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francesco grigolo
Paradigmi Musicali
Le aree interne cantano l’armonia della partitura complessiva
“Il tempo d’esecuzione della musica varia in relazione all’ambiente.” Sergiu Celibidache
Nella musica degli uomini le aree interne sono la sede dell’armonia. Considerando un’isola come una semplice partitura polifonica a più voci miste, la costa avrebbe il ruolo che nel coro hanno normalmente i soprani, ossia la voce più evidente ed acuta che spesso ospita la melodia e il testo nella sua forma compiuta; la costa dei soprani sarà quindi la prima ad essere percepita, avvistata. Ai bassi, alla voce grave che fonda e sostiene l’apparato espressivo, corrisponderebbero le catene montuose, la spina dorsale della composizione morfologica: in essi il testo può anche apparire interrotto, semplificato o addirittura contorto in una nuova significanza, dove ciò che appariva di una forma definita sulla costa può risolversi in ben altro modo, complici le rocce vive e morte. 
Nella partitura corale le aree interne, quelle tra la costa e le cime, sono quindi le voci di mezzo, i tenori e i contralti, che assieme sviluppano i presupposti armonici della cifra stilistica e della natura fraseologica di un luogo musicale; percorrendo spazi meno definiti da liquide melodie o da profonde altezze, queste voci sono abituate ad ambiti di ambiguità espressiva e tonale. Possono avere anche un ruolo di sostegno della trama espressiva del territorio compositivo, che sarà evidente solo ai più attenti. Ma il loro valore è fondamentale, la loro assenza o incompiutezza può causare danni permanenti all’esecuzione di interi repertori artistici ed umani. 
Anche il loro abbandono al servizio meramente contrappuntistico arreca disgrazia a qualsiasi buona intenzione melodica e compositiva, squalificando l’ispirazione poetica nel suo complesso e condannando l’opera all’inutilità artistica. Perché una buona composizione è utile solo quando raggiunge lo scopo emotivo originario, che proviene da lontananze arcaiche che semmai sub-vivono ma mai si limitano a sopravvivere. 
Il folclore non contaminato dalla sperimentazione contemporanea è artisticamente morto, e la sua tomba sono i musei.
Viceversa, la cura nella scrittura delle parti interne e nello sviluppo delle loro prerogative armoniose e dialoganti, la ricerca del sottotesto espressivo possono procurare l’amalgama sonora necessaria a che una concezione emotiva possa raggiungere in unicum la comunicazione necessaria, come nella drammaturgia.
Si potrebbe ragionare sulla natura maschile della voce interna di tenore e su quella femminile della voce interna di contralto, ma i troppi esempi di voci femminili tanto gravi da unirsi alle voci maschili più acute e viceversa (voci maschili estremamente acute) ci aiutano a lasciare questa osservazione nel campo delle suggestioni. Piuttosto, l’etimologia ci aiuta ad entrare in argomento. 
Il termine "tenore" viene dal verbo latino teneo, che significa "mantenere, far durare", ma anche ricordare nella memoria. Nel medioevo musicale colto il termine tenor non designava un ambito bensì la parte fondamentale delle composizioni polifoniche: il cantus firmus, il canto originario, il primo, la verità del luogo emotivo, il dove si vive. Poi vennero i canti eremiti, i canti dei pescatori, dei cittadini e dei corsari.
Questo già stabilisce una singolare analogia storica con le aree dove si è sviluppata la cultura arcaica delle aree interne, che riconosciamo come agreste e pastorale.

Il contralto è una Tipologia ancora più rara e rappresenta una realtà ancor meno delineata: ambito estremamente flessibile della partitura, sia dal punto di vista storico e territoriale che per tessitura (luogo della trama complessiva, il dentro del tessuto) di riferimento, la voce del contralto si colloca nell’ambito delle relazioni e degli scambi tra la costa sopranile e i  pastori tenorili, più vicini alle aspre profondità scolpite dai monti. Lo potremmo definire un ambito rurale o pre – rurale,
Evidenti mi appaiono le analogie con lo scritto di Lidia Decandia e Leonardo Lutzoni, quando affermano:
“Se sino agli anni cinquanta le aree interne, dominate dalla presenza del massiccio del Monte Limbara, costituivano il perno della struttura insediativa, ancorata ad una armatura di piccoli villaggi-mondi e all’insediamento diffuso degli stazzi, in questi ultimi decenni, queste aree sono state relegate nel racconto della marginalità. Lo sviluppo del fenomeno turistico ha infatti decretato la nascita di una vera e propria città lineare costiera…”
Analogamente potremmo dire che la nostra partitura è divenuta illeggibile nelle sue parti interne, e che queste, ritenute marginali per colpevole leggerezza prima e per ignoranza poi, sono state via via dimenticate negli sviluppi esecutivi degli ultimi decenni. 
Questo ha reso l’esecuzione dell’isola compositiva imperfetta, lacunosa, senza alcuna possibilità di raggiungere lo scopo di comunicazione emotiva originario. Al suo posto ci ritroviamo una graziosa arietta transitoria, una canzoncina nella quale i legami con l’autentico passato storico sono talmente confusi e insinceri da apparire irrilevanti ai meno consapevoli.
Del resto, nei complessi corali le buone voci di tenore e contralto sono le voci più difficili da reperire, e le sezioni relative sono composte o da pochi eremiti di se stessi che non possono fare a meno di seguire il destino della propria voce interiore o da coraggiosi amanti delle strade interne della vita.  
Ma la genetica ci dice che, mediamente, per ogni soprano c’è un contralto (o un mezzo soprano, altra categoria vocale femminile, tanto ampia quanto spesso inesplorata); il problema è semmai investirlo della consapevolezza del suo stato, del suo ruolo vocale nel territorio performativo, perché conseguentemente acquisisca stimolo e orgoglio d’appartenenza. Fuor di metafora potremmo dire che non esiste una educazione alla ruralità perché non esiste una vera cultura contemporanea del rurale diffusa, che agisca come veicolo di decodifica.
L’istituzione di luoghi preposti a ri scoprire le possibilità e le modalità di percezione darà luogo ad una nuova coscienza del con testo.

L’esposizione prolungata ad una visione anche musicale eseguita dai soli bassi e soprani (ossia per soli acuti e gravi, per soli bianchi  e neri, senza grigi,  mezzi toni, sfumature), appiattisce e riduce la possibilità di “attribuire valore a cose che apparentemente non ne hanno” ad una scelta digitale. 
La cultura, e in particolare l’arte contemporanea sperimentale, ha anche il compito di fare luce sui sistemi relazionali e sociali inutili in quanto troppo parziali, favorendone un successivo abbandono, a cui seguirà spontaneamente la crescita di nuovi sistemi pionieri tra i quali potranno distinguersi quelle risonanze interagenti e positive, che percepite senza nostalgia indicheranno i criteri di decodifica dei futuri  paesaggi rurali e sublimi, dove si potranno sperimentare partiture biologicamente resilienti. 
L’ascoltatore dovrà divenire l’artista del suo ascolto; inserito nella partitura seguirà il proprio orecchio, misurerà l’evidenza del silenzio pieno, della mancanza appagante. Il gesto artistico non intenzionale mostrerà l’evidente negato, il non udito, dove c’è il senso dello stare. Deciderà autonomamente anche la sua posizione nella partitura; la sua intenzione e il suo desiderio avvaloreranno la creazione artistica, componendo e scomponendo secondo la sua personale formulazione del percepito.

L’artista eviterà il controllo e l’organizzazione dell’evento auditivo, rifiutando il dominio del gioco emotivo e scegliendo piuttosto un ruolo  subalterno, d’ascolto passivo, di servizio: decodificherà cercando il neutro come condizione d’inizio del fatto espressivo. 
La rinuncia ad una posizione centrale nel processo creativo e il porre il suono nello spazio creativo neutro offriranno le chiavi d’ascolto, ringraziando Cage che ci ha mostrato il non suonare come teatro del suono, ossia il neutro come luogo autentico anche naturale, restituendoci tutte le possibilità e tutte le direzioni espressive.

Infine si potrà eseguire un concerto sublime del reale






Terminologia

Una partitura è un insieme di parti, letteralmente ed etimologicamente.
E’ anche una organizzazione grafica, generalmente verticale.

Il suo scopo è fornire al compositore, ovvero a colui che componendo crea (o al direttore d’orchestra) uno strumento di controllo e di gestione.
Grazie alla partitura è possibile con un solo colpo d'occhio percepire l'intera simultaneità delle parti che concorrono ad un insieme.
La partitura può essere a sua volta divisa in righi (significanti un apporto singolo o di una categoria omogenea), che a loro volta possono essere organizzati per famiglie in accollature o sistemi.

Le accollature possono essere ulteriormente nidificate sia per indicare che più righi si riferiscono ad un solo apporto sia per riunire sottogruppi di apporti.
Dalla partitura si possono derivare Spartiti, intesi come unità esecutive o anche come riduzioni, ossia un riadattamento (trascrizione) di una partitura o di una parte di essa affinché sia affidata ad un ambiente strumentale differente.

Johann Sebastian Bach amava trascrivere Antonio Vivaldi. 

Prima della Partitura vi può essere la Particella: era pratica comune in epoca barocca e settecentesca estrarre dalla partitura le parti rilevanti in aggiunta al basso continuo (linea di fondo della concezione compositiva), o altrimenti un Abbozzo di composizione su pochi pentagrammi (generalmente due) prima che il compositore proceda all'orchestrazione, sviluppando le linee compositive.
