalità e strumenti del fare musica contemporaneo. Nella maggior parte dei

casi, le aziende sono entrate nelle aule dei Conservatori in punta di piedi, invitate a presen-

tare strumenti in grado di soddisfare le esigenze dei musicisti di oggi.

Quello che i costruttori di strumenti cercano (o dovrebbero cercare) di trasmettere agli

studenti ogni volta che parlano delle qualità di un loro "prodotto" (sperando prima o poi an-

che di venderglielo) è parte di ciò che potremmo definire "cultura dello strumento musi-

cale" ovvero la capacità di progettare i migliori attrezzi, tradizionali o moderni che siano,

per poter esprimere al meglio la propria arte musicale anche quando diventerà una pro-

fessione.

[continua a leggere qui]

piero.chianura@bigboxmedia.it
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All’interno di Musicbug abbiamo più volte ri-
chiamato la necessità di promuovere un curri-
colo musicale interattivo, che avvicini al suono 
e alla musica attraverso la multisensorialità. 

Quella che possiamo definire la soundscape edu-
cation rappresenta per gli studenti un’esperien-
za attiva di esplorazione di luoghi, oggetti, fe-
nomeni fisici, suoni prodotti dalla biodiversità 
compresa quella umana. La scoperta del pae-
saggio sonoro può sollecitare la percezione in-
teriore di emozioni connesse all’ambiente e 
consentire di attribuire significatività a ogni 
esperienza acustica; inoltre, essa è abile nel fa-
cilitare la discriminazione di suoni vantaggiosi o 
nocivi e, per questo motivo, può divenire un 
percorso di educazione alla cittadinanza attiva.

Il lavoro di Enrico Strobino e Maurizio Vitali si 
colloca in questa direzione. Accogliendo gli stu-
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Il nuovo volume di Enrico
Strobino e Maurizio Vitali, edito

da Progetti Sonori in collabora-

zione con il Centro Studi
Maurizio di Benedetto, propone

un approccio interattivo e multi-

disciplinare con il paesaggio so-

noro. Gli autori, accogliendo il

contributo di altrettanti autore-

voli studiosi, propongono per-

corsi innovativi e strutturati di

scoperta di una relazione con

l’ambiente fondata sul rispetto e

sulla sensibilità al bello.

IL PAESAGGIO 
SONORO 
COME TEATRO
EDUCATIVO
ECOLOGIA, ETICA, 
ESTETICA

Carmelo Farinella

MUSICBUG
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di del musicista canadese Raymond Murray
Schafer (R.M.Schafer, 1977, The tuning of the
world, New York, Knopf), gli autori suggeriscono
esperienze che conducono alla scoperta del
paesaggio sonoro, attraverso attività di ricono-
scimento, descrizione e rielaborazione di stimoli
visivi e uditivi differenti, anche con l’apporto
delle nuove tecnologie. Gli autori predispongo-
no un laboratorio del fare e del pensare che si
avvale di sinergie e apporti appartenenti a campi
differenti: alla musica avanguardista, come quel-
la di John Cage e di György Ligeti, alla popular
music, alla musica per il cinema, a contributi
letterari e artistici appartenenti al Futurismo e
alla Land Art. 

In una prospettiva didattica, il paesaggio sonoro 
apre la strada a una prima analisi di senso del-
l’armonia tradizionale, poiché favorisce la con-
sapevolezza di rapporti gerarchici fra stimoli 
sonori, con l’esplorazione di suoni ambientali 
con funzione di tonica, ovvero dei suoni preva-
lenti di un paesaggio, i segnali, suoni che emer-
gono in primo piano e forniscono informazioni 
precise e le impronte, suoni che caratterizzano 
un ambiente. 

In ottica orientativa, la soundscape education 
consente di aprire la mente degli studenti verso 
professioni ricercate, come quella di sound de-
signer.

I percorsi narrativi, inoltre, stimolano l’immagi-
nazione e la predisposizione all’ascolto. 
Nell’esperienza di chi scrive, la lettura gratuita 
favorisce un clima emotivo di fiducia e disponi-
bilità con alunni influenzati da disturbi del neu-
rosviluppo. L’esperienza del racconto, infatti, 
insieme agli stimoli sonori ambientali rappre-
senta per i bambini e i ragazzi iporeattivi e iper-
reattivi alla musica colta o contemporanea, un 
canale di sollecitazione della risonanza psichica, 
intesa come logica affettiva dell’esperienza (Licia

Sbattella, 2006, La mente orchestra, elaborazio-
ne della risonanza e autismo, Milano, Vita e pen-
siero).

L’approccio con il paesaggio sonoro diventa 
quindi, se ben strutturato, un teatro educativo 
dell’esperienza sonora con valenza ecologica, 
etica ed estetica, atto a superare l’antropocen-
trismo. 

Info: Progetti Sonori
www.progettisonori.it/prodotto/il-
paesaggio-sonoro-come-teatro-educativo/

Video trailer
www.youtube.com/watch?v=BnWLM-PYLPo&t=2s
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https://www.progettiso
dotto/il-paesaggio-so
teatro-educativo/
Video 
https://www.youtube.co
BnWLM-PYLPo&t=2s

06-07_ME16_MusicBug_Layout 1  28/08/23  23:58  Pagina 7

http://www.progettisonori.it/prodotto/il-paesaggio-sonoro-come-teatro-educativo/
http://www.progettisonori.it/prodotto/il-paesaggio-sonoro-come-teatro-educativo/
http://www.progettisonori.it/prodotto/il-paesaggio-sonoro-come-teatro-educativo/
www.youtube.com/watch?v=BnWLM-PYLPo&t=2s


me n.16

Quando arriva l’estate, la scuola chiude e le famiglie in
cui entrambi i genitori lavorano devono gestire i figli
in attesa delle ferie. E allora si valutano soluzioni tra le
più disparate: disponibilità dei familiari, baby sitter,
amici... purché si possa ridurre al minimo la spesa, al
limite inserendo il figlio al centro estivo per una sola
settimana...

L’offerta è molto varia sul piano economico, educativo,
culturale e non è certo questo lo spazio per ragionare
sulla qualità delle proposte di questi centri, il cui
scopo è intrattenere bambini e ragazzi appartenenti
in genere alla scuola primaria. Si privilegia l’attività
motoria, specie se si dispone di una piscina, oppure si
organizzano giochi di squadra che hanno il pregio di
favorire la socializzazione, ma non è raro l’uso della
musica in forma di animazione, spesso in stile "villag-
gio turistico". 

Ciò detto, emergono diverse domande e relativi
spunti di riflessione che mi limito a esporre non po-
tendo essere sviluppati tutti in questa sede. 
Quali spazi di ascolto e accoglienza ci sono per i tanti
bambini e ragazzi con disabilità, disturbi evolutivi
specifici o più semplicemente svantaggiati sul piano
socio-economico, culturale o linguistico, che popola-
no le nostre scuole? 
Può la MT fare qualcosa per loro in questo periodo
che, specie per alcuni, si presenta come un lockdown
in attesa del ritorno a scuola? Può la presenza di un
musicoterapeuta (Mt) essere di beneficio all’interno

dei centri estivi e permettere anche, per un tempo
specifico non necessariamente giornaliero, l’acco-
glienza di questi bambini e ragazzi? 

La MT si sta diffondendo in moltissimi contesti come
intervento di sostegno in ambito riabilitativo e tera-
peutico, ma può porsi anche con funzioni di tipo pre-
ventivo e di promozione del benessere, mostrando la
sua efficacia quando sia utile facilitare la comunica-
zione all’interno di un gruppo, grazie all’uso del lin-
guaggio sonoro-musicale che consente di andare ol-
tre le parole. Per sua natura il centro estivo unisce
bambini e ragazzi di diverse età e provenienze, che
spesso non si conoscono fra loro, a cui s’impone di
trascorrere insieme giorni pieni di attività compressi
il più delle volte in una sola settimana. 
Il Mt potrebbe essere quell’operatore qualificato che
li accoglie all’inizio di ogni giorno, proponendo espe-
rienze musicali mirate a facilitare le relazioni e l’inclu-
sione di ciascuno, osservando eventuali difficoltà in-
dividuali e prevenendo situazioni di disagio che po-
trebbero complicare la gestione del gruppo durante
le attività pomeridiane. 

La presenza del Mt, anche con altri operatori specia-
lizzati nell’uso delle arti o della danza permetterebbe
l’inserimento di bambini e ragazzi più difficili da gesti-
re, creando nelle situazioni più complesse l’occasione
non necessariamente quotidiana di uno spazio dedi-
cato, che eviterebbe l’isolamento estivo per molti
bambini e ragazzi e per le loro famiglie.

musicedu

MUSICOTERAPIA
NEI CENTRI ESTIVI
UNA PROPOSTA 
FUORI LUOGO?

Antonella Zenga
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Parliamo ancora di solfeggio. È un tema di basso profilo, certamente non de-

gno di una prima o di una terza pagina. Le rare volte che mi è capitato di par-

larne sui social ho notato però commenti relativamente numerosi e soprat-

tutto sanguigni, pronti alla battaglia, al coro da stadio. E in effetti su questo ar-

gomento molto spesso le prese di posizione sono da tifoseria: si è pro o con-

tro, indipendentemente da fatti, filosofie, dati sperimentali o report storici.

SOLFEGGIO 
BASTA UN POCO DI ZUCCHERO?

Alberto Odone

Nello spirito di questa rubrica, cercherò di scovare
pensieri che sonnecchiano in una acquiescenza co-
mune, più rassegnata che convinta, tendenzial-
mente acritica. Principale oggetto del contendere,
accanto a un insieme di altre pratiche, è la lettura
ritmica parlata delle note. Consideriamo alcuni
pensieri al riguardo.

Il problema del solfeggio è che si tratta di una pratica
noiosa, quindi demotivante
Chi potrebbe contestare questa affermazione? Essa
è il punto di partenza per mille tentativi di rendere
questa pratica più gradita attraverso colori, giochi,
fumetti e ogni sorta di addolcimenti della pillola. Il
tema della motivazione, non c’è dubbio, merita
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grande attenzione. Tuttavia il pensiero che fa capo-
lino dietro i tentativi citati è quello del “male neces-
sario”. Non si discute la pratica, la si accetta, cercan-
do semmai di ridurne gli effetti negativi. Ma è vera-
mente solo questo il punto?

Il solfeggio, bello o brutto che sia, fa parte della nostra
tradizione 
Di quale tradizione parliamo? I due riferimenti sto-
rici di maggiore portata ci rimandano a pratiche
molto diverse da ciò che possiamo avere in mente
oggi. La solmisazione medievale, dalla quale il sol-
feggio odierno trae le sillabe, e la sua evoluzione
successiva hanno come scenario la pratica vocale e
prevedono una applicazione delle sillabe volta a sta-
bilire la posizione e il ruolo dei suoni all’interno del
sistema utilizzato (l’esacordo prima, la scala tonale
poi), il loro effetto psicologico musicale necessario a
richiamarli alla mente nella lettura.
Il secondo riferimento è la Napoli del Settecento. In
questo quadro la parola solfeggio si riferisce all’ese-
cuzione di melodie provviste di accompagnamento
(riassunto in una linea di basso) alle quali, come in
precedenza, si attribuiscono i nomi delle note con
significato relativo. Uno dei principali obiettivi pe-
dagogici dei solfeggi napoletani sembra essere stata
la familiarizzazione dello studente con disegni me-
lodici interessanti e di buona qualità musicale.
L’attribuzione delle sillabe non avviene nota per no-
ta: secondo i recenti studi di Nicholas Baragwanath
(The Solfeggio Tradition, 2020) a essere sillabato è
solamente l’inizio di ciascun “tratto di vocalizzazio-
ne”, che dopo l’attribuzione della prima sillaba viene
cantato con un’unica vocale. Le note scritte, inoltre,
sono destinate a essere arricchite da diminuzioni e
variazioni improvvisate. Si eseguono più suoni ri-
spetto alle note scritte, e le note sono in maggior
numero rispetto alle sillabe: tutto considerato, una
notevole distanza dalla pratica alla quale siamo abi-
tuati a fare riferimento. Questo è il “solfeggio all’ita-
liana”. E l’altro solfeggio, quello che pronuncia tutte
le singole note, anche senza intonazione, da dove
proviene?

Il solfeggio non è adatto all’amatorialità, fa parte della
formazione professionale
All’indomani della Rivoluzione, la Francia cerca di
svecchiare anche l’insegnamento musicale. Nasce il
Conservatorio di Parigi, che si chiama
“Conservatorio” proprio perché vuole porsi come
erede della tradizione napoletana: da qui la grande
importanza attribuita ai “Solféges d’Italie” (AA. VV.
Parigi 1768). Si avvia nel contempo un processo di si-
stemazione della didattica musicale: i materiali na-
poletani sono trasformati in “metodi”, manuali con
un percorso formativo sistematico. Parallelamente,
la nuova Francia vuole sveltire la formazione musi-
cale. Puntare alla formazione del professionista
educato al pieno possesso del linguaggio musicale,
in grado di eseguire allo strumento ma anche di
cantare, improvvisare e comporre richiede troppo
tempo. Si può accelerare la formazione orientandola
verso percorsi più simili a quelli dell’amatorialità:
niente più intonazione cantata, niente più sillabe
che variano a seconda del contesto tonale: fissia-
mole ai tasti in maniera chiara e univoca, e l’appren-
dimento sarà più rapido. Bastano note e ritmi: a for-
nire i suoni ci pensa lo strumento. Il solfeggio nasce
quindi dalla rinuncia a obiettivi pienamente profes-
sionali per accontentarsi di un veloce percorso di
addestramento dedicato a poche abilità (sostanzial-
mente la traduzione strumentale di sillabe e note)
che tralasciano l’ascolto, l’uso della voce, l’immagi-
nazione musicale, l’improvvisazione.

Il solfeggio non è buono o cattivo, dipende da come lo
si fa
Questa osservazione potrebbe essere accettabile.
In realtà, se eccettuiamo quelli interessati dalla tra-
dizione parigina, la stragrande maggioranza dei
paesi non ha mai conosciuto il solfeggio. In alcuni
casi, come Francia e Austria, esso viene introdotto
in una fase avanzata del percorso, dove la comples-
sità ritmica non consente l’uso della voce o rende
poco agevole quello dello strumento. In Italia esso è
invece identificato con la fase iniziale della forma-
zione, e questa, al di là dei migliori propositi didattici,
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non è una scelta neutra: come già detto, è la scelta di
un percorso addestrativo, piuttosto che formativo.

Il solfeggio serve a preparare gli esami
Ecco un esempio di sonnolenza dei pensieri didatti-
ci: ordinamenti e programmi lentamente cambiano
ma certe tipologie di esercizio continuano a vivere
di vita propria, come altrettanti Frankenstein che si
rivoltano al loro creatore conquistando dignità au-
tonoma: le pratiche vengono scambiate per obiettivi,
i mezzi diventano fini. I Licei Musicali, per esempio,
sono dotati di programmi nei quali non si fa men-
zione del solfeggio tradizionale, che però in moltis-
simi casi occupa di fatto le attività di Teoria, Analisi e
Composizione del primo biennio. Similmente, ap-
paiono pubblicazioni su scala nazionale che si riferi-
scono a solfeggi d’esame e prove di dettato (melodi-
co) dando per scontato che, nonostante non vi sia
alcuna programmazione ufficiale in tal senso, dal
1930 queste restino la sostanza indiscussa del lavoro
formativo musicale. Del resto, quando fu concepita
la riforma dei conservatori, nel 1999, lo sforzo crea-

tivo per superare la dizione “Teoria, solfeggio e det-
tato musicale” non andò oltre l’attuale “Teoria, rit-
mica e percezione musicale”: se qualcuno nutrisse
dubbi circa il fatto che il solfeggio è una questione
meramente ritmica, troverebbe qui sicure conferme.
E che dire del solfeggio alla Primaria? La sua intro-
duzione negli anni ’30 fu l’origine del rigetto che an-
cora oggi tiene lontana la scuola italiana da una ge-
nuina alfabetizzazione musicale.

E allora coraggio: collochiamo il solfeggio semmai
alla fine, e non all’inizio del percorso formativo mu-
sicale: ci accorgeremo che se ne farà ricorso in ben
pochi casi. Usiamo il buon senso per fare delle
nostre pratiche didattiche attività genuinamente
musicali: l’inglese si impara con l’inglese, la musica
con la musica. Inventiamo, ma nel contempo impa-
riamo dalla tradizione più genuina, non solo quella
dei pochi ultimi decenni che pesano oggi sulle no-
stre spalle, ma anche dei lunghi secoli che ci tra-
mandano conoscenza musicale profonda e saggezza
pedagogica.

musicedu
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Stampato in edizione limitata (100 copie numerate a
mano) da Bluebelldisc in collaborazione con il web ma-
gazine ColonneSonore.net, Operazione Underscore è
l'unico libro in lingua italiana dedicato esclusivamente
alle colonne sonore dei film di 007, una saga caratteriz-
zata, come forse nessun altra, da musiche e canzoni che
fanno ormai parte dell'immaginario collettivo di tutti gli
appassionati dei film di James Bond.
Il libro di Andrea Natale e Massimo Privitera vede la lu-
ce quest'anno, proprio in occasione dei 60 anni dal-
l'uscita in Italia del primo film su James Bond (Dr. No fu
proiettato nel Regno Unito a ottobre del 1962 ma uscì
nei cinema italiani come Agente 007 - Licenza di Uccidere
il 9 febbraio 1963).
Operazione Underscore prende le mosse da un saggio
sulle canzoni dei film di James Bond scritto da Andrea
Natale su Colonnesonore.net e dalla recensione dell'al-
bum The Best of Bond pubblicato nel 2021 da Universal Enterprises in occasione dell'uscita di No
Time to Die. È così che i due curatori hanno pensato di realizzare un vero e proprio libro di circa
300 pagine, il cui cuore sono le recensioni delle colonne sonore dei film di Bond curate da vari au-
tori. 
Dopo le considerazioni iniziali di Massimo Privitera su cosa (non) sarebbe 007 senza le musiche e le
canzoni che hanno accompagnato ogni episodio della saga, fanno seguito una serie di saggi su vari
argomenti specifici: dalla già citata analisi delle canzoni a cura di Andrea Natale, all'analisi delle co-
lonne sonore scritto da Roberto Pugliese e Massimo Privitera, dalla tormentata vicenda dell'attri-
buzione di paternità del mitico tema bondiano ancora a cura di Natale, agli omaggi e alle parodie di
Bond a cura di Gianmarco Diana, insieme ad altri temi attorno al mito di 007, inclusi i due apocrifi,
Mai dire Mai e il primo Casinò Royale. 
Operazione Underscore svela anche vari aneddoti sulla vita musicale dei film di James Bond e regala
al lettore le interviste esclusive a David Arnold e Bill Conti, due dei compositori che dopo il grande
John Barry hanno preso in mano le redini del James Bond sound. Un'ulteriore chicca è l'introduzione
al libro a cura di Christopher Lennertz, compositore che ha curato tra l'altro le musiche dei video-
giochi su James Bond.
La copertina e il retro di copertina, che rileggono in chiave musicale le iconiche immagini di 007,
sono state realizzate da Pietro Rustichelli.
Info: Bluebelldisc - www.bluebelldiscmusic.it

OPERAZIONE UNDERSCORE
IL MONDO DELLE COLONNE SONORE 
DEI FILM DI JAMES BOND
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In questo secondo articolo inizierò a tracciare gli
elementi base del metodo utilizzato per far appren-
dere a studenti particolari le abilità di lettura ritmica.
Partiamo dalla pulsazione. Spiegare il termine “pul-
sazione” può risultare molto semplice, darle un
aspetto grafico diviene un’operazione un po’ più
complessa.
Nella semiografia musicale molti compositori hanno
proposto molteplici soluzioni, tutte valide, interes-
santi e fonte di ispirazione. Nella dimensione ritmica
la pulsazione è strettamente connessa al principio di
ridondanza, ovvero, di reiterazione di impulsi reali o
immaginari o visivi.
La pulsazione può essere rappresentata con punti o
lineette (dimensione grafica) oppure con gesti o mo-
vimenti (dimensione spaziale) o, ancora, con impulsi
(dimensione uditiva). Mentre sto scrivendo questo
articolo, la battitura delle parole sulla tastiera del
computer genera ticchettii che possiamo conside-

rare veri e propri stimoli uditivi che disegnano vere e
proprie strutture tecniche ma che, se non inquadrate
all’interno di uno schema "misurato" appaiono total-
mente senza alcuna forma organizzata.
Allora, quali sono le caratteristiche della pulsazione?
Oltre al principio di ridondanza, c’è anche quello le-
gato alla regolarità: ogni impulso/stimolo acustico o
visivo deve manifestarsi a intervalli regolari ed equi-
distanti nel tempo. Gli impulsi del metronomo che,
in base alla tacca prescelta, generano click regolari
che frazionano uno spazio temporale.
Eviterò, in questa sede, di disquisire sul Tempo e sua
organizzazione. Lascio volentieri ai fisici e filosofi la
sua trattazione. Mi vorrei soffermare invece sulle
molteplici modalità di lettura e scrittura del ritmo in
un’ottica inclusiva.
Nel settore AFAM, di cui sono uno dei molti piccoli
ingranaggi, includere uno studente “fragile” significa
consentirgli l’accesso alle conoscenze e sviluppare in

me n.16

CODICI DI NOTAZIONE ALTERNATIVI
LA DIMENSIONE RITMICA

Emilio Piffaretti

DIDATTICA SPECIALE AFAM
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lui le abilità indispensabili per il conseguimento di
una formazione musicale adeguata, transitando però
attraverso vie alternative. Ciò significa che è indi-
spensabile approcciarsi alla “materia” in modo non
convenzionale ed essere sempre pronti a invertire o
cambiare direzione se, la scelta operata, non produce
i risultati sperati.
Per essere più precisi, rispetto alla dimensione grafi-
co-ritmica, devo dire che il codice musicale formale,
per intenderci quello che abbiamo faticosamente
appreso in anni di studio, è caratterizzato da una
opacità di base, esattamente come avviene in alcune
lingue dove alcune parole hanno lo stesso "suono"
ma grafia differente, e viceversa.
Da qui la forte affermazione che il codice di notazione
musicale porta con sé il "seme" dell’errore, poiché la
scrittura musicale è, e rimane, un fatto complesso.
Per esempio, qual è la differenza tra le seguenti figu-
re?

Qualcuno direbbe che la prima “vale” la metà della
seconda. Altri noterebbero la sola differenza grafica.
Chi ha appreso i rudimenti della lettura ritmica col-
locherebbe le due figure in una dimensione gerar-
chica, dove B è dominante rispetto ad A.
Dal mio punto di vista, le due figure non presentano
sostanziali differenze: sono, da un punto di vista rit-
mico, congruenti come due figure geometriche che,
se sovrapposte, coincidono. Affinché si manifesti
tale condizione, le figure musicali devono possedere
alcune condizioni.
Prendiamo le seguenti cellule ritmiche:

Trovate delle differenze? Io, nessuna. Da un punto di
vista dell’esecuzione ritmica, se sovrapposte, coinci-
dono!
È un’affermazione forte e, per taluni, anche opinabile.
Non lo nego! Ma la scrittura musicale nasce per la
necessità di conservare e tramandare il patrimonio
musicale, tramandato oralmente per secoli.
Se osserviamo le molteplici soluzioni proposte nel
passato, ci accorgiamo come la notazione musicale
sia passata attraverso codici appartenenti ad altri
campi dell’espressione umana: le lettere, i numeri,
vari simboli di interpunzione, ecc.
Allora, se mettiamo da un lato la criticità della nota-
zione musicale dell’essere scrittura opaca e dall’altro
la necessità di utilizzare un sistema di notazione in-
clusiva, si arriva alla definizione delle alternative.
La letteratura ha fornito numerosi esempi, come il
rivoluzionario sistema guidoniano che ha segnato un
punto di svolta fondamentale nella storia della nota-
zione musicale diventando, a tutti gli effetti, il primo
sistema di lettura musicale inclusivo!
Riprendendo il concetto iniziale di pulsazione, ini-
zierò a delineare le basi sulla quali si regge la tecnica
di scrittura che ho chiamato Tachigrafia musicale, o
più semplicemente Scrittura e lettura rapida.
All’interno dei miei corsi di Teoria, ritmica e perce-
zione musicale, di fascia propedeutica e accademica,
a fianco allo studio del codice di notazione formale
anche quello di Z. Kodaly (lettere) e della J. Ward (ci-
fre). Ciascun codice non viene utilizzato integral-
mente seguendo pedissequamente la metodologia
dell’uno o dell’altra, ma solo in virtù del raggiungi-
mento di obiettivi specifici legati all’intonazione, alla
lettura cantata o alla percezione di intervalli, triadi,
scale ecc.
Per quanto riguarda la dimensione ritmica, l’argo-
mento di questo articolo, ho trovato interessanti le
intuizioni di P. Hindemith ben delineate nel suo me-
todo Teoria musicale e solfeggio.
Già dalle prime pagine, appare chiara la sua conce-
zione dello spazio ritmico e, in particolare, la sua
rappresentazione dell’organizzazione delle durate,
non solo basata sulla gerarchizzazione dei valori
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musicali, ma dell’attenzione alla dimensione percet-
tiva delle stesse, incardinata, all’inizio, sulla distribu-
zione degli impulsi acustici (suoni/note) su pulsa-
zioni:

Tale “idea”, oltre a sviluppare le capacità di lettura
ritmica organizzata, rafforza nello studente la con-
sapevolezza di un ascolto selettivo, ovvero, l’abilità di
selezionare un singolo elemento (o un gruppo di ele-
menti) e di tradurlo in rappresentazione grafo-rit-
mica formale.
Voglio ora proporre una (provocatoria) attività di
scrittura.
In quanti modi posso rappresentare la seguente se-
quenza ritmica?

Ora proviamo a rispondere alle seguenti domande:
1. Le modalità di scrittura suggerite sono idonee a
rappresentare la traccia audio appena ascoltata?
2. Qual è la soluzione che impiega il minor dispendio
di energia cognitiva?
3. Qual è la soluzione in grado di ridurre al minimo il
margine d’errore nella fase di trascrizione?

Provate ora a trascrivere la sequenza ritmica e cer-
cate di trascriverla in notazione musicale dopo

averla ascoltata una sola volta:
La trascrizione effettuata da un musicista avverrà
mediante un processo associativo tra quello che si è
ascoltato e la sua rappresentazione in codice ritmico
formale.
La trascrizione effettuata da uno studente alle
“prime armi” risulterà tanto più complessa quanto
meno sarà la sua conoscenza delle regole che gover-
nano l’organizzazione metrica delle figure musicali.
Allora come posso velocizzare il processo di lettura e
trascrizione ritmica già dalle prime lezioni?
Riprendiamo dalla distribuzione delle pulsazioni de-
scritta da Hindemith e iniziamo a sviluppare negli
studenti la capacità di cogliere gli impulsi sonori e la
loro distribuzione nello “spazio misurato”.
La seconda operazione consiste nella scelta di un
codice non musicale utile alla rappresentazione delle
durate. La mia scelta è caduta sul codice numerico
poiché contiene in sé il principio della pulsazione e
suddivisione.
La cifra "1" può, a vari livelli, rappresentare l’unità di
pulsazione (unità di tempo):

La cifra "2"può rappresentare la suddivisione sempli-
ce e la cifra "3" la suddivisione composta:

Le cifre da “2” a “n” si possono associare ai vari rag-
gruppamenti regolari e irregolari.

me n.16
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Chiarito agli studenti, e dopo un breve training, di-
venta estremamente semplice e intuitivo avvicinarsi
alla lettura e scrittura ritmica poiché si sposta l’at-
tenzione dalla rappresentazione grafica di un rag-
gruppamento alla quantità di impulsi/eventi conte-
nuti in esso.
Così la seguente sequenza ritmica:

può essere rappresentata in questo modo:

PROPOSTA DI ATTIVITÀ TACHIGRAFICA 
(2 ASCOLTI)
1. Propongo agli studenti l’ascolto di una semplice
sequenza ritmica contenente cellule ritmiche ele-
mentari e coincidenti con la pulsazione e sua suddi-
visione in nparti (all’inizio 2, 3 e 4 come nella sequen-
za sopra indicata).
2. Chiedo, (A) durante l’ascolto, di contare le pulsa-
zioni su cui si sviluppa l’intero esercizio e successiva-
mente di tracciare delle astine metriche (organizza-
zione dello spazio mensurale); (B) Ripropongo la se-
quenza ritmica prestando ora attenzione alle quan-
tità e contestualmente (C) ne chiedo la sua trascri-

zione (tachigrafia) con codice numerico.
Nella fase di revisione: (1) mi soffermo brevemente
sulle cellule che possono aver prodotto errore, ne (2)
evidenzio le peculiarità ritmiche e (3) propongo la
rappresentazione con codice numerico e in notazio-
ne ritmica formale. Infine, introduco il principio dei
livelli di suddivisione (rapporto gerarchico della di-
mensione ritmica) che spiegherò in un prossimo ar-
ticolo.

Le attività sopra descritte le svolgo nel primo mese
di studio (circa 4 lezioni da 2 ore) affiancando a esse
un’intensa attività di lettura e ascolto di brani musicali
unitamente a semplici esercizi di potenziamento.
L’attività di tachigrafia musicale fornisce in tutti gli
studenti lo sviluppo delle abilità di lettura ritmica e di
scrittura, tanto più se si utilizza un doppio codice di
notazione (ritmica) musicale. Personalmente, per la
lettura e la scrittura del ritmo trovo utile l’abbina-
mento del codice numerico e formale.
Da qui nasce la mia convinzione che l’utilizzo di
codici multipli favorisca il processo di apprendimen-
to e di assimilazione dei rapporti gerarchici tra le fi-
gure valore. Ho inoltre riscontrato che è possibile da
subito proporre differenti combinazioni (cellule rit-
miche anche complesse) indispensabili al potenzia-
mento del processo associativo tra le figure valore e la
loro contestualizzazione all’interno di strutture men-
surali differenti. Quanto ho descritto sin qui, lo adot-
to in gruppi in cui sono presenti anche studenti fra-
gili.

17
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In questo articolo si tratta delle tematiche affrontate in un lavoro di ricerca-

azione, i cui risultati sono stati pubblicati in un volume scritto per ETS dal-

l'esperto di didattica della musica Emanuele Pappalardo, con introduzione

di François Delalande. Ne abbiamo parlato con l'autore, con la Dirigente

Scolastica dell’Istituto Comprensivo Giuseppe Giuliano di Latina Cherubina
Ramacci e con il Direttore del Conservatorio di Musica della stessa città

Gianfranco Borrelli, dirigenti delle due strutture in cui si sono svolte le due

fasi della ricerca-azione.

APPRENDIMENTO CONSAPEVOLE
COMPOSIZIONE E ANALISI NELLE PRIME FASI 
DI STUDIO DELLO STRUMENTO MUSICALE: ASPETTI
COGNITIVI, CREATIVI, AFFETTIVI E RELAZIONALI

Carmelo Farinella
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MusicEdu Nel lavoro di ricerca-azione alla base
della pubblicazione qual era la situazione proble-
matica?
Emanuele Pappalardo Se un genitore decide di
portare il proprio figlio a lezione di strumento
quali scelte può compiere? Può decidere di farlo
seguire privatamente da un maestro di musica,
iscriverlo a una scuola pubblica con percorsi a
indirizzo musicale o ancora a un corso di base
dei conservatori o di una scuola privata di musi-
ca. Di solito l’impostazione pedagogica è di
stampo tradizionale; quest’ultima non sostiene
la motivazione di un bambino, l’entusiasmo cala,
l’impegno va scemando e di solito lo studente ri-
nuncia. Per questi motivi, il nostro lavoro ha vo-
luto focalizzare l’attenzione sul piacere del far
musica, che con uno studio tradizionale non vie-
ne coltivato.

MusicEdu In che cosa è consistita la ricerca e co-
me si è sviluppata?
Emanuele Pappalardo Gli interventi hanno avuto

luogo presso l’Istituto Comprensivo Giuseppe
Giuliano di Latina, al quale il Conservatorio ha
fornito gli strumenti musicali. È stato scelto un
campione di quattro studenti senza alcuna pre-
parazione musicale, in età compresa tra i 10 e gli
11 anni. Gli studenti sono stati destinatari di in-
contri teorico-pratici in un ambiente musicale
ben strutturato. Mediante l'uso della chitarra si
è partiti dall’esplorazione del suono per arrivare
alla sua scrittura (naturalmente, l’esperienza è
replicabile con tutti gli strumenti). Con i ragazzi
sono stati introdotti elementi estemporanei di
composizione, analisi e improvvisazione per poi
arrivare alla loro fissazione con forme di scrittu-
ra analogiche e codificate.

MusicEdu Da quali figure era costituito il gruppo
di ricerca?
Emanuele Pappalardo Prima di tutto, occorre
dire che i genitori hanno avuto un ruolo fonda-
mentale nel consentire la realizzazione del per-
corso e sostenere la motivazione dei loro figli. Il
team di ricerca era costituito da tredici persone
con competenze differenti: esperti della compo-
sizione e dell’analisi musicale, un counselor, uno
psicologo età evolutiva, due docenti di strumen-
to, di cui uno del Conservatorio e uno della
scuola, un docente di educazione musicale, un
docente del Conservatorio di Frosinone, un dot-
tore di ricerca per i momenti di focus group.
François Delalande è stato il direttore scientifi-
co.

Musicedu Da più parti si ritiene che occorra pro-
muovere un insegnamento dinamico della musica:
qual è la peculiarità del vostro lavoro?
Gianfranco Borrelli Studiare strumento richiede
fatica, anche per chi ha la fortuna di confrontarsi
con l'approccio attivo; la peculiarità del nostro
lavoro credo che risieda nella natura dei mate-
riali iniziali utilizzati, che non sono stati forniti
dal docente di musica ma creati dai ragazzi; i
prodotti degli alunni sono stati costruttivamente

agosto 2023
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integrati con i materiali successivi. Il docente ha
assunto il ruolo di facilitatore degli apprendi-
menti. Si è partiti da un atto creativo dei ragazzi,
da suggestioni personali, quindi l’impegno è sta-
to ancorato a una profonda motivazione. Non c’è
stato nulla di prefissato. In generale, occorre
dire che la creatività dovrebbe emergere in ogni
esperienza musicale, anche quando si diventa
esecutori professionisti. 
Cherubina Ramacci In un approccio di questo
genere il docente sta sullo sfondo ma sa come
intervenire, ha competenze compositive anche
se mette in campo esperienze semplici. In gene-
rale occorre che il docente sia preparato e con-
tinui a formarsi.

MusicEdu Quali elementi dell’analisi o della com-
posizione possono essere padroneggiati dai ra-
gazzi?
Gianfranco Borrelli Con attività pratiche, che
coinvolgono il corpo, le capacità cognitive, ci si
può impadronire di elementi di base ma anche di
concetti formali (la chiusura, l’arco di una melo-
dia, la gestione del tempo musicale, l’analisi di
forme musicali); la musica è un mezzo espressivo
che può essere manipolato.

MusicEdu Emerge oggi un capovolgimento del-
l’approccio allo studio di uno strumento, in cui si
dà precedenza all’esperienza emotiva per ridurre
la distanza con lo strumento stesso. Tuttavia, i ge-
nitori non si aspettano performance brillanti?

Cherubina Ramacci Ho sempre insegnato nella
scuola secondaria di I grado, dove il target è l’in-
clusione; i migliori emergevano ma tutti parte-
cipavano. Adesso come Dirigente Scolastica di
una scuola a indirizzo musicale, continuo a pro-
muovere un approccio inclusivo del curricolo
musicale. I genitori non vengono abituati ad
aspettarsi l’eccellenza ma a cogliere la qualità
dei progressi. La scuola di base non professio-
nalizza; cerca, piuttosto, di far amare la musica. 

MusicEdu Dal lato Conservatori, invece, come
contemperare con la perdita di qualità che viene
rilevata negli ultimi anni?
Gianfranco Borrelli In Conservatorio emergono
comunque coloro che riescono a utilizzare in
maniera creativa lo strumento; certo, ci vuole si-
curezza esecutiva, ma la creatività produce qua-
lità. Lo strumentista bravo riverbera la musica
nel suo corpo.
Emanuele Pappalardo Il corpo serve a produrre
il suono, a controllarlo.

MusicEdu Quali evidenze ha lanciato la ricerca
condotta? Quali parametri sono migliorati? 
Emanuele Pappalardo Il lavoro è documentato,
ci sono tutti i video degli incontri. I ragazzi
hanno acquisito, attraverso un linguaggio infor-
male e l’esperienza cinestesica, anche il lessico
specifico. Anche l’accordatura dello strumento
non è stata trattata in maniera sistematica nella
fase iniziale, ma è stata introdotta per scoperta:
essa è diventata una necessità. I libri di testo si
sono rivelati strumenti utili da innestare in ma-
niera naturale durante il percorso. La nostra
pubblicazione illustra tutte le attività svolte, i ri-
sultati e traccia percorsi percorribili da tutti gli
insegnanti di musica.

Info: Edizioni ETS - www.edizioniets.com
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Sappiamo che negli ultimi anni la produzione musicale
casalinga si è diffusa nelle case di studenti e insegnanti,
ma talvolta l'urgenza di acquistare le attrezzature ne-
cessarie allo streaming di una lezione o alla registra-
zione di un'esecuzione non è buona consigliera.
L'italiana Soundsation, nota per offrire prodotti di qualità
a un prezzo accessibile per chi fa i primi passi nel mondo
della produzione audio, ha presentato una nuova coppia
di studio monitor dalle dimensioni contenute appar-
tenenti alla serie Clarity. Si tratta del modello A4BT pro-
gettato per lo streaming live, la creazione di contenuti
e la produzione di musica in ambiente domestico.
I monitor Clarity A4BT sono dotati di amplificazione in
classe D full range e di un DSP con una risposta in fre-
quenza piatta ed equilibrata (da 50Hz a 20kHz a -3dB).
Sono facili da configurare e offrono un suono di qualità
con una potenza fino a 200 W di picco (50 Watt RMS) e
SPL 100dB.
I monitor supportano il protocollo BT Audio Streaming
in grado di riprodurre l'audio ricevuto da dispositivi
bluetooth quali smartphone, tablet, laptop o altre sor-
genti senza bisogno di cavi di collegamento.
I collegamenti sul pannello posteriore del monitor prin-
cipale offrono ingressi da 1/4" TS, RCA e ottico. Il
segnale del canale sinistro viene inviato al secondo mo-
nitor attraverso due tipici cavi audio Hi Fi.
Sul pannello sono presenti controlli Bass (sotto i 100 Hz)
e Treble (sopra i 6,3 kHz) che consentono di adattare il suono del Clarity A4BT a ogni ambiente. Nella parte
frontale sono posizionati un'uscita cuffie mini jack stereo da 3,5 mm e un ingresso Aux da 1/8" per una sorgente
esterna aggiuntiva con selettore di ingresso, indicatore a led di accensione e controllo del volume.
La configurazione del monitor è a due vie, con un woofer da 4" con cono in cartone e rivestimento in gomma,
una porta bass reflex posteriore e un tweeter a cupola in seta da 1". La direttività del monitor prevede un angolo
di copertura di 110º (orizzontale) x 45º (verticale).
Le dimensioni di ciascun monitor sono 263x150x225 (larghezza x profondità x altezza) con un peso di 5 kg per
entrambi.
Info: Frenexport

SOUNDSATION CLARITY A4BT
MONITOR AUDIO BLUETOOTH PER GLI HOME CREATOR

STRUMENTI 21

https://www.frenexport.it/it/
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Nell’iconico contesto dell’Auditorium di Milano, abbiamo assistito a

“Le Cosmicomiche” di Italo Calvino (leggi MusicEdu N.15), rappresen-

tazione teatrale ideata da Realtà Debora Mancini e inserita nelle attivi-

tà del Progetto Educational dell’Orchestra Sinfonica di Milano. 

Un progetto destinato a ragazzi delle scuole secondarie di primo gra-

do che ha una storia, un presente in costante fermento, uno sguardo

fisso sul futuro. Con Carola Gay, coordinatrice del progetto, entriamo

più nel dettaglio. 

LA MUSICA CLASSICA 
È VIVA
IL PROGETTO EDUCATIONAL
DELL'ORCHESTRA SINFONICA 
DI MILANO

Francesco Sessa
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MusicEdu L’attività Educational dell’Orchestra
Sinfonica di Milano è ricca e con diverse sfaccettature.
Partiamo dall’origine: come nasce? E come si è svilup-
pata?
Carola Gay La Fondazione è uno degli enti con una
sezione Educational tra le più grandi in assoluto.
Tutto è nato con la proposta a famiglie e bambini del
progetto “Crescendo in musica” (iniziativa che compie
23 anni) a partire da un’esigenza da parte della
Fondazione di offrire una proposta musicale a un
pubblico giovane e nuovo... il "pubblico del futuro",
come si suol dire. “Crescendo in musica”, poi, con gli
anni è cambiato: si è passati da progetti più didattici a
spettacoli veri e propri. Negli ultimi due anni abbiamo
sviluppato questa meravigliosa collaborazione con la
Civica Scuola di Teatro Paolo Grassi, con la quale
continuiamo il progetto Educational: i loro ragazzi
ancora in corso, dunque non ancora diplomati, si
mettono alla prova con uno spettacolo qui da noi.
MusicEdu Pubblico del futuro, dunque, ma anche mu-
sicisti del futuro...
Carola Gay E, infatti, da una parte solo performativa si
è passati a una parte di produzione. Quindi abbiamo
una proposta di musica d’insieme corale e orchestrale
su diversi livelli d’età: il coro di voci bianche, dagli 8 ai
18 (per quanto riguarda le ragazze); il coro “I giovani di

Milano”, nato da un’esigenza dei maschi che, per ra-
gioni vocali, dovevano cambiare percorso: il maestro
Maria Teresa Tramontini, direttrice di tutte le forma-
zioni corali, ha deciso di creare questo coro; infine
abbiamo il "coro degli Stonati”. 

MusicEdu Per quanto riguarda le orchestre?
Carola Gay Anche in questo caso ce ne sono tre: i
Kids, 11-16 anni; la Junior, 16-19; L’Orchestra Sinfonica
Giovanile di Milano, un progetto tutto nuovo e pro-
fessionale: si tratta di ragazzi quasi tutti diplomati e in
cerca di un inizio di carriera. Qui hanno dunque la
possibilità di lavorare tra loro e con direttori di
stampo internazionale. Alcuni di loro (quelli che
hanno superato l’esame del primo anno) possono
collaborare con la Sinfonica. Avendo escluso i piccoli,
inoltre, abbiamo creato la “Musica da Cameretta”:
una stagione composta da quattro appuntamenti,
l’ultimo dei quali è suonato dalla Kids mentre i primi
tre sono frutto di un laboratorio dedicato ai bambini
dai 6 ai 10 anni che hanno studiato un anno di stru-
mento. Sono tre incontri più il concerto, durante il
quale suonano con parti trascritte apposta per il loro
livello e sono affiancati da un gruppo di ragazzi che
hanno circuitato nei nostri percorsi, che hanno fatto
parte della nostra famiglia. Anche la “Musica da
Cameretta” è affidata ai ragazzi della Paolo Grassi.

MusicEdu E non c’è solo il mondo “giovanile” ma anche
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quello amatoriale, a cui abbiamo già accennato.
Carola Gay Abbiamo le compagini amatoriali: l’orche-
stra è composta da più di 100 persone che hanno stu-
diato musica e magari si sono anche diplomate, ma
che hanno poi deciso di svolgere un'altra professione.
L’orchestra lavora insieme dal 2001. Il maestro prepa-
ratore è il medesimo della giovanile, Andrea Oddone:
a loro vengono affidate tanti appuntamenti del
“Crescendo in musica”. E sono protagonisti di un con-
certo di sinfonica vera. Poi ci sono gli “Stonati”, ap-
punto, iniziativa che compie 12 anni e che ha rappre-
sentato un successo per certi versi inaspettato. Sono
circa 400 persone e prima del Covid erano anche di
più: ci sono persone di tutte le età, divise in sette

gruppi. Anche in questo caso il maestro è Maria
Teresa Tramontin, che sceglie per ciascun gruppo un
percorso di crescita.

MusicEdu I repertori sono vari?
Carola Gay Si va dal folk alla classica. Qualcuno ha
scoperto di avere importanti capacità e si è spostato
in cori più “alti”. Sono tutti entusiasti, il maestro
Tramontin è facile da amare... Lei costruisce un per-
corso che parte dalla spiegazione del diaframma e ar-
riva alla performance, che per i gruppi che hanno ap-
pena iniziato consiste in unisono, corale, canone... Poi
si sale di livello e si arriva a brani più complicati. È una
sfida, i nostri Stonati sono contenti di mettersi alla
prova: è un gruppo che amiamo molto.

MusicEdu E la proposta per le scuole?
Carola Gay Mettiamo a disposizione un calendario,
da dicembre a maggio, con vari temi importanti da
affrontare, come la memoria o la violenza sulle donne.
Più sono interdisciplinari più riscuotono successo.
L’esempio de “Le Cosmicomiche” è lampante.

MusicEdu Insomma, un’attività frenetica a 360º
Carola Gay E abbiamo anche delle esperienze estive,
come i master internazionali: siamo andati a San
Pietroburgo, in Inghilterra, in Serbia, in Slovenia. Il
tentativo, non semplice, è incontrare realtà simili alla
nostra. È complicato perché siamo una sorta di via di
mezzo rara. Abbiamo viaggiato tantissimo e c’è stata
occasione di confronto. Per i ragazzi è sempre
un’esperienza importante: fanno amicizia, suonano
insieme. Il progetto si chiama “Giovani consonanze”.

MusicEdu Come fate a contattare le scuole e le scuole a
contattarvi? Che tipo di relazione c’è?
Carola Gay Questo è un progetto che esiste nella
Fondazione già prima che io arrivassi, e si affida a una
mailing list e a una rete ormai acquisita. Inviamo il no-
stro programma a un numero enorme di scuole a
Milano, provincia, regione. Ma abbiamo avuto ragazzi
anche da Trentino e dal Piemonte: quando c’è un in-
teresse, le scuole si muovono. 
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MusicEdu Come sta andando la ripresa dopo la pan-
demia?
Carola Gay Questo è stato il primo anno in cui siamo
ripartiti con le lezioni-concerto. La ripresa è stata
buona, alcune lezioni-concerto sono state annullate
ma è accaduto quando mancava un tema pregnante.
Quando c’è interdisciplinarietà, invece, c’è un grande
successo, anche perché i progetti sono spesso legati
al programma scolastico. E poi abbiamo organizzato
momenti in cui erano le orchestre delle scuole a ve-
nire qui a suonare con propri progetti. Penso a scuole
medie a indirizzo musicale come l’Arcadia, la Tabacchi,
la Confalonieri. E poi c’è la Munari, con la quale abbia-
mo attiva una collaborazione da anni: hanno un corpo
insegnanti straordinario e negli anni hanno realizzato
lezioni-concerto bellissime, in cui i ragazzi hanno
creato partendo da loro idee. Da brividi è stata quella
su Peppino Impastato, ma penso anche a “Il giro del
mondo in 80 musiche”. La cosa importante da dire è
che a queste lezioni-concerto possono iscriversi an-

che altre scuole. Ovviamente tutte queste attività de-
vono innestarsi dentro l’attività principale
dell’Auditorium e della Fondazione.

Info: Orchestra Sinfonica di Milano
https://sinfonicadimilano.org/#!

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

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

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

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

Parte 1: Tutto ciò di cui hai bisogno per iniziare 

Parte 2: Armonia, Improvvisazione, Accompagnamento 

e Lettura da  

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

NUO
VI!
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Francesco Massagli ha insegnato pianoforte e musica
d'insieme per oltre 15 anni in diverse scuole di musica
a Lucca, la sua città. Dopo aver conseguito il diploma
accademico di primo livello in Pianoforte Jazz presso
il Siena Jazz University si è diplomato nel secondo li-
vello in Pianoforte Jazz con votazione 110/110 con
lode presso il Conservatorio "L. Cherubini" di Firenze.
Laureato in Cinema, Musica e Teatro - curriculum
Musica presso la Facoltà di Lettere e Filosofia

dell'Università di Pisa, ha seguito numerose master-
class con pianisti tra cui: John Taylor, Aaron Goldberg,
Shai Maestro, Kevin Hayes e Stefano Battaglia. Nel
2019 dà il via al progetto di e-learning Pianoforte Web
dedicato all'insegnamento della musica e del piano-
forte online pubblicando i libri Accompagnare al
Pianoforte Vol.1 e Vol.2 in self publishing e il libro Piano
Solo: armonizzare una melodia al pianoforte per
Volontè&Co.
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Il suo canale Youtube ha circa

31.000 iscritti ed è lì che è esplo-

sa la sua popolarità tra gli aspi-

ranti pianisti. Ma Francesco

Massagli non è uno youtuber,

bensì un esperto e titolato inse-

gnante di pianoforte jazz che ha

deciso di mettersi al servizio di

chi desidera imparare a suonare per accompagnare le canzoni, non attraverso

la classica partitura a pentagramma ma il più popolare formato testo e accor-

di. Dopo due libri in self publishing e l'apertura della fortunata piattaforma di

e-learning Pianoforte Web, la sua attività di formatore per pianisti alle prime

armi ha visto la recente pubblicazione di un nuovo testo edito da Volontè&Co.

FRANCESCO
MASSAGLI
IL PIANOFORTE
POPOLARE

Piero Chianura
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MusicEdu Come è nato il tuo progetto didattico?
Francesco Massagli Io nasco come musicista pop, su
un percorso da autodidatta fatto negli anni 97/98. In
quegli anni c'erano pochi libri didattici che io com-
pravo vicino a casa mia nell'unico negozio che li
aveva. Avevo seguito degli insegnanti privati con una
impostazione classica, ma la mia idea, fin dalle scuole
medie, era quella di suonare in una band come tastie-
rista, quindi con un'idea di mondo sonoro diverso da
quello pianistico, e comunque da accompagnatore di
canzoni. Allora facevo le mie trascrizioni dei brani
ascoltando le cassette audio, con un percorso di affi-
namento dell'orecchio musicale non tradizionale.
Poi, nel corso degli anni, ho trovato nuovi insegnanti
che mi hanno permesso di avvicinarmi al jazz e alla
musica blues, in particolare Michael Allen, il
pianista/tastierista di Al Green [autore della famosa
"Take me to the River", NdR]. Quando poi hanno
aperto il Siena Jazz University sono entrato lì per for-
marmi a livello accademico sulla musica jazz, genere
che oggi mi interessa e mi appassiona di più rispetto
alla musica pop. Il fatto è che io credo che si possa in-
segnare partendo da una didattica professionale
sulla musica pop senza necessariamente doversi ap-
poggiare a metodi didattici importati dagli Stati Uniti.
Perciò, negli anni ho creato da solo molto materiale
didattico che ho poi organizzato in libri e successiva-
mente in corsi, che avevo impostato prima che
esplodessero anche in Italia i corsi online. Ricordo
che quando gli smartphone cominciarono a poter fa-

re video, consigliavo ai miei allievi di registrare il video
della mia lezione così da poterla rivedere a casa per
studiare senza doversi affidare solo alla memoria o
dover aspettare la lezione successiva per correggersi.
A volte preparavo io stesso dei video per tutti e
questo portava degli ottimi risultati.

MusicEdu Come è avvenuto il passaggio "online"?
Francesco Massagli A marzo del 2020, proprio men-
tre stavo decidendo se sfruttare la laurea in pianoforte
jazz per entrare a insegnare nella scuola pubblica, mi
è esploso tra le mani il progetto Pianoforteweb che
avevo scelto di seguire seriamente nel periodo della
pandemia, come attività professionale.

MusicEdu Anche dopo la pandemia, chi ha avuto
come te successo nell'attività online, più remunerativa
rispetto a quella da musicista tradizionale, ha smesso
di cercare concerti a tutti i costi.
Francesco Massagli Sì, perché, a meno che non si
collabori con un artista famoso o si abbia una propria
attività importante, la gran parte dei musicisti pro-
fessionisti deve adattarsi a tante situazioni delle quali
farebbero anche a meno... 

MusicEduCon l'aggravante che sui palchi continuano
a suonare i musicisti più anziani, lasciando poco
spazio ai musicisti più giovani...
Francesco Massagli Personalmente non ho mai fatto
questa considerazione. Vedo invece altri problemi.
Ho 39 anni e quando ne avevo 16 suonavo nelle band
rock come tastierista facendo esperienze professio-
nali che mi facevano guadagnare qualcosa ogni sera.
Poi ho vissuto l'ultima scia di quel periodo in cui si la-
vorava suonando musica dal vivo, che oggi è comple-
tamente sparito. Ricordo che nella mia città, Lucca,
c'erano tantissime sale prova che dovevi prenotare
perché erano sempre occupate, mentre oggi non ce
ne sono praticamente più. Penso che, più che un pro-
blema di rinnovo generazionale, ci sia un problema
culturale di gusti musicali cambiati. Anzi, trovo che i
musicisti più anziani, proprio perché hanno vissuto
quel periodo, sono ancora molto appassionati di mu-
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sica. Considera che gli iscritti ai miei corsi online
hanno un'età che va dai 45 agli 85 anni! E anche nelle
scuole di musica in cui insegnavo prima, ricordo che
venivano soprattutto i bambini portati dai genitori
per studiare pianoforte classico oppure i pensionati
che avevano una passione nel cassetto e si iscrivevano
al loro primo corso di musica. Ma la fascia dei 15enni,
che una volta voleva suonare nelle band ed era anche
interessata all'improvvisazione, stava già sparendo.

MusicEdu In un Paese invecchiato come il nostro, oggi
è proprio la fascia dei pensionati a essere la più attiva
nello studio della musica fuori dal curricolo scolastico.
E la possibilità di seguire un corso online da casa per-
mette di farlo anche quando non ci si può muovere.
Francesco Massagli Inoltre la pandemia ha dato an-
che un'accelerata a tecnologizzare tutti, anche quelli
che avevano una certa ostilità nei confronti delle tec-
nologie. Ma anche se la crescita del mio corso online,
che per me è avvenuto grazie al canale youtube, è
stato spinto anche dai libri pubblicati in self publishing
su Amazon, nello specifico del pianoforte credo che i
risultati dipendano dal fatto che il novanta per cento
delle scuole di musica non riesce a soddisfare le per-
sone prive di conoscenze musicali che hanno come
obiettivo quello di imparare a suonare il pianoforte
per accompagnare le canzoni pop oppure che sono
interessati a linguaggi jazzistici e di improvvisazione.
Chi si iscrive a una scuola di musica per fare un corso
di pianoforte viene assegnato a un insegnante che,
nove volte su dieci, si è formato in conservatorio con
un percorso classico. È inevitabile che questo inse-
gnante trasferirà al suo allievo una serie di processi
didattici e di obiettivi da raggiungere che sono com-
pletamente diversi da quelli che avrebbe voluto lo
studente.

MusicEdu Come è crescito Pianoforteweb?
Francesco Massagli Il libro pubblicato su Amazon ha
spinto sicuramente la piattaforma Pianoforteweb
academy perché avevo creato un collegamento mul-
timediale tra il libro e i contenuti audio e una video-
lezione di presentazione presenti sul sito, a cui biso-

gnava registrarsi per accedervi. Chi invece voleva ap-
profondire oltre il libro si poteva iscrivere diretta-
mente alla piattaforma. Lavorando nel digitale si usa-
no diversi modi per comunicare al proprio pubblico: i
libri, il canale Youtube, la piattaforma, le pubblicità di
Facebook per arrivare all'ultimo anello di conversione
diretta che è la newsletter ai contatti acquisiti princi-
palmente tramite Facebook. Tra i vari canali, però,
Youtube è quello che a livello di crescita organica,
senza investimenti, genera risultati costanti. È quello
più impegnativo per chi come me deve creare conte-
nuti, ma è anche quello su cui il numero delle visua-
lizzazioni continua a mantenersi alto sui contenuti
anche più vecchi. 

MusicEdu I video per Youtube richiedono un linguag-
gio specifico che hai dovuto imparare, immagino.
Francesco Massagli Come fare un video Youtube lo
impari copiando gli altri. Per Pianoforteweb Academy,
per esempio, ho seguito Pianote, una piattaforma
enorme con milioni di iscritti. Dal punto di vista dei
contenuti e del modo di comunicare, che poi alla fine
è quello che fa la differenza, ho cercato di essere me
stesso, anche se la telecamera accesa ti porta a impo-
starti in un modo differente richiedendo poi un
lavoro di montaggio che rende il tutto ancora diverso.
La lezione fisica è fatta delle informazioni che passi
allo studente e di consigli personalizzati, mentre i vi-
deo registrati riguardano solo i contenuti. Per dare
un senso al tutto occorre dare obiettivi specifici.
Infatti quelle sul web non sono lezioni di pianoforte
ma tutorial che insegnano qualcosa che una persona
si porta a casa, anche se in un solo video.

MusicEdu Dal punto di vista editoriale, qual è stato il
tuo percorso di creazione dei libri?
Francesco Massagli Inizialmente si trattava di af-
frontare un problema a cui cercare di dare una solu-
zione attraverso il libro. Sui miei primi due libri
Accompagnare al Pianoforte Vol.1 e Vol.2 la questione
era: come apprendere il classico formato di scrittura

me n.16

musicedu

26-29_ME16_FrancescoMassagli.qxp_Layout 1  29/08/23  00:07  Pagina 28



29

agosto 2023

testo e accordi e riuscire a leggerlo per accompagnare
una canzone? Così ho impostato un percorso abba-
stanza classico attraverso uno studio approfondito
degli accordi, uno studio dei collegamenti armonici
tra gli accordi, ritmi di accompagnamento e una serie
di specificità dei linguaggi musicali, degli stili. Poi, a
dicembre 2020, mi ha contattato Marco Volontè che
era rimasto colpito dal mio canale Youtube e dai miei
libri in self publishing, per chiedermi di pubblicare un
nuovo libro per lui. Per differenziare rispetto ai primi
due libri, ho dato una risposta a una domanda che ar-
rivava dai miei studenti e cioè come armonizzare in
piano solo a partire dal formato lead sheet con melo-
dia in chiave di violino e le sigle degli accordi. È una
didattica che fa parte dell'ABC della musica jazz, ma
non per chi non si dedica al jazz e, pur essendosi for-
mato in ambito classico, non è in grado di armonizza-
re in piano solo neppure un brano semplice come
"Tanti auguri a te". Si tratta di un livello base che avrà
molto probabilmente un secondo volume rivolto a
chi vuole studiare il pianoforte come strumento
complementare e vuole lavorare sull'armonia non dal
punto di vista teorico ma con un riscontro sonoro. Un
corso di armonizzazione ti fa "mettere le mani in pa-
sta" facendoti ascoltare come si combinano insieme i
suoni. Piano Solo: armonizzare una melodia al piano-
forte è suddiviso in tre capitoli che possono essere
anche trattati come scatole chiuse in tre argomenti
separati. Il primo è dedicato a quello che ho chiamato
"il materiale musicale di base" dei linguaggi moderni,
che è diverso da quello della musica classica. Per
esempio, lo studio delle scale nella classica è più che
altro un esercizio ginnico, di sviluppo di agilità e arti-
colazione delle dita. Magari si riesce a eseguire scale
velocissime, ma se ci si chiede quale sia la tredicesima
bemolle della scala maggiore di Re o la settima della
scala di Reb, manca la consapevolezza delle relazioni
che ci sono tra le note di una scala, che invece per chi
lavora con questo materiale in modo estemporaneo è
imprescindibile. Io ho impostato un lavoro di visualiz-
zazione partendo da intervalli, scala maggiore, ac-
cordi, triadi quadriadi ed estensioni. Quindi in questo
capitolo c'è una sorta di Bignami di teoria musicale

ma con un taglio pratico che prevede esercizi non per
perfezionare la tecnica, ma per visualizzare questo
materiale. Quello della visualizzazione delle parti è
uno studio che si fa anche lontano dal pianoforte e lo
fanno molti grandi pianisti classici quando lavorano
sulle musiche lontano dalla partitura perché aiuta a
entrare nella mentalità del compositore.

MusicEdu La visualizzazione lontano dalla partitura,
peraltro, si fa spesso sullo strumento, non solo sulla ta-
stiera, ma anche con la posizione delle dita sulla chi-
tarra, per esempio
Francesco Massagli Il secondo capitolo che ho chia-
mato "armonizzare la melodia" è inteso come armo-
nizzazione nota per nota. Ho preso in considerazione
due brani di musica popolare tradizionale "Amazing
Grace" e "Silent Night" e su questi ho sviscerato una
serie di possibilità, armonizzando prima a due voci,
poi a tre e a quattro, studiando così gli intervalli. Il ter-
zo capitolo è invece quello del suonare in piano solo,
il concetto più noto per chi si avvicina al pianoforte, e
cioè accompagnare con la mano sinistra mentre si
suona la melodia con la destra. Anche qui l'idea è stata
quella di sviscerare le possibilità partendo dall'uso di
una sola nota sulla mano sinistra per arrivare ad ac-
compagnamenti più complessi. In generale il libro si
sviluppa in maniera progressiva per fermarsi comun-
que a un punto che è ancora accessibile a uno stu-
dente principiante.

MusicEdu Sono previsti file multimediali online?
Francesco Massagli Tutte le partiture di esempio
presenti nel libro trovano i corrispondenti file audio
in download sulla piattaforma di Volontè&Co, dove si
trovano anche un video generale e uno relativo a cia-
scuno dei tre capitoli. All'interno del libro c'è anche
un'appendice con una serie di lead sheet di canzoni
popolari con cui potersi esercitare in modo da assi-
milare le informazioni applicandole a contesti diversi.

Info: Volontè&Co
Pianoforteweb

https://www.volonte-co.c
armonizzare-una-melodia

https://pianoforteweb.it/
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AMPLIFICAZIONE DELLE VOCI
In alcuni casi, il coro si esibisce insieme a un'orchestra
generando un'alta pressione sonora. Allo stesso tem-
po, l'uso di monitor da palco può rendere ancora più
difficile ottenere la chiarezza delle voci.
Altre volte, il tempo di riverbero dell'ambiente è
lungo. Il suono si diffonde ovunque, rendendo difficile
isolare il suono emesso dagli altoparlanti del sistema
di diffusione audio dalla ripresa microfonica.
Anche il rumore di fondo della sala può essere un
problema. Il rumore del sistema di ventilazione può
mascherare il suono del coro e anche eventuali cor-
renti d'aria possono creare rumore del vento nei mi-
crofoni.
Inoltre, non sempre è disponibile l'attrezzatura giusta.
Quindi occorre passare alla seconda o alla terza solu-

zione migliore.
Per ottenere la migliore esperienza sonora bisognerà
studiare sia le tecniche d'uso dei microfoni sia il fun-
zionamento del sistema di altoparlanti per garantire
una funzionale configurazione di base.

QUANTI MICROFONI SERVONO PER LA RIPRESA
DI UN CORO
Il numero di microfoni necessari per la ripresa di un
coro dipende ovviamente dalla dimensione del coro,
ma anche dal tipo di amplificazione richiesta. Più il
microfono è vicino alla sorgente, minore è il guadagno
necessario.
Gli esempi che seguono coinvolgono un coro di
dodici persone. Le considerazioni riportate nell'arti-
colo sono teoriche, tuttavia illustrano bene i problemi.

musicedu
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Leggerete dei numeri che sono il frutto di calcoli de-
rivati da un articolo scritto da Bruce Bartlett
(https://www.prosoundweb.com/church-sound-
effective-microphone-strategies-for-choirs/) sulle
strategie di posizionamento dei microfoni per la ri-
presa di un coro.

12 cantanti, 12 microfoni cardioidi: il riferimento per
il calcolo teorico è un coro di 12 cantanti, che cantano
allo stesso volume, ciascuno con un microfono car-
dioide posizionato in asse e a una distanza di 5 cm. Il
livello di uscite del segnale del coro in questa situa-
zione viene indicato a 0 dB.

12 cantanti, 6 microfoni cardioidi: due cantanti at-
torno a ciascun microfono cardioide a una distanza di
30 cm e con un angolo di 45º. Quando utilizziamo un
microfono per due cantanti anziché uno per ogni
cantante, perdiamo 17 dB nel livello di uscita del coro.
Gran parte della perdita è dovuta alla maggiore di-
stanza dalla sorgente, da 5 a 30 cm, perdita che può
essere ridotta se i cantanti si avvicinano fisicamente il
più possibile al microfono.

12 cantanti, 4 microfoni cardioidi: tre cantanti at-
torno a ciascun microfono cardioide con i cantanti
esterni a un angolo di 60° e a una distanza di 50 cm.
Il cantante al centro è in asse e a una distanza di 67
cm (questa distanza serve a far sì che si abbia lo
stesso livello di uscita del microfono da tutti e tre i
cantanti). 
Quando utilizziamo un microfono ogni tre cantanti
anziché uno per cantante, si perdono 22,5 dB nel li-
vello di uscita del coro. Anche in questo caso possia-

mo ridurre la perdita avvicinando assieme le teste
dei cantanti al microfono.

12 cantanti, 3 microfoni cardioidi: quattro cantanti
attorno a ciascun microfono cardioide con i cantanti
esterni a un angolo di ±75° e a una distanza di 60 cm.
I cantanti al centro sono a ±30° e a una distanza di
80 cm. In questo caso perdiamo 25,5 dB del segnale
del coro. E sarà molto difficile ridurre la distanza
delle quattro persone rispetto al microfono per re-
cuperare dB.12 cantanti, 2 microfoni cardioidi: sei
cantanti attorno a ciascun microfono cardioide. I
cantanti esterni sono a un angolo di ±90° e a una di-
stanza di 50 cm. I due cantanti successivi sono a un
angolo di ±60° e a una distanza di 75 cm. I due can-
tanti interni, più prossimi all'asse del microfono, so-
no a ±30° e a una distanza di 93 cm. In questo caso
perdiamo circa 18 dB rispetto all'uso di un microfono
per cantante. Ora i cantanti del gruppo sono molto
vicino l'uno all'altro e quelli in prima linea sono più
vicini tra loro rispetto agli altri cantanti a causa del-
l'attenuazione del segnale che il microfono provoca
nella ripresa a 90°.

12 cantanti, 2 microfoni cardioidi: sei cantanti at-
torno a ciascun microfono cardioide. I cantanti
esterni sono a un angolo di ±90° e a una distanza di
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50 cm. I due cantanti successivi sono a un angolo di
±60° e a una distanza di 75 cm. I due cantanti interni,
più prossimi all'asse del microfono, sono a ±30° e a
una distanza di 93 cm. In questo caso perdiamo cir-
ca 18 dB rispetto all'uso di un microfono per cantan-
te. Ora i cantanti del gruppo sono molto vicino l'uno
all'altro e quelli in prima linea sono più vicini tra loro
rispetto agli altri cantanti a causa dell'attenuazione
del segnale che il microfono provoca nella ripresa a
90°.

La conclusione è che abbiamo bisogno di molto
guadagno per tenere il passo con il livello di uscita
della ripresa ravvicinata di ogni cantante.
Il vantaggio di fornire un microfono per cantante è
che andrà bene in quasi tutte le condizioni. Due
cantanti per microfono possono funzionare, so-
prattutto se sono vicini, mentre avere più cantanti
del coro su un microfono darà risultati solo se l'acu-
stica è ben controllata e gli altoparlanti si troveranno
a una certa distanza, direzionati lontano dai cantan-
ti.

USO DI MICROFONI PER VOCE SUPERCARDIOIDI
Se usate un microfono supercardioide per più can-
tanti, ci sono alcuni piccoli problemi da considerare.
Innanzitutto, la sensibilità è più "tirata" sui lati.
Quindi, se i cantanti sono più fuori asse di ±45°, do-
vrebbero avvicinarsi un po' di più al microfono, ri-
spetto ai numeri che abbiamo dato sopra.
Un'altra cosa da considerare è l'effetto di prossimità
(l'aumento delle frequenze più basse quando ci si
avvicina al microfono). Viceversa, più ci si allontana
dal microfono cardioide/supercardioide, meno bas-

si si ottengono. Anche se si canta dal lato del micro-
fono si hanno meno bassi perché, in sostanza, il su-
percardioide perde più bassi rispetto al cardioide.
Tenetelo in considerazione soprattutto per le voci
più gravi.

QUANTI MICROFONI SERVONO PER LA RIPRESA
DALL'ALTO
L'uso di microfoni overhead (sopra le teste dei cantan-
ti) ha il vantaggio di poter sospendere al soffitto o su
un supporto il microfono ben sopra le teste dei can-
tanti in prima linea, puntando verso i cantanti in fon-
do.
L'obiettivo è sempre far suonare tutti i cantanti allo
stesso volume, all'uscita del mix. Se i microfoni sono
molto vicini a pochi cantanti e lontani da altri, il coro
suona come se avesse meno membri. Si sentono solo
poche voci quindi si perde l'omogeneità del suono.
I grandi microfoni supercardioidi mostrano un'atte-
nuazione fuori asse di circa 3 dB a 60°. Puntando
verso il retro, è possibile ottenere una copertura
omogenea dalla parte anteriore a quella posteriore.
Il fattore di distanza, confrontando una ripresa a 60°
con una in asse, è di circa 1,4, il che significa che un
cantante posizionato in asse può essere 1,4 volte più
lontano rispetto a un cantante posizionato a 60° (per
esempio sotto il microfono).
Questa tecnica può essere applicata a tutte le condi-
zioni di ripresa del coro, indipendentemente da
quanti membri lo compongano: due, tre o quattro li-
nee di cantanti:
1. Punta il microfono sui cantanti nell'ultima fila.
2. L'angolo tra l'asse e la prima fila deve essere di 60°.
3. I cantanti dell'ultima fila dovrebbero essere 1,4 volte
più lontani rispetto alla prima fila.
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POSIZIONAMENTO ORIZZONTALE 
DEI MICROFONI
La distribuzione orizzontale dei microfoni per la ri-
presa del coro dipende da quanto è distante l'ultima
fila. Tipicamente, la distanza tra i microfoni dovrebbe
essere determinata con la regola 3:1 (o la regola 4.5:1),
vedi sotto.
Dipende ovviamente dalla direttività dei microfoni. I
microfoni altamente direttivi possono essere posi-
zionati più lontano dai cantanti o più vicini l'uno all'al-
tro, rispetto ai microfoni meno direttivi. I supercar-
dioidi (o anche gli shotgun, a canna di fucile) hanno un
angolo di ripresa molto stretto e quindi una maggiore
direttività. I cardioidi (e gli altri cardiodi dal diagramma
più largo) hanno una ripresa più ampia e quindi meno
direttiva.

LA REGOLA DEL 3:1
Questa regola assicura che ci sia una colorazione mi-
nima del suono causata dai problemi di fase (filtro a
pettine) generati dalla ripresa di una sorgente tramite
due trasduttori tra loro vicini. Ecco come seguire la
regola:
Quando utilizziamo più microfoni contemporanea-
mente, la stessa sorgente sonora viene spesso captata
da più di un microfono. In questo caso entra in gioco
la distanza tra la sorgente sonora e i microfoni usati.
La regola è che il microfono più vicino dovrebbe esse-
re almeno tre volte più lontano (dati che sensibilità e
guadagno siano gli stessi su entrambi i microfoni).
Perché tre volte? Perché trovarsi a una distanza tre
volte superiore rispetto a una sorgente puntiforme
determina una riduzione della pressione sonora (SPL)
di 10 dB, quando rilevata da un microfono omnidire-
zionale (20*log (1/3) ≈ -10 dB).
In un contesto di amplificazione sonora attraverso un
PA System, è sufficiente una riduzione di 10 dB,
perché parte del suono è mascherato da altri suoni.
Durante la registrazione, potrebbe invece essere
un'idea allontanare un po' i microfoni.  Se si tiene con-
to della direttività dei cantanti e dei microfoni, in
senso stretto, l'attenuazione è superiore a 10 dB.
Tuttavia, se più di due microfoni sono disposti in una

fila equidistante, la distanza tra la sorgente e i micro-
foni vicini in teoria dovrebbe essere di 4,5:1 (sempre
che sensibilità e guadagno siano gli stessi su entrambi
i microfoni). In pratica (e tenendo conto che stiamo
lavorando con microfoni cardioidi o supercardioidi)
ciò significa che i microfoni direzionali adiacenti do-
vrebbero essere almeno tre volte più lontani e forse
anche un po' di più.

Tornando agli esempi del coro sopra riportati, se la
distanza dall'ultima fila è di 1,4 m, la distanza tra i mi-
crofoni cardioide/supercardioide deve essere di al-
meno 4,2 m. Se la distanza dall'ultima fila è di 1,1 m, la
distanza tra i microfoni deve essere di almeno 3,3 m.
Nelle curve ed esempi che seguono potete leggere
le distanze di cui parliamo:

ESEMPIO 1
Posizioniamo due microfoni omnidirezionali: un mi-
crofono principale e un microfono adiacente.
Fattore di distanza: 3 (il microfono adiacente è 3 volte
più lontano dalla sorgente sonora rispetto al microfo-
no principale, per esempio 30 cm e 90 cm).
Leggendo la curva 1NM (blu) sul diagramma omnidi-
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rezionale, osserviamo che il fattore di distanza 3 (sul-
l'asse X) attraversa la curva a circa -10 dB (sull'asse Y);
il che significa che il segnale del microfono adiacente
è attenuato di 10 dB rispetto al segnale del microfono
primario. Questa è una distanza corretta, poiché vo-
gliamo che l'attenuazione sia di almeno 10 dB. La re-
gola del 3:1 è rispettata.

ESEMPIO 2
Se posizioniamo più microfoni supercardioidi (due
microfoni adiacenti al microfono principale con un
fattore di distanza: 4 perché i due microfoni adiacenti
sono entrambi quattro volte più lontani dalla sorgente
sonora rispetto al microfono primario, per esempio
30 cm e 120 cm. 
Leggendo la curva 2NM (rossa) sul diagramma super-
cardioide osserviamo che il fattore di distanza 4 (sul-
l'asse X) attraversa la curva a circa -14 dB (sull'asse Y);
il che significa che i segnali dei microfoni adiacenti
sono attenuati di -14 dB rispetto al segnale prove-
niente dal microfono supercardioide primario . Anche
questa è una distanza corretta, poiché vogliamo che
l'attenuazione sia di almeno 10 dB. 

USARE IL PANNING SUL PA SYSTEM
Se lavorate con un sistema PA Left-Right, un modo

per migliorare la separazione tra diversi microfoni
davanti a un coro è il panning. Se lo scopo è ottenere
il massimo guadagno prima del feedback, è un van-
taggio spostare ogni secondo microfono su un lato e
all'opposto gli altri microfoni. 
Questo può fornirti diversi dB di miglioramento.

REGISTRAZIONE DEL CORO
Nella registrazione, non dovete considerare il guada-
gno prima del feedback. 
Si tratta invece di trovare il giusto equilibrio tra i can-
tanti e l'acustica naturale del locale, interpretando e
riproponendo correttamente la realtà dell'esibizione
corale all'interno dello spazio. A volte può essere una
questione di localizzazione, soprattutto con cori più
piccoli. Con i grandi cori, le voci spesso si fondono in-
sieme.

CONFIGURAZIONE STEREO
Se la registrazione è destinata alla riproduzione
stereo standard a due canali, è necessario scegliere
una tecnica di ripresa microfonica di base come AB,
XY, ORTF o qualsiasi altra del tipo coincidente.

Una volta scelta la tecnica di ripresa, si tratta di
trovare la giusta distanza tra il coro e i microfoni.
Ricordate che i microfoni non sono orecchie, quindi
fate la vostra valutazione del suono (bilanciamento
tra suono diretto e diffuso) utilizzando gli altoparlanti
(se la riproduzione è destinata agli altoparlanti). 
Le cuffie non forniscono né la stessa impressione
spaziale percepita né il corretto equilibrio timbrico.
Quando il bilanciamento tra suono diretto e suono
diffuso sarà corretto, calcolerete la distanza e/o l'an-
golo tra i microfoni in base all'ampiezza del coro.
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MICROFONI POSIZIONATI SUL FRONTE 
STEREOFONICO
Un altro modo per riprodurre un coro consiste nel
posizionare diversi microfoni spot nel mix utilizzando
il pan pot. Se il coro è molto ampio, questa è spesso la
soluzione migliore in quanto i microfoni possono es-
sere distribuiti uniformemente davanti al coro. Se ne

vengono utilizzati quattro, l'estrema sinistra e l'estre-
ma destra vengono spostati al 100% su entrambi i lati.
I due microfoni interni sono appena spostati nell'in-
tervallo tra 40-60%.

Info: DPA Microphones 
www.dpamicrophones.it

MICROFONI DPA PER LA RIPRESA DEL CORO

L'alta definizione e la chiarezza sono offerte da diversi microfoni direzionali DPA come il microfono
cardioide 4011 e i microfoni cardioide a doppio diaframma 2011, particolarmente adatti per questa
applicazione. Se scegliete il preamplificatore compatto MMP-C con uno di questi microfoni, sono
difficilmente visibili, specialmente se appesi.
Il microfono da soffitto supercardioide 4098 e il microfono per coro supercardioide 4097 CORE (nella
foto) sono spesso preferiti per l'amplificazione dei cori. Tuttavia, entrambi sono molto adatti anche per la
registrazione. Il 4097 offre un supporto che è il migliore della sua categoria per quanto riguarda la
riduzione delle vibrazioni dal pavimento.
Un altro modo per produrre un suono naturale con un coro, come accennato, è attraverso l'ampia
selezione di kit stereo DPA. Tutti i kit sono accuratamente abbinati e sono disponibili in custodie robuste
con una gamma di accessori opzionali. A seconda dello stile e dell'acustica della sala di registrazione, è
possibile scegliere una delle seguenti coppie stereo o kit stereo:
ST4011A Coppia stereo cardioide con pacchetto
accessori RSM
La tecnica stereo ORTF del d:dicate ST4011A è ideale
come coppia spot per supportare una sezione corale di
un'orchestra. L'immagine stereo e la diffusione sono
superbe e il ridotto angolo di registrazione offre una
buona separazione.
ST4006A Coppia stereo omnidirezionale con pacchetto
accessori RSM
Usando lo stereo A-B si garantisce che le registrazioni
soliste di un coro si fondano con il suono dello spazio di
registrazione. I microfoni omnidirezionali di DPA offrono
la riproduzione più naturale, catturando la vera
atmosfera della stanza.
Il kit stereo 3532-SP è composto da due microfoni
Omni a diaframma largo 4041-SP per stereo A-B ad alta
sensibilità e bassissimo rumore.
Infine potete usare la coppia stereo cardioide largo
ST4015A con pacchetto accessori RSM

agosto 2023
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In occasione della mostra mercato che ha visto
esporre nei padiglioni della Fiera di Padova strumenti
vintage, nuovi, usati e da collezione, io e il mio socio di
sempre Max Pontrelli, vero guru della sei corde, ab-
biamo selezionato con la complicità di un generoso
collezionista amico di Musicedu una dozzina di chi-

tarre da capogiro - Fender e Gibson dagli anni ‘50 fi-
no agli anni ‘80- e ci siamo presentati con una finalità
decisamente atipica per una fiera: nessuna chitarra
in vendita ma tutte a disposizione per una prova di-
retta da parte dei visitatori interessati.
Quando si parla di strumenti vintage, è opportuno

me n.16

Offrire ai giovani chitarristi la possibilità di imbracciare e suonare

prestigiosi strumenti vintage, altrimenti inaccessibili, è l'obiettivo del

progetto lanciato da MusicEdu APS al recente Guitar Show di Padova
(20-21 maggio 2023) e destinato a coinvolgere gli studenti delle scuo-

le italiane.

I RAGAZZI AMANO IL  VINTAGE
UN'ESPERIENZA IMMERSIVA REALE 
NEL MONDO DELLE CHITARRE ELETTRICHE

Donato Brienza
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premettere che le quotazioni possono raggiungere
importi molto elevati, nell’ordine delle decine e decine
di migliaia di euro; girando io stesso tra gli stand della
fiera, ho provato a chiedere il prezzo di un solo stru-
mento e la risposta ricevuta non lasciava spazio a in-
comprensioni: “sessantamila euro".  
È evidente, quindi, che si tratta di un mercato esclu-
sivo, fuori dalla portata della maggior parte delle per-
sone, spesso accessibile solo agli stessi collezionisti.

Ciononostante, questi strumenti esercitano un fasci-
no irresistibile e rappresentano il sogno (e, in alcuni
casi, l’ossessione) di ogni appassionato di chitarra.
Perché? 
Che cosa rende così speciali queste chitarre, al di là
della loro fascinosa bellezza e del legame con gli ico-
nici musicisti che, imbracciandoli, hanno dato vita a
una strepitosa produzione musicale dagli anni ‘60 a
oggi? C’è una differenza  apprezzabile tra una
Fender Stratocaster del 1963 e uno stesso strumen-
to di recente produzione?  
Non volendo liquidare gli stessi visitatori del Guitar
Show con una sterile conversazione "attorno" a stru-
menti solamente in esposizione, abbiamo voluto che
le risposte a queste domande arrivassero dall'espe-
rienza dei diretti interessati. 
È così che a Padova si è concretizzato il progetto ora
rivolto anche alle scuole, dalle secondarie di primo
grado all'alta formazione, finalizzato a offrire accessi-
bilità ai preziosi strumenti della collezione. La mis-
sione è chiara: trasmettere ai più giovani la passione
per la chitarra elettrica, strumento che ha avuto un
ruolo fondamentale nello sviluppo della musica pop a
partire dagli anni ’50 del ‘900 attraverso oltre cinque
decadi di vera rivoluzione culturale. 
A fianco delle scuole di musica impegnate nello sti-
molare la musica di insieme, MusicEdu APS vuole
contribuire a trasmettere ai ragazzi la scintilla che ha
permesso alle precedenti generazioni di creare un
tessuto sociale stimolato permeato dalla musica po-
pular, attraverso lo strumento ancora oggi più popo-
lare e diffuso, la chitarra. 
La conferma che i ragazzi e le ragazze riescono ad
appassionarsi a questi iconici strumenti è arrivata
proprio presso il nostro stand del Guitar Show di
Padova: visitatori intenti ad analizzare i modelli espo-
sti con occhi sognanti, dandosi di gomito con com-
menti a mezza bocca a rimarcare le peculiarità dello
strumento e il fatto che fosse uguale a quello usato
da... (inserire nome di una rockstar a piacimento), per
poi arrivare a porre la fatidica domanda, con una ti-
midezza prossima all’imbarazzo: “potrei sapere, solo
per curiosità, il prezzo di questo modello?”. È stato qui
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che la nostra risposta “mi spiace, non è in vendita ma
se vuoi la puoi provare” ha sortito l'effetto dirompente:
incredulità, gioia ed eccitazione. Giù borse e zaini, via
i giubbotti ed eccoli pronti in postazione per la prova
diretta.  Nel mentre, fornivamo dettagli dell’iniziativa,
raccontando del nostro generoso amico collezionista
e del suo nobile intento, quello di mettere a disposi-
zione di tutti, in primis i più giovani, strumenti che
difficilmente si vedono in giro e ancora più raramente

possono essere provati e suonati. E dell'intenzione di
trovare presto una sede dove realizzare una mostra
con la possibilità di provare tutti gli strumenti esposti.
Il che accresceva l’incredulità dei visitatori e faceva
guadagnare all’iniziativa nuovi e convinti sostenitori. 
La più grande sorpresa della Fiera è stata proprio la
partecipazione di una folta schiera di giovani(ssimi)
chitarristi, dotati di un bagaglio tecnico e di cono-
scenze specifiche degli strumenti che ci ha lasciato a
bocca aperta. In particolare ragazzi tra i 10 e i 16 anni,
accompagnati da genitori a volte complici della pas-
sione musicale dei figli, altre volte totalmente a digiu-
no di ogni conoscenza musicale ma comunque felici
per la passione del figlio o figlia, che trova un’alterna-
tiva allo smartphone e alle noiose compagnie.
Imbracciato lo strumento e indossate le cuffie, i ra-
gazzi iniziavano a darci dentro con i loro brani prefe-
riti, scuotendo ripetutamente la testa increduli e fer-
mandosi solo per commentare le differenze di suono
e feeling rispetto ai loro strumenti di tutti i giorni.
Molti giovani possessori di blasonate repliche dei
pezzi originali esposti allo stand concludevano la
prova sostenendo che si trattasse di due cose assolu-
tamente differenti, per caratteristiche timbriche e fee-
ling. Ed è proprio sul tema della “sensazione” che la
proposta di MusicEdu APS attraverso la visita gui-
data alla collezione riesce a stupire tutti coloro che
decidono di fare un’esperienza immersiva negli ul-
timi 70 anni di cultura pop imbracciando gli stru-
menti originali che hanno sostenuto la produzione
discografica e l’attività concertistica delle più im-
portanti band, capaci di comporre classici pop arri-
vati fino ai nostri giorni e ancora presenti nelle
playlist di molti giovani ragazzi di oggi.
La miglior testimonianza della risposta a questa
esperienza immersiva è rappresentata dai volti entu-
siasti dei ragazzi che imbracciano lo strumento dei
loro sogni al Guitar Show ripresi nelle foto a corredo
di questo articolo.

Per ricevere informazioni sulle visite guidate scrivere
a: redazione@musicedu.it.

me n.16
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Sta per concludersi la 18esima edizione di uno
dei festival musicali più stimolanti, ricchi di pro-
poste e di livello internazionale che il nostro
Paese può vantare per quanto riguarda la musica
classica riletta nelle forme più contemporanee.
Anche quest’anno la direttrice artistica Floraleda
Sacchi (arpista che riesce a conciliare l'organiz-
zazione del festival con i suoi numerosi impegni
di musicista in giro per il mondo) è riuscita a collezionare un programma di appuntamenti che in-
clude molti artisti internazionali di altissimo livello, che si esibiscono in solo o in piccoli ensemble. 
Come è tradizione per il Lake Como Music festival, i concerti si svolgono in sedi di rilevante inte-
resse artistico (ville, musei e giardini), che è possibile visitare in occasione di ciascun appuntamento
musicale.
Dopo i due concerti inaugurali a Como (8 giugno) e a Villa del Balbianello (11 giugno) il festival è ini-
ziato il 21 luglio, proseguendo a cadenza settimanale per poi terminare a metà settembre.
Nel segno della sostenibilità ambientale, sono stati attivati servizi di carpooling con cui condividere
passaggi per raggiungere le sedi dei concerti (e favorendo nuove amicizie) e programmi online tra-
mite lettura di qrcode in sostituzione della stampa di programmi.
il calendario completo con i concerti ancora da tenersi per chi ancora non ha avuto l'occasione di
apprezzare il Lake Como Music Festival è visibile sul sito ufficiale. 
Info: Lake Como Music Festival - www.lakecomomusicfestival.com

LAKE COMO MUSIC FESTIVAL 2023
18ESIMA EDIZIONE

EVENTI 39

A sinistra  Villa Carlotta di Tremezzina. 
Sopra, il duo Lapo Vannucci - Luca Torrigiani 

e Aleksandra Gudzio.
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Nei giorni 23 e 24 giugno scorsi, l'aula magna del Conservatorio Domenico
Cimarosa di Avellino ha ospitato un seminario condotto da un veterano del

cablaggio audio professionale, Angelo Tordini. Il fondatore del marchio italia-

no di cavi e connettori professionali Reference Cables ha cablato un vero e

proprio palco funzionante per dare la possibilità agli studenti di comprendere

"sul campo" l'importanza della qualità dei cavi di connessione, al di là dei mo-

delli e dei marchi che li producono. Ne abbiamo parlato con Massimo Aluzzi,
docente di elettroacustica (nonché stimato sound engineer) che ha organiz-

zato insieme ai colleghi Alba Battista (elettroacustica) e Giorgio Savarese (in-

formatica musicale) il programma di incontri su aspetti concreti delle profes-

sioni di fonico e di musicista, in cui il seminario di Tordini era inserito.

IL CONSERVATORIO BEN CABLATO
UN SEMINARIO SULL'IMPORTANZA DEI CAVI 
DI CONNESSIONE AUDIO
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MusicEdu Negli ultimi anni, i Direttori di diversi
Conservatori di Musica italiani hanno aperto le porte
all'industria musicale con l'obiettivo di aggiornare
docenti e studenti sulle innovazioni che hanno coin-
volto soprattutto gli strumenti musicali moderni.
Questi incontri, validi anche per gli strumenti tradi-
zionali, acustici o elettrici, consentono agli studenti di
informarsi a scuola anziché attraverso i social net-
work o altri canali di comunicazione ormai tutti as-
soggettati a regole esclusivamente commerciali.
Massimo Aluzzi È un po' di tempo che mi batto per
questo tipo di incontri. Dopo molti anni di professio-
ne privata di fonico da studio e live sono entrato in
Conservatorio a Salerno diciotto anni fa, quando in
Italia non c'erano ancora delle scuole che formavano
tecnici del suono in ambito musicale, a parte la sto-
rica APM di Saluzzo e la SAE. C'è sempre stato un
grosso gap tra il mondo accademico e quello profes-
sionale e la formazione dei musicisti era ed è ancora
legata soprattutto alla visione accademica mentre

continuo a pensare che il mondo dei Conservatori
deve legarsi sempre di più al mondo del lavoro. Oggi
però posso dire che un po' alla volta e grazie anche
alla lungimiranza del precedente direttore Carmelo
Columbro e con il Direttore attuale Gabriella Della
Sala insieme al vice direttore Fausto Trucillo, siamo
riusciti collegare i due mondi, cercando di raccontare
cosa succede fuori dalle aule del Conservatorio.
Così, dal prossimo anno accademico ci sarà un corso
strutturato a cui abbiamo dato il nome "L'arte di farsi
registrare" in cui gli studenti presenteranno un pro-
getto che dovrà essere realizzato dagli allievi musici-
sti e tecnici del suono insieme. L'obiettivo è quello di
imparare come approcciare la produzione reale, sia
dal punto di vista della relazione tra musicisti e tec-
nici, sia nel rapporto con il suono degli strumenti e
con gli attrezzi del mestiere, dalle cuffie audio, ai mi-
crofoni, ai cavi, ma anche cose come la posizione
delle sorgenti nello spazio e la scelta delle tonalità
più adatte.

41
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MusicEdu Per quanto riguarda i musicisti, nei
Conservatori gli aspetti tecnici degli strumenti musi-
cali non vengono quasi mai affrontati. Ci si limita a
scegliere uno strumento di qualità senza andare trop-
po a fondo sugli aspetti costruttivi. È fondamentale
che uno studente musicista affronti con un insegnante
di professione sound engineer tutti quegli aspetti che
hai appena descritto, sia tecnici sia di relazione tra fi-
gure professionali diverse.
Massimo Aluzzi Qui ad Avellino la direzione del
Conservatorio ha una visione del musicista aperto al
mondo esterno, che passa anche dall'organizzazione
di concerti al di fuori delle aule, nelle strade e in locali
cittadini. In questo devo citare la mia collega Alba

Battista, giovane docente di musica elettronica, che
per me rappresenta l'anello di congiunzione tra le
idee e la realizzazione concreta dei progetti. Per
esempio, grazie a lei siamo riusciti a rendere obbli-
gatori dei corsi di tirocinio per i nostri studenti in
collaborazione con il Teatro San Carlo di Napoli in
contesti reali.

MusicEdu Come hai trovato gli studenti del primo
anno dal punto di vista della loro preparazione tecni-
ca già acquisita, magari attraverso il web?
Massimo Aluzzi I ragazzi che si approcciano al
corso di tecnico audio, non hanno ben chiara la vi-
sione di cosa sia un fonico e di cosa vuol dire cercare
di riprodurre un suono reale così com'è. Sono
portati a manipolare subito il suono di uno stru-
mento. L'assenza di rispetto per la generazione pri-
maria è il segno dei tempi in cui viviamo. 

MusicEdu Mentre nella produzione professionale la
tendenza oggi è semmai quella di modificare un
suono attraverso il posizionamento dei microfoni...
Massimo Aluzzi Esattamente. Il corso "L'arte di farsi
registrare" è interessante proprio perché, appena il
musicista sale sul palco, gli chiediamo subito di spo-
starsi in punti diversi per capire come cambia il suo-
no a seconda della sua posizione. È così che il musi-
cista si accorge per primo di come possa sentirsi
meglio in un punto del palco piuttosto che in un al-

tro. Dopodiché si scelgono diversi microfoni e si
prova a microfonare cercando di scoprire qual è il
suono più vicino a quello originale o magari quello
più interessante, perché sono entrambi validi.
Insieme al musicista, si sceglie la soluzione migliore
per poi arrivare alla registrazione, all'editing e al mix.
Alla fine è sempre il musicista a dire al fonico qual era
la sua idea di suono e ci si confronta su quello che si
è fatto. È nella pratica che ci si rende conto del valore
dei principi teorici e della possibilità di prendere di-
rezioni anche diverse da quelle canoniche, ma in
modo consapevole. 

MusicEdu Come si è svolto in concreto il seminario di

me n.16
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Angelo Tordini?
Massimo Aluzzi Abbiamo montato il palco nell'aula
magna, in parte già trattata acusticamente, per ospi-
tare una formazione jazz, con batteria acustica, bas-
so, due amplificatori per chitarra e una tastiera elet-
tronica. I microfoni erano Shure SM58 e il mixer un
digitale S21 Digico con monitor audio Genelec 8050
per avere un ascolto da studio. Abbiamo allestito un
doppio cablaggio con cavi e DI standard da una parte
e cavi e DI portati da Angelo Tordini di diverso tipo a
seconda della sorgente microfonica o di linea/stru-
mento dall'altra. Tordini aveva preparato delle slide
che abbiamo proiettato su schermo per accompa-
gnare le sue spiegazioni. Per prima cosa abbiamo

fatto delle comparazioni sui singoli strumenti per
capire come cambiava il suono ripreso con cavi
standard e poi con i cavi di Tordini. Abbiamo usato
12 canali del mixer per registrare le sessioni con ca-
blaggio standard e altri 12 canali per le sessioni con il
cablaggio di Tordini. In questo modo abbiamo potu-
to confrontare velocemente i risultati dei due setup
di cablaggio. 

MusicEdu Nella produzione musicale di oggi, da una
parte c'è chi continua a lavorare sulla costruzione di
suoni manipolati, quasi a prescindere dalla realtà, e
dall'altra invece c'è chi cerca di riprodurre fedelmente
un contesto di strumenti posizionati in un ambiente
reale. Oggi i ragazzi hanno la possibilità di fare espe-
rienza con entrambe le modalità di produzione e de-
cidere quando è bene lavorare in un modo o nell'altro.
I seminari che Angelo Tordini ha deciso di portare nei
Conservatori e nelle scuole di musica in generale fan-
no riferimento a un contesto "reale", quello in cui
tutta la catena di ripresa del suono degli strumenti
(in cui è fondamentale il cablaggio) punta al rispetto
delle fonti sonore.
Massimo Aluzzi Quello che mi ha fatto molto pia-
cere del seminario di Angelo Tordini è stata proprio
la risposta dei musicisti e dei cantanti. Sono stati
loro a rendersi conto che l'uso di un cavo adeguato
era in grado di farli sentire a loro agio perché si ri-
trovavano con il loro suono. Alla fine del seminario,

Angelo Tordini (che, per inciso, ha citato il marchio
Reference con discrezione una sola volta al termine
dell'incontro) è stato assalito dai musicisti che vole-
vano avere informazioni sui cavi che avevano usato. I
musicisti spendono molti soldi per acquistare il loro
strumento, l'amplificazione e gli effetti e non sanno
che un cavo inadeguato può mandare all'aria tutto
quanto. Se si provano dieci chitarre per scegliere la
migliore e si sceglie muta di corde più adatta a quella
chitarra, non c'è ragione per la quale non si debba poi
scegliere allo stesso modo il cavo migliore per far
suonare come si deve quella chitarra. Cavo e con-
nettori rappresentano da sempre l'anello debole
della catena di trasmissione del segnale audio. 

agosto 2023
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10 CANZONI “LEGGERE”
PER L’ESTATE
Max Pontrelli

Per i nostri ragazzi l’estate inizia ufficialmente con la fine della
scuola, quasi due settimane prima del solstizio del 21 giugno. Per
diverse fasce di età scolari partono i centri estivi, luoghi di fortissi-
ma aggregazione sociale che, nonostante siano di fatto un’esten-
sione della vita scolastica (paesi, ma anche quartieri di grandi città,
si trovano invasi dagli stessi ragazzi che hanno affollato le aule
delle scuole fino a qualche giorno prima) riesce ogni anno a infon-
dere ai giovani una gran voglia di stare fuori tutto il giorno e vivere
il più possibile momenti di divertimento e spensieratezza. 
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La colonna sonora dell’estate di solito accon-
tenta tutti: le canzoni “leggere” trovano in que-
sto periodo dell’anno la loro massima espres-
sione. Ascoltando i brani più gettonati non si
può fare a meno di notare che nelle produzioni
italiane, quelle che forniscono il repertorio pre-
ferito ai “teen”, c’è un evidente ripescaggio di
tutti gli elementi compositivi che hanno fornito
gli ingredienti per le canzoni di successo da al-
meno 40 anni a questa parte. Spesso leggendo
qualche recensione a riguardo si trovano cita-
zioni un po’ forzate rispetto l’attinenza a un ge-
nere musicale preciso: parlare di jazz e blues ri-
ferendosi al brano di Mengoni/Elodie o di ritmi
latini sull’ultima hit di Paola e Chiara solo perché
si intuisce una “chitarra spagnoleggiante” in
sottofondo pare forse esagerato, ancora di più

citare Giorgio Moroder per Italodisco. La realtà,
forse, è che nel gioco vorticoso dell’utilizzo dei
campionamenti di frasi musicali celebri, al limite
del plagio, un ennesimo algoritmo mette in fila
formule musicali di sicuro successo e l’auto-tu-
ne interviene sempre e costantemente sull’unica
fonte analogica e allo scoperto del brano nella
veste di cantante. A parte Mina, che duetta con
Blanco auto citandosi, in maniera evidentissima
e con poco sforzo compositivo forse, dando pe-
rò l’ennesima dimostrazione del talento fuori-
classe che non ha bisogno di comparire (non lo
ha mai avuto in realtà) nel necessario video che
accompagna il brano. Chissà che la prossima
estate non ci regali più spessore musicale.
Intanto: divertiamoci, se possibile.
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10 CANZONI “LEGGERE” - PER L’ESTATE

Fedez, Annalisa, Articolo 31 “Disco Paradise” https://www.youtube.com/watch?v=k7kjuh0Tq2I

Paola e Chiara “Mare caos” https://www.youtube.com/watch?v=D_riiwTI0x0

Annalisa “Mon amour” https://www.youtube.com/watch?v=RzyD08-w-tk

Marco Mengoni ed Elodie “Pazza Musica” https://www.youtube.com/watch?v=2rSqiGcNgW4

Elettra Lamborghini “Mani in alto” https://www.youtube.com/watch?v=cD7pMbzhG8Y

Tiziano Ferro “Destinazione mare” https://www.youtube.com/watch?v=zrDEJvq6-ME

The Kolors “Italodisco” https://www.youtube.com/watch?v=cIkXBFACp4s

Pinguini Tattici Nucleari “Rubami la notte” https://www.youtube.com/watch?v=-x39tplurzI

Blanco e Mina “Un briciolo di allegria” https://www.youtube.com/watch?v=0UITfDm-8Bk

Achille Lauro e Rose Villain “Fragole” https://www.youtube.com/watch?v=7WnAjND9T80
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Sappiamo che il mercato globale degli strumenti mu-
sicali è fortemente dipendente dalla produzione ci-
nese. Negli ultimi decenni, i produttori di strumenti 
musicali in Cina hanno incrementato progressiva-
mente il loro fatturato grazie alla crescita esponen-
ziale delle esportazioni che hanno interessato ol-
tre 200 Paesi e regioni, per un valore (nel 2019) di oltre 
1,74 miliardi di dollari americani. Negli ultimi anni ha 
giocato un ruolo importante nella qualificazione del 
made in China anche l’innovazione: nel periodo 2014-
2019 sono stati più di 1600 i brevetti, di cui il 30% co-
stituito da invenzioni. Ma la quota relativa all'import 
di strumenti musicali ha raggiunto un valore di quasi 
569,9 milioni di dollari nel 2022, a dimostrazione del 
fatto che la Cina non rinuncia agli strumenti musicali 
prodotti dai marchi internazionali. Perciò, esporre a 
Music China significa anche per il nostro made in Italy 
l'opportunità di intercettare questa domanda. 
Secondo la China Musical Instrument Association
(CMIA), ente che organizza Music China in collabo-
razione con Messe Frankfurt Hong Konge Shanghai
Intex Exhibition Co Ltd, la Cina ha un enorme poten-

MUSIC CHINA 
DI SHANGHAI
PRONTI A RIPARTIRE

Piero Chianura

EVENTI

Dopo due anni di stop, la più im-

portante fiera asiatica sugli

strumenti musicali si svolgerà
dall'11 al 14 ottobre 2023 presso
lo Shanghai New International
Expo Center. La crescita del

mercato cinese documentata fin

dalla prima edizione di Music

China nel 2002 è avvenuta anche

grazie a 40 anni di investimento

pubblico nell'educazione musi-

cale, che hanno visto coinvolte

non poche figure professionali

del nostro Paese.
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ziale nel mercato degli strumenti musicali "grazie al 
miglioramento dell’industria manifatturiera cinese, al 
progresso dell’educazione musicale in Cina negli ultimi 
40 anni e alla tradizione musicale insita nella cultura 
del Paese. L’espansione della classe media ha permesso 
un aumento della domanda di strumenti di livello me-
dio-alto e dei relativi prodotti e servizi per l'apprendi-
mento. Per queste ragioni, le prospettive di crescita per 
il settore musicale in Cina sono ancora propizie: la 
CMIA prevede un incremento importante della quan-
tità di strumenti musicali acquistati nei prossimi cin-
que anni. Questo mercato ha avuto benefici anche nel-
la lotta alla povertà: la produzione di strumenti musi-
cali in Cina ha permesso a molti villaggi e zone rurali 
di alleviare la miseria, promuovendo una crescita del-
l’economia attraverso l’incremento delle industrie locali 
manifatturiere. Un esempio è la contea di Wuqiang, 
nella provincia dello Hebei, nel nord della Cina, dove le 
autorità locali hanno promosso un’iniziativa basata 
sull’assunzione di residenti rurali nell’importante in-
dustria locale di strumenti musicali".
Questi cambiamenti hanno determinato anche una 
maggiore attenzione nei confronti dei prodotti della 
nostra cultura, compresi i viaggi verso gli storici 
luoghi della musica italiana. Per gli artisti di un certo 
calibro e le scuole e gli istituti di formazione, oggi non 
solo il prezzo ma anche l'affidabilità nel tempo dei no-
stri strumenti sono elementi importanti nella scelta. 
All'edizione prevista dall'11 al 14 ottobre di quest'anno 
i marchi internazionali hanno confermato il loro ri-
torno e così lo spazio coperto dai padiglioni di Music 
China salirà a 120.000 mq, un aumento del 20% ri-
spetto all'ultima edizione del 2020 (siamo a circa

l'80% della copertura pre-pandemica del 2019). Con i 
confini del Paese ora aperti e la prenotazione degli 
spazi espositivi ancora in corso, attualmente siamo a 
oltre 1.000 marchi internazionali provenienti da 22 
paesi e regioni, con aree collettive da Repubblica 
Ceca, Francia, Germania, Hong Kong, Italia, Giappone 
e Spagna, e singoli espositori provenienti anche da 
Albania, Austria, Bulgaria, Cina, Ungheria, Indonesia, 
Corea, Malesia, Pakistan, Polonia, Singapore, Taiwan, 
Thailandia, Regno Unito e Stati Uniti.
All'interno della decina di padiglioni previsti troviamo 
pianoforti, strumenti ad arco, percussioni, legni e ot-
toni, strumenti elettronici, educazione musicale, 
spartiti e molto altro. L'area di Music China dedicata 
agli strumenti musicali didattici è veramente ampia e 
sempre affollata di visitatori, tra insegnanti e studenti 
accompagnati dalle proprie famiglie. È previsto un 
ampio programma di seminari e spettacoli di musica 
dal vivo che offrono opportunità di networking e 
condivisione delle conoscenze tra culture musicali di 
ogni luogo del mondo.
Certo, ci vorrà ancora un po' di tempo prima che la 
fiera torni alla sua consueta dimensione pre-pande-
mica, ma con i confini ora aperti e il governo che al-
lenta la sua politica pandemica (anche grazie al re-
cente declassamento della pandemia da Covid-19 a 
semplice influenza da parte dell'OMS) possiamo con-
siderare Music China nuovamente attiva.

Info: Messe Frankfurt Italia- www.messefrankfurt.it 
Messe Frankfurt HK- www.musikmesse-china.com
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https://www.messefrankfu
www.musikmesse-china.c
music@hongkong.messefra
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