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Non si nasce donne: lo si diventa.

Simone de Beauvoir

 

 

 

 

So quello che voglio,
ho uno scopo, un’opinione, una fede e un amore.

Lasciatemi essere me stessa, e sarò contenta.

So di essere donna,
una donna con una forza interiore e tanto coraggio.

Anna Frank

 

 


INTRODUZIONE

Se chiedessi a chiunque di dirmi il nome di dieci compositori di musica classica, sono certa che otterrei una risposta in pochi secondi, sentendo citare alcuni tra i più famosi nomi di cui, bene o male, tutti abbiamo sentito parlare: Bach, Mozart, Beethoven, Verdi, Puccini, Debussy, Ravel…

Esistono molti libri che raccontano la storia dei grandi musicisti, e narrano di loro come compositori illustri, esecutori geniali, virtuosi diabolici; non è difficile, dunque, informarsi a loro riguardo.

Ma se chiedessi il nome di sole cinque compositrici donne, che nomi sentirei citare?

Forse uno, due… più facilmente nessuno. E a giusta ragione, perché i libri di storia della musica ci raccontano di poche, pochissime donne note nel campo.

Per molto tempo i nomi delle musiciste donne – mi riferisco soprattutto alle compositrici poiché più difficilmente hanno trovato spazio nella storia – sono rimasti sconosciuti.

Eppure, ce ne sono state tante, nei secoli, che hanno dato un grande contributo allo sviluppo della musica, e molte ve ne sono ancora oggi.

L’entrata in convento, l’appartenenza ad un ceto elevato o l’esser figlie d’arte erano le uniche condizioni che, un tempo, consentivano ad una donna di ricevere un’educazione musicale e maturare una pratica in questo ambito. Non era, quindi, un problema di “attitudine” alla musica, ma di possibilità di accesso ad un contesto culturale negato alla donna, prigioniera del suo storico ruolo nell’ambito delle cure familiari e soggetta a una cultura maschile.

Si trova chiaramente testimonianza di tutto ciò in una lettera di ringraziamento del padre di Fanny Mendelssohn indirizzata a Goethe, che si era interessato al talento dei suoi due giovani figli – la citata Fanny, appunto, e il ben più famoso Felix – e li invitava presso di lui a Weimar, aprendo così loro, di fatto, infinite possibilità di studi e di carriera.

Mendelssohn scriveva: «[…] mi permetto di avanzare una leggera rettifica. Personalmente credo che l’invito dovrà limitarsi a mio figlio Felix, in quanto Fanny, sebbene pur ugualmente dotata, dovrà iniziare a ridurre progressivamente gli impegni musicali per dedicarsi a occupazioni domestiche e di amministrazione molto utili alla sua persona e al futuro che per lei si va preparando».

Anni dopo, in una lettera indirizzata alla figlia, papà Mendelssohn esortava la compositrice a non perdere di vista il suo ruolo: «La musica per lui», riferendosi al fratello Felix, «diventerà forse un mestiere, mentre per te può e deve diventare solo un vezzo, mai un oggetto per realizzarti. Devi darti da fare di più, devi raccogliere di più, devi imparare con più severità e diligenza quello che è il tuo unico mestiere come femmina: la casalinga».

Fanny, che non riusciva a sottrarsi alle direttive paterne e alle aspettative sociali, rivelò però nel suo diario la sofferenza della rinuncia in quanto donna, e combatté tutta la vita, al massimo delle sue possibilità e con il supporto del marito, per scrivere e pubblicare la propria musica.

Poche musiciste hanno descritto in modo così esauriente la difficoltà di essere donna di talento, soprattutto accanto ad un fratello desideroso di successo e di denaro che passerà alla storia, oltretutto, appropriandosi di alcune composizioni della sorella e facendole passare come proprie.

Ma di questo parleremo meglio più avanti.

Un altro terribile e contraddittorio esempio di pregiudizio sulle donne proviene dal famoso compositore e pianista Anton Rubinstein (1887-1982) che affermava: «[…] l’emergere delle donne nell’arte musicale sia come compositrici sia come esecutrici, nella seconda metà del nostro secolo ha contribuito alla rovina dell’arte. Alle donne mancano due caratteristiche per comporre: soggettività ed iniziativa. Non si possono presentare con obiettività e con soggettività, mancano di coraggio e di persuasività. Per la creazione musicale mancano di capacità di approfondimento, di concentrazione, di forza di pensiero, di un ampio orizzonte sentimentale, di libertà ecc. Questo fatto mi sembra molto strano perché la musica – la più nobile, la più bella, la più sensibile delle arti che ha creato la mente umana – è inaccessibile proprio per la donna, benché ella possieda tutte queste caratteristiche».

Dal Medioevo fino al XX secolo, quindi, si trovano nella storia dell’Occidente ideologie che giudicavano “poco conveniente” per una donna il fare musica o il comporre.

In genere, alle donne era “permesso” dedicarsi alla musica solo a livello amatoriale: intraprendere la professione di musicista, ad eccezione di quella di cantante, fu negato loro per lungo tempo e, se veniva concesso, lo era solo all’interno di un contesto circoscritto e presidiato dagli uomini.

Illuminante in questo senso è l’opinione espressa dal musicologo statunitense Arthur Elson (1873-1940), autore di un’enciclopedia musicale, Woman’s Work in Music, pubblicata nel 1913.

Per quanto il suo lavoro sia estremamente moderno e illuminato per l’epoca, la sua difesa della creatività femminile è retaggio di una terminologia contraddittoria che al tempo stesso la nega. Nella conclusione del libro, in cui analizza la situazione delle donne nella storia musicale, l’autore scrive: «Quella di consentire o meno alle donne di comporre è una questione complessa, che necessita di ampie discussioni. Solo da qualche decennio infatti l’inalienabile diritto delle donne a comporre è stato loro pienamente riconosciuto». L’incongruenza tra “inalienabile diritto” e “consentire” si commenta da sola; ancora più avanti, poi, si legge: «Se le donne siano in qualche modo ostacolate dalla costituzione del loro sesso è un dubbio ancora non risolto. Sembrerebbe che la composizione non richieda grandi sforzi fisici, e nessuno negherà che la donna spesso possieda la necessaria apertura mentale».

Non credo sia necessario commentare oltre.

Virginia Woolf, nel suo saggio Una stanza tutta per sé del 1928, si poneva una domanda fondamentale: «Quali sono le condizioni necessarie per creare un’opera d’arte?» La risposta che dava è più semplice di quanto si potrebbe credere: innanzitutto la disponibilità economica che renda liberi dalle questioni di mera sopravvivenza, quindi l’educazione ricevuta, e non ultimo un luogo dove poter lavorare indisturbati.

In un saggio sull’arte di scrivere dei primi anni del secolo scorso, sir Arthur Quiller-Couch, scrittore e poeta inglese, stilò una piccola statistica sui più grandi nomi di poeti connazionali dei precedenti cento anni: tutti, tranne tre, avevano studiato all’università, e di questi tre solo uno, Keats, non era abbastanza ricco. Quasi tutti, quindi, disponevano di mezzi per pagarsi la migliore educazione.

Se facessimo un analogo confronto con i musicisti il risultato non sarebbe diverso: quale possibilità era quindi offerta alle donne, dal momento che non potevano disporre di risorse economiche proprie, erano vittime di pregiudizi sociali, ed erano destinate da subito alla vita domestica e familiare?

Scriveva sempre Virginia Woolf: «[…] non c’è bisogno di essere un esperto psicologo per capire che una ragazza di talento si sarebbe trovata così ostacolata e impedita dagli altri, così torturata e divisa dai propri contraddittori istinti, da finire probabilmente per perdere la salute e la ragione»; ed ancora: «Tutte le condizioni della sua vita, tutti i suoi istinti, erano ostili a quello stato d’animo che è tuttavia indispensabile all’atto della creazione», e «[…] sarebbe ora di misurare l’effetto di questo scoraggiamento sulla mente dell’artista».

Che la Woolf non avesse esagerato lo testimoniano le parole di Clara Schumann, di cui parleremo più avanti, figlia d’arte e donna di grandissimo talento, quando scriveva sul suo diario nel 1839: «Una donna non deve voler essere compositrice. Nessuna ne è stata capace fino ad oggi, perché dovrei sperare di riuscirci io? Sarebbe un peccato d’orgoglio». Eppure, fu davvero una grande compositrice, musicista, pianista, didatta, nonché moglie e amica di musicisti di fama che videro in lei una musa e un’amica.

Solo a partire dal Novecento il numero delle compositrici e il valore della loro musica aumentarono considerevolmente, anche se si pensava fosse ancora indecoroso il fatto che una donna potesse comporre musica. Nei primi decenni del secolo scorso, il nome più importante che costituì una sorta di punto di riferimento per le generazioni successive fu quello di Germaine Tailleferre – e anche di lei parleremo – che fece parte del “Group de Six”, un importante movimento della cultura francese. A questo riguardo risulta particolarmente emblematico ciò che scrisse nel 1927 il musicologo britannico Cecil Gray: «Di M.lle Tailleferre si può solo riportare il detto del Dr. Johnson riguardante una donna predicatrice, trasposto in termini musicali: Signore, una donna che scrive musica è come un cane che cammina sulle zampe posteriori; non lo fa bene, ma vi sorprende il fatto stesso che lo faccia».

Gli esempi da riportare potrebbero essere ancora moltissimi, e alcuni li troverete nelle pagine che seguono.

Sappiate, intanto, che le donne musiciste ci sono e ci sono sempre state, coraggiose o pavide, ribelli o sottomesse, monache o mantenute, ognuna con la propria peculiarità e la propria caratteristica, tutte sempre orgogliose del proprio talento e decise a non soccombere a una società che spesso le voleva invisibili.

Non è stato sempre facile per le signore della musica – come Hildegarde von Bingen, Maddalena Casulana, Barbara Strozzi, Francesca Caccini, Nannerl Mozart, Fanny Mendelssohn, Clara Schumann, Ethel Smith, Nadia e Lily Boulanger, Florence Price, Germaine Tailleferre, e ancora Sofija Guibajdulina, Barbara Hannigan, Rachel Portman, Hildur Gudnadòttir – dedicarsi alla propria passione e mettere a frutto il proprio talento: etichettate come “mogli di”, “figlie di”, “sorelle di”, nel passato le donne spesso hanno avuto bisogno di una presenza maschile, che desse loro l’opportunità di accedere agli studi musicali e trovare il proprio spazio nella società che le giudicava e le voleva, piuttosto, affaccendate esclusivamente nell’ambiente domestico.

I tempi sono cambiati, e luminose figure di donne musiciste stanno oggi prendendosi con pieno diritto quello che la storia ha negato loro per secoli.

Signore e signori, ecco a voi le invisibili e appassionate Signore della Musica.

 


LA MUSICA È DONNA?
FAKE NEWS E VERITÀ STORICHE

“La musica è donna”, si sente dire spesso.

Molti esempi di nomi e volti femminili, che hanno avuto a che fare con le arti e con la musica sono a noi noti sin dall’antichità. A partire dalle Muse: divinità greche della letteratura, della poesia, della musica e della danza, ma anche dell’astronomia, della filosofia, e di tutte le occupazioni intellettuali. 
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Sarcofago di marmo con fregio delle Nove Muse, 1660 d.C.
Parigi, Louvre

 

Figlie di Zeus e di Mnemosine (titanide a cui fu attribuita la personificazione della “Memoria”) e guidate da Apollo, rappresentavano l’ideale supremo dell’Arte intesa come verità del “Tutto” ovvero l’“eterna magnificenza del divino”.

In Esiodo troviamo, per la prima volta, – e forse fu il poeta stesso ad averli inventati – i nomi delle nove Muse: Clio (storia e canto epico), Urania (astronomia, epica didascalica, geometria), Melpomene (tragedia), Talia (commedia), Tersicore (lirica corale e danza), Erato (poesia amorosa e canto corale, poi anche geometria e mimica), Calliope (poesia epica ed elegia), Euterpe (poesia lirica e musica) e Polimnia (danza rituale e canto sacro, ovvero il mimo).
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Estasi di Santa Cecilia, Raffaello
1514 circa, olio su tavola,
Pinacoteca Nazionale di Bologna


	
Santa Cecilia, Artemisia Gentileschi
1620, olio su tela,
Galleria Spada, Roma








 

Donna era anche Santa Cecilia, la protettrice dei musicisti, commemorata nel calendario il 22 novembre. Tra i simboli a lei attribuiti, come il giglio, la palma, le rose, ci sono anche alcuni strumenti musicali, tra cui l’organo, il più significativo. In realtà, però, pare che l’attribuzione a Cecilia del ruolo di patrona della musica risalga ad un antico equivoco.

Cominciamo dall’inizio: la storia ci riporta a Roma, tra il II e III secolo d.C., ai tempi delle persecuzioni contro i cristiani. Cecilia era una ricca e nobile romana che si convertì segretamente al cristianesimo e fece voto di castità, ma fu data in sposa ad un giovane pagano di nome Valeriano. La leggenda narra che durante il banchetto del matrimonio, mentre tutti festeggiavano cantando inni pagani, nel suo cuore, invece, Cecilia cantava le lodi del suo sposo mistico, Gesù. Confessando, poi, il suo voto a Valeriano, egli ne rimase così colpito che volle convertirsi al cristianesimo, e la notte del matrimonio ricevette il battesimo da papa Urbano I. Vissero insieme castamente fino a quando furono scoperti, torturati e condannati a morte come cristiani.

Sembra, dunque, non ci sia alcun nesso con la musica ma fu invece un’errata interpretazione di un canto latino a render nota Cecilia come protettrice dei musicisti. L’antifona di introito della messa nel giorno della sua festa, il 22 novembre, recita: Cantantibus organis, Cecilia virgo in corde suo soli Domino decantabat dicens: fiat Domine cor meum et corpus meum immaculatum ut non confundar, la cui traduzione è: “Mentre suonavano gli strumenti, la vergine Cecilia cantava nel suo cuore soltanto per il Signore, dicendo: ‘Signore, il mio cuore e il mio corpo siano immacolati affinché io non sia confusa’”.

Secondo alcuni, in realtà, la frase sarebbe originata da un errore di trascrizione da manoscritti più antichi: la versione corretta sarebbe stata “Candentibus organis…” e cioè “mentre si arroventavano gli strumenti…”. Non si tratterebbe quindi di organis intesi come “strumenti musicali”, bensì, “strumenti di tortura”: l’antifona, perciò, tratterebbe di Santa Cecilia che tra gli strumenti di tortura rivolgeva un canto a Dio nel suo cuore, ma non durante il banchetto di nozze, bensì durante il martirio.

A partire del XV secolo si cominciò a raffigurare la Santa con un piccolo organo, e anche dopo la canonizzazione la sua iconografica la ritraeva sempre con uno strumento tra le braccia, oltre al giglio simbolo di purezza. Così, nel tempo, il ruolo di Cecilia quale patrona della musica divenne sempre più consolidato, tanto che nel XIX secolo in Italia, Francia e Germania sorse e si diffuse il cosiddetto “Movimento Ceciliano”. Sotto questo nome si riunirono studiosi e musicisti il cui obiettivo era dare nuova dignità alla musica liturgica, “contaminata” dall’influsso della musica popolare e del melodramma che stavano prendendo spazio; fu così che scuole, associazioni e periodici sorsero adottando il nome di Santa Cecilia, consolidando definitivamente il suo ruolo.

Cecilia, in questa sua veste di patrona, ispirò più di un capolavoro pittorico, tra cui l’Estasi di Santa Cecilia di Raffaello – una copia della quale, realizzata da Guido Reni, si trova nella chiesa di San Luigi dei Francesi a Roma –, nonché le Santa Cecilia di Rubens, del Domenichino, di Artemisia Gentileschi, di Nicolas Poussin.

Tra le opere musicali dedicate a Cecilia vi sono l’Inno a santa Cecilia di Benjamin Britten, la nota Missa Sanctae Ceciliae di Joseph Haydn, una messa di Alessandro Scarlatti, la Messe Solennelle de Sainte Cécile di Charles Gounod, Hail, bright Cecilia! di Henry Purcell, l’Azione sacra in tre episodi e quattro quadri di Licinio Refice, Cecilia, e la cantata Cecilia, vergine romana di Arvo Pärt.

Senza dimenticare la musica pop: ad esempio, il cantautore romano Antonello Venditti ha dedicato alla santa la canzone Cecilia nel suo album Unica (2011) e nel 2015 la rock band americana Foo Fighters ha pubblicato un mini EP intitolato Saint Cecilia.

Santa Cecilia, dunque, sembra essere nata come patrona da un banale errore interpretativo che ha creato un’immaginaria figura femminile di riferimento per il mondo musicale; ma le donne che hanno fatto la storia della musica, invece, sono più che reali.

Le donne sono attive da sempre nel campo della musica colta dell’Europa d’Occidente, hanno creato e interpretato, condividendo linguaggi e teorie con i colleghi uomini. Eppure, come ho detto, i nomi femminili sono poco diffusi: se essere donna creatrice di suoni è antichissima consuetudine, non altrettanto consueto appare il riconoscimento nella storiografia ufficiale. E nemmeno così consueta è l’esecuzione della musica di donne nei circuiti delle società concertistiche o nei teatri anche al giorno d’oggi, tant’è che spesso la si sottolinea ancora come un “evento”: pratica senza dubbio encomiabile, ma sarebbe auspicabile un utilizzo sistematico nei programmi concertistici del prodotto musicale al femminile per incrementare e renderne la conoscenza più diffusa.

Tuttavia, la ricerca degli studiosi che si sono concentrati sulla componente femminile del mondo della musica ha dato risultati che continuano a riservare sorprese: ad esempio la Fondazione Adkins Chiti “Donne in Musica” che «lavora affinché la storia delle donne sia inclusa nei programmi scolastici e universitari» e, per diffondere l’arte delle compositrici di oggi e di ieri, ha costruito una banca dati che annovera centinaia di nomi soltanto tra le compositrici europee contemporanee.


LE PRIME DONNE A FARE LA STORIA

Pare che una volta un giornalista, intervistando Marie Curie, le abbia chiesto: «Signora, come ci si sente ad aver sposato un genio?»

«Non saprei», avrebbe risposto la scienziata sorridendo, «lo chieda a mio marito»

Ignoro se si tratti di un aneddoto o il divertente episodio sia accaduto realmente, ma in queste poche parole si riflette per intero il lunghissimo percorso offuscato dai pregiudizi che il talento femminile, in ogni campo, ha dovuto tracciare con fatica per vedere finalmente la luce ed essere riconosciuto. Lo abbiamo detto, non è sempre stato facile, e se ci sono stati risultati è perché qualcuna per prima ha spianato la strada alle altre, anche se a caro prezzo: molte donne illustri sono state “le prime donne a” fare qualcosa, capofila del rinnovamento in un universo costruito fino ad allora prevalentemente a misura di uomo.

Elena Lucrezia Cornaro Piscopia, ad esempio, è conosciuta come la prima donna laureata al mondo, avendo ottenuto la laurea in filosofia all’Università di Padova nel 1678.

Si appassionò presto agli studi, in cui venne seguita dal padre, deciso a servirsi delle doti di Elena per riscattare il lustro della famiglia Cornaro; a questo scopo le fece studiare teologia, latino, greco ed ebraico, ma anche lo spagnolo, il francese, l’arabo, l’aramaico, e arrivò perfino a fornirle un’ottima cultura musicale. Elena approfondì inoltre l’eloquenza, la dialettica e la filosofia, stupendo tutti con dottissime dissertazioni che nessuno si sarebbe immaginato provenissero da un “esserino così fragile”. Nel 1677 fece domanda per acquisire il dottorato in teologia, ma il cancelliere dello Studio padovano, il cardinale Gregorio Barbarigo, oppose un fermo rifiuto alla sua richiesta. Grazie alla mediazione di alcuni suoi illustri insegnanti, Elena Lucrezia poté infine laurearsi il 25 giugno 1678 in filosofia, e non dunque in teologia, come inizialmente desiderato, ma ebbe la sua rivincita alla proclamazione: all’evento avrebbero partecipato talmente tante persone che la cerimonia dovette essere organizzata addirittura nella cattedrale di Padova, poiché l’aula che ospitava abitualmente le proclamazioni all’Università era troppo piccola.

Purtroppo per Elena Piscopia, che fu esibita dalla famiglia come un fenomeno spettacolare, le sue capacità straordinarie non si trasformarono in strumento d’affermazione della dignità femminile, né sancirono il suo diritto a competere con gli uomini in campo intellettuale: la sua laurea non fu che uno spiraglio per le pari opportunità immediatamente richiuso, tanto che solo nel 1732, ben cinquantaquattro anni dopo, in Italia arrivò a laurearsi un’altra donna, Laura Bassi.

Ma il tempo passa e la società si evolve anche in Italia. Fabiola Gianotti nacque a Roma nel 1960. La sua passione per le materie scientifiche, in particolare per la fisica, prese forma quasi per caso, all’Università degli Studi di Milano.

Fabiola frequentò il liceo classico e conseguì il diploma di pianoforte al Conservatorio: percorsi apparentemente molto distanti da quella che sarebbe stata poi la carriera che avrebbe fatto di lei una delle donne più influenti al mondo.

La scelta di conseguire la laurea in fisica presso l’università di Milano nacque dalla lettura della vita di Marie Curie e dalla curiosità di “scoprire come sono fatte le cose”. Secondo la sua visione «la conoscenza è connaturata allo spirito umano, come la bellezza di un’opera d’arte. Fa parte di noi porci delle domande, cercare le risposte e condividerle con gli altri».

Spinta da questi ideali di conoscenza Fabiola Gianotti decise di continuare i suoi studi conseguendo il dottorato di ricerca in fisica sub-nucleare, e da quel momento fu un continuo collezionare successi.

Attualmente Gianotti è membro del comitato consultivo per la Fisica al Fermilab negli Stati Uniti e dell’Accademia dei Lincei per la classe di Scienze Fisiche, e dal 2013 è professore onorario presso l’Università di Edimburgo.

Dal 1º gennaio 2016 è ufficialmente il nuovo Direttore generale del CERN, l’organizzazione europea per la ricerca nucleare: è la prima donna ad avere conseguito questo incarico. Ma non finisce qui…

Il 6 novembre 2019 infatti Fabiola Gianotti è stata selezionata dal consiglio del CERN per un secondo mandato come Direttore generale: è la prima volta nella storia del CERN che un Direttore generale è stata confermata nel suo ruolo per due mandati consecutivi; guiderà il centro di ricerca fino al 2025.

Nel 2020 inoltre è stata nominata da Papa Francesco membro ordinario della Pontificia Accademia delle scienze.

Nel corso della sua carriera professionale la ricercatrice italiana ha partecipato a importanti progetti, uno fra tutti l’esperimento “Atlas”, del quale è stata coordinatrice internazionale dal 2009 al 2013, noto per aver fornito i dati che portarono alla scoperta da Nobel del bosone di Higgs.

Nel 2012 il celebre settimanale americano “Time” le ha dedicato la copertina, inserendola anche come quinta in classifica nell’elenco delle Personality of the year e nel 2017 è entrata a far parte della Top 100 delle donne più potenti al mondo stilata da Forbes.

La prima donna a vincere il Premio Nobel (anzi, addirittura due), invece, fu proprio la scienziata che ha ispirato Fabiola Gianotti e ho ricordato nell’aneddoto all’inizio del capitolo: Marie Curie. Maria Salomea Sklodowska nacque a Varsavia nel 1867, e nel 1903 fu insignita del Nobel per la fisica (insieme al marito Pierre Curie e ad Antoine Henri Becquerel) per i suoi studi sulle radiazioni; vinse poi un secondo Nobel, per la chimica stavolta, nel 1911, per la sua scoperta del radio e del polonio, che lei stessa volle chiamare così in onore alla sua terra d’origine. Crebbe, infatti, nella Polonia russa, e poiché lì le donne non potevano essere ammesse agli studi superiori si trasferì a Parigi e studiò alla Sorbona, laureandosi in fisica e in matematica.

Dopo la morte del marito Pierre, nel 1906, le fu “concesso” di insegnare nella stessa prestigiosa università in cui si era laureata, e due anni dopo le venne assegnata la cattedra di fisica generale facendone così la prima donna che insegnò alla Sorbona.

Tutta la famiglia di Madame Curie fu davvero degna di nota, e le figure femminili non ebbero davvero nulla da invidiare a quelle maschili: la figlia maggiore, Irène Joliot-Curie, vinse anch’ella un premio Nobel per la chimica per la radioattività artificiale (insieme al marito Frédéric Joliot-Curie) nel 1935, l’anno successivo alla morte della madre.

La secondogenita, Ève Denise Curie, scrittrice, fu tra l’altro consigliere speciale del Segretariato delle Nazioni Unite e ambasciatrice dell’UNICEF in Grecia. Si diplomò in scienze e filosofia, studiò per molti anni pianoforte e si esibì in alcuni concerti. Poi sposò Henry Richardson Labouisse, ambasciatore degli USA in Grecia e con lui nel 1965 ritirò il Premio Nobel per la pace assegnato all’UNICEF.

Ma l’eccezionalità delle donne di questa famiglia non finisce con questa generazione: la nipote di Marie, Hélène Langevin-Joliot, è tutt’ora professoressa di fisica nucleare all’Università di Parigi. Hélène Joliot nacque il 17 settembre 1927 a Parigi da Irène Joliot-Curie e Frédéric Joliot-Curie. Suo marito, Michel Langevin, era nipote del famoso fisico Paul Langevin – che ebbe una relazione con la celebre nonna Marie, ormai vedova, nel 1910 – ed era anch’egli un fisico nucleare presso l’ESPCI, Ecole supérieure de physique et de chimie industrielles. Il loro figlio, Yves (nato nel 1951), è un astrofisico. Decisamente una famiglia d’eccellenza, che ha aperto gli orizzonti dell’umanità sotto molti profili, composta da donne eccezionali in tempi non ancora pronti per la presenza femminile in tutti gli ambiti del sapere.

Tra le prime donne eccellenti che si ricordino c’è un’altra scienziata, del resto: Ipàzia di Alessandria. Nata intorno al 370 d.C., fu la prima donna della storia (o che la Storia ricordi) ad essersi cimentata con la matematica e la filosofia. Purtroppo per lei fu anche una delle prime vittime del fondamentalismo religioso cristiano, che non vedeva di buon occhio le scienze: la sua morte, quando aveva poco più di quarant’anni, è stato uno dei segni più eloquenti del declino della città di Alessandria. Così, da prima donna che aveva dedicato la sua vita alla Scienza, è diventata anche la prima martire del sapere (e l’unica filosofa donna ritratta da Raffaello nella sua Scuola di Atene).

Tra l’altro, sarebbe stata una donna anche la prima persona di cui si possa dire che compose una poesia nella storia dell’umanità: Enkheduanna, una sacerdotessa e principessa di Mesopotamia. La sua opera (in tempi forse più illuminati di quelli che seguirono) era apprezzata a tal punto dagli antichi da essere citata tra gli esempi di più alta espressione letteraria del tempo.

Nell’antica Grecia, ai primi Giochi olimpici della storia nel 776 a.C. le donne non potevano partecipare alle gare, neppure come spettatrici.

Perfino in occasione della prima Olimpiade svoltasi in epoca moderna, nel 1896 ad Atene, non fu permessa la partecipazione femminile ai giochi, poiché De Coubertin voleva rispettare la tradizione classica coinvolgendo atleti rigorosamente di sesso maschile.

Tuttavia una maratoneta greca, Stamata Revìthi detta Melpomene, riuscì a gareggiare non ufficialmente correndo da sola la gara il giorno dopo lo svolgimento di quella maschile; i suoi sforzi, malvisti dai direttori di gara, non vennero però riconosciuti in alcun modo.

I primi Giochi olimpici aperti alle donne furono quelli di Parigi del 1900, con ventidue atlete che rappresentavano il 2% di tutti i concorrenti. Le donne furono ammesse in gare di tennis, golf, vela e croquet: il tennis e il golf erano le uniche discipline nelle quali le donne potevano competere in gare esclusivamente femminili.

La svizzera Hélène de Pourtalès divenne la prima campionessa olimpica femminile, come atleta della squadra vincente nella gara di vela, e la tennista britannica Charlotte Cooper fu la prima donna a vincere l’oro olimpico in una gara individuale.

Una curiosità: le Olimpiadi di Parigi del 1900 videro anche la partecipazione – per la prima volta nella storia olimpica – di una madre e di una figlia: le americane Margaret e Mary Abbott che gareggiarono nella stessa disciplina, il golf.

Elizabeth Cochran, alias Nelly Bly, nacque in Pennsylvania nel 1864. Fu una delle prime donne reporter della storia, pioniera del giornalismo sotto copertura, grande viaggiatrice, donna coraggiosa, sensibile alle battaglie contro ogni tipo di oppressione, generosa e indipendente.
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