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EDITORIALE

F
orse non partiamo sotto buoni 
auspici, ma poiché credo 
fermamente nel karma, da un 
lato filosoficamente accetto 
quello che sta succedendo, 

dall’altro sono certo che riceveremo 
sicuramente una ricompensa per 
le odierne tribolazioni. Se non noi 
direttamente, i nostri posteri almeno! 
E con questo chiudo l’argomento 
covid-19. 

Dunque, si diceva, una rivista 
di musica corale, un’altra rivista 
esclamerà qualcuno… Lungi da me 
il pensiero di inventare qualcosa di 
nuovo, di toccare argomenti fino a 
qui inesplorati. L’intento, invero, è 
quello di confezionare una rivista 
diversa. Un qualcosa scritto da molti 
per tutti. Idee semplici, utili, che 
raccontino la vita, le attese, i dubbi, 
la fame di sapere, il bisogno di 
mostrare, le difficoltà dell’esclusione, 
le aspettative dell’inclusione, la 
bellezza della tradizione, la voglia 
dell’innovazione, e tanto ancora… 
Un progetto forse ambizioso, che 
ci esporrà alle critiche di alcuni ma 
anche, spero, alla riconoscenza di 
molti. Una redazione che lavorerà con 
gratuita generosità, che si confronterà 
con la base, che non è un termine 
sindacale, ma una realtà associativa. 

Ed ecco la domanda che tremo solo 
a pronunciare: chi sono i direttori di 
coro? Professionisti? Amatori? Novelli 
Don Quijote che credono nell’arte 
musicale al di là di tutto e di tutti? 
Non lo scopriremo mai, credo, tanto è 
un mondo variegato e frammentato. 
Bello così? Certo, non siamo davvero 
soldatini agli ordini di qualche lobby 
misteriosa. Pensavo che invece 
potremmo definirci artefici di un 

Cari colleghi e amici,
è un onore ed un piacere assumere la direzione 
di DIRIGO, la nuova rivista dell’Associazione 
Nazionale Direttori di Coro Italiani.

mondo migliore attraverso la musica 
corale. E quanto è cresciuta la coralità 
in Italia! Ricordo che solo vent’anni 
or sono, frequentando concorsi e 
festival un po’ dovunque nel mondo, 
ci si doveva cospargere il capo di 
cenere davanti ai sancta sanctorum,  
a coloro che si consideravano, a 
torto o con ragione, i detentori 
della verità corale. “Sei Italiano?” 
– mi dicevano – “Bello Verdi, bravo 
Pavarotti!”. “Sì, ma abbiamo anche 
Palestrina, Monteverdi…” E poi la 
sentenza arrivava laconica: “Eh, ma 
mica li cantate bene quelli, meglio 
le interpretazione dei cori inglesi, 
tedeschi, scandinavi…”. Poi è successo 
qualcosa, il mondo corale italiano 
si è strutturato, i cori hanno capito 
che dovevano fare formazione, i 
direttori pure, le scuole dovevano 
attrezzarsi, i docenti di canto lirico 
dei conservatori amare un po’ di più 
i loro colleghi a cui non mandavano 
gli allievi a cantare in coro e tanto 
altro. E così ora abbiamo molti 
bravi direttori che vincono concorsi 
internazionali, che sono chiamati a 
tenere masterclass in tutto il mondo. 
Quello che mancava e che serviva 
era un’Associazione che li facesse 
dialogare tra di loro, che li aprisse al 
confronto, che fosse il tramite delle 
loro esperienze.  

Ecco cosa è l’ANDCI e, soprattutto per 
me che ne sono il responsabile, cosa 
è DIRIGO. Consideratelo un veicolo 
che, arrivando alla porta di casa di 
ogni direttore, sia capace di scaricare 
una pillola di conoscenza e che 
sappia ripartire con un nuovo quesito. 
Il tutto condito con tanto ottimismo, 
quello che ci unirà in questa sfida, 
difficile ma non impossibile.

ANDREA ANGELINI
Direttore Editoriale

Questo è lo 
scontato appello 
del bravo direttore 
editoriale: chi 
ha voglia di 
collaborare mi 
contatti! Anche la 
vostra tesserina 
contribuirà alla 
riuscita del grande 
mosaico!
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LA VOCE DELLA 
CORALITÀ
attraverso la voce di ognuno

C
ari lettori, sono molto 
onorato di aprire con 
questa mia lettera il 
primo numero di Dirigo, 
rivista della Associazione 

Nazionale dei Direttori di Coro 
Italiani.

Quest’anno che abbiamo vissuto è 
stato particolarmente difficile, sono 
cambiate molte cose nella nostra vita, 
nelle nostre abitudini e anche nel 
nostro modo di fare musica. Ancora 
di più per un direttore di coro: fare 
musica senza lo strumento o col 
proprio strumento-coro a distanza 
è qualcosa di inimmaginabile. Oggi 
sembra che il peggio sia passato e 
crediamo di aver saputo cogliere 
questa drammatica crisi come un 
tempo di riflessione e, nell’ottica 
di perseguire la nostra idea di far 
coro, come una opportunità di 
cambiamento e di rinnovamento.

Nel periodo di chiusura totale l’ANDCI 
ha lavorato tantissimo, sviluppando 
notevolmente le attività: quasi a 
voler affermare che l’arte corale 
doveva andare avanti nonostante le 
tristi notizie che arrivavano di voce 
in voce – e anche attraverso i media 
– in tutte le case. Abbiamo voluto 
vincere lo sconforto, la paura che 
quella situazione potesse per sempre 
privarci di tanti riferimenti e della 
possibilità di ritrovarci insieme. Tutto 
è stato accelerato da un’intenzione 
di “riscatto”, in vista di una ripresa 
che finalmente, pian piano, stiamo 
recuperando all’orizzonte. Dalla sua 
fondazione, l’ANDCI ha creato un 
archivio multimediale - la sezione 
Educational, accessibile sul proprio 
sito internet – che permette a tutti di 
fruire gratuitamente e liberamente 
della produzione artistica dei maestri 
associati, nell’ottica di rendere 
davvero la cultura corale patrimonio 
di tutti. Si tratta di una scommessa, 

che sottolinea la possibilità e la 
libertà di dare e di ricevere attraverso 
uno scambio aperto dei saperi di 
ognuno. Moltissimi di noi si sono 
da subito prodigati per offrire sotto 
forma di video – adattandosi alle 
esigenze contingenti di produzione, 
diffusione e fruizione della cultura 
musicale – tantissimi contributi 
educativi e artistici: spunti di 
discussione e riflessione da rendere 
disponibili a tutti, attraverso la rete 
internet e i social. Gli incontri con 
gli autori, le interviste, il progetto 
ANDCI Junior, le lezioni di vocalità 
e quelle sulla tecnica di direzione, 
ear-training, gli Sguardi sul Medioevo 
e le Cappelle Musicali, una realtà 
storicamente e culturalmente 
importante; un materiale capace di 
implementare significativamente 
quella formazione permanente 
dei direttori di coro, che riteniamo 
importante per la crescita qualitativa, 
umana e artistica, della coralità 
italiana in campo internazionale.

Voglio sentitamente ringraziare 
i numerosi soci onorari che, 
da tutto il mondo, hanno colto 
l’importanza della nascita della 
nostra associazione e hanno 
condiviso con noi il valore di sentirsi 
uniti in un momento di difficoltà 
globale. Lo spirito solidale che 
tantissimi importanti musicisti 
hanno dimostrato e l’omaggio 
che ciascuno di loro ci ha reso nei 
video-messaggi dedicati, citando 
il nome dell’associazione in lingua 
italiana così da far sentire ancor più 
la loro vicinanza, è stato davvero 
commovente. Ringrazio ugualmente 
anche tutti i soci che hanno speso il 
loro tempo prezioso con telefonate, 
mail, messaggi, video: tutti coinvolti, 
nel portare avanti il superiore 
interesse associativo con un lavoro 
di qualità e in spirito di piena 
collaborazione.

L’ANDCI oggi si propone come 
associazione di categoria di 
tutti coloro che hanno voglia 
di collaborare e dare il proprio 
contributo alla crescita professionale 
dei maestri di coro e della cultura 
corale nel suo insieme, senza 
preclusioni: un’associazione 
autonoma e pluralista, aperta anche 
a collaborazioni istituzionali. Ne sono 
esempio le partnership già avviate 
con alcune associazioni di pari 
grado – come la Swedish Association 
of Choral Conductors e la Turkish 
Polyphonic Choral Association – da 
cui presto scaturiranno importanti 
occasioni di scambio e formazione 
per i nostri direttori, e altre ancora 
– con autorevoli istituzioni – che a 
breve saranno presentate. 
Da questo momento, finalmente, 
l’ANDCI si presenta al pubblico 
anche attraverso la rivista Dirigo: 
un nostro biglietto da visita, capace 
di esprimere appieno – nella veste 
grafica e nei contenuti – la qualità che 
connoterà la Associazione Nazionale 
dei Direttori di Coro Italiani nel 
futuro.  

In ultimo, sento di fare un appello 
ai tantissimi direttori di coro italiani 
che hanno dimostrato una crescente 
curiosità verso la nostra nuova realtà 
associativa, ma che non hanno ancora 
fatto il passo di iscriversi. Questa 
associazione apre le porte a tutti 
voi. Ognuno potrà trovare una casa 
comune e ognuno avrà la possibilità 
di esprimersi nel modo più consono 
alle proprie attitudini: è un impegno 
che tutti noi sentiamo di prendere.
Diamo forza alla voce della coralità, 
attraverso la voce di ognuno!

Cor(di)almente…

ROBERTO MAGGIO
Presidente ANDCI
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Roberto Maggio
PRESIDENTE ANDCI
Da questo momento, finalmente, l’ANDCI si presenta al 
pubblico anche attraverso la rivista Dirigo: un nostro biglietto 
da visita, capace di esprimere appieno, nella veste grafica e nei 
contenuti, la qualità che connoterà la Associazione Nazionale 
dei Direttori di Coro Italiani nel futuro.  
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UN LOCKDOWN
PIENO DI INIZIATIVE
Le Attività dell'Associazione Nazionale Direttori di Coro Italiani
di Alessandro Zucchetti

N
ata nell’aprile 2019, 
l’Associazione Nazionale 
Direttori di Coro Italiani, 
ha visto il concretizzarsi 
di numerosi progetti nei 

primi mesi del 2020. Complice il 
blocco forzato delle attività corali in 
presenza, causa emergenza sanitaria 
Covid-19, molte iniziative sono state 
discusse, condivise e realizzate 
rigorosamente in modalità on-line. 
Impensabile qualche mese fa, farsi 
una chiacchierata virtuale (ma non 
troppo!) con cinquanta direttori di 
coro da tutta Italia (l’associazione 
ne conta 142), attraverso il proprio 
laptop per parlare di coralità, 
didattica vocale, composizioni e il da 
farsi per la ripresa delle prove. 
Se a suon di decreti è stato promosso 

il lavoro agile il direttore diventa 
smart. Senza la possibilità di provare 
in sala con il proprio coro cosa può 
studiare il direttore? Sicuramente un 
nuovo modo di coinvolgere i coristi 
con il coro virtuale: prima però lo 
studio del nuovo repertorio. Ecco 
quindi un Virtual Choir con gran parte 
dei direttori iscritti all’ANDCI con il 
brano Domine Convertere di Bruno 
Bettinelli, coordinato e assemblato da 
Sandro Pisanu e caricato nel canale 
Youtube ufficiale 
(https://bit.ly/3aWt8lR)

Questo canale contiene video 
didattici, interviste e una playlist con 
registrazioni live dei vari cori associati 
e “nasce dalla necessità di creare una 
sala concerti virtuale” come afferma 

il presidente dell’A.N.D.C.I. Roberto 
Maggio: “Dato il momento storico 
abbiamo voluto mantenere il contatto 
tra il pubblico dei nostri cori e gli stessi 
cori”. 

Oggi la musica si ascolta dallo 
smartphone e dal pc; i lettori cd 
sono quasi scomparsi e il vecchio 
supporto digitale fatica a circolare 
ancora. La musica liquida corale è più 
accessibile, certo ne risente la qualità 
di ascolto, ma in cuffia è accettabile 
e una grande playlist fa cantare 
i nostri cori anche nel web. Sono 

Il virtual choir realizzato da ANDCI
FOTO IN ALTO
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Email: alessandro.zucchetti@virgilio.it

disponibili inoltre nello stesso canale 
anche i tutorial sulla tecnica della 
direzione realizzati da Aldo Cicconofri 
e Pasquale Veleno: sono pillole di 
tecnica, consigli sulla gestualità, utili 
ad ogni livello. Non mancano inoltre 
quelli sulla prassi filologica del canto 
gregoriano di Franco Radicchia e 
sulla tecnica vocale di Catharina 
Sharp. Uno spazio particolare è 
riservato ai progetti dedicati ai più 
piccoli (ANDCI-Kids). Il lavoro che 
viene fatto con le voci bianche è 
forse il più importante e garantisce la 
continuità nei cori. La crescita di una 
voce, con la giusta tecnica, il giusto 
repertorio è fondamentale per la 
crescita della realtà corale italiana. 
L’importanza dei laboratori nelle 
scuole sia primarie che secondarie 
ha permesso la diffusione e la 
creazione di nuove musiche adatte 
all’età del cantore. Hanno avuto 
grandi visualizzazioni i video Incontri 
con l’autore: sono state presentate 
inoltre alcune composizioni originali 

e lo stesso compositore ne illustra il 
gesto compositivo e ne presenta la 
registrazione. La rubrica “Interviste” 
infine ha ospitato Paul Crabb (U.S.A.) 
e recentemente Grary Graden (U.S.A.). 
Tutto il materiale è disponibile sul 
sito tramite questo link: https://www.
direttoricoro.it/educational/ diviso 
nelle varie sottosezioni.

L’A.N.D.C.I. ha dato spazio ad incontri 
virtuali tramite la piattaforma Zoom 
a cui hanno partecipato numerosi 
direttori, confrontandosi nelle 
modalità di studio e nei repertori, 
soprattutto per il lavoro dei cori 
scolastici. I piccoli cantori hanno 
sempre bisogno dell’assistenza di un 
adulto per la registrazione e l’utilizzo 
dei pc, ma settimana dopo settimana 
di lockdown, diventati autonomi, 
hanno imparato ad ascoltare il 
maestro in cuffia, registrare la 
propria linea vocale e abituarsi alla 
videocamera per registrare la propria 
parte. 

Senza la possibilità di provare in sala 
con il proprio coro cosa può studiare il 
direttore? Sicuramente un nuovo modo 
di coinvolgere i coristi con il coro virtuale

Infine, non è mancato l’aspetto 
creativo producendo alcune 
composizioni dalla genesi molto 
originale. Partendo da firme musicali 
di poche note fornite dai partecipanti, 
il compositore Dante Muscas 
ha creato l’intera composizione 
collegando per affinità armoniche, 
melodiche, ritmiche gli elementi e 
contrappuntando il tutto utilizzando 
le parole di alcuni celebri passaggi di 
Giovanni Falcone. In occasione della 
ricorrenza della strage di Capaci le 
parole del giudice assassinato dalla 
mafia hanno risuonato coralmente 
in un grande abbraccio compositivo 
collettivo. 
Un periodo molto ricco di buoni 
propositi per l’associazione: le attività 
messe in campo sono molteplici in 
vista dell’Assemblea Nazionale del 
17 e 18 ottobre in Umbria, ad Assisi, 
dove finalmente il confronto non sarà 
virtuale ma dal vivo presso la Domus 
Pacis. 

ALESSANDRO ZUCCHETTI
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ENNIO MORRICONE
E LA MUSICA CORALE
Vetrina Corale
di Giovanni Mirabile

I
niziamo questa rubrica 
dedicandone l’apertura a un 
compositore che ha scritto 
molto per coro, simbolo ormai 
dell’italianità nel mondo:  

Ennio Morricone, scomparso il 6 
Luglio scorso. Di lui è stato detto 
tanto, ma forse la sua produzione 
corale – al di là delle colonne 
sonore - è ancora in attesa di essere 
valorizzata e riscoperta. Vi presento 
quindi una piccola sintesi delle 
chiacchierate avute con alcuni 
maestri che hanno collaborato con 
lui: Paolo Lucci, Mauro Marchetti, 
Fabrizio Barchi.
Il primo mi ha parlato delle sue 

composizioni per voci bianche: «Devo 
a Morricone molto. E’ stato il primo 
grande compositore che ha creduto in 
me, quando ero direttore giovanissimo 
di un coro di voci bianche sconosciuto. 
Venni messo alla prova con la prima 
colonna sonora, 'Chi l’ha vista morire'1 
(1972); dodici brani molto complessi, 
solo per bambini. Il maestro rimase 
molto contento, e iniziarono così 30 
anni di collaborazione con il coro che 
intanto prese come nome ARCUM; ho 
registrato tutte le sue colonne sonore 
fino al 2003, tra cui anche 'Salò' di 
Pasolini». Proveniva dall’ARCUM 

1 https://youtu.be/jigXZd8vSKA

anche il solista che canta ‘Miserere’ 
in The Mission. «Morricone si fidava 
ed aveva una grande stima per me. 
Questo mi ha sempre inorgoglito. Ma 
nello stesso tempo era molto esigente, 
pretendeva sempre la perfezione».
Accanto alla produzione per il 
cinema, Morricone ha vissuto una 
dicotomia con la musica da concerto, 
più libera e quindi terreno per 
sperimentazioni e creatività anche 
al di fuori di un ambito tonale 
facilmente comprensibile. Rientrano 

Roma, 10 novembre 1928
Roma, 6 luglio 2020

IL M° ENNIO MORRICONE
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«La nostra collaborazione cominciò con lo spot di una carta 
di credito, caratterizzato da uno stile percussivo e a temi 
sovrapposti, già sperimentato in ‘The Mission’. Il coro aveva 
come nome ‘Accademia Polifonica di Roma’. Nonostante 
l’organico fosse composto da ragazzi giovanissimi, e la 
musica complessa, la nostra collaborazione andò sempre 
molto bene, perché apprezzava il fatto che i ragazzi fossero 
sempre ben preparati. E così registrammo 'Lolita',3 'Il Quarto 
Re',4 'La Casa Bruciata',5 'Il Fantasma dell’Opera',6 'Al di là dei 
Sogni'7  e altri film dove le parti corali erano importanti. Si 
fidava anche delle mie verifiche, a volte; ricorderò sempre 
le nostre discussioni al telefono. Negli anni il coro cambiò 
nome, diventando ‘Musicanova’. Tra l’altro registrammo la 
‘Ninna Nanna per Novecento’ del film Il Pianista sull’Oceano, 
e le musiche (bellissime!) per Vatel , con un coro imponente 
in stile Händeliano».

«Il suo modo di trattare la composizione corale era più 
strumentale che vocale, spesso chiedeva virtuosismi vocali, 
i soprani avevano tessiture molto acute. Le sue richieste 
erano puntigliose e fino a che la cosa non funzionava, non si 
dava pace. Mi sono rapportato a lui sempre in modo umile, 
percepivo la sua grandezza. Cercavo sempre di preparare 
il coro nel migliore dei modi perché era scrupolosissimo 
sul lavoro, e se qualcosa non gli tornava era facilmente 
irascibile. La mia gioia più grande è stata soprattutto l’aver 
potuto dare ai miei cantori queste opportunità. Nei giorni 
successivi alla sua morte, diversi di loro mi hanno ringraziato 
per quelle esperienze così importanti. Gli piaceva lavorare 
con i giovani, anche se appariva molto distaccato, formale. 
Con lui una parola era poca, due erano troppe».

3 https://youtu.be/FpESZz65Xv0	

4 https://www.youtube.com/watch?v=S4A2SDBxps8	

5 https://youtu.be/rfWvwuaaGOw	

6 https://www.youtube.com/watch?v=pm8vJ2k0bxs	

7 Molto curiosa la storia musicale del film: Morricone compose le musiche ma non 
vennero mai usate perché giudicate dal regista 'troppo importanti'. 

in questo gli 'Scioperi' su sonetti di Pier Paolo Pasolini. 
«Si tratta di brani di notevole difficoltà, con combinazioni 
ritmiche complesse.2 L’ultima composizione per coro di voci 
bianche è stata 'Arcate d’archi' con bambini. Molti altri brani 
da concerto sono stati incisi dall’ARCUM ma mai distribuiti: 
si tratta di brani che richiedono una pazienza, una costanza, 
una dedizione e una capacità che sono difficili da trovare 
ormai. Oggi i cori di voci bianche eseguono musica molto 
meno difficile, il livello si è molto abbassato». 

Nel coro del M° Lucci cantava un giovanissimo Mauro 
Marchetti, che di Morricone avrebbe poi eseguito sue 
musiche e preparato i cori per concerti diretti dallo stesso 
compositore: «Da piccolo non mi rendevo conto di chi fosse. 
Aveva un atteggiamento scherzoso, ci metteva a nostro 
agio, era molto esigente ma sempre sereno. Possedeva 
una conoscenza perfetta dell’orchestra, e solo dopo anni, 
dirigendo il ‘Città di Roma’, ho apprezzato la sua concezione 
del coro, da lui trattato in senso strumentale, spesso lasciato 
anche un po’ indietro come volume. Di lui ho in cassetto un 
'Amen' per 6 cori, mai eseguito, lineare e consonante, diverso 
dai suoi brani corali da concerto».

Salutiamo il M° Marchetti con la speranza di poter sentire 
presto dal vivo questo 'Amen', e concludiamo la nostra 
piccola chiacchierata con il M° Fabrizio Barchi.

2 https://www.youtube.com/watch?v=MS5p4o0yllk 	

Giovanni Mirabile nasce a Messina. Dopo gli studi musicali fonda nel 1993 l'orchestra e il Coro 

Polifonico ‘Ouverture’; viene designato quale primo direttore del Coro Giovanile Siciliano. Con 

questi ottiene premi e riconoscimenti in numerosi concorsi nazionali. Dirige la prima nazionale 

di The Armed Man di Karl Jenkins. Trasferitosi a Roma, viene scelto come maestro collaboratore 

presso i cori dell'Accademia Nazionale di Santa Cecilia. Ha realizzato cinque CD corali e numerose 

registrazioni video. Responsabile della formazione dei docenti per l’Associazione Europa inCanto, 

ha tenuto corsi anche a Bruxelles e Madrid, oltre che in numerosi teatri d’Italia. Ha partecipato ad 

approfondimenti su Rai Scuola. Ha composto brani per coro e orchestra, tra cui l'Inno ufficiale dei 

borghi più belli d'Italia. È stato scelto come successore del M° Gea Garatti alla guida dell’International 

Opera Choir di Roma, realizzando produzioni sinfonico-corali, televisive e cinematografiche. Tiene 

corsi di formazione e perfezionamento in tutta Italia. 

Email: giovannimirabile@hotmail.com

GIOVANNI MIRABILE

Fabrizio Barchi e il M° Morricone

9OTTOBRE 2020DIRIGO



La Tecnica del Direttore
di Luca Buzzavi

È 
noto che le ‘prime volte’ 
sono dotate di un mix di 
preoccupazione, adrenalina, 
voglia di far bene. Così, 
anche questa nuova rubrica 

per il numero 1 di una nascente 
rivista non si è sottratto dal produrre 
gli effetti di cui sopra: uno spazio 
per parlare della Tecnica direttoriale 
dovrà preoccuparsi - a mio avviso - di 
affrontarne i vari aspetti, come un 
libro costantemente ‘in costruzione’. 
Ecco dunque che la ricetta a cui ho 
pensato è quella del brainstorming, 
una sorta di piano editoriale 
commentato cui si rifaranno gli ospiti 
di Dirigo quando dedicheranno 
esperienza e competenza ad 
approfondire i seguenti temi (e 
altri che, certamente, verranno alla 
mente).  Iniziamo dai primi 10 punti, 
non certo in ordine di importanza:

TECNICA CLASSICA E 

TECNICA DEL PUNTO FOCALE

Uno dei temi principali di dibattito 
nell’ultimo decennio tra i docenti 

di Direzione è il confronto, talvolta 
acceso, tra i sostenitori della tecnica 
classica e coloro che trovano migliore 
quella del punto focale. Entrambi 
hanno un ‘piano di lavoro’ su cui 
la mano che scandisce il tempo si 
muove, ma sostanzialmente i primi 
distribuiscono le pulsazioni in punti 
simmetrici rispetto al centro (con 
la mano destra: il primo al centro, il 
penultimo esterno a sinistra, l’ultimo 
verso l’alto, gli eventuali ulteriori 
movimenti equamente distribuiti 
bipartisan tra destra e sinistra), gli 
altri ‘battono’ le pulsazioni tutte al 
centro e i rispettivi ‘rimbalzi’ oscillano 
tra destra e sinistra a seconda di 
quale movimento si sta mostrando. 
Anche in questo caso gli ultimi due 
sono l’esterno sinistro e quello verso 
l’alto, per preparare adeguatamente 
la misura successiva. Ognuno 
dei due approcci ha i suoi pro e 
contro, l’importante è la chiarezza 
funzionale al fraseggio e su questo 
sono concordi gli interpreti, che la 
pretendono.

CONDURSI
PER 
CONDURRE

GESTO ATTIVO 

E GESTO PASSIVO

Quale che sia la tecnica adottata 
per mostrare la scansione ritmica è 
senza dubbio più importante il cosa 
‘non fare’, piuttosto che l’azione 
stessa. Innanzitutto, non disturbare 
o essere d’intralcio al fluire della 
Musica e dei messaggi che essa 
vorrebbe trasmettere attraverso 
gli esecutori. In questo senso è 
particolarmente efficace la scelta 
del gesto passivo, quello che limita 
la ‘presenza’ del direttore ‘lasciando 
fare’ ai cantori e agli strumentisti. 
Certo richiede preparazione, 
responsabilità, intesa, capacità… in 
definitiva, enorme fiducia e stima 
tra tutti gli attori in campo, di cui il 
maestro è ‘coordinatore’ piuttosto 
che ‘impositore’. Questo limita il 
ruolo del direttore? È senza dubbio 
sufficiente osservare con attenzione 
l’interpretazione dell’Allegro con 
spirito conclusivo della Sinfonia n. 88 
di F. J. Haydn a cura della Cleveland 
Orchestra diretta da Leonard 
Bernstein per rendersi conto di 

I concerti sono per tutti; i concorsi 
sempre più per pochissimi, di alto profilo 
e rivolti a una coralità ‘amatoriale’ che di 
‘non professionistico’ ha, ormai in molti 
casi, solo le autocertificazioni di non 
percezione economica da parte degli 
interessati.
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Ha conseguito con il massimo dei voti il 

Diploma di Secondo livello in Prepolifonia 

presso il Conservatorio G. Verdi di Torino 

sotto la guida del m° Fulvio Rampi, il 

Diploma di Primo livello in Direzione di coro 

e Composizione corale (con lode e menzione 

d’onore) presso il Conservatorio L. Campiani di 

Mantova, la Laurea in Fisica (con lode) presso 

l’Università di Bologna, i Master Universitari di 

I livello in Didattica e Psicopedagogia per DSA 

e BES e in Strategie e buone pratiche nelle 

classi multiculturali (entrambi con lode). Ha 

studiato Chitarra Classica e seguito numerose 

masterclass sulla Direzione corale. Insegna 

Chitarra classica, Ear training e Canto corale 

presso la Fondazione Andreoli dei comuni 

dell’Area Nord di Modena all’interno della 

quale prepara la classe di canto corale costituita 

dal Coro di voci bianche e giovanili Aurora. È 

direttore artistico di Accademia Corale Teleion 

(Poggio Rusco – MN) dove segue il coro da 

camera Gamma Chorus e la Schola gregoriana 

Matilde di Canossa, organizza e tiene seminari 

e corsi estivi con illustri docenti sul Canto 

Gregoriano e la Polifonia; in particolare è 

direttore artistico e docente presso la Scuola 

e il Corso estivo di Canto Gregoriano in 

collaborazione tra Accademia Corale Teleion 

e l’ensemble professionale Cantori Gregoriani. 

È docente del 1° Corso online di Canto 

Gregoriano e del 2° Corso online: Attualità e 

Retorica nel Canto Gregoriano, promossi da 

AERCO. Dirige da settembre 2020 la Schola 

Gregoriana Ecce promossa da AERCO. È 

membro del Comitato editoriale delle riviste 

FarCoro e Dirigo, docente al Corso regionale 

per direttori di cori scolastici promosso 

da AERCO e membro della Commissione 

Artistica di USCI Lombardia nel triennio 

2018-2020. Ha ottenuto importanti risultati e 

riconoscimenti in concorsi corali nazionali in 

veste di direttore, compositore e commissario.

Email: lucabuzzavi@gmail.com 

LUCA BUZZAVI

quanto la leadership resti indiscussa, 
nonostante (o meglio ‘grazie alla’) 
conduzione solo con lo sguardo e 
la mimica facciale. Per rintracciarla, 
googlare ‘Bernstein dirige con gli 
occhi’ e il gioco è fatto!

VOCALITÀ

Il direttore di coro lavora con le 
voci, ma non è necessariamente 
un cantante. Anche il direttore 
d’orchestra guida gli strumentisti, 
ma non saprebbe suonare – nella 
gran parte dei casi – ogni strumento 
di quelli che conduce. Certo, ma 
ha studiato approfonditamente 
‘orchestrazione’, conosce i limiti e 
le virtù di ognuno di essi. Ecco, il 
direttore di coro non può esimersi da 
avere conoscenze vocali specifiche, 
non solo per potersi mettere egli 
stesso ‘dall’altra parte’ quanto più 
possibile (la qual cosa è senza 
dubbio enormemente formativa), 
saper esemplificare in modo utile, 
ma anche per sapere cosa chiedere, 
come chiederlo, educare, come farlo, 
ottenere il massimo a partire dal 
materiale umano con cui interagisce, 

non inibire (anzi, disinibire), attrarre 
a sé il massimo della credibilità da 
parte dei cantori con cui affronterà il 
‘viaggio’ dalle prove all’esecuzione. 

POSTURA

Ogni strumentista studia come 
porsi rispetto al proprio strumento; 
spesso i docenti non concordano su 
‘come’ farlo, ma tutti ritengono che 
non ci si possa esimere dal porsene 
il problema e trovare i modi per 
risolverlo. Se è vero, come è, che il 
direttore di coro è strumentista (e il 
coro che guida è il suo strumento), 
il sillogismo non può non portare 
all’esigenza di avere una forte e 
fondata consapevolezza corporea 
investendo molto sulla postura 
utilizzata durante l’attività. Questo 
non solo per prevenire danni fisici 
(un po’ come il modo di sedersi 
dell’impiegato davanti al terminale 
per parecchie ore/giorno), ma anche 
e soprattutto per ottenere il miglior 
‘suono’ dall’ensemble che istruisce e 
dirige. No alle rigidità, sì all’equilibrio; 
no agli ‘scatti’, sì alla fluidità… e così 
via.
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ANALISI E COMPOSIZIONE

Tasto dolens. Poniamo anche che il bravo direttore si sia 
ben allenato nei punti precedenti, ma se non ha nulla da 
‘dire’? È evidente quanto ogni esercizio ‘fisico’ diventi 
vano. Come sia possibile porsi davanti a un gruppo 
di persone, magari anche amatori della Musica, ma 
professionisti nei più svariati ambiti della società, senza 
avere studi approfonditi di composizione, arrangiamento, 
analisi musicale specialmente riguardo al repertorio da 
affrontare… ecco tutto questo è un mistero insondabile. Si 
tratta principalmente di dignità verso sé stessi, ma anche 
di una buona dose di rispetto verso chi si ha di fronte. 
Talvolta (si legga: spesso/sempre) non bastano l’impegno, 
l’energia, il ‘darsi da fare’, bensì onestà, desiderio di 
mettersi in discussione, di crescere come individui, prima 
ancora del volteggiare sul podio. Fondamentale, dunque, 
trarre beneficio dallo studio dei compositori del passato e 
del presente per creare i direttori del futuro!

TECNICHE DI DIREZIONE ALTERNATIVE

Chi ha lavorato con cori non professionali, specialmente 
di voci bianche/giovanili o dedicati all’inclusione, sa che 
la cosa fondamentale è stabilire un linguaggio condiviso 
con cui capirsi e comunicare. ‘Condiviso’, appunto, non 
necessariamente ‘convenzionale’. Negli ultimi anni si 
sono diffusi maggiormente anche in Italia (grazie a un 
enorme lavoro di divulgazione operato dalle più importanti 
cattedre di direzione e dal mondo associazionistico corale) 
linguaggi e utilizzi del gesto manuale alternativi molto 
utili e produttivi nella direzione del coro. Si pensi alla 
chironomia Kodaly, alla LIS (lingua dei segni), all’utilizzo 
della body percussion, per arrivare fino all’enorme 
diffusione delle coreografie corali. Cosa le accomuna 
tutte? Senza dubbio la ricerca di far proprio il gesto, 
dunque ‘cantare’ attraverso tutto il corpo, abbattendo 
ogni tensione. Punti importanti su cui riflettere anche 
quando, soprattutto nel repertorio autoriale e/o storico, tali 
‘alternative’ non sono contemplate.

ASPETTI PSICOLOGICI

Dirigere richiede impegno, passione, dedizione, tanto 
studio, ma in ultima analisi, si tratta di un gesto di Amore. 
Un trasporto più o meno controllato continuamente dentro 
e fuori dalla partitura, dalla Musica che attraverso di essa 
si realizzerà con la performance. Amore che è irrazionale, 
per definizione, ma che si deve interfacciare con la 
razionalità insita negli studi. Amore che richiede fiducia, 
che necessita il coraggio dell’abbandono. Un abbandono 
consapevole che coinvolge il direttore, gli interpreti e chi 
li sta ad ascoltare. Un ascolto che deve muovere emozioni, 
altrimenti non è Amore, ma la sua più grande antagonista, 
la Noia. Per raggiungere queste grandezze e scongiurare 
il peggio non si può non lavorare su sé stessi, cercando 
e ricercando ogni mezzo per riuscire ad abbattere muri 
e impedimenti. La Musica dev’essere interrogata e deve 
poterci interrogare… senza filtri.

STORIA E RICERCA

Conoscere il background socio-storico-culturale non 
soltanto dei brani oggetto di studio (di fondamentale 
importanza), ma anche del coro che ci ha scelti come 
direttori, può dare incredibili spunti di ricerca, di 
approfondimento, di miglioramento. Aiuta a comprendere 
le scelte, non sempre felici, operate fino ad oggi e trarre 
suggerimenti su quelle ancora da prendere. Consente 
di trovare filoni interpretativi, ganci, linee guida per 
dare coerenza ai programmi concertistici, alle impronte 
didattiche a rendere, in definitiva, intrigante ciò che 
si fa. Certo, non è fondamentale, ma crea interesse, 
stimola l’attenzione, dà quel ‘di più’ che attrae. Da non 
sottovalutare, non soltanto per quanto riguarda la coralità 
di impronta popolare, ma anche (e qui sta la vera sfida) 
quella cólta.

IL CORO AMATORIALE

L’Italia conta migliaia di cori, di ogni estrazione. Sono 
tutte comunità, piccole o grandi, in cui si fa cultura e si 
impara (non sempre, ma è di buon auspicio affermarlo) 
a convivere civilmente e a porsi a disposizione di un 
obiettivo superiore. L’amatore ‘ama’ ciò che fa, non 
canta per stipendio, ma spesso sa approfondire e dare 
enormi soddisfazioni. Generazioni diverse con interessi 
e aspettative tra le più disparate si incontrano nello 
spazio-tempo corale, tutti pronti a dare il massimo per star 
bene insieme, ancor prima e ancor più che far contento 
il pubblico. Una enorme risorsa che, se sapientemente 
orchestrata e guidata potrebbe essere un’eccellenza del 
Bel Paese. Certo occorrono e occorreranno guide capaci, 
ma vogliamo essere benpensanti e speranzosi.

CONCERTI VS CONCORSI: 

IL SAPER CONDURRE

Mondi diametralmente opposti per quanto riguarda le 
strategie di preparazione del coro. I concerti sono per tutti; 
i concorsi sempre più per pochissimi, di alto profilo e rivolti 
a una coralità ‘amatoriale’ che di ‘non professionistico’ 
ha, ormai in molti casi, solo le autocertificazioni di non 
percezione economica da parte degli interessati. Entrambi, 
però, rappresentano una gigantesca vetrina corale che 
consente a chiunque (anche esterno al mondo corale) 
di ascoltare tutti, quindi di trarre ispirazioni, operare 
confronti, crescere. Il direttore non può restare ‘chiuso’, 
bensì deve girare, farsi un’idea delle proposte disponibili, 
aggiornarsi, cogliere stimoli. Deve vincere la pigrizia della 
coscienza per cibare il proprio ‘Essere corale’ dei migliori 
menù disponibili (oltre che conoscere i peggiori, per poi 
evitarli). In definitiva deve… condursi per condurre!

Lawrence (USA), 25 Agosto 1918
Dakota (USA), 14 Ottobre 1990

LEONARD BERNSTEIN
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INNOVATIVITÀ 
E RICERCA NELLA
SCUOLA DI OGGI

U
n’ora di lezione può 
cambiare una vita”. È 
in questa potente ed 
immaginifica frase di 
Massimo Recalcati che si 

possono racchiudere il potenziale 
e l’eccezionalità del mondo della 
Scuola. Nella concretezza vissuta 
dagli insegnanti possiamo dire di 
essere di fronte ad una vera e propria 
sfida che magicamente si raddoppia 
se i docenti in campo sono quelli di 
Musica.

Perché possa infatti esistere e 
permanere un reale intervento di 
qualità da parte degli insegnanti 
musicisti sono necessarie una serie 
di conditio sine qua non. Prima 
di tutto deve essere superato il 
nodale conflitto tra artisticità e 
didattica arrivando a conquistare, 
ogni docente, una piena dignità 
professionale sul piano della didattica 
stessa. Sono indispensabili poi delle 
scelte legislative ed organizzative 
coraggiose e lungimiranti per poter 
dare una direzione positiva al lavoro 
con gli studenti e sentire valorizzato 
il percorso che si sta costruendo. Ed 
è inoltre necessario avere intorno un 
reale sostegno nella realizzazione 
di percorsi formativi incentrati sullo 
sviluppo della pratica musicale.

A lavorare per rendere concreta 
questa complessa congiunzione 
astrale ci sono molte forze al lavoro 
e tra queste ce n’è una autorevole 
e influente che rappresenta 
un vero e proprio ponte tra i 
docenti di Musica di ogni ordine 
e grado e l’Amministrazione 
centrale: il Comitato Nazionale 
per l’apprendimento pratico 
della musica per tutti gli studenti. 

Istituito nel 2006 e rinnovato da 
tutti i Ministri in carica dal 2006 ad 
oggi, è attualmente in vigore con 
D.M. 110 del 7 Febbraio 2018. Si 
tratta di un organismo completo 
e complesso composto da esperti 
tecnici, didatti, pedagogisti, docenti, 
dirigenti scolastici, artisti di chiara 
fama e da tutti i vertici dirigenziali 
del Ministero dell’Istruzione 
dell’Università e della Ricerca. I suoi 
compiti sono di supporto, consulenza, 
progettazione, coordinamento, 
monitoraggio e proposta nei confronti 
dell’Amministrazione centrale.

Il lavoro del Comitato ha risultati 
concreti, tangibili e presenti 
limpidamente nella strada di ogni 
docente di Musica: il ‘Concorso 
Indicibili (In)canti’, il ‘Premio Abbado-
musica insieme’, il ‘Premio Abbiati 
per la Scuola’, i progetti ‘Rossini va 
a scuola’ e ‘Il Jazz va a scuola IJVAS’, 
la Rassegna ‘Settimana nazionale 
della musica a scuola’ sono solo 
alcune tra le iniziative organizzate 
e curate dal Comitato che hanno 
impegnato e stimolato direttamente 

e concretamente l’intero mondo 
Scolastico musicale italiano.
Coordinatrice del Nucleo Tecnico 
Operativo del Comitato Nazionale per 
l'Apprendimento Pratico della Musica 
presso il MIUR è Annalisa Spadolini, 
musicista ed insegnante che il mondo 
della Musica nella scuola lo vede, lo 
vive e lo ascolta in una dimensione 
polifonica: occhi e mani nei decreti, 
mente che legge nelle pieghe delle 
difficoltà concrete dei docenti, 
cuore che batte caldo nell’ascoltare 
orchestre e cori scolastici. Le 
chiedo di rilasciarmi un’intervista 
pur sapendo, conoscendola e 
collaborando con lei da qualche 
tempo, di trovarla certamente molto 
impegnata e completamente immersa 
nel suo lavoro. Come immaginavo, 
è disponibile e lieta a condividere i 
dati derivanti dai suoi documenti di 
Coordinatrice.

I vari progetti nazionali e regionali 
del Comitato nazionale per 
l’apprendimento pratico della musica 
per tutti gli studenti - spiega Annalisa 
Spadolini - hanno coinvolto tutte le 

Mondo Scolastico
di Elisa Gastaldon
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Provincie italiane, le Istituzioni di ambito per la Formazione 
docenti, le scuole ad indirizzo musicale d’Italia, i licei 
musicali e coreutici. I progetti hanno avuto la collaborazione 
della maggior parte dei Conservatori italiani e di circa 200 
Associazioni territoriali accreditate presso gli UUSSRR (Uffici 
Scolastici Regionali) e il MIUR (Ministero dell’Istruzione, 
Università e Ricerca). Si valuta che ci sia stato un indotto di 
partecipazione di circa 8.000 docenti (che hanno partecipato 
ai laboratori territoriali formativi) e 500.000 ragazzi 
coinvolti.

Le numerose attività del Comitato, i documenti e i 
provvedimenti emanati sono reperibili all’indirizzo del 
Ministero www.miur.gov.it/web/guest/comitato-musica 
e restituiscono un impegno a tutto tondo verso la 
valorizzazione della Musica nella scuola.

Attualmente – continua Annalisa Spadolini - nel territorio 
nazionale sono 18 le Istituzioni scolastiche, poli regionali 
singole o organizzate in reti, selezionate dagli UUSSRR per 
la promozione delle attività artistiche e musicali. Queste 
hanno realizzato, a livello regionale, attività di promozione 
della musica a scuola, laboratori territoriali per gli studenti 
delle scuole di ogni ordine e grado, convegni e seminari 
per la diffusione dei contenuti del Decreto Legislativo 13 
Aprile 2017 n. 60 e per la conoscenza di buone pratiche 
didattiche e delle migliori esperienze metodologiche 
italiane e internazionali, corsi di formazione per docenti, 
attività di concerti di opere musicali e di teatro musica e 
di performance a scuola con la partecipazione attiva degli 
studenti e la collaborazione di musicisti, artisti, attori, registi. 

Coordinatrice del Nucleo Tecnico Operativo del Comitato 
Nazionale per l'Apprendimento Pratico della Musica 

ANNALISA SPADOLINI
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E c’è di più: da tempo il Comitato ha stretto una 
proficua collaborazione con INDIRE: (Istituto Nazionale 
di Documentazione, Innovazione e Ricerca Educativa), 
organismo che da oltre 90 anni è punto di riferimento 
per la ricerca educativa in Italia e questo connubio ha 
permesso una piena valorizzazione e condivisione delle 
buone pratiche musicali già in atto nella scuola.

La collaborazione con INDIRE - spiega Annalisa Spadolini - 
nasce dalla domanda che sempre il Comitato si pone: cosa 
si può fare di innovativo per la musica a scuola? Il Comitato 
da anni opera nella direzione della innovatività e della 
Ricerca. Si avvertiva la necessità di archiviare, strutturare  
gli  approdi   dell’impegno   profuso,    affinché    ciò    che 
era già stato prodotto (seminari, corsi di formazione, ecc.) 
potesse rimanere per il futuro una risorsa a disposizione 
di tutti i docenti italiani. Dall’analisi dei bisogni è emerso 
immediatamente la necessità di provvedere alla formazione 
continua dei docenti di musica (anticipando in questo quanto 
poi normato dalla Legge 107): da qui l’immaginazione di un 
“luogo” dove essi potessero trovarsi e dove trovare le migliori 
pratiche di didattica nell’attività scolastica quotidiana, 
un repository che desse visibilità al lavoro nelle classi, 
valorizzando spunti esemplari, replicabili.

www.musicascuola.indire.it: questo è il sito web che ogni 
docente di Musica può e dovrebbe visitare trovando 100 
e più prodotti video che presentano percorsi didattici 
musicali sperimentati e presentati da docenti ricercatori, 
molti dei quali anche direttori di coro, selezionati  da  
INDIRE-CNAPM.  Unendo efficacemente esperienza, 
competenze e creatività questi insegnanti di Musica 
illustrano percorsi d’eccellenza da replicare nel primo e nel 
secondo ciclo di istruzione.

Altra iniziativa che ha dell’eccezionale, di cui è promotore 

INDIRE, in collaborazione col Comitato nazionale per 
l’apprendimento pratico della musica per tutti gli studenti, 
è la rassegna musicale nazionale “La musica unisce la 
scuola” organizzata annualmente durante la Settimana 
della Musica. L’edizione del 2020, nell’eccezionalità 
della situazione vissuta dalla epidemia di coronavirus, si 
distingue per la sua straordinarietà: numerosi webinar, 
contributi ed esperienze realizzate con modalità a distanza 
da un Mondo scolastico che ha vissuto la musica nelle 
limitazioni imposte dalle disposizioni legislative volte a 
contenere il contagio da COVID-19.

Visionare circa 3400 video pervenuti da ogni parte d'Italia 
da ogni scuola italiana di ogni ordine e grado, progettare 
i webinar, coinvolgere gli artisti; vedere quanta bellezza 
e partecipazione ha messo la scuola italiana nel trovare 
un senso diverso al fare scuola a distanza, mi ha molto 
emozionato – confessa la Spadolini. 

Sono ancora tutti visibili all’indirizzo www.lamusicaunisce.
indire.it i ricchissimi contenuti che hanno animato la 
XXXI Rassegna Nazionale della Settimana della Musica: 
esecuzioni strumentali e corali di alunni, performance e 
messaggi inviati da grandi artisti della musica italiana, 
preziosi e variegati webinar su vari aspetti didattici, 
organizzativi e legislativi del mondo della musica a Scuola. 
Sembra di toccare con mano una magia che un’immensa 
orchestra sta compiendo.

Innovatività e Ricerca sono anche e soprattutto questo: 
condivisione e valorizzazione. E chissà, magari le nostre 
lezioni di Musica “cambieranno” davvero la vita dei nostri 
alunni e magari anche la nostra.

www.musicascuola.indire.it 
SITO WEB INDIRE
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MUSICA A SCUOLA 
IN TEMPI DI COVID-19

In merito all’attività didattica corale e strumentale 
nelle scuole in tempi di Covid-19 queste sono state 
alcune indicazioni fornite dal Comitato Tecnico 
Scientifico, istituito presso la Presidenza del 
Consiglio dei Ministri,: “...le attività didattiche che 
prevedano l’utilizzo di strumenti a fiato o attività 
corali dovranno essere effettuate garantendo 
un aumento significativo del distanziamento 
interpersonale” (Verbale n. 82 del 28 maggio 
2020); “...nell’ambito della scuola primaria, per 
favorire l’apprendimento e lo sviluppo relazionale, 
la mascherina può essere rimossa in condizione 
di staticità con il rispetto della distanza di 
almeno un metro e l’assenza di situazioni che 
prevedano la possibilità di aerosolizzazione (es. 
canto)” (Verbale n. 104 del 31 agosto 2020).

Al conseguente smarrimento generale del mondo 
musicale scolastico, il Comitato Nazionale per 
l'apprendimento pratico della musica per tutti gli 
studenti si è attivato prontamente collaborando 
alla stesura della nota prot. DGOSV 16495 del 15 
settembre 2020 che ha messo a fuoco i confini 
precisi entro cui è possibile muoversi per realizzare 
percorsi musicali corali o con l’utilizzo di strumenti 
a fiato: www.miur.gov.it/web/guest/-/circolare-n-
16459-del-15-settembre-2020 il link per scaricare 
il documento. Alcune specifiche da segnalare sono 
queste: per le attività corali le indicazioni consentono 
al docente di fare lezione di coro senza mascherina 
qualora sia possibile stare ad almeno 2 metri dagli 
studenti, tra i coristi la distanza interpersonale 
laterale dovrà essere di almeno 1 metro e di almeno 
2 metri tra le file (distanza riducibili con l’utilizzo di 
barriere fisiche). Punti fermi permettono di riaprire 
porte considerate irrimediabilmente chiuse. 
Rimangono criticità e oggettive difficoltà come la 
mancanza di ampi spazi in molte scuole o il divieto 
di ingresso a personale esterno impedendo di fatto 
il lavoro ai docenti esperti esterni. Fondamentale 
è comunque conoscere il “Protocollo di sicurezza 
scolastica anticontagio da Covid 19” prodotto 
dal proprio Istituto così da poter programmare 
il lavoro sulla base di indicazioni precise ed 
ufficiali stese dalla scuola in cui si presta servizio. 
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scolastici. È docente di Musica in ruolo nella 

Scuola Secondaria di Primo Grado dove 

svolge anche attività di formatrice Musicale 
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italiani nella realizzazione di brani per cori 

maschili, femminili, misti, giovanili e di voci 

bianche molti dei quali risultati vincitori in 
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Email: profgastaldonelisa@gmail.com

ELISA GASTALDON
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Un opera di sartoria musicale
di Roberto Brisotto

COMPORRE
PER CORO

È 
sicuramente difficile, se non 
impossibile, individuare 
con precisione e in modo 
definitivo ciò che sta 
alla base del processo 

di creazione artistica e, dunque, 
anche della composizione musicale. 
Nell’immaginario comune prevale 
senz’altro l’idea di matrice romantica 
dell’artista visitato da un’ispirazione 
divina (il dàimon di socratica 
memoria) e teso all’espressione del 
proprio mondo interiore ed emotivo 
in preda ad uno stato di rapimento 
quasi mistico.

Per contrasto l’arte novecentesca 
e contemporanea ha riportato in 
auge, almeno in parte, l’antica figura 
dell’artista che in totale coerenza 
con l’immagine moderna del mondo, 
meccanicistica e materiale, trae i 

presupposti essenziali della propria 
arte e deriva i propri strumenti di 
lavoro dalla conoscenza della natura 
fisica e della razionalità matematico-
scientifica.

In sintesi, abbandono emotivo da 
un lato, controllo rigoroso della 
ragione dall’altro, in quella che 
sembra costituirsi come un’antitesi 
radicale e che invece rappresenta la 
naturale coesistenza di due aspetti 
inevitabilmente compresenti nel 
processo creativo. 

Entrambi, se assolutizzati, finiscono 
per dar luogo a miti contrapposti, 
quello dell’artista poeta e quello 
dell’artista scienziato, a turno 
prevalenti lungo i secoli passati. A 
uno sguardo più attento, però, essi 
paiono trovare invece un giusto 

equilibrio all’interno della figura 
concreta, pragmatica e realistica 
dell’artista artigiano. Essa riassume 
in sé tutta quella padronanza 
del mestiere che sposa, in modi 
diversi secondo la personalità e le 
caratteristiche di ciascuno, controllo 
tecnico e sostanza espressiva e, 
vincolandoli l’un l’altro, favorisce il 
raggiungimento di un quantomeno 
credibile risultato estetico.

Va ovviamente tenuto conto che 
l’ambito specifico della composizione 
musicale si presenta piuttosto vario e 
diversificato; il fatto che ci si riferisca 
alla musica colta anziché alla musica 

Comporre per coro è simile al lavoro 
dell'artigiano, del sarto... 

FOTO IN ALTO
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Comporre musica 
corale comporta, 
nella maggioranza 
dei casi, scrivere 
per complessi 
amatoriali e, non di 
rado, su specifica 
commissione e 
ciò rende calzante 
il riferimento 
alla dimensione 
artigianale 
del lavoro del 
compositore.COME UN SARTO

di consumo, alla musica pura invece 
che alla musica funzionale, alla 
musica destinata ai professionisti 
piuttosto che a quella rivolta agli 
amatori, può dare connotazioni 
di volta in volta assai diverse alle 
considerazioni precedenti. 

Comporre musica corale comporta, 
nella maggioranza dei casi, scrivere 
per complessi amatoriali e, non di 
rado, su specifica commissione o 
invito e ciò rende particolarmente 
calzante il riferimento alla 
dimensione artigianale del lavoro del 
compositore. 

Spesso, infatti, si tratta prima di 
tutto di dar vita a brani efficaci e 
di comoda eseguibilità, con una 
scrittura vocale in grado di funzionare 
bene o, almeno, dotata di un buon 
rapporto difficoltà-resa. Nel caso 
di commissioni ricevute da uno 
specifico coro si dovrà, naturalmente, 
tenere conto delle sue caratteristiche 

particolari, facendo il possibile per 
metterne in luce le qualità migliori. 
Scrivere per cori giovanili o scolastici 
comporterà, oltre alla capacità di 
catturare l’attenzione di bambini o 
ragazzi, anche quella di rispettare 
la loro vocalità in formazione e di 
conferire alle partiture, quando 
possibile, anche una valenza 
pedagogico-didattica. Comporre 
musica sacro-liturgica, d’altro canto, 
richiederà non solo la capacità di 
adeguarsi ai tempi e alle necessità 
del rito ma anche di individuare uno 

stile appropriato, artisticamente 
degno ma, al contempo, in grado di 
parlare alla comunità dei fedeli e di 
essere per essa comprensibile.

Da quanto detto appare evidente 
come il compositore di musica corale 
dovrebbe essere dotato innanzitutto 
di una solida preparazione tecnico-
compositiva, tale da consentirgli 
di modulare la propria scrittura in 
relazione alle diverse circostanze ed 
esigenze. Un approfondito e duraturo 
contatto diretto con la pratica corale, 

Adattare la forma alle esigenze!

Bottoni: come note musicali da 
scegliere con cura!

FOTO A DESTRA
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nelle vesti di direttore o cantore, sarà quasi indispensabile 
per dotarsi di buona conoscenza della vocalità individuale 
e, soprattutto, delle caratteristiche e delle potenzialità 
dello strumento coro, conoscenza necessaria non solo per 
rendere corretta e credibile la propria scrittura vocale ma 
anche per costruirsi un proprio ben fondato immaginario 
timbrico corale. Una solida esperienza di lavoro in questo 
ambito sarà utile anche a rinforzare un sano pragmatismo 
e uno spiccato senso pratico al fine di evitare situazioni 
di scrittura inutilmente complesse o cerebrali, destinate 
ad appesantire il lavoro di apprendimento e preparazione 
di un brano senza che tale sforzo trovi un’effettiva 
giustificazione nella resa sonora ultima.  

Una personalità artistica matura e ben definita, frutto 
certo di naturale predisposizione ma anche di esperienza, 
pratica, studio e cultura musicale, renderà alla fine 
possibile il fatto che ogni brano più facilmente possa 
risultare personale e dotato di una propria dignità 
artistica. In sostanza, anche qualora esso non si rivelasse 
particolarmente ispirato, dovrebbe comunque presentarsi 
come qualitativamente valido e ben scritto, opera di 

buon artigianato. A tal fine trovo credo sia importante 
incoraggiare il compositore a vincere la tentazione di una 
facile gratificazione ottenuta attraverso la pedissequa 
imitazione di modelli stilistici di successo; così facendo 
contribuirà solo ad aumentare la schiera degli emuli dei 
compositori di tendenza, non aggiungendo nulla, di fatto, 
alla lezione degli originali, ormai divenuta patrimonio 
musicale collettivo, e sacrificando invece la propria 
individualità artistica. 

Il cercare una propria strada non significa, 
necessariamente, ideare a priori un proprio specifico 
linguaggio, inedito e inaudito, impresa per altro molto 
complessa per il compositore odierno, quasi schiacciato 
dalla straordinaria eredità millenaria della grande 
tradizione musicale occidentale. 
Una possibile alternativa è quella di cercare piuttosto 
una profonda sincerità di espressione, senza 

trovare la propria strada e la 
dimensione del tempo adatto...
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forzature autoimposte di natura 
intellettualistica né tantomeno 
commerciale, tale da coagulare gli 
inevitabili echi del passato in una 
sintesi originale e convincente.

È naturalmente molto probabile 
che tale approccio compositivo 
possa condurre ad un eclettismo 
stilistico facilmente etichettabile 
come manierismo. A ben guardare, 
però, la presenza di un’autentica 
componente personale, ancorché 
presente solo sottotraccia, 
sostenuta da solido mestiere e da 
un pizzico di talento, può essere 
sufficiente per assicurare una cifra 
stilistica distintiva e chiaramente 
riconoscibile, nonostante l’apparente 
utilizzo di elementi compositivi 
desunti dal passato. La somma 
lezione stravinskiana (la quale ha 
costantemente rivelato una cifra 
artistica netta e inconfondibile a 
fronte di un percorso linguistico-
musicale estremamente vario ma 
sempre costruito su riferimenti 
espliciti alla tradizione storica) è in tal 
senso quasi paradigmatica.

Riassumendo, l’originalità ha 
maniera di manifestarsi, in tal 
forma, non tanto nell’adozione di 
un linguaggio totalmente nuovo 
quanto nella sintesi di elementi 
compositivi tradizionali, resi unici 
dalla particolare personalità, tecnica 
ed espressiva, del compositore. 
L’utilizzo di una grammatica 
musicale sostanzialmente già nota 

ai cori ma, in un certo qual modo, 
presentata in rinnovata veste, rende 
la comunicazione tra gli interpreti 
e il compositore più immediata e 
diretta senza negare a quest’ultimo la 
possibilità di esprimere con libertà il 
proprio mondo espressivo.

Le numerose scuole corali presenti 
in ambito nazionale e internazionale, 
i diversi organici e le differenti 
caratteristiche timbriche e sonore 
che si possono ritrovare all’interno 
del mondo corale, offrono un terreno 
straordinariamente fertile in cui 
questo eclettismo virtuoso è messo 
nella condizione di esprimersi al 
meglio, in modo ricco e creativo.

Da quanto detto innanzi appare, 
credo, evidente quale elasticità 
professionale, capacità di 
adattamento e fantasia creativa 
siano allora richiesti al compositore 
di musica corale, anche nel caso egli 
non scriva sulla base di una specifica 
commissione o per un determinato 
gruppo.  

In questo senso va dunque inteso 
quanto affermato già nel titolo di 
questo articolo cioè che egli dovrà 
essere, prima di tutto, un sarto 
capace; sostenuto da un solido 
mestiere sarà così in grado di cucire 
un abito su misura per il coro di volta 
in volta in oggetto, abito nel quale 
sarà comunque sempre impressa, in 
un modo o nell’altro, la caratteristica 
firma del suo creatore. 
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Il compositore, come un sarto capace a 
cucire abiti su misura
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UNA BUONA
EDIZIONE MUSICALE:
Responsabilità e Ricerca
Prolegomeni ad un corretto approccio alla musica antica
di Don Denis Silano

L
a pratica della musica 
antica1  impone, più di altri 
repertori, una riflessione sulla 
qualità delle edizioni e sulla 
consapevolezza che si deve 

esigere da parte di chi si rapporta 
con un mondo sonoro, teorico e 
notazionale lontano. Nel presente 
contributo cerco di offrire alcune 
linee per orientarsi nel variegato e 
periglioso mare delle edizioni: una 
riflessione a cavallo tra rule of thumb 
e rigore scientifico, valida e utile, 
almeno in parte, anche per le edizioni 
di musica dei secoli successivi. 
Alcune premesse sono indispensabili. 

Punto primo: non si può affrontare il 
repertorio antico senza conoscerne 

1 In questo contributo l’aggettivo ‘antica’ si riferisce, 
in modo particolare, al repertorio tràdito in 
notazione mensurale bianca.

il linguaggio quanto basta. Un po’ come dire: non mettetevi alla guida di un 
mezzo senza conoscere il codice stradale. Sembra un’indicazione scoraggiante, 
quasi contraddittoria, per aprire il discorso. Ma la musica dei secoli passati - 
soprattutto quella scritta prima dell’avvento della notazione moderna e del 
linguaggio tonale - esige alcune conoscenze fondamentali che riguardano 
l’usus scribendi (e legendi) dei compositori/cantori di un tempo anche molto 
lontano e dal carattere talvolta enigmatico2. Mensuralismo3, modalità4, 
solmisazione5, contrappunto6, musica ficta7: sono solo alcuni dei termini che 

2 Si veda, ad esempio, KATELIJNE SCHILTZ, Music and Riddle Culture in the Renassaince, Cambridge, 2015.

3 Si vedano, solo per citare alcuni titoli: RUTH I. DEFORD, Tactus, Mensuration and Rythm in Renaissance Music, 
Cambridge, 2015; ANNA MARIA BUSSE BERGER, Mensuration and Proportion Signs: Origin and Evolution, Oxford, 
1993; GEORGES HOULE, Meter in Music, 1600-1800, Bloomington, 1987.

4 Si vedano: FRANS WIERING, The Language of the Modes. Studies in the History of Polyphonic Modality, New 
York, 2001; BERNARD MEIER, I Modi della polifonia vocale classica. Descritti secondo le fonti, Lucca, 2015; 
HAROLD POWERS, Tonal Types and Modal Categories in Renaissance Polyphony, in «Journal of the American 
Musicological Society», Vol. 34, No. 3, 1981, pp.428-70; HAROLD POWERS, From Psalmody to Tonality, in Tonal 
Structures in Early Music, a cura di Cristle Collins Judd, New York, 2000, pp. 275-340; CRISTLE COLLINS JUDD, 
Renassaince modal theory: theoretical, compositional, and editorial perspectives, in The Cambridge History of 
Western Music, op. cit., pp. 364-406.

5 Si vedano: DAVID E. COHEN, Notes, scales, and modes in the earlier Middle Ages, in The Cambridge History of 
Western Music, a cura di Thomas Christensen, Cambridge, 2002, pp.307-63; DOLORES PESCE, The Affinities and 
Medieval Transposition, Bloomington, 1987.

6 Si vedano: PETER SCHUBERT, Counterpoint pedagogy in the Renassaince, in The Cambridge History of Western 
Music, op. cit., pp. 503-33; MARGARET BENT, Counterpoint, Composition and Musica Ficta, New York, 2002; 
RENATO DIONISI–BRUNO ZANOLINI, La tecnica del contrappunto vocale nel Cinquecento, Milano, 2001.

7 Si vedano: KAROL BERGER, Musica Ficta: Theories of Accidental Inflections in Vocal Polyphony from Marchetto 

Districarsi tra 
una selva di 'self 
made editions' 
è assolutamente 
indispensabile per 
ogni direttore che 
voglia confrontarsi 
con la musica 
antica in modo 
serio e rigoroso.

Nisi Dominus, particolare del tenor (Venezia, 1579)
O. COLOMBANO, HARMONIA SUPER VESPERTINOS PSALMOS 
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non possono essere sconosciuti a chi si addentra 
nel settore. Oggi la bibliografia in materia è ampia e 
dettagliata8: occorre solo il tempo di affrontarla. Va da sé 
che è altamente sconsigliabile porre mano ad un’edizione 
senza averne le competenze: una buona esecuzione che si 
fonda su un’edizione pessima o fraintesa è peggiore di una 
mediocre esecuzione storicamente informata e condotta 
su di un’edizione precisa e compresa.

Punto secondo: una valida edizione è più di una buona 
trascrizione, ma non può prescindere da questa. Non può 
limitarsi - per usare le teorie coniate dal biblista Eugene 
Nida - ad una traduzione ad equivalenza formale9. In 
un lavoro di traduzione occorre traslare un testo da un 
paradigma linguistico ad un altro, senza zone d’ombra 
che consentano a chi traduce di fuggire la responsabilità 
delle scelte e costringano il lettore a tentare di sostituirsi 
al curatore. Una trascrizione è un atto di responsabilità da 
parte di chi la redige e deve essere una risorsa preziosa - 
fedele e trasparente - per chi ne fruisce. Chi trascrive deve 
dunque avere una conoscenza profonda del linguaggio 
tradotto, nella logica di una equivalenza dinamica: deve 
cioè dire, senza tradire, ciò che il testo dice con tutta 
l’efficacia della nuova lingua10. Diffidate di chi si limita a 
proporre una parziale traslitterazione dei dati spacciandola 
per ‘fedeltà’: in realtà, lascia il lettore in balìa di quella che 
è, nel migliore dei casi, un’edizione diplomatica  a metà11.

Punto terzo: un’edizione critica è un’operazione 
intellettualmente onesta e trasparente, un lavoro condotto 
secondo criteri scientifici di serietà e professionalità. 
Chi la appronta deve quindi recensire tutti i testimoni 
conosciuti e disponibili, collazionarli con cura e scegliere 
un esemplare di collazione, indicare le varianti, offrire 
un apparato critico completo di tutte le informazioni 
utili, precisare i criteri editoriali, mantenere ben distinti 
gli elementi presenti nell’originale da quanto aggiunto 
dal curatore, preparare un’edizione del testo letterario 
(qualora necessaria), e via dicendo12. Insomma: deve 
poter offrire la possibilità a chi legge di fare il percorso 
a ritroso verso l’originale. Deve permettere di prendere 
decisioni che si discostano dal curatore (ma non dal 
dato originario), valutando le scelte fatte in ogni singolo 
passaggio ed eventualmente farne altre, non nell’arbitrio 
dell’incompetenza, ma nella libertà dell’interpretazione dei 
dati non univoci.

da Padova to Gioseffo Zarlino, Cambridge, 1987; MARGARET BENT, op. cit.	

8 Si vedano ancora: WILLI APEL, La notazione della musica polifonica dal X al 
XVII secolo, Firenze, 1984 (volume fondamentale); FRANCESCO R. ROSSI, De 
musica mensurabilis. Manuale di notazione rinascimentale, Lucca, 2013 (con un 
intento più pratico); VANIA DAL MASO, Teoria e pratica della musica italiana del 
Rinascimento, Lucca, 2017 (un utile compendio di indicazioni tratte dai trattatisti 
italiani); JESSIE ANN OWENS, Composers at Work. The Craft of Musical Composition 
1450-1600, Oxford, 1998 (interessante per la singolare prospettiva).	

9 EUGENE NIDA – CHARLES. R. TABER, The Theory and Practice of Translation, 
Leiden, 1969.

10 Nida sosteneva che una traduzione dovesse: 1) rispettare il senso originale; 2) 
trasmettere lo spirito; 3) utilizzare una forma di espressione semplice e naturale; 
4) produrre una risposta simile a quella del lettore del testo originale.

11 È l’edizione che “ha lo scopo di riprodurre esattamente quanto si legge in un 
testimone, senza interventi editoriali” (MARIA CARACI VELA, La filologia musicale. 
Istituzioni, storia, strumenti critici, vol. I, Lucca, 2015, p.230).

12 Si vedano a riguardo: MARIA CARACI VELA, op. cit., 3 voll, (testo fondamentale 
per un approccio globale alla materia); La critica del testo musicale, a cura di 
Maria Caraci Vela, Lucca, 1995; Problemi e metodi della filologia musicale. Tre 
tavole rotonde, a cura di Stefanio Campagnolo, Lucca, 2000.

In concreto, mi pare si possano mettere in evidenza almeno 
nove aspetti che rivelano una buona edizione, capace cioè 
di ‘parlare’ con chiarezza e precisione.
1) Un’edizione condotta con scrupolo e cura permette, 
fin dalle prime pagine, di rispondere alla domanda: “che 
cosa ho fra le mani?” Presenta con linearità ciò di cui 
ragiona, indica con chiarezza il tipo di edizione, descrive i 
testimoni utilizzati (a stampa e manoscritti), fornendone la 
sigla RISM13 (qualora censiti) e la collocazione fisica utile a 
identificare con certezza il singolo manufatto, offre i criteri 
editoriali secondo quanto ricordato sopra14. A riguardo 
dell’edizione del testo musicale, la distinzione tra edizione 
critica e edizione pratica, ad un livello professionale, non 
ha ragion d’essere: una buona edizione critica deve essere 
strumento per una corretta prassi musicale, così come non 
è più accettabile pensare che quest’ultima possa fondarsi 
su edizioni ‘minori’, che si accontentano della versione 
vulgata15.
2) Venendo alle trascrizioni, la disposizione in parti vocali 
presenti nell’originale va ricollocata in partitura e deve 
sempre essere preceduta da una ‘finestra’ che riporta (in 
edizione diplomatica o in formato immagine) l’incipit di 
ogni parte. Questo, a mio parere, anche se i criteri editoriali 
sono stati esplicitati nella loro sede.
3) L’uso delle moderne chiavi16 pare essere divenuto ormai 
indispensabile. Il motivo, tuttavia, non è certo lusinghiero, 
dovendolo ricercare nella pigrizia dei direttori/cantori 
moderni - anche professionisti - di confrontarsi con un 
sistema considerato a torto ostico. Sarebbe auspicabile, a 
mio modesto parere, un ritorno all’uso delle chiavi antiche, 
almeno per tre ragioni: 1) fanno parte appieno del sistema 
notazionale moderno; 2) rendono assai più evidente la 
logica che guida il movimento delle singole voci in un 
certo ambitus; 3) sono un ottimo strumento pedagogico 
per lo sviluppo della lettura e della comprensione del 
linguaggio contrappuntistico. Di grande utilità è poi 
la segnalazione, voce per voce, degli estremi della 
tessitura, che permette un immediato riconoscimento 
dell’estensione richiesta17.
4) I segni mensurali, anche quelli che si ritrovano nella 
semiografia contemporanea (ad esempio C o ¢), devono 
essere sempre tradotti in moderne frazioni (2/2, 2/1, 
ecc.)18. Un’edizione che mantiene questi segni - il cui 
significato moderno è ben lontano da quello mensurale - 
rivela già la scarsa responsabilità da parte del curatore, che 
deve avere coscienza del significato formale e contestuale 
degli stessi e tradurli correttamente.
5) La necessità di applicare una trasposizione è indicata dal 
sistema di chiavi originali19. L’intervallo di trasposizione, 

13 Acronimo di Répertoire International des Sources Musicales, l’organizzazione 
internazionale fondata a Parigi nel 1952 con lo scopo di documentare il più 
esaustivamente possibile le fonti musicali presenti in tutto il mondo.

14 Si veda CARACI VELA, op. cit., pp. 179-220.

15 Il rifiuto della vulgata, cioè del textus receptus, ovvero del testo “nella sua 
forma più diffusa e riproposta, non passato attraverso il vaglio della critica del 
testo” (CARACI VELA, op. cit., p. 242), è il primo punto del metodo stemmatico 
formulato da Paul Maas nel 1927.

16 Sol2, Sol2 ottavizzata e Fa4.

17 Un elemento utilissimo, inspiegabilmente scomparso nella semiografia 
moderna, è il custos: chi canta in un coro sa in quante occasioni se ne sente la 
mancanza.

18 Con l’equivalente divisione in battute mediante stanghette tra i righi, meglio 
ancora senza spezzare i valori a cavallo delle stesse con l’uso di legature.

19 Ad esempio, in presenza di chiavette in luogo delle chiavi naturali. Si vedano 
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tuttavia, non è un dato scontato, 
quasi meccanico20, né lasciato del 
tutto al direttore: entra infatti in 
gioco la variabilità geografica del 
diapason21. La trascrizione deve 
rispettare l’altezza originale delle 
voci. Personalmente ritengo un 
ottimo servizio, però, indicare un 
intervallo di trasposizione suggerito 
dalle conoscenze musicologiche sulle 
usanze del luogo di composizione o 
di destinazione di un’opera. Filologia 
e prassi esecutiva si occupano di 
oggetti diversi - il testo e il gesto 
sonoro -, ma indicazioni ben 
ponderate e motivate sono sempre 
un prezioso aiuto per far crescere 
una historically informed practice che 
guarda al contesto, oltre che al testo.
6) In partitura deve comparire solo 
quanto presente in originale, senza 
aggiunte e senza equivoci: quanto 
suggerito dal curatore va posto al 
di sopra del rigo o altrove. Nei casi 

a riguardo: PATRIZIO BARBIERI, ‘Chiavette’ and 
Modal Transposition in Italian Practice (c. 1500-
1837) “Recercare”, vol. 3, 1991, pp. 5–79; ANDREW 
JOHNSTONE, 'High' Clefs in Composition and 
Performance, “Early Music”, vol. 34, n. 1, 2006, pp. 
29-53.

20 In altre parole: va oltre il consueto 
abbassamento di una quarta in caso di bemolle in 
chiave o di una quinta in sua assenza.

21 Tra il Piemonte e Roma, ad esempio, il diapason 
variava addirittura di una terza minore. Pietro 
Heredia nel 1637 invia da Roma a Vercelli la sua 
Missa XI.mi toni (un tempo conservata presso 
l’Archivio Capitolare di Vercelli, poi trafugata e oggi 
presente solo in fotocopia). Sul frontespizio della 
partitura si specifica che la Messa, scritta (a Roma) 
in Effaut, va cantata (a Vercelli) in Desolre, altezza 
nella quale è scritto il basso seguente, precisando 
che le voci vanno abbassate di una terza anche nel 
caso di esecuzione senza l’organo.

dubbi relativi alla musica ficta è 
preferibile non accompagnare i segni 
con punti interrogativi, ma operare 
una scelta, indicando nell’apparato 
critico l’ambivalenza della situazione: 
sarà poi il lettore a decidere se 
applicare o meno quanto suggerito. 
Un caso particolare è rappresentato 
dai segni di diesis con valore di B 
durum nei casi in cui non va applicata 
la regola una nota supra la22: questa 
indicazione deve essere mantenuta 
in partitura, tradotta nel moderno 
segno di bequadro. Si tratta infatti 
di un’alterazione esplicita che 
ne annulla un’altra implicita, nel 
contesto modale della solmisazione23.
7) I cambi intermedi di mensura 
devono sempre essere accompagnati 
dall’indicazione del rapporto di 
equivalenza di figure tra una sezione 
e l’altra24. L’eventuale dimezzamento 
dei valori in alcune sezioni è una 
scelta da ponderare bene: in alcuni 
casi più utile, in altri meno, altrove 
del tutto sconsigliata25. Ligaturae 

22 “Una nota supra la semper canendum est 
fa” era la regola secondo la quale, in sede di 
solmisazione, quando la melodia usciva di un solo 
intervallo congiunto dall’ultima nota dell’esacordo 
di provenienza (la, in sillabe o voces), la nota era 
intesa come distante un semitono diatonico dalla 
precedente, e dunque solmisata come fa.

23 Che, è bene ricordarlo, procede per esacordi e 
non per ottave.

24 Cioè la figura x precedente, su cui si basa il 
tactus, è ora rappresentata dalla figura y seguente: 
“x = y”. Analoga indicazione di equivalenza va 
riportata ad ogni cambio, eventualmente rovesciata 
nel caso si ritorni alla mensura precedente.

25 Nel caso venga applicato, occorre ovviamente 
indicarlo nell’apparato critico. In partitura lo 
si può utilmente segnalare, ad esempio, con la 

e colores devono essere segnalati 
rispettivamente mediante parentesi 
quadre e tratti angolari che 
abbraccino tutte le note interessate 
dalla coloratura26. 
8) Il testo deve essere collocato 
sotto la linea musicale con cura27 e in 
carattere ordinario. Il carattere corsivo 
precisa il testo aggiunto in luogo 
del segno di ripetizione (ij), mentre 
tra parentesi quadre si indicano le 
integrazioni del curatore28. Quanto 
alle varianti linguistiche, per testi 
comuni come quelli dell’ordinario 
della Messa, prevale la versione 
dell’editio typica. Per altri, il discorso 
si fa più complesso, trattandosi 
spesso di testi più liberi: in questi 
casi non deve mancare una sezione 
dedicata all’edizione del testo, dove 
si affronta il problema.
9) L’eventuale intonazione gregoriana 
- come nel caso di salmi, Magnificat, 
Gloria, Credo, ecc. -, e gli interventi in 
canto piano per i brani in alternatim, 
è bene siano aggiunti dal curatore 
nel caso in cui siano dati per scontati 
(o solo accennati) nell’originale29. In 
questi casi è d’obbligo riferirsi alle 
fonti liturgico-musicali storicamente 
e geograficamente pertinenti, non 
a quelle in uso in altri tempi e 
luoghi. Per fare un esempio: non 
è musicologicamente corretto 
analizzare i canti firmi di Josquin 
Desprez prendendo a modello le 
melodie ‘restituite’ presenti nelle 
edizioni novecentesche legate 
alla scuola di Solesmes o dei suoi 
discepoli30. Spesso la ricerca non 

formula “n1 ex n2”, in cui n1 è il valore della nota 
in trascrizione (sempre meglio indicare il valore 
che si riferisce al tactus) e n2 lo stesso valore in 
originale. Tendenzialmente oggi, per il repertorio 
rinascimentale, si preferisce mantenere i valori 
originali.

26 Nel caso di minor color, anche la nota (o le note) 
il cui valore è sottratto a quella precedente.

27 Nelle stampe e nei manoscritti antichi il testo è 
spesso collocato sommariamente, in un contesto 
nel quale il cantore esperto era perfettamente in 
grado di adattarlo estemporaneamente alla musica. 
Spetta al curatore moderno, oggi, provvedere a 
questa operazione in sede editoriale, nel rispetto 
delle regole fornite dai trattati antichi (un’utile 
sintesi di alcuni autori in VANIA DAL MASO, op. 
cit., pp.298-305). Ci sono edizioni, anche ad opera 
di professionisti di chiara fama, che presentano 
talvolta una collocazione del testo errata o 
imprecisa, spesso addirittura senza tenere conto 
della presenza o dell’assenza di ligaturae, elementi 
semiografici preziosi per il cantore antico e il 
curatore moderno. 

28 Ad esempio, nei casi di una lacuna nell’originale.

29 Ovviamente segnalando, graficamente e in 
apparato, che si tratta di aggiunte del curatore.

30 Come avviene proprio nella prestigiosa New 
Josquin Edition (29 voll., Utrecht, 1987-2017), nel 

Compositore e uno dei maggiori teorici musicali del Rinascimento
GIOSEFFO ZARLINO (1517 - 1590)
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DENIS SILANO

indispensabile per ogni direttore 
che voglia confrontarsi con la musica 
antica in modo serio e rigoroso. 
Questo non significa che tutto ciò 
che circola, anche in rete, sia da 
scartare: ci sono ottime edizioni 
messe a disposizione gratuitamente 
da curatori preparati e generosi, che 
condividono liberamente le proprie 
fatiche, e altre, titolate e onerose, 
che si rivelano sorprendentemente 
imprecise e perniciose. Come sempre, 
gli strumenti restano tali: la scelta e 
la responsabilità del loro uso spetta 
a ciascuno di noi, con coscienza e 
attenzione.
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è agevole, ma è degna di nota 
un’edizione che non confonde i piani 
e rimanda alle fonti di canto fermo 
(presumibilmente) vicine all’autore 
oggetto d’indagine.
   
Al termine di questo percorso, 
spero di aver offerto una pista 
sintetica per confrontarsi con il mare 
magnum delle edizioni musicali 
circolanti. Districarsi tra una selva di 
self made editions (spesso, più che 
altro, badly made) è assolutamente 

cui apparato critico, relativamente al Cantus prius 
factus di alcune composizioni, si prende a confronto 
la versione melodica dell’Antiphonale Monasticum 
- frutto del lavoro dei monaci di Solesmes, edito 
nel 1934 -, accompagnata dalla citazione di codici 
inglesi del XIII secolo, senza indagare le possibili 
fonti alle quali Josquin avrebbe potuto aver attinto, 
magari al tempo della sua formazione, tra XV e XVI 
secolo.

Archivio Capitolare di Vercelli, cantus, particolare
PIETRO HEREDIA, TE DEUM A 5 (1607)
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Musicologia Liturgica
di Enrico Vercesi

LA MESSA
(IN)CANTATA

S
gombriamo il campo 
dagli equivoci: se oggi 
produciamo musica 
inadeguata alla liturgia, la 
prima causa è da ricercare 

nella debolezza della nostra stessa 
fede. Da essa, infatti, traiamo 
ispirazione divina dalla quale 
scaturiscono i carismi ed i doni, 
le volontà e le azioni, e la Messa 
è (anche) la sintesi del canto della 
nostra vita quotidiana; se essa è 
carente o, addirittura, assente nelle 
nostre azioni comuni, certamente non 
sarà facilmente esprimibile nel più 
alto atto di culto a Dio, Salvatore e 
Redentore.

A ciò fa eco una serie considerevole 
di luoghi comuni, nati per lo più 
da interpretazioni deviate (per 
superficialità o, peggio, per interesse) 
della riforma del Concilio Vaticano 
II1: “i canti devono essere semplici”, 
“tutti devono poter cantare tutto”, 
“la musica deve essere specchio del 
comune sentire” … quante volte siamo 
stati redarguiti con simili espressioni, 
e quanto abbiamo subito increduli 
gli incoraggiamenti di certi discutibili 
repertori che, a dire di molti, 
avrebbero attratto fiumane di giovani 
fedeli nelle nostre assemblee. Mai 

1 Benedetto XVI, Discorso di auguri di Natale alla 
Curia Romana, 22 Dicembre 2005.

registrati assembramenti rilevanti, 
almeno per quanto ne sappia io! 

Nonostante alcuni irriducibili 
ancora stoicamente arroccati sulle 
loro posizioni, da alcuni anni la 
riflessione appare più costruttiva 
e meglio disposta; i tanti studiosi 
di musicologia liturgica hanno 
contribuito nel tempo a formare un 
pensiero analitico e scientifico, in 
grado di dare risposte serie e credibili 
ai musicisti e ai pastori, a patto, ben 
inteso, che ci sia reciproca volontà 
ricettiva. 

Non ha più senso pensare che tutto 
sia sbagliato, che “solo nel passato 

Appropriandoci del culto liturgico,
invece, abbiamo introdotto nel corso degli anni tutto 

e il contrario di tutto e, 
musicalmente parlando,

ciò si è concretizzato appiattendo le forme,
le gerarchie strumentali,

le liriche dei testi, 
le correttezze armoniche

Musicologia Liturgica
di Enrico Vercesi
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si facevano le cose per bene”: siamo tutti chiamati ad 
una responsabile formazione e ad un aggiornamento 
che ci permetta, finalmente, di cambiare le cose con 
l’autorevolezza della competenza e non attraverso l’abuso 
della ignorante autorità, abbandonando definitivamente 
la sterile polemica e, soprattutto, “l’inutile nostalgia dei bei 
tempi andati”. 

Per intenderci con chiarezza, occorre primariamente 
partire da un concetto basilare: la liturgia non è cosa 
nostra, non ci appartiene. Ne parleremo diffusamente 
quando rifletteremo sulla questione della “partecipazione 
attiva”; ci basta, per ora, entrare nell’ottica che è Dio nella 
Liturgia che agisce sul Suo Popolo, alla “mensa della Parola 
e dell’unico Pane spezzato”. È Lui la Vera Azione, noi, di 
risposta, siamo la re-Azione; ci siamo ingannati pensando 
erroneamente di “abbassare” il mistero di Dio a livello 
dell’uomo, e così facendo abbiamo di conseguenza tentato 
di semplificare il tutto portandolo al nostro “pianterreno”: 
la nostra fede è, però, basata non sulla discesa, ma sulla 
salita, anche quando questa è impervia e faticosa come 
quella del Calvario, senza il quale però non esisterebbe il 
mattino di Pasqua. Abbiamo quindi optato per la soluzione 
più facile, capace di crearci meno grattacapi possibili, 
ignorando la chiamata a salire all’altezza del mistero, in 
forza della nostra stessa fede. Appunto, la fede: torniamo al 
punto di partenza! 

Appropriandoci del culto liturgico, invece, abbiamo 
introdotto nel corso degli anni tutto e il contrario di tutto e, 
musicalmente parlando, ciò si è concretizzato appiattendo 
le forme, le gerarchie strumentali, le liriche dei testi, 
le correttezze armoniche, incrementando le banalità 
melodiche, insomma, abbattendo, in tutto o in parte, ciò 
che la “Traditio” ci aveva generosamente consegnato: 
ci siamo convinti (dentro e fuori dalla Chiesa) che 
avremmo potuto fare di testa nostra, indipendentemente 
dalla sostanza del mistero celebrato, il cui culmine è 
Cristo, morto e risorto. Lo abbiamo relegato al ruolo di 
comprimario, mettendo altro al centro dell’attenzione! 
Abbiamo creato ex-novo figure di dubbia utilità, quale 
l’animatore, come fossimo in un qualsiasi villaggio vacanze 
o su una spiaggia ferragostana, ignorando che la liturgia 
non fosse già animata autonomamente in virtù della 
pluralità dei segni sacramentali ma, anzi, ritenendo che il 
nostro intervento diretto fosse determinante e decisivo. 

Di fronte a questo paesaggio sconcertante e un poco 
deprimente, abbiamo la responsabilità di riprendere con 
vigore la corretta direzione, per tentare di riportare le cose 
nella loro giusta ottica e dimensione, come uomini di fede 
e come musicisti impegnati. Siamo chiamati a renderci 
conto scientemente che non possiamo fare esclusivamente 
quello che vogliamo senza alcun criterio di riferimento, 
basandoci solo sul nostro “sentire”, sulla pur positiva 
sensibilità personale, ma fortemente interpellati ad un 
sano interrogativo: per dirla con Paolo VI “Non tutto è 
valido, non tutto è lecito, non tutto è buono. Qui il sacro 
deve congiungersi con il bello in una armoniosa e devota 
sintesi”2, siamo esortati a coltivare quel sensus ecclesiae, 

2 Paolo VI, Discorso alle religiose addette al canto liturgico, 15 Aprile 1971

che si esprime nel discernimento della musica nella 
liturgia. 
A questo punto, allora, chiediamoci che cos’è la “Musica 
Liturgica”. 

Nello specifico, “Liturgico” significa, sostanzialmente, 
“aderente al Rito”, o meglio, che “scaturisce dal rito 
stesso”, predisponendo e proporzionando il segno musicale 
primieramente alle esigenze rituali3. Dunque, il valore rituale 
di un canto è il primo criterio da ricercare, allo stesso modo 
degli altri non meno importanti valori musicali ed artistici. 
Guai a decentrare questo equilibrio! L’obiettivo, quindi, è 
quello di coniugare arte e funzionalità, cosa non facile da 
attuare con uno sbilanciamento vuoi a favore dell’uno o 
dell’altro. È di gran lunga la strada più difficile! 

Potremmo allora parlare indifferentemente di musica 
liturgica o “rituale”: essa sarà tale quanto più saprà rendere 
evidente il rito, cioè saprà corrispondere adeguatamente in 
qualità di “segno” al rito al quale essa stessa è applicata. 

Cosa intendiamo per “Rito”? È l’insieme delle parole e dei 
gesti che identificano le diverse parti della Liturgia secondo 
un ordine stabilito da Cristo e dalla Sua Chiesa. Il “Segno” 
ad esso applicato, fa leggere in trasparenza il mistero 
celebrato ed in esso presente, esprime una attitudine 
interiore e, insieme, la stimola e le garantisce efficacia. 
Il rapporto tra “Res” e “Signum” si concretizza attraverso 
alcuni criteri pratici e concreti di “funzionalità liturgica” o, 
semplicemente, di “liturgicità”. 

Proviamo ad elencarne alcuni:

•	 Rispetto del Tempo liturgico: un canto di avvento non 
sarà uguale ad uno di quaresima, il Natale non potrà 
essere significato come la Pasqua, così pure il tempo 
ordinario, dotato di una sua dignità propria ed un suo 
ordinato svolgimento, non potrà essere colonizzato 
da eccessiva genericità o, peggio, da continui brani 
passe-partout;

•	 Scelta aderente del genere e della forma musicale: 
c’è differenza tra cantare un inno da una antifona, una 
litania da un mottetto o da un brano tropato ecc. La 
forma innica del Gloria, ad esempio, non comprende 
né ammette ritornelli banali e fantasiosi;

•	 Utilizzo di un linguaggio musicale chiaro e adeguato, 
evitando melodie impossibili e ritmi da balera, 
sottolineato da strumenti coerenti e suonati ad arte, 
senza pestaggi selvaggi o atteggiamenti smaniosi;

•	 Controllati ritmi temporali di svolgimento: per capirci, 
non possiamo cantare un Kyrie di otto minuti come 
nel passato, ampliando una forma litanica che, 
strutturalmente, è immediata e diretta, e lo stesso 
si può dire per le altre parti dell’Ordinarium Missae 
(a proposito: quanto resisterà la prassi persistente 
e deleteria di sedersi al Gloria?). Ancora, parrebbe 
opportuna una pur semplice regia liturgico-musicale, 
che si può realizzare concordando preventivamente le 
azioni, per capire (ad esempio) se i riti di ingresso e di 
offertorio prevedano la processione o l’incensazione, 

3 V. Donella, “Musica & Liturgia”.
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così da stabilire le giuste tempistiche dei canti e i coerenti interventi strumentali;
•	 Utilizzo di testi adeguati che provengano direttamente dai libri liturgici o che, almeno, siano approvati: sentiamo 

cantare di tutto, e purtroppo non sempre la ortodossia teologica è perfettamente rispettata. Rinvio questo tema ad 
uno specifico momento di successiva trattazione;

•	 Rispetto dei caratteri della “vera arte” della “bontà e santità di forme” e della “universalità”, ossia tutto ciò che da 
Pio X (Motu Proprio Inter sollecitudines, 1903) fino ad oggi è peculiarmente richiesto alla musica destinata ai sacri riti: 
anche di questo parleremo diffusamente più avanti.

Da questi criteri parte, dunque, la nostra riflessione. Non illudiamoci di ragionare esclusivamente su fredde e rigide norme: 
se così fosse ci inganneremmo, dato che una legislazione umana è limitata e limitante, lo sappiamo. I principi che stiamo 
analizzando, invece, sono i frutti maturi di una teologia della musica sacra che sfocia in una applicazione pratica ponderata 
che è rituale ed estetica al tempo stesso. Non si tratta, in sostanza, di fare delle scelte “per forza” ma, in aderenza il più 
possibile perfetta con il rito, di realizzare quei segni che favoriscano nel cuore dell’uomo l’interiorizzazione del mistero 
celebrato.

Enrico Vercesi nasce a Broni (PV), l’8 ottobre 1972. Si è formato presso 

l’Istituto Pontifico Ambrosiano di Musica Sacra. Ha insegnato Canto 

Gregoriano, Direzione di Coro e, in particolare, Musicologia Liturgica, 

in diversi corsi in Italia e ha pubblicato svariati articoli, in Italia e 

all’estero. Come compositore ha scritto numerose pagine di musica per 

la liturgia, due cantate e un unico oratorio. Dal 2018 è Maestro della 

Cappella Musicale della Basilica - Santuario Madonna della Guardia 

di Tortona ove dirige il Coro “San Luigi Orione”; è organista titolare 

della Parrocchia di Stradella (PV), insegna presso l'Accademia Musicale 

di “Città di Stradella” e collabora stabilmente con la Cattedrale di 

Tortona. È insegnante ai corsi di formazione per cantori e direttori 

di coro della diocesi di Tortona, unitamente a L. Dellacasa, Padre M. 

Ferraldeschi, ofm e al Vescovo, S.E. Mons. Vittorio Francesco Viola, ofm. 

Email: enrico.vercesi@gmail.com

ENRICO VERCESI

La prima sessione iniziò nell'ottobre 1962 e si interruppe a seguito della morte del Pontefice il 3 giugno dell'anno seguente
CONCILIO VATICANO SECONDO
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ESSERE
DIRETTORE NEL 2020
Miscellanea
di Davide Fagherazzi

Q
uali sono le competenze che deve avere un 
buon Direttore?

Intenzionalmente non ho voluto specificare 
di coro: si tratti di dirigere un gruppo vocale 

amatoriale, la banda del paese o un’orchestra sinfonica 
professionale, la tipologia di competenze che deve 
acquisire un Direttore è sostanzialmente la stessa.
La preparazione artistica costituirà solide fondamenta 
da cui partire, una condizione necessaria ma non più 
sufficiente per poter assumere il ruolo di leader di un 
gruppo. Essere un buon musicista, sia dal punto di vista 
tecnico-teorico che da quello dello sviluppo di una 
sensibilità adeguata ad affrontare la complessa arte 
dell’interpretazione, può renderci adatti ad affrontare 
il palco da soli con il nostro strumento ma, quando lo 
strumento che suoniamo è ‘formato da persone’, tutto 
cambia. Il bello della nostra professione è proprio il fatto 
di non essere soli sul palco nel momento della creazione 
dell’esperienza musicale, ma avere il grande privilegio 
di poter vivere quel momento condividendolo con altri 
colleghi. Tutto questo però ha un prezzo: dobbiamo saperci 
relazionare in modo efficace con l’altro, non ponendoci 
su un piano superiore (anche se fisicamente dovessimo 
essere su un podio) ma piuttosto vedendo nell’altro un 
collaboratore, un complice. Il Direttore è un coach che, 
attraverso un processo creativo, stimola la riflessione, 
ispirando ciascun cantore e strumentista a massimizzare 
il proprio potenziale personale e artistico/professionale 
per metterlo a disposizione del gruppo in favore poi del 
raggiungimento di un’idea musicale condivisa che verrà 
comunicata al pubblico.

Prima di addentrarsi nello studio della psicologia dei 
gruppi, della gestione dei conflitti, di tecniche avanzate di 
negoziazione (sperando di non doversene mai servire), il 
buon Direttore dovrà affrontare prima di tutto le sue paure 
e debolezze (perché, cit. noi non lavoriamo con il favore 
delle tenebre). Non saranno rari i casi in cui il nostro ego ci 
sarà d’ostacolo nelle relazioni (soprattutto se saremo dotati 
di una bacchetta e avremo appena finito di leggere per la 
terza volta consecutiva la saga completa di Harry Potter…). 
Dovremo essere in grado di tenere separata la nostra 
vita privata da quella professionale perché l’impegno del 
gruppo deve essere ricambiato dalla nostra concentrazione 
e, soprattutto, dovremo essere in grado di trovare il giusto 
equilibrio nella relazione con i nostri coristi/strumentisti, 
cercando di definire una chiara separazione tra ciò che 
avviene durante la prova e ciò che si fa dopo, affinché 
nulla di ciò che avviene in prova diventi una questione I MOLTI CAPPELLI DEL DIRETTORE
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personale. Senza ombra di dubbio 
questo è più difficile nelle formazioni 
amatoriali piuttosto che in quelle 
professionali.

Nell’epoca che stiamo vivendo, però, 
competenza artistica e capacità di 
leadership non sono più sufficienti.
Viviamo in un momento storico in cui 
la musica è un prodotto commerciale, 
se non addirittura un sottofondo 
strumentalizzato alla vendita; la 
scuola non insegna più “ad ascoltare”, 
il numero di musicisti diplomati è 
di gran lunga superiore a quello dei 
musicisti effettivamente impiegati e 
le orchestre e i teatri chiudono (anche 
prima dell’emergenza Covid-19). 
Eppure, il bisogno di musica rimane 
elevato.

Come si deve porre un Direttore in 
questa situazione?
Diventa ora più che mai 
fondamentale concentrarsi sullo 
sviluppo del pubblico (audience 
development). Questo significa 
ad esempio creare eventi 
attrattivi e attivare campagne di 
sensibilizzazione sull’importanza che 
può rivestire la musica sul nostro 
benessere fisico ed emotivo, sulla 
nostra percezione del mondo e sul 
modo in cui viviamo in società.  
Il Direttore ha la responsabilità 
di definire un progetto formativo 
per il suo gruppo: un programma 
con obiettivi a breve, medio e 
lungo termine che prevedano 
una progressiva crescita artistica 
dell’ensemble, ma oserei dire anche 

del Direttore. Al contempo si rende 
sempre più necessario definire 
anche un percorso di formazione del 
proprio pubblico, con eventi mirati 
(ad esempio lezioni concerto) e 
programmi musicali ragionati. Basta 
con i concerti saggio o programmi 
arlecchino! È responsabilità anche 
del Direttore fare in modo che il 
concerto non sia solo un momento di 

intrattenimento ma possa diventare 
una vera e propria esperienza 
musicale coinvolgente. 

Un suggerimento? Giochiamo con lo 
spazio, con la multimedialità, con la 
teatralità, con progetti e programmi 
via via più sperimentali ma non 
troppo distanti dall’orecchio del 
pubblico, così che la formazione di 

Viviamo in un 
periodo storico 
in cui la musica 
è un prodotto 
commerciale, se 
non addirittura 
un sottofondo 
strumentalizzato 
alla vendita...

MOLTICIPLITA' DI COMPETENZE...

PIANIFICARE GLI EVENTI
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questo avvenga in modo progressivo e accompagnato.

Un Direttore con formazione ed esperienze diversificate 
(dalla direzione del canto gregoriano a quella del 
musical passando per ensemble vocali e strumentali) 
avrà sicuramente più facilità nel concepire programmi 
accattivanti, sia per i cantori/strumentisti che per il 
pubblico: curiosità e continua voglia di mettersi in gioco 
possono fare la differenza. 

Al giorno d’oggi diventa poi sempre più importante creare 
e maturare relazioni ed esperienze internazionali: sono 
occasioni motivanti e di grande crescita sia per il gruppo 
che per il Direttore; grazie alle nuove tecnologie si può 
partire da poco (un incontro su Skype/Zoom con un 
compositore oltralpe o un virtual choir internazionale) per 
passare poi a scambi, tournée e partecipazioni a concorsi. 
L’importante è partire: le distanze si stanno sempre più 
accorciando per cui non abbiamo più scuse. 

Riassumendo: al Direttore viene richiesto di essere un 
eccelso musicista, un leader, un efficace comunicatore, un 
coach, uno psicologo, un risolutore di conflitti, un regista 
e/o coreografo e, in mancanza di un direttivo preparato, 
aggiungerei anche un event planner, un esperto di 
marketing e comunicazione digitale, un conoscitore della 
legislazione dello spettacolo e della normativa fiscale. 
Insomma, una vita in formazione continua. E qui nasce una 
domanda: dove formarsi? Dove reperire e come discernere 
le informazioni? L’accesso alla conoscenza è diventato 
sempre più diretto, a portata di mano, ma al contempo 
questa semplificazione ha anche incrementato la difficoltà 
di individuare materiale di valore.

I Conservatori il più delle volte preparano il musicista, ma 
non il professionista che, lasciate le accoglienti mura del 
Conservatorio, si troverà ad affrontare uno spietato mondo 
del lavoro (un mondo che, oltretutto, non riconosce quella 
del “musicista” come una professione).
Per questo è importante non muoversi da soli ma fare rete 
tra Direttori, sia a livello nazionale (così come sta facendo 
l’ANDCI) che a livello internazionale, lavorando in modo 
etico e virtuoso.

Questa rivista può diventare un mezzo prezioso per 
condividere la conoscenza di ciascuno di noi, uno spunto 
per conoscere gli interessi e gli ambiti di studio di ogni 
socio membro che potrà poi eventualmente essere 
sviluppato nelle assemblee nazionali in presenza.
La rubrica miscellanea ha, per sua natura, il compito 
di affrontare differenti tematiche. Ci sarà modo di 
approfondire gli argomenti accennati in questo articolo, 
ma tratterremo anche di musica e relazioni umane, progetti 
sociali e interculturali, musica e parola, identità del 
cantore, consigli di letture e ascolti e molto altro ancora.

Dalla condivisione delle esperienze di ciascuno di noi 
possono nascere collaborazioni, ispirazioni per nuovi 
progetti, confronti e dibattiti, curiosità di approfondire 
settori inesplorati… tutte ottime opportunità di crescita 
personale e, di riflesso, dei gruppi che dirigiamo. 

Davide Fagherazzi nasce a Belluno. Inizia gli studi musicali a sei anni e nel 

2006 si diploma in pianoforte presso il Conservatorio ‘C. Pollini’ di Padova; 

si perfeziona poi presso la Fondazione Santa Cecilia di Portogruaro (VE). 

Nel 2005 inizia gli studi di direzione corale e nel 2007 quelli di Paleografia 

Musicale e Canto Gregoriano presso la Facoltà di Lettere e Filosofia 

dell’Università di Padova e poi presso l’Abbazia di S. Giustina a Padova. 

Nel 2011 inizia gli studi di direzione d’orchestra con Andrea Gasperin e 

nel settembre 2013 entra all’Istituto ISEB di Trento dove studia direzione 

con Alex Schilling e José Rafael Pascual-Vilaplana, repertorio con Andrea 

Loss e strumentazione con Carlo Pirola. Nel 2017 inizia ad approfondire 

lo studio del canto lirico con il soprano Tatiana Aguiar. In parallelo alla 

sua attività artistica, consegue nell’ottobre 2011 la laurea magistrale 

in Ingegneria Elettronica presso l’Università di Padova. Docente di 

informatica, marketing e organizzazione d’impresa, alterna l’attività di 

formatore con quella di musicista esibendosi regolarmente come pianista 

e come direttore di orchestre e formazioni corali. Nel 2011 fonda Nova 

Symphonia Patavina di cui è attualmente direttore artistico e musicale. 

Email: davidefagherazzi@gmail.com

DAVIDE FAGHERAZZI
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DIRIGERE IL
CORO DI VOCI 
BIANCHE

N
ella mia vita come 
direttore di coro, ho avuto 
modo dall’ormai lontano 
1989 di lavorare con 
cori di tutti i generi: cori 

misti, femminili, maschili, giovanili e 
di bambini, facendo cantare coristi 
dall’età di 4 anni sino a quella di 94, il 
mio corista più anziano. 

Ad ogni coro che dirigevo, proponevo 
sempre la costituzione di una sezione 
di voci bianche, ed ho contato di aver 
contribuito negli anni alla nascita 
di ben sei cori di bambini di cui 
due di soli maschietti e uno di sole 
bambine. Questo ha fatto si che nel 
coro degli adulti nel corso degli anni 
si potessero aggiungere molti ragazzi 
e ragazze giovani che davano linfa 
e vitalità con la freschezza delle 
loro voci alla compagine maggiore, 
contribuendone la buona salute ed 
il proseguo dell’attività musicale per 
molti anni ancora. 

I cori di bambini furono fin dall’inizio 
un’esperienza speciale, sia per la 

motivazione - la fonte dalla quale 
sarebbero arrivati i cantori nel coro 
adulto - che per la responsabilità di 
uno speciale trattamento musicale 
e pedagogico, indispensabile per 
riuscire a fare un lavoro dignitoso. 

Fu soprattutto una scoperta, per 
me quasi una rivelazione! I bambini 
amano cantare, perché amano 
comunicare le loro emozioni, e 
questo mi ha fortemente colpito ed 
emozionato sin da subito, vedendo 
che i cantori avevano la capacità di 
comunicarmi totalmente e senza filtri 
il loro entusiasmo verso la potente 
espressione del canto corale.

Nel corso degli anni, aumentando di 
visibilità il mio nome come direttore, 
cresceva anche la richiesta di 
condurre numerosi cori con i quali 
lavoravo settimanalmente. Mi sono 
reso conto sin da subito che questo 
però non mi permetteva di operare 
con la necessaria tranquillità. 

La mia personale esperienza
di Enrico Miaroma

I BAMBINI AMANO CANTARE, 
PERCHÉ AMANO COMUNICARE LE 
LORO EMOZIONI E QUESTO MI HA 
FORTEMENTE COLPITO...

LA RIVELAZIONE

LA SCELTA CONSAPEVOLE
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Il coro di voci bianche 'Garda Trentino' è 
diretto dal M° Enrico Miaroma

GARDA TRENTINO

Diventava quasi impossibile 
trovare il tempo per pianificare 
scrupolosamente le prove ed i vari 
progetti con i singoli cori. 
Con il passare degli anni ho limitato 
perciò la mia attività unicamente al 
gruppo con il quale lavoro ora, il Coro 
voci bianche Garda Trentino di Riva 
del Garda. L’unico gruppo di bambini 
da me fondato senza la finalità di 
formare voci per il coro adulto ma 
che nasceva come entità completa e 
sufficiente a se stessa, così com’era. Il 
mio coro ideale quindi.
Posso dire che lavorare con i miei 
bambini e ragazzi è sicuramente 
stata la gioia e la soddisfazione più 
grande nella mia vita di direttore di 
coro: formare le voci dei piccoli sin 
dall’inizio, aiutando i bambini che 
fanno fatica ad intonare, sino a farli 
diventare magari dei solisti, creare 
un repertorio scritto e composto 
espressamente su misura per loro. 
Il coro di voci bianche è al momento 
in Italia lo ‘strumento’ musicale 
che più di tutti si occupa di musica 
contemporanea. 
Sovente i cori di bambini eseguono 
perciò esclusivamente brani composti 
da autori viventi, spesso e volentieri 
composti per loro su commissione, 
dando perciò un grande impulso 
anche al mio lavoro di compositore: 
scrivere e poter sentire le proprie 
creazioni musicali, in stretta 
collaborazione con il mio coro. 

Affinché le famiglie ed i cantori 
si convincano della bontà e della 
qualità del percorso proposto, ho 
ormai da anni attuato la scelta di 
proporre progetti il più possibile 
qualificanti ed importanti. Ai nostri 
giorni il coro è solo una tra decine 
di opportunità che i nostri ragazzi 
hanno a disposizione, perché 
dovrebbero proprio venire qui, invece 
che fare attività sportive o di altro 
tipo? E perciò non si contano le ore 
nel valutare e soppesare progetti 
ambiziosi, come la partecipazione 
a Festival o a concorsi, sia in Italia 
che all’estero, momenti di studio 

LA MOTIVAZIONE
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con importanti personalità del mondo corale, progetti 
discografici unici, magari a carattere tematico, monografico 
o altro, costruiti su misura per i piccoli cantori del coro, 
le settimane di studio su temi particolari come il canto 
gregoriano o la musica dei compositori contemporanei, 
con lo studio di nuovi brani composti su commissione, 
l’organizzazione di giornate di lavoro assieme in qualche 
bel luogo che sia di montagna o al mare.  In particolare, la 
settimana studio-vacanza è stata negli anni un mezzo molto 
efficace per imparare nuovi repertori e per fare gruppo, 
lontani dalle famiglie, ma con l’ausilio anche di esperti 
esterni che possano dare quell’interesse in più e quello 
stimolo a sempre migliorarsi, sia da parte del gruppo, che 
specialmente da parte del direttore!

LE PROBLEMATICHE E L’ASPETTO EDUCATIVO

Certo non è tutto rose e fiori: un giorno un grande maestro 
mi disse: Enrico, bisognerebbe educare i genitori! 
I momenti delicati e difficili ci si presentano davanti 
agli occhi a volte quando meno ce lo aspettiamo; ad 
esempio i coristi che dopo un percorso di soli due o 
tre anni all’interno del gruppo, quando stanno davvero 
cominciando a fiorire ed a impossessarsi della propria voce 
e del proprio stare in coro, comunicano la loro scelta di 
lasciare il gruppo. 

I motivi possono essere molteplici: diversi interessi che 
il cantore sviluppa nel tempo, sia di carattere sportivo o 
altro, oppure più spesso, problemi all’interno del nucleo 
famigliare che ne rendono problematica la partecipazione 
alle prove ed ai concerti, con la necessaria serietà e 
costanza. C’è perciò lo scottante tema dei genitori, dove 
non sempre si riesce a far capire loro la necessità e 
l’importanza della partecipazione del figlio alle attività del 
coro, per motivi musicali ma anche extra-musicali, quali 
l’apertura e la condivisione del proprio mondo interiore 
con gli altri, la gestione delle proprie emozioni e la 
disciplina e il rispetto delle regole all’interno del gruppo: 
arrivare in orario e partecipare alle attività programmate, 
mantenere un comportamento rispettoso verso i propri 
compagni sono aspetti che insegnano al corista la capacità 
di concentrazione e di tenere e mantenere il sangue 
freddo anche nelle situazioni più difficili che si possono 
presentare nella scuola e nella vita in generale. Dopo 
aver cantato ad un concorso nazionale od internazionale 
che sia, magari come solista, dopo aver fatto numerose 
registrazioni per un nuovo CD con ore di take anche 
dello stesso brano, cosa volete mai che sia in confronto 
l’interrogazione della propria maestra o dei professori?

LA GRATIFICAZIONE

Vogliamo poi parlare dell’assumersi la responsabilità 
al cento per cento del risultato artistico a concerti ed a 
concorsi corali, dove con i bambini non c’è trucco e non c’è 
inganno! Non ci si può avvalere dell’utilizzo degli aggiunti 
per ben figurare o per vincere dei premi, la preparazione 
vocale, psicologica, musicale e tecnica, saranno solo 
affidati alla tua responsabilità ed al tuo sudato lavoro, 

Nato a Trento, Enrico Miaroma si è diplomato in Pianoforte, Musica 

Corale e Direzione di Coro, Didattica della Musica e in Composizione. 

Attivo come pianista e come direttore di coro ha tenuto circa 900 

concerti in tutta Europa, in Ucraina e nella Repubblica Cinese di Taiwan. 

Numerose sue composizioni corali sono state pubblicate da Schirmer 

and Galaxy (USA), Edizioni Sulasol, Edizioni Carrara, A Coeur Joie, Pro 

Musica Studium, Edizioni Musicali Europee, Edizioni Federazione Cori del 

Trentino, Choraliter, Tourdion, Ut Orpheus, e Bo Ejeby Forlag (Goteborg), 

ed eseguite da alcuni tra i più importanti cori al mondo. Come direttore 

di coro ha vinto numerosi concorsi nazionali ed internazionali con cori 

misti, cori di voci bianche e maschili. Ideatore e Direttore Artistico delle 

prime due edizioni del Concorso Pigarelli di Arco (Trento), ora è Direttore 

Artistico del Concorso Nazionale ed Internazionale Corale di Voci Bianche 

‘Il Garda in Coro’ di Malcesine (Verona), dell'Associazione Culturale 

EdizioniCorali.it, del Concorso Nazionale ‘Trofeo Nazionale Cori d'Italia’ 

per Cori Maschili di Ledro (Trento) e del Concorso Internazionale Corale 

di Riva del Garda. Dalla sua fondazione nel 2000, è direttore del coro 

Voci Bianche ‘Garda Trentino’, con il quale tra i numerosi riconoscimenti 

ha vinto i concorsi di Arezzo, Quartiano, Vittorio Veneto, Vienna. Già 

direttore del coro Città di Ala con il quale ha vinto il concorso nazionale 

di Biella e i concorsi internazionali di Riva del Garda e Verona. Insegna 

Teoria Ritmica e Percezione Musicale presso il Conservatorio di Trento. 

E-mail: enricomiaroma@hotmail.com 

ENRICO MIAROMA

sia nel bene che nel male. Cosa ci può essere allora di 
più gratificante e soddisfacente per un direttore di coro? 
Nessun gruppo corale di altro tipo ha avuto la capacità 
di darmi le stesse belle, forti e durature emozioni e 
soddisfazioni. 
Per questo gioisco quando vedo un nuovo giovane 
direttore di voci bianche e lo incoraggio con forza e 
convinzione a proseguire in questa strada, sapendo che 
tale speciale compagine corale gli potrà dare una grande 
gratificazione lavorativa, musicale ed umana, contribuendo 
assumendosene la responsabilità del gruppo, a migliorare 
sé stesso. Una delle cose più belle è rivedere ex cantori, 
ora adulti, che ti ricordano e si ricordano della loro 
esperienza nel coro come uno dei passaggi fondamentali 
nella loro vita.

Proprio così come scrisse l’amico Mario Mora alcuni anni 
fa: Il coro di Bambini, dono e responsabilità di un cammino 
artistico.

36 OTTOBRE 2020 DIRIGO



37OTTOBRE 2020DIRIGO



LA VITA CORALE
NEL MONDO:
Il volo interrotto
di Anna Kaira

I
l 2020 passerà alla storia come un 
anno senza precedenti, 
incomparabile in termini di un 
improvviso cambiamento nello 
stile di vita. C'è la forte sensazione 

che siamo diventati gli eroi di 
un'opera fantasy, è incredibile ciò che 
ci sta accadendo: confini chiusi, 
separazione delle persone, 
restringimento del campo culturale 
allo schermo di un telefono cellulare 
o di un computer. Neanche gli 
sceneggiatori più fantasiosi 
sarebbero arrivati a tanto.  
 
Il coronavirus ha cancellato gran 
parte degli eventi della stagione 
2019/2020. Eppure, molti successi 
dell'autunno e dell'inverno passati si 
sono rivelati assai importanti e il loro 
impatto emotivo e artistico è ancora 
presente nonostante tutti i cataclismi 

della vita. Proviamo ad unire le due metà della stagione divise in "prima" e 
"dopo" l'annuncio della pandemia.  
 
La stagione 2019/2020 dà la sensazione di un volo interrotto al suo apice. 
 
L’inizio dell'anno è stato molto ricco di eventi di portata internazionale; in 
Europa si sono svolti numerosi Festival e Concorsi internazionali; citiamone 
alcuni: On Stage organizzato da Interkultur a Lisbona (Portogallo) e a Praga 
(Repubblica Ceca), 11° Festival internazionale dei Cori e delle Orchestre di 
Cracovia (Polonia), 19° Eurotreff 2019, Wolfenbüttel (Germania), 9° International 
Competition for Young Conductors, Versailles (Francia), 15° International Choir 
Contest Flanders a Genk (Belgio), 8° Canta al Mar International Choral Festival, 
Calella, Barcelona (Spania), Dubrovnik International Choir Festival & Competition 
(Croazia), Festival internazionale Chor.com a Hannover (Germania), Young Prague 
Festival, Praga (Repubblica Ceca), 37th International Choral Festival of Karditsa 
(Grecia), International Advent Singing Festival Vienna 2019 (Austria), 
International Festival of Advent and Christmas Music, Bratislava (Slovacchia), il 
Concorso Internazionale per Direttori di Coro “Romano Gandolfi” a Parma (Italia) e 
tantissimi altri.  
 
Anche il mondo corale extra EU è stato ricco di eventi importanti tra i quali 
International Choir Festival Corearte Argentina 2019, Córdoba (Argentina), 
International Choir Festival Corearte Brazil 2019, Caxias do Sul (Brasile), 4° 

I cori sono 
formazioni 
numerose e 
sono penalizzati 
dal divieto 
dell'esibizione 
collettiva. I coristi, 
inoltre, difficilmente 
possono cantare 
con la mascherina...

C'è questo, probabilmente, nel prossimo futuro dei cori 

CANTARE CON LA MASCHERINA?
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International Choir Festival “In Anticipation of Chrismas a 
San Pietroburgo (Russia), XV Tevlin Festival Corale 
Internazionale d’Autunno a Mosca (Russia), Corsham Winter 
School United Kingdom, Voices Without Borders 
International Festival Choir, Northern Michigan (USA).  
 
In marzo 2020 stavano per partire in tutto il mondo vari 
festival e concorsi corali nonché le prime di diverse opere, 
ma improvvisamente tutto e ovunque finì. Ci fu il passaggio 
involontario ma indicativo dalla vita vera a quella virtuale. I 
musicisti di tutto il mondo (e non solo accademici) si sono 
trovati nella strana situazione di divieto quasi assoluto di 
svolgere la propria professione. I teatri, cori, orchestre e 
società filarmoniche hanno cercato con incredibili sforzi di 
rimanere a galla, di mantenere il contatto con il pubblico. 
La situazione di criticità in cui si è trovato tutto il mondo ha 
mutato profondamente la quotidianità di tutti, costretti in 
casa per contrastare l’emergenza. Anche il mondo corale ha 
accusato il colpo, cantanti e direttori hanno pagato un 
prezzo enorme obbligati ad annullare esibizioni ed attività 
concertistiche con danni economici e morali 
inquantificabili. 
 
Con l'insorgenza insidiosa e, ovviamente, imprevista del 
Covid-19, la seconda metà della stagione 2019/2020 del 
mondo corale, teatrale e concertistica si è rivelata da circa 
metà marzo irrimediabilmente perduta. Il settore culturale 
non ha avuto altra scelta che andare online presentando 
contenuti video precedentemente registrati o proponendo 
trasmissioni dal vivo attraverso Internet dai palcoscenici 
senza pubblico in sala. Entrambi però sono palliativi; tali 
misure non potranno mai sostituire l'arte viva poiché lo 
schermo rimane sempre una sorta di “muro” e non 
consente la circolazione dell'energia viva tra palcoscenico 
e pubblico.  
 
I più colpiti durante l’emergenza sanitaria sono stati 
proprio i cori che sono stati praticamente annientati. I cori 
sono formazioni numerose e sono penalizzati dal divieto 
dell’esibizione collettiva, i coristi inoltre difficilmente 
possono cantare con la mascherina. Tuttavia la coralità sa 
esprimere la sua forza, determinazione e creatività; in molti 
si sono inventati nuovi mezzi per fare coro: social, 
videochiamate, videoconferenze, webinar, esecuzioni corali 
montate digitalmente.  
 
Il periodo di lockdown ha dato un grande impulso allo 
sviluppo del virtual choir. Il concetto del coro virtuale non 
è una novità assoluta in quanto era stato introdotto dal 
compositore e direttore americano Eric Whitacre nel 2009: 
dal marzo 2020 è diventato ovunque molto popolare 
poiché rappresentava l’unico modo di cantare. Il coro 
virtuale realizza un vero coro riunendo cantanti dislocati in 
varie località in un modo nuovo con l’ausilio della 
tecnologia. I singoli cantanti registrano e caricano i loro 
video che vengono poi sincronizzati e combinati in una 
singola performance per creare l'omologo virtuale. 
 
L'esperienza però ha dimostrato che il coro virtuale è 
comunque un surrogato e che dà solo l’opportunità di 
mantenere i contatti sociali. Le possibilità tecnologiche 
della rete e dei software a disposizione rendono 

impossibile lo svolgimento delle prove assieme 
contemporaneamente perché introducono una latenza del 
suono di circa mezzo secondo o più, rendendo impossibile 
la sincronizzazione. E’ tuttavia possibile trarre dei 
temporanei risvolti positivi dalla pratica corale online: la 
possibilità della prova incentrata sul lavoro individuale con 
un singolo corista, la creazione di nuovi metodi 
d’insegnamento, l’agevolazione dell’insegnamento teorico.  
 
Dopo diversi mesi di pausa, da giugno 2020, è ripresa in 
tutti i paesi una lenta apertura dei luoghi culturali al 
pubblico, anche se tra le attività ancora penalizzate dal 
coronavirus sono rimasti proprio i cori. Tuttora le prove 
sono difficoltose, i concerti vengono annullati, mancano i 
fondi per l'affitto di sedi a norma. In questa situazione 
molti cori rischiano di scomparire. Tanti gruppi corali 
(maschili, femminili, misti, adulti e voci bianche, cori 
giovanili, parrocchiali, scolastici) sono in attesa di sapere 
quando e soprattutto come potranno riprendere l'attività 
tra prove e concerti con l’obbligo del distanziamento da 
rispettare, in quanto un coro è per sua natura un 
assembramento.  
 
La quintessenza della vita corale nel mondo post 
emergenza è: “I cori combattono per la sopravvivenza”. In 
attesa delle nuove regole e approfittando dell’estate alcuni 
gruppi hanno cominciato a provare all’aperto. Le prove nei 
luoghi chiusi sono difficili, in quanto pochi cori dispongono 
di locali che consentono di cantare secondo le vigenti 
regole di distanziamento; all'interno si svolgono solo le 
prove con pochi partecipanti, ad esempio a singole sezioni. 
 
Un altro grande problema è quello economico; la maggior 
parte dei cori sono infatti realtà amatoriali, che spesso si 
autofinanziano con grandi sacrifici. Con l’attività ferma e 
senza le spese delle manifestazioni e delle trasferte le 
associazioni corali riescono ancora a sopravvivere grazie 
alle quote sociali ma se la sospensione sarà prolungata si 
prospetta una ripresa complicata anche a livello 
psicologico.  
 
Ancora maggiore incertezza riguarda i cori scolastici in 
quanto legati alle normative specifiche per le scuole. Nella 
maggior parte dei paesi non è chiaro come inizierà il nuovo 
anno scolastico, in alcuni Land della Germania c’è il divieto 
assoluto di canto in ambienti chiusi, oggetto di aspre 
critiche da parte delle associazioni corali del Paese. In 
Russia il decreto del Comitato Sanitario, emanato alla fine 
di luglio, prescrive la distanza minima tra i cantori di 4 
metri e per i brani corali nelle opere liriche c'è una 
proposta di tagliare l'intera scena.  
 
Nonostante queste prescrizioni, il mondo corale ha 
cominciato a muoversi. La situazione migliore si presenta 
per i cori parrocchiali che hanno ricominciato a cantare 
durante le funzioni in piccoli gruppi. Anche i teatri lirici, 
compreso i cori professionali, hanno il permesso di 
riprendere le attività soprattutto all’aperto, rispettando le 
regole sanitarie. In molti stati europei nonché nell’Est 
Europa ed in alcuni stati americani, del Canada e del resto 
del mondo, il pubblico ha avuto di nuovo la possibilità di 
assistere a manifestazioni musicali.  
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Oggi gli amanti dei teatri di tutto il 
mondo sono in attesa della stagione 
2020/2021. Nella maggior parte dei 
casi l'apertura è attesa per autunno 
ma diversi teatri, per esempio il 
«Metropolitan Opera» di New York ha 
già annunciato che la stagione aprirà 
solo il 31 dicembre 2020 con un 
concerto di gala speciale. Le 
previsioni per l'apertura della nuova 
stagione nei tempi consueti per i 
teatri russi e le sale da concerto sono 
piuttosto ottimistiche ed i piani per la 
stagione 2020/2021 sono stati 
annunciati anche dalla Wigmore Hall 
di Londra. 
 
Per quanto riguarda i Festival e i 
Concorsi Corali Internazionali, è stato 
comunicato lo svolgimento nel 2021 
nella provincia belga delle Fiandre 
del World Choir Games, il più 
importante Incontro corale nei ultimi 
decenni che si riunisce ogni due anni 
in diverse parti del mondo per 
l’esibizione di gruppi ed esperti di 
coro provenienti da oltre 100 paesi. 
Anche l’European Choral Association 
ha programmato l’Europa Cantat 
Festival in luglio 2021 a Ljubljana 
(Slovenia). Il Deutscher Chorverband 
ha confermato in settembre 2021 lo 
svolgimento del Vokalmusikfestival 
“Chor.com”, un importante incontro 
corale europeo con oltre 30 concerti 
e 180 laboratori.  
 
Quali sono le aspettative per il futuro 
della musica corale nel mondo?  
 

I concerti corali saranno gli ultimi a 
riprendersi dopo la fine dello stato di 
emergenza; Cori e Direttori si sono 
rivelati oggi tra i soggetti più 
vulnerabili. In questo momento il 
mondo della cultura sta pagando le 
conseguenze in seguito della pausa 
forzata; nel Regno Unito, ad esempio, 
molte organizzazioni di concerti sono 
sull'orlo del fallimento. Non solo le 
piccole istituzioni sono state 
gravemente danneggiate durante la 
quarantena ma anche importanti enti 
come il Covent Garden e la Albert 
Hall. Nonostante la grave situazione 
gli europei si stanno preparando per 
l'apertura della stagione. Non solo il 
repertorio ma anche il piano 
finanziario anticrisi devono essere 
ripensati. Nelle nuove realtà i teatri e 
tutto il mondo musicale e corale 
dovranno sopravvivere con un tasso 
di occupazione delle sale del 
30-50%. E’ chiaro che se anche la 
situazione tornasse presto alla 
normalità ci vorranno anni per 
ripristinare l'economia delle 
istituzioni culturali. Bisognerà trovare 
qualche modello flessibile nella 
formazione del repertorio e dei 
concerti per poter lavorare in 
condizioni nuove senza perdere il 
pubblico. 
Al momento c’è la speranza che la 
stagione 2020/2021 ricominci nel 
mondo reale e non virtuale e che si 
ritorni alla vita normale, compresa 
quella musicale, con la certezza che 
la musica deva reinventarsi: ogni 
grande crisi apre nuovi scenari. 

E' buona pratica sanificare, alla fine della prove, gli oggetti
che sono stati toccati (sedie, leggii, strumenti...)

ANCHE I CORI DEVONO RISPETTARE LE NORME

Anna Kaira ha compiuto i suoi studi 

all’Accademia Nazionale Russa della Musica 

di Gnessin di Mosca (Russia) e al Chajkovski-

Conservatorio di Kiev (Ucraina). In seguito, 
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svolto il dottorato di ricerca in Musicologia su 

“I cori nelle opere giovanili di Richard Wagner” 

presso l’Università di Bayreuth (Germania), 

25.02.02 il conseguimento del Titolo 

accademico di "Dottore in filosofia" (PhD). 

Ha svolto attività di docenza presso diverse 

Università in Germania, Italia e Croazia. 

Durante 30 anni di attività concertistica si 

è esibita in più di 200 concerti in Italia e 

all’estero (Germania, Russia, Ucraina, Austria, 

Svizzera, Slovenia, Serbia, Ungheria) come 
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Festival e Concorsi internazionali di musica 

corale ricevendo prestigiosi riconoscimenti. 

Tiene le Master Classes in Direzione di 

coro in Svizzera e Austria. A Trieste dirige 

il Coro Principale ed il Coro dei bambini 

presso la chiesa Serbo-Ortodossa di San 

Spiridione; insegna canto all'Accademia 

di Musica "Ars Nova" e svolge attività di 

Project Manager per progetti internazionali 

dell'Accademia; è membro della giuria del 

“Ars Nova International Music Competition 

- Trieste"; è Presidente dell'Associazione 

"Amici Gioventù Musicale – Trieste ODV"; 

Membro del Comitato di Redazione della 

Rivista "DIRIGO" e Consigliere nazionale 

dell'Associazione "Direttori di Coro Italiani". 

Ha numerose pubblicazioni nell’ambito 

della musicologia e della musica sacra. 

Email: anna-kaira@libero.it 
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