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RELAZIONI 
 
Francesca Adamo Sollima  
Eliodoro Sollima. Progetto di valorizzazione archivistica attraverso la catalogazione del materiale 
extra-musicale 

L’intervento intende approfondire la figura di Eliodoro Sollima (1926-2000), protagonista tra i più 
originali e complessi del panorama musicale italiano del secondo Novecento. Pianista, 
compositore e didatta, Sollima ha rivendicato per tutta la carriera l’identità di artista “non 
allineato”, mantenendo un’autonomia estetica che lo ha reso difficilmente catalogabile all’interno 
delle rigide scuole o correnti d’avanguardia del suo tempo. La prima parte del contributo traccerà 
un profilo biografico volto a contestualizzare la sua parabola artistica, a partire dalla formazione 
presso il Conservatorio di Palermo. Saranno evidenziati momenti cruciali come il legame con 
Arturo Benedetti Michelangeli, che lo scelse per la prima esecuzione italiana del Kammerkonzert 
di Alban Berg, e la sua intensa attività cameristica con il Trio di Palermo. Particolare rilievo sarà 
dato al suo magistero didattico e alla direzione del Conservatorio “V. Bellini”, fondati su una 
visione etica dell’arte e sulla ricerca di una “musica musicale” capace di preservare la dimensione 
del “mélos” e la comunicazione con l’ascoltatore. Il nucleo centrale dell’intervento illustrerà il 
progetto di valorizzazione archivistica dedicato al censimento del materiale extra-musicale. Tale 
ricerca nasce dall’esigenza di recuperare un patrimonio fragile e frammentario, originariamente 
disperso tra i diversi eredi e privo di una sistemazione organica. Verranno presentati i modelli 
tabellari sviluppati per la catalogazione sistematica di programmi di sala, rassegna stampa, 
corrispondenza professionale e fotografie. Il lavoro ha richiesto un complesso incrocio di dati per 
ricostruire cronologie e contesti spesso lacunosi, integrando i fascicoli in possesso della famiglia 
con nuove fonti individuate durante il censimento. Attraverso l’analisi di queste “tracce” storiche, 
il progetto non si limita a un semplice inventario, ma si configura come un atto critico e conoscitivo. 
L’obiettivo finale è trasformare un fondo privato in una risorsa consultabile per la ricerca 
musicologica, offrendo nuove chiavi interpretative sulla personalità di Sollima e sul suo rapporto 
con la scena culturale nazionale e internazionale. L’intervento dimostrerà come lo studio del 
materiale extra-musicale sia indispensabile per restituire la complessità di un artista che ha 
saputo essere un testimone lucidissimo del proprio tempo. 
 
Francesca Adamo Sollima è compositrice, interprete e musicologa, attiva nell’ambito della didattica e della ricerca 
storico-musicale. Formata a Palermo, affianca agli studi di canto quelli di Composizione, conclusi con il massimo dei 
voti e la lode sotto la guida di Marco Betta. La sua attività di ricerca si concentra sul repertorio vocale e sulla musica 
del Novecento, con particolare attenzione verso gli aspetti analitici e i processi compositivi. Ha conseguito la Laurea 
Magistrale in Musicologia e Beni Culturali (2025, 110 e lode) all’Università di Palermo, con una tesi dedicata a Eliodoro 
Sollima, che integra analisi musicale e progetto di censimento del materiale extra-musicale. È docente al Conservatorio 
“F. Cilea” di Reggio Calabria ed è Professore a contratto di Musicologia e Didattica della Musica presso l’Università 
LUMSA di Palermo. La sua attività artistica si configura come ambito complementare alla ricerca, in un dialogo costante 
tra prassi e teoria. 
 

*** 
 
Siel Agugliaro  
“O Signore, dal tetto natio”: l’opera italiana oltre il teatro negli Stati Uniti, tra identità nazionale e 
diplomazia culturale (1850-1900) 

Tra la metà dell’Ottocento e l’inizio del Novecento, l’opera italiana rappresentò negli Stati Uniti un 
simbolo di italianità e uno dei repertori più frequentemente impiegati dagli immigrati italiani per 
affermare la propria presenza nello spazio pubblico (Agugliaro, Aleandri, Ceriani, Gerbino e 
Zimei). Pur essendo generalmente associata al palcoscenico teatrale, essa circolò ampiamente 
tramite diverse forme di mediazione, tra cui i concerti bandistici, le celebrazioni civiche e gli eventi 
organizzati dalle comunità italoamericane. Muovendo dalle osservazioni di Katherine Preston e 
Charlotte Bentley sulla diffusione dell’opera attraverso forme di consumo mediate e sulla 
progressiva identificazione dell’opera in lingua originale con le élite urbane statunitensi nella 
seconda metà dell’Ottocento, il contributo sostiene che l’opera italiana svolse una duplice 
funzione nella vita musicale degli immigrati italiani: da un lato strumento di mediazione politico-
culturale nei rapporti con la società americana, dall’altro simbolo di appartenenza nazionale 
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all’interno delle comunità immigrate. Attraverso lo spoglio della stampa in lingua italiana e l’esame 
di fonti conservate presso la Library of Congress e la New York Public Library, questo studio offre 
una delle prime analisi sistematiche del rapporto tra repertori operistici eseguiti nello spazio 
pubblico statunitense e quelli circolanti all’interno delle comunità italoamericane. L’intervento si 
articola in tre sezioni. La prima ricostruisce il ruolo dell’opera nei repertori di alcuni tra i principali 
capibanda italiani attivi negli Stati Uniti, tra cui Francis Maria Scala, Francesco Fanciulli, Alberto 
Maria Cappa e Alessandro Liberati. La seconda mette a confronto tali repertori con i programmi 
musicali eseguiti negli eventi organizzati dalle comunità italiane tra gli anni Sessanta 
dell’Ottocento e la fine del secolo, evidenziando continuità e differenze nella selezione delle opere 
e dei brani più frequentemente eseguiti. La terza si concentra sul coro “O Signore, dal tetto natio” 
dai Lombardi alla prima crociata di Verdi. L’analisi del rapporto tra testo e musica mostra come il 
brano potesse assumere significati differenti a seconda del contesto esecutivo, fungendo al 
tempo stesso da simbolo identitario all’interno delle comunità italiane e da strumento pubblico di 
rappresentazione politico-culturale. 
 
Siel Agugliaro è collaboratore alla ricerca presso il Centro Studi Giacomo Puccini. I suoi studi riguardano i rapporti tra 
musica, identità e rappresentazione in prospettiva storica, con particolare attenzione ai processi di costruzione delle 
appartenenze nazionali e alle dinamiche di inclusione ed esclusione sociale e culturale. Ha conseguito il dottorato di 
ricerca in Storia della musica presso l’Università della Pennsylvania e un secondo dottorato in Studi comparati presso 
l’Università di Siena. Ha inoltre svolto attività di ricerca post-dottorale presso le Università di Pisa e Genova. Nel 2023 
ha ricevuto il Premio Internazionale Rotary Club di Parma «Giuseppe Verdi» per un progetto sull’impatto culturale e 
politico della musica di Verdi presso le comunità italiane negli Stati Uniti nel secondo Ottocento. È autore dei volumi 
Teatro alla Scala e promozione culturale nel lungo Sessantotto milanese (2015) e Comporre musica per film in 
ambiente digitale (2025). Ha pubblicato saggi e articoli in riviste scientifiche ed enciclopedie, tra cui Cambridge Opera 
Journal, Music & Letters, The Opera Quarterly, Notes, Biblioteca Teatrale, Rivista Italiana di Musicologia e Grove Music 
Online. 
 

*** 
 
Antonino Alioto  
L’eco del potere: l’organum maximum di Donato del Piano e la competizione musicale nella 
Catania del XVIII secolo 

La presente ricerca si propone di indagare la dinamica vita musicale di Catania e del Val di Noto 
nella seconda metà del Settecento, focalizzandosi sulla figura di Giuseppe Geremia (1732-1814) 
in relazione ai coevi Vincenzo Tobia Bellini senior e Paolo Altieri. L’obiettivo è ricostruire un 
quadro dettagliato del rapporto tra produzione sacra e centri di potere, analizzando la 
competizione tra il Vescovato e il Monastero dei Benedettini di San Nicolò l’Arena. Il contributo 
mira a evidenziare come il prestigio istituzionale passasse attraverso l’innovazione tecnologica e 
organaria, culminando nell’organum maximum di Donato del Piano: uno strumento monumentale 
a tre consolle unico al mondo, concepito dai Benedettini per affermare la propria egemonia 
culturale sulla città. Sul piano professionale, lo studio chiarisce i motivi della nomina di Geremia 
a Maestro di Cappella del Duomo, ruolo precluso a Bellini senior – protetto dal Principe di Biscari 
e attivo presso i Benedettini – a causa della sua appartenenza alla massoneria. Un apporto 
originale dello studio riguarderà l’analisi delle dinamiche occupazionali, documentate dal 
ritrovamento di un “alberano” notarile del 1785. Tale accordo corporativo tra musicisti locali 
mirava a proteggere il mercato interno dalla concorrenza dei “forestieri”, imponendo rigide 
gerarchie orchestrali e patti disciplinari. Infine, la relazione offrirà un’analisi comparativa basata 
sul recupero del Fondo Altieri a Noto, con la ricostruzione dell’indice del 1913 e l’esame di una 
sua Messa. Il confronto stilistico tra Altieri e Geremia rivela la persistenza di modelli della scuola 
napoletana innestati su linguaggi pre-classici. Il lavoro intende così restituire la complessità di 
una stagione musicale in cui la produzione sacra di Geremia e Altieri fungeva da perno tra liturgia, 
sfarzo barocco e tensioni politiche. I risultati attesi della ricerca in via di svolgimento aprono a una 
rilettura critica della figura di Geremia, compositore di respiro europeo caduto nell’oblio a favore 
della successiva epopea belliniana. 
 
Antonino Alioto sta per ultimare un dottorato di ricerca presso il P.I.A.M.S. di Milano. Lavora come docente di ruolo 
di Pianoforte dal 2008, attualmente presso un Liceo Musicale di Catania. È pluriabilitato all’insegnamento nelle scuole 
secondarie, ha affiancato all’attività didattica quella concertistica, anche in qualità di direttore d’orchestra, accostando 
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inoltre agli studi pianistici quelli della composizione. Ha al suo attivo varie pubblicazioni sia di revisione filologica di 
partiture musicali del Settecento che di saggistica musicale e storica. Si è occupato del Tardo Barocco tedesco e 
italiano; recentemente sta svolgendo delle ricerche sul compositore settecentesco catanese Giuseppe Geremia e, più 
in generale, sulla musica sacra del Settecento nella Sicilia orientale. 
 

*** 
 
Serena Allegra 
Archeoacustica e repertorio liturgico medievale: per una musicologia dello spazio sonoro 

La storiografia musicologica ha tradizionalmente analizzato il repertorio liturgico medievale a 
partire dal documento scritto, una scelta che riflette l’ovvia necessità di ancorare la ricerca 
all’unica fonte materiale conservata. Oggi la disponibilità di dati archeoacustici permette di 
integrare a quel modello una dimensione altrettanto costitutiva: lo spazio architettonico. Il 
presente contributo propone una rilettura di quattro snodi della storia della musica liturgica 
medievale – dalla basilica paleocristiana all’abbazia di Cluny, alla cattedrale romanica di 
Santiago, alla polifonia di Notre Dame – attraverso l’integrazione dei dati archeoacustici 
disponibili (Martellotta e Cirillo 2005; Suárez et al. 2013, 2014, 2016) con l’analisi delle fonti 
musicologiche, teoriche e liturgiche. L’obiettivo è intendere lo spazio architettonico non come 
cornice passiva, ma come agente attivo e parte integrante della performance (Baumann 2011). Il 
parametro STI (Speech Transmission Index, IEC 60268-16) decade sistematicamente 
all’aumentare del volume degli spazi liturgici: dalla buona intelligibilità delle domus ecclesiae (STI 
≈ 0.60) alla spettacolarizzazione “immersiva” delle cattedrali gotiche (STI < 0.44). A questa 
variazione di scenari acustici corrisponde una differenziazione delle forme musicali. Nelle grandi 
chiese romaniche «la lunga riverberazione [...] infondeva quel senso di sacralità meglio di quanto 
la comprensione delle stesse parole avrebbe potuto fare» (Cirillo e Martellotta 2012: 91). A Cluny, 
la differenziazione acustica tra coro e navata produceva due esperienze sonore radicalmente 
distinte all’interno dello stesso edificio. A Santiago, i dati acustici della cattedrale romanica (T30 
medio: 8.15 s) correlano direttamente con le condizioni di esecuzione del repertorio del Codex 
Calixtinus. Centrale è il caso della polifonia di Notre Dame, in linea con la recente revisione che 
restituisce a questo repertorio il ruolo di pratica prevalentemente orale e performativa, solo 
successivamente fissata in notazione (Busse Berger 2005; Daolmi 2014; Zara 2024): la struttura 
degli organa sembra proprio ottimizzare l’asimmetria acustica delle frequenze gravi e acute 
nell’ambiente gotico. Il contributo propone di integrare la dimensione acustico-spaziale nello 
studio storico-musicologico del repertorio medievale quale elemento co-costitutivo della 
tradizione musicale. 
 
Serena Allegra è dottoranda (XXXIX ciclo) nel Dottorato di Interesse Nazionale in “Immagine, linguaggio, figura” 
presso le Università di Milano e Messina. È Visiting Researcher presso il Collège des Bernardins di Parigi e collabora 
con l’EAR Teatro di Messina nell’ambito del Messina Opera Film Festival. Ha conseguito Lauree Magistrali tra cui 
Musicologia (Bologna), Scienze dello spettacolo, Scienze Cognitive (UNIME) e Canto lirico (Conservatorio Cilea di 
RC). La sua ricerca applica scienze cognitive, neuroscienze e media studies all’estetica musicale e alla musicologia. 
È stata insignita dell’ABCM Award 2026 (ENCAM5) per i suoi studi archeoacustici sul Medioevo. È membro del gruppo 
di ricerca ECRG-ESCOM, della Red Latinoamericana de Filosofía Medieval e del Comitato Scientifico del Seminario 
di Analisi del Conservatorio Corelli. Il suo approccio interdisciplinare indaga il significato musicale come fenomeno 
partecipativo e incarnato. Tra le sue pubblicazioni più recenti si segnalano: Lo ferm voler ch’el cor m’intra 
(«Mantichora», 2024), Uncanny Aesthetics in Medieval Thought: The Case of the Dies Irae («Studi di estetica», 2025) 
e (De)scribed performance («Mimesis Journal», 2025). 
 

*** 
 
Tarcisio Balbo  
Una nuova fonte sulla mise en scène della Turandot di Puccini 

Durante le operazioni di riordino nella Biblioteca del Conservatorio di Musica «Vecchi - Tonelli» 
di Modena, è stato ritrovato uno spartito annotato della Turandot di Giacomo Puccini che si è 
rivelato contenere una copia manoscritta della disposizione scenica originale dell’opera redatta 
da Giovacchino Forzano. Il volume faceva parte dell’archivio musicale del compositore Renzo 
Martini (Parma, 1897-1979), e appartiene di certo alla prima tiratura dello spartito, come 
testimonia il timbro a secco dell’editore Ricordi datato dicembre 1926. Il timbro e l’appartenenza 
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a Martini fanno ritenere che il volume sia stato usato in una delle riprese dell’opera al Teatro 
Regio di Parma, dove Martini lavora saltuariamente come maestro del coro e direttore tra il 1924 
e il 1941. Il ritrovamento colma un’importante lacuna documentaria: la sola disposizione scenica 
dell’opera sinora nota, disponibile anche in formato digitale sul sito dell’Archivio Storico Ricordi 
(https://www.digitalarchivioricordi.com/it/iconografia/13685), è quella per il Finale del terz’atto – 
cioè la sezione composta da Franco Alfano –, successiva alla prima assoluta diretta da Toscanini 
alla Scala il 25 aprile 1926. William Ashbrook, nel proprio Puccini’s Turandot: The End of the 
Great Tradition scritto a quattro mani con Harold Powers (Princeton, Princeton University Press 
1991; pp. 219-233 dell’ed. it.), ha citato numerosi passi della disposizione scenica originale 
conservata nell’Archivio Ricordi, ma tale documento risulta oggi irreperibile, come segnalato da 
Federico Terzi in un recente contributo («Questa notte nessun dorma in Pekino!...»: la 
declinazione poetica, musicale e scenica del notturno nella “Turandot” di Giacomo Puccini, 
«Études de lettres», CCCXXV, 2024, pp. 67-90). In assenza della disposizione originale, la nuova 
fonte di Modena si pone dunque come sola testimonianza attualmente consultabile sulla prima 
mise en scène dell’opera: un apografo che, in ragione dell’irreperibilità dell’antigrafo, acquisisce 
– si spera temporaneamente – valore di fonte primaria. La relazione illustrerà le caratteristiche 
codicologiche e tipografiche del documento, e ne discuterà l’attribuzione a Forzano, la 
collocazione cronologica, e l’apporto alla ricostruzione della prassi registica per le prime 
produzioni dell’estremo lavoro di Puccini. 
 
Diplomato in pianoforte, Tarcisio Balbo si è laureato cum laude in Discipline delle Arti della Musica e dello Spettacolo 
all’Università di Bologna; nella stessa università si è addottorato in Musicologia e Beni musicali. Dal 2002 insegna nel 
Conservatorio di Musica «Vecchi - Tonelli» di Modena, nel Settore Artistico Disciplinare AFAM 040 (Musicologia e 
Storia della musica). Tra i suoi interessi di ricerca, il teatro d’opera italiano del Sette e del primo Ottocento (in particolare 
i drammi per musica del Metastasio, le opere di Händel, i compositori della ‘scuola napoletana’) e la storia della musica 
nel Ducato di Modena e in Sicilia tra il XVII e il XIX secolo. Per l’editore Ut Orpheus ha curato l’edizione critica del 
Demofoonte (1770) di Niccolò Jommelli e l’Urtext della Missa defunctorum (1799) di Giovanni Paisiello. Tra le sue 
ultime pubblicazioni, un saggio sulle annotazioni di soggetti di Pietro Metastasio (Böhlau 2025), uno sulla celebre 
interprete mozartiana Anna Lucia De Amicis («Drammaturgia» 2025), e uno sui melodrammi metastasiani di Antonio 
e Alessandro Gandini per il Teatro Ducale di Modena (LIM 2026). 
 

*** 
 
Grégoire Bauguil  
L’Italia e le teorie dei modi dopo Zarlino, quali scelte per gli autori di fronte alla diversità dei 
sistemi? 

Nel suo libro The language of the modes, Frans Wiering aveva condotto uno studio panoramico 
sulla modalità polifonica, raccogliendo le fonti teoriche e musicali dal Medioevo fino al Settecento 
relative all’intera produzione europea dell’epoca. Il presente contributo propone di restringere il 
campo di indagine alla teoria italiana successiva alla pubblicazione delle Dimostrationi 
Harmoniche di Zarlino nel 1571. Quest’opera segna, in un certo senso, l’ultima grande tappa della 
riflessione sulla teoria modale, proponendo il sistema dei dodici modi ordinati a partire dal Ut; 
tuttavia, questo libro non ha affatto permesso di uniformare la teoria modale, poiché i diversi 
sistemi coesistono. Si propone quindi di fare il punto sulle fonti teoriche italiane dal 1571 al 1631, 
il che permette, in questo lasso di tempo, di limitarsi a una ventina di opere, principalmente a 
stampa, concentrandosi esclusivamente sulla modalità polifonica, ovvero tralasciando i lavori che 
trattano della messa in polifonia dei toni salmodici. In questa sede non si tratterà di studiare quale 
definizione dei modi forniscano queste fonti, poiché, in definitiva, essa è generalmente la stessa 
da un trattato all’altro. In un primo momento si studierà quale sistema principale sia teorizzato: si 
tratta degli otto o dei dodici modi e in quale ordine? Infatti, diversi trattati menzionano il nuovo 
ordine sul Ut, dimostrando che questa proposta di Zarlino ha avuto un forte impatto tra i teorici. 
A questo proposito, si verificherà se gli autori si pongono esclusivamente sotto l’autorità del 
veneziano. Inoltre, di fronte alla pluralità dei sistemi, si osserva che i nomi greci dei modi vengono 
abbandonati a favore di una semplice numerazione più neutra. Verranno inoltre commentati altri 
parametri inerenti alla modalità, come gli insiemi di chiavi e le cadenze. Infine, verrà definita anche 
la natura delle fonti prese in considerazione per determinare l’ambizione dell’autore e, di 
conseguenza, comprendere a quale pubblico esse si rivolgono. Questo studio della teoria della 
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polifonia modale in Italia consentirà quindi di fornire un prezioso chiarimento sulla posizione infine 
adottata dai teorici della musica di fronte alla diversità dei sistemi di riferimento. L’incrocio dei 
legami esistenti tra i diversi autori permetterà di osservare se emergono tendenze simili all’interno 
di questa disparità. 
 
Grégoire Bauguil ha conseguito il dottorato in musicologia presso le Università di Poitiers e di Pavia (Cremona). La 
sua tesi, discussa nel 2023, propone uno studio panoramico sui modi musicali in Francia e in Italia tra il Rinascimento 
e il Barocco (1571-1652), che riunisce fonti teoriche e musicali. Attualmente sta preparando una monografia sulla parte 
francese della tesi. Le sue ricerche vertono sulle raccolte organizzate secondo i modi (articolo del 2023 sulle Fantasies 
di Charles Guillet del 1610), sul rapporto tra i toni salmodici la teoria modale, in particolare presso Banchieri e Charles 
d’Ambleville. Nel 2024 ha pubblicato un articolo sul sistema dei dieci modi, una sorta di compromesso tra gli otto e i 
dodici modi, specifico del repertorio musicale poiché assente dalle fonti teoriche. Dopo aver insegnato per due anni 
all’Università di Poitiers, dal 2025 è post-dottorando all’Università di Versailles-Saint Quentin en Yvelines (laboratorio 
DyPaC) e lavora sul mecenatismo musicale in Francia attraverso lo studio delle dediche nelle stampe musicali (1550-
1650). 
 

*** 
 
Anna Bianco 
Immagine, musica e tempo: la costruzione del manoscritto di cantate 

Il contributo prende in esame il cosiddetto “Master of the Roman Songbook”, figura anonima 
identificabile attraverso un gruppo coerente di disegni presenti in manoscritti di cantate romane 
del XVII secolo, assunto come osservatorio privilegiato per indagare il rapporto tra immagine, 
testo e musica. L’analisi si concentra sulle modalità di realizzazione dei manoscritti e sulla 
sequenza operativa tra i diversi elementi che li compongono. In alcuni casi, i disegni sembrano 
configurarsi in funzione delle iniziali testuali, suggerendone visivamente la forma; tuttavia, 
l’applicazione successiva di iniziali dorate sovrapposte altera in modo significativo questo 
rapporto, compromettendo la leggibilità e ridefinendo le gerarchie visive della pagina. Tali 
fenomeni rimandano a un processo di produzione non lineare, in cui immagini, testo e 
decorazione intervengono in momenti distinti e secondo logiche non necessariamente 
gerarchiche. L’indagine del corpus consente di individuare, pur nella varietà dei casi, alcune 
modalità ricorrenti di intervento, offrendo elementi utili a una ricostruzione delle fasi di 
realizzazione dei manoscritti. Parallelamente, la presenza nell’oeuvre del Master di riferimenti 
puntuali al contesto musicale contemporaneo, come il ritratto autonomo di Girolamo Frescobaldi 
o la menzione del liutista Francesco de Petris sul verso di un disegno sciolto, colloca queste 
opere grafiche all’interno di una rete culturale concreta, suggerendo una pratica consapevole e 
attivamente inserita nel panorama musicale romano. Le immagini emergono così non come 
elementi accessori, ma come componenti strutturali del manoscritto, capaci di rivelare tanto i 
processi di produzione quanto le forme di interazione tra cultura visiva e cultura musicale nella 
Roma del Seicento. 
 
Anna Bianco ha conseguito il dottorato presso l’Università di Leiden con una ricerca sui manoscritti illustrati di cantate 
e sul rapporto tra musica e cultura visiva nell’Europa moderna. La sua attività si colloca tra storia dell’arte e musicologia, 
con particolare attenzione all’iconografia musicale e ai processi di produzione e circolazione dei manoscritti. Da oltre 
quindici anni è curatrice della collezione di arte grafica del Prof. Ton Koopman, occupandosi di studio, catalogazione 
e consulenza per acquisizioni. Parallelamente svolge attività di consulenza indipendente nel campo del patrimonio 
artistico. Lavora inoltre nel settore culturale a L’Aia. La sua ricerca attuale si concentra sull’interazione tra immagini, 
musica e pratiche collezionistiche nel contesto romano ed europeo del XVII secolo. 
 

*** 
 
Angela Buompastore  
«Anch’io, si parva licet…, come il mio Verdi adorato, […] scrivo per divertire me stesso»: le 
esperienze teatrali di Giulio Ricordi (1840-1912) 

Con queste parole citate da Giuseppe Adami nel volume che lo riguarda, pubblicato a più di 30 
anni dalla sua morte, Giulio Ricordi riassumeva il proprio impegno come compositore per il teatro. 
Ricordi aveva cominciato da giovanissimo a scrivere musica firmando le prime opere col suo 
nome, poi dal 1876 con lo pseudonimo di Jules Burgmein. Scrisse circa duecento composizioni, 
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senza contare le molte trascrizioni per differente organico; fra di esse due quartetti, presentati nel 
1864 e 1865 al concorso della Società del quartetto di Firenze, che ottennero rispettivamente il 
secondo premio e una menzione particolare. Compose pure brani per voce e pianoforte, pezzi 
orchestrali e tanta musica a due e quattro mani per il pianoforte, sua autentica passione. Col 
teatro ebbe un rapporto diluito nel tempo, dalla sua prima esperienza in collaborazione col 
compositore di ballabili e violinista Marco Sala per l’azione coreografica Un capriccio di Francesco 
Penco (1886), all’opera comica La secchia rapita (1910) su libretto di Renato Simoni, all’operetta 
Le tapis d’Orient di Maurice Vaucaire (1911) che ebbe pure una versione italiana, Il tappeto rosa 
(traduzione di Giuseppe Adami). Se l’esperienza giovanile si realizzò grazie alla frequentazione 
con i fratelli Sala, documentata da dediche di composizioni e da brani scritti a quattro mani (come 
Italia e Savoja. Marcia trionfale, 1864), La secchia rapita e Le tapis d’Orient indicano chiaramente 
il desiderio di sperimentarsi in un ambito che era rimasto fuori dall’esperienza compositiva sino 
ad allora condotta, che si era concretizzata soprattutto attorno alla Hausmusik e al salotto 
nobiliare e non. Giulio Ricordi volle “divertirsi” e provare a divertire il pubblico e con la prima 
rappresentazione torinese di La secchia rapita, che portò in città «maestri, giornalisti, critici, 
amatori d’arte, personalità cospicue della vita milanese» («Ars et Labor», marzo 1910), ottenne 
un successo che condusse l’opera a Milano e Roma e lo incoraggiò alla scrittura di Le tapis 
d’Orient messa in scena sei mesi dopo la sua morte ad opera del figlio Tito II. La proposta di 
relazione verterà sulla produzione e diffusione dei lavori teatrali di Giulio Ricordi nonché 
sull’osservazione di libretti e musiche al fine di rintracciarne le peculiarità stilistiche e i legami con 
i coevi orientamenti del teatro musicale italiano. 
 
Angela Buompastore è diplomata in pianoforte, clavicembalo e laureata in Musicologia al Conservatorio “G. Verdi” di 
Milano e all’Università di Roma “Tor Vergata”. La sua attività di ricerca si concentra principalmente sull’Ottocento 
strumentale italiano e l’attività dilettantistica milanese. Su questo tema ha pubblicato la monografia: «Dictée par la 
nature plus que par l’étude». Cesare di Castelbarco, nobile dilettante di musica nella Milano ottocentesca (ETS, 2014). 
È autrice di saggi pubblicati in riviste scientifiche di pregio («Quaderni dell’Istituto Liszt», «Rivista Italiana di 
Musicologia», «Fonti musicali italiane»), edizioni critiche e voci enciclopediche (DEUMM online). I suoi contributi 
scientifici sono stati presentati in diversi convegni nazionali e internazionali (i convegni SIdM, il convegno The 
Management of Nineteenth-Century Opera Houses (Oviedo, maggio 2025), il convegno Italian Piano Repertoire and 
Beyond [...] (Gallarate, febbraio 2026), il convegno su origini e sviluppi dell’Accademia Filarmonica di Bologna e di altre 
Accademie musicali, Anno Domini 1666 (Bologna, maggio 2026)). Insegna Storia della musica presso il Conservatorio 
«D. Cimarosa» di Avellino. 
 

*** 
 
Marco Calenne 
«È delirio d’amor». Studio e analisi del manoscritto 1-c-11 a-s dell’Abbazia di Montecassino 

Il ritrovamento del manoscritto 1-c-11 a-s contenente 19 cantate per voce e basso continuo offre 
nuovi spunti di ricerca per la presenza di alcune composizioni di plurima ed anonima attribuzione. 
La fonte è conservata presso la Biblioteca Monumentale dell’Abbazia di Montecassino. La 
rilegatura in pelle presenta uno stemma riconducibile alla famiglia di Somma, contenente due 
doppie torri con onde dorate, sormontate da una corona. Tra le cantate presenti una è attribuita 
a Carlo Francesco Pollarolo ed una ad Alessandro Scarlatti; altre cinque risultano 
apparentemente anonime, le restanti sono attribuite a Giovanni Bononcini, anche se due di 
queste hanno attribuzioni plurime, rispettivamente a Severo De Luca e Francesco Gasparini. La 
presenza di molte cantate attribuite a Giovanni Bononcini ha permesso, attraverso una 
comparazione tra le varie fonti, di poter ipotizzare una datazione del manoscritto che si colloca 
nell’ultimo decennio del diciassettesimo secolo. Tale studio ha inoltre cercato di individuare una 
collocazione geografica che ruota attorno a due città: Roma e Napoli. La ricerca ha previsto una 
comparazione tra le varie fonti contenenti le cantate presenti nel manoscritto e studi 
precedentemente effettuati sulle stesse, il risultato è stato quello di chiarire la paternità di alcune 
composizioni. Lo studio permette di aprire nuove chiavi interpretative sulle composizioni di 
anonima attribuzione e offre nuovi spunti di approfondimento per la cantata italiana a cavallo tra 
il diciassettesimo e diciottesimo secolo. 
 
Docente di educazione musicale presso la scuola secondaria di primo grado, Marco Calenne è attualmente laureando 
in Musicologia presso l’Università degli studi di Tor Vergata e cultore della materia in didattica della musica presso il 
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Conservatorio di Musica L. Refice di Frosinone. Formazione: Diploma accademico di primo livello in chitarra presso il 
conservatorio di musica L. Refice di Frosinone. Diploma accademico di secondo livello in chitarra presso il 
conservatorio di musica L. Refice di Frosinone. Specializzazione nelle attività di sostegno per la scuola secondaria di 
secondo grado presso Unint - Roma. Specializzazione nelle attività di sostegno per la scuola secondaria di primo grado 
presso Unint - Roma. Diploma accademico di secondo livello in didattica della musica presso il conservatorio di musica 
L. Refice di Frosinone. Cultore della materia in didattica della musica presso conservatorio di Frosinone L. Refice, 
collabora con i docenti nelle attività didattiche. Ha tenuto una lezione sulla composizione per la didattica presso 
Pädagogische Hochschule Salzburg. He tenuto una lezione sulla figura di Smith Brindle presso il conservatorio L. 
Refice di Frosinone. 
 

*** 
 
Giovanni Cantone  
Musica, devozione e memoria nella Bologna barocca: dispositivi commemorativi e pratiche 
musicali attorno a Paolo Consoni (1557-1630) 

Tale contributo presenta i risultati di una ricerca storico-archivistica incentrata sulla figura, ancora 
priva di uno studio organico, del musico bolognese Paolo Consoni (1557-1630), membro del 
Concerto Palatino, «Principe» dell’Accademia dei Filomusi e maestro di cappella presso la 
Chiesa di San Giovanni in Monte di Bologna. L’indagine adotta un approccio alla storia delle 
pratiche musicali e devozionali, basato sull’analisi di fonti testamentarie, notarili e iconografiche, 
per ricostruire i dispositivi commemorativi nella Bologna del primo Seicento. Lo studio mette in 
relazione Consoni con la madre Antonia Stella e con il nobile Baldassarre Fava, evidenziando la 
formazione di un sistema integrato di memoria rituale che coinvolge anche la devozione a San 
Carlo Borromeo (canonizzato nel 1610), figura centrale dell’orizzonte religioso dei protagonisti. 
Un primo nucleo di tali pratiche è documentato nel testamento di Fava (1605), che istituisce un 
anniversario liturgico con solenni esecuzioni affidate a cantori e strumentisti selezionati, sotto la 
direzione delle istituzioni musicali cittadine. In questo contesto Consoni agisce come procuratore 
ed esecutore delle disposizioni testamentarie. Il sistema viene successivamente rielaborato dallo 
stesso Consoni, come attestano la sua committenza del dipinto “S. Carlo Borromeo cura gli 
appestati” (1628), realizzato da Florio Macchi, e il testamento del 1629. Le pratiche prevedono la 
celebrazione periodica di uffici dei defunti e l’esecuzione di «suonate» affidate a ensemble 
selezionati tra i musicisti «de migliori et più perfetti della Città», coordinati dalle istituzioni musicali 
urbane e dai maestri di cappella di San Petronio e della cattedrale di San Pietro. I rituali si 
articolano nella Chiesa di San Giovanni in Monte in relazione all’immagine del santo e all’arca 
sepolcrale, concepita come spazio funerario esclusivo che accoglie i corpi di Fava, Stella e 
Consoni, integrando spazio, immagine e musica nella costruzione della memoria. L’analisi 
interpreta tale insieme come un dispositivo performativo e memoriale, in cui la musica non svolge 
una funzione accessoria ma contribuisce alla costruzione della memoria rituale. Il caso di studio 
evidenzia così la convergenza tra pratiche musicali, istituzioni ecclesiastiche e patronage nella 
definizione di forme sofisticate di commemorazione nella Bologna barocca. 
 
Diplomato in flauto traverso al Conservatorio di Santa Cecilia di Roma, Giovanni Cantone ha conseguito le lauree 
magistrale in Scienze della Formazione Primaria presso l’Università Roma Tre e in Discipline della Musica presso 
l’Università di Bologna. Ha inoltre conseguito i master in Le culture musicali del Novecento (Università di Roma Tor 
Vergata) e in Analisi e Teoria Musicale (Università della Calabria), perfezionandosi in Metodologia della ricerca 
scientifica per l’educazione musicale presso l’Accademia Filarmonica di Bologna. È docente di Musica nella scuola 
secondaria di I grado Guinizelli-Carracci di Bologna. Ha partecipato alla 30ª Conferenza ISME (Salonicco, 2012), al 
Convegno Ars Sacra (Alessandria, 2023), a Wunderkammer (Bologna, 2024) e al XXVIII Colloquio di Musicologia del 
«Saggiatore Musicale» (Bologna, 2024). Tra le sue pubblicazioni si segnalano: La carriera dell’”eccellentissimo” musico 
bolognese Paolo Cavalieri (Polifonie, 2019) e l’edizione critica de Il primo libro de madrigali a cinque voci 1585 
(LoGisma, 2023). È attualmente dottorando in Beni culturali, Formazione e Territorio (curriculum Musica e Spettacolo, 
XLI ciclo), presso l’Università di Roma Tor Vergata. 
 

*** 
 
Claudio Cardani 
Un “vestito di Arlecchino” per il Duomo di Milano: alcune considerazioni sulla costruzione 
dell'organo del Duomo di Milano tra il 1935 e il 1938 
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Tra gli appunti redatti nel corso delle riunioni tra la consulta musicale costituita dalla Veneranda 
Fabbrica del Duomo e gli organari interpellati dall'istituzione milanese emerge la singolare 
espressione relativa al vestito di Arlecchino. Che cosa significa un'espressione del genere? E per 
quale motivo vi si giunse? Se la presenza di organi nel Duomo di Milano e l'interesse della 
Veneranda Fabbrica verso tutto ciò che riguarda la musica rappresentano una costante nella 
storia dell'istituzione milanese, le vicende che portarono alla costruzione di quello che ancora 
oggi è il più grande organo moderno ancora funzionante sul territorio italiano sono ancora da 
ricostruire e sono d'interesse sia musicologico-organologico sia storico-politico. Lo studio di 
questi fatti consente di approfondire i rapporti tra la Veneranda Fabbrica del Duomo e il Governo 
fascista che a più riprese legiferò a favore dell'istituzione milanese e che concretamente sostenne 
la realizzazione di molti degli interventi ordinari e straordinari di cui la cattedrale necessitava. 
Come fu possibile, dal punto di vista economico, realizzare un'opera di così grandi proporzioni? 
Quali erano i rapporti giuridico-economici tra governo fascista e fabbrica del Duomo? Quale 
interesse nutriva il governo fascista verso la cattedrale milanese? Accanto a questo aspetto 
storico-politico, ne emerge un altro di carattere più musicologico-organologico: il progetto iniziale 
della Fabbrica del Duomo prevedeva la collaborazione delle tre più importanti case organarie 
dell'epoca (Balbiani, Mascioni e Tamburini); la ditta Balbiani dopo una breve trattativa rinunciò, 
lasciando così alle due ditte rimanenti il compito di portare a termine l'imponente opera. Come 
lavorarono le due ditte per realizzare uno strumento degno della cattedrale milanese? Come si 
potevano, da un punto di vista pratico, conciliare le differenti modalità operative di due costruttori? 
 
Claudio Cardani è diplomato in organo presso il conservatorio di Lugano e laureato in musicologia presso 
Dipartimento di Musicologia e Beni Culturali dell'Università di Pavia. Attualmente è assegnista di ricerca e professore 
a contratto per il corso di storia della musica dei riti cristiani presso il medesimo dipartimento. I suoi interessi di ricerca 
riguardano la storia della musica dei riti cristiani nella storia e nell'attualità e la didattica dell'improvvisazione organistica. 
Ricopre la carica di organista presso la basilica di s. Babila a Milano e insieme al controtenore Rocco Russomanno si 
dedica alla riscoperta e all'esecuzione di mottetti a voce sola del Seicento italiano, alcuni dei quali incisi per l'etichetta 
Tactus. 
 

*** 
 
Cristina Cassia 
Tartini, Mayr e le Regole per ben suonare il violino 
Negli ultimi anni, grazie anche ad un progetto di ricerca internazionale che coinvolge la Schola 
Cantorum di Basilea e le università di Augsburg e Graz, gli scritti didattici di Giuseppe Tartini sono 
stati oggetto di un rinnovato interesse da parte dei musicologi. Le Regole per ben suonare il 
violino, in particolare, continuano a suscitare numerosi interrogativi inerenti non solo agli aspetti 
contenutistici e ai legami con i trattati dell’epoca, ma anche alla loro redazione e circolazione. 
Concepite per la cerchia ristretta degli allievi di Tartini, le Regole furono stampate nel 1771, dopo 
la sua morte, in una traduzione francese che presenta però numerose varianti rispetto ai 
manoscritti conservati. L’attenzione degli studiosi si è perciò concentrata proprio su questi ultimi, 
nel tentativo di ricostruire le loro relazioni reciproche e il ruolo svolto dai copisti nel tramandare 
gli insegnamenti del maestro. L’unico copista di cui si conosce il nome è Giovanni Francesco 
Nicolai, a cui si deve il manoscritto attualmente conservato presso la biblioteca del Conservatorio 
di Venezia. Delle Regole esiste però una copia tardiva, redatta tra la fine del Settecento e l’inizio 
dell’Ottocento, che finora non è stata presa in considerazione. Si tratta di un manoscritto 
autografo di Johann Simon Mayr, redatto probabilmente durante il suo soggiorno veneziano. La 
presente relazione, contestualizzando le Regole di Mayr, cercherà di ricostruire attraverso quali 
reti e relazioni egli sia venuto a contatto con le Regole, offrendo nuove prospettive sulla ricezione 
delle opere didattiche di Tartini e la loro circolazione al di fuori della ristretta cerchia dei suoi 
allievi. 
 
Cristina Cassia è ricercatrice postdoc presso la Schola Cantorum Basiliensis di Basilea per il progetto “Tartinians in 
Europe” e professoressa a contratto presso l’Università di Torino. Laureata in lettere classiche (2002) e in musicologia 
(2011) presso le Università degli studi di Milano e Pavia/Cremona, e diplomata in pianoforte e organo (conservatori di 
Mantova e Venezia), nel 2017 ha conseguito un dottorato di ricerca in cotutela tra l’Université Libre de Bruxelles (ULB-
FNRS) e l’Université François-Rabelais di Tours. Ha lavorato a progetti musicologici presso il Centre d’études 
supérieures de la Renaissance di Tours (2010-2013), di cui è ricercatrice associata, e ha preso parte al progetto 
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“Polifonia sforzesca” presso la Schola Cantorum Basiliensis (2018-2020). Dal 2021 al 2023 è stata Marie Skłodowska-
Curie Fellow presso l’Università degli studi di Padova per il progetto “Pietro Bembo’s soundscape: a musical tour in the 
early modern Italian peninsula”. 
 

*** 
 
Renata Cataldi 
Musiche per flauto traverso di compositori napoletani del Settecento: i “Concerti del Westmorland” 
di Gennaro Rava 

Il Settecento fu un secolo straordinariamente ricco e vivace per la storia di Napoli e della sua 
civiltà musicale. Le testimonianze dei viaggiatori e le riflessioni di filosofi quali Rousseau 
descrivono la città come una sorta di luogo musicale ideale. Napoli divenne in questo periodo 
non solo la capitale del melodramma, ma anche un importante centro di produzione e fruizione 
di ogni genere musicale. Se da sempre grande importanza è stata data al contributo dei musicisti 
napoletani al teatro musicale, un’attenzione minore è stata invece rivolta dagli studiosi alla loro 
produzione strumentale. Solo negli ultimi decenni si osserva la riscoperta e un rinnovato interesse 
per l’ambito strumentale, soprattutto in relazione agli archi. Recenti studi sul flauto evidenziano 
inoltre quanto anche questo repertorio fosse ampio e significativo. Come parte di un’indagine che 
si propone di studiare e di riportare alla luce le opere per flauto traverso di compositori napoletani 
del Settecento, il presente contributo prende in considerazione un corpus di tre concerti per flauto 
del compositore napoletano Gennaro Rava, conservati presso il Fondo Jimeno della Real 
Academia de Bellas Artes de San Fernando di Madrid. Le musiche provengono dal carico del 
Westmorland, una nave inglese partita da Livorno e sequestrata nel 1779 dagli Spagnoli. La 
vicenda del Westmorland e del suo carico consente di osservare in modo diretto i processi di 
trasferimento culturale tra Italia e Inghilterra. Lo studio esplora caratteristiche stilistiche e formali 
della produzione strumentale napoletana della seconda metà del Settecento e indaga i 
meccanismi di circolazione del repertorio musicale attraverso le reti del Grand Tour. Le 
composizioni di Rava, si inseriscono in un circuito internazionale che vede la musica come bene 
materiale circolante, acquisito durante i viaggi del Grand Tour e successivamente redistribuito 
nei centri culturali europei. Il contributo della ricerca risiede dunque nella messa in luce di un 
repertorio ancora poco studiato, nella valorizzazione di fonti manoscritte inedite e nella 
ricostruzione delle dinamiche di circolazione musicale. Unisce inoltre lo studio delle partiture a 
un’esplorazione del contesto storico e della trasmissione dei repertori. 
 
Renata Cataldi, diplomata in flauto e laureata in DAMS, affianca ai concerti un’attività di studio musicologico dedicato 
soprattutto alla musica napoletana del Settecento. Specializzata in flauti storici con M. Gatti, B. Kuijken e M. Hantaï, 
ha eseguito in prima assoluta numerose opere, frutto di un lavoro di ricerca, trascrizione e revisione critica. È autrice 
di saggi e articoli pubblicati per l’Archivio di Stato di Roma, la Società Italiana di Musicologia e le riviste “KonSequenz”, 
“Syrinx”, “Falaut” e “Pan”. Ha collaborato al volume Il flauto in Italia (Istituto Poligrafico dello Stato, 2005) e al volume 
Marchitelli, Mascitti e la musica strumentale napoletana fra Sei e Settecento (LIM, 2023). Nel 2021 ha pubblicato un 
saggio su “Il Paganini”, quaderno del Conservatorio di Genova. Per Ut Orpheus cura un progetto editoriale dedicato a 
composizioni inedite per flauto del Barocco napoletano. Ha inciso per Dynamic i cd Si suona a Napoli! (2013) e 18th-
Century Neapolitan Flute Sonatas (2018), con prime registrazioni premiate dalla critica. Docente di ruolo, attualmente 
svolge il dottorato in Storia e studi culturali (XLI-BR7) presso l’Accademia di Belle Arti di Napoli. 
 

*** 
 
Lydie Chapoton  
From Implicit Chamber Orchestration to Explicit Symphonic Orchestration: The Case of Johannes 
Brahms’s Piano Quartet Op. 25 

This paper examines Johannes Brahms’s Piano Quartet in G minor, Op. 25 through the lens of 
timbre and orchestration. Composed between 1856 and 1861 and premiered in Hamburg with 
Clara Schumann at the piano, the quartet stands at a pivotal moment in Brahms’s artistic 
development. The work has often been viewed as pushing beyond the intimate boundaries 
traditionally associated with chamber music, displaying a sonic density and energy that can seem 
almost orchestral. It suggests a form of implicit orchestration, particularly in the first movement 
and in the finale, the Rondo alla Zingarese. The first part of the paper will explore how this “implicit 
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orchestration” manifests itself within the original quartet. Particular attention will be given to the 
distribution of roles between piano and strings, concerto-like and tutti textures, internal doublings, 
and mass effects that already reveal an orchestral mode of thinking and contribute to the work’s 
sense of breadth and grandeur. The second part will compare the original work with the orchestral 
version produced by Arnold Schoenberg in 1937. Schoenberg declared his profound admiration 
for the quartet, later referring to it humorously as “Brahms’s Fifth Symphony,” while lamenting that 
it was performed too infrequently and, above all, poorly. He explained that his intention was to 
“hear everything once” in this work by bringing to light elements that the chamber medium could 
not fully project, while remaining strictly faithful to Brahms’s style and not going beyond what 
Brahms himself might have done. Schoenberg had a particularly close relationship with the 
quartet, having studied and performed it on several occasions. In his arrangement, he leaves the 
formal structure virtually unchanged and avoids any radical alteration of the musical material. The 
orchestration thus serves primarily to reveal the work’s motivic density and its principle of 
developing variation, rather than to provide an architectural reimagining. Finally, the paper will 
briefly consider Siegfried Matthus’s Piano Concerto after Brahms’s Op. 25 (1992), which further 
extends the reflection on the boundary between chamber and symphonic music. It will also be 
fruitful to offer a number of comparative analyses of selected passages from the three versions – 
the original quartet by Brahms, Schoenberg’s orchestration, and Matthus’s Concerto after 
Brahms’s Op. 25 – in order to highlight different approaches to orchestration and timbral 
transformation. 
 
Agrégée and holder of the CAPES in music education and choral singing, Lydie Chapoton is currently teaching at 
Sorbonne Université (Paris, France) as an ATER and working on her doctorate, also at Sorbonne Université under the 
direction of Jean-Jacques Velly, in cotutelle with Stefan Keym at the University of Leipzig (Germany). Her research 
focuses on the piano quartet in the German-speaking world (1842-1905), in particular the quartets of Johannes Brahms, 
Heinrich von Herzogenberg, Hermann Goetz and Gustav Jenner. As pianist and double bass player, she specializes 
in chamber music, hence her interest in this repertoire. 
 

*** 
 
Matteo Chiellino 
«Le molte patrie» del Regno d’Italia: musiche e popolo a cavaliere dei secoli 

Dopo i contributi fondativi di Anderson (1983) e Hobsbawm (1983), gli studi sul nazionalismo 
entrano in una fase di rinascita instaurando, grazie a nuove basi metodologiche, un fecondo 
sodalizio con le discipline musicologiche. Le musiche d'arte d'ispirazione folklorica divengono 
così, nei 'cultural nationalism studies', un oggetto di ricerca privilegiato, da riscoprire e valorizzare. 
Eppure, ancora nel 2014, Joep Leerssen ribadiva che «musicologists and music historians have 
until now looked at the impact of nationalism on music rather than vice versa». Valso da monito, 
nell'ultimo decennio le musicologie di diverse nazioni hanno condotto studi approfonditi in questa 
prospettiva; nel frattempo, però, il silenzio italiano costringeva l'Encyclopedia of Romantic 
Nationalism in Europe a indicare, per la musica strumentale italiana, solo un titolo: Italia op. 11 di 
Alfredo Casella, lasciando l'Atlantide musicale dell'Italia liberale (1861-1922) ancora una volta 
sommersa. Nel mio intervento offrirò i risultati di una ricerca che intende colmare proprio questa 
lacuna: dopo averne delineato i sentieri teorico-metodologici, proporrò una lettura complessiva 
dell'età liberale articolando l'arco cronologico 1861-1922 in sei decenni, per poi focalizzarmi sui 
cruciali anni compresi tra l'ultimo decennio dell'Ottocento e il primo del Novecento. Oltre alla 
lettura complessiva sarà così possibile attraverso alcuni casi di studio restituire, da una parte, i 
cambiamenti strutturali della musica strumentale italiana d'ispirazione folklorica a cavaliere dei 
secoli e, dall'altra, indagare grazie a questa produzione la frammentaria costruzione dell'identità 
nazionale a ridosso del regicidio di Umberto I, spartiacque di un periodo della storia italiana, 
quello liberale, ancor'oggi poco esplorato. 
 
Matteo Chiellino è dottorando in Musicologia (39° ciclo, terzo anno) presso Sapienza Università di Roma (titolo della 
ricerca: 'Italianità, popolo e nazione: musica strumentale nell'Italia liberale 1861-1922'), con un periodo come Visiting 
Researcher presso l'Università di Birmingham. Ha conseguito la laurea magistrale in Musicologia, la laurea triennale 
in DAMS e il diploma ordinamentale in Pianoforte. Redattore per Chigiana Journal e De Musica, ha pubblicato diversi 
contributi, tra cui Instrumental Music in the Kingdom of Italy (2025) per l'Encyclopedia of Romantic Nationalism in 
Europe. È intervenuto come relatore in vari convegni, tra i quali 'ADUIM 30!' (Bologna, 2024). È stato premiato come 
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'laureato eccellente' della Sapienza e ha ricevuto la menzione per la miglior tesi di laurea nei premi 'SIdM 2023' e 
'Valdisserri 2024'. Ha ottenuto borse di studio dalle Fondazioni Cini, Levi, Golinelli e Manes. Collabora in ambito 
editoriale con IUC, Chigiana e NeoClassica. Ha partecipato ai progetti di ricerca 'Mapping Musical Life' (2021), 'Toward 
a New Historiography of Italian Opera' (2024) e 'Sounds of Nature' (2026). È tutor del corso di laurea e rappresentante 
dei dottorandi. 
 

*** 
 
Giovanni Conelli  
Il repertorio sinfonico come modello di comunità. Il caso studio delle orchestre sociali napoletane 

Il presente contributo intende analizzare i processi di ridefinizione del repertorio e della pratica 
orchestrale sinfonica attraverso lo studio di tre orchestre ispirate a El Sistema operanti a Napoli: 
Sanitansamble e Piccola Orchestra di Forcella, Orchestra Sinfonica dei Quartieri Spagnoli e Musica 
Libera Tutti. Coinvolgendo giovani tra i 7 e i 22 anni, tali esperienze reinterpretano il modello 
dell'orchestra sinfonica come pratica di comunità, trasformando il repertorio in questione da eredità 
culturale classica a dispositivo educativo, partecipativo e di inclusione sociale. Pur condividendo i 
principi pedagogici di El Sistema, le tre orchestre sviluppano strategie differenti. Sanitansamble e 
Piccola Orchestra di Forcella affiancano il repertorio sinfonico a produzioni originali, musica 
regionale e collaborazioni interdisciplinari. L'Orchestra Sinfonica dei Quartieri Spagnoli costruisce 
un dialogo tra il repertorio sinfonico ed esperienze di musica da camera dal basso, valorizzando la 
produzione artistica partecipata. Musica Libera Tutti sperimenta invece contaminazioni tra musica 
sinfonica, canzone napoletana e musica da film, integrando nelle esibizioni un piccolo coro. In tutti 
e tre i casi, il repertorio viene reinterpretato come pratica aperta, capace di integrare linguaggi della 
musica colta e non colta in funzione dei bisogni educativi e culturali delle comunità. Attraverso la 
lente della pedagogia critica di Paulo Freire, la ricerca interpreta queste orchestre come spazi di 
partecipazione, emancipazione e costruzione di cittadinanza artistica (Silverman & Elliott, 2021), nei 
quali il repertorio diviene luogo di negoziazione culturale e democratizzazione della pratica musicale 
(Higgins, 2012). Lo studio adotta una metodologia mista che integra ricerca archivistica, analisi delle 
rassegne stampa e dei media, osservazione partecipante, interviste semi-strutturate, shadowing e 
ricerca-azione. La comparazione tra i tre casi consente di evidenziare come le diverse modalità di 
selezione, adattamento e sperimentazione del repertorio riflettano le specificità dei contesti urbani 
del Rione Sanità, dei Quartieri Spagnoli e di Scampia, territori attraversati da marginalità e 
trasformazioni sociali. Integrando Community Music Studies, storia e critica dell'orchestra 
sinfonica, pedagogia critica e studi urbani, la ricerca mostra come la ridefinizione del repertorio 
costituisca uno degli strumenti principali attraverso cui le orchestre sociali rinnovano il significato 
culturale, educativo e politico dell'orchestra nel XXI secolo. 
 
Giovanni Conelli is a musicologist graduated at University of Milan, with a dissertation on contemporary performance 
in Anselm Kiefer’s adaptation of Strauss’s Elektra at Teatro San Carlo in Naples. In 2017, he published an article titled 
Syrian music genres, performing dhikr and wasla in the University of Vienna’s Oriental Music and Migration volume. 
He has also contributed to critical essays about composers like Beethoven, Tchaikovsky or Dvořák for Teatro San 
Carlo’s symphonic seasons. Giovanni Conelli is currently a PhD researcher at the Academy of Fine Arts in Naples, 
focusing on El Sistema youth orchestras in the city. His research was presented at Cardiff University, Cambridge 
University, King’s College London and in many other Italian universities and conservatoires. 
 

*** 
 
Lorenzo Corsini 
Adriano Belli e la musica: il corpus documentale dell'archivio del Teatro Lirico Sperimentale di 
Spoleto (1892-1963) 

«Avvocato delle voci», musicologo e critico musicale, Adriano Belli (1877-1963) fu una delle figure 
più influenti del panorama musicale italiano della prima metà del Novecento. La sua attività di 
critico musicale lo portò a entrare in contatto con i più grandi compositori ed esecutori del tempo: 
una rete di relazioni che confluì nella fondazione del Teatro Lirico Sperimentale di Spoleto (1947), 
un'istituzione volta alla scoperta e alla valorizzazione dei giovani cantanti lirici. In questa iniziativa, 
la figura di Belli rivestì un ruolo centrale quale promotore e fondatore. L'archivio del Teatro Lirico 
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Sperimentale conserva un corpus di circa duemila lettere che copre i primi decenni del 
Novecento. Puccini, Cilea, Giordano, Mascagni, Gigli sono solo alcuni dei nomi presenti in questa 
rete documentaria: un ampio affresco della cultura musicale italiana che vede come suo punto di 
arrivo la corrispondenza con Ildebrando Pizzetti. Attraverso le carte di Belli è possibile ricostruire 
il rapporto tra musica e istituzioni in anni cruciali della storia italiana: le relazioni con il regime 
fascista, il processo di statalizzazione degli enti lirici e, soprattutto, la gestione dell'eredità lasciata 
dai grandi operisti italiani all'alba delle nuove avanguardie musicali. Il mio intervento propone una 
disamina delle carte più significative, con l'obiettivo di fare luce su un fondo archivistico di 
straordinario rilievo, non ancora studiato sistematicamente. 
 
Lorenzo Corsini ha conseguito il dottorato di ricerca in Storia e Analisi delle Culture Musicali presso l'Università La 
Sapienza di Roma, con una ricerca incentrata sulla recezione viennese di Giuseppe Verdi dal 1843 al 1918. La sua 
dissertazione, vincitrice del Premio Tesi 2025 dell'associazione De Sono, è attualmente in corso di pubblicazione. È di 
recente pubblicazione il suo contributo Transnational Italian Opera Production in Nineteenth-Century Vienna: Aida, a 
case study nel volume Opera in Transnational Contexts: Circulating Identities and Cultures (Routledge, 2026) a cura 
di Barbara Gentili, Paulo Kühl e Clair Rowden. È attualmente borsista presso l'Università di Roma Tre per il progetto 
"Strategie e Piattaforme Digitali per il patrimonio culturale" coordinato da Luca Aversano. Ha lavorato come 
sceneggiatore e consulente musicale per il docufilm La Prima Donna (2020), vincitore del Nastro d'Argento 2020 alla 
miglior docufiction, e Il Codice Puccini (2024). 
 

*** 
 
Elena Coscia 
Declinazioni del popolare nella musica italiana del primo Novecento: due modelli di assimilazione 
dei canti di tradizione orale della Toscana 

Il contributo intende analizzare il ruolo delle pratiche di trascrizione e armonizzazione del canto 
popolare nella ridefinizione del rapporto tra tradizioni orali, scrittura musicale e identità culturale 
nell’Italia del primo Novecento. Attraverso il confronto tra le armonizzazioni per voce e pianoforte 
di Elisabetta Oddone (Canzoniere popolare italiano, 1923) e di Vito Frazzi (Canti toscani, 1932-
36), la ricerca mette in luce due paradigmi profondamente differenti di assimilazione della musica 
di tradizione orale toscana. Nel Canzoniere della Oddone il canto popolare diventa strumento di 
costruzione simbolica dell’identità nazionale. In un momento segnato dalla necessità di fondere 
diverse realtà sociali e linguistiche, tramite la costruzione di un patrimonio culturale condiviso, il 
recupero delle melodie regionali assume una funzione culturale e politica. In tale prospettiva, il 
lavoro della Oddone appare emblematico: le melodie popolari, selezionate da raccolte precedenti, 
vengono armonizzate con un linguaggio semplice e accessibile, funzionale alla diffusione presso 
un pubblico borghese. Alcuni brani si ritrovano nel repertorio orale, suggerendo un processo di 
“ritorno” dal repertorio colto a quello popolare. Diverso appare invece l’approccio di Frazzi, 
maturato nella collaborazione con il filologo Michele Barbi, per l’edizione di una Raccolta dei canti 
popolari. Attraverso l’esame di materiali conservati nel Fondo Barbi della Scuola Normale 
Superiore di Pisa (carte preparatorie, trascrizioni e carteggio) emerge un metodo di lavoro fondato 
sul confronto filologico delle varianti melodiche e testuali, in linea con l’orientamento positivistico 
assunto dagli studi etnofonici nei primi decenni del Novecento. Nelle armonizzazioni di Frazzi il 
materiale popolare non viene impiegato in funzione identitaria, ma come nucleo di partenza per 
una personale ricerca compositiva. L’intervento intende dunque mostrare come, all’interno della 
medesima stagione culturale, il canto popolare abbia assunto funzioni differenti (patrimonio 
nazionale o materiale di sperimentazione artistica) contribuendo a indagare il confine tra oralità 
e scrittura nella cultura musicale italiana del primo Novecento, valorizzando fonti archivistiche 
poco studiate e mettendo in dialogo ambiti disciplinari diversi. 
 
Dopo il diploma presso il Liceo Scientifico “T. C. Onesti” di Fermo, Elena Coscia consegue la laurea magistrale in 
Lingue, Letterature Europee e Americane presso l’Università degli Studi di Firenze con una tesi dedicata all’Hamlet di 
Ambroise Thomas. Inizia la formazione musicale studiando pianoforte e violino (compimento inferiore Vecchio 
Ordinamento) e consegue il diploma accademico di secondo livello in Canto lirico presso il Conservatorio “B. Maderna” 
di Cesena, sotto la guida di Alda Caiello, con una tesi su Giacomo Puccini e le avanguardie del Novecento. Attualmente 
frequenta il primo anno del Dottorato di Interesse Nazionale (DIN) presso il Conservatorio “A. Steffani” di Castelfranco 
Veneto (sede Conservatorio “A. Boito” di Parma). La sua attività di ricerca si concentra sulla musica italiana tra XIX e 
XX secolo, con particolare attenzione ai rapporti tra musica colta e tradizioni orali. Il progetto di dottorato è dedicato 
all’impiego del canto di tradizione orale nella produzione dei compositori italiani a cavallo tra Ottocento e Novecento. I 
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primi risultati della ricerca sono stati presentati nell’aprile 2026 al convegno LabRetMus presso il Conservatorio di 
Parma. 
 

*** 
 
Giuliano Danieli 
Rigoletto al Circo Massimo: Opera, pandemia e intermedialità 

In The Digital Pandemic, João Pedro Cachopo sostiene che la pandemia ha costituito una 
significativa «disruption of the senses», accelerando la ridefinizione di categorie quali presenza 
e assenza, distanza e prossimità, fisico e virtuale, già in parte messe in crisi dall’affermarsi 
dell’universo digitale. In che modo il teatro d’opera in epoca pandemica e post-pandemica ha 
partecipato a questo processo di riconfigurazione percettiva e culturale? L’intervento affronta tale 
interrogativo attraverso il caso di Rigoletto al Circo Massimo, primo grande spettacolo d’opera 
dal vivo realizzato in Italia nell’estate del 2020, dopo il primo lockdown. Per far fronte agli obblighi 
di distanziamento, Damiano Michieletto – regista di Rigoletto al Circo Massimo – immagina un 
dispositivo intimamente intermediale, nel quale l’azione scenica – con i cantanti costretti a non 
avvicinarsi fra loro – viene ripresa in tempo reale da alcune steadycam e tradotta in un film “live” 
proiettato su un maxischermo, creando tramite il montaggio un effetto di prossimità fra personaggi 
in realtà puramente virtuale. Lo spettacolo è inoltre concepito dall’origine anche per una fruizione 
domestica: alla messinscena si affiancano una diretta televisiva su Rai5 e una successiva 
versione post-prodotta per RaiPlay, curate da Francesca Nessler. Nel 2021 Michieletto realizza 
infine un vero e proprio film-opera a partire dai materiali dello spettacolo. L’intervento mappa 
queste diverse incarnazioni e rimediazioni di Rigoletto al Circo Massimo, presentando da un lato 
un’analisi multimodale comparata delle sue versioni, dall’altro ricostruendo, mediante interviste 
agli autori coinvolti, il sistema produttivo sotteso a ciascuna di esse. Combinando metodi e 
prospettive provenienti dalla musicologia, dai media e dai production studies, lo studio indaga 
come le diverse versioni di Rigoletto ridefiniscano – con esiti a volte contraddittori – le categorie 
di liveness e schermo, prossimità e lontananza, trasparenza e opacità, presenza e assenza. Esso 
inoltre riflette sullo statuto dell’opera nel presente pandemico e post-pandemico: non più evento 
circoscrivibile al qui e ora della rappresentazione “in teatro”, ma organismo esplicitamente 
intermediale (Carluccio-Rimini) e ipermediale (Havelková), che la musicologia può comprendere 
appieno solo ridefinendo i propri confini, metodi e strumenti. 
 
Giuliano Danieli ha conseguito un Dottorato in Musicologia presso il King’s College London nel 2021 ed è stato 
assegnista di ricerca presso l’Università La Sapienza di Roma (2023) e l’Università La Statale di Milano (2024, 2025). 
Dal 2020 è docente a contratto di Storia della Musica alla Sapienza. Si occupa di opera e nuovi media, musica nel 
cinema e mecenatismo musicale nel Rinascimento. Le sue pubblicazioni includono le monografie La musica nel 
mecenatismo di Ippolito II d’Este (LIM-De Sono, 2018) e Folk Music in Italian Post-War Film: The Politics of 
Remediation, 1945-1975 (LIM, 2024), oltre a numerosi capitoli e articoli scientifici, fra cui Verismo Opera and the 
Premediation of Neorealist Soundtracks (Il Saggiatore Musicale, 2022), L’opera sui social media: Instagram e la 
drammaturgia istituzionale di quattro teatri lirici (Biblioteca Teatrale, 2023) e Carmine Gallone’s Casta Diva and the 
Italian Composer Biopic, 1935-1954: Pastiche, History and Affect (in Vincenzo Bellini on Stage and Screen 1925-2020, 
2024). È fondatore e coordinatore del gruppo di ricerca internazionale “Musical Lives on Screen”. 
 

*** 
 
Drew Edward Davies 
Ignacio Jerusalem: Cosmopolitanism in a Colonial Environment 

As a Leccese musician active in the Spanish Empire, Ignacio Jerusalem exemplifies the 
eighteenth-century cosmopolitan and is likely the first composer to have worked on three 
continents. His career, however, differs from those of contemporary Italians involved with opera 
in European capitals, as he could not benefit from significant court or public patronage in Mexico 
City, where he worked primarily in sacred music. Subsequently, nationalist historiography has 
perceived him as a foreigner, negating the period appeal of his music, despite his centrality to 
music culture during the Enlightenment in New Spain. This essay explores the contradictions of 
being a cosmopolitan musician in a colonial environment by analyzing Jerusalem’s career as a 
non-Spanish European in New Spain and the historiographic reception of his music. It draws on 



 15 

recent literature on musical cosmopolitanism to underscore the distinctiveness of the colonial 
environment in relation to a European center, despite the elite context of Mexico City, and 
theorizes how anti-clericism and possibly anti-Semitism have contributed to the minimizing of the 
composer’s reputation over time. 
 
Drew Edward Davies is Professor of Musicology and Chair of the Music Studies Department at Northwestern 
University. His research focuses on the music of New Spain and the Mediterranean world from the sixteenth through 
eighteenth centuries, in particular Italian composers working abroad. Davies is the author of Forging Repertories: 
Cathedral Music in New Spain and its Performance (Oxford University Press, 2024) and the editor of music by Santiago 
Billoni, Ignacio Jerusalem, and Manuel de Sumaya. He catalogued the music archive of Durango Cathedral, Mexico 
and published essays in journals such as Early Music and Speculum. He was President of the Society for Eighteenth-
Century music from 2021 to 2025 and is Academic Coordinator of the Seminar on the Music of New Spain and 
Independent Mexico in Mexico City. His research is featured on four albums recorded by the Chicago Arts Orchestra 
and the Camerata Antonio Soler. He holds degrees from the University of Chicago (PhD), University of Toronto (MA), 
and New England Conservatory (BM). 
 

*** 
 
Giordano Farina 
Accento ed elaborazione melodica nel conductus  

La relazione indaga il rapporto tra la disposizione delle caudae e il ritmo accentuativo nel verso 
del conductus. Alla luce dei più recenti studi, che scorgono in questo repertorio un’alternanza di 
sezioni cum littera sostanzialmente amensurali e passaggi melismatici regolati dai modi ritmici, si 
intende verificare se la collocazione delle caudae tenga conto dell’accento di parola nella 
costruzione del discorso musicale. Nella declamazione del testo, infatti, le caudae impongono 
dilatazioni anche considerevoli della sillaba cui sono associate; la loro distribuzione tra sillabe 
toniche e atone può quindi costituire un indicatore significativo del rapporto tra scrittura melodica 
e ritmo accentuativo del verso. Si rende dunque necessario definire preliminarmente criteri 
attendibili per l’individuazione degli accenti nel verso ritmico mediolatino, ambito in cui la 
letteratura musicologica presenta ancora orientamenti non uniformi. Dopo una rapida 
ricognizione delle fonti teoriche tardoantiche e medievali utili a chiarire la questione, si focalizzerà 
l’attenzione sulla tradizione gallica dell’ars dictaminis, la quale offre strumenti analitici efficaci e 
applicabili anche al dictamen ritmico francese, genere al quale appartiene il conductus. Da questi 
insegnamenti si apprende un sistema di scansione ritmica che permetterà di fissare un punto 
fermo nella questione lungamente dibattuta dell’osservanza dell’accento di parola nella 
costruzione del verso poetico. Saranno inoltre discussi alcuni precetti della trattatistica medievale 
concernenti la tendenza proclitica dei monosillabi e la presenza di accenti secondari nei 
plurisillabi, elementi che spesso generano incertezze nella lettura ritmica dei testi. Sulla base dei 
criteri individuati e di una visione complessiva della disposizione delle caudae, sarà possibile 
formulare un’ipotesi sul ruolo dell’accento verbale nell’organizzazione ritmico-melodica del 
conductus. 
 
Giordano Farina è diplomato in Direzione di coro, in Chitarra Jazz e ha conseguito la laurea in Musicologia 
all’università di Pavia/Cremona. Ha al proprio attivo un’intensa attività artistica che, in qualità di basso solista, lo ha 
portato a esibirsi in prestigiosi teatri e festival italiani ed esteri. Studioso di musica medievale e specializzato sul 
Trecento italiano, al momento si sta occupando del repertorio duecentesco. Fa parte di diversi gruppi di ricerca sulla 
musica dal Duecento al Cinquecento fra cui Ex Cathedra (SIdM). Autore di diversi contributi musicologici, insieme a 
Maddalena Bonechi ha redatto il volume Dalla Liturgia al Palcoscenico – Musica e drammaturgia dal Medioevo 
all’affermazione dell’opera (LIM). Attualmente è dottorando presso il Pontificio Istituto Ambrosiano di Musica Sacra di 
Milano. 
 

*** 
 
Cristina Fernandes 
Soundscapes of royal power: music and sound in the acclamations of Portuguese monarchs in 
the long 18th century 

During the early modern period, music and sound constituted a sophisticated tool of symbolic 
representation of royalty and played a crucial role in constructing the public image of the absolute 
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monarchy. This paper intends to analyse how “soundscapes of royal power” have been recreated 
over time in one of the most emblematic ceremonies for the affirmation of the monarchy: the 
acclamations of the Portuguese sovereigns in the long 18th century, namely João V (1707), José 
I (1750) and Maria I (1777) in Lisbon, and João VI (1818) in Rio de Janeiro. The special features 
of this ceremony (Portuguese sovereigns were not crowned, but rather acclaimed in a 
monumental setting of ephemeral architecture) will be discussed in correlation to the persistence 
and changes in music, ritual sound (such as artillery salvos and bell ringing) and staging. Although 
musical repertoires change over time, some ritual formulas and musical topics have spanned 
centuries and can be identified as distinctive elements of “soundscapes of royal power”. In 
addition to the official act, celebratory events promoted by the Crown and by municipalities 
(“Senados da Câmara”) will be considered, both in the capital and other cities of the kingdom and 
in overseas colonies. These included various types of sacred and secular music: from imposing 
sacred works (Masses and Te Deum by composers such as David Perez, António Leal Moreira, 
Marcos Portugal and Sigismund von Neukomm) to serenatas, comédias, instrumental pieces and 
dances related to trades and to different ethnicities, performed in open-air festivities, parades and 
bullfights. 
 
Cristina Fernandes is Assistant Researcher at INET-md, Universidade Nova de Lisboa, where she coordinates the 
research group Historical and Cultural Studies in Music. In 2022 she was awarded with an FCT Grant under the 5th 
edition of the Individual Scientific Employment Stimulus Competition with the project “Music, Performing Arts and 
Diplomacy in the 18th century: Portuguese networks in the international stage” and between 2020 and 2022 she was 
the Co-PI of the project “PROFMUS-To be a musician in Portugal: the social and professional condition of musicians 
in Lisbon”. She also integrated the research team for the ERC project “PerformArt-Promoting, Patronising and 
Practising the Arts in Roman Aristocratic Families (1644-1740)” (CNRS, ÉFR-Rome, 2016-2022), and collaborated with 
several research projects in Spain (Universities of La Rioja and Complutense of Madrid). She has published on topics, 
such as music and royal power; ceremonial and performance practices at the Portuguese royal chapels; music and 
diplomacy in the 18th century; musical and cultural exchanges between Portugal, Spain and Italy; women and music 
in the Iberian Courts; music and the press. 
 

*** 
 
Enrico Finotello 
Nuove prospettive sulla genesi dell’Ercole in Cielo di Andrea Stefano Fiorè (1686-1732) 

Per il suo ruolo da protagonista nello sviluppo del teatro musicale spagnolo e per la sua centralità 
negli allestimenti celebrativi viennesi, l’Ercole in Cielo di Andrea Stefano Fiorè costituisce 
un’importante testimonianza degna di ulteriori approfondimenti musicologici, che possano 
sperabilmente sfociare in una riscoperta anche dal punto di vista performativo. Il presente 
contributo approfondisce la genesi del componimento da camera, scritto per il compleanno del re 
di Spagna Carlo III d’Asburgo, con particolare riferimento alla determinazione di Barcellona come 
luogo di prima esecuzione, e a una nuova proposta per la sua datazione al 1709, mantenendo 
valide le attestazioni delle esecuzioni viennesi del 1710 e del 1713. La copia sopravvissuta della 
partitura è oggi custodita presso la Österreichische Nationalbibliothek ed è parte di una serie di 
manoscritti riccamente decorati, di opere composte in onore dei sovrani di Spagna. La 
coincidenza tra la data dell’unica rappresentazione accertata del 1° ottobre 1713 presso il 
Palazzo Imperiale di Vienna e la partitura conservata sembra essere esclusa dalla presenza di 
un duetto aggiunto con mano diversa e alcune variazioni rispetto al libretto a stampa realizzato 
per l’occasione. Una versione di quest’ultimo è custodita in un’antologia dell’Archiv der 
Gesellschaft der Musikfreunde che attesta inoltre come la rappresentazione del 1713 sia stata 
una delle prime dopo l’ordinanza di lutto promulgata in occasione della morte di Giuseppe I. Il 
confronto fra alcune cronologie storiche e fonti dell’epoca rivela invece alcuni dubbi su 
un’esecuzione avvenuta nel 1710 e localizzata all’interno del palazzo viennese Neue Favorita o 
presso la corte di Barcellona. Questa ambiguità sembra essere chiarita solo dalla considerazione 
di alcuni documenti conservati presso il fondo “Finanze, Apprensioni” dell’Archivio di Stato di 
Milano, che rivelano l’attività di una fitta rete culturale, operante tra l’Italia e la capitale catalana, 
per favorire il radicamento del teatro musicale in Spagna. 
 
Nato a Torino nel 1996, Enrico Finotello ha iniziato la sua formazione presso il Conservatorio “G. Cantelli” di Novara, 
dove nel 2021 ha conseguito il Diploma Accademico di Secondo livello in Pianoforte con il massimo dei voti. Si è 
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perfezionato sotto la guida di artisti di fama internazionale quali P. De Maria, R. Prosseda, P. Rattalino e J. Swann, tra 
gli altri. Parallelamente, ha intrapreso gli studi di clavicembalo, organo e basso continuo, studiando con A. Busettini, 
E. Mascardi, A. Quarta e C. Rousset. Ha studiato direzione d’orchestra con Ennio Nicotra secondo il metodo ideato da 
Ilya Musin e ha affinato le sue competenze nel repertorio operistico pucciniano con Oleg Caetani e l’Orchestra 
Filarmonica Italiana. È uno dei direttori sotto i 35 anni selezionati per il progetto “Per Chi Crea”, sviluppato in 
collaborazione con il Ministero della Cultura italiano dall’Associazione “Il Contrappunto” di Empoli. Attualmente è iscritto 
al corso di dottorato AFAM in “Pratiche e repertori della musica italiana” presso il Conservatorio “A. Vivaldi” di 
Alessandria, dove sta sviluppando un progetto che esplora il rapporto tra esecutore e spazio nel contesto della Pratica 
Storicamente Informata. 
 

*** 
 
Maria Giordana Fiordelmondo  
Il Fondo Siro Cisilino: pratiche, repertori, ricomposizioni 

Il contributo, frutto del percorso dottorale all’Università degli Studi di Udine (supervisione del 
professor Roberto Calabretto), intende restituire e valorizzare l’operato del musicologo e 
compositore don Siro Cisilino (1903-1987). Ripercorrendo le tappe fondamentali della sua 
biografia, l’intervento intende delineare i presupposti teorici e la filosofia sottesa alle sue attività 
musicologiche. Il lavoro ha mirato a creare un catalogo del corpus di trascrizioni, composto da 
circa 600 volumi in notazione moderna di fonti manoscritte e a stampa dei secoli XVI e XVII, 
conservato nel Fondo Siro Cisilino alla Fondazione Giorgio Cini. Lo studio di questo fondo ha 
rivelato materiali inediti, tra cui una corrispondenza che amplia la rete di scambi già nota tra le 
principali personalità musicologiche del tempo, arricchendola di nuove informazioni, appunti critici 
e note di studio autografe del musicologo. Un ulteriore nucleo d’interesse risiede nella pratica di 
ricomposizione polifonica che Cisilino operava sulle fonti lacunose, prive cioè di uno o più libri-
parte. Il corpus dei volumi del Fondo si attesta quindi non solo come una semplice operazione di 
trascrizione in notazione musicale moderna, bensì come pratica consapevole di ricostruzione 
filologica. La missione culturale del musicologo e sacerdote cristiano era infatti poter rendere vivo 
e fruibile un repertorio dimenticato, giunto a noi talvolta mutilo, che, nella sua concezione, 
rappresentava l’apice dell’essenza stessa della cristianità. 
 
Dottoranda al terzo anno in Storia dell’arte, cinema, media audiovisivi e musica presso l’Università degli Studi di Udine 
(supervisione del Prof. Roberto Calabretto), Maria Giordana Fiordelmondo conduce un progetto di ricerca sulla figura 
del musicologo e compositore friulano Siro Cisilino (1907-1987). Formatasi presso l’Università degli Studi di Padova, 
ha conseguito la laurea triennale in Discipline delle Arti, della Musica e dello Spettacolo con un’edizione de Lo Spirito 
Tartiniano di Michele Stratico e la laurea magistrale in Scienze dello spettacolo e produzione multimediale con 
l’edizione critica dei mottetti a quattro voci della Seconda aggiunta di Filippo Lomazzo (1617). Ha approfondito i metodi 
del critical editing e della ricostruzione di polifonie incomplete attraverso la partecipazione a Summer School e Winter 
School internazionali. Attualmente collabora con la Fondazione Ugo e Olga Levi di Venezia all’interno di due gruppi di 
ricerca. Il primo dedicato alle edizioni critiche di opere del Seicento e il secondo focalizzato sullo studio delle 
messinscene contemporanee del repertorio secentesco. 
 

*** 
 
Francesco Fontanelli 
Dai Colli Albani a Parigi: storia e visione del Teatro di festa di D’Annunzio 

L’idea di realizzare in Italia un teatro paragonabile al Festspielhaus di Bayreuth – proposta per la 
prima volta da Eugenio Pirani nel 1892 – divenne per Gabriele D’Annunzio una vera e propria 
ossessione, tradottasi in tentativi concreti e trasposizioni romanzate. Le tappe del progetto, che 
mai vide la luce, sono state ricostruite negli studi di Giovanni Isgrò e Adriana Guarnieri Corazzol, 
ma molto resta da indagare circa le fonti del poeta e gli intenti programmatici della sua impresa. 
Per erigere il Teatro di festa, nel 1897, D’Annunzio aveva scelto le sponde del Lago Albano, “il 
più latino dei nostri laghi”, lì dove verdeggiano gli “ulivi sacri alla dea Pallade”. Tra rovine di templi 
e relitti di navi imperiali, il paesaggio era inteso come spazio simbolico, in cui far rivivere memorie 
di antichi culti e appelli identitari. Il mio contributo esamina il nesso tra il luogo del festival e il 
contenuto dei drammi previsti per la sua inaugurazione nell’equinozio di primavera del 1899 (i 
misteri Persefone e Re Mida; la tetralogia dei Sogni delle stagioni). Si delineava un teatro come 
rito palingenetico, espressione delle forze della natura, secondo l’auspicio nietzschiano di una 
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“rinascenza della tragedia”, che D’Annunzio ed Eleonora Duse proclamavano sulle riviste 
dell’epoca. Verrà quindi illustrato il percorso che da questa ambientazione ‘rurale-dionisiaca’ 
conduce all’effige ‘monumentale-apollinea’ di un teatro di marmo sul Gianicolo, nel romanzo Il 
Fuoco (1900), per poi giungere all’ultima tappa del sogno dannunziano: il sodalizio con lo 
scenografo Mariano Fortuny per la progettazione di un Théâtre de Fête a Parigi, che avrebbe 
dovuto ospitare il debutto del Martyre de Saint Sébastien (1910). Analizzando il modello in gesso 
del teatro, conservato presso il Museo Fortuny di Venezia, è possibile ricostruire i cardini di un 
ideale architettonico innovativo: l’illusione dello spettacolo en plein air era ottenuta per mezzo di 
un velario coperto da una cupola semisferica, simile a una volta celeste, sulla quale venivano 
proiettati effetti di luci e ombre. L’eredità wagneriana di Bayreuth risultava così ripensata come 
una forma immersiva di fruizione teatrale, per molti versi vicina a quella del cinema. 
 
Francesco Fontanelli è professore associato di Musicologia e Storia della musica presso l’Università eCampus. Si è 
diplomato in pianoforte al Conservatorio “G. Verdi” di Como e ha studiato Musicologia all’Università di Pavia (Cremona), 
dove ha conseguito il dottorato nel 2019, con una tesi sulla genesi del Quartetto op. 127 di Beethoven. I suoi interessi 
prevalenti riguardano l’analisi del processo creativo, il dramma wagneriano e la musica del primo Novecento. Ha scritto 
di Beethoven, Liszt, Wagner, Puccini, Skrjabin, Vlad e dei compositori della ‘generazione dell’Ottanta’, pubblicando 
sulle principali riviste del settore. Per il suo libro Casella, Parigi e la guerra. Inquietudini moderniste da “Notte di maggio” 
a “Elegia eroica” ha ricevuto il premio “Una vita per la musica, giovani 2016”; più di recente, è stato insignito del Premio 
Rotary Puccini Ricerca 2024 e del Premio ADUIM 2025. Ha trascorso periodi di ricerca al Beethoven-Haus di Bonn, 
alla Fondazione Cini di Venezia e alla Humboldt-Universität di Berlino come borsista della AvH-Stiftung (2024-25). È 
stato docente presso il Dipartimento di Musicologia di Cremona (2020-23) e la Universität der Künste di Berlino (2025). 
 

*** 
 
Claire Fontijn 
Riscoprire la musica perduta di Antonia Bembo 

La recente première europea dell’opera Ercole Amante (1707) di Antonia Bembo (c. 1640-c. 
1720) ha significativamente elevato lo status della compositrice. Per oltre due secoli, la partitura 
di quest’opera è rimasta nascosta tra gli scaffali di diverse biblioteche di musica, prima di trovare 
dimora presso la Bibliothèque Nationale di Parigi nel 1937. In quello stesso anno, Yvonne 
Rokseth scrisse Antonia Bembo, Composer to Louis XIV, ipotizzando che la produzione della 
compositrice fosse interamente rappresentata dai sei volumi conservati nella capitale francese. 
Tuttavia, nel 2023, una ricerca di Laurence Decobert e Jean-Philippe Goujon sulla collezione 
ereditata dal giovane re Luigi XV ha rilevato l’esistenza di due ulteriori manoscritti, fino ad allora 
ignoti e attualmente considerati perduti. Questo saggio intende far luce sul presunto contenuto di 
tali volumi, intitolati “L’Hercule amoureux par Mad[am]e de Bembo. 1709” e “Pompeo, poemetto 
dramatico, compositione musicale di Dama Antonia Bembo” (non datato). Nel suo Ercole Amante, 
Bembo inserì la quasi totalità del libretto italiano di Francesco Buti del 1662; lo stesso che 
Francesco Cavalli utilizzò nella sua opera eponima in occasione del matrimonio tra Luigi XIV e 
l’Infanta di Spagna María Teresa avvenuto nel medesimo anno. L’Hercule Amoureux del 1709 fu 
quindi una traduzione dell’Ercole Amante? Probabilmente no. La mia ipotesi è che si trattasse di 
un’opera nuova, basata sui versi di Isaac de Benserade per il balletto di Lully, rappresentato in 
parallelo all’Ercole Amante di Cavalli. Allo stesso modo, per il Pompeo, Bembo potrebbe aver 
attinto al Pompeo Magno di Cavalli, su libretto di Nicolò Minato. È probabile che la compositrice 
abbia assistito all’opera nel 1666 a Venezia, e che poi vi abbia messo mano per adattarla al suo 
soggetto all’inizio del XVIII secolo. Lei stessa definì il nuovo lavoro “poemetto dramatico”, 
suggerendo una struttura più breve rispetto all’opera completa. Attraverso un approccio 
congetturale, intendo portare all’attenzione nuovi dettagli sull’opera completa di Antonia Bembo, 
un tempo di sei volumi, recentemente portati a otto. Quando il mancante quarto della produzione 
di Bembo sarà auspicabilmente riscoperto, queste riflessioni potrebbero fornire una inedita chiave 
di lettura. 
 
Claire Fontijn è professoressa di musica presso il Wellesley College (MA, USA), dove ricopre la cattedra “Phyllis 
Henderson Carey”. Specialista della figura di Antonia Bembo, ha pubblicato numerosi lavori sul tema, tra cui: In Honour 
of the Duchess of Burgundy: Antonia Bembo’s Compositions for Marie-Adélaïde of Savoy (Cahiers de l’I.R.H.M.E.S., 
1995); Desperate Measures: The Life and Music of Antonia Padoani Bembo (Oxford University Press, 2006); Oxford 
Music Online, s.v. Antonia Bembo (2012); Antonia Padoani Bembo in Barbara Strozzi in Context (Cambridge University 
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Press, 2026). Ha inoltre curato con Susan Parisi il volume Fiori Musicali, contribuendo con il saggio ‘Sotto la disciplina 
del Signor Cavalli’: Works by Strozzi and Bembo (2010). La sua ricerca approfondisce anche l’opera di Felix e Fanny 
Mendelssohn, con contributi quali: Bach-Rezeption und Lutherischer Choral in der Musik von Fanny Hensel und Felix 
Mendelssohn Bartholdy (Breitkopf & Härtel, 2007); Commentary on Fanny Hensel’s Piano Trio (A-R Editions, 2024) e 
Chorale Transformation and Triumph in Mendelssohn Bartholdy’s Sinfonia VI and Hensel’s Das Jahr (Hollitzer Verlag, 
2026). 
 

*** 
 
Chiara Foti 
La tradizione operistica dei Puccini prima di Giacomo: il caso de L’Ortolanella 

Obiettivo del presente lavoro è dare nuova luce alle composizioni operistiche della famiglia 
Puccini antecedenti al celebre Giacomo, erede di una dinastia di musicisti lucchesi giunta con lui 
alla sua quinta generazione. In particolare, sarà presa in analisi la farsa L’ortolanella di Domenico 
Puccini, nonno del più famoso Giacomo, che per primo si è dedicato alla composizione di opere 
teatrali. Il Fondo Puccini, collocato presso la Biblioteca del Conservatorio “Luigi Boccherini” di 
Lucca, conserva circa la metà della biblioteca d’uso della famiglia Puccini: la collezione è 
costituita in gran parte da musica dedicata al servizio religioso ma conserva anche musica 
composta dai vari Puccini per eventi pubblici relativi alla vita lucchese, nonché le prime prove di 
teatro musicale di Domenico e, in minima parte, dal figlio Michele. Come si evince dal catalogo 
redatto nel tempo e oggi in fase di riordino, il manoscritto de l’Ortolanella è il primo che attesta la 
presenza di una composizione di stampo operistico. L’opera rappresenta inoltre un interessante 
caso di studio dal punto di vista filologico; la Biblioteca del Conservatorio conserva infatti nel suo 
Nucleo Centrale due manoscritti, rispettivamente un Quartetto da inserirsi nell’opera 
dell’Ortolanella da eseguirsi in Camaiore nell’autunno 1811 e una Cavatina del Maestro Felice 
Ravani nell’opera La Villana del Sig. Domenico Puccini. Tali testimonianze documentano un 
processo di revisione dell’opera protrattosi nel tempo e pongono rilevanti questioni di natura 
filologica, complice inoltre la presenza della mano dell’allievo Felice Ravani. Considerando le 
testimonianze riconducibili all’ultima fase di revisione dell’opera, il presente contributo presenta i 
primi sviluppi di un lavoro ancora in corso che mira a restituire, anche in vista di una moderna 
esecuzione, una facies quanto più possibile fedele alle intenzioni del compositore. Fine ultimo di 
questo intervento è approfondire, attraverso il caso de L’Ortolanella, le modalità con cui la pratica 
compositiva operistica si sviluppò all’interno della famiglia Puccini: in tale prospettiva, il contributo 
intende costituire un primo tassello per una più ampia rivalutazione della produzione dei Puccini 
antecedenti a Giacomo. 
 
Chiara Foti è una flautista e studiosa italiana. Dopo aver conseguito nel 2021 la laurea triennale in Lettere presso 
l’Università di Pisa e il Diploma accademico di I livello in Flauto presso l’allora Istituto Musicale “Luigi Boccherini”, 
consegue nel 2023 il Diploma accademico di II livello presso il Conservatorio “Giuseppe Nicolini” di Piacenza con una 
tesi sulla letteratura flautistica novecentesca. Da dicembre 2024 è dottoranda in Bibliografia e Biblioteconomia musicale 
presso il Conservatorio “Luigi Boccherini” di Lucca, all’interno del Dottorato di Interesse Nazionale in Artistic Research 
on Musical Heritage, con il Conservatorio “Agostino Steffani” come istituzione capofila. Nell’aprile 2026 consegue la 
laurea magistrale in Italianistica presso l’Università di Pisa con la votazione massima e la lode, con una tesi sulla genesi 
epistolare del libretto di Gianni Schicchi presentata in precedenza all’interno dell’iniziativa “Open Week SIDM” 
nell’aprile 2026. Partecipa regolarmente a convegni musicologici sia in Italia e all’estero: affianca all’attività di ricerca 
quella performativa, collaborando come flautista e ottavinista con diverse orchestre sul territorio nazionale. 
 

*** 
 
Giuseppe Francolino 
“Siam navi all’onde algenti”: semantica e drammaturgia di un’aria metastasiana 

Questo studio indaga la complessa e stratificata relazione tra testo poetico e intonazione 
musicale nel contesto dell’opera seria del XVIII secolo attraverso l’esempio paradigmatico 
dell’aria “Siam navi all’onde algenti”, tratta dal dramma per musica L’olimpiade (1733) di Pietro 
Metastasio. L’obiettivo principale della ricerca consiste nel verificare come le strofe trapassiane, 
dotate di un’eccezionale pregnanza semantica e organizzate secondo una raffinatissima struttura 
retorica, siano state interpretate e declinate musicalmente nell’arco del secolo, evidenziando le 
costanti morfologiche, i differenti approcci stilistici nonché le dirette conseguenze del mutamento 
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del gusto estetico e delle convenzioni drammaturgiche. In particolare, lo studio si concentra 
sull’analisi comparativa delle reazioni musicali dei compositori a una specifica sollecitazione 
sintattica proveniente dalla seconda stanza, ossia il nesso avversativo ʻmaʼ che Metastasio 
introduce come marcatore strutturale e come punto di svolta concettuale. Si introduce 
l’Olimpiade: la genesi, i personaggi, la drammaturgia e la figura del precettore Aminta, titolare 
dell’aria in oggetto. A seguire si sottopongono a disamina l’articolazione formale e il contenuto 
filosofico del numero. Si passano in rassegna alcune intonazioni particolarmente degne di nota 
(assieme ad altre meno efficaci) e si osserva la varietà dei trattamenti riservati alla seconda strofa. 
Si deduce dall’analisi che nessuno dei compositori resta indifferente di fronte allo snodo del nesso 
avversativo; tuttavia, se alcuni lo sottolineano flebilmente, altri lo esaltano attraverso strategie di 
varia complessità ed efficacia. Tutti gli esempi, d’altra parte, mettono in evidenza la delicata 
dialettica tra rilievo concesso al passo cruciale e coerenza complessiva. La ricerca dimostra come 
i pensieri, le immagini e le peculiari figure retoriche presenti nel testo producano soluzioni musicali 
ricorrenti, sebbene realizzate con combinazioni variabili delle risorse a disposizione 
(madrigalismi, fraseologia, agogica, percorso armonico), all’insegna di una più o meno felice 
convergenza tra la componente verbale e quella sonora. Più ampiamente, lo studio invita a 
riflettere una volta di più sul nesso tra poesia e musica nella scrittura melodrammatica del 
Settecento e conferma la perdurante efficacia del magistero poetico metastasiano. 
 
Giuseppe Francolino (08/02/1996) si laurea in Pianoforte e in Musica da camera col massimo dei voti, lode e 
menzione d’onore presso il Conservatorio di Musica “A. Toscanini” di Ribera (AG) e in Musicologia presso l’Università 
degli Studi di Palermo col massimo dei voti e la lode. Il 21 giugno 2017 è premiato alla Camera dei deputati dalla già 
presidente on. Laura Boldrini come uno dei migliori musicisti ad aver rappresentato l’Italia all’estero. Nel 2016 si 
perfeziona presso la Windsor Piano School (Windsor, UK) e ottiene due primi premi assoluti al “Marlow International 
Festival of Music and Drama”. Si è esibito in Europa, USA ed estremo oriente: USA (Carnegie Hall, New York), 
Inghilterra (Londra, Marlow), Francia (Maubeuge), Austria (Mozarteum, Salisburgo), Bulgaria (Sandanski), Mongolia 
Interna (Hohhot), Spagna (Léon), Palermo (Teatro Massimo e Politeama-Garibaldi). Nel 2018 svolge una Tournèe di 
trenta concerti in Cina, esibendosi per due mesi in trenta differenti teatri (tra questi il Poly Grand Theatre di Shanghai). 
Attualmente è docente di pianoforte, pianista accompagnatore per l’opera lirica e svolge attività di ricerca musicologica 
e concertistica in Italia e all’estero. 
 

*** 
 
Piergiorgio Freddi 
Carteggi musicali dalla Sicilia occidentale postunitaria: gli scambi epistolari tra Pietro Platania e 
Antonio Scontrino nel decennio 1880-1890 e il ruolo del ministro Nunzio Nasi 

Le undici lettere autografe inedite (1880-1890) di Pietro Platania (1828-1907) ad Antonio 
Scontrino (Trapani, Biblioteca Fardelliana, Fondo Scontrino, B. 349, nn. 5-14) offrono una 
documentazione di prima mano su uno dei nodi centrali della vita musicale siciliana del secondo 
Ottocento: il rapporto intellettuale, professionale e umano tra l’allora direttore del Conservatorio 
di Palermo, P. Platania, e il giovane contrabbassista e compositore trapanese formatosi tra 
Palermo (1861-1871) e Monaco di Baviera (1872-1874) in seguito affermatosi a Milano (1874-
1890). Il carteggio copre un decennio cruciale: dall’ascesa di Scontrino come contrabbassista e 
compositore sulla scena milanese (1880-1881), alle complesse trattative per il concorso alla 
cattedra di Composizione del Conservatorio di Milano (1888), fino alle valutazioni estetiche di 
Platania sull’opera scontriniana Gringoire e sulla presunta «influenza nordica d’oltre alpe» nel 
linguaggio di Scontrino (1890-1891). Quest’ultimo tema – già noto agli studi e alla fama 
scontriniana – si inscrive nel più ampio dibattito ottocentesco sul wagnerismo e sull’identità della 
musica italiana, e consente di rileggere il percorso di Scontrino come caso emblematico di 
tensione tra formazione tedesca e radici mediterranee A questo asse principale si affianca il ruolo 
di Nunzio Nasi (1850-1920), avvocato e politico trapanese deputato dal 1886 e futuro Ministro 
delle Poste e Telegrafi (1898-1899) nonché futuro Ministro della Pubblica Istruzione (1900-1903): 
le lettere di Scontrino a Nasi (Fondo Nasi, fald. 92, b. 150) attestano che fu proprio Nasi a 
mobilitare la rete di protezioni – tramite il prefetto Achille Basile e i legami crispini – che sostenne 
Scontrino nel concorso milanese del 1888 nonostante ciò vinto da Alfredo Catalani. Nasi emerge 
così non come semplice mecenate, ma come agente attivo nella costruzione della carriera del 
compositore: una figura di mediazione tra la Sicilia e i centri del potere culturale peninsulare. Il 
contributo propone un modello di lettura dell’epistolario come fonte per la storia delle reti musicali 
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nell’Italia liberale, e si inserisce nel progetto di una biografia critica e catalogo tematico delle opere 
di Scontrino attualmente in corso come dottorato di ricerca AFAM (A.A. 2025/26-2027/28), 
Dottorato di interesse nazionale “Artistic research on Musical Heritage” BBM sede Trapani 
 
Piergiorgio Freddi (Venezia, 1974) si diploma in violoncello presso il Conservatorio “B. Marcello” di Venezia e si 
laurea in Storia presso l’Università Ca’ Foscari (tesi su Soncino Benzone, capitano veneziano del primo Cinquecento). 
Sta conducendo la ricerca “Titolo” nell’ambito del Dottorato di Ricerca di Interesse Nazionale “Artistic Research on 
Musical Heritage” (II ciclo AFAM, anni accademici), capofila Conservatorio “A. Steffani” di Castelfranco Veneto, nel 
curricolo Biblioteconomia e Bibliografia Musicale (BBM) con sede nel Conservatorio “A. Scontrino” di Trapani, sotto la 
supervisione della prof.ssa Federica Riva. Tra le sue pubblicazioni: Soncino Benzone: uomo d’armi del primo ‘500, in 
Studi Veneziani, N.S. XLVIII (2004); Rapporti tra Venezia e la nobiltà cremasca tra Quattrocento e Cinquecento, in 
Insula Fulcheria (2003); Quando la Musica Veneziana conquistò l’Europa in «Studi Veneziani» relativo all’annata del 
periodico 2024, e Amori Veneziani (2025). 
 

*** 
 
Luca Galbiati 
La ricezione di Mendelssohn in Italia dal 1850 fino al 1860 

Il processo di ricezione della musica di Felix Mendelssohn-Bartholdy in Italia tra il 1850 e il 1860, 
mostra il progressivo consolidarsi della fortuna di questo compositore nel nostro Paese dopo la 
sua morte. Infatti, dopo una fase di interruzione delle attività musicali ed editoriali dovuta alle 
vicende belliche alla fine degli anni Quaranta, gli anni Cinquanta dell’Ottocento segnano nella 
Penisola una ripresa significativa della pubblicazione di saggi sul compositore tedesco, 
parallelamente all’ampliamento del catalogo delle sue composizioni e a più frequenti esecuzioni, 
rispetto al decennio precedente, delle sue musiche. Obiettivo dello studio è stato quello di 
ricostruire, attraverso l’analisi delle riviste e dei cataloghi musicali dei principali editori, le modalità 
di ricezione di Mendelssohn, mettendo in luce il ruolo centrale della mediazione culturale operata 
da intellettuali e musicisti italiani tra cui si citano: Bartolomeo Malfatti, autore di un saggio 
biografico sul compositore; Ferdinando Giorgetti, violinista e compositore di musica strumentale 
in parte ispirata ai modelli mendelsshoniani; Lauro Rossi, direttore della prima esecuzione 
integrale di Paulus a Milano (dopo le esecuzioni fiorentine degli anni Quaranta); altri musicisti 
autori di Romanze senza parole per pianoforte, chiaramente riferite alle omonime composizioni 
di Mendelssohn. Lo studio ha evidenziato come la diffusione delle opere del compositore tedesco, 
avvenuta attraverso le esecuzioni sia nei circuiti privati (salotti aristocratici e borghesi) sia in 
contesti pubblici e accademici, abbia contribuito a una graduale educazione del gusto del 
pubblico italiano verso la musica ‘oltramontana’, nonostante resistenze e critiche legate alla 
complessità formale di alcune composizioni, come per esempio Paulus. 
 
Luca Galbiati è dottorando in Musicologia presso la Hochschule für Musik “Carl Maria von Weber” di Dresda. Ha 
conseguito la laurea magistrale in Musica, culture, media performance presso l’Università degli Studi di Milano, il 
diploma in flauto al Conservatorio “Giuseppe Verdi” di Milano e in composizione al Berklee College of Music. I suoi 
interessi di ricerca riguardano la musica strumentale italiana del XIX secolo, il romanticismo tedesco, Richard Wagner 
e i wagnerismi. Tra le sue pubblicazioni si segnala „Tristán vive”, Spanische Wagner-Rezeption und die galicische 
Oper (1914-1935), Würzburg, 2025. Nel 2024 ha curato per Suvini Zerboni l’edizione italiana dell’oratorio Spoon River 
di Gino Negri. È membro del consiglio direttivo dell’Associazione Wagneriana di Milano, affiliata alla Richard Wagner 
Verband International. Ha inoltre una formazione in ingegneria nucleare (laurea presso il Politecnico di Milano) e 
un’esperienza professionale nel settore industriale in Italia e in Finlandia. 
 

*** 
 
Gabriele Garilli 
La “musique déchantée” di Fabien Lévy: sul comporre contemporaneo di fronte alle crisi del 
presente 

Come reagiscono i compositori del presente alle profonde trasformazioni (geopolitiche, culturali, 
climatiche e ambientali) che il mondo sta vivendo? In che modo le crisi di questo scorcio di 
antropocene entrano nei lavori dei compositori? Negli ultimi anni diverse composizioni si 
avvicinano ai temi della crisi climatica e più in generale alle grandi questioni del mondo 
contemporaneo. Da compositrici e compositori come Mauro Lanza, Malin Bång, Clara Iannotta 
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arrivano lavori che ragionano sul rapporto uomo-mondo o uomo-macchina o su uno sguardo 
micrologico del mondo vivente. Le ricerche filosofica (Bruno Latour, Michel Serres, etc.) e 
letteraria (Amitav Ghosh) già da tempo hanno iniziato a riflettere su questi temi forti. E la 
musicologia non è rimasta indifferente: a titolo di esempio, tra il 2015 e il 2024 la rivista canadese 
«Circuit» ha dedicato quattro numeri a questi temi e Nicolas Donin [«Circuit», 2021/2] ha anche 
iniziato ad abbozzare un catalogo di possibili posizioni estetiche dei compositori (comporre come 
forma di divulgazione scientifica, utilizzo di dati scientifici come base programmatica per la 
composizione, ecologia come metafora compositiva). Questa relazione, attraverso il caso del 
compositore Fabien Lévy, intende mettere in luce un’ulteriore posizione: quella del comporre 
come esercizio di pensiero critico in cui la logica musicale stessa si fa interprete del mondo come 
realtà sistemica complessa e interrelata. In Lévy prevale una tecnica di scrittura che punta al 
paradosso, al gioco ambiguo, e così arriva a stimolare un ascolto teso e attento di forte messa in 
discussione del logocentrismo e dell’eurocentrismo della musica d’arte occidentale, che fiorisce 
in una sorta di logica musicale fortemente imparentata con la polifonia dei Pigmei dell’Africa 
centrale. Attraverso gli esempi di composizioni come Chroniques déchantées (2017-2019), De 
l’art d’induire en erreur (2019) e la sua ultima composizione, Que reste-t-il? – Hindewhu 
Extinction, che verrà eseguita in prima mondiale a Donaueschingen il prossimo ottobre, questa 
relazione intende indagare come in Lévy una musica fragile e allo stesso tempo potente, intessuta 
delle forti esperienze compositive di Grisey e di Lachenmann e della riflessione decostruzionista 
di Derrida e del poststrutturalismo francese, riesca a ripensarsi e a ripensare il nostro approccio 
alla realtà. 
 
Gabriele Garilli (1974) è docente di Storia della musica presso il Conservatorio di Palermo. Ha studiato a Palermo, 
diploma in flauto e laurea in Lettere, a Berlino con borse di studio (2001-2002) e di ricerca (2010) del DAAD, e a Roma 
dove si è addottorato in Storia e analisi delle culture musicali all’Università “La Sapienza” con una tesi sui quartetti per 
archi di Scelsi (2006). I suoi interessi si concentrano soprattutto sui problemi estetici e compositivi della musica del XX 
secolo e dei nostri anni e sul rapporto tra musica e natura. Ha scritto saggi su Scelsi e Lachenmann. Di recente ha 
curato il n. 8 della rivista internazionale «Nuove Musiche» dedicato al paesaggio sonoro in relazione alla composizione 
contemporanea. Tra i suoi scritti l’articolo Natura, paesaggio e percezione nella musica contemporanea: tre esempi e 
alcune osservazioni, «Nuove Musiche» 8, ottobre 2023, il volume Italia/Francia. Musica e cultura nella seconda metà 
del XX secolo (Neoclassica, 2020) in cocuratela con Amalia Collisani e Gaetano Mercadante e la monografia Il suono 
dell’Apocalisse. Introduzione al Quatuor pour la fin du Temps di Olivier Messiaen (Aracne, 2017). 
 

*** 
 
Matteo Giannelli 
La cantata alla corte di Francesco II d’Este (1660-94): prospettive di ricerca e l’apporto di Antonio 
Gianettini 

Francesco II d’Este (1660-94) affidò alla musica un ruolo centrale nella propria ‘politica culturale’ 
e nella rappresentazione del proprio ‘status’. Sotto il suo ducato prese forma una cappella 
musicale d’eccellenza, composta da celebri cantanti e strumentisti. Questi si esibivano in ricche 
stagioni quaresimali che arrivarono a contare più di 100 oratorii, sia importati sia commissionati, 
dei più ricercati compositori attivi nella Penisola. Egualmente sviluppato fu il mecenatismo per i 
generi da camera. Da un lato, la sonata a tre ebbe grande impulso grazie a membri della cappella 
ducale come Giovanni Maria Bononcini, Giovanni Battista e Tomaso Vitali e Giuseppe Colombi, 
i cui meriti sono stati ampiamente indagati. Dall’altro, la cantata fu coltivata assiduamente, tanto 
da arrivare a contare un centinaio di manoscritti dedicati a essa. Questo intervento si concentra 
proprio sulla produzione di cantate fiorita grazie a Francesco II, un soggetto che, salve 
pochissime eccezioni, rimane largamente inesplorato da parte della musicologia moderna. Per 
questo motivo, si ricostruiranno in primo luogo le caratteristiche generali di questo repertorio, 
soffermandosi in particolare sulle metodologie e difficoltà legate a un soggetto poco battuto. 
L’indagine si fonda sullo studio di documenti manoscritti e archivistici inediti: lettere di compositori 
e musicisti, cataloghi e libri di pagamento, ricevute e registri di corte, oltre che evidentemente 
manoscritti musicali. Si affronteranno infine le cantate di Antonio Gianettini, maestro di cappella 
del Duca dal 1686, tramandate in due manoscritti monografici e diverse raccolte miscellanee. 
Gianettini ebbe un ruolo chiave nello sviluppo della vita musicale modenese e per questo, 
attraverso lo studio delle sue cantate, è possibile individuare temi, organici vocali, scritture e 
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caratteristiche musicali predilette da Francesco II, offrendo un primo modello interpretativo per lo 
studio del genere in questa corte. L’ intervento si inserisce all’interno di un progetto più ampio 
volto alla mappatura e allo studio sistematico della cantata estense di fine Seicento. 
 
Matteo Giannelli ha conseguito il dottorato di ricerca presso l’Università di Roma ‘Tor Vergata’ nel 2023 con una tesi 
sull’oratorio a Modena sotto Francesco II d’Este, incentrata su pratiche e luoghi d’esecuzione, musicisti e libretti. Da 
questo lavoro di ricerca ha tratto una monografia attualmente in corso di pubblicazione presso LIM. I suoi interessi di 
ricerca si rivolgono inoltre alla cantata nella corte estense e in Francia, alla produzione musicale legata agli Stuart a 
Saint-Germain-en-Laye e a Roma, al ‘petit-motet’ e all’attività dei copisti francesi. Dal 2024 al 2026 è stato ‘lecturer’ 
(‘attaché temporaire d’enseignement et de recherche’) presso l’Université de Lorraine e presso Sorbonne Université, 
dove ha tenuto corsi di storia della musica barocca e classica, analisi, videoscrittura musicale, musica e arti plastiche, 
iniziazione alla ricerca e altre materie. Ha inoltre ottenuto la qualificazione al ruolo di ‘maître de conférences’ in Francia. 
 

*** 
 
Ilaria Grippaudo 
Cerimoniale, devozione e rappresentazione: il cardinale Giannettino Doria (1573-1642) e la vita 
musicale della Palermo del primo Seicento 

L’azione del cardinale Giannettino Doria, arcivescovo di Palermo dal 1608 al 1642 e figura di 
primo piano della monarchia spagnola in Sicilia, contribuì significativamente alla trasformazione 
della vita musicale cittadina nel primo Seicento. Attraverso la promozione di pratiche musicali 
legate alla sfera religiosa e cerimoniale, Doria fece della musica uno strumento di 
rappresentazione politica, costruzione di consenso e affermazione di prestigio personale e 
familiare. Sulla base di fonti archivistiche e documentarie relative a diverse istituzioni palermitane, 
il contributo intende ricostruire le principali iniziative sostenute dall’arcivescovo nell’ambito delle 
cerimonie pubbliche, delle festività religiose e della valorizzazione musicale di culti ai quali riservò 
particolare attenzione, come quelli dell’Immacolata Concezione e di Santa Rosalia. Più che 
esercitare una committenza diretta e sistematica, Doria favorì la creazione di condizioni 
istituzionali, economiche e simboliche che incentivarono l’espansione delle attività musicali 
cittadine e il consolidamento di pratiche destinate a caratterizzare l’identità sonora della Palermo 
secentesca. Grazie all’intervento dell’arcivescovo, la musica divenne così parte integrante delle 
strategie di governo e di autorappresentazione della città, inserendosi nelle dinamiche di 
negoziazione tra monarchia, papato e poteri locali che segnarono la Palermo della prima età 
barocca. 
 
Ilaria Grippaudo è ricercatrice RTT in Musicologia e Storia della musica presso l’Università di Palermo. Nel 2010 ha 
conseguito il dottorato di ricerca in Storia e Analisi delle Culture Musicali presso l’Università di Roma “La Sapienza”. 
Ha collaborato con la Fondazione Cini di Venezia e nel 2014 è stata insignita del Premio “Pier Luigi Gaiatto” dalla 
Fondazione Levi di Venezia. I suoi interessi di ricerca spaziano dalla vita musicale in Sicilia alla storia dell’opera, ai 
rapporti fra musica e cinema, allo studio dei paesaggi sonori in prospettiva storica e della musica nei monasteri 
femminili. Visiting scholar presso l’Universitat de València e l’Universitat Autònoma de Barcelona, ha pubblicato 
numerosi articoli in volumi e riviste scientifiche internazionali, e la monografia Musica e devozione nella «Città 
Felicissima». Ordini religiosi e pratiche sonore a Palermo tra Cinque e Seicento (Olschki, 2022). 
 

*** 
 
Milada Jonášová 
«Riceverà il mio Otello, ma solo se...» – La ricezione privilegiata delle opere tarde di Giuseppe 
Verdi a Praga 

Il contributo prende in esame una vicenda storica alla quale la ricerca verdiana non ha finora 
dedicato attenzione: la messa in scena delle ultime due opere di Giuseppe Verdi a Praga alla fine 
del XIX secolo, prima che nelle principali metropoli dell’Europa occidentale. Ciò fu possibile grazie 
alla comprensione, da parte di Verdi, della peculiare situazione teatrale di Praga, caratterizzata 
dalla presenza di due teatri d’opera in concorrenza tra loro: il Teatro Nazionale ceco e il Neues 
Deutsches Theater (Nuovo Teatro Tedesco). Un ruolo decisivo fu svolto non solo dalla boema 
Teresa Stolz, soprano verdiano, ma soprattutto dal direttore del Teatro Nazionale František 
Šubert, che riuscì a ottenere da Verdi un accesso privilegiato ai materiali musicali e ai diritti di 
rappresentazione delle due opere. Il contributo si basa su fonti archivistiche finora inedite 
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conservate a Praga, comprendenti corrispondenza, materiali musicali, registri teatrali, recensioni 
dell’epoca e letteratura memorialistica. L’analisi di tali documenti consente di ricostruire la 
fisionomia delle produzioni praghesi di Otello e Falstaff e di collocarle nel più ampio contesto della 
ricezione europea dell’ultima produzione verdiana. In questo contesto, l’opera del Teatro 
Nazionale di Praga si configura come un’intraprendente piattaforma di collaborazione, nell’ambito 
della quale legami personali finora sconosciuti contribuirono a plasmare la ricezione europea 
delle ultime opere di Giuseppe Verdi. 
 
Milada Jonášová ha studiato musicologia presso la Facoltà di Lettere dell’Università Carlo di Praga (M.A. 2000; PhD. 
2008) e teologia presso la Facoltà di Teologia Cattolica della stessa università (M.A. 1997). Dal 1999 svolge attività di 
ricerca presso l’Accademia delle Scienze della Repubblica Ceca. Ha svolto soggiorni di studio e ricerca a Cremona 
(2000), Berlino (2002-2003), Salisburgo (2003) e Tubinga (2008, 2011, 2017) con borse di studio del Ministero degli 
Affari Esteri italiano, del DAAD e dell’ÖAD. Nel 2009 ha ricevuto il Premio Mozart della Sächsische Mozart-
Gesellschaft. Dal 2010 è membro dell’Akademie für Mozart-Forschung presso la Stiftung Mozarteum Salzburg, nel cui 
consiglio direttivo ha operato dal 2014 al 2017. Dal 2015 organizza annualmente a Český Krumlov convegni dedicati 
all’opera italiana del Settecento; gli atti vengono pubblicati nella collana scientifica L’opera italiana nei territori boemi 
durante il Settecento, della quale è coeditrice (9 volumi pubblicati). Dal 2016 coorganizza con cadenza biennale 
congressi dedicati alla ricerca mozartiana ed è coeditrice degli atti Aktuelle Fragen der Mozart-Forschung, pubblicati 
nella collana “Mozart Studien”. 
 

*** 
 
Vera Kukoleva 
“Cespuglio” beneventano: elementi costituenti l’identità liturgica dell’Italia meridionale 

Il Codice 21 della Biblioteca Capitolare di Benevento, antifonario del XII-XIII secolo redatto in 
scrittura e notazione beneventana, costituisce uno dei testimoni più completi del repertorio 
dell’Ufficio dell’Italia meridionale medievale. Il presente contributo propone un’analisi della 
stratificazione liturgico-musicale prendendo come esempi due formulari di questo codice – san 
Mercurio e san Vincenzo – con l’obiettivo di indagare i diversi elementi che compongono l’identità 
liturgica locale dell’Italia meridionale. Il formulario di san Vincenzo si rivela particolarmente 
illustrativo. Alcune antifone già note agli studiosi come appartenenti al corpus beneventano – 
Insigne praeconium ed Ecce iam in sublimibus – vengono qui considerate sotto una luce diversa: 
pur essendo autenticamente beneventane sul piano stilistico, esse appaiono piuttosto come 
residui di uno strato arcaico preesistente che come composizioni concepite originariamente in 
ambito beneventano. Allo stesso tempo, gli altri brani del formulario – in precedenza circoscritti 
genericamente come materiale gregoriano – mostrano, a un esame più ravvicinato, una 
stratificazione assai più complessa, con diversa circolazione, diversa datazione e diversa origine. 
Dall’analisi filologica e dal confronto con le fonti disponibili emergono così almeno quattro livelli 
distinti: brani autenticamente beneventani in circolazione precoce, già individuati dagli studiosi; 
un sostrato arcaico comune a più tradizioni liturgiche; un repertorio in circolazione tra Roma e 
Benevento di attribuzione ancora controversa; e composizioni neo-gregoriane locali di datazione 
più tarda. Il formulario di san Mercurio offre un contrasto significativo: unico nei codici beneventani 
e assente in tutta la tradizione latina, esso conserva nella prosula al responsorio Sepultus exstat 
un’eco della formula di invocazione tipica della tradizione bizantina – testimonianza di 
un’influenza orientale che affiora nel momento stesso della preghiera diretta al santo. I due casi, 
considerati insieme, mostrano come l’identità musicale del Mezzogiorno italiano non sia riducibile 
a un’unica logica, ma si esprima in modo polimorfo, rivelandosi come un “cespuglio” di diverse 
tradizioni, stili ed epoche. 
 
Nata a Mosca nel 1994, Vera Kukoleva si è laureata in Medicina nel 2017. Trasferitasi a Roma, ha conseguito presso 
il Pontificio Istituto di Musica Sacra la laurea in Canto gregoriano (2021) e la laurea magistrale in Musicologia (2024), 
sotto la guida dei professori Franz Karl Prassl e Nicola Tangari. Attualmente è dottoranda con borsa di ricerca presso 
il Conservatorio Statale di Musica “Nicola Sala” di Benevento, dove conduce una ricerca sistematica sul repertorio 
dell’Ufficio della tradizione beneventana. Ha collaborato con Università degli Studi di Trento alla catalogazione delle 
cinquecentine e dei codici liturgici della Biblioteca Angelica di Roma. Partecipa regolarmente a convegni nazionali e 
internazionali dedicati alla musicologia medievale, tra cui Musica sacra nell’Anno giubilare (Avellino, ottobre 2025) e 
International Congress on Medieval Studies a Kalamazoo, Michigan (maggio 2026). Dal 2020 dirige il coro del Pontificio 
Collegio Russicum e, dal 2024, la schola gregoriana Signum Magnum di Roma. Ha inoltre tenuto vari workshop di 
musica liturgica in Italia, Spagna ed Ecuador. I suoi interessi di ricerca riguardano il canto monodico liturgico e la sua 
trasmissione manoscritta. 
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*** 

 
Lisa La Pietra 
La vocalità tra interpretazione, analisi e ricerca musicologica contemporanea 

Il contributo propone una riflessione sull’analisi della vocalità operistica attraverso strumenti di 
indagine acustica e approcci derivati dalla ricerca in ambito IRCAM, con particolare attenzione 
alla relazione tra parametro sonoro, stile interpretativo e tradizione esecutiva. L’obiettivo è 
indagare in che modo la voce, intesa non solo come veicolo espressivo ma come fenomeno fisico 
misurabile, possa essere descritta all’interno di un paradigma musicologico integrato tra analisi 
percettiva e analisi spettrografica. Il punto di partenza è lo studio di alcune interpretazioni di Maria 
Callas, considerate non come oggetto iconico ma come laboratorio privilegiato per l’osservazione 
delle trasformazioni del suono vocale nel rapporto tra partitura, corpo e tecnologia della 
registrazione. Tale prospettiva viene messa in relazione con alcune pratiche esecutive della 
tradizione scaligera del secondo Novecento, al fine di evidenziare continuità e discontinuità nei 
modelli di emissione, proiezione e articolazione timbrica. L’analisi combina ascolto critico e 
strumenti di visualizzazione acustica (spettrogrammi), utilizzati come supporto alla descrizione 
delle dinamiche vocali e delle variazioni di densità sonora, estensione e gestione del vibrato. In 
questo quadro, la voce viene considerata come interfaccia tra estetica interpretativa e 
parametrizzazione acustica. Il contributo si propone infine di discutere il ruolo dell’analisi vocale 
computerizzata nello studio della performance storica, interrogando la possibilità di una 
musicologia della voce capace di integrare tradizione critica, ascolto analitico e strumenti 
tecnologici contemporanei. 
 
Lisa La Pietra è musicologa e dottore di ricerca in musicologia presso l’Université Paris 8 Vincennes-Saint-Denis, con 
co-inquadramento scientifico presso l’IRCAM – Centre Pompidou. Dopo l’attività come soprano professionista (2007-
2019) in produzioni operistiche, festival e progetti di musica contemporanea in Europa, ha orientato la propria ricerca 
verso gli studi sulla vocalità, l’interpretazione e l’estetica della voce cantata. La sua attività scientifica integra 
musicologia, analisi acustica del segnale vocale, performance studies e storia delle pratiche esecutive, con particolare 
attenzione all’evoluzione dell’interpretazione tra XX e XXI secolo e all’impatto delle tecnologie digitali nella ricerca 
musicologica contemporanea. È responsabile della sezione «Grandi voci, analisi acustiche» della rivista ufficiale del 
Teatro alla Scala. È autrice delle monografie Orphée entre biocapitalisme et propriété intellectuelle (2019) e Habiter la 
musique. Chanter l’architecture (2016). Collabora con istituzioni culturali pubbliche e private su progetti dedicati al 
patrimonio vocale e agli archivi operistici. 
 

*** 
 
Elvira Landino 
Struttura e analisi del processionale del manoscritto Benevento 37 

Il manoscritto Benevento 37, proveniente dal monastero femminile di San Pietro intra muros di 
Benevento, costituisce una fonte di particolare interesse per lo studio della liturgia e della cultura 
musicale dell’Italia meridionale tra XI e XII secolo. Come altri testimoni prodotti nell’area 
beneventana, il codice si presenta quale documento complesso e stratificato, capace di riflettere 
la compresenza di tradizioni liturgiche differenti e di restituire l’immagine di un contesto religioso 
e culturale caratterizzato da intense dinamiche di circolazione e rielaborazione del repertorio. Pur 
collocandosi all’interno di un orizzonte ormai ampiamente permeato dalla diffusione del canto 
gregoriano, i manoscritti beneventani continuano infatti a conservare elementi riconducibili a 
tradizioni locali, dando vita a un quadro articolato nel quale modelli e pratiche diverse convivono 
e interagiscono. Il presente contributo si inserisce nell’ambito di una più ampia ricerca dedicata 
alle diverse unità codicologiche che compongono il manoscritto Benevento 37 e concentra 
l’attenzione sulla raccolta di responsori che ne costituisce il processionale. Questa sezione riveste 
un particolare interesse sia per la varietà delle tradizioni liturgico-musicali che vi convergono, sia 
per le peculiarità stilistiche che emergono dall’analisi del repertorio, riconducibili tanto all’ambito 
gregoriano quanto alla tradizione beneventana. A partire dalla trascrizione integrale dei 
responsori, è stato avviato un confronto sistematico con fonti coeve provenienti dall’area 
beneventana e da contesti monastici affini, al fine di individuare concordanze repertoriali, varianti 
testuali e musicali, nonché possibili relazioni di dipendenza o circolazione. L’obiettivo del 
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contributo è mostrare come il processionale di Benevento 37 rappresenti una testimonianza 
particolarmente significativa per la comprensione delle dinamiche di ricezione, circolazione e 
trasformazione del repertorio liturgico medievale. In questa prospettiva, il manoscritto emerge 
come una fonte privilegiata per approfondire i rapporti tra tradizione beneventana e gregoriana e 
per arricchire il quadro degli studi sulla produzione liturgico-musicale dei monasteri femminili 
beneventani. 
 
Elvira Landino attualmente è dottoranda presso il Conservatorio di Benevento con un progetto di ricerca di indirizzo 
storico dedicato allo studio dei manoscritti beneventani e delle fonti liturgico-musicali medievali dell’Italia meridionale. 
Svolge attività didattica come docente di pianoforte nella scuola secondaria di primo grado. Ha conseguito il diploma 
in Pianoforte e il Diploma di secondo livello e in Accompagnatore e Collaboratore al pianoforte presso il Conservatorio 
di Benevento; ha conseguito la laurea in D.A.M.S (Musica) presso l’Università degli Studi i Bologna, discutendo una 
tesi sul Santorale nel manoscritto Benevento 21 della Biblioteca Capitolare di Benevento. La sua attività scientifica si 
concentra sulla paleografia musicale, sulla tradizione manoscritta beneventana e sui repertori liturgici medievali. Tra 
le pubblicazioni si segnalano: Due frammenti inediti in scrittura beneventana (in Bibliografia dei manoscritti 
beneventani, n. 33), Il frammento McGill MS Medieval 176 (in Cum Notis Musicis, Frammenti liturgico-musicali dei 
secoli XII-XV) e Il manoscritto Benevento 21 (Quaderni di ricerca del conservatorio di Benevento n. 5). 
 

*** 
 
Clare Lesser 
Nono’s Ghosts: A Hauntological Critique of La fabbrica illuminata 

In Specters of Marx, the philosopher Jacques Derrida (1930-2004) asks: ‘What does it mean to 
follow a ghost?’ Derrida poses this question to introduce his readers to the philosophical concept 
of hauntology, where ‘spectral moments’ and ‘time that is out of joint’ interact with tele-
technologies to foreground temporalities that are locked in a restless and unstable ‘now.’ The 
ghost suggests the lost, the missing and the realms of memory, but sonically it also evokes the 
crackle of old records, the hiss of decaying tape, and the sound of other analogue media, all of 
which are key components in contemporary understandings of hauntology and its usage in 
musical praxis. Since the mid-1950s, Luigi Nono (1924-1990) had been considering the 
possibilities for combining recorded sounds with live performance and the spatialization that a 
speaker relay would offer him, but it was during the 1960s and 70s that he would explore the 
medium’s full potential for recording, producing and transforming sound. ‘Factory of death they 
called it’: the opening words of Nono’s La fabbrica illuminata, for female voice and four track 
magnetic tape (1964), refer to the brutal conditions experienced by the workers of the Italsider 
steel plant outside Genoa during the 1960s. Not only does ‘death’ foreground the figure of the 
ghost and its undecidable temporality, but so too does the title’s ‘illumination,’ which refers to the 
practice of shiftwork demanded by the plant’s constant operation, for Italsider’s employees 
worked in artificial ‘daylight’ at all times, accompanied by the glare of molten steel. Workers and 
union officials operated in a mode of creative plurality alongside Nono and the poet Giuliano 
Scabia, with their recorded words and concrete environmental sounds used documentary style in 
the final artistic creation. La fabbrica perfectly exemplifies not only Derrida’s conception of 
hauntology, but also later developments in the field by Mark Fisher and others. This paper will 
outline Nono’s hauntological practice in La fabbrica illuminata, considering his use of materials, 
technology, collaborative processes and modes of dissemination in the service of a fully 
integrated understanding of the factory workers lived experience, rather than as a mere collage 
of abstract sounds and noises. 
 
Clare Lesser is a performer, musicologist and educator based in the UK. She received a PhD in music from the 
University of York in 2021. Her research focusses on continental philosophy, improvisation, sound art and analogue 
technology and she has recorded critically acclaimed albums with Divine Art/ Métier of 20th and 21st century repertoire. 
Recent publications focus on John Cage and Luigi Nono (CUP), while current projects include a monograph for 
Palgrave Macmillan exploring radio as an agent of radical decentering in experimental music. From 2014-2023 she 
taught musicology and performance at NYUAD. She was a senior lecturer, and served as Program Head of Music from 
2021-2023. 
 

*** 
 
William Limonta 
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Censimento dei fondi musicali delle parrocchie della Diocesi di Bergamo: indagine per la 
valorizzazione del patrimonio musicale locale 

Il progetto “Censimento dei fondi musicali conservati negli archivi parrocchiali della Diocesi di 
Bergamo”, avviato nell’ottobre 2025 presso l’Archivio Storico Diocesano di Bergamo, si propone 
di indagare e sistematizzare un patrimonio musicale finora solo parzialmente esplorato dalla 
ricerca musicologica. Attraverso una metodologia basata su ricognizioni sul campo e raccolta 
sistematica di dati, l’indagine mira a censire, descrivere e contestualizzare le fonti musicali 
conservate negli archivi parrocchiali del territorio. I primi risultati delineano un panorama ricco ed 
eterogeneo, che documenta la vitalità della produzione e della pratica musicale sacra in area 
orobica dal XVI secolo all’età contemporanea. L’analisi del materiale evidenzia non solo la varietà 
dei repertori e delle prassi esecutive, ma anche le relazioni tra centri locali e più ampi circuiti 
culturali. In questa prospettiva, il progetto contribuisce in modo significativo alla ricostruzione della 
storia musicale locale e alla valorizzazione di un patrimonio ancora poco noto, proponendosi al 
contempo come modello metodologico per analoghe indagini in altri contesti territoriali. 
 
William Limonta (Bergamo, 2000) è musicologo, compositore, pianista e ricercatore. Diplomato in pianoforte presso 
il Liceo Musicale "Paolina Secco Suardo" di Bergamo, ha conseguito il Diploma Accademico di I livello in Composizione 
(2023) presso il Conservatorio "Gaetano Donizetti" con Orazio Sciortino e la Laurea Magistrale in Musicologia (2025, 
con lode) presso l'Università di Pavia. Si occupa di storia musicale bergamasca, collaborando con enti e istituzioni 
nella valorizzazione del patrimonio musicale del territorio. È autore di tre pubblicazioni dedicate alla musica e ai 
musicisti bergamaschi, revisore musicale e curatore per l'Edizione Nazionale delle Opere di Umberto Giordano, 
articolista per Eppen – L'Eco di Bergamo e docente di pianoforte presso l'Accademia Musicale Santa Cecilia di 
Bergamo. Nel 2026 ha rinvenuto una composizione autografa inedita di Gaetano Donizetti, scoperta che ha avuto 
ampia risonanza nazionale. 
 

*** 
 
Dario Lo Cicero 
La Biblioteca del Conservatorio di Palermo. Fondi napoletani e musica strumentale. 

La Biblioteca del Conservatorio di Palermo è oggi al centro di un’intensa attività di ricerca, grazie 
a una costante presenza di studiosi, dottorandi e tirocinanti delle università di Palermo e Bologna. 
La catalogazione in SBN dei manoscritti sta dando un’ulteriore occasione di rivalutazione di alcuni 
fondi musicali, presenti da oltre un secolo ma identificati da pochi anni. Fra questi il fondo De 
Luca, donato nel 1901, ci offre soprattutto un quadro assai vario del repertorio sacro napoletano 
nell’Ottocento. Consta di oltre 150 manoscritti, prevalentemente di Luigi De Luca, compresi alcuni 
suoi libretti. Di particolare interesse sono le musiche per la Settimana Santa, in alcuni casi 
testimonianza di pratiche polifoniche essenziali e arcaiche, che richiamano il repertorio polivocale 
di tradizione orale per la Settimana Santa. Tra i numerosi esempi dell’uso solistico degli strumenti, 
nel repertorio sacro, singolari sono le composizioni con “armonica di cristalli” obbligata. Queste 
ci testimoniano, unico caso finora conosciuto in Italia, una presenza di questo strumento non 
circoscritta alle note eccezioni donizettiane. Da segnalare è inoltre un concerto per flauto di 
Francesco Papa, datato 1750. Non meno interessante è il caso del fondo Ruta, donato da 
Riccardo Ruta nel 1906. Il donatore era allora professore di arpa presso il Conservatorio 
palermitano, e nella sua collezione erano confluiti manoscritti appartenuti alla sua numerosa 
famiglia di musicisti. A lungo attivi fra Caserta, Aversa e Napoli, i Ruta avevano raccolto un 
interessante assortimento di musiche strumentali, cameristiche e sinfoniche, di autori della scuola 
napoletana. Degna di nota è, fra l’altro, l’unica composizione ottocentesca oggi conosciuta per 
ottavino e orchestra, di Gaetano Ruta. Al di là dei fondi qui menzionati, è più in generale rilevante 
la presenza di composizioni per strumento solista e orchestra. Queste sono destinate a un’ampia 
gamma di strumenti a fiato, incluso (unico caso finora censito) l’oficleide, e a corda. Sono inoltre 
presenti altri organici alquanto vari: strumento solo (con ovvia prevalenza, ma non esclusività, del 
pianoforte), nonché formazioni cameristiche, orchestrali e bandistiche. Molto varia è anche la 
gamma di forme musicali rappresentate, comprendente fra l’altro rari esempi di balli storici. 
 
Dario Lo Cicero ha studiato flauto e musicologia a Palermo e Bologna, e flauto dolce e traversiere al Conservatorio 
di Verona. Si è diplomato “with Honours” in Musica antica, presso il Royal College of Music di Londra. Ha tenuto concerti 
in numerosi Paesi europei con ampia varietà di repertori, da solista e in varie formazioni. Fondatore del Laboratorio di 
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Ricerca Musicale e dell’Orchestra Xenarmonica, ha registrato per diverse etichette, come Tactus e Dynamic. È attivo 
anche come compositore, e come inventore e costruttore di strumenti musicali. I suoi studi musicologici sono pubblicati 
da diversi editori (LIM, Olschki, SPES, Firenze University Press, Flaccovio, Istituto Poligrafico e Zecca dello Stato). È 
stato docente di Biblioteconomia musicale per il Master “I mestieri del libro e del documento” (Officina di Studi Medievali 
– Università di Palermo), di Storia della musica (conservatori di Trapani, Vicenza e Torino) e di Flauto dolce e 
traversiere (conservatori di Bari e Bolzano). È docente bibliotecario al Conservatorio di Palermo, dove ha fra l’altro 
scoperto numerose composizioni sconosciute o ritenute perdute, in manoscritti autografi di Rossini, Donizetti e altri 
autori. 
 

*** 
 
Antonietta Loffredo  
Strumenti giocattolo nella musica d’arte 

Offenbach, in occasione dei centoventicinque anni appena trascorsi dalla fondazione, pubblicò 
un catalogo generale che comprendeva una sezione intitolata Kinder-Symphonien (Symphonies 
Burlesques), elencando diciannove brani per pianoforte e strumenti giocattolo. Vi figuravano 
opere di autori quali Franz Xaver Chwatal (1808-1879), Bernhard Heinrich Romberg (1767-1841), 
Ignaz Lachner (1807-1895), Carl Heinric Meyer (1784-1837), Martin Wallenstein (1843-1896), 
Kaspar Jakob Bischoff (1823-1893), tra gli altri. L’utilizzo di strumenti giocattolo nella musica 
d’arte muoveva da una tradizione attestata almeno dalla seconda metà del XVIII secolo e di cui 
l’esempio più noto è la Sinfonia dei giocattoli, oggi attribuita a Edmund Angerer (1740-1794) 
grazie alle ricerche condotte da Hildegard Herrmann-Schneider. Altri esempi possono essere 
rintracciati nelle composizioni di Paul Wranitzky (Nová Říše, 1756 - Vienna, 1808), Georg 
Druschetzky (Jemníky, 1745 - Buda, 1819) e Karl Christian Agthe (Hettstedt, 1762 - Ballenstadt, 
1797). Nel passaggio dalle corti ai salotti e alle case dell’emergente classe borghese, questa 
tradizione si tradusse nel corso del XIX secolo in un corpus di musiche tanto vasto quanto 
scarsamente indagato dalla ricerca musicologica. Cogliendo come spunto iniziale le opere 
indicizzate dall’editore André (tra le oltre centocinquanta rintracciate sino ad ora grazie allo 
spoglio dei cataloghi musicali coevi), questa relazione intende offrire la possibilità di volgere lo 
sguardo a un ‘repertorio invisibile’, al confine tra professionismo e dilettantismo, nel quale 
confluirono stilemi provenienti dalla musica d’arte e di consumo. Contestualmente, recensioni e 
pubblicità apparse sui periodici dell’epoca restituiscono testimonianza di numerose esecuzioni 
nelle quali le Kindersinfonie erano il cavallo di battaglia in concerti di beneficenza, in concerti 
scolastici o performance amatoriali. Il prezziario degli strumenti giocattolo che l’editore André 
usava commercializzare insieme alle musiche, integrato dalle indicazioni fornite in taluni casi 
anche all’insegna del ‘fai da te’ dagli stessi compositori, permette di offrire una panoramica del 
fantasioso strumentario richiesto per l’esecuzione di queste musiche, serie ma non troppo, 
pensate per l’intrattenimento di adulti e bambini. 
 
Antonietta Loffredo, laureata in Musicologia e Beni musicali nell’Università degli Studi di Milano con una tesi dal titolo 
“Toy Piano: un giocattolo nella musica d’arte”, è attualmente dottoranda in Arti, Storia, Società nell’Università di 
Bologna, con una dissertazione incentrata sugli Strumenti giocattolo nella musica d’arte. Ha inoltre conseguito il 
diploma in pianoforte nel Conservatorio “F.E. Dall’Abaco” di Verona, il Premier prix e il Prix d’excellence en piano nel 
Conservatoire Niedermeyer di Issy les Moulineaux (Francia) e la specializzazione all’insegnamento secondario in 
Musica e Spettacolo nell’Università di Pavia. Nel 2023 ha ricevuto l’ITRA Senior Prize for Outstanding Toy Research 
per la monografia The Toy Piano. From the Playroom to the Concert Platform (Bologna, UtOrpheus, 2018). 
 

*** 
 
Gaia Maimonte  
Una sconosciuta romance di Giovanni Paisiello nel fondo Pisani del conservatorio di Palermo 

Il Fondo Pietro Pisani, una delle collezioni più antiche e importanti della biblioteca del 
Conservatorio di musica “Alessandro Scarlatti” di Palermo, contiene numerose arie, cantate e 
numeri d’opera del XVII e del XVIII secolo, per lo più in forma manoscritta. Il volume 45, in 
particolare, comprende preziosi autografi di celebri autori settecenteschi, soprattutto di scuola 
napoletana (Niccolò Jommelli, Domenico Cimarosa, Francesco Bianchi e altri). Tra i brani 
presenti all’interno di questa unità, tutti meritevoli di studio approfondito, spicca una pagina inedita 
di Giovanni Paisiello, una romance con accompagnamento di arpa o pianoforte dedicata alla 
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baronessa Marie-Louise-Fidèle de Talleyrand. L’intervento si propone, da una parte, di fornire 
informazioni relative al contesto storico e musicale nel quale la composizione si colloca e di 
ricostruire i rapporti dell’autore con la famiglia Talleyrand (specialmente con la dedicataria 
dell’opera, riunendo tutti i dati disponibili sulla sua biografia e i suoi interessi musicali); e, dall’altra, 
di esaminare la breve partitura mettendola a confronto con esempi significativi del genere 
d’appartenenza. 
 
Gaia Maimonte, nata a Palermo il 18 febbraio 1999, ha conseguito con lode la Laurea Magistrale in Musicologia e 
Beni Culturali presso l’Università degli Studi di Palermo e il Diploma Accademico di I e II livello in Didattica della Musica 
presso il Conservatorio “A. Scarlatti”. Durante gli studi universitari ha conseguito una certificazione di lingua inglese di 
livello B2 e maturato una buona competenza comunicativa nella lingua francese. Dal 2019 svolge attività didattica in 
ambito musicale e nel 2026 ha ricoperto il ruolo di supplente di Storia della Musica presso il Liceo Musicale “G. 
Carducci” di Comiso. Ha maturato esperienza come operatrice bibliotecaria nell’ambito del Servizio Civile Universale 
(2024-2025), occupandosi della gestione e catalogazione di materiali storici in collaborazione con la Soprintendenza 
ai Beni Culturali della provincia di Enna. 
 

*** 
 
Giulia Manfredini 
Oltre il continuo? La «scala armonica naturale» e i principi di composizione alla scuola di 
Giuseppe Tartini 

La scuola di violino di Giuseppe Tartini (1692-1770) rappresentò un importante polo di attrazione 
per musicisti provenienti da tutta Europa. Tra il 1728 e il 1770 oltre 120 allievi si recarono a 
Padova per studiare con lui. L’insegnamento riguardava non soltanto il violino e la prassi 
esecutiva, ma anche i precetti della teoria e della composizione, come testimoniato da diversi 
testi ad essi dedicati. Circolanti all’interno della ‘scuola’ in forma manoscritta, tali testi sono in 
stretta relazione con le teorie armoniche di Tartini ed in particolare con il principio del ‘terzo suono’ 
da lui scoperto. A tutt’oggi poco esplorati, questi materiali offrono una chiave d’accesso per 
ricostruire questo ambito della didattica di Tartini e alla sua concezione dell’armonia. Partendo 
dalla teorizzazione della «scala armonica naturale» così come esposta nei manoscritti della 
scuola, il presente contributo esamina alcune opere strumentali di Tartini e del suo allievo Johann 
Gottlieb Naumann (1741-1801), possessore di uno dei testimoni considerati, per verificare in che 
modo i principi teorici formulati in ambito didattico trovino applicazione nelle strategie compositive 
adottate dai due autori. In particolare, si osserverà il rapporto fra armonizzazione e melodia in 
esempi tratti dal repertorio sonatistico. Ponendo l’accento sulle diverse implicazioni della «scala 
armonica» di Tartini e della cosiddetta regola dell’ottava, si intende esplorare i modelli compositivi 
in uso dalla prospettiva dell’autore. 
 
Giulia Manfredini è dottoranda presso il dipartimento di Musicologia dell’Università di Pavia, a Cremona, in cotutela 
con il dipartimento di ricerca della Schola Cantorum di Basilea, Svizzera (Musik-Akademie Basel / FHNW – 
Fachhochschule Nordwestschweiz). La sua ricerca indaga in prospettiva storiografica, filologica e organologica aspetti 
del violinismo nel Settecento europeo. È una violinista specializzata in prassi su strumenti storici e ha conseguito 
presso la Schola Cantorum Basiliensis un Master in Performance e uno in pedagogia. Ha collaborato in qualità di 
violinista e violista in ensemble di musica antica e ha svolto regolarmente attività didattica. Come dottoranda colla-bora 
al progetto “Tartinians in Europe” con una ricerca sul materiale relativo all’insegnamento del contrappunto della Scuola 
delle Nazioni di Tartini. 
 

*** 
 
Michela Marchiana 
Segni sul suono. La partitura grafica in Italia fra scrittura, immagine e interpretazione 

Questo contributo è incentrato sul soggetto della mia ricerca di dottorato, che indaga la corrente 
delle cosiddette partiture grafiche sviluppatasi nella seconda metà del XX secolo. Mi concentrerò 
sull’ambiente italiano, a partire dall’ipotesi che tale corrente non costituisca un fatto estetico 
isolato, bensì il prodotto di una precisa traiettoria storica, culturale e politica. A differenza di 
quanto accade in ambito internazionale, a oggi mancano studi specifici sui compositori italiani di 
partiture grafiche che le trattino come fenomeno culturale, anziché includerle in trattazioni 
monografiche focalizzate sul singolo autore. Le nuove forme di notazione che caratterizzano le 
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partiture grafiche costituiscono sistemi ibridi in cui convergono linguaggi differenti e che danno 
vita a modalità espressive che contestano i confini tradizionali fra le discipline, ponendosi come 
punto di incontro fra testo e immagine, tra oggetto estetico e oggetto funzionale. La mia ricerca 
si concentra su quattro compositori (Sylvano Bussotti, Domenico Guaccero, Franco Evangelisti 
e Daniele Lombardi) e si sviluppa su due binari paralleli. Il primo è storico-musicologico: indaga 
le motivazioni culturali ed estetiche che hanno portato una generazione di compositori a varcare 
i confini della propria disciplina. Il secondo è musicale e performativo: analizza il concetto di 
autorialità in composizioni caratterizzate da un alto grado di apertura interpretativa e da una 
ridefinizione del ruolo dell’esecutore. Come esito concreto, allestirò un catalogo ragionato delle 
composizioni più significative dei quattro autori, in cui ciascuna partitura sarà affrontata secondo 
una duplice prospettiva: l’approfondimento iconografico la studierà come opera d’arte autonoma 
dotata di valore estetico indipendente; l’approfondimento funzionale la analizzerà come 
strumento di mediazione tra il suono e la sua riproducibilità, valutandone il grado di apertura 
interpretativa e il modo in cui il segno grafico orienta o determina ogni performance. 
 
Michela Marchiana nasce a Roma il 03/06/1995. Attualmente Dottoranda AFAM in Musica, Design, Arte, Territori 
presso il Conservatorio statale di musica “Giulio Briccialdi” di Terni. Ha iniziato lo studio del violino all’età di 11 anni, 
diplomandosi nel 2018 presso il conservatorio di musica Santa Cecilia a Roma. Si laurea nel 2024 nel corso di laurea 
magistrale in Musicologia presso l’Università la Sapienza di Roma. Nel 2025 consegue il diploma accademico di 
secondo livello nel corso di Viola presso il conservatorio di musica Santa Cecilia sotto la guida del M° Luca Sanzò. È 
socia fondatrice della rivista di divulgazione musicale online Quinte Parallele e della casa editrice di musica Ermes404 
e attualmente è Vice-presidente dell’Associazione Italiana della Viola – AIV. 
 

*** 
 
Mauro Masiero 
Colto e popolare nelle raccolte di Lieder di Heinrich Albert 

Negli otto volumi di Lieder con basso continuo pubblicati da Heinrich Albert a Königsberg tra il 
1638 e il 1650 sono frequenti i riferimenti all’appartenenza popolare della canzone, alla sua umiltà 
e alla sua funzionalità volta meramente all’intrattenimento e alla devozione in contesti perlopiù 
privati. Tali riferimenti hanno certamente un retroterra retorico ma svelano atteggiamenti ben più 
interessanti dal punto di vista storico-musicale. I Lieder di Albert si pongono infatti in un’area 
mezzana che tiene insieme da un lato la composizione originale e scritta di brani appartenenti a 
un genere considerato allora perlopiù eminentemente popolare, dall’altro la recezione della 
monodia accompagnata di origine italiana. Quest’ultimo aspetto è mutuato dalla vicinanza con 
Heinrich Schütz, primo cugino e maestro di Albert, che compone la musica (perduta) per la Dafne 
rinucciniana nella traduzione tedesca di Martin Opitz, la cui riforma metrica è dichiaratamente il 
modello versificatorio di Albert e dei poeti della sua cerchia. I volumi albertiani potrebbero essere 
considerati espressione di una cultura in cui scrittura e oralità fanno naturalmente parte del 
medesimo contesto, sebbene alcuni riferimenti portino a leggere tra le righe una frattura 
imminente, se non già parzialmente consumata. Nelle raccolte di Albert si assiste infatti a quello 
che potrebbe essere interpretato come un precoce interesse per la poesia e la musica di 
derivazione popolare e una prima sussunzione in ambito musicale culto o para-culto in area 
tedesca. La notevole diffusione delle canzoni di Albert contribuisce a una nuova considerazione 
di tali generi strofici che, ricevuti gli onori della stampa e ottenuto un successo foriero di riedizioni 
e copie-pirata, iniziano a entrare nell’alveo dei generi scritti, praticabili da compositori di 
ambizione colta. La relazione si pone come obiettivi un’indagine orizzontale sulla declinazione 
del riferimento al popolare nelle raccolte di Albert e nell’estetica poetica di Opitz, condotta 
attraverso le lenti dell’antropologia musicale e dell’etnomusicologia applicate a un repertorio 
secentesco tedesco tradizionalmente considerato minore. 
 
Mauro Masiero ha studiato Lingua e letteratura tedesca e Musicologia all’università Ca’ Foscari di Venezia, dove si è 
addottorato nel 2018 con uno studio sulla metrica e sulla poesia per musica tedesca nel medio Seicento. Interessato 
alla comunicazione e alla didattica della Storia della musica, collabora regolarmente con diverse istituzioni musicali 
principalmente del Nord-Est (Teatro La Fenice, OPV, Accademia Filarmonica di Verona e altri) e si occupa di progetti 
di educazione e divulgazione musicale. Dal 2024 insegna Storia della musica al Conservatorio di Palermo. 
 

*** 



 31 

 
Lorenzo Mattei 
Arpe in scena. Simbologia e funzioni drammaturgiche dell’arpa nel melodramma tra Sette e 
Ottocento 

Quasi sempre assente dall’organico dell’orchestra operistica, l’arpa nel corso del XVIII secolo 
quando accompagna un’aria, un duetto o un coro va ad assumere il valore di un simbolo allusivo 
al mondo classico, biblico oppure ossianico. Nello snodo tra Sette e Ottocento potenzia il suo 
potere connotativo con importanti funzioni drammaturgiche che verranno qui indagate 
compulsando un repertorio di opere serie e comiche italiane ad oggi ancora trascurate dagli studi 
di settore. 
 
Lorenzo Mattei è professore associato presso il Dipartimento di Ricerca e Innovazione Umanistica dell’Università degli 
studi di Bari, dove insegna Storia della Musica, coordina le attività dell’Orchestra e del Coro d’Ateneo e dirige il Centro 
di ricerca interateneo per il Teatro, le Arti visive, la Musica e il Cinema CUTAMC. All’attività̀ di saggista specializzato 
nell’operismo settecentesco affianca quella di critico militante, consulente di enti lirici e, dal 2007, direttore artistico del 
«Giovanni Paisiello Festival» di Taranto. Suoi articoli sono apparsi in volumi e riviste specializzate, tra le quali: 
«Analecta musicologica», «Fonti Musicali Italiane», «Napoli nobilissima», «Il Saggiatore musicale», «Studi musicali», 
«Diciottesimo Secolo», «Philomusica Online», «Studi Goldoniani». Fra le monografie si menziona la curatela 
dell’anastatica dei Giuochi d’Agrigento di Giovanni Paisiello (Milano, Ricordi 2007), Musica e Dramma nel «Dramma 
per musica» (Bari, Progedit 2012), l’edizione critica della Didone abbandonata di Niccolò Jommelli (Pisa, ETS 2017), 
Storia del melodramma. Da Euridice a Turandot (Firenze, Le Monnier 2023). 
 

*** 
 
Cristina Mauriello 
La trascrizione del melodramma in contesti bandistici: pratiche di circolazione e La traviata come 
caso studio 

Il contributo indaga le modalità di trascrizione del repertorio operistico in ambiti extra-teatrali, con 
particolare attenzione alla diffusione della Traviata di Giuseppe Verdi nel repertorio delle bande 
musicali. Il fenomeno viene ricondotto alle pratiche ottocentesche di circolazione del 
melodramma, che favorirono l’accesso all’opera anche in contesti privi di infrastrutture teatrali 
stabili. In questa prospettiva, l’attività bandistica assunse un ruolo decisivo nella mediazione del 
repertorio lirico presso spazi, occasioni e pubblici esterni al teatro, anche grazie a istituzioni 
formative di matrice socio-musicale sorte a Napoli nel corso del XIX secolo e attive ben oltre 
quella stagione. Queste realtà contribuirono a consolidare la trascrizione per banda quale prassi 
diffusa, riconoscibile e stabilmente inserita nei circuiti della vita musicale urbana e festiva. 
L’obiettivo della relazione consiste nel comprendere in quale misura queste forme di circolazione 
abbiano inciso sull’evoluzione delle strategie trascrittive, orientando criteri di selezione, riduzione 
e adattamento del testo operistico. Le trascrizioni risultano infatti determinate dall’intreccio fra 
pratiche d’ascolto legate ai diversi contesti di fruizione, scelte estetiche dei maestri direttori e 
fattori tecnici connessi agli organici disponibili. L’analisi si sofferma dunque sui processi di 
riorganizzazione del materiale musicale, sulle trasformazioni dell’assetto formale e sulle 
ridefinizioni timbriche che consentono all’opera di acquisire nuova efficacia entro l’esecuzione 
bandistica. La relazione intende, inoltre, interrogare la dimensione sociale della trascrizione, 
attraverso l’osservazione delle modalità di recezione del melodramma in ambito bandistico, sia 
nella fase di maggiore diffusione ottocentesca sia nelle pratiche attuali. Un’attenzione specifica 
sarà riservata ai processi che hanno favorito l’inserimento stabile del repertorio operistico nei 
programmi delle feste patronali, dove esso assume funzioni performative differenti rispetto al 
contesto originario. Ne deriva una concezione della trascrizione non quale semplice riduzione, 
bensì quale processo di reinvenzione del testo operistico in rapporto al luogo, all’organico e alla 
prassi esecutiva. La banda diventa così uno spazio di negoziazione fra memoria teatrale, 
adattamento sonoro e nuove forme di ascolto collettivo. 
 
Laureata in Musicologia e Beni musicali presso l’Università di Roma Tor Vergata, Cristina Mauriello ha discusso una 
tesi etnomusicologica dal titolo Il repertorio operistico delle bande pigliesi: un’analisi etnomusicologica dalla letteratura 
al campo, integrando analisi delle fonti e indagini sul campo, con raccolta di interviste a musicisti e direttori in contesti 
bandistici legati alle feste patronali. I suoi interessi di ricerca si concentrano sul repertorio operistico in contesti extra-
teatrali, con particolare attenzione ai processi di trascrizione, circolazione e recezione in ambito bandistico. Ha 
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partecipato all’Open Week 2026 della Società Italiana di Musicologia, presentando una comunicazione dedicata ai 
risultati della propria tesi magistrale. Ha svolto un tirocinio presso la Bibliomediateca dell’Accademia Nazionali di Santa 
Cecilia, nell’ambito delle attività di catalogazione di fondi archivistici. In particolare, ha collaborato alla descrizione e 
organizzazione del Fondo Pasquale Mariella, costituito da materiali documentari e pubblicitari relativi al repertorio e 
alle prassi esecutive delle bande pugliesi, contribuendo al trattamento catalografico e alla sistemazione delle fonti. 
 

*** 
 
Gaetano Mercadante  
Dalla nostalgia dell’utopia all’utopia della nostalgia. Il cammino post-strutturalista di Martino 
Traversa tra Boulez e Debussy 

La relazione intende far conoscere e interpretare l’itinerario artistico di Martino Traversa (1960), 
compositore al quale si è recentemente dedicata la monografia G. Mercadante, S. Lombardi 
Vallauri (a cura di), Martino Traversa. L’utopia nostalgica, NeoClassica, Roma 2024. Musicista 
lontano dal mainstream compositivo e dalle “accademie” di oggi, dotato di una solida formazione 
scientifica, Traversa è totalmente immerso nel suo personalissimo e autonomo cammino 
musicale, difficilmente catalogabile, ma molto vicino alla piccola costellazione dei suoi prediletti 
maestri francesi: Boulez, Debussy e Ravel. La sua opera, accanto agli organici tradizionali, ha 
sin dagli esordi coltivato un parallelo itinerario elettronico ed elettroacustico sapiente e rigoroso, 
con una visione dell’acusmatica lontana dalle tendenze più frivole. Le sue composizioni – 
eseguite dai più talentuosi interpreti di musica contemporanea ed edite oggi dalla Universal 
Edition – sono più frequentate e conosciute in Europa che in Italia e si distinguono per un rigoroso 
costruttivismo sonoro sempre lontano dal radicalismo “ideologico-concettuale” di certa anti-
musica. Una sorprendente “anomalia” compositiva italiana, solidamente radicata a Parma, città 
che quasi inconsapevolmente scelse come borsista del CNR, dopo aver abbandonato poco più 
che ventenne un angolo remoto della Sicilia. E come molti siciliani “fuoriusciti” ha dato prova di 
grande energia visionaria e, al tempo stesso, pragmatica, dando vita ad un’intensissima attività 
di promotore culturale, culminata nella creazione della Fondazione Prometeo e 
nell’organizzazione di Traiettorie, la Rassegna Internazionale di Musica Moderna e 
Contemporanea giunta ormai alla sua trentaquattresima edizione. Insomma, un “asceta attivo” 
che ha consacrato la sua intera esistenza al futuro della musica, una figura poliedrica d’assoluta 
eccellenza a cui questa relazione vuole rendere un doveroso omaggio, cercando anche di far 
luce sui complessi rapporti tra il suo cammino compositivo e la sua attività di direttore artistico ed 
organizzatore culturale. La relazione interagirà con le ulteriori letture che della sua opera hanno 
dato S. Lombardi Vallauri, Alfonso Alberti, Marco Angius, Irvine Arditti, Mario Caroli e Ciro 
Longobardi. 
 
Gaetano Mercadante è ricercatore indipendente. Insegna presso il Liceo musicale “Regina Margherita” di Palermo ed 
è docente a contratto per Didattica dell’ascolto presso l’Università di Palermo. Diplomato in pianoforte, si è addottorato 
presso l’Università La Sapienza di Roma con una dissertazione sul concetto di Sprachähnlichkeit nel pensiero di 
Theodor W. Adorno. La didattica dell’ascolto e l’analisi del repertorio del Novecento e contemporaneo costituiscono gli 
ulteriori ambiti della sua ricerca. Ha insegnato Pedagogia musicale presso il Conservatorio “A. Scontrino” di Trapani. 
Per un triennio è stato direttore del Laboratorio Musicale Universitario di Palermo. Tra le sue pubblicazioni: 
«Erkennendes Hören». Ascolto ermeneutico e teoria della conoscenza in Theodor W. Adorno, in «Saggiatore 
Musicale» (Firenze 2006); Pensare con le orecchie. La didattica dell’ascolto nella scuola secondaria di primo grado 
(Caltanissetta-Roma, 2013). A. Collisani, G. Garilli, G. Mercadante, Italia/Francia. Musica e cultura nella seconda metà 
del XX secolo, NeoClassica, Roma 2020; G. Mercadante, S. Lombardi Vallauri (a cura di), Martino Traversa. L’utopia 
nostalgica, NeoClassica, Roma 2024. 
 

*** 
 
Filippo Milazzo 
Reti di patronato e circolazione musicale nella Sicilia del Settecento: il caso di Salvatore Bertini 

I modelli storiografici tradizionali relegano spesso la Palermo settecentesca a una ricezione 
passiva rispetto all’egemonia napoletana. L’esame dei flussi biografici e istituzionali rivela invece 
scenari complessi. Un riscontro paradigmatico è offerto dal profilo di Salvatore Bertini che attende 
ancora una sistematica riconsiderazione critica. Dopo la formazione alla Pietà dei Turchini sotto 
Leo e Fago, il compositore si trasferì nella capitale isolana. La nomina a maestro della Cappella 
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Palatina, succedendo a David Perez, ne stabilizzò la posizione, configurando la produzione 
successiva come dispositivo di mediazione tra l’autorità centrale e le ambizioni del patriziato 
locale. La committenza non si esauriva nelle istituzioni regie, ma si ramificava capillarmente nei 
centri religiosi e aristocratici dell’isola. Le partiture di Bertini risuonarono tra la Galleria di Palazzo 
Reale e numerosi altari siciliani, agendo da dispositivi di autorappresentazione sotto Carlo III. In 
questo orizzonte, la cooperazione con il letterato Giovanni Baldanza assunse valenza politica: 
data la lontananza fisica del sovrano, l’encomio dinastico si consumava in contumacia, e il 
binomio testo-musica strutturava un surrogato sensibile dell’autorità regia. Recenti campagne di 
ricognizione archivistica hanno integrato il quadro delle conoscenze: in particolare presso 
l’Archivio Storico della Chiesa Madre di Piazza Armerina è emerso un testimone manoscritto 
inedito, una Messa breve per voci e strumenti di Bertini. L’opera palesa una sapiente sintesi tra 
rigore contrappuntistico e seduzioni melodiche in stile galante: una pagina destinata alla 
devozione periferica, ma non per questo meno raffinata nella concezione strutturale. Il contributo 
espone i protocolli metodologici della ricerca, condotta secondo rigorosi criteri di restituzione 
ecdotica che ha trovato validazione l’8 marzo 2026 a Piazza Armerina con la prima esecuzione 
in epoca moderna. L’esame della partitura e del network patronale offre nuove coordinate sulla 
circolazione musicale nella Sicilia del Settecento, intesa sia come tessuto interconnesso 
attraverso i suoi centri urbani, sia come osservatorio sulle relazioni con Napoli, indiscusso 
baricentro culturale del Regno borbonico. 
 
Filippo Milazzo è docente di musica di ruolo nella scuola secondaria, violista da gamba e dottorando al secondo anno 
del Dottorato di Interesse Nazionale (DIN) in “Artistic Research on Musical Heritage” (XL ciclo) coordinato dal 
Conservatorio “A. Steffani” di Castelfranco Veneto. Nel 2007 ha conseguito con lode la laurea in DAMS (indirizzo 
musica) e nel 2009 il diploma SISSIS per l’insegnamento della musica presso l’Università degli Studi di Palermo. 
All’attività didattica affianca la ricerca musicologica, studiando in particolare il patrimonio musicale siciliano e le forme 
di associazionismo musicale tra Sei e Settecento. Dal 2006 collabora con l’Archivio Diocesano di Palermo a progetti 
di riordino e catalogazione di fondi musicali siciliani. In ambito artistico si è formato al Conservatorio E. F. Dall’Abaco 
di Verona, ha preso parte a numerose produzioni e continua ad esibirsi in concerto con vari ensemble di musica antica. 
Ha perfezionato le sue competenze in masterclass internazionali e presentato i risultati dei suoi studi in convegni in 
Italia e all’estero. 
 

*** 
 
Raffaella Milone 
Dallo schizzo all’opera: genesi compositiva nel Requiem, op. 90 di Marco Enrico Bossi 

La figura di Marco Enrico Bossi occupa una posizione singolare nel panorama musicale italiano 
tra la fine dell’Ottocento e i primi decenni del Novecento. Bossi (1861-1925) attraversa quella 
delicata “transizione epocale” che vede il progressivo cambiamento del linguaggio romantico e 
l’emergere di nuove istanze estetiche, in un contesto profondamente segnato dal rinnovamento 
della musica sacra promosso dal movimento ceciliano. Dal 1890 Bossi assume la direzione del 
Liceo Musicale “San Pietro a Majella” e ricopre inoltre il duplice incarico di insegnante di organo 
e armonia presso il Conservatorio di Napoli fino al 1895. In tali circostanze si inserisce la 
composizione della Messa da Requiem op. 90, realizzata tra il 1892 e il 1893 e custodita in forma 
autografa presso la Biblioteca del Conservatorio “San Pietro a Majella” di Napoli. La ricerca 
proposta si prefigge di affrontare la composizione in modo approfondito e multidisciplinare. Da un 
lato, si evidenzia la necessità di ricostruire con rigore filologico la genesi dell’opera attraverso 
l’analisi comparata delle fonti disponibili; dall’altro, emerge l’urgenza di collocare il Requiem nel 
contesto estetico e culturale del suo tempo. L’opera, composta per quattro voci virili, archi, arpa 
e harmonium, non è stata oggetto di un’analisi che ne esaminasse il processo compositivo 
attraverso il confronto tra abbozzi, copie e versione definitiva. Il presente studio si inserisce, 
pertanto, in una linea di ricerca che si estende a una ricostruzione documentata delle fasi di 
elaborazione dell’opera presa in esame. Nel caso bossiano, l’osservazione delle pratiche 
compositive – in particolare nei movimenti Sanctus et Benedictus e Dies Irae – consente di 
verificare gli slittamenti semantici che intercorrono tra terminologie editoriali, descrizioni 
archivistiche e uso autoriale del materiale scritto. In tale direzione, l’analisi della produzione sacra 
bossiana nel contesto napoletano richiede un approccio multidisciplinare che tenga conto tanto 
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delle specificità stilistiche del compositore quanto del quadro culturale e delle trasformazioni della 
musica liturgica tra XIX e XX secolo. 
 
Raffaella Milone, nata ad Apricena (FG) il 05/03/1999, ha conseguito – unitamente alla maturità classica – il diploma 
di chitarra classica (V. O.) presso il Conservatorio “Giordano” di Foggia. Ha conseguito la laurea magistrale in 
Musicologia presso l’Università degli Studi di Pavia (A. A. 2019- 2020). Ha completato il Master di II livello in Archivistica 
e Biblioteconomia presso l’Università degli Studi telematica “Guglielmo Marconi”. È stata docente di Metodologia della 
ricerca storico- musicale presso il Conservatorio “Ghedini” di Cuneo (A. A. 2022-2024). Ha svolto il ruolo di relatrice ai 
seguenti convegni: - Cosenza, Solfeggiare oggi, VII edizione, 29-05-2025: Musica o personalità? Un’indagine reale su 
come la musica ci racconta. - Terni, 1-4/10/2025, DISCo AFAM 2025. Ha partecipato in qualità di borsista al ciclo di 
seminari interdisciplinari Levi Campus per dottorati con discipline musicologiche, tenutosi a Venezia dal 12 al 17 
gennaio 2026. Ha terminato un corso di formazione sul software notazionale Dorico, a cura di Beppe Bornaghi per 
Edizione Curci. Attualmente frequenta il secondo anno della scuola di Dottorato presso il Conservatorio di Cosenza. 
 

*** 
 
Stefania Montonati 
Il fondo Morini della Biblioteca del Conservatorio “Giuseppe Verdi” di Milano: un’indagine 
preliminare 

Nel marzo 2023 la Biblioteca del Conservatorio di musica “Giuseppe Verdi” di Milano ha ricevuto 
dalla Casa Musicale Sonzogno il fondo contenente l’archivio personale di Mario Morini (Milano, 
1929 - Erba, 2005), musicologo, critico letterario e teatrale, saggista, fondatore del Premio Illica 
per la lirica e della rivista L’Opera. Libri, articoli di giornale, libretti, edizioni musicali e 
un’interessante raccolta di lettere tra Morini e alcuni celebri cantanti d’opera del suo tempo sono 
solo alcuni dei documenti presenti nei faldoni. Gli argomenti di ricerca del Morini si concentrano 
soprattutto sul repertorio operistico della prima metà del Novecento e su compositori quali 
Puccini, Mascagni, Giordano, Cilea, Wolf-Ferrari, Leoncavallo, Alfano e Zandonai. Di grande 
valore sono senza dubbio le copiose lettere presenti nel fondo che Morini ha ricevuto nel corso 
del tempo dagli addetti ai lavori suoi contemporanei: testimonianze preziose che raccontano in 
presa diretta, senza filtri, del mondo musicale in cui ha vissuto e dei suoi protagonisti e che 
documentano usi, costumi, prassi esecutive e strumenti di ricerca ad oggi forse abbandonati. Con 
il riordino del materiale d’archivio presente nel fondo Morini, nel contesto del percorso di Dottorato 
di Interesse Nazionale promosso dal Conservatorio di Castelfranco Veneto, desidero riportare 
alla luce non soltanto i suoi studi, ma anche il suo modus operandi come musicologo e critico 
musicale ed il suo approccio alla musica e ad i suoi interpreti. A ciò si affianca la volontà di 
interrogarsi su come il mondo della ricerca musicologica, della critica e della divulgazione 
musicale si sia trasformato nel corso del tempo arrivando alla contemporaneità, provando a 
rintracciare eventuali punti di incontro con il passato. 
 
Stefania Montonati si forma presso il conservatorio di Milano dove consegue nel 2020 il diploma accademico di primo 
livello in composizione ad indirizzo scienze storiche, critiche e analitiche della musica, nel 2022 il diploma accademico 
di secondo livello in discipline storiche, critiche e analitiche della musica e nel 2024 il master accademico di primo 
livello in canto ad indirizzo vocologia artistica con il massimo dei voti e la lode. In occasione del Paganini Genova 
Festival 2024 propone una conferenza dal titolo Paganini nel fondo Mompellio, preceduta da un articolo pubblicato sul 
sito del Centro Paganini. Partecipa in qualità di relatrice ai convegni Il demoniaco al tempo di Paganini tra musica, arte, 
letteratura con pubblicazione, Bibliotecario, musicologo, compositore: Federico Mompellio e il suo vivere la musica con 
pubblicazione, La voce artistica e Repertorio pianistico e dintorni. Hausmusik, trascrizioni e letteratura per l’infanzia tra 
XIX e XX secolo. Dal 2024 al 2025 collabora con le biblioteche del conservatorio di Milano e Como per progetti di 
catalogazione delle risorse musicali a stampa. È dottoranda del 41° ciclo presso il Conservatorio di Padova. 
 

*** 
 
Elena Murarotto 
Soundscapes of Egypt: Musical and Choreutic Testimonies in the Travelogues of Ippolito Rosellini 
(1828-1829) 

This paper examines the musical and choreutic testimonies contained in the Giornale della 
spedizione letteraria toscana in Egitto (1828-1829) by Ippolito Rosellini, the first Italian 
Egyptologist. Conducted together with Jean-François Champollion, the Franco-Tuscan 
expedition represented a pivotal moment in the emergence of modern Egyptology and offered 
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significant opportunities for the observation and documentation of the cultural and sonic practices 
of nineteenth-century Egypt. Although Rosellini’s role has been extensively studied within the 
history of Egyptology, the musical testimonies contained in his writings have not yet received 
adequate attention from a historical musicological perspective. Through the analysis of 
descriptions of songs, dances, ritual practices, and festive celebrations observed during the 
journey through Egypt and Nubia, this paper investigates the ways in which the European traveller 
described and interpreted sonic and cultural otherness. The research adopts an interdisciplinary 
approach combining historical musicology, ethnomusicology, anthropology, and travel writing 
studies, considering Rosellini’s accounts both as historical-musical sources and as instruments 
in the construction of nineteenth-century representations of Africa. Particular attention will be 
devoted to the relationship between sonic description, ethnographic observation, and cultural 
representation, also through the examination of additional documentary materials preserved in 
the Fondo Rosellini at the University Library of Pisa. Rosellini’s testimonies will furthermore be 
compared with contemporary travel accounts catalogued in the digital platform Echos. Sound 
Ecosystems in Travelogues, in order to highlight convergences, discontinuities, and specificities 
in the musical and performative practices of North Africa. Ultimately, the paper aims to 
demonstrate how travel diaries continue to constitute privileged sources for reconstructing 
historical soundscapes and for analysing processes of cultural mediation, representations of 
alterity, and the transmission of musical memory across world cultures. 
 
Elena Murarotto is a junior fixed-term researcher at the Department of Cultural Heritage of the University of Padua, 
where she teaches World Musics: Histories, Sources and Methods in the Master’s Degree programme in Performing 
Arts and Multimedia Production. Her scholarly work is situated within the field of historical musicology, with particular 
attention to ethnomusicology and digital humanities. Her research focuses on the musical and performative practices 
of modern and contemporary Africa, examined through processes of cultural transmission, travel, and identity 
construction within the Mediterranean context. She earned a PhD in History, Criticism and Conservation of Cultural 
Heritage with a dissertation devoted to sonic, musical, and choreutic testimonies in the travel accounts of Venetian 
travelers between Egypt and Sudan in the early modern period. She participates in national and international research 
projects and is a member of international scholarly networks, including the IMS, in the Study Group Early African Sound 
Worlds. She is also the author of the monograph La collezione etnografica di Giovanni Miani. Strumenti musicali del 
continente africano (Clueb, 2026). 
 

*** 
 
Flavia Muri  
La disincarnazione vocale come processo mediale: voce, tecnologia e musica di Schumann nel 
Manfred di Carmelo Bene 

La vocalità di Carmelo Bene rappresenta uno dei casi più radicali di ridefinizione del rapporto tra 
corpo, voce e tecnologia nella scena italiana del secondo Novecento. Il Manfred, con testi 
liberamenti tradotti dai versi di Lord Byron e musiche di Schumann costituisce un laboratorio 
privilegiato per osservare un processo di disincarnazione vocale fondato sulla mediatizzazione 
del suono e sulla manipolazione elettronica del timbro. In questa performance, la voce beniana 
non si limita a interpretare un testo, ma si configura come un dispositivo acustico autonomo, 
scomposto, amplificato e ricomposto attraverso microfoni, altoparlanti e interventi di regia sonora 
che ne alterano profondità, attacco, risonanza e presenza scenica. L’ analisi evidenzia quanto la 
musica di Schumann non giochi il semplice ruolo di accompagnamento, ma si configuri come 
controcampo drammaturgico e acustico. Le tensioni dinamiche e le stratificazioni timbriche 
proprie del linguaggio di Schumann vengono costantemente deviate, sovrascritte o assorbite 
dalla voce tecnologicamente mediata di Bene, divenendo materiale da attraversare, disturbare o 
dissolvere. La relazione propone un’analisi musicologico-sistematica della vocalità di Bene nel 
Manfred, basata su un corpus integrato di registrazioni audio, documenti video, materiali 
d’archivio e spettrogrammi. L’obiettivo è descrivere in modo analitico l’andamento della linea 
vocale, evidenziando come la tecnologia agisca non come semplice supporto, ma come 
condizione generativa della performance. Attraverso l’analisi delle variazioni timbriche, delle 
modulazioni dinamiche e delle interferenze elettroniche, la ricerca mostra come Bene costruisca 
una voce “altra”, sottratta al corpo fisico e riconfigurata come entità acustica post-umana. 
L’apporto principale del contributo consiste nel collocare la vocalità beniana all’interno di una 
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prospettiva musicologica che ne valorizzi la dimensione sonora e mediale, superando letture 
esclusivamente teatrali. L’analisi del Manfred permette di mettere in luce un modello di vocalità 
performativa che anticipa pratiche contemporanee di ibridazione tra voce, macchina e spazio 
acustico. La relazione intende così offrire nuovi strumenti per comprendere la portata innovativa 
della ricerca vocale di Bene e il suo contributo all’avanzamento degli studi sulla voce come 
fenomeno musicale, tecnologico e performativo. 
 
Flavia Muri, musicologa e cantante lirica, è laureata con 110/110 in Musicologia presso l’Università di Pavia (sede di 
Cremona), con un percorso specialistico dedicato agli studi sulla vocalità e alla relazione tra voce, corpo e media. Ha 
conseguito con 110/110 e Lode entrambi i Diplomi di I e II livello in canto presso il conservatorio “G. Paisiello” di Taranto 
tra il 2018 e il 2019, specializzandosi sul repertorio cameristico di fine ‘800 e inizi ‘900 e ha una qualifica professionale 
attoriale che integra competenze performative e analitiche. Nel 2020 ha conseguito un Master di I livello in 
composizione di musica per film. La sua ricerca si concentra sulla vocalità come fenomeno acustico e tecnologico, con 
particolare attenzione ai processi di mediatizzazione, alla manipolazione timbrica e alle pratiche performative del 
secondo Novecento. Attualmente svolge attività didattica come docente di canto presso la scuola comunale di musica 
di Francavilla Fontana (BR), affiancando il percorso performativo come cantante, che comprende pregresse esperienze 
musicali come solista per varie edizioni del Festival Giovanni Paisiello di Taranto e progetti diretti da Mons. Marco 
Frisina. 
 

*** 
 
Mafalda Nejmeddine 
Music and Exchange in the Classical Period: The Circulation of Portuguese and Italian Keyboard 
Repertoire in Portugal 

From the early eighteenth century onward, Italian musical style enjoyed great prestige in Portugal. 
As a result, the Portuguese Crown sponsored the education of Portuguese musicians in Italy and 
regularly recruited Italian composers, instrumentalists, and singers to serve in the royal orchestra, 
the Royal Chapel, and the royal theaters. The widespread circulation of Italian musical styles and 
repertories had a profound impact on Portuguese musical life, shaping its institutions, 
performance practices, and artistic tastes. From the mid-18th century onwards, Italian influence 
intensified to the point that even Portuguese composers and copyists began to use Italian in their 
manuscripts and printed scores. The surviving Portuguese and Italian repertoire from this period 
may reveal stylistic influences, and its analysis is of considerable importance for cultural studies 
and the study of musical identity. This study aims to identify and characterize Portuguese and 
Italian repertoire in circulation in Portugal between 1750 and 1807. For this purpose, a survey 
was conducted of the Portuguese keyboard repertoire from this period, preserved in Portuguese 
libraries and archives, as well as of Italian repertoire preserved in Portugal or in Portuguese 
sources. Subsequently, both repertoires were subjected to musicological analysis, followed by a 
comparative study. This allowed for the compilation of two inventories of keyboard pieces from 
the period 1750-1807: one comprising 179 pieces by 35 Portuguese composers, and another with 
27 pieces by 13 Italian composers, as well as the identification of several Italian musicians and 
music masters who worked in Portugal. A comparison of the two inventories revealed 14 musical 
genres and forms in use, of which 4 are represented in both. This highlights the most popular 
genres and forms of keyboard music in Portugal at the time, together with their respective 
transformations, as well as the works of Italian musicians and masters based in Portugal, thereby 
contributing new insights to the study of cultural and musical identity. 
 
Mafalda Nejmeddine is harpsichordist and musicologist, researcher at the Centre for Music Studies (CESEM) at the 
University of Évora. She holds a doctorate in Music and Musicology, specialising in performance, and is a specialist in 
Portuguese keyboard music of the 18th and 19th centuries. She developed a series of projects which involved the 
investigation, performance and dissemination of the 18th and 19th centuries Portuguese music. She published articles 
and performed several recitals and lecture-concerts with unpublished works from the Portuguese keyboard repertoire 
of this period. He recorded two CDs on historical keyboard instruments, namely the world premiere recording of the 
collection Sei sonate per cembalo by Alberto José Gomes da Silva (2018) and Portuguese Sonatas from the 18th and 
19th centuries (2023), as well as the first complete recording of the keyboard sonatas by Pedro António Avondano 
(2026), all based on scores she edited. She is the author of the critical edition of Avondano’s keyboard sonatas and 
the projects Lusitanian Masters and Sounds and Avondano XXI, both funded by the Directorate-General for the Arts 
(Portugal). 
 

*** 
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Zsombor Németh 
The Early Performance and Reception History of Béla Bartók’s String Quartets in Italy (1921-
1945) 

An important measure of a country’s musical culture is the timing and context of the first 
performances of significant works, as well as how these performances were received by 
contemporary audiences and critics. Although the term “classical” is traditionally applied to the 
18th- and 19th-century repertoire, from our 21st-century perspective, it’s clear that 20th-century 
music has also produced its own classics. Béla Bartók’s six string quartets, composed between 
1908 and 1939, were considered central to his body of work already during his lifetime. Today, 
they are indispensable cornerstones of the repertoire and eloquent representatives of 20th-
century chamber music. This presentation aims to provide a comprehensive overview of the early 
performance and reception history of Bartók’s quartets in Italy. It begins with the first known Italian 
performance of the String Quartet No. 1 (1921) and ends with the year of the composer’s death 
(1945). The presentation addresses the following questions: Which ensembles undertook the 
Italian premieres of these quartets, and when? Where in Italy were these works performed? What 
aesthetic and ideological reactions did the early performances elicit? How did these performances 
fit into the international reception history of these works? How many performances took place in 
Italy during the composer’s lifetime, and with which of these did Bartók have a personal or 
professional connection? 
 
Zsombor Németh is a musicologist and violinist. He pursued his studies at the Ferenc Liszt Academy of Music in 
Budapest from 2008 to 2013. He embarked on his musicology Ph.D. studies there as well, and in 2024, he defended 
his dissertation on the works of the Hungarian composer Ferenc Farkas. Since September 2017, he has been 
associated with the Budapest Bartók Archives. Alongside László Somfai he was the co-editor for volume 29 (String 
Quartets Nos. 1-6) and was the main editor of volume 30 (String Quartets Nos. 1-6, Critical Commentary) of the Béla 
Bartók Complete Critical Edition, published by G. Henle Verlag and Editio Musica Budapest Zeneműkiadó. He is 
currently preparing volume 31 (Sonatas for Violin and Piano Nos. 1-2), and a separate book on the early performance 
and reception history of the six string quartets. In addition to his scholarly pursuits, Németh is also an active musician 
who primarily performs on historical violins. Following his academic studies of modern violin in Budapest, he pursued 
an MA in Historical Violins at the University of Music and Arts of the City of Vienna from 2015 to 2019. Since 2012, he 
has been the artistic leader of the Simplicissimus Ensemble. 
 

*** 
 
Alessio Olivieri 
Verso un verismo spagnolo: la Dolores di Tomás Bretón e il dibattito sull’ópera española 
Tomás Bretón (1850-1923) fu un importante compositore spagnolo, noto soprattutto per alcune 
zarzuelas del dominante género chico, tra cui La verbena de la paloma (1894). Tuttavia, è meno 
noto che, in un periodo in cui la Spagna era intensamente impegnata nella ricerca di una propria 
identità musicale nazionale e nel dibattito tra il modello operistico italiano e quello wagneriano, 
Bretón fu molto più influente per il suo contributo alla lunga discussione sull’ópera española. 
Partecipando a numerose querelles, Bretón – ”wagneriano imperfetto”, secondo Clinton Young –
sostenne l’uso della poesia in luogo della prosa, respingendo così la “melodia infinita” 
wagneriana, e considerò la lingua spagnola l’elemento distintivo per la creazione di un’opera 
nazionale. Propongo di rivalutare il contributo di Bretón al teatro musicale spagnolo, sostenendo 
che la sua opera in tre atti, La Dolores (1895, sottotitolata Ópera Española), costituisca il prototipo 
di un nuovo modello di opera spagnola. Tale modello sarebbe stato poi sviluppato da un ristretto 
gruppo di compositori successivi, tra cui Albéniz (Pepita Jiménez, 1896), Granados (María del 
Carmen, 1898, e Goyescas, 1915), Falla (La vida breve, 1913), Usandizaga (Las golondrinas, 
1914), Penella (El gato montés, 1916). Tradizionalmente considerate opere realistiche con colore 
locale spagnolo, a un’analisi più attenta queste opere condividono caratteristiche che le 
distinguono sia dal modello ibrido zarzuela-opera sia dal modello italiano tout court, per secoli 
privilegiato in Spagna. In particolare, l’enfasi sul realismo, l’uso della lingua nazionale e, 
soprattutto, la singolare compresenza di elementi di tradizione italiana – nell’invenzione melodica 
– e wagneriani – nell’uso peculiare del Leitmotiv e/o nel trattamento orchestrale. In breve, queste 
opere presentano i peculiari topoi dell’opera verista italiana. Approcciare La Dolores da una 



 38 

prospettiva verista e collegarla alle opere sopra menzionate permette di evidenziare 
un’importanza che va oltre i suoi aspetti folklorici, come la famosa Jota, e di riconoscerne la 
posizione centrale nel discorso ottocentesco sull’opera spagnola. Sostengo, dunque, che il 
verismo possa essere letto come una risposta significativa – alternativa al género chico – alla 
questione dell’ópera española, e che, in questa prospettiva, La Dolores emerga quale contributo 
fondamentale e paradigmatico. 
 
Alessio Olivieri, musicologo e chitarrista classico, è Assistant Professor of Music History presso la Glenn Korff School 
of Music della University of Nebraska–Lincoln. Il suo prossimo libro, Spanish Verismo: From Catharsis to Silence (1895-
1925), sotto contratto con la University of Rochester Press, esamina realismo e verismo nel teatro musicale spagnolo 
tra Otto e Novecento. Si è occupato inoltre di romanza da salotto italiana, cui ha dedicato il volume Le romanze da 
salotto di Michele Bellucci, e di letteratura chitarristica del Novecento. Ha presentato le proprie ricerche in convegni 
nazionali e internazionali, tra cui American Musicological Society, College Music Society e Musicological Society of 
Australia. Come chitarrista, si è esibito negli Stati Uniti, in Italia, in Australia e in Nuova Zelanda, soprattutto con 
l’Operaperta Duo, insieme alla moglie, il soprano Elisa Ramon. Ha conseguito un Ph.D. in Musicologia presso la 
University of California, Riverside; un Master of Music in Classical Guitar presso la Manhattan School of Music; e, 
presso il Conservatorio “Cesare Pollini” di Padova, un biennio in Editoria musicale, un Diploma in Chitarra e una laurea 
in Musicologia. 
 

*** 
 
Valentina Panzanaro  
«Tutti li stromenti suonino piano». Nuove riflessioni sulla musica per flauto a Roma tra Sei e 
Settecento 

A Roma, a cavallo tra Sei e Settecento, si registra un significativo impiego del flauto nelle 
strumentazioni musicali come attestano diverse fonti. Tale fenomeno è apprezzabile soprattutto 
nelle composizioni vocali, cantate e oratori, di artisti quali Quirino Colombani, Flavio Carlo 
Lanciani, Giò Lorenzo Lulier, Alessandro Scarlatti, G. F. Händel i quali affidarono al flauto o ai 
flauti ruoli concertanti (Lazzari, 2003), svolgendo una importante funzione di «arricchimento di 
quella tavolozza timbrica a disposizione dei compositori», (Rossi, 2023) in un momento storico 
dettato da trasformazioni del linguaggio sonoro. Tuttavia, ricostruire la storia di questo strumento 
e dei suoi esecutori tuttavia è impresa ardua per una serie di motivi: in primo luogo quasi mai 
vengono menzionati nomi di flautisti nelle note di pagamento di eventi musicali, in secondo luogo 
si deve evidenziare che non c’è una distinzione chiara tra le professioni del flautista e dell’oboista 
e in ultima istanza, dalle partiture non sempre si evince la distinzione fra l’uso del flauto dritto e 
l’uso del flauto traversiere. Una ricognizione dei principali saggi sulla musica a Roma in questo 
periodo evidenzia un consistente numero di studi sull’orchestrazione, che hanno approfondito la 
nascita dell’orchestra, il ruolo centrale assunto dagli archi, il sensibile incremento del numero di 
orchestrali, la strumentazione del basso continuo, l’ampliamento della tavolozza timbrica. (Allsop, 
1998). Quest’ultimo aspetto, in buona parte da ricondurre all’influenza esercitata dallo stile 
francese sull’orchestrazione ha sollecitato le indagini intorno alla comparsa di nuovi strumenti, 
quali oboi, flauti e corni, nelle orchestre e nei gruppi strumentali della musica a Roma fra la fine 
del Seicento e l’inizio del Settecento. (Piperno, 1982). Tuttavia, il ruolo del flauto non è stato 
oggetto di particolare attenzione, né si è approfondita la tipologia dei flauti impiegati e neppure le 
caratteristiche della musica concertata con questi strumenti. (Powell, 2003) Un riesame 
approfondito della scrittura musicale di questo periodo, offre a mio avviso la possibilità non solo 
di indagare sulle relazioni esistenti tra il flauto o i flauti in dialogo con il resto degli strumenti, ma 
anche di mettere in evidenza elementi di novità artistico-musicale con innovative sonorità 
timbriche. 
 
Valentina Panzanaro è docente a contratto in Storia della musica e Metodologie e Didattica della Musica presso il 
DSU dell’Università dell’Aquila, Dottoressa di ricerca in ‘Musica e spettacolo’, presso ‘La Sapienza’ di Roma, con la 
tesi Musica strumentale da ballo ‘alla francese’ nella Roma di fine Seicento, è Diplomata in flauto barocco presso il 
Conservatorio ‘Casella’. Ha partecipato a numerosi convegni nazionali e internazionali. Ha pubblicato saggi tra cui: 
Balli...con la misura giusta per ballare di Salvatore Mazzella una raccolta di danze ‘da camera’ e ‘da ballo’; due volumi 
dal titolo: Suoni e immagini di una città. Storia della musica all’Aquila tra Medioevo e prima età moderna, Roma, 2020; 
e Di mirar ballerini c’habitano si grand’arte. Drammaturgia dei balletti negli spettacoli teatrali nella Roma di fine 
Seicento, Roma, 2022. Ha collaborato con il progetto Performart. La storia delle arti e dello spettacolo a Roma con il 
saggio: Monumentality and Magnificence: Dance and dramaturgy in Seventeenth-Century Roman Visual and Musical 
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Souerces. Ha partecipato al progetto Prin 2020 Univaq-UniFi, Virtuose di musica nell’Italia del Seicento: formazione, 
carriere, reti di relazioni, repertorio. 
 

*** 
 
Kristina Perkola 
Between Centre and Periphery: Art Music in Kosovo in the Yugoslav Context (1945-1990) 

This paper examines the development of art music in Kosovo during the period 1945-1990 from 
the perspective of the interplay between history, politics, culture, and peripheral position. Unlike 
other republics of the former Yugoslavia, of which Kosovo was a part during the period under 
study, where traditions of art music and institutions had begun to consolidate as early as the 
nineteenth century and the beginning of the twentieth century, in Kosovo the process of 
institutionalization and the development of art music began only after the Second World War. The 
paper argues that this development was conditioned by a multi-layered peripheral position. On 
the one hand, Kosovo was located at the margins of the European centers where the main 
traditions of Western art music were formed, while on the other hand it was also situated on the 
periphery of the Yugoslav cultural centers, such as Ljubljana, Zagreb, and Belgrade. This 
peripheral position did not only produce developmental delay, but also a specific model, as 
processes that in European and Yugoslav centers had unfolded sequentially over centuries and 
decades appeared and developed in Kosovo within a relatively short time span. Within four 
decades (1950-1980), music schools, the first professional institutions and performing ensembles 
were established, festivals of art music were organized, works in various musical genres were 
created, including opera and ballet, and Kosovo gradually began to be represented in important 
Yugoslav and international festivals and cultural events. The chronological limitation of the study 
to the year 1990 is related to the fundamental political changes that followed in the last decade 
of the twentieth century, through which it is demonstrated that the political factor played a 
determinative role in the course of cultural developments throughout history. Therefore, through 
the analysis of cultural policies and the process of musical development, this paper aims to 
contribute to the expansion of international knowledge on the musical history of Kosovo, a field 
that has remained largely outside the dominant narratives of Western and Southeastern 
European music historiography, also as a result of a relatively fragile and underdeveloped 
tradition of musicological research in Kosovo until the present. 
 
Kristina Perkola (b. 1986) is a musicologist from Prishtina, Kosovo. She received her PhD in Musicology from the 
University of Zagreb in 2024 under the supervision of Prof. em. dr. sc. Stanislav Tuksar. Since 2011, she has taught at 
the Prenk Jakova High Music School and, since 2020, has lectured at UBT – Higher Educational Institution. Since 
2018, she has been focusing on historical and comparative musicology, with particular emphasis on the 
institutionalization of art music in Kosovo and the relation between music and politics in the Balkans (1945-1990s). She 
has published extensively in national and international journals and has presented papers at conferences in Kosovo, 
Albania, Croatia, Hungary, Italy, etc. Kristina Perkola is the author of three books. Her most recent publication is The 
Outlines of a Social History of Music in Kosovo (1945-2020), published by the Croatian Musicological Society in 2025. 
She is a member of the Croatian Musicological Society (HMD), the International Musicological Society (IMS), and the 
International Council for Traditions of Music and Dance (ICTMD). 
 

*** 
 
Jacopo Petrucci 
Segno e gesto: la notazione gestuale in Cifre di Mario Bertoncini 

Con il concetto di notazione gestuale si fa riferimento a quei sistemi di semiografia musicale che 
identificano nell’azione corporale del performer il parametro musicale d’interesse primario, 
prediligendo una rappresentazione grafica del gesto esecutivo all’effettiva corrispondenza tra 
segno e suono [Paolo Tortiglione, Semiography and Semiology of Contemporary Music; Jesús 
Villa-Rojo, Notazione e grafia musicale nel XX secolo]. Cifre (1964-1967) di Mario Bertoncini 
(1932-2019), per pianoforti e uno o più esecutori rappresenta la summa del lavoro di 
sperimentazione gestuale al pianoforte portato avanti da Bertoncini e incarna il suo contributo in 
seno al “Gruppo di Improvvisazione di Nuova Consonanza”, frequentato a partire dal 1966 con 
Franco Evangelisti, Frederic Rzewski ed Ennio Morricone. L’approccio di Mario Bertoncini esplora 
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modalità non convenzionali di interazione con il pianoforte, trasformando lo strumento, così come 
la partitura stessa, in un campo aperto di azioni tattili in cui il gesto oltre che mezzo alternativo di 
produzione sonora si fa principale veicolo di un pensiero compositivo che oltrepassa i limiti delle 
capacità descrittive della notazione musicale tradizionale. Attraverso lo studio di fonti autografe 
del lascito di Bertoncini (partitura, schizzi, appunti e bozze di lavoro conservate presso il fondo 
archivistico a lui dedicato presso l’Akademie der Künste di Berlino) la relazione si pone due 
obiettivi: esaminare l’opera di Bertoncini alla luce della relazione tra segno e gesto e le sue 
implicazioni a livello semiotico; valutare l’impatto della figura di Bertoncini nel processo di 
evoluzione storica del pianoforte preparato, evidenziando l’influenza ricevuta dalla musica di John 
Cage (1912-1992). Attraverso il riferimento al modello di “opera aperta” elaborato da Umberto 
Eco a partire dagli anni Sessanta la finalità è di proporre una discussione dell’idea stessa di opera 
compositiva: comporre come approccio variabile e provvisorio in cui la messa in risonanza di uno 
strumento tramite gestualità innovative emerge da una visione in cui forma e materiale 
coincidono. 
 
Jacopo Petrucci (1999), è dottorando presso il Conservatorio “A. Casella” dell’Aquila con un progetto di ricerca 
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di Santa Cecilia. Specializzato nel repertorio del Novecento e Contemporaneo, collabora con il Syntax Ensemble, 
l’Ensemble Novecento, il PMCE e il collettivo Bottega Sonora. Dal 2025 è anche membro dell’Index Ensemble, un 
progetto cogestito dall’ensemble ICTUS di Bruxelles con sede in Friuli Venezia-Giulia nato con l’obiettivo di fondare un 
ensemble di musica contemporanea dedicato alla figura del compositore Fausto Romitelli. Affianca all’attività di ricerca 
la carriera compositiva e concertistica: incide a Maggio 2026 il primo libro di Études per pianoforte di György Ligeti per 
l’etichetta EMA Vinci e lavora con la casa editrice Lumi a una serie di pubblicazioni discografiche ed editoriali. 
 

*** 
 
Thomas Petrucci 
Maria Rita Brondi (1889-1941) tra prassi esecutive e legittimazione culturale della chitarra nel 
primo Novecento 

Nel passaggio tra XIX e XX secolo la chitarra in Italia attraversa una fase di rinnovato interesse, 
sostenuta dalla crescita delle società chitarristiche e mandolinistiche, pur restando ai margini dei 
circuiti accademici. In questo contesto emerge la figura di Maria Rita Brondi: chitarrista, liutista e 
cantante che sviluppa un profilo artistico per l’epoca originale e unico. Il contributo propone una 
rilettura della sua attività artistica e divulgativa attraverso una metodologia che integra analisi 
storico-documentaria, studio pratico dei repertori e riattivazione performativa. In tale prospettiva, 
il polistrumentismo e la ricostruzione dei programmi da lei adottati – basati sulla compresenza di 
strumenti a pizzico storici e moderni – vengono assunti come oggetto di esplorazione critica 
attraverso la pratica esecutiva contemporanea. Lo studio dei repertori è inoltre guidato da una 
riflessione che considera come punto di partenza il concetto di affordance (Gibson 1979), che 
orienta e problematizza l’azione performativa. La prospettiva adottata supera la sola ricostruzione 
documentaria e si configura come indagine performativa informata, nella quale esperienza 
esecutiva e analisi storica si integrano per produrre nuove prospettive interpretative sulle – e a 
partire dalle – pratiche della Brondi e sul loro significato nel contesto della cultura musicale del 
primo Novecento. Questo approccio permette di evidenziare come questioni oggi centrali nella 
prassi esecutiva storicamente informata fossero già implicitamente presenti nella sua attività, pur 
non ancora formalizzate in termini teorici. La formazione della Brondi avviene con maestri quali 
Luigi Mozzani, Francisco Tárrega, Francesco Paolo Tosti e Miguel Villabella, oltre che in 
collaborazione con figure come Luigi Torri e Oscar Chilesotti; la sua attività concertistica e 
divulgativa si sviluppa in contesti internazionali, culminando nel Trittico musicale, dove alternanza 
strumentale e uso di costumi storici definiscono una performance attenta alla dimensione sonora 
e storico-culturale (De Angelis 1928, Mazzoli 2009). Attraverso queste attività, e in parte ancor 
prima dell’affermazione internazionale di Andrés Segovia, Maria Rita Brondi contribuisce al 
processo di legittimazione culturale della chitarra, favorendone l’inserimento progressivo nei 
contesti della musica colta europea. 
 



 41 

Thomas Petrucci (Pietrasanta, 1996) ricercatore e polistrumentista specializzato in liuti a manico, è studente del corso 
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*** 
 
Kalee Rose Prendergast  
Making Community Through Music: Comparing Participatory Traditions in Galicia and Southern 
Italy 

This paper compares contemporary participatory music practices in Galicia and Southern Italy, 
examining how Galician ‘foliadas’ and Southern Italian ‘ronde’ function as living spaces of cultural 
transmission, community formation, and regional identity-making. While both traditions are rooted 
in broader ‘traditional’ and ‘folk’ music revival movements that emerged in response to histories 
of cultural and political marginalization, the paper argues that their significance today lies not 
primarily in staged performances or heritage festivals, but in their capacity to generate collective 
musical experiences that connect inherited traditions to contemporary social realities. The paper 
first situates ‘foliadas’ and ‘ronde’ within the broader revivals of Galician and Southern Italian 
musical traditions, highlighting how these movements contributed to the revaluation of regional 
cultures often perceived as peripheral within Spain and Italy. It then focuses on the participatory 
dimensions of these practices, exploring how music and dance facilitate intergenerational 
transmission, social interaction, and a sense of belonging among participants. Drawing on 
ethnomusicological and performance-based approaches, the paper highlights the importance of 
participatory music-making in sustaining local cultures beyond institutional heritage frameworks. 
By bringing Galicia and Southern Italy into dialogue, it demonstrates how collective musical 
practices continue to play a central role in the maintenance, negotiation, and transformation of 
regional identities in contemporary Europe. 
 
Kalee Rose Prendergast is a PhD candidate at NOVA University Lisbon (NOVA FCSH), affiliated with INET-md and 
supported by an FCT scholarship. She holds a B.A. in Spanish from California State University, Fullerton (2014), and 
an M.A. in Ethnomusicology from NOVA FCSH (2022). Her research focuses on the relationship between music, dance, 
language, and cultural identity in Galicia. Currently conducting doctoral fieldwork in Galicia, she examines how 
traditional music and dance gatherings (foliadas), alongside the growing popularity of groups bridging ‘traditional’ and 
‘contemporary’ sounds, contribute to cultural identity and the revitalization of the Galician language. Her work on 
identity, ‘authenticity’, and cultural transmission has been published in academic journals and edited volumes, and 
received an honorable mention for the Galician translation of her master’s thesis at the XIV Congreso Internacional da 
Asociación Internacional de Estudos Galegos (2024). Complementing her academic work, she actively participates in 
traditional music gatherings as a bagpipe and tambourine player, singer, and dancer, and has led Galician music and 
dance workshops. 
 

*** 
 
Elisabeth Probst 
Il Teatro Sociale di Udine: il sistema produttivo di un teatro provinciale dell’Italia settentrionale 
negli anni 1860/70 

A differenza dei grandi teatri d’opera di primo rango, la ricerca sui teatri provinciali italiani di 
piccole e medie dimensioni è stata affrontata solo in pochi studi e solo di recente ha ricevuto una 
maggiore attenzione. Questo studio (originariamente una tesi di dottorato) intende offrire un 
contributo a questa recente corrente di ricerca e – oltre a fornire uno sguardo sugli affari operistici 
di un teatro provinciale – mette a disposizione nuovi dati che potranno essere integrati in ricerche 
future nel settore. Lo studio funge sia da caso di studio che da ricerca fondativa nell’ambito dei 
teatri provinciali italiani e contribuisce alla ricerca a livello europeo. Il Teatro Sociale di Udine, 
come teatro e teatro d’opera, è stato per circa 140 anni un importante fattore della vita culturale 



 42 

della città e della regione Friuli-Venezia Giulia. Fino ad oggi sono stati pubblicati solo pochi articoli 
che informano il pubblico sulla storia stessa del teatro. Sulla base dell’attività di Cesare Trevisan, 
che gestì il Teatro Sociale di Udine come impresario per sette stagioni estive tra il 1867 e il 1876, 
vengono illustrati i meccanismi di produzione delle opere in un teatro provinciale italiano di medie 
dimensioni della seconda metà dell’Ottocento. I temi centrali sono l’amministrazione da parte 
della società teatrale (Società del Teatro Sociale di Udine), il lavoro dell’impresario, il 
finanziamento delle attività teatrali e il reclutamento e la remunerazione di musicisti, coristi e 
personale teatrale. In relazione a ciò, il Gran Teatro La Fenice di Venezia – ancora oggi uno dei 
teatri d’opera più famosi al mondo – viene utilizzato come termine di paragone: qui Trevisan fu 
responsabile della gestione di una stagione di Carnevale nello stesso periodo. Grazie ai ricchi 
archivi, ben documentati e conservati, di entrambi i teatri, lo studio offre un’analisi comparata 
della gestione teatrale sia in un teatro d’opera primario, sia in un teatro provinciale italiano 
dell’Ottocento. Grazie a un approccio interdisciplinare, è di particolare interesse l’inclusione delle 
condizioni sociopolitiche e socioculturali dell’epoca. 
 
Dr. phil. Elisabeth Probst, BA MA All’età di sette anni Elisabeth Probst ha iniziato prendere lezioni di violino. Durante 
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*** 
 
Eugenio Renzetti 
Migrazione, musica e stampa: tre composizioni di Bruto Valerio Giannini nei quotidiani 
statunitensi tra il 1894 e il 1917 

Al centro del presente contributo si colloca la figura del musicista, compositore e docente italiano 
Bruto Valerio Giannini (Ascoli Piceno, 1848 - New York, 1931) la cui parabola artistica si colloca 
all’incrocio fra la tradizione europea e l’emergente modernità americana. In particolare, si propone 
l’analisi di tre composizioni – Serenade Mignonne, Minuet, e Hoch Japan - Grand Military March 
(nota anche come Hail for Japan - Grand Military March) – pubblicate sulle principali testate 
giornalistiche statunitensi tra il 1894 e il 1917. Convinto garibaldino, Giannini operò inizialmente 
nell’area mediterranea – tra Italia e Grecia – come maestro di banda e insegnante di musica, 
distinguendosi per una marcata sensibilità verso le istanze culturali delle classi subalterne. Nel 
1890 emigrò con la famiglia negli Stati Uniti stabilendosi a New York. Nella metropoli americana 
affiancò all’attività di didatta in contesti prestigiosi, quali la Carnegie Hall, un’intensa 
collaborazione con musicisti della comunità afroamericana. Tra i suoi allievi si annoverano due 
figure seminali per la genesi del jazz quali Scott Joplin (1868-1917) e James P. Johnson (1894-
1955). La pubblicazione delle sue composizioni sui quotidiani americani coincide con una fase di 
significativa espansione sia della produzione di pianoforti sia dell’editoria periodica negli Stati 
Uniti. L’analisi delle tre composizioni di Giannini intende esaminarle e inquadrarle come esito di 
una formazione radicata nell’alveo del contrappunto europeo e della tradizione operistica italiana, 
come testimonianze emblematiche di un complesso processo di scambio transnazionale. 
Sebbene trascurato dalla storiografia ufficiale, il lavoro di Giannini avrebbe quindi contribuito alla 
precoce definizione di un orizzonte culturale globalizzato. 
 
Eugenio Renzetti ha conseguito i diplomi accademici di primo livello in Trombone (2017) e quelli di secondo livello in 
Trombone (2020), Trombone jazz (2022) e Composizione jazz (2025) nei Conservatori “G. Briccialdi” di Terni, “B. 
Maderna” di Cesena e “S. Cecilia” di Roma. Membro del PMCE - Parco della Musica Contemporanea Ensemble, leader 
e fondatore di GroupZero (K/024 feat. Federico Sanguineti - Filibusta Records, 2024) e TangoMix Ensemble. È inoltre 
socio di Nuova Consonanza, JSBach.it e Associazione Incanto; presidente e fondatore dell’Associazione Filarmonica 
Sabina “Foronovana”. È dottorando in Musica, Design, Arte, Territori (XLI ciclo) nei Conservatori “G. Briccialdi” di Terni 
e “L. Campiani” di Mantova. 
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*** 
 
Ditlev Rindom 
Mercadante’s Leonora (1844) and the Romantic Counter-Sublime 

Gottfried August Bürger’s Lenore (1773) has long been recognised as one of the central texts of 
European Romanticism. A ballad detailing the heroine’s wait for her lover’s return, the poem’s 
fame is rooted above all in its Gothic finale: Wilhelm returns to carry Lenore away on horseback 
but he is revealed to be a corpse. Adapted by Liszt, Reicha, Duparc, William Blake and Dante 
Gabriel Rossetti (among others), Lenore’s renown within Italy largely stemmed from its place in 
theoretical discussions about the emergence of Italian romanticism - particularly Giovanni 
Berchet’s 1816 essay Lettera Semiseria (Stübe, 2026). One notable exception, though, is Saverio 
Mercadante’s semiseria Leonora (1844), which enjoyed more than 100 productions in Italy and 
abroad across the nineteenth century following its premiere at Naples’s Teatro Nuovo (Kaufman, 
1997; Caroccia, Maione, 2022). The ghost of Guglielmo is here a grief-stricken delusion on 
Leonora’s part: her insanity is finally lifted in Act Four by the military buffo Strelitz (a role originally 
taken by the famed Neapolitan bass Gennaro Luzio). Mercadante and librettist Marco D’Arienzo’s 
adaptation involved the addition of Neapolitan text and spoken dialogue required by the Teatro 
Nuovo, alongside the complex, expansive ensembles that had already characterised ‘reform’ 
operas such as Il giuramento (1837). This approach partly chimed with local traditions of operatic 
parody, which had long burlesqued serious works at the Teatro San Carlino (Sapienza, 1998). 
Across the course of Leonora, Bürger’s German romanticism is finally usurped by Neapolitan 
buffa conventions: Leonora’s final polonaise even accompanied by comic interjections from 
Strelitz celebrating his successful resolution of the opera’s plot. But Leonora’s mix of Gothic and 
comic elements, I argue, also points to a local engagement with the ‘counter-sublime’ as 
influentially defined by Jean Paul Richter (McInnes, 2023). Bürger’s text was famed for the 
simplicity of its language; but the juxtaposition of registers by Mercadante and D’Arienzo instead 
worked to root Bürger’s text in a local urban landscape. Drawing on surviving manuscripts of 
Leonora and Neapolitan periodicals, this paper ultimately re-situates Mercadante’s opera as a 
key text in Italian romanticism through its clash of styles – Gothic and comic, German and 
Neapolitan. 
 
Ditlev Rindom is a Marie Skłodowska-Curie Research Fellow at the University of Rome La Sapienza. He gained his 
PhD at the University of Cambridge and subsequently held a British Academy Postdoctoral Fellowship at King’s College 
London. He is the author of _Opera, Italianità and Transatlantic Exchange: In Search of Italy_ (Cambridge University 
Press, 2026) and has published articles in the _Journal of the Royal Musical Association_, _19th-Century Music_ and 
_Nineteenth-Century Music Review_ as well as co-editing a special issue of _Cambridge Opera Journal_ with Marco 
Ladd on Italian operetta, 1861-1955. His critical edition of Puccini’s _La rondine_ for Casa Ricordi premiered at the 
Teatro alla Scala under Riccardo Chailly in 2024, while his reconstruction of the final 1921 version (together with Martin 
Fitzpatrick) debuted at Barbican Hall in 2025 under Carlo Rizzi with the BBC Symphony Orchestra. He is now working 
on a critical edition of Mercadante’s _Leonora_ and an edited volume on nineteenth-century Italian opera and dance. 
 

*** 
 
Fabio Rizza 
«Rumore, nient’altro che rumore!». Le battaglie musicali di Napoleone 

Il contributo si propone di esplorare il repertorio delle “battaglie musicali” di età napoleonica, un 
genere descrittivo e programmatico finora ampiamente trascurato o liquidato dalla storiografia 
tradizionale come mera musica di consumo. L’obiettivo principale della ricerca è dimostrare come 
queste composizioni non costituissero un semplice intrattenimento o “rumore” privo di valore, 
bensì un sofisticato strumento di propaganda politica, di costruzione del mito imperiale e di 
celebrazione storica guidato da una precisa strategia di comunicazione di Napoleone Bonaparte. 
Attraverso l’analisi di opere pianistiche, orchestrali e per banda di autori dell’epoca (tra cui Fuchs, 
Jadin, Steibelt, Viguerie, Beethoven, Kurpiński e Weber), lo studio esamina i ricorrenti cliché 
formali e idiomatici utilizzati per narrare gli eventi bellici. Vengono così mappati gli elementi 
musicali ed espressivi tipici del genere, come i cluster sulla tastiera per imitare le cannonate, le 
rapide quartine per la fucileria, i ritmi giambici per le cariche di cavalleria e i lamenti discendenti 
in modalità minore volti a rappresentare melodicamente il pianto dei feriti o la morte di figure 
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chiave, come il generale Desaix a Marengo. Viene inoltre documentata la progressiva 
sostituzione dei canti rivoluzionari con melodie direttamente legate alla celebrazione 
dell’Imperatore. L’apporto originale del saggio risiede nel superamento del vuoto storiografico 
mediante un approccio spiccatamente interdisciplinare. Oltre ad arricchire la storia della musica, 
la ricerca vuole offrire un contributo alla sociologia della musica, decodificando l’impatto culturale 
di un repertorio che, nonostante il severo giudizio di critici contemporanei come Castil-Blaze, 
ottenne uno straordinario successo editoriale e una capillare diffusione commerciale tra la 
nascente borghesia e i musicisti dilettanti. In conclusione, il lavoro intende riscattare la dignità 
scientifica delle battaglie musicali, configurandole come preziosi documenti storici indispensabili 
per comprendere le complesse interazioni tra estetica, politica, propaganda e dinamiche sociali 
nell’Europa napoleonica. 
 
Fabio Rizza è diplomato in Chitarra, Didattica e Composizione a indirizzo storico, critico e analitico della musica 
(Musicologia). Si è inoltre laureato in Architettura al Politecnico di Torino. È autore di un centinaio di revisioni, urtext 
ed edizioni critiche di musiche per chitarra e liuto pubblicate da Ut Orpheus, Carisch, Sinfonica e Suvini Zerboni, tra 
cui l’edizione critica delle opere di Vivaldi per liuto e mandolino, realizzata per la Fondazione Arcadia di Milano. Ha 
pubblicato con LeMus Barocking Bach, saggio sulle relazioni tra la musica classica e il rock progressivo degli anni 
Settanta. Ha partecipato come relatore ai convegni Bach e l’Italia 2020 (Torino, 22-28 novembre 2020) e Il 
Clavicembalo ben temperato 300 anni dopo 1722-2022 (Torino, 20-22 giugno 2022), entrambi organizzati dalla Società 
bachiana italiana JSBach.it, e Il Piemonte al tempo di Napoleone: documenti e ricerche inedite (Torino, 12 marzo 
2022), organizzato dalla Società Piemontese di Archeologia e Belle Arti. Da quattro anni si dedica nello specifico alla 
ricerca sulla musica dell’età napoleonica, su cui ha tenuto corsi monografici presso i Conservatori di Adria (Ro), Genova 
e Bari. 
 

*** 
 
Marcello Rizzello  
Corni inglesi dell’Ottocento italiano: coordinate per una riscoperta 

La presente relazione offre una panoramica della produzione italiana di corni inglesi, dalla fine 
del Settecento ai primi decenni del Novecento. L’obiettivo principale della ricerca consiste nella 
valorizzazione di un patrimonio oggi presente in collezioni pubbliche e private di tutto il mondo. Il 
censimento effettuato, con quasi un centinaio di esemplari, permette innanzitutto uno studio 
secondo i metodi della cultura materiale, con una comprensione sia delle caratteristiche tecniche 
dell’oggetto in quanto tale, sia delle loro origini culturali. Si procede quindi con gruppi di strumenti 
individuati per contiguità temporale, geografica (i principali centri di produzione sono Milano, 
Venezia, Ferrara, Bologna, Ancona e Napoli), e costruttiva. Quest’ultimo aspetto, che si articola 
in tre tipologie (ricurva, angolata e dritta) storicamente sviluppate in successione ma coesistenti, 
costituisce forse il punto più interessante su cui riflettere. Ciò per le differenti scelte costruttive 
necessarie, con ricadute sulla configurazione materiale dello strumento, la forma più immediata 
della sua identità. Un esempio concreto è costituito dalla città di Milano, dove ancora nei primi 
anni del Novecento venivano realizzati esemplari ricurvi (e quindi ricoperti in pelle), come ai tempi 
della nascita dello strumento (intorno al secondo decennio del Settecento). Perciò risulta centrale 
il concetto di tradizione, anche e necessariamente in prospettiva transnazionale: non è infatti 
possibile comprendere la situazione italiana senza aver presenti al contempo quelle parigina (con 
strumenti dapprima curvi, poi dritti) e viennese (esemplari angolati). Di fatto si tratta di un campo 
di studio quasi totalmente inesplorato, che permette inoltre di leggere le relazioni fra diverse 
culture musicali in modo nuovo rispetto agli approcci tradizionali basati sul repertorio. Non viene 
comunque trascurata la relazione di quest’ultimo con gli strumenti storici: è anzi fra i risultati più 
interessanti della ricerca, con collegamenti talvolta sorprendenti ed in cui risalta l’abilità degli 
esecutori originali. Basti pensare al coevo repertorio operistico italiano, dove il corno inglese 
spicca quale elemento speciale dell’orchestra. 
 
Marcello Rizzello, attualmente dottorando presso l’Università di Bologna (corso di Arti, Storia, Società - XLI ciclo), ha 
seguito una formazione accademica pratico-musicale, filosofica e musicologica presso il Conservatorio di Parma, 
l’Università di Parma e l’Università di Pavia (sede di Cremona). I suoi interessi di ricerca riguardano l’organologia, 
l’iconografia e l’estetica, sempre in chiave storica, nell’ambito della cultura musicale europea dal Seicento all’Ottocento. 
Ha pubblicato su riviste scientifiche quali: Journal of the American Musical Instrument Society, Philomusica on-line, 
Rivista Italiana di Musicologia, ed è coautore della monografia «Virtuoso ben noto, e di molto merito». Un ritratto 
dell’oboista Matteo Bissoli (1712-1780). 
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*** 

 
Giulia Roveta  
Il violoncello nelle prime opere di Giuseppe Maria Jacchini (1667-1727): analisi della scrittura e 
ipotesi organologiche 

La storia del violoncello e del suo repertorio nelle regioni dell’Italia settentrionale tra XVII e XVIII 
secolo rappresenta un campo di indagine affascinante e complesso, per via dell’intreccio di 
dinamiche politiche, attività delle istituzioni musicali e trasformazioni organologiche. Tra i 
compositori che nella seconda metà del Seicento dedicarono la loro produzione musicale a 
questo strumento, Giuseppe Maria Jacchini, membro della Cappella musicale di San Petronio e 
dell’Accademia Filarmonica di Bologna, occupa sicuramente un posto di rilievo. Attraverso 
l’analisi del contesto istituzionale della Bologna pontificia e un approfondimento delle questioni 
organologiche, la tesi indaga il contributo cruciale di Jacchini all’evoluzione della tecnica 
violoncellistica e alla definizione del ruolo dello strumento nella musica del periodo. Grazie alla 
redazione dell’edizione critica delle sue prime quattro opere, composte da sonate e concerti da 
camera per strumenti ad arco, è stato possibile documentare una fase di passaggio, in cui il 
violoncello si emancipa progressivamente dalla funzione di mero sostegno al basso continuo, per 
assumere un profilo solistico sempre più definito, in continuità con le prime composizioni per 
violoncello solo o obbligato di area bolognese. Tra gli aspetti presi in esame figurano 
l’accordatura, l’estensione e il registro impiegati, al fine di tentare una collocazione dello 
strumento destinatario di queste composizioni all’interno di una specifica fase della sua traiettoria 
evolutiva, tenendo conto inoltre dei più recenti studi sul violoncello da spalla. Ulteriori elementi 
compositivi e stilistici consentono anche di rilevare l’influenza del contesto bolognese anche nella 
scrittura del compositore bolognese. La produzione di Jacchini rappresenta quindi un patrimonio 
prezioso che merita di essere ulteriormente approfondito, in quanto ci fornisce una nitida 
istantanea dell’evoluzione del violoncello in Italia, in un periodo in cui innovazioni organologiche, 
esigenze acustiche, sperimentazioni tecniche e scelte estetiche concorrono a definirne 
progressivamente l’identità. 
 
Giulia Roveta è una studentessa di dottorato presso il Conservatorio “Antonio Vivaldi” di Alessandria, con un progetto 
di ricerca che esplora l’influenza sulle decisioni interpretative e performative di un approccio drammaturgico alla 
partitura nel contesto del repertorio strumentale italiano del XVIII secolo. Si è diplomata con il massimo dei voti e la 
lode in violoncello nel 2024 presso lo stesso istituto e si è perfezionata nell’ambito barocco frequentando masterclass 
di artisti di livello internazionale e i corsi di Urbino Musica Antica e Accademia Chigiana. Ha inoltre proseguito gli studi 
di viola da gamba sotto la guida di J. M. Quintana, A. Lislevand e S. C. Preti. Nel 2025 si è laureata con lode in 
Musicologia presso l’Università di Pavia, con una tesi sulle composizioni per violoncello e strumenti ad arco del 
compositore bolognese Giuseppe Maria Jacchini (1667-1727), che comprende la preparazione dell’edizione critica di 
quattro sue opere e uno studio approfondito su come la sua produzione abbia posto le basi per i successivi sviluppi 
del repertorio violoncellistico, intrecciando trasformazioni organologiche e dinamiche culturali dell’Italia settentrionale. 
 

*** 
 
Salvatore Sclafani 
L’uso modernista delle musiche tradizionali argentine nella Suite de danzas criollas di Alberto 
Ginastera: tra fonti e interpretazione pianistica 

Alberto Ginastera (1916-1983) è considerato tra i maggiori compositori latinoamericani del XX 
secolo. Tra il 1937 e il 1957, la sua produzione, da lui stesso definita “nazionalista”, integra tratti 
delle musiche tradizionali argentine in uno stile modernista di respiro internazionale. La Suite de 
danzas criollas, op. 15 (1946-1957) ne offre un esempio emblematico nel linguaggio pianistico: 
riferimenti alle danze zamba, gato e malambo (pattern ritmico-metrici, profili melodici e strutture 
formali) sono stilizzati in una scrittura spesso percussiva e dissonante. La nostra ricerca adotta 
un approccio teorico-performativo orientato verso un’interpretazione analiticamente informata, 
integrando strumenti della topic theory, utili a leggere l’immaginario culturale argentino, e della 
performer’s analysis di John Rink, che valorizza l’analisi dalla prospettiva dell’interprete. La Suite 
è assunta come prisma per indagare la dimensione “argentina” della poetica di Ginastera e la 
pertinenza interpretativa dei riferimenti tradizionali nella sua scrittura modernista. La metodologia 
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combina analisi dei parametri ritmico-metrici, formali, timbrici e di tessitura, studio delle fonti e 
iniziazione pratica alle danze. L’esperienza delle coreografie e dei ritmi d’accompagnamento al 
bombo legüero, strumento a percussione fondamentale del folklore musicale argentino, ha avuto 
un ruolo cruciale nell’interrogare il rapporto tra prassi tradizionali e prassi pianistica. 
Parallelamente, alcuni soggiorni presso la Paul Sacher Stiftung di Basilea ci hanno consentito 
l’accesso ai manoscritti della prima versione inedita dell’opera (1946). Il confronto con la seconda 
versione, pubblicata nel 1957, ha conferito all’analisi una dimensione genetica, mostrando come 
le trasformazioni formali, ritmiche, armoniche e di densità pianistica incidano sulla funzione 
dell’elemento tradizionale nelle nostre scelte esecutive. In occasione del 110° anniversario della 
nascita di Ginastera, il contributo propone nuove piste nell’ambito della ricerca artistica e 
musicologica sulla sua produzione, attraverso un dialogo tra analisi, fonti, contesto e pratica 
pianistica. Più che definire un modello di esecuzione, esso mette in luce come il trattamento 
modernista dei materiali tradizionali incida non solo sullo stile dell’opera, ma anche sulle 
condizioni della sua realizzazione pianistica. 
 
Salvatore Sclafani è pianista, docente al Conservatoire royal de Bruxelles e dottorando in ricerca artistica musicale 
all’Université libre de Bruxelles, in co-tutela con lo stesso Conservatoire. Come artista-ricercatore ha partecipato a 
convegni in Italia, Belgio, Francia, Georgia, Regno Unito, Spagna e Serbia, e pubblicato articoli in Francia e Georgia. 
Come interprete, si è esibito in Italia, Belgio, Francia, Spagna e Svezia per istituzioni e festival quali la Società Aquilana 
dei Concerti “Barattelli”, l’Auditorium Rai di Palermo, Steinway Italia, Cremona Musica, gli Istituti Italiani di Cultura di 
Bruxelles, Lione e Parigi e il Colegio Mayor Argentino di Madrid. È vincitore di premi in concorsi pianistici nazionali e 
internazionali. Ha curato il volume Giorgio Battistelli. Per moto contrario. Autobiografia in forma di conversazione, scritto 
insieme allo stesso compositore Giorgio Battistelli, Leone d’Oro alla carriera 2022, e pubblicato da LIM. Collabora con 
riviste specializzate, tra cui Suonare News, Amadeus, ResMusica (Francia) e Codalario (Spagna). Il suo disco d’esordio 
Airs Galants (Da Vinci Classics) è stato presentato su Rai Radio 3, Radio France e RTBF. 
 

*** 
 
Aurora Tarantola 
La poesia di Metastasio nelle cantate di Morlacchi: Numa Pompilio, La contesa delle tre Dèe e 
La lite sopita 

Il presente contributo intende indagare le modalità di riuso dei versi di Pietro Metastasio all’interno 
dei libretti delle cantate di Francesco Morlacchi (1784-1841), compositore perugino attivo nei 
maggiori teatri d’opera italiani e Kapellmeister nella corte di Dresda dal 1810 al 1841. A partire 
dall’analisi dei testi poetici delle cantate celebrative Numa Pompilio (1810), La contesa delle tre 
Dèe (1822) e La lite sopita (1825), il contributo evidenzia come in queste composizioni non ci si 
limiti a intonare integralmente libretti metastasiani, ma si ricorra sistematicamente a un riutilizzo 
frammentario dei testi: versi isolati, nuclei poetici e intere sezioni drammaturgiche vengono 
estrapolati, adattati e ricontestualizzati entro nuovi perimetri formali. Tale fenomeno, già noto e 
mappato nel contesto operistico, assume un rilievo peculiare nel genere della cantata. L’impiego 
dei prestiti metastasiani nelle composizioni morlacchiane appare poi strettamente connesso alla 
loro funzione pubblica e cortigiana: il poeta cesareo continua a rappresentare, anche in pieno 
Ottocento, garanzia ineludibile di autorevolezza letteraria, prestigio encomiastico, e “italianità”, 
soprattutto all’interno di un ambiente di corte di matrice conservatrice come quello sassone. 
L’indagine consente, infine, di riflettere sul rapporto fra tradizione italiana e influenze 
transnazionali nella produzione musicale di Morlacchi a Dresda. Se la scrittura del compositore 
mostra progressive e inevitabili aperture al gusto strumentale e armonico tedesco, la perdurante 
scelta di estratti metastasiani rivela la chiara volontà di preservare una marcata identità culturale 
italiana. Ne emerge così un quadro complesso, in cui la persistenza dei versi di Metastasio risulta 
perfettamente funzionale all’affermazione di un compositore di corte italiano in terra tedesca a 
inizio Ottocento, come Morlacchi. 
 
Aurora Tarantola si forma come cantante lirica prima a Roma, poi al Conservatorio “Giulio Briccialdi” di Terni, dove si 
diploma con lode con una tesi su Ambroise Thomas e sul suo opéra-comique Le Roman d’Elvire (1860). Parallelamente 
consegue la laurea triennale in Letteratura Musica e Spettacolo all’Università “La Sapienza” di Roma, con una tesi 
sulle figure femminili nelle opere di Benjamin Britten. Tra il 2015 e il 2020 collabora e scrive per la rivista online “Quinte 
Parallele”. È attualmente laureanda in Musicologia, sempre alla “Sapienza”, con una tesi su Pauline Viardot e il suo 
metodo didattico. È dottoranda al Conservatorio di Terni in “Musica, Design, Arte, Territori”, con un progetto che indaga 
la musica d’occasione del compositore umbro Francesco Morlacchi (1784-1841) nei suoi primi anni di attività come 
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Kapellmeister alla corte di Dresda attraverso un approccio interdisciplinare che coniuga filologia musicale, analisi dei 
testi poetici, prospettiva storico-culturale e sound studies. 
 

*** 
 
Paolo Teodori 
Ripetizione e strategie formali del madrigale romano di fine '500 

Alla fine del Rinascimento, la forma del madrigale si configura come diretta conseguenza di un 
preciso principio compositivo: il testo poetico suggerisce contenuti formali ed espressivi che la 
musica segue linearmente. A ciascuna frase viene dedicato un segmento caratterizzato da una 
figura peculiare, efficace nel rendere il significato di singole parole o locuzioni. Ne scaturisce un 
percorso concepito come addizione di segmenti, in cui la debolezza della coesione formale non 
è un limite, poiché l'attenzione di chi canta e ascolta è focalizzata sulla pertinenza della figura e 
del tessuto contrappuntistico rispetto ai significati evocati. In questo contesto, la varietà rinforza 
la logica dell'ascolto, che premia la fantasia con cui i segmenti musicali si connettono al testo 
intonato. Gli studi di Anthony Newcomb sul madrigale romano del tardo Rinascimento hanno 
evidenziato un riferimento frequente alla ripetizione, anche a differenti altezze. L'osservazione di 
tali tipologie permette di riflettere sulla loro capacità di generare o influenzare i significati, 
condizionando la lettura del testo. Il presente convegno intende indagare i tre tipi principali di 
ripetizione: 1. Ripetizione immediata: l'iterazione di un intero segmento per intensificare, 
disintensificare, sospendere o compiere il senso della frase. 2. Ripetizione a distanza: proiezione 
del motivo su una nuova frase, stimolando una decodifica complessa che applica la pertinenza 
sia a livello mimetico/locale, sia a livello logico/discorsivo. 3. Ricorrenza di una figura lungo l'intera 
durata del componimento (come nel terzo libro dei madrigali a 5 di Marenzio); la forma smette di 
scaturire per addizione e viene concepita come unità, aprendo a una prospettiva pienamente 
retorica. Temi • Le funzioni espressive e strutturali della ripetizione immediata e a distanza. • La 
ripetizione come elemento di coesione unitaria e retorica (il modello di Marenzio). • Ricezione, 
ascolto e decodifica del tessuto contrappuntistico e testuale. 
 
Paolo Teodori ha conseguito il dottorato in Musica e Spettacolo presso l'Università "Sapienza" di Roma. Partecipa 
abitualmente, in qualità di relatore, a convegni aventi come oggetto principale l'analisi musicale (in particolare GATM, 
EUROMAC). Ha pubblicato diversi articoli (anche in Studi Corelliani e in RATM) sulla musica di autori attivi a Roma tra 
Cinque e Settecento e, più occasionalmente, sulla musica da film. Fa parte del Comitato Nazionale Celebrazioni 
Palestriniane. Ha pubblicato il manuale Fondamenti di Composizione, ad uso dei Conservatori di Musica. Ha composto 
e compone musica per diverse trasmissioni televisive e per coro. Direttore del Coro Sant'Agnese in piazza Navona. 

 
*** 

 
Anna Rosaria Valanzuolo 
Danzare l'opera: dal melodramma italiano alle tandas spagnole 
Nella Spagna del secolo XIX il melodramma italiano trovò uno straordinario canale di diffusione 
nel pianoforte mediante una considerevole produzione di fantasie, variazioni e ogni genere di 
pezzo di matrice lirica. All'interno di questa nutrita letteratura pianistica spiccano le elaborazioni 
in forma di danza di temi di opere italiane per pianoforte solo e a quattro mani: rigodones, valzer, 
polke, mazurke, un repertorio musicale realizzato da compositori spagnoli che costituisce quasi 
un unicum nel panorama editoriale europeo dell'epoca. Queste brevi pagine pianistiche 
rappresentarono da una parte lo specchio della passione per il ballo che caratterizzò la vita 
sociale spagnola già a partire dalle prime decadi dell'Ottocento, dall'altra la fondamentale 
testimonianza di quell'italianismo operistico imperante nella penisola iberica per buona parte del 
diciannovesimo secolo. Per molti anni, infatti, la musica di Rossini, Donizetti, Bellini e Verdi 
dominò incontrastata nelle veladas musicali dei salones spagnoli aristocratici e alto-borghesi e 
costituì l'essenza di una florida letteratura domestica per pianoforte destinata all'intrattenimento 
e allo svago. In questo quadro le case editrici musicali del tempo giocarono un ruolo 
fondamentale, incentivando la composizione di pezzi su temi d'opera e curando la distribuzione 
degli stessi mediante efficaci strategie commerciali. Lo studio di questo repertorio ci consente di 
riflettere sulla circolazione dell'opera italiana nella Spagna dell'Ottocento al di fuori dei circuiti 
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tradizionali – ossia i teatri – e sulla sua diffusione attraverso soluzioni compositive originali – le 
piccole forme di danza destinate al pianoforte – che incontrarono il favore di un vasto pubblico di 
ascoltatori ed esecutori. 
 
Anna Rosaria Valanzuolo è nata a Castellammare di Stabia nel 1980. Ha intrapreso lo studio del pianoforte all'età di 
otto anni, diplomandosi con il massimo dei voti e la lode presso il Conservatorio di Musica "Giuseppe Martucci" di 
Salerno; successivamente ha ottenuto il Diploma di Alto Perfezionamento Pianistico presso l'Accademia Musicale 
Pescarese, sotto la guida del M° Bruno Mezzena. Ha conseguito, col massimo dei voti e la lode, il Diploma Accademico 
di II livello in Pianoforte, il Diploma accademico di II livello di Musica da camera e il Diploma accademico di II livello di 
Maestro collaboratore presso il Conservatorio "San Pietro a Majella" di Napoli. Ha inoltre ampliato gli studi musicali 
conseguendo con lode il Dottorato di ricerca in Musicologia presso l'Universidad Complutense di Madrid con una tesi 
dal titolo "Del teatro al salón: la ópera al piano en la España del siglo XIX". Ha pubblicato articoli per le riviste Poliorama 
musicale e I Quaderni del San Pietro a Majella e ha curato la voce "Vincenzo De Meglio" per il DEUMM online (in corso 
di pubblicazione). È docente titolare di Pratica e lettura pianistica presso il Conservatorio di musica "Umberto Giordano" 
di Foggia. 
 

*** 
 
Emanuele Vegetti 
Le musiche di scena di Pizzetti per la Rappresentazione di Abramo ed Isac di Feo Belcari: 
ricostruzione e analisi di un’«esumazione» teatrale 

Il paper ha per oggetto le musiche di scena di Pizzetti per la Rappresentazione di Abramo ed Isac 
di Feo Belcari. La prima stesura delle musiche risale al 1917, anno in cui Luigi Rasi allestì la 
sacra rappresentazione a Firenze in una serata di beneficenza in favore delle famiglie dei reduci 
di guerra. La partitura fu poi rivista e ampliata nel 1926, quando l’Abramo ed Isac fu allestito al 
Teatro di Torino grazie alla mediazione di Guido M. Gatti. Il contributo mira a ricostruire 
l’allestimento del 1917 e a indagare le funzioni assolte dalla musica di scena nella 
rappresentazione. L’impostazione dello spettacolo emerge dall’analisi di fonti documentarie quali 
la corrispondenza tra Rasi e Pizzetti e il Programma-Ricordo stampato in occasione della messa 
in scena. Data l’assenza di edizioni o manoscritti integrali riferibili esclusivamente alle musiche 
del 1917, la fisionomia originaria della partitura è stata ricostruita attraverso la collazione di due 
testimoni: il manoscritto PART03288 dell’Archivio Ricordi (I-Mr), che trasmette la versione 
ampliata approntata nel 1926 (in cui sono conservati materiali della prima stesura), e il 
manoscritto MUS.PIZZETTI.8 del Fondo Pizzetti di Firenze (I-Fn), contenente frammenti autografi 
risalenti al 1917. La partitura così ricostruita risulta articolata in quattro numeri musicali, di cui è 
possibile definire la collocazione (anche grazie ai riferimenti testuali riportati da Pizzetti nei 
manoscritti) e la funzione all’interno dell’adattamento scenico concepito da Rasi. Tale 
ricostruzione consente anche di analizzare con maggior precisione le novità introdotte nella 
partitura del 1926, in cui i numeri musicali passano da quattro a sette. Anche in questo caso 
informazioni decisive per la ricostruzione del rapporto tra musica, testo e azione scenica sono 
fornite dal programma di sala, corredato da interventi di Onorato Castellino e Luigi Ronga. Le 
musiche del 1926, a differenza di quelle del 1917, furono pubblicate da Casa Ricordi nello stesso 
anno dell’allestimento. Il confronto tra le due versioni mostra come l’ampliamento della partitura 
corrisponda a una ridefinizione del ruolo della musica all’interno del dramma. Le modifiche 
introdotte nel 1926 preludono alla creazione, l’anno successivo, dell’opera-oratorio La Sacra 
Rappresentazione di Abram e d’Isaac, nella quale il testo belcariano fu musicato per intero. 
 
Emanuele Vegetti si è formato sotto la guida di Marco Giovanetti presso il Conservatorio di Bergamo e ha conseguito 
il Diploma Accademico di II livello in Pianoforte con il massimo dei voti e la lode presso il Conservatorio di Brescia nella 
classe di Pinuccia Giarmanà. Ha discusso una tesi dedicata alla trascrizione debussiana degli Studi in forma di canone 
di Robert Schumann (relatore Livio Aragona), presentando per l’occasione una propria trascrizione dell’opera per 
pianoforte a due mani. Attualmente è dottorando in Storiografia e Filologia musicale (DIN Artistic Research on Musical 
Heritage) presso il Conservatorio di Parma, dove svolge una ricerca sulle musiche di scena di Ildebrando Pizzetti 
(supervisore Carlo Lo Presti). Accanto alla ricerca, svolge attività concertistica come pianista in Italia e in Svizzera. Ha 
collaborato con l’Orchestra Sinfonica di Milano e con l’Orchestra UNIMI come autore di note di sala. Ha presentato i 
risultati delle proprie ricerche in convegni e giornate di studio presso diversi conservatori italiani. 
 

*** 
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Luigi Verdi 
Per una cronologia delle prime esecuzioni di brani sinfonici di autori italiani (1870-1918) 

La storiografia musicale ha a lungo rilevato la marginalità della produzione sinfonica italiana tra 
Otto e Novecento, spesso relegata a tentativo episodico e subalterno al predominio del 
melodramma. Tuttavia, il periodo compreso tra 1870 e 1918 (rappresentativo per contingenze 
storiche evidenti) rivela un fermento creativo e istituzionale molto articolato, animato da figure di 
compositori e direttori d’orchestra di primo piano. Il presente progetto di ricerca è volto a costruire 
una cronologia sistematica delle prime esecuzioni di brani sinfonici di compositori italiani in tale 
arco temporale. La ricostruzione si fonda, oltre che su importanti studi specifici già pubblicati 
sull’argomento, sullo spoglio incrociato di cataloghi, cronologie d’istituzioni concertistiche, annali 
teatrali e repertori; di programmi di sala di società concertistiche delle città italiane dove le ‘prime’ 
esecuzioni più spesso ebbero luogo, tra cui: Società dei Concerti e Teatro Regio di Torino, 
Società del Quartetto, Concerti popolari e Scala di Milano, Teatro La Fenice e Società Benedetto 
Marcello di Venezia, Politeama e Teatro Carlo Felice di Genova, Regio di Parma, Società del 
Quartetto e Teatro Comunale di Bologna, Società orchestrale Cherubini e Società orchestrale di 
Firenze, Società Orchestrale e Accademia di Santa Cecilia di Roma, Teatro San Carlo e Società 
orchestrali napoletane, Politeama Garibaldi e Teatro Massimo di Palermo. Attenzione è rivolta 
anche ai saggi e ai concerti di musica sinfonica nei conservatori e nei licei musicali più importanti. 
L’obiettivo è restituire, per ciascuna composizione, data, luogo, interpreti e, ove possibile, la rete 
di committenze e contatti che ne favorirono l’esecuzione, vagliando e armonizzando dati dispersi 
in studi, voci enciclopediche e ricostruzioni storiche già disponibili. La creazione di una base dati 
cronologica unitaria permette di tracciare con maggior nitidezza la geografia e la temporalità della 
diffusione del repertorio sinfonico italiano, tra brani diventati classici e altri rapidamente 
dimenticati, anche da un confronto con analoga cronologia del repertorio operistico. È così 
possibile individuare i centri propulsivi, i direttori d’orchestra più attivi nel promuovere i nuovi lavori 
e le dinamiche di ricezione critica, gettando luce su una fase decisiva per l’affermarsi di una via 
italiana alla musica strumentale. 
 
Luigi Verdi è stato docente di composizione nei conservatori di Adria, Bologna, Lucca, Milano e Roma. Ha pubblicato 
numerosi saggi e monografie, fra cui Aleksandr Skrjabin tra musica e filosofia (1991), Kandinskij e Skrjabin. Realtà e 
utopia nella Russia pre-rivoluzionaria (1996), Franz Liszt e la sua musica nel cinema (2014), interessandosi in 
particolare dei rapporti fra musica e arti visive e della relazione tra suoni e colori. Il suo trattato di teoria musicale 
Organizzazione delle altezze nello spazio temperato (1998) ha affrontato, secondo un metodo sistematico, lo studio 
delle varie possibilità combinatorie dei suoni. Nel libro Caleidocicli musicali. Simmetrie infrante dei suoni (2010), ha 
sviluppato una tecnica che impiega le proprietà verticali degli accordi per regolarne anche lo svolgimento orizzontale. 
Consulente di varie istituzioni quali l’Accademia Filarmonica di Bologna, l’A.gi.mus, l’Associazione Mozart-Italia, il 
Centro italiano di studi skrjabiniani, il Centro Studi Farinelli. Presidente della Fondazione Istituto Liszt, socio onorario 
della Scriabin Society of America e membro del Comitato artistico-scientifico della Sibelius Society Italia. 
 

*** 
 
Roberta Vidic 
Il Sommario del Contrapunto di Francesco Maria Angeli (Assisi, 1691) e la trasmissione della 
teoria musicale italiana tra Sei e Settecento 

Il Sommario del Contrapunto è una compilazione, rimasta manoscritta, attribuita a Francesco 
Maria Angeli da Rivotorto (1632-1697). Il francescano conventuale è uno degli intermediari 
fondamentali, seppur misconosciuti, della teoria musicale italiana tra le stampe di Monti (Penna, 
Bononcini, Berardi; Bologna: 1672-93), quelle di Bortoli (Tevo, Anonimo, Gasparini; Venezia: 
1706-08), e gli scritti alle origini della ‘scuola padovana’ (Calegari e Vallotti; I-Pca, ca.1725-28, 
testimoni inediti). Questi legami vengono documentati qui per la prima volta sulla base di 
un’ampia ricerca bio-bibliografica e d’archivio. In assenza dell’autografo, il titolo è confermato da 
due copie attribuite ad Angeli come custode del Sacro Convento (Assisi, 1691). Una copia 
settecentesca fa parte dei codici manoscritti di Padre Martini a Bologna (I-Bc C.52, Olim Cod. 
121:03; Mischiati 1999). A questa si aggiunge una copia ottocentesca catalogata nel Fondo 
Maestro di Cappella al Sacro Convento (I-Ac MFC-2305, L. Antonini, Assisi, 1876; Tuscano & 
Tuscano 1999). Ulteriori testimoni sono stati identificati in sede di ricerca, trattandosi di “Regole” 
nelle miscellanee martiniane: I-Bc P.134(5-6) (Cod. 093:05-06) e I-Bc P.139(8) (Cod. 121) 
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contengono solo la prima parte; I-Bc P.120(5) (Cod. 022:11) e I-Bc P.140(4) (Cod. 089:03) invece 
solo la seconda parte del Sommario. Zaccaria Tevo, che si rifà ad Angeli ne Il Musico Testore 
(Venezia: Bortoli, 1706), parla di “manoscritti” e cita esempi da entrambe le parti con dettagli 
ignoti in C.52. D’altra parte, Martini ha annotato questa copia e l’ha usata per l’Esemplare (Parte 
Seconda; Bologna: 1775), inaugurando una tradizione di commento (tra cui Gallo 1967, Vidic 
2015, Dodds 2024, Autieri 2025) che necessita ancora di un esame storico-critico. L’attuale 
indagine mira a fornire un’analisi intertestuale rigorosa, dalle citazioni implicite nel Sommario fino 
al confronto che Tevo ne dà con gli scritti di Bontempi (Dresda: 1660; Perugia: 1695). Lo spoglio 
sistematico delle fonti getta nuova luce su temi teorici fondamentali – quali il contrappunto a 4 
voci, il passaggio dagli 8 tuoni ecclesiastici alla concezione tonale di terza maggiore e minore, e 
le origini della regola dell’ottava – creando i presupposti per una comparazione con il teorico 
conventuale Domenico Scorpione (Napoli: 1701) e la ‘scuola napoletana’ (Aerts 2023) intorno al 
1700. 
 
Roberta Vidic ha studiato arpa, teoria musicale, prassi esecutiva storica e improvvisazione a Udine, Monaco di 
Baviera, Amburgo e Basilea. Attualmente sta completando il dottorato di ricerca (Ph.D.) in musicologia presso 
l’Hochschule für Musik und Theater di Amburgo, dove ha operato come docente di teoria musicale e assistente di 
ricerca dal 2016 al 2025. La sua tesi è incentrata su Palestrina and the Origin of Harmonic Theories in Early Eighteenth-
Century Venice. Presso l’Università di Paderborn approfondisce inoltre gli studi nell’ambito dell’edizione critica e delle 
digital humanities. La sua eccellenza scientifica è stata riconosciuta da premi quali il concorso scientifico della 
Gesellschaft für Musiktheorie (2015, 2018) e il Music & Letters Award di Oxford Academic (2025). Le sue ricerche 
hanno ricevuto il sostegno della Fondazione Cini di Venezia, dell’Istituto Storico Germanico di Roma e del programma 
Pro Exzellenzia di Amburgo. Partecipa attivamente alla comunità internazionale attraverso conferenze, pubblicazioni 
e l’organizzazione di eventi scientifici. 
 

*** 
 
Yifan Wu 
Voice without Words: Dramatic Rhetoric and Instrumental Narrative in Biagio Marini's La Soranza 
Around 1600, the debate over the seconda pratica and the stage practice of L'Orfeo established 
an early Baroque view in which text guided the expression of affetti. Within this strongly voice-
and-text-centered view, pure instrumental music in the early seventeenth century was often seen 
as secondary to vocal music, or as its extension and imitation. However, Biagio Marini's Affetti 
musicali (Op. 1, 1617) shows that instrumental music had begun to form a relatively independent 
logic of emotional expression within the context of the early stile moderno. This article takes the 
instrumental aria La Soranza as a case study. It examines how this piece translates the dramatic 
rhetoric of L'Orfeo into instrumental language. Existing studies have often discussed the dramatic 
rhetoric of L'Orfeo and the instrumental innovations of Affetti musicali separately. Evidence 
shows that Marini and Monteverdi worked in the musical environment of St. Mark's Basilica in 
Venice at the same time, at least from 1615 to 1620. However, the connection between the two 
composers at the level of specific works has not yet been studied in detail. This article argues 
that La Soranza is not a simple borrowing of melodic material from L'Orfeo. Instead, it reorganizes 
the dramatic rhetorical logic of L'Orfeo and turns the system of affetti, which was originally tied to 
voice, text, and stage action, into an instrumental sonic narrative. More specifically, the piece first 
uses a declarative opening to establish the speaking authority of the instruments (Section A). It 
then uses an ordered return structure to organize and stabilize a festive emotional space (Section 
B). Finally, through a textual cue and dance-like repetition, it directs this emotion toward a public 
function of praise (Section C). In this way, La Soranza shows that wordless instrumental music, 
even without a full text or stage setting, can still organize affetti, awaken collective memory, and 
take on ceremonial and social representative functions. It also shows how instrumental music in 
the early seventeenth century gradually gained expressive legitimacy and artistic independence 
within the context of the stile moderno. 
 
WU Yifan is a Ph.D. student in Musicology at The Chinese University of Hong Kong, Shenzhen, specializing in Western 
music history. She received her M.A. in Music and Dance Studies from Shaanxi Normal University, where her thesis 
examined the evolution of Biagio Marini's instrumental collections in the seventeenth century, and her B.A. in Music 
Performance (Viola) from the same university. Her research focuses on early modern Italian instrumental music, violin 
culture, patronage, and the relationship between vocal rhetoric and instrumental writing. She has published articles on 
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Biagio Marini, the Amati family, seventeenth-century Italian violin music, and musical representation in journals 
including Music World, Art Research, Contemporary Music, and Journal of Humanities, Arts and Social Science. 
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SESSIONI TEMATICHE 
 
EX CATheDRA (Excellent Composers And Theorists During the Renaissance Age): da Franchino 
Gaffurio a Diego Ortiz (gruppo di ricerca SIdM) 
Ex CATheDRA è un progetto di ricerca della Società Italiana di Musicologia focalizzato su famosi 
compositori-teorici del Quattro-Cinquecento la cui esperienza trattatistica ha da sempre 
catalizzato l’attenzione degli studi musicologici mettendo in ombra il coté compositivo che, 
pertanto, ancora attende di essere adeguatamente analizzato. Si tratta di un progetto che offre 
particolari motivi di interesse scientifico a partire dalla restituzione critica dell’opera dei 
compositori esaminati. Al riguardo non manca l’approccio analitico mirato, in particolare, a un 
confronto fra il trattatista e il compositore per valutare se (e in quale misura) ci sia stata una reale 
osmosi tra i suoi principi dottrinali e la resa compositiva. Al momento, oltre al sottoprogetto La 
musica sacra di Franchino Gaffurio sta partendo una analoga ricerca dedicata a Diego Ortiz e 
focalizzata sul suo Musices Liber Primus, una imponente raccolta di musica sacra stampata a 
Venezia da Gardano nel 1565. 
Il progetto, coordinato da Francesco Rocco Rossi, è costituito da Cristina Cassia, Giordano 
Farina, Gioia Filocamo, Christine Getz, Valeria Mannoia. 

 
Valeria Mannoia 
Le messe milanesi di Gaffurio e la pratica della tropatura 

sebbene la fama di Franchino Gaffurio sia legata principalmente ai suoi scritti teorici e 
speculativi, la recente musicologia ha rivalutato la sua attività di compositore ponendo 
l’attenzione su un imponente corpus di messe, Magnificat, mottetti e inni a lui attribuito che 
sopravvive all’interno dei Libroni della Fabbriceria del Duomo di Milano (i cosiddetti Libroni di 
Gaffurio). In particolare, all’interno dei Libroni II e III le messe di Gaffurio si alternano alle opere 
di musicisti d’oltralpe attivi a Milano, ma non solo, come Johannes Martini, Johannes Tinctoris, 
Gaspar Van Weerbeke, Heinrich Isaac. L’organizzazione delle messe asseconda i due riti 
romano e ambrosiano e ciò lascia supporre la possibilità del loro uso anche in contesti esterni 
alla cattedrale milanese. L’uso sporadico di testi tropati e di canti dati, la preferenza per una 
scrittura lineare, restia all’applicazione delle proportioni e attenta alla regolarità all’interno dei 
singoli movimenti, tracciano il profilo di un compositore oculato nel modo di approcciarsi ai 
repertori codificati secondo un preciso modello formale, quali le messe. 
 
Christine Suzanne Getz 
La Missa O clara luce di Gaffurio 

La Missa O clara luce di Franchino Gaffurio è attestata nel secondo Librone di Gaffurio 
all’interno di un gruppo di missae breves afferenti alla liturgia ambrosiana. In realtà, però, si 
tratta di una messa polifonica di tradizione ‘romana’ adattabile alla liturgia ambrosiana. Insieme 
alla Missa De tous biens pleinse, la Missa O clara luce è una delle due messe gaffuriane di 
questo tipo copiate dal cosiddetto Copista B nel Librone 2 che, come hanno illustrato Martina 
Pantarotto e Davide V. Filippi, fu compilato nel 1492 sotto la direzione di Gaffurio. Di 
conseguenza è probabile che la Missa O clara luce risalga ai primi anni della carriera milanese 
del teorico-compositore. Sebbene non sembri basata su un cantus prius factus come la Missa 
De tous biens pleine, la Missa O clara luce rimanda a una sequenza per la festa di Santa 
Chiara. La mia relazione esplora l’architettura della messa e considera come l’allusione alla 
sequenza suggerisca un rapporto con le clarisse del Monastero di Santa Chiara in Porta Nuova 
che alla fine del Cinquecento era il luogo milanese deputato alle celebrazioni civiche della 
festa di Santa Chiara. 
 
Francesco Rocco Rossi 
Dai mottetti di Franchino Gaffurio a quelli di Diego Ortiz 

Da pochi anni la musica sacra di Franchino Gaffurio è oggetto di un’indagine sistematica. In 
particolare, le recenti edizioni critiche dei Magnificat, a cura di Cristina Cassia, e dei Mottetti, 
a cura di Francesco R. Rossi (SEdM), hanno consentito di acquisire un patrimonio di dati e di 
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osservazioni finora solo parzialmente noto e spesso fondato su informazioni non sempre 
accurate. Ne emerge il profilo di un compositore che, dopo il suo ingresso nell’establishment 
musicale milanese (1484) e l’assimilazione delle consuetudini compositive locali, aggiornò il 
proprio linguaggio, approdando a soluzioni di notevole modernità. 
L’attività del gruppo EX CATHEDRA, tuttavia, non si limita alla figura di Gaffurio e negli ultimi 
mesi è stato avvisto un nuovo progetto dedicato al Musices liber primus di Diego Ortiz, autore 
la cui fortuna storiografica è stata finora legata quasi esclusivamente al celebre Tratado de 
glosas (Roma, Valerio Dorico, 1553) con lo scopo di restituire una visione più completa della 
sua personalità musicale. 
L’intervento presenterà innanzitutto i risultati della riscoperta ‘mottettistica’ gaffuriana 
concludendo con una sintetica presentazione delle linee-guida del progetto legato a Ortiz. 
 
Valeria Mannoia ha conseguito il dottorato di ricerca in Scienze del testo letterario e musicale nel 2019 presso il 
Dipartimento di Musicologia e Beni culturali dell’Università di Pavia (campus di Cremona) sotto la supervisione del 
prof. Rodobaldo Tibaldi. Nel 2023 la tesi è stata pubblicata per la Anthology Digital Publishing (collana Percorsi, 
serie Studi della SIdM) con il titolo: Tra Florilegi, Promptuaria e Viridaria. La ricezione del mottetto italiano nelle 
antologie tedesche del Seicento. È membro dei gruppi di ricerca TRADIMUS (Tracking the Dissemination of Italian 
Music in Europe) della Fondazione Levi (Venezia) ed EX CATHEDRA (Excellent Composers And Theorists During 
the Renaissance Age) della SIdM. Dal 2020 al 2025 è stata assegnista di ricerca presso il Dip. di Musicologia 
(Università di Pavia - campus di Cremona) continuando a lavorare sulla ricezione della musica sacra italiana nelle 
stampe Fiamminghe del Seicento. É attualmente docente di Storia della musica (CODM/04) presso il Conservatorio 
“Vincenzo Bellini” di Catania. Tra i suoi ulteriori interessi vi è anche lo studio degli sviluppi delle pratiche strumentali, 
particolarmente ad arco, tra il Seicento e l’Ottocento. 
 
Christine Suzanne Getz è Preside della Scuola di Specializzazione Postlaurea e Professoressa nel Conservatorio 
dell’Università di Missouri-Kansas City. In precedenza è stata Professoressa all’Università dell’Iowa dove, inoltre, 
dal 2017 al 2024 fu Associate Dean for Graduate Education in the College of Liberal Arts and Sciences. Ha 
scritto Music in the Collective Experience in Sixteenth-Century Milan (Ashgate, 2005, rist. Routledge, 2016) e Music 
and Meditation: Sacred Conversations in Post-Tridentine Milan (Indiana University Press, 2013) e ha curato 
l’edizione di Hermann Matthias Werrecore: Cantuum quinque vocum quos motetta vocant…liber primus (1559), 
pubblicata da A-R Editions nel 2008, e di Andrea Cima: Il secondo libro delli concerti (Milan, 1627), pubblicata da 
A-R Editions nel 2018. È autrice di numerosi contributi sulla musica a Milano nel Cinquecento e primo Seicento. 
Dal 2021 al 2023 è stata Presidente della Society of Seventeenth-Century Music (SSCM). Al momento sta curando 
l’edizione di un volume di messe di Gaffurio (SEdM), dei Mottetti a 3 di Antonio Mortaro per il Corpus Musicum 
Franciscanum (CMF) e sta lavorando a uno studio Giovanna Bonibelli Tini, tipografa ed editrice del XVI-XVII sec. 
 
Francesco Rocco Rossi è diplomato in pianoforte, laureato in Musicologia e dottore di ricerca in Scienze 
Musicologiche. Sebbene il suo principale campo di ricerca sia la musica rinascimentale (in particolare per quel che 
riguarda il mensuralismo e la ricerca filologica) ha indirizzato la propria attenzione anche alla musica lirica 
ottocentesca sulla quale tiene workshop didattici e conferenze. Oltre a numerosi contributi scientifici su accreditate 
riviste musicologiche italiane e straniere ha pubblicato tre monografie (Guillaume Faugues; Guillaume Du Fay e 
Franchino Gaffurio compositore: i mottetti), due manuali di notazione rinascimentale (De musica mensurabili e La 
notazione rinascimentale) e uno dedicato alla musica del Quattro-Cinquecento (La musica rinascimentale - Storia, 
teorie, analisi). Ha collaborato con il progetto Le Corpus des Messes Anonymes du XVe siècle del CESR di Tours 
e ha curato l’edizione critica degli Opera omnia di Guillaume Faugues e dei mottetti di Franchino Gaffurio. È direttore 
della collana Musica mensurale (SEdM), co-curatore del progetto editoriale Scoprire la musica (SIdM-LIM) e 
coordinatore del gruppo di ricerca Ex CATheDRA (SIdM). Attualmente è Professore incaricato presso il Pontificio 
Istituto Ambrosiano di Musica Sacra di Milano (PIAMS) presso cui dirige la Scuola di Dottorato. 

 
 



 54 

TAVOLA ROTONDA 
a cura dell’Università di Palermo 

 
Dialoghi tra musica e pittura nel secondo Novecento. Omaggio a Paolo Emilio Carapezza 

Partecipanti: Paolo Bolpagni (Fondazione Centro Studi Ragghianti, Lucca), Amalia Collisani (già 
Università di Palermo), Pietro Misuraca (Università di Palermo), Daniela Tortora (Conservatorio 
Santa Cecilia, Roma), Massimo Privitera (già Università di Palermo). 

Coordina: Anna Tedesco (Università di Palermo). 
 

Ad un anno dalla scomparsa di Paolo Emilio Carapezza, eminente studioso delle musiche 
dell'antica Grecia, del Rinascimento e del Novecento, decano degli studi musicologici 
nell'Università di Palermo, la tavola rotonda propone alcuni elementi di riflessione su temi e 
momenti che lo videro protagonista nella Palermo degli anni Sessanta insieme ad Antonino Titone. 
In particolare, verrà preso in esame il fecondo dialogo tra musica ed arti figurative che diede vita a 
diverse iniziative tra cui le Settimane Nuova Musica e Collage: dialoghi di cultura. Rivista trimestrale 
di nuova musica e arti visive contemporanee. 

Massimo Privitera traccerà un ritratto intellettuale di Carapezza come studioso e didatta; Amalia 
Collisani parlerà della rivista Collage, pubblicata a Palermo tra il 1963 e il 1970 (a breve consultabile 
sul RIPM);Pietro Misuraca dei “Cieli che si possono suonare” dipinti da Carapezza nei primi anni 
Sessanta e della sua coeva elaborazione teorica riguardo alla Nuova Musica; Daniela Tortora 
tratterà dei rapporti musicali ed artistici tra Palermo e Roma; infine Paolo Bolpagni prenderà in 
esame l'importante legame che legò l'astrattista Luigi Veronesi e Luigi Rognoni, maestro di 
Carapezza. 
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POSTERS 
 
Alessandro Avallone, Paola Cossu 
Musicologia pubblica e divulgazione scientifica: nuove forme di comunicazione (gruppo di ricerca 
SIdM) 
La crescente diffusione di podcast, video e piattaforme di streaming culturale sta ridisegnando i 
confini tra ricerca musicologica e sfera pubblica, aprendo alla disciplina prospettive di 
comunicazione fino a pochi anni fa marginali. In ambito internazionale il dibattito sulla public 
musicology ha assunto un ruolo centrale nella riflessione teorico-metodologica sul rapporto tra 
sapere specialistico e pubblici non accademici. In Italia questa riflessione resta ancora in fase di 
consolidamento: le esperienze di divulgazione musicologica di qualità sono in crescita ma 
mancano strumenti condivisi capaci di valutarne rigore, metodologia e impatto, mentre 
l'introduzione dell'ANVUR nel settore AFAM rende urgente il riconoscimento della "terza 
missione" come attività scientificamente fondata. Il gruppo di ricerca SIdM, coordinato da 
Alessandro Avallone e Paola Cossu, nasce per costituire uno spazio di confronto scientifico e 
metodologico su queste pratiche. Gli obiettivi comprendono la mappatura delle esperienze di 
divulgazione musicologica digitale attive in Italia, l'elaborazione di criteri condivisi per la 
produzione e la valutazione di contenuti divulgativi di qualità, il dialogo con il dibattito 
internazionale sulla public musicology e lo sviluppo di percorsi formativi rivolti a studenti di 
Conservatori e Università. Come progetto pilota, il gruppo presenta Vissi d'arte, podcast in sette 
episodi prodotto dalla Fondazione Ugo e Olga Levi di Venezia, che racconta l'opera lirica dal 
punto di vista di chi ne rende possibile la realizzazione, attraverso una galleria di ritratti costruita 
secondo un approccio narrativo anziché enciclopedico. L'esperienza mostra come, nella 
costruzione di un prodotto divulgativo, la scelta del tono e del linguaggio incida sulla qualità della 
comunicazione tanto quanto il rigore del contenuto scientifico, e come la capacità di sintesi e la 
selezione del soggetto costituiscano competenze da affinare al pari della competenza 
disciplinare. Il poster costituisce l'occasione per presentare il gruppo alla comunità, illustrare il 
proprio percorso metodologico e aprire un dialogo volto ad ampliare la rete di ricercatrici e 
ricercatori interessati alla divulgazione musicologica. 
 
Alessandro Avallone ha conseguito il Dottorato di ricerca in Musicologia presso l’Università La Sapienza di Roma. 
Specialista di Scapigliatura musicale e di opera italiana del periodo postunitario, ha come principali ambiti di ricerca e 
pubblicazione la drammaturgia musicale, l’estetica della musica e il rapporto tra musica, letteratura e filosofia. La sua 
monografia sul melodramma scapigliato è da poco apparsa per l’editore Mimesis. Ha preso parte al progetto ‘Mapping 
Musical Life’, coordinato dall’Università La Sapienza ed altri atenei italiani, ed è attualmente curatore dell’edizione 
critica de La Cena delle beffe di Umberto Giordano. In ambito divulgativo collabora con il settore didattica del Teatro 
dell’Opera di Roma, il Lingotto Musica di Torino, l’Accademia Filarmonica Romana. È autore e voce narrante del 
podcast Vissi d’arte promosso dalla Fondazione Levi di Venezia, dedicato alle principali figure del mondo dell’opera 
lirica. 
 
Paola Cossu, docente al Conservatorio “A. Buzzolla” di Adria (AFAM040, Musicologia e Storia della musica). 
Diplomata in Pianoforte e laureata in Musicologia e beni musicali (Università Ca' Foscari di Venezia), ha conseguito il 
Dottorato di ricerca all'Università di Cagliari con uno studio sul fondo archivistico di Guido Piamonte. Dal 2020 collabora 
con la Fondazione Giorgio Cini, la Fondazione Ugo e Olga Levi e la Fondazione Archivio Luigi Nono di Venezia per il 
riordino e la catalogazione di materiali archivistici, ed è stata coordinatrice del gruppo AlumniLevi della Fondazione 
Levi dal 2020 al 2025. I suoi interessi di ricerca si concentrano sulla musica italiana del Novecento, con particolare 
attenzione a Gian Francesco Malipiero e alle vicende delle istituzioni musicali tra fascismo e dopoguerra. Si è 
recentemente avvicinata alla divulgazione musicale curando il podcast Vissi d'arte per la Fondazione Levi e 
conducendo un laboratorio di podcasting al Conservatorio di Adria. 
 

*** 
 
Michela Berti (coord.), Daniela Castaldo, Mariateresa Dellaborra, Manuela Grillo, Michela Grossi, 
Giulia Leccese 
Linguaggi controllati per i beni musicali: sfide interdisciplinari tra musicologia, organizzazione 
della conoscenza e intelligenza artificiale (gruppo di ricerca SIdM) 
L’evoluzione degli studi sui beni musicali e la crescente disponibilità di dati digitali rendono 
sempre più necessario lo sviluppo di strumenti in grado di garantire accesso, interoperabilità e 
riuso delle informazioni. In questo contesto, i linguaggi controllati e i thesauri rappresentano 
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risorse fondamentali per l’organizzazione della conoscenza, la disambiguazione terminologica e 
il miglioramento dell’information retrieval in ambito musicologico. 
Attraverso il confronto tra musicologia, scienze della documentazione e digital humanities, i più 
recenti contributi analizzano il ruolo dei Knowledge Organization Systems (KOS) nella 
descrizione e nell’indicizzazione semantica di fonti musicali, documenti archivistici, eventi 
performativi e altri oggetti riconducibili al concetto di bene musicale. Proprio questo concetto, 
caratterizzato da una natura multidimensionale che comprende oggetti materiali, pratiche 
performative, documentazione, patrimoni immateriali e processi di trasmissione del sapere 
musicale, rappresenta una sfida enorme nel campo dei Linguaggi controllati per la problematicità 
legata alla sua definizione e problematizzazione. 
Attraverso alcuni casi esemplificativi di polisemia, omonimia e variazione diacronica della 
terminologia musicologica, verrà mostrato come la costruzione di thesauri e altri sistemi di 
organizzazione della conoscenza possa contribuire a distinguere e strutturare i diversi livelli 
concettuali implicati, favorendo una rappresentazione coerente dei beni musicali e una maggiore 
efficacia nei processi di ricerca, descrizione e recupero dell’informazione. Infine, il poster ambisce 
a discutere il rapporto tra linguaggi controllati, web semantico e intelligenza artificiale, 
sottolineando come thesauri e ontologie non costituiscano strumentialternativi alle tecnologie di 
AI, ma risorse complementari e strategiche per la costruzione di ecosistemi informativi FAIR, 
interoperabili e orientati alla valorizzazione del patrimonio musicale. 
Con questo poster, il gruppo di ricerca SIdM “Linguaggi Controllati per i Beni Musicali”; intende 
aprire un dialogo con la comunità musicologica italiana sulle questioni qui presentate, nella 
prospettiva di ampliare e consolidare la rete di ricercatrici e ricercatori coinvolti. 
 
Michela Berti Michela Berti è docente di Storia della musica presso il Conservatorio F. Morlacchi di Perugia e 
responsabile dell'Archivio storico dei Pieux Établissements de la France à Rome et à Lorette. È stata Marie Curie 
Fellow presso l'Université de Liège (2013–2015) con il progetto Le modèle musical des églises nationales à Rome à 
l'époque baroque e ha co-curato con É. Corswarem il volume Music and the Identity Process: the National Churches 
of Rome and their Networks in the Early Modern Period (Épitome musical, Brepols, 2019). Dal 2016 al 2022 è stata 
coordinatrice scientifica e amministratrice del database del progetto ERC PerformArt dell'École française de Rome, 
nell'ambito del quale ha curato con A.-M. Goulet Noble Magnificence: Cultures of the Performing Arts in Rome, 1644–
1740 (Épitome musical, Brepols, 2024). In precedenza (2010–2012) ha lavorato presso l'École française de Rome, il 
Deutsches Historisches Institut in Rom e la Berlin-Brandenburgische Akademie der Wissenschaften come responsabile 
scientifica della banca dati del progetto internazionale ANR-DFG Musici. Organizza e coordina convegni nazionali e 
internazionali. Le sue ricerche riguardano la vita musicale romana tra XVII e XVIII secolo, con particolare attenzione 
alle chiese nazionali, al patronage diplomatico e delle famiglie nobiliari filofrancesi, nonché alle digital humanities 
applicate alla musicologia, con particolare riferimento a database e thesauri musicali. 

 
*** 

 
Marina Toffetti (coord.), Chiara Comparin, Enrico Scavo, Gabriele Taschetti 
MUSICARE (Musiche Incomplete: Censimento, Analisi, Restituzione): stato dell’arte e prospettive 
di ricerca (gruppo di ricerca SIdM) 
Il poster illustra lo stato dell’arte e le prospettive future del gruppo di ricerca MUSICARE (resp. 
scientifico M. Toffetti), che studia il fenomeno delle raccolte pubblicate in parti staccate e 
pervenuteci prive di uno o più libri-parte. Inizialmente incentrato sullo studio della musica sacra 
(G. Taschetti), il progetto è stato ampliato e ora include anche la produzione profana (E. Scavo) 
e strumentale (C. Comparin) pubblicata in Italia fra il 1580 e il 1640. Sinora sono state esaminate 
circa 3400 raccolte, di cui il 25% attualmente incomplete. Fra i prossimi risultati è prevista la 
pubblicazione di un sito web che consente ai visitatori di rimanere aggiornati sugli sviluppi del 
progetto e le relative attività (pubblicazioni, convegni, concerti etc.). Il sito web sarà collegato alla 
risorsa online MUSICARE DB – A Database of Incomplete Music, che presenterà in modo 
uniforme i dati sulle edizioni di musica incomplete, offrendo tre modalità di consultazione: per 
raccolte, per compositore e per ente conservatore. L’elenco delle raccolte consiste in una tabella 
dinamica riordinabile in base a vari criteri e può essere filtrato per intervallo di anni di 
pubblicazione, genere, compositore e stato di conservazione. Per ogni raccolta è stata 
predisposta una scheda a cura di uno o più responsabili che consente di verificarne lo stato di 
conservazione e offre informazioni sull’eventuale presenza di composizioni complete, di ristampe 
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e sul relativo stato di conservazione, riferimenti e collegamenti ai repertori e alle risorse 
bibliografiche consultate. Gli elenchi dei compositori e degli enti conservatori sono a loro volta 
riordinabili e presentano una stringa di ricerca testuale. L’ultima sezione del database, dedicata 
alle statistiche, consente di indagare il fenomeno delle raccolte incomplete nella sua globalità 
attraverso grafici generati di volta in volta sulla base di un campione selezionato dall’utente 
attraverso i filtri (anno, genere, compositore, luogo di edizione) e possono essere scaricati 
liberamente come immagini e impiegati all’interno di presentazioni e pubblicazioni. Oltre al 
progressivo ampliamento del range cronologico e dell’ambito geografico delle raccolte prese in 
esame, fra i progetti di prossima realizzazione è prevista la pubblicazione di una collana della 
SIdM dedicata alle raccolte pervenuteci allo stato incompleto. 
 
Marina Toffetti è Professore Associato di Teorie Musicali presso l'Università di Padova, dove insegna anche Analisi 
Musicale ed è membro del collegio di dottorato in Storia, critica e conservazione dei beni culturali. È stata supervisore 
del progetto Marie Curie Bembo e la Musica ed è responsabile del progetto di ricerca MUSICARE. Musiche Incomplete: 
Censimento, Analisi, Restituzione. Ha vinto borse di studio e concorsi musicologici e tenuto masterclass e seminari 
presso diverse istituzioni accademiche in Italia e all'estero. Ha pubblicato monografie (alcune tradotte in varie lingue), 
saggi e voci di dizionari e ha curato l'edizione critica degli inni di M.A. Ingegneri, della Musica a più voci di G.C. 
Ardemanio e del Liber secundus diversarum modulationum di G. Frescobaldi, tutti con la ricostruzione di una parte 
mancante. Nel 2013 le è stato conferito l'Italian Heritage Award per la Ricerca, formazione e innovazione nella tutela 
del patrimonio culturale per la ricostruzione di una pastorale in onore di San Carlo. I suoi principali interessi scientifici 
riguardano la storia della musica e delle istituzioni musicali (XVI-XVIII secolo), la filologia musicale e l'analisi musicale. 
 
 


