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Tre diversi contributi documentano riflessioni e pratiche scaturite in con-
testi distinti, offrendo significative prospettive per ripensare il ruolo delle 
orchestre didattiche anche nell’ambito delle SMIM. L’ascolto, l’oralità, la 
pratica improvvisativa, la marcata attenzione per il suono, l’interazione 
e i repertori meno usuali sono alcuni dei fili rossi che collegano, in modo 
esplicito e implicito, i percorsi argomentativi. 

Parole chiave: orchestre didattiche – repertori – oralità – tradizioni musicali – SMIM

Three distinct contributions report reflexions and practices that arose 
in contexts of different nature, proposing a reconsideration of the role 
of educational orchestras including in the context of SMIM. The act of 
listening, improvising, the use of orality, the emphasis given to sounds, 
the idea of interacting, and the choice of unusual repertoires all merged 
together, represent some strings of the fil rouge that connect the line of 
reasoning, both in an explicit and implicit way.

Keywords: educational orchestras – repertoires – orality – musical traditions – SMIM

Suonare
in orchestra: 
è davvero 
una buona 
pratica?a cura di Mariateresa Lietti 
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dere prove di sezione e di fila. La lettura 
della parte, la fisicizzazione del ritmo con 
la body percussion, la sua decodifica stru-
mentale, con diteggiature e indicazioni 
tecniche, sono aspetti dell’apprendimento 
che devono procedere parallelamente alla 
comprensione della struttura del brano e 
delle relazioni melodiche, armoniche, rit-
miche e contrappuntistiche che lo carat-
terizzano. Ciascuna composizione forni-
sce l’opportunità per proseguire la ricerca 
reciproca, l’ascolto, l’osservazione, per 
sviluppare il respiro ritmico favorendo la 
condivisione, e divenire occasione per un 
apprendimento profondo veicolato attra-
verso la pratica strumentale. 

Obiettivo primario di chi guida il per-
corso sarà quello di alimentare e accre-
scere il desiderio di suonare in orchestra 
creando senso musicale, un sentimento di 
positività ed empatia del far musica insie-
me, che spinga a desiderare e rendere an-
cor più profonda l’esperienza fatta. Si de-
terminerà allora una maggiore motivazione 
nel suonare e nell’essere coinvolti insieme 
per raggiungere un obiettivo, trasformando 
la pratica orchestrale in uno strumento pri-
vilegiato e in una insostituibile formazione 
personale di apprendimento musicale. 
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QUALI REPERTORI PER UN’ESPERIENZA 
ORCHESTRALE SIGNIFICATIVA?

CLAUDIO DINA 

Ogni progetto musicale, che prende 
corpo in una qualsiasi realtà formativa, 
dovrebbe avere tre attori principali di ri-
ferimento: gli studenti, la scuola (i docen-
ti e le relazioni tra di essi), il territorio su 
cui insiste e al quale si rivolge.

Elaborare una proposta strutturale 
delle attività d’insieme di una scuola, 
aperta alla realtà che la circonda, offre il 
vantaggio di poter sviluppare un percorso 
pluriennale per i propri allievi e includere 
studenti che arrivano da altre esperienze, 
con un arricchimento vicendevole. Per 
riuscire ad essere inclusivo e realizzare 
continuità con ciò che gli allievi interni 
avevano svolto sino a quel momento, ho 
operato con una programmazione condivi-
sa, con riferimenti ai differenti livelli di 
studio strumentali, incluse le certificazio-
ni internazionali.

Secondo la mia esperienza non vi sono 
prerequisiti per l’accesso a un laboratorio 
orchestrale, è necessario, viceversa, sta-
bilire raggruppamenti per anni di studio 
per far sì che le attività e i procedimenti, 
ad esempio le scritture multilivello, siano 
in un ambito coerente e possano essere 
occasione di crescita per i partecipanti, 
oltre a risultare pienamente gestibili dai 
conduttori.

Ho così dato vita, nelle scuole civiche 
e associazioni dove ho operato, a percorsi 
orchestrali che hanno coinvolto i giova-
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ni musicisti sin dal primo anno di studio 
strumentale, per giungere a formazioni 
successive con allievi molto avanti nel 
ciclo di studi, integrando anche studenti 
tesi a una formazione professionale.

I repertori
A quali repertori rivolgersi? La vastità 

dei repertori e delle tecniche che preve-
dono, pone in imbarazzo: cosa scegliere? 
Cosa selezionare? Come porlo in relazio-
ne allo studio strumentale individuale? 
Un docente opera sulla base del proprio 
percorso, ma anche delle sue preferenze 
e passioni, elemento motivazionale im-
portante per una efficace trasmissione. La 
mia formazione etnomusicologica mi ha 
spinto verso un’ampia presenza di musi-
che delle tradizioni orali, considerandole 
idonee per la trasversalità e la possibilità 
di integrare i percorsi strumentali condotti 
dai miei colleghi. Chi ha il compito di ela-
borare un brano in favore di un gruppo di 
allievi di diverse classi strumentali si tro-
va di fronte a numerosi dubbi, non certo 
superati dalla risposta ordinaria dei colle-
ghi di strumento: «non ti preoccupare per 
i miei allievi, lo correggo io». Una lettura 
dei programmi di studio o delle Indicazio-
ni Nazionali (SMIM, Licei Musicali, Con-
servatorio) non risulta di maggiore aiuto. 
Vuoi per la genericità di alcune afferma-
zioni, vuoi per le indicazioni presenti nei 
programmi, che fanno riferimento a speci-
fici testi e sono quindi rivolte ai colleghi 
del medesimo strumento ed escludono i 
docenti di altre classi, che non possono 
cogliere i rimandi4.

4 Nei programmi delle SMIM si legge la frase un 
po’ fumosa «Alla fine del triennio gli allievi dovran-
no saper eseguire con consapevolezza brani solisti-
ci e d'insieme appartenenti a diversi generi, epo-
che, stili, di difficoltà tecnica adeguata al percorso 

Negli anni ho acquisito una certa di-
mestichezza con le scritture strumentali 
anche perché ho chiesto ai miei colleghi di 
darmi indicazioni in merito alle caratteri-
stiche musicali e tecniche proprie di ogni 
strumento (registri, estensioni, tonalità, 
note/passaggi tecnici difficili e/o semplici), 
ma anche di condividerle tra loro. Questi 
aspetti, infatti, spesso sono esclusi dai testi 
dedicati all’orchestrazione e strumentazio-
ne rivolti ai compositori che scrivono per 
strumentisti già formati. Lo scopo è stato 
quello di costruire una conoscenza condi-
visa all’interno della scuola che dirigevo, 
che mi ha dato anche la possibilità di avere 
un punto di partenza avanzato che richie-
desse meno revisioni e risultasse subito 
efficace. Inoltre, mi ha consentito di avere 
suggestioni su come raccordare il percorso 
orchestrale con quello individuale, propo-
nendo per ogni livello, brani che fossero 
coerenti e potessero offrire esperienze ra-
ramente presenti nello studio individuale5. 
In questa ottica, come ho ricordato in un 
precedente articolo, i repertori tradizionali 
hanno molto da offrire; rammento, ad esem-
pio, il principio di complessità crescente e 
i procedimenti compositivi e di arrangia-
mento ispirati alle tradizioni orali6. Vorrei 
sottolineare come tutti gli elementi stilisti-
ci, ma anche quelli grammaticali, vengono 
da me affrontati attraverso l’individuazione 

compiuto» (il corsivo è dell’autore).
5 La ricerca volta a realizzare brani, attenti alle 
questioni tecnico-strumentali, ma con esperien-
ze meno consuete nei primi anni di studio, mi ha 
portato a rispondere alla richiesta di una classe di 
Violino dei corsi pre-accademici del Conservatorio 
di Trento, con la scrittura di una serie di duetti che 
hanno avuto un positivo riscontro delle studentesse 
e l’immediata pubblicazione (DINA 2020).
6 Un altro articolo, sempre comparso su questa 
rivista, che ritengo utile segnalare per le riflessioni 
sull’argomento è PUGNALIN 2014.
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di un tema annuale, con organici di diffe-
rente livello, tutti parte della stessa scuola 
musicale. Questa scelta si è rivelata una 
formidabile occasione per “carotaggi cul-
turali” o case studies, creando un terreno 
omogeneo in cui l’apprendimento degli 
elementi stilistici e dei modelli musicali 
propri di una certa tradizione, ma anche di 
un certo periodo musicale, potessero essere 
unitariamente assimilati con la conoscenza 
delle culture da cui provenivano. Questo 
approccio prende atto dell’impossibilità di 
affrontare tutti i periodi storici, gli stili, di 
essere onnicomprensivi, decidendo di of-
frire alcuni approfondimenti che andranno 
a costruire il corredo, anche culturale, del-
lo studente. 

Incontri speciali e suono originale
L’incontro con esperti esterni, portato-

ri viventi della tradizione e, ove non fosse 
possibile, di studiosi/mediatori culturali 
delle stesse, ha rappresentato, assieme 
alle scelte di repertorio sopra tratteggiate, 
una delle motivazioni di avvicinamento di 
studenti provenienti da altre realtà. Na-
sce così Corórchestra del Piemonte, che 
ha travalicato la scuola musicale trasfor-
mandosi essa stessa in nuova realtà di for-
mazione. L’età dei partecipanti ha giocato 
un ruolo essenziale in questo processo in 
quanto la loro crescita è avvenuta in pa-
rallelo alla riflessione sul proprio percorso 
musicale. Infatti, se l’età dei primi iscritti 
era compresa tra i 14 e i 18 anni, oggi non 
vi sono allievi di età inferiore ai 18 anni; 
l’età media è superiore ai 24 anni, con 
una permanenza media attestata intorno 
ai 6-8 anni7.

7 La Corórchestra del Piemonte, oggi ha un di-
rettivo, che si confronta sui percorsi e sulle scelte, 
composto da coloro che vi sono entrati come giovani 

Nel corso degli anni, attraverso il 
supporto di specifici percorsi di appro-
fondimento, a carattere annuale o plu-
riennale, su temi e tradizioni specifiche, 
la Corórchestra ha acquisito un bagaglio 
di conoscenze, repertori, competenze e 
abilità, unitamente a un suono originale 
con l’interiorizzazione degli elementi sti-
listici delle differenti culture affrontate. 
Un elenco parziale, limitato ad alcuni dei 
seminari realizzati può dare un’idea del 
lavoro svolto: “Musica classica e tradi-
zionale Indostana” (2006); “Musica tra-
dizionale nelle Alpi occidentali” e “La 
lirica dei trovatori provenzali” (2007); 
“Dall’organo Hammond al Jazz; il canto 
Blues, il canto Gospel” (2009-2010); “Il 
Mediterraneo, dai suoi liuti alle musiche 
attraversi gli stili” (2014); “Irish Music” 
(2017); “La musica tradizionale statuni-
tense” (2018)8.

Attraverso l’approccio alle differenti 
versioni dei brani tradizionali (cantate e 
suonate, anche con differenti strumenti) e 
delle variazioni possibili e usuali su cia-
scuno strumento9, sono state evidenziate 
le caratteristiche dei repertori ed è stato 
possibile affrontare gli elementi stilistici 
e di pronuncia. Le variazioni sui diversi 
strumenti sono emblematiche per far com-
prendere il principio di complessità cre-
scente e offrire soddisfazione a musicisti 
con differenti livelli di studio.

studenti. 
8 In particolare, per un resoconto del primo per-
corso citato si veda DINA 2006.
9 L’applicazione di questo principio mi ha gui-
dato in molti arrangiamenti o orchestrazioni, come 
ad esempio nella realizzazione del medley di brani 
tradizionali USA, Cluck Old Hen, presente nella mia 
recente raccolta di musica d’insieme per gli allievi 
delle SMIM e Scuole Musicali (DINA 2022). Esempli-
ficazioni di questo brano si trovano in www.musica-
domani.it, nell’indice del numero (Allegato 1).
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Il normale avvicendamento avvenu-
to nell’arco di quasi vent’anni ha posto, 
e pone, il problema del passaggio di co-
noscenza di quanto appreso con l’oralità 
e durante i seminari. Una soluzione, pur 
con dei limiti, è la trasmissione diretta tra 
i musicisti, spesso con il mio raccordo, 
che si realizza nei momenti di prove a se-
zione, avvalendosi del materiale formativo 
dei seminari.

Ogni seminario, infatti, ha visto la pre-
parazione di un kit di materiali “in-forma-
tivi” distribuito ai partecipanti10. Come 
recitava la presentazione di questi ma-
teriali: «Il loro ordinamento, corrispon-
de alla volontà di offrire la possibilità di 
crearsi un percorso d’esplorazione del 
grande patrimonio musicale e contem-
poraneamente alla necessità di dare una 
struttura orientativa allo stesso». Una vol-
ta terminati i seminari, sono state messe 
a disposizione anche le riprese audio e 
video delle sessioni di incontro/studio. Lo 
scopo di questa integrazione a posteriori è 
stata pensata come supporto alla memoria 
dei partecipanti che non possono vivere, 
come avviene in un ambito tradizionale, 
la continua ripetizione e trasmissione dei 
saperi. Oggi ho deciso di chiedere alle 
prime parti della Corórchestra di restituire 
gli elementi di prassi, attraverso la realiz-
zazione di esecuzioni videoregistrate, per 

10 Originariamente un DVD al cui interno era rea-
lizzato un sito “navigabile” con testi, spartiti, audio 
e video relativi alla tradizione oggetto di incontro, 
ma anche i metodi degli strumenti tradizionali mes-
si a disposizione, che costituiscono parte della va-
rietà timbrica della Corórchestra. Più recentemente i 
contributi sono stati messi a disposizione in formato 
digitale senza alcun supporto materiale. Un estratto 
della documentazione condivisa nel seminario del 
2018 può essere consultato su www.musicadomani.
it, nell’indice del numero (Allegato 2).

far sì che le parti lette sullo spartito siano 
aderenti e coerenti con quanto appreso 
oralmente.

Coerenza e innovazione
Il rapporto con le tradizioni è ovvia-

mente mutato nel corso del tempo, ma la 
scelta non è mai stata l’omologazione ver-
so le forme più edulcorate o semplificate. 
L’orchestra ha affrontato i brani che rite-
nevo eseguibili in maniera adeguata, pre-
ferendo rinunciare a un brano piuttosto 
che semplificarlo o ridurlo con il rischio 
di sminuirlo, e tutti sono stati orchestrati 
per l’organico a disposizione. Unitamen-
te alle musiche tradizionali, negli ultimi 
anni, sono state fatte alcune incursioni 
nel mondo antico o contemporaneo con 
brani che avevano una radice popolare. 
Il percorso che la Corórchestra si avvia a 
fare oggi è un ulteriore passo verso una 
possibile nuova reinterpretazione delle 
musiche tradizionali. In occasione del 
cinquantesimo anniversario della Con-
venzione UNESCO sul patrimonio Culturale 
e Naturale, si vuole dare vita a una pro-
duzione che comprenda brani dedicati ai 
siti UNESCO presenti nel territorio italiano 
e mondiale11.

In questi brani saranno presenti cita-
zioni, elementi compositivi e di orchestra-
zione che nascono dai patrimoni tradizio-
nali di quei luoghi, così come da elementi 
del paesaggio sonoro: non in forma de-
scrittiva, ma mimesi sonora e rielabora-

11 Tra i brani segnalo il brano dedicato alle Do-
lomiti (emblema dello scioglimento dei ghiacciai) 
dove sarà inserita una rilettura di uno yodel tradi-
zionale della Val di Fassa e il brano dedicato alle 
Isole Rennell (simbolo della distruzione delle bar-
riere coralline) dove saranno inserite rielaborazioni 
di brani delle culture delle Isole Salomone. 
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zione musicale dei fenomeni naturali12. 
Una scelta che, al compimento dei venti 
anni di attività, vuole rinnovare il corredo 
che i nostri iscritti potranno portare con sé 
nella loro vita musicale.

12 Tra gli elementi che mi hanno orientato a pro-
porre questa scelta vi sono anche gli studi di Steven 
Feld, di cui recentemente è uscito un interessante 
testo riassuntivo delle sue ricerche (FELD 2021).
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