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Il jazz va a scuola 
 

 

 

Jazz e letteratura 

Italo Calvino: Il castello dei destini incrociati 
 

• Progetto didattico di Bergamo Jazz 2020 rivolto agli studenti della scuola secondaria a cura di 
Claudio Angeleri  

• Paola Milzani, voce solista - Gabriele Comeglio, sax alto e flauto – Virginia Sutera, violino – 
Michele Gentilini, chitarra - Claudio Angeleri, pianoforte e composizione - Marco Esposito, basso - 
Luca Bongiovanni, batteria - Oreste Castagna, attore - Maurizio Franco, musicologo 

 

Il materiale didattico qui raccolto è a disposizione dei docenti in preparazione alle lezioni concerto 

promosse da Bergamo Jazz nel mese di marzo 2020 e costituisce un ulteriore supporto e stimolo all’attività 

curricolare. È stato elaborato da Claudio Angeleri e dai docenti del CDpM al fine di fornire alcune chiavi di 

lettura agli studenti stimolando un ascolto attivo e partecipato. Il progetto si allinea con i programmi di 

educazione musicale della scuola secondaria basandosi sui contenuti e le abilità che i ragazzi hanno già 

acquisito nelle attività didattiche. L’obiettivo è quello di offrire agli studenti un’occasione per trasferire le 

loro conoscenze e abilità in un contesto nuovo. Consente quindi di mettere in atto delle competenze 

musicali.  

Al tempo stesso questa attività consente di conoscere e mettere in atto alcune metodologie 

specifiche del jazz. Improvvisazione, interplay, padronanza ritmica, competenza melodica, vengono 

sperimentate attivamente dai ragazzi dapprima in classe, successivamente durante le lezioni concerto e 

consolidano il loro bagaglio di esperienze al fine di accostarsi alla musica con maggiore consapevolezza.  
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Il progetto prevede diverse attività ed esercizi pratici con i quali i ragazzi possono entrare in contatto 

con le metodologie proprie del jazz.  

La musica infatti si impara facendola. Meglio se ciò avviene insieme agli altri, perché ci aiuta ad 

ascoltare, conoscere e rispettare le diversità di ognuno. È questo il messaggio più importante che proprio il 

jazz ci ha insegnato in poco più di un secolo di esistenza. È una musica inclusiva capace di metabolizzare 

diverse culture e proiettarle nel qui ed ora. È una esperienza di libertà e rispetto al tempo stesso. Valorizza 

l’individuo e moltiplica le sue qualità grazie al dialogo e alla collaborazione. Per questi motivi l’UNESCO nel 

2011 ha dichiarato il jazz patrimonio immateriale dell’umanità. Il jazz è una musica attuale e viva capace di 

“inventare” altre esperienze musicali come il rock, il pop e indicare nuove direzioni creative a tutti i generi 

musicali.  

Il progetto di quest’anno intreccia il jazz con la parola ed in particolare l’opera letteraria di Italo 

Calvino. Musica e letteratura sono state sempre reciproche fonti di ispirazione. Sono due forme espressive 

che non solo raccontano delle “storie” con linguaggi diversi accendendo la fantasia del lettore/ascoltatore, 

ma spesso utilizzano i medesimi procedimenti creativi. Come diceva il grande pianista Bill Evans: Jazz is not 

a “what”, jazz is a “how”. Il viaggio di questo progetto di lezioni/concerto è appunto nell’how della musica. 

Cioè nell’esecuzione delle composizioni scritte, nel dialogo tra i musicisti, nell’invenzione estemporanea.  

Gli esercizi ritmici sono supportati da alcune basi disponibili on line ai link indicati a partire da pag. 9 a pag. 

13. È possibile infine ascoltare e vedere il video dello spettacolo realizzato al Piccolo Teatro di Milano al 

seguente indirizzo Youtube https://www.youtube.com/watch?v=o8QFbeUq51c&t=3089s  a cui si 

riferiscono le indicazioni temporali relative alle singole esecuzioni (vedere la sezione da pag. 14) 

Qualche riflessione su Italo Calvino 
 

«Chi è ciascuno di noi se non una combinatoria di esperienze, di informazioni, di letture, di immaginazioni? 

Ogni vita è un’enciclopedia, una biblioteca, un inventario di oggetti, un campionario di stili, dove tutto può 

essere continuamente rimescolato e riordinato in tutti i modi possibili»  

(da Italo Calvino, Lezioni americane, 1988) 

 

https://www.youtube.com/watch?v=o8QFbeUq51c&t=3089s
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Italo Calvino è uno dei narratori italiani più importanti del secondo Novecento. Grazie alla sua 

straordinaria produzione letteraria diffusa e tradotta in varie lingue in tutto il mondo, viene invitato 

dall’università di Harvard negli Stati Uniti a tenere un ciclo di sei conferenze di grande prestigio nell’anno 

accademico 1985-86. Le “Charles Eliot Norton Poetry Lectures” sono state inaugurate sessant’anni prima, 

nel 1926, e di stagione in stagione sono state affidate ai più grandi letterati e uomini di cultura del XX 

secolo tra cui T.S. Eliot, Igor Strawinsky, Jorge Luis Borges.  

In anticipo di quindici anni Calvino decide di affrontare le caratteristiche della letteratura del nuovo 

millennio individuando sei valori fondamentali: Leggerezza, Rapidità, Esattezza, Visibilità, Molteplicità, 

Coerenza (solo progettata in quanto morì qualche mese prima). Ogni lezione può essere collegata ad alcune 

delle opere più famose dell'autore: per esempio, il tema della leggerezza è affrontato in I nostri antenati e Il 

barone rampante; Il sentiero dei nidi di ragno è invece collegato alla rapidità. Procedendo in questo modo, 

si possono collegare l'esattezza a Le cosmicomiche e a Ti con zero; la molteplicità a Il castello dei destini 

incrociati e Se una notte d'inverno un viaggiatore, la visibilità a Le città invisibili.  

Il successo fu così straordinario da indurre la stessa Università di Harvard a pubblicare le sei 

conferenze, inclusa la sesta basata sugli appunti dello scrittore: Six Memos for the Next Millennium e 

successivamente in italiano Lezioni americane. Sei proposte per il prossimo millennio. Il libro rappresenta 

ancora oggi un riferimento imprescindibile non solo per la letteratura ma per il pensiero contemporaneo 

anticipando temi attualissimi della nostra società che è appunto molteplice, multietnica e globale, rapida ed 

esatta per l’avvento dell’informatica e del web.  

È utile soffermarci sul tema della leggerezza perché per Calvino non significa frivolezza o 

superficialità, tutt’altro. Significa semmai esattezza, precisione, sintesi di concetti e valori profondi. Calvino 

ha sempre lavorato sul linguaggio soprattutto per sottrazione, attraverso testi brevi o addirittura 

brevissimi, cadenzati da un preciso ritmo narrativo. Allo stesso tempo è interessante che la frivolezza sia 

considerata invece pesante, ossia il perfetto opposto della leggerezza.  

Il ritmo in letteratura non è necessariamente veloce, il tempo narrativo può essere anche ritardante, 

o ciclico, o immobile. La rapidità dello stile e del pensiero vuol dire quindi soprattutto agilità, mobilità, 

disinvoltura; tutte qualità che s’accordano con una scrittura pronta alle divagazioni, a saltare da un 

argomento all’altro, a perdere il filo cento volte e a ritrovarlo dopo cento giravolte.  Sono tutti aspetti che 

hanno moltissima attinenza con la scrittura, il ritmo musicale e il progetto tra musica e letteratura qui 

proposto.  

 

Il castello dei destini incrociati 
Calvino, attratto dalle diverse tecniche e possibilità della scrittura letteraria, a cavallo tra gli anni 60 e 

70, si appassiona alla scrittura combinatoria realizzando il Castello dei destini incrociati basato sulla 

combinazione delle immagini dei tarocchi. In questo modo dichiara apertamente ai lettori la struttura del 

https://it.wikipedia.org/wiki/XX_secolo
https://it.wikipedia.org/wiki/I_nostri_antenati
https://it.wikipedia.org/wiki/Il_barone_rampante
https://it.wikipedia.org/wiki/Il_barone_rampante
https://it.wikipedia.org/wiki/Il_sentiero_dei_nidi_di_ragno
https://it.wikipedia.org/wiki/Le_cosmicomiche
https://it.wikipedia.org/wiki/Ti_con_zero
https://it.wikipedia.org/wiki/Se_una_notte_d%27inverno_un_viaggiatore
https://it.wikipedia.org/wiki/Le_citt%C3%A0_invisibili
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suo libro coinvolgendoli direttamente e offrendogli la possibilità di interpretare creativamente le storie 

narrate. Il libro è come una enorme scacchiera in cui i personaggi hanno a disposizione più mosse che 

possono essere scelte dai lettori. Ne scaturiscono quindi diverse storie date dalla combinazione delle 

soluzioni adottate.  

La vicenda del libro è molto semplice e al tempo stesso avvincente. Un gruppo di viandanti si incontra 

in un castello per riposarsi e rifocillarsi ma per uno strano incantesimo perdono l’uso della parola. Per 

raccontare le proprie storie scelgono le carte dal mazzo dei tarocchi, le stesse uguali per tutti, che però a 

seconda della diversa combinazione raccontano di un principe smarritosi nel bosco assalito dai briganti, il 

paladino Orlando che perde il senno per amore, Astolfo che va sulla luna per recuperarne il senno, e così 

via. 

 

Nonostante la collocazione temporale del libro nel periodo medioeval-rinascimentale, i racconti 

proprio per la leggerezza e disinvoltura narrativa di Calvino possono essere collocati dal lettore in qualsiasi 

epoca e contesto grazie appunto alla combinazione delle esperienze di ognuno.  I suoi racconti rimandano 

ora al passato ora al tempo reale grazie al ruolo attivo del lettore.  

 

Il progetto tra musica e parola 
Il progetto nasce in forma di spettacolo tra musica e parola su commissione del Piccolo Teatro di 

Milano nel novembre 2019. L’idea è semplice e al tempo stesso ambiziosa: tradurre in musica le suggestioni 

dei racconti di Calvino utilizzando delle tecniche compositive ed esecutive combinatorie analoghe a quelle 

dello scrittore.  

La musica di fatto combina gli stessi dodici suoni in modi diversissimi a seconda delle durate, dei 

ritmi, delle pause, dei timbri di ogni singolo strumento, dell’armonia sottesa. È, in altre parole, il 

procedimento adottato da Calvino accostando le medesime immagini dei tarocchi per raccontare storie 

diverse.  

In musica, così come in letteratura, esistono diverse tecniche per la composizione. In questo progetto 

ne sono state adottate diverse, alcune tradizionali collegate al concetto di tonalità cioè all’attrazione di 
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alcuni suoni rispetto a un centro, cioè a un suono generatore. Una sorta di sistema solare con diversi gradi 

di attrazione dei pianeti rispetto alla stella principale, il sole.  

 

Altre tecniche mettono sullo stesso piano un gruppo di suoni pur con alcune prevalenze (modalità), 

altre sovrappongono più tonalità (politonalità) conferendo un senso di indeterminatezza, altre ancora 

utilizzano i suoni senza rapporti di sudditanza reciproca e seguono schemi matematici, visivi (a specchio), o 

semplicemente invertendo la loro successione (dodecafonia) e così via. In altre parole, il compositore ha a 

sua disposizione una ricchissima tavolozza di colori grazie al quale traduce in musica le proprie suggestioni. 

 

Perché il jazz? Composizione, improvvisazione, interplay 
Tuttavia, a questo approccio manca ancora qualcosa per avvicinarsi alle idee di Calvino e rendere 

creativa e attiva l’esperienza musicale sia per i musicisti sia per il pubblico. Ecco quindi che ci viene in aiuto 

il jazz. Nella musica colta, cioè tramandata attraverso la scrittura, si sono create principalmente due 

categorie di figure professionali: il compositore e l’esecutore.  

L’abilità dell’esecutore sta nel riuscire ad avvicinarsi il più possibile all’idea originaria del 

compositore. Naturalmente ci mette anche del suo, cioè interpreta attraverso la propria sensibilità i diversi 

passaggi musicali ma il margine di intervento è limitato e, anche per questo motivo, è complesso e difficile.  

Nel jazz ogni esecuzione è invece sempre differente e il musicista è sempre al tempo stesso 

esecutore e compositore. La differenza rispetto alla musica colta sta nel fattore tempo. Il compositore colto 

dilata nel tempo la propria attività. Può infatti cancellarla, riscriverla, correggerla.  

Il musicista jazz compone in tempo reale, istantaneamente. Questo processo si chiama 

improvvisazione. L’improvvisazione non significa che ogni musicista può fare ciò che vuole. Tutt’altro. 

Esistono regole da rispettare, forme e strutture ben definite, rapporti tra i diversi musicisti e anche con il 

pubblico.  
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È la traduzione, in termini musicali, della scacchiera del racconto di Calvino a cui si accennava in 

precedenza, ove le diverse pedine hanno diverse possibilità di movimento anche in rapporto alle mosse 

dell’avversario.  

Nel jazz non ci sono ovviamente “avversari” da battere ma esiste una interazione tra i protagonisti 

dell’esecuzione/composizione musicale. Questo rapporto interattivo si chiama interplay. È un dialogo 

musicale in cui ognuno ora si fa avanti e prende la parola, ora fa un passo indietro e supporta il solista, ora 

si pone dialetticamente a ciò che si sta dicendo.  

 

 

Come studiare musica? 
Questi aspetti che costituiscono il DNA del jazz appaiono molto complessi e articolati. In effetti lo 

sono davvero ma occorre che il jazz, per non cadere nell’autoreferenzialità e rimanere una esperienza 

ristretta ad una élite, si ponga il problema della fruibilità. È la preoccupazione che si poneva lo stesso 

Calvino rispetto alla propria produzione letteraria. Come tutti i geni della letteratura, lo scrittore è riuscito a 

sbrogliare alcuni nodi di natura filosofica tutt’altro che semplici da spiegare rendendoli comprensibili a 

tutti. Concetti che richiederebbero studi e approfondimenti complessi e una consapevolezza profonda della 

storia del pensiero contemporaneo e che, invece, trovavano, in narrazioni brevi o brevissime, formulazioni 

molto intuitive. Lo fa con leggerezza, ironia, rigore e una padronanza completa della scrittura.   

Per tradurre tutto ciò in musica occorre una preparazione complessa e articolata. Oltre a leggere ed 

eseguire in modo “classico” le composizioni scritte, il musicista jazz deve padroneggiare l’armonia, il ritmo, 

la tecnica strumentale, la storia delle “musiche”, la composizione/improvvisazione. 

Per questo motivo occorre una didattica specifica comprende componenti audiotattili che si 

acquisiscono solo “facendo” musica in prima persona insieme agli altri. Nel jazz quindi la partitura oltre a 

quella scritta in modo convenzionale e basata su canali visivi, diventa il disco, cioè il supporto attraverso cui 

viene fissata l’improvvisazione. Per questo motivo è fondamentale l’ascolto, lo studio e la trascrizione dei 
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dischi dei maestri del jazz. Questa attività laboratoriale si affianca e si integra con le conoscenze e abilità 

teoriche ed esecutive convenzionali come la lettura, l’armonia, la teoria e nuove materie che sono proprie 

del jazz, ad esempio la lettura del siglato armonico, l’armonia funzionale, l’educazione dell’orecchio 

melodico e armonico.  

La differenza tra la formazione classica e jazzistica consiste quindi nel fatto che di solito uno studente 

di musica classica spesso mette in atto conoscenze e abilità nell’esecuzione musicale anche se non possiede 

sempre piena consapevolezza di tutti gli elementi del brano che sta suonando anche sotto il profilo 

armonico, melodico, ritmico, estetico.  

Il jazzista deve sempre mettersi in gioco con piena coscienza di tutti gli elementi sottesi alla musica 

che sta producendo, creandola in tempo reale. Opera in altri termini per competenze.  

Per questo motivo le metodologie specifiche del jazz possono essere molto proficue anche per 

impostare lo studio di ogni genere di musica dalla classica al pop e fornire strumenti adeguati alle esigenze 

della musica del nuovo millennio. 

 

Ritmo e voce 
Le competenze linguistiche comuni sono sicuramente maggiori di quelle musicali. Quindi è 

relativamente più facile comprendere i contenuti di un libro. Come già detto in precedenza la genialità di 

Italo Calvino è consistita proprio nella capacità di trattare temi complessi in modo leggero, ironico e 

comprensibile a tutti.  

È decisamente più complesso entrare nei meccanismi della musica senza una adeguata conoscenza 

del suo linguaggio specifico. Tuttavia, tutti noi abbiamo a disposizione alcuni strumenti che non solo ci 

consentono di produrre musica in prima persona ma anche come chiavi di lettura del fenomeno musicale: il 

ritmo e la voce.  

Entrambi sono strettamente connessi alla nostra fisicità e alle funzioni organiche del nostro corpo. Il 

ritmo ha a che fare con la pulsazione regolare del nostro cuore che, ricordiamolo, è ternaria (tu, tum 

pausa), oltre ad altre funzioni organiche come la respirazione. Anche in questo caso il fattore tempo è 

variabile da breve o brevissimo ad archi temporali più ampi di diverse ore. Oltre a queste funzioni vitali 

compiamo diverse azioni volontarie come camminare ad esempio. Possiamo quindi affermare che la nostra 

attività fisica è caratterizzata da ritmi diversi, cioè il nostro corpo è naturalmente poliritmico e quindi 

possediamo già delle attitudini su cui possiamo far leva per comprendere il ritmo. Questo aspetto 

naturalmente riguarda solo la parte iniziale di questo processo esperienziale in quanto la suddivisione 

regolare e la variazione tipica del ritmo implica nelle fasi successive attività cognitive    

Lo stesso discorso vale i suoni prodotti dalle vibrazioni delle corde vocali che si comportano allo 

stesso modo di uno strumento musicale. In particolare, se pizzichiamo una corda di chitarra in varie 

posizioni accorciandone la lunghezza otteniamo degli specifici intervalli (ottava, quinta, terza ecc.). Lo 
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stesso avviene con le corde vocali messe in vibrazione dall’aria. Alcuni intervalli li produciamo con più 

naturalezza di altri. Sono i cosiddetti suoni armonici, il cui studio ed organizzazione ha dato vita a diversi 

sistemi musicali nelle differenti aree geografiche del mondo.  

Alcuni studi antropologici sostengono che se si potessero confrontare le prime espressioni vocali ad 

un ipotetico anno zero in varie zone del mondo si scoprirebbe che gli intervalli prodotti vocalmente 

sarebbero a grandi linee gli stessi (scale pentatoniche, quinte, quarte, terze, settime minori) con una 

intonazione naturale cioè leggermente crescente o calante rispetto ai suoni temperati.  

Possiamo quindi avere maggiore consapevolezza ritmica e vocale con alcuni semplici esercizi che ci 

consentono di addentrarci nel mondo della musica.  

Prima di entrare nel merito più specificamente musicale occorre fare un’ulteriore riflessione sulla 

fruizione musicale sia quando ascoltiamo un disco o partecipiamo ad un concerto. I ritmi della nostra 

società sono sempre più concitati, immediati e rapidi e, soprattutto in ambito musicale, ci portano ad un 

ascolto veloce, superficiale e distratto. In altre parole, sentiamo la musica e non l’ascoltiamo. I due verbi 

anche se hanno entrambi a che fare con la sensorialità uditiva non sono affatto sinonimi.  

Ascoltare è cosa ben diversa dell'udire: non è un processo passivo di semplice ricezione dei suoni, ma 

di vera e propria "messa a fuoco" di questi. Ascoltare vuol dire, prima di tutto, mettersi nei panni degli altri, 

capire le cose dal loro punto di vista, ma si tratta anche di percepire ciò che forse un'altra persona non 

aveva intenzione di dirci ma involontariamente "trasmette" con il suo stile, il suo comportamento, il suo 

modo di esprimersi.  

Maggiori sono le conoscenze inerenti al linguaggio musicale, più aumentano le possibilità di poter 

fruire del piacere offerto dalla musica e provare emozioni profonde e sincere. La pratica dell’ascolto è 

quindi un processo attivo ma non deve trasformarsi in una procedura astratta meramente cognitiva. 

Durante un concerto jazz il pubblico interagisce con la musica, sottolinea i diversi assoli, apprezza il 

dialogo tra i musicisti, rilancia le proprie emozioni che vengono quindi recepite e trasformate in nuove 

soluzioni musicali in tempo reale.  
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Una chiave di lettura: il ritmo 
 

Prima di iniziare con alcuni esercizi che ci aiuteranno a entrare attivamente nella musica occorre chiarire 

alcuni semplici concetti.  

Nella notazione convenzionale della musica l’arco di tempo occupato dalla musica viene suddiviso in 
porzioni di ugual durata denominate misure. All’inizio di ogni misura viene annotato il tempo attraverso una 
frazione numerica che specifica al numeratore il numero delle pulsazioni e al denominatore la durata delle 
pulsazioni. Ad esempio, nel tempo 2/4, 2 sono il numero delle pulsazioni, 4 è la durata. 
 
Questi esercizi ci consentono di prendere dimestichezza con i principali tempi musicali e alcuni stili che 
ritroveremo nelle composizioni del Castello dei destini incrociati. Le figurazioni che eseguiremo con le mani 
vengono per convenzione denominate clavi. 
Il primo esercizio è in 4/4 che viene annotato con il simbolo C. Ha 12 misure che corrispondono a una forma 

blues. Lo stile è rock. La base è qui disponibile 

https://www.cdpm.it/wp-content/uploads/2020/02/Blues-Rock.wav 

Proviamo ora a scandire con il battito delle mani tutti i movimenti insieme alla base. Mentre battiamo le 
mani contiamo mentalmente il numero delle battute. Arrivati a 12 ci si ferma sul primo movimento della 
tredicesima battuta.  
 

 
 
 
Nel secondo esercizio battiamo le mani solo sul primo e terzo movimento di ogni battuta. Queste posizioni 
della battuta vengono dette tempi forti.  
https://www.cdpm.it/wp-content/uploads/2020/02/Blues-Rock.wav 
 

 

https://www.cdpm.it/wp-content/uploads/2020/02/Blues-Rock.wav
https://www.cdpm.it/wp-content/uploads/2020/02/Blues-Rock.wav
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Il terzo esercizio è il contrario del secondo. Battiamo le mani sul secondo e quarto movimento. Queste 
posizioni della battuta vengono dette tempi deboli.  
Cambiamo la base che è in stile jazz. Il battito delle mani viene sottolineato dal suono dei piatti a pedale 
(detti Hi-hat) La base è qui disponibile 
https://www.cdpm.it/wp-content/uploads/2020/02/Base-Jazz.wav 
 

 
Il quarto esercizio diventa un po' più difficile quindi è preferibile abituarsi prima lentamente a scomporre 
ogni singolo movimento in due sillabe u-no  du-e  tre-e  quat-tro. I battiti delle mani avvengono sulla prima 
vocale U del primo movimento e sulla seconda vocale del secondo movimento E. Questa accentazione sul 
due -E si chiama sincope.  
Utilizziamo la stessa base jazz dell’esercizio 3.  
https://www.cdpm.it/wp-content/uploads/2020/02/Base-Jazz.wav 
 

 
 

  

https://www.cdpm.it/wp-content/uploads/2020/02/Base-Jazz.wav
https://www.cdpm.it/wp-content/uploads/2020/02/Base-Jazz.wav
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Il quinto esercizio è uguale al precedente ma utilizza una base “latin”. La lunghezza è di otto misure 
ripetuta due volte. Il finale è sempre sul primo movimento della diciassettesima battuta.  
La base è qui disponibile https://www.cdpm.it/wp-content/uploads/2020/02/Base-Latin.wav 
 

 

 
Il sesto esercizio si basa su un tempo in 3/4. La base è qui disponibile 
https://www.cdpm.it/wp-content/uploads/2020/02/Base-in-3.wav 
Il numero di pulsazioni è quindi dispari. La lunghezza è di otto misure ripetute due volte. Batteremo le mani 
sul primo battito  

 
Il settimo esercizio si basa ancora su un tempo in 3/4. La durata è di otto misure ripetute due volte. 
Batteremo le mani sul secondo battito che, ad un attento ascolto della base, viene sottolineato dall’hi-hat.  
La base viene denominata jazz waltz qui disponibile  
https://www.cdpm.it/wp-content/uploads/2020/02/Base-in-3.wav 
 
 

https://www.cdpm.it/wp-content/uploads/2020/02/Base-Latin.wav
https://www.cdpm.it/wp-content/uploads/2020/02/Base-in-3.wav
https://www.cdpm.it/wp-content/uploads/2020/02/Base-in-3.wav
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L’esercizio 8 è probabilmente il più difficile in quanto introduce una sincope su un tempo in 3/4. La 
lunghezza è sempre di otto misure ripetuta due volte. Si noti che dalla nona misura si utilizza una notazione 
diversa (quarto puntato). Grazie a questa notazione possiamo comprendere che ogni misura in 3/4 viene 
divisa in due parti uguali. In altre parole, sovrapponiamo un tempo ternario a un tempo binario. Questa 
tecnica si chiama poliritmo. La base è sempre jazz waltz 
https://www.cdpm.it/wp-content/uploads/2020/02/Base-in-3.wav 
 
 

 
 

Una volta presa confidenza con gli esercizi e le basi si possono creare dei gruppi di insieme all’interno della 

classe in cui ognuno esegue in contemporanea un esercizio differente. È utile caratterizzare i suoni di ogni 

gruppo ad esempio il primo gruppo batte le mani e il secondo il righello sul banco e così via. Non bisogna 

solo eseguire l’esercizio ascoltando solo sé stessi ma abituarsi gradualmente ad ascoltare anche gli altri 

cercando un equilibrio sonoro. Per evitare di accelerare o rallentare occorre rilassarsi e concentrarsi sul 

suono collettivo.  

 
Ecco alcune soluzioni:  

• Gruppo A esercizio 1 

• Gruppo B esercizio 2 

• Base Rock 
 

• Gruppo A esercizio 4 

• Gruppo B esercizio 3 

• Base jazz 
 

• Gruppo A esercizio 2 

https://www.cdpm.it/wp-content/uploads/2020/02/Base-in-3.wav
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• Gruppo B esercizio 5 

• Base latin 
 
Gli ultimi esercizi si basano sui tempi in 5/4 e in 7/4. È utile pensare ogni tempo come la somma dei tempi 
fin qui affrontati. Ad esempio, il 5/4 è la somma di un tempo in 3/4 e in 2/4. Il 7/4 è la somma di 4/4 e 3/4. 
Il 5/4 verrà quindi contato 12312 e il 7/4 1234123.  
 
L’esercizio n. 9 è in 5/4 quarti e unisce l’esercizio 8 e metà dell’esercizio 1. Base jazz in 5/4 qui disponibile 
https://www.cdpm.it/wp-content/uploads/2020/02/Base-in-5.wav 
 

 
 

L’ultimo esercizio è in 7/4 pensato appunto come 4 + 3. La base è in stile funky. Qui disponibile 

https://www.cdpm.it/wp-content/uploads/2020/02/Base-in-7.wav 

La lunghezza è di 8 misure ripetute due volte.  

 

 
 

  

https://www.cdpm.it/wp-content/uploads/2020/02/Base-in-5.wav
https://www.cdpm.it/wp-content/uploads/2020/02/Base-in-7.wav
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Lo spettacolo e le composizioni 

Istruzioni per l’uso 
Le spiegazioni che seguono sono, in alcuni passaggi, complesse e tecniche. Non occorre scoraggiarsi 

ma al contrario bisogna raccogliere la sfida, lasciarsi sedurre dai suoni e provare ad ascoltare. Per iniziare 

non è necessario seguire tutto lo spettacolo, è meglio procedere per gradi.  

Ascoltate il primo brano che dura cinque minuti senza leggere le indicazioni che seguono. Solo alla 

fine confrontatevi senza timori ponendovi delle domande: è piaciuto? Che sensazioni ho provato? Mi ha 

provare delle emozioni o no?  Se sì quali? Che immagini mi ha suscitato? Quali strumenti mi hanno attratto 

e perché? Ho riconosciuto alcuni degli esercizi ritmici fatti in precedenza? 

Successivamente leggete le spiegazioni e confrontatele con quello che è scaturito dal primo ascolto.  

A parte la prima composizione introduttiva, le altre sei seguono uno stesso schema: prima c’è il 

racconto letto dall’attore, dopo c’è l’esecuzione ispirata a quel racconto.  

Anche in questo caso potete decidere se scegliere quest’ordine oppure invertirlo. Preferite lasciarvi 

prima sedurre dai suoni e poi scoprire il racconto? Oppure avete bisogno di conoscere la vicenda per poi 

ascoltare la musica?  Entrambe le soluzioni vanno bene. Anche il libro di Calvino si può leggere così.  

 

Ecco il link Youtube  dello spettacolo realizzato al Piccolo Teatro di Milano nel dicembre 2019. 

https://www.youtube.com/watch?v=o8QFbeUq51c&t=3089s 

 Le composizioni 

• La prima composizione si intitola The Knight, (da 0:00 a 5:25) Il cavaliere e descrive in musica il 

protagonista del libro. È stato immaginato appunto come un cavaliere che giunge a cavallo sul 

ponte levatoio del castello. Per rendere l’idea di movimento il brano è basato interamente su una 

formula ritmica ripetuta dal basso, dalla mano sinistra del piano e la batteria. La figurazione è 

uguale a quella dell’esercizio 5 (sincope) con una atmosfera rarefatta che rendere appunto il clima 

sospeso e senza una precisa collocazione temporale e spaziale del libro. La melodia è un intreccio di 

quattro voci. Il tema principale è affidato alla chitarra (distorta) e alla voce, il sax soprano suona 

una seconda voce, mentre il violino e la mano sinistra del piano rispondono alla melodia principale. 

Dopo l’esposizione del tema si alternano tre assoli di chitarra, pianoforte e sassofono che alla fine 

dialogano in contemporanea. 

• Segue il primo racconto Il castello che descrive il castello e i suoi personaggi (da 5:31 a 9:55). 

• La seconda composizione si intitola The castle, Il Castello, (da 9:55 a 14:18). In questo brano molto 

concitato dal punto di vista ritmico ogni strumento rappresenta il carattere di un diverso 

personaggio che il cavaliere incontra nel castello. Gli strumenti si alternano in brevi sequenze 

improvvisate per esprimere il proprio carattere: il violino è il più pazzo, il sassofono è svolazzante, il 

piano è più concreto e razionale, la chitarra potrebbe rappresentare l’oste, genuino semplice, la 

voce potrebbe rappresentare una principessa eterea ed evanescente e infine il basso è il più oscuro 

e taciturno. Al termine tutti insieme i personaggi/strumenti decidono di iniziare a raccontarsi 

intorno al tavolo dei tarocchi. Vi ritrovate con queste descrizioni o la musica vi ha sollecitato altre 

immagini? Quali? 

• Il terzo racconto si intitola Storia dell’ingrato punito e racconta una storia duplice ambientata 

prima in un bosco in cui un cavaliere viene soccorso, poi si sposta in una festa di corte e infine si 

conclude ancora in un bosco dove il protagonista viene punito. (da 14:28 a 17:14) 

https://www.youtube.com/watch?v=o8QFbeUq51c&t=3089s
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• La composizione che segue dal titolo Wood, Bosco, (da 17:18 a 20:56) replica le tre ambientazioni 

del racconto. La prima e l’ultima descrivono il bosco e propongono una melodia in stile classico a 

due voci in cui la prima eseguita dal flauto viene contrappuntata dal violino. La tecnica del 

contrappunto applicata in questo brano consiste appunto in due melodie che si inseguono e si 

rispondono creando un dialogo tra diversi personaggi. La composizione è in 3/4 ma viene 

introdotto un artificio ritmico che sposta gli accenti ora sul primo ora sul terzo movimento ora sul 

secondo accentuando così il senso dinamico. Il trucco è semplice. Se si suddividono le prime due 

battute in 3/4 in tre battute in 2/4 la lunghezza temporale è la stessa ma si spostano gli accenti 

(3+3=6  2+2+2=6).   

Suddivisione in 3/4  1 2 3 1 2 3 1 

Suddivisione in 2/4 1  2 1 2 1 2 1 

Accenti   >   >  >  > 

Questa tecnica poliritmica, molto in uso nei Balcani, è stata studiata e diffusa dal compositore Bela 

Bartok. 

La parte centrale è dedicata all’improvvisazione collettiva di flauto e pianoforte in 3/4 

(accompagnati dalla sezione ritmica). Le diverse sezioni del brano sono molto diverse e staccate tra 

loro e traducono in musica la molteplicità del carattere dei personaggi e dei racconti di Calvino. La 

storia infatti prende dapprima una direzione poi improvvisamente vira e ne prende un’altra 

opposta per tornare alla prima e così via.  

• La storia della sposa dannata è ambientata in un bosco inteso come luogo di incontri, magie, 

popolato da personaggi oscuri, il diavolo, e sacri. (da 21:05 a 23:28) 

• Lovers – Innamorati (da 23:37 a 30:04) è una vera e propria canzone che è posta tra due storie che 

entrambe parlano d’amore sebbene secondo prospettive differenti. Da un punto di vista musicale 

la composizione è caratterizzata da un pedale di una stessa nota ripetuta su cui si alternano degli 

accordi in modo maggiore e minore. Questa tecnica conferisce alla musica un colore ora più chiaro 

(maggiore) ora più scuro (minore). L’alternanza dei due modi continua in tutto il brano toccando 

diverse tonalità.  

• La storia di Orlando pazzo per amore (da 30:05 a 34:10) è un esplicito riferimento al poema 

cavalleresco di Ludovico Ariosto, L’Orlando il furioso, che diventa uno spunto per una riscrittura di 

Calvino in chiave combinatoria. Qui le carte dei tarocchi portano la vicenda in diversi luoghi ognuno 

caratterizzato da specifici personaggi e stili narrativi differenti combinati dallo scrittore con una 

padronanza lessicale straordinaria. Calvino ora descrive una furiosa battaglia, ora il racconto 

diventa fiabesco e il bosco inizia magicamente a parlare al protagonista. Poi la vicenda diventa più 

cruda e disperata e Orlando perde il lume della ragione, infine i compagni di Orlando, paladini di 

Carlo Magno, accorrono in suo aiuto.  

Quando tutto sembra volgere a una conclusione, l’autore rimescola ancora le carte e se ne esce con 

una frase spiazzante di Orlando che lascia mille dubbi: Lasciatemi così. Ho fatto tutto il giro e ho 

capito. Il mondo si legge all’incontrario. Tutto è chiaro. Chi ha ragione? L’impavido Orlando che è 

innamorato o Angelica che invece lo tradisce? In cosa consiste davvero la ragione di Orlando? E 

quando la recupera è davvero savio o è completamente impazzito? Da che parte bisogna leggere 

davvero la storia? Dall’inizio o dalla fine? 

• Per rendere il racconto plurimo di Orlando e tradurre in musica il senso di indeterminatezza la 

composizione Twelve (da 34:17 a 36:53) utilizza in parte due serie dodecafoniche e in parte delle 

tecniche politonali in modo molto libero e spregiudicato. La dodecafonia, messa a punto da Arnold 
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Shoenberg si basa su una sequenza di dodici suoni che vengono eseguiti tutti prima di poter essere 

suonati nuovamente. Ecco il percorso compositivo seguito.  

Le due serie di partenza sono composte da 12 suoni diversi tra loro 

 
 

 
 

Se le due serie vengono suonate insieme si incontrano solo nella decima misura in cui producono la 

stessa nota a distanza di due ottave. Si noti che mentre la prima voce scende l’altra sale e così via. 

Cioè si muovono per moto contrario. 

 

 
 

Eseguendo le due serie in questo modo vengono suggeriti degli accordi anche se non hanno 

rapporti tra loro. Cioè ogni accordo ha una sua autonomia sia rispetto agli accordi successivi sia alla 

sua qualità. Ad esempio, nella prima battuta i due suoni sono B al basso e A# sono distanti un 

semitono (un intervallo dissonante) ma grazie alle due ottave che le separano si genera un effetto 

di minor impatto. Se a questo punto, uscendo dalla logica dodecafonica, “riempiamo” lo spazio 

compreso tra i due suoni estremi (le due serie) con degli intervalli consonanti otteniamo alcuni 

accordi tonale.   

Ecco la sequenza armonica così ottenuta:  

 

  

 

Proseguendo con una tecnica ancora diversa viene individuata una linea melodica che collega gli 

accordi anche se, come detto, non hanno rapporti di attrazione tra loro. Cioè non hanno legami 

tonali: tensione > risoluzione, effetto motorio > effetto statico. Ogni accordo ha una sua 

autonomia.  

 

 

Nella prima parte la sequenza degli accordi costituisce una base sulla quale improvvisano prima la 

chitarra e poi il violino. Il tema viene esposto successivamente con una linea melodica principale 

del flauto (35:27) a cui risponde un contrappunto del violino. Il clima disteso e sognante è reso 
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principalmente dalla linea melodica che collega i passaggi e i rapporti indefiniti e spesso dissonanti 

degli accordi. 

 

 
Per concludere il brano e tradurre in musica la frase interlocutoria di Orlando (Lasciatemi così. Ho 

fatto tutto il giro e ho capito. Il mondo si legge all’incontrario. Tutto è chiaro) viene introdotto un 

accordo sospeso e indefinito che contiene tutti e dodici le note (36:41) 
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A conclusione di questi passaggi molto tecnici e difficili da comprendere senza una preparazione 

teorica avanzata, è comunque importante fare alcune riflessioni: 

• il compositore, così come fa Calvino nella produzione letteraria, utilizza diverse tecniche e 

le combina tra loro. 

• il processo creativo segue alcune regole ma nel momento in cui viene raggiunto un risultato 

ritenuto apprezzabile per l’autore, questi le trasgredisce e inventa delle proprie regole. In 

altre parole, non c’è creazione senza rischio e trasgressione.  

• La prima regola è seguire sempre la direzione a cui la musica stessa ci sta portando, anche 

se questo significa andare contro le convenzioni e i procedimenti noti e diffusi.  

 

 

• La Storia di Astolfo sulla Luna (da 36:56 a 42:08) è la più stramba e ironica di tutte. Già il 

personaggio è bizzarro, Astolfo ma ancora più strano è il dialogo con Carlo Magno che lo invita a 

cercare il senno di Orlando che il guerriero ha perso per amore. Ma dove può essere la ragione di 

Orlando? Un mago gli suggerisce che si trova senz’altro sulla Luna dove è raccolto tutto e il 

contrario di tutto. Per andarci occorre un cavallo alato, cioè un ippogrifo, che naturalmente Astolfo 

possiede già. Quando raggiunge la Luna incontra il primo abitante che non è un essere diverso da 

noi, cioè un extraterrestre, ma un poeta. È solo il poeta che attraverso le rime, le ragioni e le 

sragioni, può spiegare il senso delle cose. Ma…. 

• Il brano si intitola Palomar (da 42:14 a 46:25) ed era nato nelle intenzioni per un altro libro di 

Calvino dal titolo omonimo. Durante la composizione però la scrittura continuava a riportare alla 

storia di Astolfo e così è rimasto in questo spettacolo pur con il nome dell’altro libro. È uno dei 

brani più difficili da eseguire perché parte in 7/4 e nella esposizione del tema continua a cambiare 

pulsazione, 7, 3, 7, 7 ecc. Il risultato è però di facile fruizione e alla fine, nonostante i continui cambi 

di tempo, è frequente memorizzare la melodia.  

• La costruzione di Due storie incrociate (da 46:34 a 49:37) è particolarmente ambiziosa per Calvino. 

Infatti, racconta di due storie simili ma molto distanti nel tempo (2.500 anni di differenza), quella di 

Elena di Troia raccontata da Omero, e quella di una principessa, non meglio definita, ai tempi di 

Orlando. Le due storie si intrecciano con molte similitudini e dopo alcune battute in cui parla Elena, 

si intromette la principessa, fino al termine. Il finale però è totalmente diverso.  

• Two or three stories (da 49:44 a 55:22) realizza l’intreccio dei due racconti precedenti con la 

tecnica del contrappunto di due melodie differenti che si rincorrono. La prima la si può ascoltare a 

49:49 ed è suonata all’unisono, la seconda è a 50:08 con l’ingresso del violino. A 50:24 tutti gli 

strumenti improvvisano collettivamente per riprendere a 50:34 con le due melodie intrecciate. 

Seguono poi le improvvisazioni che seguono un blues in 12 misure (base dell’esercizio ritmico 1). La 

forma ha una leggera modifica e segue la forma AABA in cui le sezioni A sono di 12 misure blues e la 

sezione B è di 8 misure (nel lessico jazzistico si dice Bridge o ponte).  

• Lo spettacolo si conclude con lo stesso Calvino che racconta (55:34) in prima persona la genesi del 

libro e la volontà di aggiungere una parte finale, denominata Il motel dei destini incrociati che 

rimane però solo nei suoi propositi. La musica, dopo un dialogo tra il pianoforte e l’attore, riprende 

il tema principale di Palomar (58:57). Provate quindi ad ascoltare la melodia e a cantarla insieme ai 

musicisti. Vi accorgerete che, nonostante la difficoltà del tempo composto 7/4, la cantabilità della 

melodia vi consentirà di superare gli ostacoli ritmici e di dialogare anche voi insieme al gruppo 

musicale. Vi sarà d’aiuto anche l’esercizio ritmico n. 10 su cui si appoggia la melodia. 



19 
 

 


