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  PREFAZIONE DI ENRICO BETTINELLO




  Mi perdonerà Andrea Aguzzi se non ricordo (i maligni potrebbero dire che non voglio ricordare) l’anno esatto in cui ci siamo conosciuti, tramite un incrocio di amicizie e di passioni comuni. Per i più puntigliosi dirò che eravamo negli anni Novanta, in uscita dal decennio del disimpegno (mica tanto vero, ma tant’è…) e travolti da una serie di musiche, dal post-rock all’elettronica, passando per le esperienze più indefinibili – quelle che ci piacevano di più, neanche a dirlo – che rappresentavano una continua tentazione per chi di suoni nuovi non era mai sazio.




  Era un periodo da paese dei balocchi, in cui alle tante cose nuove si affiancavano per la prima volta massicciamente le ristampe in cd (formato che allora sembrava onnipotente e che oggi, chissà perché, è relegato un po’ a emblema della sfiga nerd, rimasto fuori dalla controversa diade composta dal vinile e dai formati digitali), offrendo l’opportunità di creare una serie di percorsi originali e trasversali tra i generi. Erano gli anni in cui si ponevano le basi – stimolati da riviste come The Wire o, in Italia, BlowUp, Rockerilla e Rumore – per una generazione di ascoltatori che non aveva molti precedenti, una generazione capace di entusiasmarsi senza distinzione per i Tortoise e per Alber Ayler, per Fred Frith e i PanSonic, per Giacinto Scelsi e per John Fahey, per Morton Feldman e i Matmos…




  Una generazione che ha in qualche modo spiazzato gli stessi organizzatori di concerti, incapaci spesso di cogliere le potenzialità detonanti di questo approccio che possiamo, con buona approssimazione, definire “postmodernista”, e al tempo stesso una generazione che è stata sorprendentemente spiazzata/spazzata da quella successiva, di nativi digitali per cui il rapporto con l’oggetto musicale è diventato rapidamente irrilevante.




  Nasce in questo contesto la curiosità di Andrea Aguzzi, quella sua meticolosa cultura che, unita a un entusiasmo tenace, lo ha portato negli anni a raccogliere, per il suo blog Chitarra e Dintorni Nuove Musiche (diventato progressivamente un punto di vista indispensabile per tutti gli appassionati), le interviste che troviamo in questo libro.




  Uno sguardo davvero a 360°, quello di Aguzzi, che scegliendo la formula dell’intervista, da un lato ci fa sentire la voce viva dei protagonisti di queste avventure musicali, dall’altro – con domande e argomenti vivacissimi – non rinuncia mai a stimolare le riflessioni più profonde nei suoi interlocutori.




  Ne emerge un affresco vivido popolato di umanità complesse e diversissime, di approcci filosofici e formali molto vari, di idee e note appoggiate alle corde dello strumento come uccelli colorati sui fili della biancheria sopra una collina assolata. Capaci di rimanere, cantare, volare via, senza mai perdere un loro senso di armonia con quello che sta loro intorno.




  Non a caso usa il termine “visionarie” per le chitarre che ha scelto, Andrea: è la capacità di evocare mondi e sensazioni, di non adagiarsi sulle pur affascinanti strutture del passato, ma riuscendo in quella che Gustav Mahler chiamava “custodia del fuoco della tradizione”, contrapponendola alla sterile “adorazione delle ceneri”.




  Nomi come quelli di Paolo Angeli, Elena Càsoli, Arturo Tallini, Simone Massaron – solo per citarne alcuni – sono da anni garanzia di uno sguardo emozionante e avventuroso alla musica, di voglia di concepire lo strumento come un qualcosa di vivo e di plasmabile. Le belle interviste raccolte in questo libro ci restituiscono tutto questo.




  In quelle serate degli anni Novanta passate con Andrea e altri amici a ascoltare le novità che ci facevano sognare e discutere animatamente, non credo avremmo mai pensato che un giorno potesse nascere questo libro.




  Sono felicissimo che sia nato e che all’epoca non lo immaginassimo: mantenere sguardi e ascolti aperti lungo tutti questi anni è stata una magnifica avventura. Cerchiamo di non smettere!




  Enrico Bettinello


  (BlowUp, Il Giornale della Musica, AllAboutJazz Italia, Radio3)




  NOTE DELL’AUTORE




  “Sì, ma è pericoloso, si può finire con l'usare di una tradizione disorganicamente!”




  Toshio Hosokawa 1




  “I musicisti non solo compongono, ma pensano: a me interessa il pensiero che sta dietro la musica.”




  Murray Perahia




  Forse ha ragione Enrico Bettinello .. eravamo postmoderni .. e non lo sapevamo. Però sapevamo di essere curiosi e irrispettosi di quella gerarchia dei generi musicali che la critica musicale (pardon, una certa critica) voleva imporre come compartimenti stagni a se stanti e indipendenti. La chitarra è stata per me la chiave che ha aperto queste gerarchie e che mi ha permesso di muovermi a mio piacere all'interno di avanguardie, tradizioni, generi e stili completamente diversi. Sempre per gioco e un po' per sfida qualche anno fa ho iniziato il Blog Chitarra e Dintorni Nuove Musiche che mi ha permesso di allargare in maniera notevole i miei orizzonti musicali mettendomi in contatto con chitarristi di tutto il mondo e di tutti gli stili. In questo libro ho scelto di intervistare quindici chitarristi conosciuti nel corso di questi sette anni di attività come blogger, persone davvero speciali di cui ho imparato ad apprezzare la musica, le idee, l'istinto, il pensiero e in molti casi la piacevole compagnia. Il titolo “Chitarre Visionarie” riflette proprio questo loro atteggiamento “visionario” nei confronti della loro musica e dei loro strumenti: indipendentemente dal fatto che si tratti di musica, classica, contemporanea, rinascimentale, jazz, avanguardia, blues ciascuno di loro si distingue per il particolare e innovativo approccio nei confronti della chitarra e per il libero, a tratti anarcoide, pensiero musicale.




  Per mettere meglio in risalto queste loro caratteristiche ho scelto di fare solo domande aperte lasciando loro il massimo spazio possibile, si tratta in gran parte di domande indirette, come quelle dedicate all'improvvisazione (mia personale ossessione) o all'ambiente culturale in cui vivono, in altri casi sono state poste a tutti loro le stesse domande, come quelle sui generi musicali, su Zappa, sulla “transgenericità” della chitarra e su Adorno. Come risultato ho spesso ottenuto 15 risposte diverse per ciascuno di loro, tutte ugualmente coerenti, interessanti e sincere.




  Rileggendo più volte queste risposte mi sono sorpreso nel tracciare altri collegamenti e connessioni inaspettate tra chitarre, personalità e idee radicalmente diverse tra loro e credo che il risultato finale sia un libro che può presentare diverse modalità di lettura e che alla fine metta in risalto il pensiero creativo di ciascuno degli intervistati che non le loro “semplici” scelte e carriere musicali.




  Se sono riuscito in questo difficile risultato devo ringraziare sinceramente, in rigoroso ordine sparso, la pazienza, la disponibilità e l'impegno di Paolo Sorge, Florindo Baldissera, Simone Massaron, Paolo




  Angeli, Elena Càsoli, Elia Casu, Vittorino Nalato, Gisbert Watty, Dora Filippone, Alessandra Novaga, Marco Cappelli, Maurizio Grandinetti, Donato D'Antonio, Eugenio Becherucci e Arturo Tallini. Grazie per avermi dedicato il vostro tempo sottraendolo alle vostre attività, ai vostri impegni e alle vostre famiglie.




  Un sincero ringraziamento a Enrico Bettinello per la sua lunga amicizia e il suo supporto, neanch'io ricordo esattamente dove e quando ci siamo conosciuti, ma i nostri scambi musicali continuano ormai da tanto tempo ed è bello incontrarsi sempre casualmente nelle calli di Venezia continuando discorsi su musiche che sappiamo non termineranno mai.




  Grazie infine alla mia famiglia. Grazie a Serena e Nicola, nel realizzare questo libro vi ho sottratto tempo, sorrisi e attenzioni. Credo sia giusto che, alla fine, sia dedicato a Voi.




  Andrea Aguzzi




   




   




  




   




  1 Lotus: la musica di Toshio Hosokawa di Luciana Galliano, Auditorium, 2013, pag. 158




  PAOLO ANGELI




  Nato nel 1970, inizia a suonare la chitarra a 9 anni, crescendo a Palau in un ambiente musicale estremamente stimolante. La chitarra e la voce del padre, l’autobus con la batteria, le galline e i meloni, i gruppi rock ‘diroccati’ in una vecchia falegnameria, i concerti di piazza e le serate di carnevale, lo indirizzano verso una navigazione senza barriere stilistiche nel mondo della musica. Navigazione che continua a Bologna, dove si trasferisce nel 1989, dopo il Diploma Nautico, e dove sia laurea in Etnomusicologia al DAMS. È durante l'occupazione universitaria del 1990 che nasce il Laboratorio di Musica & Immagine: variopinto ensemble di 14 musicisti che praticando composizione e improvvisazione collettiva, si pone all’attenzione dei principali festival europei di musica innovativa. Dall’incontro-scontro tra avanguardia extra-colta e tradizione popolare nasce la chitarra sarda preparata: strumento orchestra a 18 corde, ibrido tra chitarra baritono, violoncello e batteria, dotato di martelletti, pedaliere, eliche a passo variabile. Con questa singolare propaggine, realizzata dall’artigiano Francesco Concas - Paolo rielabora, improvvisa e compone una musica inclassificabile, sospesa tra free jazz, folk noise, pop minimale.




  Ha il suo attivo più collaborazioni artistiche e jam session che le righe delle magliette che indossa orgogliosamente, ma tra i sodalizi artistici vanno citati il duo con Fred Frith, quello con il pianista e fisarmonicista Antonello Salis e con Hamid Drake.




  Dal 1997 collabora con l’ISRE, alla costituzione della fonoteca Archivio Mario Cervo. Come ricercatore ha pubblicato Canto in Re, volume storico analitico sul Canto a Chitarra, accompagnato da un cofanetto di 4 CD con incisioni datate tra il 1930 e il 1967. Insieme a Nanni Angeli è il direttore artistico di Isole che parlano, rassegna sospesa tra tradizione e innovazione che si svolge dal 1996 a Palau.




  http://www.paoloangeli.it/




  Quando hai iniziato a suonare al chitarra e perché? Che studi hai fatto e qual è il tuo background musicale? Con che chitarre suoni e con cui hai suonato?




  La prima chitarra che ha incrociato la mia infanzia è stata una Carmelo Catania, una terzina. La usavamo come carretto: a turno tra fratelli ci si sedeva sulla cassa e l'altro tirava il manico. Era una chitarra slitta con cui mio padre ha accompagnato il mio imprinting musicale, farcito di canzoni d'autore. Ho iniziato a suonare la chitarra perché il Farfisa non arrivava (volevo suonare il pianoforte). Sulla chitarra sono un autodidatta, il mio background di partenza affonda le radici nel rock e nel folk americano, nel cantautorato italiano, nei repertori delle sale da ballo per le serate di carnevale. A 16 anni mi sono avvinato al jazz, a 19 alla free improvvisation, a 22 alla musica tradizionale sarda. La chitarra con cui ho suonato di più è una Kingston da 90.000 lire (la comprai a 11 anni). Negli anni si sono alternate Stratocaster, classiche amplificate (Takamine), la Gaetano Miroglio (sarda). Se parlo del presente la chitarra sarda preparata che uso è una Stanzani con propaggini Concas. A casa mi fa compagnia una 'flamenca bianca' Estruch del 1983, con chiavi in legno. La mia relazione con la chitarra è paragonabile ad una storia d’amore che nasce troppo presto e che cerchi di portare avanti tutta la vita. Ho dovuto faticare a mantenere una continuità con la sei corde. Le piccole e grandi crisi negli anni mi hanno avvicinato a praticare altri strumenti in modo costruttivo. Mi considero un musicista che suona la chitarra, non un chitarrista.




  Quali sono state e sono le tue principali influenze musicali? In che modo esprimi la tua “forma” musicale sia nell’ambito dell’esecuzione che nell’improvvisazione, sia che tu stia suonando “in solo” sia assieme altri musicisti? Elabori una “forma” predefinita apportando aggiustamenti all’occorrenza o lasci che sia la “forma” stessa ad emergere a seconda delle situazioni, o sfrutti entrambi gli approcci creativi?




  Influenze sicuramente Fred Frith: come compositore, improvvisatore e per la sua grandiosità nel costruire letteralmente i timbri. Penso sempre più che ogni tassello, nel mosaico della nostra musicalità, abbia la medesima importanza e contribuisca a renderti maturo. Nell'ultimo periodo 'classici' come Pat Metheny, Bill Frisell e Paco de Lucia sono stati fonte di ispirazione: ho dedicato molto tempo agli ascolti dei loro percorsi musicali. Nella musica sarda i miei riferimenti sono Giovanni Scanu e Adolfo Merella. Cito solo chitarristi ma la musica ha poco a che fare con lo strumento e molto più con macro categorie: lavorare con il ritmo, con gli intervalli, con l'armonia, il timbro, la spazializzazione. Concepisco il SOLO come una navigazione libera. Quando si viaggia si deve tener conto di tutte le componenti che rendono imprevedibile l'attraversata: corrente, secche, traffico, moto ondoso, rotte di collisione, andature portanti con scarroccio. Difficilmente puoi andare dove vuoi tu senza doverti confrontare con queste problematiche. In questo senso la forma si autodetermina in tempo reale e le composizioni emergono come isole che esploro con il gusto creativo suggerito dal contesto in cui suono. Quest'approccio rende ogni concerto diverso dal precedente anche se si ha a che fare con lo stesso materiale generativocompositivo. In duo, trio, quartetto, il tutto si complica e diventa ancora più imprevedibile.




  Hai citato Giovanni Scanu, ci vuoi parlare di questo compianto grande musicista e del suo stile musicale?




  Zio Giovanni è la linfa della mia ricerca. Adoro la musica tradizionale sarda e Giovanni Scanu è stato l’ultimo grande maestro della tecnica ad arpeggio. Conoscerlo è stato come accedere ad un mondo in estinzione: una sorta di passaggio di testimone, di consegna di un prezioso ricordo. È stata una vera fortuna poter essere un suo allievo. È la prima vertebra della mia spina dorsale. Rimando al mio libro Canto in Re2 per capire quanto è stata importante la sua figura nella mia vita di musicista.




  A proposito di Fred Frith. Il Professore ha dichiarato nell’intervista rilasciata Enrico Bettinello su BlowUp che “..restando nell’ambito dei chitarristi, ci sono tre musicisti con cui sento una particolare affinità in questo momento e si tratta di artisti che magari la gente non immaginerebbe: uno è Camel, uno è Paolo Angeli e l’altra è Janet Fader; sono artisti con cui sento di comunicare, oltre a essere persone straordinarie…”3, una bella dichiarazione di stima! Ho avuto il piacere di incontrare il Professor Frith dopo il concerto di Cosa Brava a Venezia nell’aprile 2008 e sono rimasto colpito dalla sua cortesia e dal suo sense of humor, com’è il tuo rapporto con lui? Cosa significa suonare con un gigante come lui?




  Fred è il simbolo di una musica aperta, realmente libera: un free che non si chiude ma che accoglie tutte le contraddizioni del mondo contemporaneo. Inoltre Fred è un ponte tra le generazioni. Nella sua band Cosa Brava suonano musicisti di età compresa tra i 28 e i 60 anni. Ciò evidenzia la sua curiosità e la sua innata comunicativa che lo porta ad essere adorato dai musicisti della mia generazione. Il rapporto è di profonda stima e amicizia. Nel suo disco in solo per chitarra acustica4 uno dei brani è dedicato a me e questo mi lusinga non poco.




  Il 4 agosto 2005 hai suonato al Sant'Anna Arresi Jazz Festival con Pat Metheny, Antonello Salis e Hamid Drake, essendo un fan di Metheny ho la registrazione di quel concerto, meravigliosamente basato su una rete di tessuti musicali improvvisati, che ricordi hai di quella serata? Sei sempre in contatto con Metheny, pensate di realizzare qualcosa assieme, con le vostre due chitarre sarde preparate? Ti confesso di essere molto curioso su cosa Metheny ne possa ricavare …




  Sul nostro concerto ho diversi ricordi…la scelta di impostarlo completamente libero, senza fare prove, ha generato dinamiche inaspettate. È stato un bel modo per coronare un incontro ricco di implicazioni emotive (a 16 anni suonavo tutti i suoi brani per ore!). Sul futuro lascio le evoluzioni al caso: la mia parabola artistica non è mai stata calcolatrice nell’impostare a tavolino le collaborazioni.




  Mi sembra che abbia utilizzato la tua chitarra sarda preparata anche in Orchestion, vero?




  Si. Pat ha utilizzato la chitarra nel Tour Orchestrion. La prima traccia del DVD la vede come protagonista. Inizialmente il brano in scaletta si intitolava 'Angeli' e in seconda battuta, per esigenze editoriali, ha preso il titolo di Improvisation. È una sorta di blues. Anche in The way up, la chitarra è stata utilizzata con le eliche in funzione di bordone.




  Quale significato ha l’improvvisazione nella tua ricerca musicale? Si può tornare a parlare di improvvisazione in un repertorio così codificato come quello classico o bisogna per forza uscirne e rivolgersi ad altri repertori, jazz, contemporanea, etc?




  L'improvvisazione è sempre esistita e sempre sarà alla base di qualsiasi stile e genere musicale. È una forma di esplorazione e indagine intima che nasce dal confronto con lo strumento e la cultura che modella le pratiche esecutrice. Esistono territori che permettono maggiori margini di libertà, altri meno. Io mi trovo a mio agio con partner che condividono il suonare senza rete, senza tabù e barriere stilistiche. Spesso la free music affonda nei cliché. In questo ha perso freschezza e smarrito il legame con la società di quando veicolava il grido: come dire ... se urlare è solo un gesto estetico, scisso da un movimento come le black panter, allora preferisco l'ascolto di un canto tradizionale della Mongolia. Il privilegio di suonare senza aver deciso un canovaccio, l'assumersi il rischio di non avere un copione è estremamente stimolante. Amo affrontare un concerto con questa pulsione ma allo stesso tempo, condividerla con gli stessi partner, riuscendo a sorprendersi anche se si hanno alle spalle 10 anni di collaborazione.




  In che modo la tua metodologia musicale viene influenzata dalla comunità di persone (musicisti e non) con cui collabori? Modifichi il tuo approccio in relazione a quello che direttamente o indirettamente ricevi da loro? Se ascolti una diversa interpretazione di un brano da te già suonato e che vuoi eseguire tieni conto di questo ascolto o preferisci procedere in totale indipendenza?




  Un musicista sale sul palco con la sua cultura, le sue idee, i suoi pregiudizi. Diciamo che, vinti questi ultimi, metti sul piatto gli ingredienti che ti stanno a cuore e cerchi di cucinare un piatto che in primo luogo deve piacere a te stesso. Dubito che un musicista sacrifichi il proprio ego a vantaggio di un risultato collettivo. In un contesto di improvvisazione, Marc Ribot suonerà come Marc Ribot, Evan Parker idem, etc. In questo senso trovo molto interessante come si muovono i i giovani improvvisatori: nel linguaggio solistico sono meno riconoscibili ma sono estremamente attenti al risultato sonoro finale. Ne risulta un processo corale che favorisce la condivisione delle idee e delimita la dichiarazione a volte invadente della propria individualità. Chiaramente il massimo da un punto di vista musicale si ottiene quando quattro soggetti con spiccata personalità si confrontano con rispetto e la volontà di costruire insieme.




  E’ vero che non sai leggere le partiture musicali, o è una leggenda?




  Baso l’80% del mio approccio sull’improvvisazione. Le partiture … lasciamo vivere la leggenda?




  Non amo leggere la musica e non l’ho mai fatto in dimensione live (se non per ricordare le macro strutture). So decodificare una partitura ma non mi sognerei mai di affrontare un concerto senza averla digerita e memorizzata integralmente. Detto questo sono consapevole che è un limite ma … superata la soglia dei quaranta cosa posso farci?




  Quali sono i “materiali” musicali (melodia, timbro, suono, struttura ritmo, etc.) che principalmente scegli e che influiscono nella scelta dei brani da interpretare o nelle improvvisazioni?




  Il ritmo è l'aspetto su cui negli anni ho lavorato maggiormente. Penso quasi sempre in 5, 7, 9, 11 e costruisco incastri tra i diversi ritmi zoppi. Questo succede nelle composizioni, negli arrangiamenti (es. Tessuti, in cui Hyperballad è interpretata in 7/8) ma sopratutto nell'improvvisazione, dove il beat non è mai astratto ma sempre chiaro e definito. Amo aprire e chiudere la pulsazione in modo estemporaneo, creando sequenze che non rispondono ad una metrica chiusa. Nell'ultimo anno ho lavorato molto sulle strutture armoniche alla base della solea (flamenco) e questo mi ha riportato a indagare il campo degli intervalli e delle aree totali. È stato bello riassaporare cose semplici, triadi, rivolti, modulazioni. Ho sempre chiamato il sistema tonale 'la gabbia' ma è bello a volte praticarla per capire come scappare il più velocemente possibile.




  Ti faccio una domanda un po’ provocatoria sulla musica in generale, che farò anche agli altri chitarristi che incontreremo in questo libro. Frank Zappa nella sua autobiografia scrisse: “Se John Cage per esempio dicesse “Ora metterò un microfono a contatto sulla gola, poi berrò succo di carota e questa sarà la mia composizione”, ecco che i suoi gargarismi verrebbero qualificati come una SUA COMPOSIZIONE, perché ha applicato una cornice, dichiarandola come tale. “Prendere o lasciare, ora Voglio che questa sia musica.” È davvero valida questa affermazione per definire un genere musicale, basta dire questa è musica classica, questa è contemporanea ed è fatta? Ha ancora senso parlare di “genere musicale”?




  Sono d'accordo sul concetto che esprimi: 'La cornice delimita l'opera d'arte'. Luciano Nanni, straordinario docente del DAMS, diceva: l'opera d'arte non esiste ma prende vita solo grazie alla cultura che la determina. Sarebbe stata una figata pazzesca soffermarsi sul water di casa nostra e pensare: wow! sono seduto su un'opera d'arte e sto producendo un'opera dentro l'opera! Invece la merda d'artista è solo quella di Manzoni e l'Urinatorio è quello di Duchamp: il loro prodotto è arte, il nostro cesso rimane tale. Cage ha traslato questo concetto in musica, con capolavori assoluti nei lavori per piano preparato. Oggi posso dire che sono saturo del mondo dell'arte, dell'accademia, dei pregiudizi che delimitano i generi e li tengono confinati, come stati racchiusi dentro frontiere posticcie. In qualche modo la critica ha enfatizzato questa sterilizzazione: come definisco un oggetto musicale? Con quale parametro e paradigma compio l'indagine di descrizione? Che lente uso? Io, ad esempio, come dovrei considerare un brano come Baska5? Parte con riferimenti agli archi della mongolia e chiude con una dichiarazione d'amore a The Ex e alla musica del Mali. Per me è musica ed è la categoria che utilizzo quando ascolto un brano: mi emoziona, oppure no, ed in base a quello che percepisco e sento, decido se continuare ad ascoltarlo. Ha senso parlare di genere perché la musica ha a che fare con un prodotto che viene venduto. Dove metti sullo scaffale un cd? In che zona? Per me che pratico dal 1999 una musica senza steccati diventa problematico capire come possano ancora esistere barriere e pregiudizi. Riconosco l'importanza della sintassi e studiare in profondità l'ortodossia dei linguaggi serve in quanto conoscenza storica che arricchisce il nostro background, ma che non deve castrare i nostri istinti creativi.




  Tu hai seguito un percorso assolutamente personale all’interno della chitarra, come hai sviluppato questo percorso, come sta proseguendo e come si è orientato all’interno del mondo della chitarra? La chitarra, con la sua presenza di musicisti virtuosi e assolutamente personali a qualunque livello e genere musicale può rappresentare una valida alternativa alla ormai tragicomica distinzione tra cultura alta e cultura popolare e all’affermazione di Schoenberg “Se è arte non è per tutti, se è per tutti non è arte”?




  Ho poco da aggiungere alla tua riflessione. Condivido profondamente il tuo pensiero: se pensi alla chitarra immagini i baffi di Django, i salti di Townshend, la compostezza di Paco, i capelli di Pat, la guitar on the table di Fred. Penso che lo strumento trasli l'idea e la cultura del musicista. Un uomo guarda il mondo e la lente attraverso cui lo interpreta è lo strumento. Nel mezzo ci sono le tecniche, che ogni musicista sceglie o inventa per permettere la realizzazione di un pensiero musicale. Mi sento allergico al mondo dell'arte e sempre più mi considero un artigiano: suono e amo farlo nel modo migliore, studio perché adoro conoscere, confrontarmi sempre con nuovi limiti e godere del gusto della sorpresa. Adoro trasmettere tutto questo a chi ascolta la mia musica e il concerto diventa il momento in cui mi confronto con esseri umani che in teoria sono li per ascoltare quello che ho da dire. Ogni sera cerco la maniera migliore per esprimere musicalmente un concetto. Devo ammettere che ho avuto anche discussioni animate con qualche spettatore alla fine di una performance ma in generale l'ascoltatore medio ha già fatto cadere le barriere tra colto e popolare da tantissimo tempo.




  La tua carriera musicale va avanti ormai da diversi anni, come hai visto cambiare il mondo musicale attorno a te e per te E’ cambiato e come il tuo modo di fare musica? Le nuove tecnologie (nuovi strumenti musicali, midi, network sociali, forum) hanno influenzato le tue scelte e la tua forma musicale? Come?




  Si cambia, per fortuna. Dopo anni, talvolta ascolto i miei cd e trovo il gusto di riprendere alcune composizioni, attualizzarle, rinfrescarle. Come quando fai i lavori ad una barca di legno: la levighi, la stucchi, scegli i colori. L'ossatura è la stessa, semplicemente ne rinnovi la veste. Il mondo musicale cambia, la rete è una risorsa eccezionale e penso che sia un momento stupendo per indagare e intraprendere nuove direzioni musicali. Diciamo che per un autodidatta internet permette di accelerare le scoperte e allo stesso tempo crea le basi per il meticciato musicale.




  Come vedi la crisi del mercato discografico, con il passaggio dal supporto digitale al download in mp3 e tutto questo nuovo scenario?




  È una crisi che non coinvolge il mercato dell’artigianato. Noi siamo piccoli sognatori, che viaggiano con scatole di CD per venderli ai concerti e che determiniamo il prezzo a seconda del luogo in cui facciamo le tournée. Si ha un contatto diretto tra artisti e pubblico e alla fine della serata chi ti ascolta ama portare con se un piccolo pezzo della tua storia. Il download completa questa opportunità in cui, gratuitamente, tutti possono fruire della musica. È un importante risorsa. E vorrei smitizzare il concetto che vede in relazione MP3=bassa qualità. Sono cresciuto con l’era dei mangia dischi (45rpm) e delle mangia cassette in mono. I bassi costi di produzione permettono a chiunque di produrre un CD. È un elemento di democratizzazione del mercato discografico. Ai grandi numeri non abbiamo accesso per cui: siamo salvi!




  Tu provieni da una scelta culturale, quella bolognese degli anni 90 a cui sono “sentimentalmente” affezionato: in quegli anni davo una mano a realizzare un programma radiofonico su Radio Popolare dedicato al post rock e all’avanguardia e mi ricordo diverse corse in macchina verso Bologna per assistere ai concerti al Link. Che ricordi hai di quegli anni? Ce ne vuoi parlare magari accennando a quelle fucine di talenti e idee come il DAMS e il Laboratorio di Musica e Immagine?




  Ribadisco che gli anni ’90 sono stati anni stupendi per una città che ha digerito una sanissima produzione culturale antagonista. Rivendico il movimento delle occupazioni. Fanno parte della mia storia, sono state il presupposto per un confronto dialettico tra realtà di incredibile vivacità. Mi sento un privilegiato nel poter circuitare nel mondo in realtà molto simili a quelle che hanno dato origine alla mia parabola artistica. A Bologna l'associazione culturale SGOE, che nasce dalla Banda Roncati, continua ad essere la realtà che, in autogestione, organizza i miei concerti. Lo stesso discorso vale per l'etichetta le Arti Malandrine. Il LM&I? Un sogno ad occhi aperti di incredibile attualità. Il post anni ’90? Un sentirsi costantemente dietro le barricate a difendere con i denti stretti piccoli spazi di libertà. Questa è una delle ragioni per cui ho lasciato l’Italia.




  A proposito del Laboratorio di Musica e Immagine, hai mantenuto i contatti con quel manipolo di artisti? Che cosa è successo dopo il suo scioglimento?




  Con Stefano Zorzanello abbiamo continuato a suonare in duo. Gran parte degli altri musicisti hanno collaborato creativamente al mio album orchestrale Nita l’angelo sul trapezio: un manifesto che racchiude la Bologna che più ho amato. Sono in contatto con loro, ci unisce complicità e voglia di ridere, e il fatto che gran parte del LM&I si sia ritagliato un consenso internazionale è un’importante testimonianza della ricchezza di quel movimento. Inoltre è importante evidenziare che a raggiungere una maggiore notorietà siano state le ragazze: Margaret Kammerer, Daniela Cattivelli e Olivia Bignardi, che ha un linguaggio compositivo originalissimo ed ha scritto anche per il quartetto di chitarre di Fred Frith. Un segnale che va contro la visione fallocentrica del sistema musicale italiano. Frequento ancora gli altri compagni di viaggio, con una stima particolare verso Lanteri, D'Andria e i fratelli Martignoni.




  Da qualche anno ti sei trasferito a Barcellona, città stupenda e di cui sono innamorato. Come è la realtà musicale barcellonese? Conosco bene il Festival Sonar, hai trovato delle affinità con altri artisti spagnoli?




  È una città che amo profondamente. Per ora osservo e godo delle intuizioni di musicisti più giovani di me. Ho condiviso concerti e registrazioni con Piccola Orchestra Gagarin (Sasha Agranov al cello e Oriol Roca alla batteria), ho suonato con Amanda Jayne, musicista americana che è la colonna sonora della Barcellona meticcia e circense, e Tal Ben Ari, con cui ho realizzato una brillante versione della Corsicana, e che, non ho dubbi, diventerà una figura importante nella world music.




  Con la realtà del Sonar non ho contatti (se non da fruitore). Ma ultimamente preferisco assistere ad un festival di cinema di animazione, o ad una mostra fotografica, che andare ad ascoltare un concerto: mi sorprendo e mi emoziono con più facilità




  Torniamo alle tue chitarre, come è nata la collaborazione con Stanzani per realizzare la nuova versione della chitarra sarda modificata?




  La collaborazione con la Liuteria Stanzani è il naturale sviluppo di diversi litigi con Luca e Giancarlo :-) mi sbattevano letteralmente fuori dal laboratorio! Mi chiamavano 'Il sardo pazzo'. Sono straordinari artigiani che affondano le radici nella scuola emiliana e che sono stati in grado di innovare il loro background con un'apertura non comune. Luca prosegue il percorso tracciato da Giancarlo in modo egregio. In questi anno sono stati i miei principali collaboratori.




  Quali sono i prossimi interventi e modifiche che pensi di apportarle, o che lei hai apportato di recente?




  Il giorno che smetterò di elaborare lo strumento implicherà una fase di stanca creativa. Spero di poter lavorare tutta la vita con la stessa gioiosa curiosità che ha generato questa strana creatura. Ora è la volta della messa a punto del mollofono: una sezione dello strumento nata per realizzare un violoncello volante, trasformatasi per esigenze fisiche della chitarra in una centrale di rumore!




  Una curiosità un po’ sciocca se vuoi: oltre alla chitarra tu e Metheny avete in comune il gusto di suonare dal vivo indossando maglie a righe … come mai? Semplice scaramanzia da concerto o c’è un significato particolare per te?




  È il modo più semplice per sentirmi a due passi dal mare. Dopo tanti anni per me le righe sono quello che mi porta a chiudere gli occhi e… toccare la mia casa.
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  FLORINDO BALDISSERA




  Ha iniziato lo studio della chitarra, con Giuseppe Della Libera prima e poi con Vincenzo Saldarelli. Si è diplomato in chitarra con il massimo dei voti e la lode nel 1985, presso il Conservatorio di Mantova, e si è successivamente perfezionato con Alberto Ponce. Sempre accolto da generosi consensi dal pubblico e dalla critica ha tenuto concerti sia come solista che come solista con orchestra o in formazioni cameristiche, esibendosi con successo in prestigiosi teatri e sale da concerto, ospite di importanti Festival e Rassegne in vari paesi del mondo. Ha eseguito in prima assoluta opere di Gerald Garcia, Rosario Mirigliano, Vincenzo Saldarelli, Mauro Castellano, Massimo Sgargi, Giorgio Pressato, Marino Baldissera e Corrado Pasquotti, di cui ha registrato il CD monografico Silentia lunae con la flautista Federica Lotti e il pianista Mauro Castellano. Ha registrato per RAI-3, Sud-Deutsches Rundfunk, e 1° e 2° TV Duna Budapest. Ha pubblicato i “Tres Libros de musica” per vihuela di Alonso Mudarra per la casa editrice “Ut Orpheus” di Bologna. Nel 1997 ha ricevuto il premio alla personalità artistica Teatro Cadore. Suona in Duo con Jeanne Christée, violinista tedesca con cui ha inciso 2 CD dedicati a musica italiana dell'Ottocento (Eisenkolb Musicproduction, Dresda). Suona inoltre nel Fandango Guitar Quartet e collabora con le soprano Pamela Hebert e Liana Maeran e con la flautista Federica Lotti. Svolge attività anche come vihuelista. È docente di chitarra al Conservatorio "Benedetto Marcello" di Venezia e in corsi di perfezionamento.




  http://www.florindobaldissera.eu/




  Quando ti sei avvicinato alla chitarra? Con che chitarre suoni e con cui hai suonato?




  Ho iniziato a suonare la chitarra a 10 anni, nel 1967. Non so perché iniziai, ma ricordo una fortissima attrazione per questo strumento che avevo sentito suonare alla radio. Il chitarrista era Andrés Segovia, ma allora non lo potevo sapere. Fu come una folgorazione: dovevo studiare chitarra, e insistetti con la mia famiglia finché mi portarono da Giuseppe Della Libera, che viveva in un paese vicino al nostro. La chitarra che possedevo era una chitarra-giocattolo di plastica. Quello che sarà mio primo e importante maestro, dopo una grassa risata, ci propose l'acquisto di una chitarra "vera": una Eko che costò ben 13.000 lire. E’ stata una vera e propria “vocazione”. Come se mi sentissi chiamato da qualcosa di preesistente dentro me stesso che mi ha praticamente obbligato a intraprendere lo studio della chitarra pur non avendo la seppur più vaga idea di cosa fosse e di che tipo di musica avrei suonato.




  Successivamente il salto di qualità avvenne con una chitarra di Leone Sanavia, il mio primo strumento di liuteria. Ho poi usato negli anni seguenti chitarre di José Ramirez, Alan Wilcox, Manuel Contreras, Mirko Migliorini, Marco Maguolo, Robert Ruck, Loris Colladon e Michele Della Giustina. Le chitarre degli ultimi tre liutai sono quelle che uso attualmente.




  Deve essere stato un bel salto passare da una Eko a una Sanavia. Che studi hai fatto e qual è il tuo background musicale?




  Il mio itinerario di studi ha avuto sostanzialmente tre tappe: la prima, dal 1967 al 1976 con il summenzionato Giuseppe Della Libera, che pur essendo sostanzialmente autodidatta mi fornì sicure indicazioni e mi fece nascere una autentica passione, non poca cosa per un insegnante. La seconda tappa, all'incirca dal 1977 al 1983, fu la scuola di Firenze, nella persona di Vincenzo Saldarelli, uomo di cultura e vero musicista, che mi trasmise la passione per la musica contemporanea oltre a un raffinato senso del suono e dello stile. Infine la terza tappa fu l'incontro con Alberto Ponce nel 1983. Ponce mi mise in contatto con un livello internazionale del far musica con la chitarra e si rivelò estremamente contagioso nel rinfocolare la mia passione e la fiducia in me stesso. Aggiungo che ho compiuto studi di Filosofia, Paleografia musicale e di Composizione, e che questa parte della mia formazione è stata rilevantissima per lo sviluppo delle mie idee musicali. Ho ascoltato musica pop, rock e cantautori italiani fino all'età di 16 anni, poi ho virato decisamente verso la musica colta, classica o jazz, e da allora non ho più cambiato.




  Quali sono state e sono le tue principali influenze musicali? In che modo esprimi la tua “forma” musicale sia nell'ambito dell'esecuzione che nell'improvvisazione, sia che tu stia suonando “in solo” sia assieme altri musicisti? Elabori una “forma” predefinita apportando aggiustamenti all'occorrenza o lasci che sia la “forma” stessa ad emergere a seconda delle situazioni, o sfrutti entrambi gli approcci creativi?




  I miei ascolti preferiti vanno dalla musica medievale alla musica elettronica, senza prevenzioni di sorta ma con grandi punti di riferimento: i vihuelisti spagnoli del 1500, Monteverdi, Bach e la musica barocca in genere, Beethoven, Rossini, Strawinsky e... Giuliani. Questi compositori mi accompagnano da sempre. In particolare il grande Johann Sebastian è divenuto il fulcro della mia carriera musicale, tanto da fondare insieme all'amico Vittorino Nalato il Bach Guitar Duo con cui eseguiamo pagine bellissime di questo sommo musicista, reinventate per due chitarre.




  Predisponendo spesso le trascrizioni delle musiche che suono interagisco in modo profondo con il materiale musicale, e questo, anche se non ha nulla a che vedere con l'improvvisazione, mi permette di spostare le frasi e calibrare gli equilibri strumentali facendomi sentire, in parte, compositore anch'io dell'opera.




  Entrare nella struttura compositiva e carpirne i segreti per poi cercare di farla funzionare sulle sei corde è un'operazione che richiede esperienza e immaginazione. Non tutti i pezzi sono trascrivibili, e invece alcuni brani suonano meglio nella veste di trascrizione che nell'originale! Si tratta di capire quale percorso può funzionare e quale no, e in questo ha molta parte la scelta di diversi itinerari.




  E in realtà, poi, le mie idee musicali sono legate a moltissimi personaggi, scrittori, compositori e interpreti. In campo chitarristico Andrés Segovia è stato l'artefice della folgorazione, e poi Julian Bream e Oscar Ghiglia sono divenuti un modello per molti aspetti dell'arte esecutiva. In ambito più ampio sono affascinato da Glenn Gould, da Bach in genere e dalla musica non romantica. Adoro la musica complessa, sia contrappuntistica, sia dodecafonica o sperimentale. Ogni compositore che abbia aggiunto la sua voce senza troppa ridondanza ma con tratto felice mi entusiasma, e l'elenco sarebbe qui lunghissimo. Mi piace pensare in modo ampio, allo stile, alla cultura e alla storia, alle idee che sottendono le scelte artistiche, e la mia curiosità è sempre viva.




  Fra i direttori d'orchestra due nomi: Carlos Kleiber e Claudio Abbado. Fra i pianisti, oltre a Gould, Andras Schiff, Emil Gilels e Sviatoslav Richter. In campo antico Jordi Savall, Gustav Leonhard, Ton Koopman e Ottavio Dantone. Infine ho un amore sviscerato per Rossini, Strawinsky e Schubert. Fra i compositori per chitarra credo vada rivalutata la portata di Mauro Giuliani.




  Quale significato ha l'improvvisazione nella tua ricerca musicale? Si può tornare a parlare di improvvisazione in un repertorio così codificato come quello classico o bisogna per forza uscirne e rivolgersi ad altri repertori, jazz, contemporanea, etc?




  Con l'improvvisazione non c'è molta relazione, se non nella parte relativa alle diminuzioni e agli abbellimenti che nella musica barocca vengono di frequente improvvisati.




  Per quanto riguarda la mia esperienza solistica non ho quasi mai avuto approcci con l'improvvisazione, se non nelle musiche aleatorie di alcuni compositori che ho eseguito, penso ad esempio a Bruno Maderna, o in alcune pagine di Brouwer. Oppure nelle pagine per vihuela, che frequento spesso, e dove l'improvvisazione, per me, ha molto spazio. Ma forse più che di improvvisazione potrei parlare di variazione del materiale musicale, che scrivo per esteso. Le mie improvvisazioni si limitano a pochi momenti cadenzali, dove si agisce secondo schemi abbastanza codificati.




  Sono sicuro che l'improvvisazione costituisca un importante parte della formazione musicale, e che ne andrebbe recuperata l'importanza anche nel mondo classico. Un po' sta già avvenendo nei nuovi piani di studio venuti fuori dalla riforma dei Conservatori, dove l'improvvisazione compare come disciplina obbligatoria. In genere è insegnata dai docenti di jazz, proprio perché i "classici" non hanno avuto, nella loro formazione, particolari esperienze improvvisative.




  Sinceramente io non mi sentirei preparato a insegnare improvvisazione, anzi mi piacerebbe molto praticarla e impararne i segreti, per applicarla soprattutto al contesto classico. Trovo che sia sbagliato il fatto che da molto tempo non si preveda che il musicista sappia sia leggere, sia scrivere: questo semi-alfabetismo su cui è costruito l'interprete uscito dai Conservatori non rispecchia la tradizione. Mauro Giuliani o Fernando Sor erano interpreti ma anche e soprattutto compositori, ed eseguivano principalmente la loro musica. Ora parlare di improvvisazione in ambito classico senza una minima conoscenza della composizione mi pare piuttosto difficile.




  Con Vittorino Nalato suonate musica barocca .. non ti è mai capitato di lavorare a una improvvisazione anche solo per quanto riguarda la parte di basso continuo?




  No, perché nelle nostre elaborazioni utilizziamo quasi sempre musiche polifoniche ed evitiamo le monodie accompagnate.




  Tu sei anche insegnante di Conservatorio, nel suo libro “Improvvisazione. Sua natura e pratica in musica” Derek Bailey scrisse, nella parte dedicata alla musica barocca, “la musica classica europea ha l'effetto di pietrificare tutto ciò che tocca: jazz, molte musiche folkloristiche e tutte le musiche popolari hanno sofferto terribilmente del suo contatto. Questo ha reso piuttosto remota la possibilità di trovare nel contesto classico tracce di improvvisazione.6” Premesso che questo libro è stato scritto nel 1977 e che, come dicevamo prima, adesso si trovano cattedre di jazz nei Conservatori e, dato che come tu dici l'interprete che esce dal Conservatorio è visibilmente carente per questa parte di formazione musicale, che cosa occorrerebbe per cambiare mentalità? Mi sembra che l'interprete uscito dal Conservatorio sia più ossessionato dall'idea di dover conservare una tradizione invece che di perfezionarla...




  Non credo si possa parlare di ossessione. Il musicista classico studia, di solito in Conservatorio, in modo da avvicinarsi il più possibile al pensiero del compositore che esegue, e in questo tentativo la sua interpretazione è tanto migliore quanto più si accosta e "rende" il dettato del compositore. L'improvvisazione si limita qui a piccoli interventi e solo su particolari generi e repertori, l'ornamentazione, alcune diminuzioni, le cadenze e, comunque è un'improvvisazione scritta, decisa in anticipo. Credo che non si debba avere un rapporto conflittuale con l'opera "cristallizzata", perché non lo sarà mai! Ogni interpretazione ha elementi di novità assoluti che rigenerano e ripropongono l'opera in modo del tutto nuovo, senza bisogno di variarne i contenuti, ma solo agendo sugli aspetti interpretativi. Basta ascoltare due versioni di uno stesso brano per capire immediatamente cosa intendo.




  In una tua intervista pubblicata sul web site di PsicoLAB - Laboratorio di ricerca e sviluppo in Psicologia intitolata “La Paura del Pubblico tra i Musicisti7” fai riferimento a “errori rossi” e “errori blu” aggiungendo anche che “I grandi interpreti sono solitamente grandi improvvisatori perché quando c’è il vuoto di memoria colmano improvvisando certe lacune e, se uno vende bene il suo prodotto, riesce a convincere il suo pubblico, errori compresi!” possiamo riaprire questo tema? Ho notato infatti che la paura dell’errore in concerto è un problema molto diffuso tra i chitarristi classici mentre non sembra colpire con la stessa forza chi suona in altri ambiti (jazz, rock, blues, etc.) e che sembrano avere un atteggiamento più rilassato …




  Suonare è una cosa fantastica! Rovinarlo con ansia, panico o peggio è un vero insulto! Ho cercato su di me e cerco di snidare in ogni modo le cause dell’insicurezza di molti chitarristi, in particolare nella fase di apprendistato. Mi sono quindi posto delle domande e delle risposte, che trovano ampio riscontro anche in studi di psicologia molto più accreditati delle mie modeste esperienze. Consiglio al proposito la lettura del libro di Christian Agrillo “Suonare in pubblico”8.




  In campi musicali in cui le altezze e durate dei suoni non rappresentano un problema, o in cui il linguaggio è semplice e ripetitivo, o in cui la gestualità è facilmente controllabile, l’ansia da prestazione si riduce in modo drastico. Anche perché non esiste un vero errore legato a una cattiva realizzazione estemporanea di un prodotto che doveva essere consegnato secondo un codice prestabilito. Se suonassi brani composti da me stesso probabilmente sarei rilassato (almeno finché questi brani non fossero conosciuti da tutti!) perché essendo difficilmente riconoscibile, l’errore non rappresenterebbe una inquietante minaccia o una irresistibile e perniciosa sirena.




  Ma cos’è infine l’errore? Potremmo affermare che esso è un apostrofo rosso o blu fra i pilastri che sostengono la struttura espressiva. Lo sbaglio non è nell’imperfezione ma in chi non la tollera o, peggio, in chi la vuole correggere ad ogni costo durante l’esecuzione!




  Per semplificare chiamerei errore rosso quello grave, che spezza l’andamento del brano, che fa svanire la magica atmosfera che si andava creando, e errore blu, cioè lieve, quell’imperfezione che non nuoce al disegno d’insieme, e che comunque non è vissuta come un danno all’interpretazione. In fondo un bravo interprete farà soltanto errori blu.




  In che modo la tua metodologia musicale viene influenza dalla comunità di persone (musicisti e non) con cui collabori? Modifichi il tuo approccio in relazione a quello che direttamente o indirettamente ricevi da loro? Se ascolti una diversa interpretazione di un brano da te già suonato e che vuoi eseguire tieni conto di questo ascolto o preferisci procedere in totale indipendenza?




  Come interprete, o musicista professionista, sono influenzato totalmente dall'ambiente che frequento. Prima di tutto eseguo cose che spesso mi vengono richieste: ad esempio pochi giorni fa la “Ciaccona del Giglio” del compositore veneziano Claudio Ambrosini, e in un'altra occasione recente “Presto e Filari” del compositore di Vittorio Veneto Corrado Pasquotti. Non avrei studiato queste musiche se non fossi inserito pienamente in un contesto veneto. Sono coinvolto, fra le altre cose, nel progetto dell'esecuzione delle musiche con chitarra di Luca Mosca, in vista della registrazione di un CD monografico, e sto preparando un programma interamente veneto dedicato a musiche di Giovanni Mancuso (veneziano d'adozione), Claudio Ambrosini, Franco Donatoni, Luca Mosca, Wolfango Dalla Vecchia e Corrado Pasquotti. Più influenzato di così...




  Per quanto riguarda i problemi interpretativi, ad esempio con il Bach Guitar Duo, ascoltiamo sempre molte versioni dei brani che eseguiamo. Essendo trascrizioni spesso tratte dalla letteratura clavicembalistica ci rivolgiamo ad esecuzioni prestigiose e attendibili di specialisti come Gustav Leonhard, Ton Koopman o Andreas Staier, o di pianisti come Glenn Gould, Andras Schiff, Ramin Bahrami, Sviatoslav Richter e molti altri. Poi però è giusto fare delle scelte autonome, ma non credo sia interessante un approccio "ignorante" verso le musiche del passato.




  Credo che sia molto importante interagire con l'ambiente circostante, ma ancora più importante avere idee autonome. In questo contesto è decisivo essere stati influenzati da varie versioni, per superarle ed arrivare ad una propria idea o versione in modo non svincolato, né calato dal nulla. Conoscere aiuta molto e le idee sono frutto di ricerca e di esplorazione.




  Quali sono i “materiali” musicali (melodia, timbro, suono, struttura ritmo, etc.) che principalmente scegli e che influiscono nella scelta dei brani da interpretare o nelle improvvisazioni?




  In generale per me è molto importante in primo luogo la struttura formale dell'opera, per poi passare alle componenti ritmico-melodiche, e ovviamente al suono che è comunque determinante. Grande importanza rivestono le scelte di articolazione e di fraseggio, oltre alla dinamica che sulla chitarra è determinante e all'agogica.




  Una domanda un po' provocatoria sulla musica in generale, non solo quella contemporanea o d'avanguardia. Frank Zappa nella sua autobiografia scrisse: “Se John Cage per esempio dicesse “Ora metterò un microfono a contatto sulla gola, poi berrò succo di carota e questa sarà la mia composizione”, ecco che i suoi gargarismi verrebbero qualificati come una SUA COMPOSIZIONE, perché ha applicato una cornice, dichiarandola come tale. “Prendere o lasciare, ora Voglio che questa sia musica.” È davvero valida questa affermazione per definire un genere musicale, basta dire questa è musica classica, questa è contemporanea ed è fatta? Ha ancora senso parlare di “genere musicale”?




  Per me la provocazione è provocazione, l'arte è arte. Comunque nessuno è titolato a dare etichette precise: tutto è soggettivo. Diciamo che l'arte è in genere qualcosa di non effimero, qualcosa che trasmette valori espressivi non scontati, ma che aggiungono un nuovo tassello alla storia della musica, incidendo davvero nella realtà e nel pensiero compositivo. In questo senso la qualità di un brano musicale è l'elemento che ne garantisce la dignità artistica, ma i punti di vista sono molteplici per cui non si può tracciare un confine perentorio.




  Credo che sì, abbia senso parlare di generi musicali. La contaminazione non avrebbe senso se non esistessero chiari confini.




  Luciano Berio ha scritto “la conservazione del passato ha un senso anche negativo, quanto diventa un modo di dimenticare la musica. L’ascoltatore ne ricava un’illusione di continuità che gli permette di selezionare quanto pare confermare quella stessa continuità e di censurare tutto quanto pare disturbarla”, che ruolo può assumere la musica contemporanea in questo contesto?




  E’ una domanda difficile. La tradizione ci rassicura, l’avanguardia ci destabilizza, ma ci incuriosisce. Credo che la musica contemporanea sia troppo distante e isolata nel panorama culturale di oggi per poter essere considerata a pieno diritto una vera “voce”. Una riflessione sull’efficacia della musica come comunicazione gioverebbe sicuramente ad una rinascita musicale più ampia. E la strada di Elena Càsoli mi sembra che, in questo ambito, si snodi nella giusta direzione.




  Una delle cose che posso sinceramente dire di amare della chitarra è la sua capacità di trasformazione nella forma musicale nei secoli e di medium tra le varie forme musicali e sociali, non ultima quella popolare. La chitarra sembra essere lo strumento (anche logico-economico-filosofico) per contrastare le teorie della scuola di Francoforte e di Adorno. La sua incredibile capacità di diffusione è dovuta a diversi fattori non ultimo il fatto di poter essere realizzata sia in forma industriale che come prodotto di liuteria in tempi relativamente brevi sia con costi contenuti, sia il fatto di poter contare su tipologie classica, acustica e elettrica adatte a diverse culture musicali e sociali e potersi basare su un repertorio classico e popolare assolutamente trasversale. Tu hai seguito un percorso assolutamente personale all'interno della chitarra, come hai sviluppato questo percorso, come sta proseguendo e come si è orientato all'interno del mondo della chitarra? La chitarra, con la sua presenza di musicisti virtuosi e assolutamente personali a qualunque livello e genere musicale può rappresentare una valida alternativa alla ormai tragicomica distinzione tra cultura alta e cultura popolare e all'affermazione di Schoenberg “Se è arte non è per tutti, se è per tutti non è arte”?




  Dire che la chitarra è popolare è una verità, ma la chitarra classica si colloca in una piccola nicchia di addetti ai lavori che non rappresentano certo un ideale di diffusione della cultura musicale. Credo sia un'utopia pensare che tutti possano amare un certo prodotto anche se di alta qualità. Non mi sono mai posto il problema di divulgare, semmai di non allontanare il potenziale fruitore dalla mia musica, ma di avvicinarlo. La divulgazione spesso deve concedere molto spazio alla semplificazione e produce effetti non positivi sulla qualità delle scelte. Nel mondo chitarristico classico si è prodotto un fenomeno contrario: è difficile sentire un concerto dove il programma sia davvero "colto". L'inseguimento di un facile edonismo, e dei gusti di un pubblico a volte poco introdotto, ha portato a fenomeni non sempre condivisibili.
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