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Sara Amoresano  (Roma, “Santa Cecilia”)
Per una ricostruzione del metodo pianistico 

di Francesco Lanza

La prima cattedra di pianoforte presso il Real Collegio di Musica di Napoli venne istituita nel 
1830 e fu affidata a Francesco Lanza (1783-1861), pianista napoletano, formatosi a Londra alla 
scuola di Muzio Clementi. Allievo di John Field, Lanza avviò la propria carriera nella capitale 
britannica, si esibì nei concerti di Hanover Square e nella stazione termale di Bath, e compose un 
balletto per il King’s Theatre a Haymarket.

La prima apparizione ufficiale del pianista in Napoli è attestata nel 1804: ventunenne, avrebbe 
tenuto, nel Teatro de’ Fiorentini, il primo concerto pubblico di pianoforte della città. Di ritorno 
da Londra, si stabilì definitivamente a Napoli alla fine degli anni Dieci, affermandosi come con-
certista e come didatta. Fonti archivistiche ne documentano l’attività di insegnante di pianoforte 
nel Real Educandato Femminile dei Miracoli, incarico che tenne anche dopo la nomina nel Real 
Collegio. Nel fondare una nuova classe di pianoforte, Lanza si prefisse di elaborare ex novo un 
metodo didattico apposito. Allo scopo, compose studi ed esercizi che furono variamente riediti 
sull’arco di un ventennio abbondante. L’edizione completa dell’intero corpus di studi vide la luce 
soltanto dopo la morte dell’autore, per opera dell’editore Cottrau (1874).

La relazione ricostruisce, attraverso fonti manoscritte e a stampa e documenti d’archivio, la 
storia editoriale del metodo di Francesco Lanza (con particolare attenzione alle edizioni Girard 
e Cottrau), al fine di comprenderne la diffusione e l’impatto sulla didattica pianistica italiana.

Cinzia Chiarini  (Castelfranco Veneto)
Dall’archivio alla scena: 

‘Gli inganni innocenti’ di Pietro Simone Agostini

L’intervento propone un’indagine multidisciplinare su Gl’inganni innocenti, overo L’Adalinda, 
dramma per musica di Giovanni Filippo Apolloni musicato da Pietro Simone Agostini e allestito 
nel 1673 nel palazzo Chigi dell’Ariccia, fuori Roma. L’obiettivo è analizzare come l’integrazione 
tra ricerca archivistica, esame filologico e indagine storico-critica possa contribuire alla definizione 
di una pratica performativa storicamente informata.

Il punto di partenza è dato da documenti d’archivio, libretti a stampa e partiture manoscritte 
relative agli spettacoli teatrali promossi dalla famiglia Chigi nel biennio 1672–1673. L’esame 
filologico di tali fonti è lo strumento ermeneutico indispensabile per poter poi accedere alle 
concrete modalità di una messinscena odierna. L’edizione critica del libretto e della partitura è la 
premessa necessaria per comprendere anche gli aspetti materiali dello spettacolo.

L’ipotesi di ricostruzione del teatro effimero progettato da Carlo Fontana si fonda sui dati 
scaturiti dall’esame delle fonti documentarie, rapportate alla sala tuttora esistente nel palazzo 
Chigi. L’analisi integrata delle componenti sceniche e performative – ensemble vocale e 
strumentale, costumi, balletti, condizioni acustiche, apparati scenografici e scenotecnici – mira 
alla comprensione complessiva della macchina teatrale.

Le tecnologie digitali sono impiegate come strumenti di verifica delle ipotesi ricostruttive, 
mettendo in relazione spazio, gesto e suono. Attraverso un più preciso inquadramento storico e 
materiale, l’indagine mira a definire un modello consapevole di pratica performativa, fondato sul 
dialogo costante tra scrutinio delle fonti, riflessione teorica e prassi esecutiva.



Enrico Finotello  (Alessandria)
Musica sacra e spazio architettonico: 

la policoralità nel Piemonte sabaudo in età barocca

La relazione intende mostrare come l’esame delle condizioni spaziali incida sull’interpretazione 
e valorizzazione del potenziale di una partitura. Il concetto di affordance – l’interazione tra 
le caratteristiche dell’ambiente e la capacità dei soggetti di percepirle – è applicato al campo 
della prassi storicamente informata, che spesso trascura l’aspetto della dislocazione fonica degli 
esecutori. 

La necessità per i compositori di interagire con le condizioni acustiche del luogo di esecuzione 
risulta particolarmente evidente nella policoralità. La musica da chiesa era infatti prodotta 
tenendo conto di fattori architettonici e spaziali che erano parte integrante dell’esecuzione; la 
riconquista di tali fattori nella prassi odierna è uno dei punti focali della presente ricerca. 

Tra i numerosi luoghi e le svariate occasioni cui erano destinate le musiche policorali, nel 
contesto sabaudo ci possiamo concentrare su un affascinante caso di studio: i festeggiamenti 
celebrati nel duomo di S. Giovanni Battista di Torino per la firma della pace di Utrecht (1713); 
ad essi si può ricondurre l’esecuzione del Te Deum di Andrea Stefano Fiorè (1686–1732; Torino, 
Archivio della Curia Metropolitana, D 1-115). Il raddoppio di trombe e timpani, riportato nelle 
relazioni dell’epoca, è infatti ravvisabile in questa partitura, caratterizzata da estensive indicazioni 
di effetti d’eco, a dimostrazione di un uso consapevole dello spazio a fini cerimoniali.

L’obiettivo di questo progetto è la riscoperta performativa del repertorio, realizzata in 
collaborazione tra il Dipartimento di Musica antica del Conservatorio di Alessandria e la 
Fondazione Academia Montis Regalis, in luoghi in cui si possa prevedere la separazione spaziale 
dei cori e il posizionamento differenziato degli esecutori, in modo da poter sperimentare il 
rapporto tra il potenziale acustico della musica policorale e le peculiarità dello spazio sonoro.

Francesca Greppi  (Bologna) 
Politiche regionali per la musica: la Legge 2/2018 dell’Emilia Romagna

Le politiche regionali svolgono un ruolo importante nel sostegno alle attività musicali. Possono 
influire non solo sull’offerta del territorio amministrato bensì anche sulla qualità della formazione 
dei cittadini; e in questo modo possono supplire almeno in parte ai limiti dell’intervento statale. 
L’emanazione della Legge regionale n. 2 del 16 marzo 2018 («Norme in materia di sviluppo del 
settore musicale») dimostra e rafforza l’impegno della Regione Emilia Romagna nei confronti 
della musica. La normativa, strutturata secondo una logica di filiera, coinvolge l’intero comparto, 
dall’alfabetizzazione musicale fino alla distribuzione e circuitazione di nuovi autori, e considera il 
settore come un significativo motore di crescita sociale, culturale ed economica. 

La ricerca indaga il processo di attuazione della L.R. 2/2018 e riflette sugli interventi in cui essa 
si è concretata, soffermandosi in particolare sul linguaggio adottato nella legge e nei documenti 
amministrativi che la implementano. Lo studio dei testi di programmazione, dei bandi e dei 
progetti finanziati, unito a un periodo di ricerca svolto negli uffici della Music Commission 
regionale e a interviste con alcuni dei beneficiari, ha permesso, da un lato, di ricostruire le modalità 
operative dei soggetti attuatori e l’impatto quantitativo delle attività sostenute, e dall’altro di 
svolgere un’analisi qualitativa circa gli orientamenti indotti da talune scelte lessicali e dalle loro 
interpretazioni. L’ambiguità lessicale in certi casi, l’assenza di definizioni operative puntuali in 
altri, hanno comportato l’esclusione di certi generi, come la musica d’arte contemporanea, e di 
determinate pratiche, ad esempio l’educazione all’ascolto. 

I risultati suggeriscono la necessità di intraprendere un dialogo strutturato e continuativo tra i 
responsabili della messa in opera della legge e le sedi di ricerca disciplinare, al fine di favorire una 
più efficace definizione degli strumenti d’intervento, a vantaggio della qualità del provvedimento 
e del suo impatto a lungo termine. L’esame delle criticità rilevate si configura come un primo 
spazio di dialogo più strutturato su questi temi. 



Pietro Moroni  (Catania)
Il patrimonio liturgico-musicale ‘sommerso’ 

dell’Archivio di Stato di Enna
I frammenti liturgico-musicali – una parte non trascurabile del patrimonio librario superstite 

– rappresentano spesso testimonianze fondamentali, talvolta uniche, di tradizioni altrimenti 
perdute. Sebbene la pratica del riutilizzo di fogli scartati, destinati poi a usi secondari (soprattutto 
nell’ambito della legatoria), fosse assai diffusa, molte ‘maculature’ – termine tecnico proprio 
dell’ambito diplomatico-archivistico – attendono tuttora di venir adeguatamente censite; spesso 
mancano dati circa la loro quantità, provenienza, datazione o stato di conservazione. In questo 
contesto si inserisce il caso dell’Archivio di Stato di Enna, dove un’indagine preliminare ha 
individuato un rilevante patrimonio liturgico-musicale sommerso: circa 450 frammenti non 
inventariati, perlopiù coperte di riuso, di cui oltre 300 con notazione musicale.

La relazione presenta i risultati del progetto di ricerca condotto nell’ambito del Dottorato in 
Scienze per il Patrimonio e la Produzione culturale dell’Università di Catania (ciclo XXXIX). 
Attraverso uno studio musicologico sistematico, di carattere sia liturgico sia codicologico, è stato 
possibile operare una ricostruzione dei codici originari tramite l’individuazione dei membra 
disiecta, restituendo in tal modo ciò che rimane di un significativo patrimonio librario. Saranno 
illustrati i principali risultati della ricerca, con particolare attenzione agli aspetti liturgici e 
musicali e alla metodologia adottata.

Alessandra Paciotti  (Pavia-Cremona)
L’edizione digitale della Sonata in Si minore di Franz Liszt

Il progetto qui illustrato punta a realizzare un’edizione genetica digitale della Sonata in Si 
minore di Franz Liszt (S 178), fondata sull’unico autografo e sui pochi schizzi ad oggi noti, 
nell’intento di coniugare filologia cartacea e strumenti digitali per ripercorrere il processo 
genetico dell’opera.

La Sonata, composta nel 1852-1853, costituisce un caso esemplare per le problematiche 
testuali tuttora irrisolte. L’oggetto primario dell’indagine è il manoscritto autografo conservato 
nella Pierpont Morgan Library di New York, unico testimone autografo completo, la cui analisi 
dettagliata consente di identificare diverse fasi di stesura. Accanto ad esso saranno esaminati: un 
quaderno di schizzi conservato nel Goethe- und Schiller-Archiv di Weimar; l’esemplare annotato 
da Liszt della prima edizione a stampa (1854), conservato nel Liszt Museum di Budapest; e 
testimonianze indirette di fonti oggi perdute. Tali materiali offrono indizi essenziali per ricostruire 
il processo creativo e l’evoluzione formale della composizione.

L’edizione genetica renderà accessibili le diverse fasi della genesi dell’opera attraverso una 
rappresentazione stratificata e interattiva, rivolta tanto agli studiosi quanto agli esecutori. La 
metodologia adottata integra la codifica in formato MEI (Music Encoding Initiative) con software 
quali Edirom, Verovio, Genetic Sandbox e VideApp – quest’ultimo sviluppato nell’ambito 
del progetto ‘Beethovens Werkstatt’ – per visualizzare varianti, modifiche autoriali e sequenze 
cronologiche del processo creativo.

Il progetto fornirà un’edizione genetica fondata su saldi criteri critici, ma al contempo aperta 
alla comunicazione visiva e dinamica delle informazioni consentita dalle tecnologie digitali. La 
ricerca si colloca in un più ampio orizzonte interdisciplinare, valorizzando le potenzialità del 
digitale non solo come strumento tecnologico, ma come linguaggio critico utile per raccontare la 
storia di un’opera nella sua complessità.



Claudia Patanè  (Roma Tor Vergata) 
Principio teleologico e direzione d’orchestra 

nel Finale della Seconda Sinfonia di Sibelius
Da sempre il problema del ‘tempo’ (nell’accezione musicale della parola) costituisce una 

sfida per i direttori d’orchestra, soprattutto in generi in cui i risultati esecutivi sono determinati 
non soltanto dall’osservanza del dettato della partitura ma anche dal rispetto della tradizione. 
In particolare, la musica sinfonica tardo-romantica si presta ampiamente alla mediazione tra 
l’intuizione dell’interprete nella sfera del ‘non scritto’ e l’analisi del testo, nello specifico appunto 
in merito alla manipolazione del tempo.

Oggetto di questa relazione sarà il Finale della Seconda Sinfonia di Sibelius. In esso osservo 
ciò che James Hepokoski definisce ‘genesi teleologica’, ovvero la graduale rivelazione di un 
tema, spesso coincidente con il culmine di un movimento, attraverso l’accumulo di frammenti 
disseminati nel corso dell’intera composizione. In questo ultimo movimento, un motivo di tre 
note ascendenti per grado congiunto, presente in tutta la sinfonia ed enunciato su diversi gradi 
della scala, confluisce in un’epifania radiosa e rivelatrice tra le battute 190 e 197 (Poco allargando). 
Questa ‘teleologia’ rappresenta invero il culmine emozionale dell’intera sinfonia. Nell’eseguire 
questo passaggio è necessario che il direttore prenda una decisione riguardo al tempo e a una sua 
eventuale alterazione: molte volte il compositore lascia l’onere della scelta all’interprete, e d’altra 
parte la letteratura analitica raramente affronta il tema della manipolazione del tempo correlato 
alla costruzione di un climax. 

Un caso interessante a tal proposito è rappresentato dal rapporto di amicizia e stima che legò 
Sibelius e il direttore d’orchestra Robert Kajanus. Sibelius dichiarò ripetutamente che le incisioni 
discografiche di Kajanus delle sue prime due sinfonie erano le più vicine alle sue idee. Un esame 
dell’interpretazione di Kajanus può quindi contribuire a far luce sul rapporto tra il tempo prescelto 
e la suddetta ‘genesi teleologica’ del Finale, e su come un’intuizione guidata durante il processo 
di prove ed esecuzione possa risultare cruciale nella ricerca dell’idea interpretativa dell’autore.

Isabella Rossi  (Firenze)
Le rielaborazioni Ricordi di brani d’opera nel primo Ottocento: 

il caso Rossini

Accanto alla diffusione capillare delle riduzioni vocali e strumentali operistiche, il catalogo 
della casa editrice Ricordi documenta sin dagli anni Dieci dell’Ottocento un fenomeno editoriale 
in apparenza marginale ma non meno significativo di quello delle rielaborazioni strumentali di 
brani d’opera. Fantasie, temi con variazioni, divertimenti, rondò e capricci costruiti su materiali 
preesistenti non vanno intesi come semplici derivazioni operistiche, bensì come spazi autonomi 
di rielaborazione compositiva, dotati di una propria coerenza strutturale ed estetica, al di fuori 
del contesto teatrale originale. Negli anni Dieci-Venti le opere di Gioachino Rossini furono tra 
le più spesso rielaborate, con circa un centinaio di titoli e una concentrazione significativa sulle 
opere serie. 

Al di là del dato quantitativo, le rielaborazioni rivelano una costante tensione tra riconoscibilità 
e variazione – dalla ripresa quasi letterale del tema alla sua libera frammentazione e ricomposizione 
– declinata in funzione sia delle risorse idiomatiche degli strumenti, sia dei contesti esecutivi: ai 
brani virtuosistici destinati alla sala da concerto si affiancano composizioni destinate a un più 
intimo uso domestico, dove la scrittura musicale privilegia cantabilità, chiarezza ed equilibrio 
formale. 

Mercato editoriale, creatività compositiva e prassi esecutiva si intrecciano in questo genere 
finora piuttosto trascurato dagli studi, e mostrano come la produzione strumentale abbia con-
tribuito alla impetuosa fortuna della musica di Rossini nella prima metà dell’Ottocento.



Giorgia Scartezzini  (Bolzano)
Il Fondo Coral del Conservatorio della Svizzera italiana 

fra promozione e didattica

L’intervento rientra nel contesto di un dottorato di ricerca finanziato dal PNRR presso la 
Libera Università di Bolzano, dedicato alla promozione del patrimonio musicale nella pubblica 
amministrazione, e si sofferma in particolare sul legame tra didattica e ricerca archivistica e 
musicologica, un tema finora scarsamente indagato negli studi sul patrimonio musicale.

La relazione descrive un percorso di ricerca e di intervento incentrato sul Fondo Coral 
conservato nella biblioteca del Conservatorio della Svizzera italiana (CSI) a Lugano. Tale fondo 
raccoglie manoscritti e altri materiali legati all’opera del compositore triestino Giampaolo Coral 
(1944–2011). Il progetto mira a integrare le attività di studio e valorizzazione del Fondo con i 
percorsi didattici della Scuola universitaria di Musica (SUM) del CSI, finalizzati all’esecuzione di 
opere cameristiche di Coral, in gran parte inedite. Esso prevede sessioni di lavoro con gli studenti 
coinvolti e uno studio di caso basato su un’indagine empirica qualitativa delle loro esperienze.

L’indagine esplora il rapporto degli studenti con la musica contemporanea, le loro percezioni 
della figura di Coral e delle sue composizioni, le strategie di studio e interpretazione adottate, 
nonché il valore formativo attribuito a queste musiche. Intende inoltre analizzare il ruolo degli 
archivi e delle fonti musicali come risorse per l’alta formazione artistica. La ricerca si basa su 15 
interviste semi-strutturate rivolte a studenti iscritti a diversi indirizzi della SUM; i dati raccolti 
sono analizzati attraverso un metodo di analisi qualitativa (analisi tematica riflessiva) che con-
sente di individuare modelli di significato (‘temi’) nelle narrazioni degli intervistati.

L’intervento offre una panoramica dei risultati emersi, e alla luce di essi propone alcune rifles-
sioni sulle prospettive aperte dall’integrazione tra valorizzazione del patrimonio musicale, attività 
didattica e produzione artistica negli istituti di alta formazione musicale – in particolare nel CSI, 
polo importante per la promozione della musica d’arte contemporanea. 

Alessandro Susca  (Roma “La Sapienza”)
Voci sospese: una disciplina a statuto scientifico ‘debole’

La ricerca sugli strumenti musicali storici extraeuropei conservati nei musei italiani pone 
problemi metodologici peculiari, dovuti soprattutto alla scarsità di documentazione primaria, 
alla dispersione delle fonti e alla frequente assenza di dati certi su provenienza, datazione e 
contesto d’uso. Alla penuria di fonti documentarie si aggiunge spesso la natura eccentrica e 
talvolta marginale di molti degli oggetti studiati, che sfuggono sia alle classificazioni europee sia 
alla memoria delle comunità d’origine. 

Nel mio intervento prendo spunto da una recente esperienza di studio condotta su un 
corpus di liuti a pizzico nordafricani raccolti tra Otto e Novecento. In dialogo con le riflessioni 
organologiche di Jeremy Montagu e Ardal Powell, intendo ragionare sullo statuto epistemologico 
‘debole’ che caratterizza l’etno-organologia storica. A tal fine esaminerò potenzialità e rischi di un 
approccio investigativo fondato sull’uso integrato di fonti eterogenee – esemplari musealizzati, 
iconografia, testimonianze letterarie, documentazione etnografica – interpretate come indizi per 
formulare ipotesi storicamente plausibili attraverso un procedimento abduttivo. 

La microstoria di Carlo Ginzburg e la criptozoologia di Bernard Heuvelmans – qui assunte 
come strumento euristico per lo studio di oggetti sfuggenti a partire da evidenze deboli e indirette 
– costituiscono il quadro teorico di un paradigma indiziario dell’etno-organologia storica che 
integra indizi materiali, fonti iconografiche e testimonianze indirette. Su queste basi, mostrerò 
come tale prospettiva possa, entro certi limiti, restituire rilevanza storica a oggetti a lungo relegati 
nel silenzio dei depositi e ai margini degli studi musicali.



Associazione culturale “Il Saggiatore musicale”

in collaborazione con 

Trentesimo Colloquio di Musicologia

del «Saggiatore musicale»
Bologna, 20-22 novembre 2026

Il XXX Colloquio di Musicologia comporterà una prolusione inaugurale, affidata a Reinhard 
Strohm (Oxford), una seconda prolusione affidata a Andrea Chegai (Roma), Massimiliano 
Locanto (Salerno) e Marida Rizzuti (Torino), due tavole rotonde e varie sedute di relazioni 
libere. Le tavole rotonde del 20 e 21 novembre pomeriggio verteranno su Il prisma della musica 
contemporanea (coordinano Pietro Cavallotti, Anna Scalfaro e Nico Staiti) e Duecento anni di 
Opera italiana negli Stati Uniti (coordinano Giuseppe Gerbino e Francesco Zimei). 

Le sedute del sabato e della domenica mattina saranno dedicate a relazioni su temi liberi (15 
minuti di durata, ossia 9000 battute). Entro il 27 giugno 2026 gli interessati inoltreranno le loro 
proposte (un abstract di 1200 battute in file di testo editabile); il comitato scientifico le selezionerà 
entro luglio. Gli abstracts delle relazioni verranno pubblicati nel sito www.saggiatoremusicale.it 
prima del Colloquio.

Il Colloquio è coordinato da Nicola Badolato, Valeria Conti e Álvaro Portillo. Il comitato 
scientifico è formato da Maria Rosa De Luca, Renato Di Benedetto, Cesare Fertonani, 
Massimiliano Locanto, Giorgio Pestelli, Nico Staiti e Rodobaldo Tibaldi.

Per l’invio degli abstracts (muniti di nominativo, recapiti e poche righe di CV): XXX Colloquio 
di Musicologia del «Saggiatore musicale», e-mail segreteria@saggiatoremusicale.it.

Per informazioni logistiche: ArtiColture, e-mail info.dar@articolture.it.

Il Colloquio è sostenuto da

DAMSLab - Dipartimento delle Arti
Alma Mater Studiorum - Università di Bologna


