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Gli studi sulla popular music si sono sviluppati nell’accademia 
internazionale nel segno di una forte attenzione alla dimensione del 
contemporaneo. A scorrere i titoli degli interventi della seconda 
conferenza internazionale della IASPM – la prima in Italia –, tenutasi nel 
1983 a Reggio Emilia, è facile notare una vivace compresenza fra 
interventi di taglio storico e altri focalizzati sul presente degli anni 
Ottanta. Poco dopo quella conferenza, nel 1985, veniva pubblicata la 
prima ricerca ad ampio spettro sulle pratiche musicali della 
contemporaneità nel nostro Paese (La musica che si consuma, a cura di 
Nemesio Ala, Franco Fabbri, Umberto Fiori ed Emilio Ghezzi, Unicopli 
1985). L’attenzione per la «musica di ogni giorno», esplicitata nel 
sottotitolo della raccolta degli atti della conferenza di Reggio Emilia 
(pubblicata sempre nel 1985) suonava allora come un invito a occuparsi 
tanto delle musiche «quotidiane» del passato quanto delle musiche che ci 
circondano, del «suono in cui viviamo» e del paesaggio sonoro come 
accesso alla comprensione del mondo. 
  
Quella prima stagione di studi sulla popular music si confrontava e 
sviluppava i suoi modelli di ricerca in un momento di profonda transizione 
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nella storia dei media e delle pratiche musicali, alle soglie di una nuova 
era. Gli anni ottanta del Novecento stavano introducendo innovazioni 
decisive – il digitale, il sintetizzatore, l’impiego dei mezzi di riproduzione 
come strumenti di produzione (il giradischi e il campionatore) – mentre 
gli studiosi cominciavano a riflettere sul passato della musica pop, 
storicizzando e canonizzando i musicisti dei «decenni d’oro» dei sessanta 
e dei settanta. 
Oggi, negli anni venti del nuovo millennio, abbiamo ugualmente 
l’impressione di trovarci nel pieno di uno snodo epocale. Lo scorso 
decennio è stato segnato dalla definitiva affermazione del web 2.0, di 
internet mobile, dei social media e delle piattaforme di distribuzione di 
contenuti musicali e audiovisivi. Abbiamo assistito a una radicale 
ristrutturazione dei modi di produrre, fruire e persino pensare la musica. 
Il musicking tipico degli anni Venti del nuovo millennio ci appare sempre 
di più frutto di un’interazione fra esseri umani e macchine, dagli algoritmi 
che organizzano le playlist che ascoltiamo all’intelligenza artificiale che 
ricrea le voci dei cantanti, o ne compone nuovi brani «in stile». Il nostro 
paesaggio sonoro, e quello di ormai buona parte del mondo, è colonizzato 
dai suoni digitali prodotti e riprodotti da smartphone e device portatili. 
Allo stesso tempo, se la musica sembra orientata verso pratiche 
impensabili appena pochi anni fa, gli artisti del passato spopolano su 
TikTok e vengono celebrati in mostre e documentari, mentre supporti 
ormai obsoleti come vinili e audiocassette sembrano definitivamente 
tornati in uso. 
  
In questo nuovo mondo, è lecito chiedersi se gli strumenti metodologici 
sviluppati nel passato per studiare la popular music siano ancora 
utilizzabili nel presente, e come. Quarant’anni dopo la prima conferenza 
internazionale della IASPM in Italia, vogliamo allora riflettere su che cosa 
significa studiare «la musica di ogni giorno» nell’epoca dello smartphone 
e di Spotify, della retromania e della patrimonializzazione della musica 
pop, in cui anche la musica techno è ormai riconosciuta dall’Unesco fra le 
tradizioni culturali da proteggere. 
Accogliamo dunque proposte di intervento o di panel incentrate sullo 
studio delle pratiche musicali della contemporaneità e nella 
contemporaneità – intendendo con questo termine l’epoca in cui viviamo, 
gli anni Venti del ventunesimo secolo – da ogni prospettiva disciplinare. 
Sono particolarmente benvenute ricerche interdisciplinari, che tengano 
insieme metodologie e impostazioni diverse. 
 
 
 
  



 

Una lista degli argomenti possibile comprende – ma non si limita a: 
  

● Come studiare le piattaforme musicali? Come le piattaforme 
hanno cambiato le modalità di fruizione e produzione, le 
estetiche del suono e della musica, la forma-canzone? 

● Rimediazione, transmedialità, musicking. 
● Come studiare la musica sui social media? La musica viene ri-

mediata, ma le dinamiche di creazione e diffusione dei contenuti 
«retroagiscono» sulla sua produzione e realizzazione. 

● Come studiare i paesaggi sonori della (e nella) contemporaneità? 
Quali strumenti, quali «ecologie»? 

● Come studiare la musica negli ecosistemi urbani, nella relazione 
tra spazio fisico e virtuale? 

● Oltre la forma: studi su ritmo, timbro, vocalità. 
● Prospettive metodologiche per studiare la popular music oggi: 

analisi, ricerca sul campo, etnografie digitali, data analysis. 
● Retromania, patrimonializzazione, nuove «tradizioni», 

museificazione, vecchi media: il pop del passato nel presente. 
● Liveness e ambienti digitali. 
● Nuove creatività musicali nella contemporaneità: casi di studio, 

ricerche, analisi. 
 
Per partecipare è necessario inviare, entro il 31 maggio 2024, una 
proposta all’indirizzo segreteria@iaspmitalia.net, includendo: 
 

● titolo dell’intervento; 
● abstract (max 250 parole); 
● 5 keywords; 
● breve nota biografica (max 100 parole). 

 
La lingua della conferenza è l’italiano. 
 
Call for papers: dal 20 marzo al 31 maggio 2024 
Accettazione interventi: 15 luglio 2024 
Annuncio programma: 1° settembre 2024 
Quota di iscrizione: 25€; è necessaria inoltre l’iscrizione a IASPM (35€ 
per i soci ordinari, 15€ per studenti e dottorandi); l’iscrizione dovrà essere 
finalizzata al momento dell’accettazione della proposta. 
https://www.iaspmitalia.net/cfpbologna2024/ 
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Comitato organizzativo: 
Anna Scalfaro (DAR - Università di Bologna), Jacopo Tomatis (Presidente 
di IASPM Italia - Università di Torino). 
 
Con la collaborazione del direttivo di IASPM Italia: Guglielmo Bottin 
(Università di Milano), Milena Cassella (Sapienza Università di Roma), 
Gabriele Marino (Università di Torino), Sergio Mazzanti (Università di 
Macerata). 
  
Comitato scientifico: 
Alessandro Bratus (Università di Pavia), Maurizio Corbella (Università di 
Milano), Francesco D’Amato (Sapienza Università di Roma), Simona 
Frasca (Università di Napoli «Federico II»), Giacomo Manzoli (Università 
di Bologna), Gabriele Marino (Università di Torino), Stefano Marino 
(Università di Bologna), Roberta Paltrinieri (Università di Bologna), 
Gianni Sibilla (Università Cattolica), Lucio Spaziante (Università di 
Bologna), Nico Staiti (Università di Bologna).  
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