DENTRO LA MUSICA

Risonanza interna e risonanza esterna

Siamo in Mongolia, in una piccola comunità che alleva cammelli. E' il

momento del parto delle cammelle, accompagnato da tutta la comunità,

soprattutto dalle donne. Anche in natura capita che una madre non riesca ad

accettare il figlio, e così capita che una cammella, avendo avuto un parto

troppo doloroso, rifiuti il suo piccolo. E' uno strazio vedere il cucciolo

che vorrebbe nutrirsi e lei che fugge altrove. Tutta la comunità è

mobilitata e quando non c'è più nulla da fare, ed il piccolo potrebbe

morire, ricorrono all'antico rito: da millenni è lo stesso per questa

situazione. Vanno in città alla ricerca del maestro di musica, lo trovano

e lo portano al campo con il suo violino (strumento cinese a due corde). Alla

presenza di tutta la comunità che circonda la cammella il musicista suona, e

la donna comincia a cantare accarezzandola. Piano piano la cammella inizia a

piangere, prima è solo una lacrima, poi i suoi occhi sono pieni di lacrime

(io non ho mai visto un animale piangere...). E mentre il suo

dolore si scioglie il suo piccolo si avvicina a lei e lei lo accoglie e lo 

nutre.

Dal film: La storia del cammello che piange 2005 (breve estratto di pochi minuti)

Da questo documentario che è riuscito a filmare un rito millenario, ci apriamo ad uno sguardo diverso su cosa è la musica.

C’è una risonanza esterna, la vibrazione della corda o dell’aria nella voce, o in uno strumento a fiato,  l’impatto della materia in uno strumento a percussione… che suscita una risonanza interna.

E’ una domanda aperta da sempre, quella che esprime con efficacia Kepler, quando si chiede quale sarà il rapporto tra quello che sentiamo con il nostro corpo, che è cosa fisica, e l’incredibile piacere che sentiamo nella profondità dell’anima quando ascoltiamo la musica. .

E’ il tema della potenza della musica presente in tutti i secoli e in tutte le culture. Pensiamo alla convinzione di quanto la musica possa influire profondamente sulla persona, sulla sua formazione e sulla sua vita nella società.

Interiorità della musica

Ci sono cose che fanno sentire la vita più in profondità, che ci riportano al lato interiore di noi stessi: la musica è una di queste. Sia quando uno suona, sia quando uno ascolta partecipa di una musica che parte e finisce nel silenzio, è un’esperienza che sempre ci porta a fare silenzio dentro di noi.

Spesso ci viene rappresentata la musica, come l’arte in genere, come un’evasione dalla vita, un togliere lo sguardo dall’esistenza con tutto il suo carico di dolore, invece la musica ti porta nel cuore dell’esistenza,  ti fa accedere al mistero delle cose, ti fornisce una comprensione profonda della vita.

Non si tratta però di una comprensione intellettuale, quanto di una comprensione che passa da una pratica e sprona ad un agire diverso.

La pratica musicale a confronto

Ci possiamo chiedere: ha senso, è fruttuoso parlare della musica, cercare di spiegarcela a parole, e non solo farla, praticarla? 

A questa domanda rispondiamo con le cinque voci che sentite a questo tavolo, vi raccontiamo come è andata per noi.

Ciascuno di noi veniva da un’esperienza differente, un’esperienza piena e più o meno lunga nel tempo che comprendeva la creazione e l’esecuzione musicale, la pratica concertistica, l’insegnamento, la ricerca teorica, l’amicizia profonda e lo scambio con altri musicisti. Nella diversità delle nostre storie ci accomunava un’enorme passione per la musica, praticarla sempre con grande gioia e sentire l’esigenza profonda di esprimerla e condividerla.

Ogni volta che ci incontriamo la nostra comunione non è un percorso previsto, ma una fucina di idee, uno spazio dove raccontarci la nostra storia, creare nuovi progetti insieme che non rispondano ai criteri della vita musicale che ci viene proposta. Tutto questo in un clima sacro e gioioso, dove l’esigenza di confronto si allarga sempre di più agli altri confermandoci che c’è la necessità di parlare di musica e insieme di ripensare in modo nuovo la pratica musicale, ma in un’atmosfera in cui ciascuno si senta libero di esprimersi, in quella vera amicizia della quale parla Florensky. quando parla di “rapporti di prossimità, pienamente umani, nei quali uno dona se stesso e non ciò che è suo, e accoglie me e non ciò che è in me”. 

Scavando insieme nella nostra esperienza musicale abbiamo messo a fuoco alcuni punti imprescindibili che riguardano il fare musica insieme:

Si parte dall’ascolto che è la cosa più importante e più difficile. 

E’ l’ascolto di sé e l’ascolto dell’altro.

Ci sembra che la musica costringa ad essere sinceri con se stessi, esiga un’autoconoscenza, perché ciò che si mette in comune, sia la propria espressione più vera
.

Se guardiamo da vicino il lavoro di un gruppo di musicisti, cosa emerge?

Un’esecuzione vera, che sia un vero suonare insieme, non nasce come via di mezzo tra i punti di vista diversi, come compromesso, ma quando la musica è un unico slancio, un’unica direzione che esprime tutti.

Siccome questa musica appartiene egualmente a tutti gli esecutori, ogni musicista é responsabile della musica intera; quindi dalle più piccole sensazioni, fino alle competenze più piene, tutto va messo in comune.

Abbiamo detto che la musica è sempre una (anche se gli strumenti entrano ed escono).

Anche nel momento in cui uno non suona, perché in quel punto del brano ha delle battute vuote, può rimanere in questa “musica una”, così da mantenere la stessa tensione, come se cantasse nell’altro. (Quando questo non avviene è evidente per chi ascolta, sia per l’esperto, sia per l’ascoltatore comune che sente una dispersione).

Per vivere la “musica una”, c’è anche bisogno di competenza, analisi, preparazione sulla partitura; ogni esecutore dovrebbe conoscere il brano come un direttore d’orchestra.

Possiamo cogliere l’importanza del contributo di ciascun musicista in un’orchestra, da questo breve stralcio di una prova di Sergiu Celibidache.

Breve filmato 

Nella relazione tra musicisti è necessario superare la sudditanza, perché non aiuta la costruzione del brano musicale; succede normalmente che le personalità forti, competenti, prevalgano, suggeriscano e tutti aderiscono (ma cos’è la competenza in musica?...), invece è necessario che ciascuno attingendo alla propria interiorità, dica quella parola. 

Bisogna avere come meta che l’altro esprima se stesso, la sua vera idea e

non darsi pace finche ciascuno non si sia espresso al meglio (si intende l’eventuale esprimersi a parole, ma fondamentalmente l’esprimersi in musica).
Tante esperienze opposte ci hanno insegnato come sia necessario azzerare  le conoscenze che uno ha già dell’altro (precedenti esperienze positive o negative), avere la prontezza di tagliare le radici della propria cultura musicale, non per perderle ma per donarle; sottolineare il contributo dell’altro (esempio “ mi è piaciuto il carattere che hai dato a quel tema, etc.), gareggiare nello stimarsi a vicenda.

Quando c’è la stima reciproca viene fuori tutto quello che uno ha, si potenziano i suoi talenti.

Bisogna avere il coraggio di ascoltare molto prima di “decidere” l’esecuzione; non parlare troppo, avere la saggezza di non dire le cose più importanti, non decidere troppo, limitando in tal modo  l’ispirazione che avviene unicamente nel momento preciso dell’esecuzione. Ogni esecuzione è infatti un momento unico, che raccoglie la concentrazione di quel momento di chi suona e di chi ascolta, mettendo a frutto quella fucina dell’amore reciproco della preparazione.

Chi suona sente una risonanza interiore, e chi ascolta pure. In questa risonanza abbiamo toccato il punto in cui siamo uguali. Prova ne è se tutti ne sono felici.

Socialità della musica

Ci sembra, da quanto detto, che ci siano delle potenzialità enormi della musica che troppo spesso rimangono inespresse. 

Di tutti i concerti che ascoltiamo quanti rimangono impressi in noi, e quante volte il loro ricordo ci accompagna nei giorni successivi, quando ormai le note sono scomparse dalla nostra memoria? Sarà perché abbiamo caricato la musica delle storture della nostra società? Una musica sfruttata dalla commercializzazione che sembra costruirsi per nicchie contrapposte, che si basa sul mito dell’esecuzione perfetta, o del grande divo, per dire solo alcuni problemi…

Invece la musica potrebbe lei forgiare la società e fornire un’immagine di società migliore.

Se è vero che l'arte ha un ruolo nella vita sociale di una città allora c'è bisogno che la figura dell'artista sia considerata essenziale come essenziale è considerata la figura del panettiere, del professore, del calzolaio, dell'ingegnere, dell'imbianchino e del medico... quanto siamo lontani da ciò!
 Entro in una sala da concerto e trovo una concentrazione di musicisti impressionante, come se dal panettiere potessi incontrare tutti i panettieri della città: "spiacente il pane è per chi non ce l'ha".

Nel passato c’era questa coscienza, e non stupisce che in testa all’elenco delle professioni di un paese di poche anime ci fosse l’organista.

C’è quindi un ruolo sociale del musicista, ma anche esempi nei quali la musica influisce direttamente sul riscatto sociale delle classi più deboli.

Verso la fine del Settecento, uno storico inglese Charles Burney , viaggiando in diversi paesi del centro Europa rimaneva colpito dall’alto numero di ragazzi poveri che suonavano per strada per ripagare chi sosteneva economicamente la loro formazione musicale, e metteva in relazione l’attenzione ai poveri (comune ai conservatori italiani degli stessi anni) e lo sviluppo della cultura musicale della nazione
.

Ci tornano alla mente esperienze antiche come quelle dei Guarnì nel Seicento o più recenti con i meninos de rua nei paesi sudamericani.

Quante volte abbiamo visto la musica costruire ponti di pace fra persone di nazioni diverse, come nell’esperienza di One Word One Voice, o in quella del Divano occidentale-orientale dell’orchestra di Waimar che nel 1999 riunì musicisti palestinesi ed israeliani.

Racconta in quell’occasione il direttore d’orchestra Daniel Baremboim, come il gruppo, nonostante le tensioni dei primi dieci giorni, si andava trasformando in una vera orchestra.

Uno dei ragazzi arabi “si ritrovò a dividere il leggio con un violoncellista israeliano. Cercavano di suonare la stessa nota, di suonarla con la stessa dinamica, con la stessa arcata, con lo stesso suono, con la medesima espressione. Provavano a fare qualcosa insieme. Niente di più. Stavano cercando di fare qualcosa insieme, qualcosa a  cui entrambi tenevano e a cui entrambi si appassionavano. Bene, dopo aver eseguito quell’unica nota, non si sarebbero più potuti guardare allo stesso modo, perché avevano un’esperienza in comune”
.

La musica in se stessa ci fornisce già l’immagine di una società migliore: una società di uguali, ognuno con il proprio ruolo.  Chi è musicista conosce la straordinarietà dell’esperienza del suonare assieme, che fa sì che due persone prima estranee, poi si sentano “uguali”.

Ma di che tipo di uguaglianza si tratta? Senz’altro non l’uniformità; ciò che sento è  che chi suona con me è un altro me stesso, che la sua voce non annulla la mia ma la arricchisce. Come nella polifonia. Qui la musica ci mostra l’unica dimensione nella quale sia possibile la simultaneità di discorsi differenti, il cui intreccio, invece di creare un effetto di annullamento reciproco, che sembrerebbe inevitabile,  dice molto di più e  meravigliosamente. 
 

E non è questo un presagio della vita del cielo, “…amare ed essere amati: come nella Trinità?
 

E di quel cielo non ci porta la musica un’eterna nostalgia?

Thérèse, Chiara, Paolo, Alessandro, Enrico

� J.Keplero (1571-1630), Harmonices mundi libri, V, III, Linci 1619, pp. 106-107.


� “…Il fatto è che occorre un amico, ma non un amico in quanto genio, non dei rapporti che raggiungano le vette dell’intelligenza, dei rapporti di impeccabile eleganza e raffinatezza, ma semplicemente un amico. Vale a dire autentici rapporti di prossimità, pienamente umani, nei quali uno dona se stesso e non ciò che è suo, e accoglie me e non ciò che è in me. Questo è forse possibile? Se davvero non fosse possibile allora tutta la vita si coprirebbe di una coltre disperatamente cupa, poiché senza questo, qualsiasi agire sensato risulterebbe impossibile. Il “fare” fine a se stesso, le “opere” in se, tutto ciò che non è illuminato e “benedetto” dall’autenticità dei rapporti personali, mi sembra del tutto inutile. Ogni “opera” ha per me un valore puramente simbolico, in quanto espressione e creazione di relazioni personali, non un contatto soltanto esteriore, ma un’unità interiore”.( Pavel Florenskij lettera giovanile all’amico Belyj)





� In realtà si può anche non essere sinceri: la musica non obbliga nessuno. Piuttosto, essa è una possibilità, un campo aperto, su cui si può costruire – o non costruire – un’esperienza. E’ come un rapporto, che può essere profondo o rimanere in superficie.





� Cf. Giovanni PaoloII, Lettera agli artisti, V. 4 ,L’artista e il bene comune.


� “Dopo essermi informato più dettagliatamente, seppi che gli studenti poveri che avevo sentito cantare ovunque in Germania, erano stati istruiti là dove, prevalendo la religione cattolica, esisteva un collegio di gesuiti ; ed inoltre venni a sapere che i Gesuiti in tutte le città dell’impero in cui posseggono una chiesa o un collegio, insegnano ai bambini a suonare uno strumento o a cantare. Parecchi musicisti che sono diventati celebri sono stati educati in questi collegi. Questo spiega in una certa misura il gran numero di musicisti esistenti in Germania e il gusto e la passione di questo popolo per la musica” C. Burney, Viaggio in Germania e Paesi Bassi, Torino, EDT, p.58.


� D. Barenboim  E.W. Said, Paralleli e paradossi. Pensieri sulla musica, la politica e la società,  Milano, Il saggiatore, 2004.


� CF.P.A.Sequeri,Musica Mundana, in “Communio”, maggio-giugno2002, n.17, p.12.


� C.Lubich, cit. in “Nuova Umanità”, XXII (2002/3-4), n. 129-130, p.358.
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