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Sinteticamente e in maniera abbastanza originale, potremmo dire che
è tra i musicisti, quello che ha il compito più difficile: quello
di suonare tanti strumenti simultaneamente ma senza toccarli, per
mezzo di un interlocutore che tecnicamente agisce sullo strumento e
che deve comprendere in maniera inequivocabile dei segnali che da
lui arrivano.


Per fare questo deve avere tante competenze diverse e la cui
preparazione, nel corso di due secoli di storia di questa
professione, è stata e continua a essere affidata alla grande
soggettività dell’insegnante, alle sue intuizioni e alla spesso sua
altalenante personalità, nel bene e nel male.

Visto il compito così arduo e l’insegnamento spesso precario, la
classica domanda che ci si pone è: la direzione d’orchestra o di
coro, si può realmente insegnare?

La riposta è sì e tanti bravi didatti lo dimostrano, ma lo scopo
del presente lavoro è di evidenziare che lo si può fare meglio
considerando alcune variabili che dipendono dalla persona che
apprende, esattamente come nel canto, dove una didattica funzionale
per un cantante non è utile per l’altro; sono i due mestieri
musicali più fortemente legati alla persona e alla sua 

personalità e ogni persona “suona” (traendone la profonda radice
etimologica) in maniera diversa dalle altre.

Come si può quindi insegnare una cosa così legata alla
soggettività di ognuno?

Per esempio non imponendo, ma derivando e inducendo regole e
codici che fanno parte della “programmazione“ personale di ogni
individuo. Da questo, arrivando a degli “universali” validi per
tutti, cioè a delle azioni, come dicevamo prima,
inequivocabili.

Questo lavoro offre una serie di spunti di riflessione su
diversi ambiti di possibile sviluppo delle competenze di un
direttore, ma portate avanti in maniera più originale ed
interattiva, sviluppando ipotesi sulla possibile efficacia
dell’applicazione di metodologie didattiche utilizzate da tempo
nella propedeutica e nella didattica musicale generale, come i
metodi Dalcroze, Orff, e le pratiche di improvvisazione di Morris o
le tecnologie sviluppate negli ultimi anni.

Le ipotesi qui presentate, potranno essere oggetto di successivi
sviluppi offrendo campo aperto a successive ricerche e
sperimentazioni.
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            1.1 Nascita della figura del direttore
        

        
        
    

    
    
        
                    

  

Il gesto è un importante mezzo di trasmissione di diverse tipologie
d’informazioni, che ci accomuna in particolar modo con alcune
specie di primati come vedremo più avanti.


Con la nascita delle prime forme di musica, l’uomo ha utilizzato
spontaneamente il gesto per esprimere ciò che ancora non si poteva
rendere per iscritto e che sarebbe arrivato solo dopo: per esempio
le altezze dei suoni e la scansione del tempo. Forme di chironomia,
termine con il quale s’indica la tecnica di uso delle mani per
scopi musicali, si ritrovano in diverse civiltà antiche, ma quelle
a noi più familiari si rifanno sicuramente al medioevo, con le
scholae cantorum impegnate a eseguire e tramandare un ricchissimo
patrimonio di canti liturgici, nel quale un praecemptor utilizzava
un antico linguaggio di gesti che serviva a indicare simbolicamente
le curvature e i tratti salienti del canto (Landriscina, 2005).



Tali segni diventarono poi la base per la notazione neumatica in
campo aperto o adiastematica, una forma di proto-scrittura musicale
che si è poi trasformata nella moderna notazione musicale.

Fino all’arrivo di questo cambiamento epocale, non ci fu bisogno
di una figura direttoriale vera e propria, poiché il ritmo della
musica era verbale e scandito dalla declamazione stessa dei testi
liturgici; fu l’avvento della mensuralità, della divisione isocrona
in multipli e sottomultipli dei valori musicali e della conseguente
necessità di una scrittura musicale più complessa anche da leggere
ed interpretare, che fece nascere la figura del direttore che
batteva il tempo per il gruppo. La scansione era data da qualsiasi
cosa potesse farsi sentire, come colpi di bastone o su oggetti di
legno per esempio, come si vede nel frontespizio del Theatrum
Instrumentorum di Michael Praetorius, dove appaiono due direttori
che battono il tempo da due cantorie contrapposte. La polifonia
diede ancora più impulso alla necessità di avere qualcuno che
dirigesse, seguendo un tactus, la pulsazione cardiaca e battendo il
tempo secondo una tecnica sonora percuotendo qualcosa o visuale,
come embrione della tecnica del battere e del levare: una mano che
si muoveva con gesto in giù o in su, la depressio e la
elevatio.



Nel Rinascimento il direttore era poco più che un manovale,
spesso il compositore stesso che organizzava le prove, insegnava le
parti e batteva il tempo. I cambiamenti cominciarono nel Barocco,
quando il compositore diventò concertatore e un musicista capo
orchestra dava gli attacchi e diventava guida del gruppo. Nacquero
così direzioni a due che saranno prassi fino almeno alla metà
dell’Ottocento, con anche gli operisti impegnati al pianoforte a
preparare i cantanti e l’orchestra, e il primo violino a dirigere,
fino a quando quest’ultimo non si distaccherà dall’orchestra e il
suo archetto non diventerà una bacchetta anche molto pesante per
farsi vedere da tutti gli orchestrali e cominciare ad assumere il
doppio ruolo di direttore e maestro concertatore: così nasce la
figura moderna del direttore d’orchestra, che da Toscanini in poi
assume sempre più una connotazione quasi mitologica, di leader
carismatico e con poteri quasi magici.

Da ciò deriva il comune malinteso che la direzione sia qualcosa
d’innato, di non esprimibile a parole ma che si manifesti quasi
magicamente dalle mani di predestinati talentuosi detentori di
un’arte segreta. L’istinto e il talento, esprimendosi in termini
pedagogicamente moderni seguendo Gardner, sono caratteristiche
d’intelligenza musicale che si possono allenare ed esercitare e far
venire fuori da ogni persona con diversi gradi di profondità.
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Oltre ad essere stata un’evoluzione storica, la nascita di una
figura direttoriale fonda le sue radici in necessità “scientifiche”
di un gruppo che suona. Un insieme di musicisti non esegue mai un
brano metronomicamente, ma introduce cambiamenti nell’agogica e
nelle intenzioni espressive che possono essere indicate oppure no,
ad esempio rallentando o accelerando. Alcuni cambiamenti possono
essere soggettivi, da non essere al momento immediatamente
percepiti, subentrando quindi il bisogno di correggere le proprie
micro- fluttuazioni “tarandosi” sull’esecuzione degli altri
musicisti.


Wing e altri (2014) hanno notato che gli aggiustamenti avvengono
secondo una precisa gerarchia (Mado Proverbio, 2019) dove per
esempio nei quartetti, il primo violino è dominante rispetto agli
altri cointerpreti, ma come abbiamo visto nel paragrafo precedente
lo diventò anche nella più grande orchestra. Il cointerprete
dominante diventa leader del gruppo e tende ad aggiustare di meno
la propria performance. Sperimentando con brani a prima vista, è
stato notato che per suonare in modo sincrono, gli altri membri del
quartetto correggevano la propria interpretazione aggiustando la
temporizzazione riferendosi al primo violino, che in questo 

modo era libero di imprimere la propria interpretazione al
brano.

È quindi chiaro che il gruppo cerca un riferimento che col suo
movimento corporeo in questo caso, o col suo gesto come nel caso
del direttore, offra delle precise direttive. Manipolando il ruolo
di leader, affidando quindi la guida dell’andamento a ciascuno
degli altri membri del quartetto, i risultati hanno mostrato che
qualunque sia la guida, il suo corpo oscilla maggiormente, a turno
i musicisti esercitano la loro influenza sugli altri e ne sono meno
influenzati. Risultato attenuato quando non potevano vedersi,
diventando quindi chiara la grande influenza dei sistemi specchio
visuomotori nei processi di pianificazione del gesto musicale.
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