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Il
raro e prezioso saggio 
La voce senza corpo, di Emanuela Calura, tratta di alcuni
aspetti della relazione tra il 
corpo e la 
voce, soprattutto nella declinazione femminile. Nella
seconda parte del testo sono riportate trenta recensioni,
pubblicate su riviste e con alcune inedite.
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Se
lo sguardo della donna-gatto profondo e freddo taglia e ferisce
come una freccia, la sua voce tenera e discreta o ricca e profonda
scaturisce dai recessi più tenebrosi della psiche del poeta, la
riempie come un verso armonico, la fa gioire come un filtro magico
perché “quella voce” mostra i mali più crudeli, rivela tutte le
estasi, e per dire le frasi più lunghe non ha bisogno di
parole.

  
Con tali metafore e similitudini
Baudelaire incentra nel gatto/gatta la sua teoria di una
femminilità felina, il cui occhio vivente, dallo sguardo
ammaliatore e seduttivo si posa orgoglioso e incurante sui suoi
ammiratori, siano essi il pubblico visibile o i lettori numerosi.

  
Non si dà femminilità oggigiorno
che non sia a suo modo narcisistica, amante dell’amore, dell’amore
lontano e irraggiungibile, adolescenziale. 
  
Nell’amore adolescenziale si tratta
di una femminilità amante di se stessa, autosufficiente tesa a
rendersi completa di per sé nella visione tanto agognata di
femminile e maschile con la integrazione nel femminile delle
caratteristiche di intraprendenza e coraggio tradizionalmente
appartenenti al maschile. È la femmina-gatto narcisista, orgogliosa
come i felini che non chiede nulla a nessuno, perché le basta
amarsi. Proprio la distanza, l’indisponibilità, il suo sottrarsi
alla domanda amorosa la rendono irresistibile. Infatti le divine
dello schermo non amano, ma si lasciano amare. Tale assunto si
rivela foriero di aspetti inusitati soprattutto per le figure delle
grandi scrittrici del nostro tempo. Esse non sono più delle
“signore” della scrittura, come nel passato, ma della
figure-schermo, delle PERENNI RAGAZZINE ADOLESCENTI la cui identità
multanime e molteplice appare pronta a raccogliere le grandi sfide
del nostro tempo ossia quella di vivere più vite nella medesima
vita, attraverso l’abilità congenita di calarsi negli uno, nessuno
e centomila personaggi della società attuale costituenti le
innumerevoli sfaccettature di una presunta quanto ipotetica verità.

  
Nello sguardo femminile capace di
ferire e tagliare risiede pure la capacità di far innamorare, di
suscitare l’amore, il grande amore, così come nella voce tenera o
profonda si rivela l’abilità di saperne seguire il sottile “rumore”
per farsene trasportare nel richiamo stesso del verso.
  
Il femminile è magmatico per
eccellenza, il femminile come sfera aperta alle relazioni e alla
accoglienza è l’orbita della perenne costruzione del sé, è
l’insieme appartenente all’adolescenza per sempre. È probabile
infatti che oggigiorno l’adolescenza si delinei come il paradigma
stesso dell’esistenza delle donne e degli uomini contemporanei.
Attorno ad essa si svolgono molteplici dei nostri temi e raffronti,
con essa e con i suoi compiti mancati o obiettivi irrisolti si
confronta ancora oggi la nostra maturità o la nostra vecchiaia.

  
Per questo interrogare i giovani,
interrogare l’adolescenza ha un senso ancora oggi, significa
interrogare noi stessi. Conoscerci. In tal senso l’orientamento
americano e liberista di E. Strout ha messo in luce in “Tutto è
possibile” proprio uno spaccato adolescenziale la cui mancanza ad
essere può essere colmata solo dall’avverarsi dei sogni nella
maturità. Nel bel testo della Strout il personaggio della
psicoterapeuta estrae il meglio dalla figura della ragazzina
adolescente facendo parlare quell’amore per se stessa narcisista
teso a divenire amore per il bello, amore e passione per l’opera
d’arte. 
  
Poiché crescere spesso non è
rinunciare ma sublimare nel bello, ecco perché il femminile appare
come la sfera di appartenenza del creativo per eccellenza
dell’arte, della creatività. Essere donna implica avere il senso
del futuro, della speranza, della creatività. E una delle stagioni
della creatività per eccellenza è proprio l’adolescenza più che non
la maturità. Nella adolescenza ci confrontiamo con i temi più
profondi della vita, della morte e dell’amore. Nell’adolescenza
siamo i giganti che non saremo mai più dopo, quando il senno della
maturità avrà preso il sopravvento. Nell’adolescenza, nella attesa
e nel sogno del futuro realizziamo le più grandi promesse di noi
stessi nell’opera scritta. 
  
Per questo molte delle scrittrici
prese in considerazione parlano della adolescenza come di una delle
stagioni più feconde artisticamente della vita. In essa e da essa
traggono origine gli eccessi dell’amore descritto da una
“Parrella”, sempre attenta a delineare i confini labili e sottili
tra eros e thanatos all’interno del romanzo, nell’intento di
chiarire la qualità intrinseca del vivere mondano e
realistico-mimetico nella Napoli odierna ove il cronotopo
spigliatissimo del ritmo narrativo permeato di slittamenti
metonimici e di condensazioni metaforiche non esula
dall’avvenirismo della narrazione picaresca avvolta di manierato
folklore e di ritualità napoletana.
  
Appartengono ad un’adolescenza
immaginaria e fantastica anche i temi calcati da Simona Sparaco
sempre in bilico tra contabilità quotidiana e metamorfosi della
“imagery” artistica del discorso amoroso, tra pronuncia nostalgica
dell’afflato coniugale protetto porto sicuro di affetti stabili e
forza sconvolgente quasi travolgente della passione vissuta quasi
all’impazzata.
  
Per non parlare poi dello
squisitissimo intreccio amoroso intessuto da Mariapia Veladiano
unica autrice a decretare la sparizione e l’indifferenza come
soluzione e via d’uscita da storie di amore impossibili, troppo
sofferte o protagoniste di dinamiche amorose tra carnefice e
vittima presunta, o ancora tra presunto dongiovanni e conquista
seriale predestinata.
  
Anche in questo caso, laddove
funziona l’amore lontano tipico dell’adolescenza, verso un oggetto
irraggiungibile e fascinoso proprio perché distante e
indisponibile, si crea il mito dell’amato, della sua unicità e
singolarità assoluta. Ed è con l’amore unico e assoluto che nasce
il desiderio per quell’unico essere: è un tratto di lui
indefinibile a colpire il soggetto nel suo inconscio. Quel tratto
inconfondibile è la carta genetica che ne fa il nostro partner in
assoluto, una particolarità anche marginale, ma risalente al nostro
passato remoto che ce lo rende insostituibile e familiare,
indispensabile, amato.
  
L’amore lontano per il bel
seduttore appare anch’esso connaturato all’adolescenza, alla sua
dimensione di attesa e di sogno che infatti caratterizzano tutto il
libro della Veladiano. 
  
Trasgredendo l’attesa e il sogno
intesi come stato d’animo e condizioni d’esistenza adolescenziali
la protagonista sceglie se stessa decidendo di scomparire dalla
vita dell’adescatore di professione perché solo questa soluzione
può essere vincente. Ignorare l’altro, considerarlo privo di
importanza, essergli indifferente quasi come lo si è con un nemico.

  
Proprio i sentimenti di amicizia e
di vicinanza gemellare sono sempre al centro dell’adolescenza, se
pensiamo per esempio al bel libro di Francesca del Rosso intitolato
“Breve storia di due amiche per sempre” dove il tema dell’anima
gemella, della somiglianza per affinità elettiva si coniuga e si
esplica nel patto di affiliazione tra le due amiche presentificato
nelle due fedine d’argento portate sempre al dito della editor e
della manager. Non si può dimenticare il rinvio all’arcaico tema
del rito di amicizia tribale significato dal bracciale identico
deputato ad unire i polsi di due amici o ancora la appartenenza
simbiotica delle due anime gemelle destinate a scambiarsi pure i
ruoli e le identità in un gioco quasi primitivo e magico.
Ritroviamo qui il tema della donna-gatto della donna-felino o tigre
a fianco di quello dell’adolescenza. Tale topos presente nella
letteratura animista anche francese o inglese, si pensi alla
“Ragazza di Lobi” o a “La donna che fuggì a cavallo” ritorna nella
Del Rosso, presentificato nella reciproca e scambievole sensibilità
delle due amiche, pronte a solidarizzare nel momento della
necessità fino a sacrificarsi l’una per l’altra, per potersi
reciprocamente salvare la vita. E continuare a vivere. 
  
Infatti contro il sacrificio ed
emblema dell’amore per la vita stessa connaturato al tema
adolescenziale immaginario e fantastico appare il bel libro di
Catherine Millot, “Vita con Lacan”, ove il grande psicoanalista
viene raffigurato come un genio tout court, senza mezzi termini, un
uomo che pur ricercando il compromesso nelle relazioni
interpersonali e di potere era destinato a non perseguirlo dato il
suo disinteresse per la psicologia dei singoli individui da
convogliare verso una unica finalità coincidente con la propria
individuale teoria. Tale pratica di comportamento e di vita la si
rinviene nella conduzione della scuola italiana lacaniana di
psicanalisi ove Lacan intraprende con l’entusiasmo di un
adolescente la iniziativa ma rimane sempre incurante delle manovre
machiavelliche di corridoio.
  
Come ogni grande genio adolescente
Lacan è più attento allo sguardo sulla bellezza dell’altro e della
teoria che non alla pratica. Ed è questo assunto che lo divide da
Catherine, il desiderio di scrivere o di pensare in solitudine, la
ricerca inesausta e inesauribile della elevazione dal contingente
del reale attraverso lo scambio reciproco tra due esseri, tra due
soggetti intesi proprio come insiemi viventi e coesistenti di
significanti di parole atte a evocare nella sua speculare totalità
il sublime simbolico della bellezza.
  
Certo se di simbolico necessita
argomentare non si possono tacere le figure del padre e della madre
così importanti nella vita dell’adolescente. 
  
Con l’immagine di Lacan si evoca
l’immagine del grande padre inventore della psicanalisi, se è vero
che Freud fu solo l’iniziatore di essa. E nella adolescenza la
figura del padre ritorna di capitale importanza nel romanzo di Gaia
Manzini. Qui proprio il padre trasmette al figlio il senso della
felicità, della leggerezza, della luce contrapposte invece a morte,
dolore, lutto. In questo “stile da anfibio” del nuotatore di
professione, pronto ad alimentare con il respiro l’ossigenazione
dei polmoni attraverso le bracciate dello stile libero,
l’adolescente rinviene quella vitalità di cui cosparge le relazioni
della propria vita e di cui ritrova ammantata la splendida figura
della coprotagonista, Liliana, latrice di luce e di vita, di
energia vitale.
  
Per contro nel romanzo di Wanda
Marasco emerge tutto il tema del rapporto con il materno. Se
ritrovare la casa materna appare il desiderio eminente del soggetto
nel tentativo di ritrovarla e di recuperarla quando finalmente ne
rinviene le vestigia l’ombra in un oggetto vivente,
contemporaneamente la perde. In altre parole nel cercare di
raggiungere il materno, il recupero parziale di quel desiderio
viene contemporaneamente perduto, vissuto come tensione
irrimediabilmente perduta, ormai irraggiungibile. 
  
Al posto del sentito desiderio
materno si presentano così degli elementi sostitutivi di esso, gli
oggetti del sembiante dai quali effettivamente traiamo la gioia
positiva e la carica energetica vitale. D’altro canto sperimentiamo
la perdita di tutto ciò che è il negativo del desiderio ossia la
ripetizione della pulsione di morte, il ritorno all’inanimato, la
tensione verso la sparizione della vita.
  
In questa seconda direzione il
materno è il pericolo da perdere sicuramente. Il materno come
fusionale e negativo appare infatti come lo scivoloso, lo
zuccheroso, inconcludente, gommoso, imprigionante, vischioso,
pericoloso.
  
Il materno viene vissuto come il
pericolo di essere inghiottiti dalla bocca di una grande balena
come Moby Dick. In questo senso appare necessario anche riparare i
guasti e gli errori del materno dovuti alla rivalità con esso
(“Specchio specchio delle mie brame dimmi chi è la più bella del
reame?”). Non a caso l’invidia divorante tra madre e figlia appare
all’origine di tante follie, di tanta abnormità. Si tratta come
direbbe la Drazien di “fare la pelle” alla propria madre per
ottenere la propria monodirezionalità, la propria espansione del sé
non più reso ottuso dal preponderante e invadente super-io materno.
Solo così nella emancipazione dalla madre e nell’equilibrio tra
immaginario e simbolico si compone la personalità della grande
eroina protagonista in bilico tra fantasia sogno e veglia della
coscienza, i due poli componenti il delicato equilibrio umano. Se
poi il cronotopo di un romanzo come quello di Elisabetta Bricca
intitolato “Il rifugio delle ginestre”, ha una sua rilevanza nel
definire il tempo della narrazione, con l’esplosione della
primavera e dell’estate, in una con il luogo dell’avvento della
parola, ossia la dolcezza dei declivi dei colli umbri ricoperti
dalle foglie argentee riflettenti la luce del sole, non si può
dimenticare, tra adolescenza e maturità del discorso amoroso, il
tema del luogo dove nasce la scrittura, la collocazione poetica per
eccellenza del rifugio delle ginestre. I colli umbri odorosi di
spettacolari ginestre, fiori adatti a quel terreno collinare e
pronti a sfidare le calamità naturali sono punteggiati dai casali
adagiati sui lievi declivi ove lo sguardo si posa cercando
l’orizzonte in cui trova un senso di pace interiore e cosmica. È la
magia stessa del luogo quasi fatato a ispirare il poeta e il
narratore. La parola nasce dal rapporto e dal contatto con la
natura sprigionata nel suo potere primitivo, salvifico,
taumaturgico. La natura purifica, esalta, reinventa lo scrittore.
Bisogna lasciarsi reinventare dalla natura, appare necessario
l’esercizio rigeneratore della natura creatrice sul nostro spirito
e animo a lungo assopiti nel letargo invernale della arcana dimora.
Da quell’antico castello si può uscire agevolmente nel giardino
adiacente e da lì rientrare nel perimetro murario della antica
dimora. È il gioco tra interno/esterno ad attrarre lo sguardo e la
voce nel suo farsi, ciò che conta è la possibilità di evadere
all’esterno, nello spazio della libertà, dell’avventura, della
conquista dell’ignoto. Questo non esclude la possibilità di
rientrare nel profondo di noi, in quello stato di mancanza o di
malessere da cui trae origine la scrittura come evento della voce
senza corpo, di un corpo che sparisce, destinato a non farsi
sentire, a sparire dietro la potenza di fuoco delle parole.
  
Il movimento di andirivieni tra
interno/esterno e viceversa caratterizza tutte le scritture
femminili esaminate in questo saggio. Pertiene ad esse la peculiare
“modalità del sentire” come prerogativa della tattilità coniugata
al femminile. Chi come le donne scrittrici coltiva il “sentire”
alleva anche dentro di sé un giardino segreto, luogo magico e
ancestrale, in cui rifugiarsi per ritrovare quella capacità
vivissima di parola a loro sottratta da una troppo protratta
frequentazione dei luoghi cardine della civiltà.
  
Considerata la sottrazione della
lettera rubata e il suo ritrovamento grazie a una quasi naturale e
felina capacità di guardare e vedere, va messo in luce il ruolo
rigenerante del ciclo della natura attraverso corsi e ricorsi
destinati a ritornare in una sorta di “eterno ritorno” del momento
ancestrale e magico. In tale direzione il momento della scrittura
sembra di capitale importanza per la gratitudine alla felicità di
esistere nell’istante presente, imperituro ed eterno nel suo
avvenire e nella sua perenne metamorfosi ricca di forza e di luce
dell’avveniristico domani. E se di metamorfosi si rinvengono le
tracce, non si può dimenticare la trasformazione dell’amore
adolescente e narcisistico in amore maturo e assoluto. Così per
Clarice Lispector “la verità è che un mondo interamente vivo è
forte come un inferno”. In altri termini l’amore-passione per
Clarice significa sentirsi dentro una “stagione all’inferno” e
anche come dice Barthes “l’altro di cui io sono innamorato mi
designa la specialità del mio desiderio”. Per questo l’amore fa
percepire la propria identità come unica. L’amore contribuisce a
dare la sensazione di essere individui unici protagonisti del
nostro destino pronti ad inabissarsi nelle profondità ignote degli
inferi o atti ad innalzarsi nelle sublimi vette paradisiache
immersi nella smisurata vastità dell’universo dove intuiamo la
singolare finitudine del nostro esistere, correlativa alla unicità
e assolutezza del nostro amore sconfinante verso la tumultuante
animalità di Eros o verso la elevatezza sublime dell’estasi
fusionale.
  
L’amore unico e assoluto si
configura come coinvolgimento totalizzante dell’altro con l’intento
di proiettare in esso la parte più idealizzata di se stessi. Se si
deve scegliere una immagine dell’Amore la preferibile sembra essere
nel soggetto amoroso rapito dalla immagine dell’oggetto amato (il
colpo di fulmine volgarmente detto o l’innamoramento più
propriamente nominato) Di contro all’amore si inscena il potere. Il
potere nelle relazioni tra donne. Tema di estrema difficoltà
trattato nel bel romanzo di Margaret Atwood “I testamenti”, dove la
prefigurazione di una società dittatoriale coniugata al femminile,
non disdegna l’avvento della avventura e della libertà finale come
spazio di conquista a lungo desiderato ed agognato, raffigurato e
personificato del paese del Canada in quanto tale.
  
Per raggiungere il Canada le amiche
protagoniste attraversano molteplici avventure picaresche il cui
esito finale felice con il ritrovamento della madre e la
conseguente attesa agnizione ristabilisce l’equilibrio iniziale
della vicenda.
  
L’uscita dal discorso del potere
tradizionalmente afferente alla sfera maschile d’esistenza si
configura assai chiaramente nel testo di Nadia Terranova intitolato
“Addio Fantasmi” ove il recupero di una antica eredità, consistente
nella pregiatissima casa di famiglia collocata in Sicilia,
significa la rivisitazione da parte della protagonista narrante in
prima persona del proprio percorso esistenziale tra luci e ombre,
tra il positivo messaggio paterno e la conflittualità congenita con
il materno di cui diventa innegabile rivale e antagonista. Vi sono
parole non dette all’interno del romanzo, quelle che la
protagonista avrebbe voluto indirizzare al padre ancora in vita per
potergli testimoniare non solo un affetto ancestrale e imperituro,
ma anche la volontà di continuare con lui un dialogo infinito, per
tutto il resto della propria esistenza. Attorno a questi “segreti”,
a tali “non detti” si incentra la figura autobiografica di Nadia
Terranova per la quale solo la risata liberatoria finale
ristabilisce un equilibrio iniziale della vicenda compromesso dal
profondo scandaglio ed esame dell’interiorità della protagonista.
L’equilibrio di nuovo ottenuto significa crescita e allontanamento
dal fantasma paterno nonché dal fantasma adolescenziale che tanto
avevano travagliato l’esistenza adulta di donna della protagonista.
Infine nell’uscita dal percorso adolescenziale va messo in luce il
bel romanzo di Valentina d’Urbano, “Isola di Neve” in cui l’isola
costituisce un “a parte” di sogno, adolescenza, avventura, ignoto,
segreto, mistero tutto da scoprire lungo la narrazione. Nel romanzo
si intrecciano le storie e le vite di due generazioni di artisti e
di violinisti nella ricerca spasmodica delle loro origini, intenti
a perseguire, il ritrovamento di un’identità primigenia
insondabile, imprevedibile, inaspettata. Tra Nord e Sud, tra dentro
e fuori, tra etica legale e trasgressione della medesima si svolge
questo romanzo a sorpresa dove la suspence gioca un ruolo
essenziale nel tenere avvinto il lettore fino all’ultima pagina. La
figura del grande artista geniale dimenticato dalla folla dei suoi
beniamini adombra di certo quella dei grandi musicisti evocata da
un Thomas Mann per esempio, così come il personaggio della femmina
selvatica e ribelle calca da vicino tanta letteratura del picarismo
spagnolo e napoletano.
  
Al crocevia di molteplici
tradizioni culturali dunque, quella celtica nordica e quella
meridionale napoletana, di molteplici linguaggi, quello
tedesco-nordico e quello centrale/dialettale/napoletano, di
molteplici generazioni di padri e figli, di varie figure maschili
femminilizzate, e di moltissime apparizioni femminili
mascolinizzate, questo romanzo appare del tutto nuovo per
l’affresco generale che dà di una società della tarda modernità,
dove i paradigmi delle certezze tradizionali sono crollati, sono
entrati in crisi, dove si può parlare di crisi delle certezze
assolute e dei valori universali, dove prevale una sorta di
egotismo del singolo “particulare” di ciascuno, dove emerge una
sorta di relativismo dei fini e degli obiettivi dei singoli e delle
totalità della società in cui sono immersi e cui cooperano pur
involontariamente agli esiti finali. 
  
Se poi con relativismo si intende
un’ottica miope e non palingenetica o catartica è un’altra
questione non pertinente a questo saggio la cui soluzione alla
domanda sull’attualità risiede nell’affresco del presente e nella
soluzione dei problemi ad esso connaturati nel tentativo di uscirne
vittoriosi convinti che la sfida della voce di amore, della
chiamata adolescenziale alla poesia del Daimon, o voce senza corpo,
sia sempre per tutti noi irrinunciabile, insondabile, come
insondabile mistero di poesia e perciò stesso ancora di amore e di
vita.
  
A ciascuno il suo DAIMON, come dice
anche Bloom. A ciascuno la sua voce senza corpo, quella voce atta a
dare corpo alla scrittura, alla fantasia del sogno fittizio e
plasmato di finzioni, fantastiche, fantasmatiche, passionali,
dialoganti e interagenti nel teatro interiore della nostra mente
sbrigliata nella cattura dell’attimo presente come nella
reminiscenza del nostro plurale remoto passato delle antiche
origini.
  
Se poi “La prima verità” di Simona
Vinci ha lo spessore della imperfezione strutturale indimostrabile
dall’interno del suo sistema, occorre ricorrere alla
interpretazione esterna ad esso, più generale ed eccedente, vale a
dire a una sorta di teorema di Godel per leggere e interpretare i
protagonisti vituperati ed esclusi dal consorzio sociale verso il
quale nutrono senso di rivalsa, di sfida, di effrazione
trasgressiva. Solo una teoria che agisce sulla incompletezza
interna del sistema sociale interpretandolo dal suo esterno in
chiave nuovamente totalizzante può ambire a chiarire il senso della
marginalità degli ultimi all’interno della società che li esclude
per disomogeneità ad essa. Per la Vinci non si tratta solo di
diffidare dei facili meccanismi del successo, quanto proprio di un
sovvertimento dei valori in campo che solo gli anni Sessanta del
secolo scorso potevano rivendicare. In questo senso la storia del
poeta sognatore e dissidente Stefanos Tavlaridis, relegato ai
margini del sociale nell’isola di Leros, diventa l’emblema di ogni
lotta della libertà contro qualsiasi dittatura. La tensione verso
la libertà, già appartenuta al poeta Ghiannis Ritsos di cui
Tavlaridis rappresenta solo il riecheggiamento, appare proprio come
la “prima verità” del romanzo nell’intento di ricreare e proporre
un universo a misura d’uomo.
  
Entro tale misura si muove anche il
testo “Parla, mia paura” ove la pratica psicoanalitica esige la
interpretazione “esterna” della vicenda “interna” ed “interiore”
della scrittrice protagonista. Vale a dire che nel sistema “io” del
soggetto qualcosa manca sempre e l’imperfezione soggettiva regna
sovrana nella costruzione del sé. L’incompletezza del sistema
soggettivo va chiarita da un terzo (l’analista) pronto ad inserire
in quella mancanza, in quella faglia una prima verità, la verità
dell’inciampo, del lapsus, della dimenticanza, quel dire non
dicendo, quel parlare occultando che hanno contribuito a creare
artatamente la struttura multanime e a plurime sfaccettature
dell’identico soggetto di parola. Soggetto che si pensa escluso, ma
in realtà si include nel sistema cui fa riferimento per esistere e
vivere appieno la propria esistenza. Pur autoescludendosi dal
sistema sociale il soggetto vi si include in nome della prima
verità, sia essa la libertà o il richiamo all’assoluto cui
corrisponde sul piano esistenziale il più completo fallimento.
Fallimento atto ad insegnare qual è il proprio inciampo e qual è il
nostro desiderio da perseguire incessantemente se non vogliamo
incorrere nel vero errore e perdita di noi stessi causati dalla
deriva del nostro desiderio. A fianco di simili convinzioni della
Vinci, forse troppo critiche e puntute, va annoverata l’opera della
Stancanelli, attenta a mostrare soprattutto il potere dell’immagine
femminile nel rapporto tra donne vincolate dal senso della
triangolazione amorosa in chiave rovesciata. Non più donne solo
amiche, ma rivali per amore e per bellezza in una gara difficile e
piena di sfide personali e sociali. Il superamento di queste sfide
avviene invece nel romanzo “Quel tipo di donna” della Parrella, ove
il viaggio oltremare di quattro amiche nella età della reciproca
consapevolezza, le spinge ad abbandonare il loro singolo passato
per abbracciare un futuro collettivo insieme. Non ultimo risultato
trovato appare l’amore vissuto e rivissuto da ognuna di esse come
ricerca di inusitato equilibrio e di energia vitale. Cambia ancora
la prospettiva da cui Elena Ferrante osserva le due protagoniste de
“L’amica geniale”. In questo romanzo la crescita delle due amiche
attraverso l’infanzia, l’adolescenza fino alle soglie della prima
maturità mostra i temi delle due intelligenze vivissime ed
acutissime alle prese con le differenti reazioni emotive scatenate
dalle due modalità di rapporto con l’istituzione scolastica: la
completa identificazione nell’istituzione dell’una delle due
ragazze, a fronte dell’abbandono scolastico da parte di Lila, tesa
a farsi strada nel mondo attraverso il commercio di calzature
pregiate. L’istruzione e la cultura sono i poli ed i perni attorno
a cui ruota la personalità della più introversa delle due
protagoniste mentre la coprotagonista Lila preferisce essere
autodidatta, insofferente dei tempi e dei modi imposti dalla
istituzione scolastica. In una sorta di confronto destinato a
continuare negli anni nonostante le diversità le due amiche si
affermano vicendevolmente ciascuna nel proprio campo d’azione, la
scrittrice pubblicando su una rivista locale, la commerciante
sposando l’uomo da sempre ambito e sognato atto a renderla ricca e
felice. Apparentemente vincente, in realtà costretta a confrontarsi
con le dinamiche di invidia, rivalsa, ripicca del parentado e degli
amici, Lila sorride nonostante tutto alla situazione, cercando di
mascherare la disillusione dietro un potente “ritratto di
signora”.
  
Di armonia disarmonica o meglio di
una sorta di prefigurazione della distopia futura della nostra
società discorre invece la Tamaro. Attraverso l’amicizia tra due
poeti e narratori la scrittrice mette in luce come lo sguardo
dell’amico illumina il mondo ed è destinato a rimanere dentro di
lei anche dopo la sua morte in quanto testimone di luce e di vita
imperitura. Lo stesso tema, ma declinato questa volta in funzione
dell’amore tra un capitano di nave con una ragazza moderna e
trasgressiva lo ritroviamo in “Una grande storia d’amore”. La
scoperta di essere diversi, forse opposti per carattere, ma simili
nel ricercare i medesimi luoghi per amarsi, il coltivare un segreto
profondo da condividere e il desiderio di trasmetterlo ai propri
discendenti, creano le grandi asserzioni e le grandi domande del
romanzo. Domande sospese nell’attesa e nel sogno, nel mistero e
nella ricerca dell’assoluto, consapevoli che la forza
dell’esistenza risiede dentro di noi, basta saperla estrarre per
renderla agente e incisiva.
  
Di tali forze è testimone Silvia
Avallone nel bel romanzo avente per titolo “Un’amicizia”. Due
ragazze provenienti da esperienze diversissime di famiglia e di
pratica sociale, l’una ancora legata ai temi degli anni Settanta ed
ottanta dello scorso secolo, mentre l’altra appare già proiettata
nel cielo stellato dello star system, si ritrovano a condividere
momenti di amicizia insieme. Forse il primo episodio culmine
consiste nel furto di un paio di costosissimi jeans nel migliore
dei negozi della cittadina ove vivono. Il vincolo di solidarietà
stabilito da questo segreto cementa la loro amicizia facendola
crescere attraverso alterne vicende d’amore, lavoro, maternità.
Forse proprio la loro diversità le ha tenute insieme e ha giocato
nel rispecchiamento dell’una nell’altra, fino a creare un’unica
immagine inconscia del corpo adolescente e maturo. Quel corpo atto
a riempire di contenuto la loro vita di donne e di madri. Quel
corpo ritrovato anche se superato e taciuto all’interno della
scrittura stessa di cui fanno parte, di cui sono di volta in volta
le attrici e le scrittrici davvero uniche protagoniste eroine.
 

Attraverso il fulgore
dell’adolescenza di Lolita connaturata alle tenerezze morbose di
Humbert e via via attraverso la compiutezza muliebre femminile di
Goliarda Sapienza attenta alla “voce” trasgressiva del corpo la cui
esigenza prontamente rinnova nella scrittura “altra”, infine
attraverso il ritorno all’inorganico e all’animalesco primitivo di
un Lautremont possiamo comprendere le fasi ispiratrici e guida di
questo saggio che della creatività, maturità e del ritorno alle
presunte “origini” ha fatto il suo perno di riflessione.
  
I testi affrontati nelle recensioni
si ispirano a quel paradigma di tematiche
  
ove il primo termine di raffronto e
paragone resta ancora “Il mondo salvato dai ragazzini” di Elsa
Morante in cui l’autrice cattura la bellezza dell’adolescenza
protratta per sempre e accesa in ogni stagione della vita.
  
I testi delle recensioni sono
andati oltre gli assunti e le tesi della Morante espresse anche ne
“La storia” e in “Menzogna e sortilegio”.
  
Laddove nel romanzo “La storia” il
dramma e il pathos ci commuovono per la sua umanità in cui tutti ci
rispecchiamo, in “Menzogna e sortilegio” appare una seconda vita
celata nelle pieghe della prima. La storia di nobiltà e miseria
espressa in quel romanzo fa intravedere quanto la capacità
dell’invenzione e del sortilegio magico possa risolvere anche le
situazioni più angosciose. Se la magia la fa da padrone in
“Menzogna e sortilegio” rendendo il testo arcano e misterioso,
pieno e ricco di pieghe e risvolti imprevedibili è ancora una volta
la particolarità del “desiderio ragazzino” a far innamorare di sé
lo sguardo poetante (“Il mondo salvato dai ragazzini”). Superato
quel particolare momento storico di rivendicazione della fantasia
al potere e della pretesa di volere l’assoluto tutto e subito, il
momento appunto dei ragazzini, prolungato e obliterato negli anni a
venire per lungo tempo, oggigiorno la parola femminile può dire la
specificità della sua differenza calcando il teatro dell’io della
mente ricco di presenze interiori dialoganti con noi provenienti
dal nostro passato come dal nostro presente.
  
La differenza tra ieri e oggi, tra
la pietra miliare della Morante e questi scritti narrativi sta
proprio nella passione di vivere e di scrivere che viene messa in
evidenza sulla pagina. Il tratto che ci unisce a quello che ci
appare in quel momento come l’unico insostituibile oggetto d’amore
pertiene all’inconscio. Ed è a questo tratto inconscio, a questo
sublime amore che si rivolgono i testi delle recensioni. Attraverso
la sfilata dei rispettivi messaggi significanti (l’eccesso d’amore,
il divario oppositivo tra contabilità quotidiana amorosa e vita
artistica imprevedibile, il tema della fascinazione per il
seduttore seriale da allontanare, l’amicizia per sempre tra
l’editor e la manager, la vita significativa avventurosa e ricca di
passione per un grande psicoanalista, l’importanza dello sport per
l’amore e la luce della vita, la valenza capitale del materno e
l’importanza della figura materna nella maturazione della donna da
figlia a madre, il luogo-rifugio magico privilegiato della
scrittura, l’eventualità che tutto sia possibile nella vita, la
prima verità come libertà dalla dittatura, la liberazione dalla
paura interiore, la rivalità tra donne per amore e per bellezza, il
viaggio collettivo di quattro amiche affiatate, lo sbrigliarsi
delle acutissime intelligenze delle due coprotagoniste geniali di
una singolare amicizia, lo sviluppo di un’amicizia tra una
narratrice ed un grande poeta, l’irrompere di un grande amore tra
un capitano di nave e una ragazza un po’ trasgressiva, l’amicizia
tra la ragazza colta, impegnata e la sua amica mondana frivola
modaiola) tutte le scrittrici esaminate esprimono l’obbedienza a
quella voce interiore della scrittura, a quel DAIMON interiore,
come avrebbe detto Bloom, che ne caratterizza l’empito vitale e
vitalistico. È la passione di vivere che le guida e ne allontana i
passi falsi. A differenza della Morante esse spesso scrivono in
prima persona quasi per esorcizzare i fantasmi del passato e dare
inizio ad una vita nuova del futuro. In tutte si ritrova spiccato
il tratto della passione di vivere, di scrivere, di obbedire alla
voce della chiamata alla scrittura come bene dice Anais Nin
nell’omonimo testo “La campana di vetro”. In tutte si avverte
prepotente la esigenza di un ritorno alla Natura e all’Amore come
visione della vita benefica beneaugurante, salvifica. Una natura
pacificata con l’universo non più matrigna come sosteneva seppur
con grandezza l’insuperato Leopardi. La natura può anche esserci
amica e sostenitrice. Essa può anche accoglierci ed aiutarci.
  
Dipende sempre da noi, dalla nostra
capacità di amarla e di amare gli altri.
  
In questa gioia di vivere, in
questa forza energica permeante il nostro inesausto vitalismo
ritroviamo la bellezza di una natura benefica e salvifica per
l’umanità nonché l’ardire di un Amore assoluto e incondizionato per
l’altro e per la vita. 
  
Ed è a questo amore assoluto che ci
affidiamo consapevoli di non poter ritrovare le origini al di là
del perduto amore.
  
A questo rinnovato sguardo d’amore
rivolgiamo la nostra capacità trasfiguratrice di dire con Neruda
“io saprò accarezzare i nuovi fiori perché tu mi hai insegnato la
tenerezza”. Come donne innamorate diciamo dunque di sì a noi
stesse, al nostro senso della emozione e del palpito, diciamo di sì
alla voce d’amore della nostra vita. 

                    
                

                
            

            
        

    
        
            
                
                
                    
                        “C’È NELLA VITA DI OGNI POETA UNA CHIAMATA”
                    

                    
                    
                        
                    

                    
                

                
                
                    
                    

  

C’è nella vita di ogni poeta una voce destinata a chiamare alla
poesia. È la voce della dettatura infallibile cui non ci si può
sottrarre perché rappresenta un appello definitivo, insindacabile,
quasi una sorta di ingiunzione attenta alle molteplici pieghe del
divenire dinamico dell’inconscio, alle sue varie e differenti
derivazioni e articolazioni. Quella del poeta è una parola atta a
nominare gli affetti, gli individui, il cosmo come se li vedesse in
quel momento per la prima volta con gli occhi di un bambino. In
questa direzione ha bene scritto Pascoli quando vedeva nel
“fanciullino” l’emblema del poeta capace di assemblare gli oggetti
più distanti tra loro, gli individui più differenti fino a creare
somiglianze inusitate mai sperimentate, o, all’opposto, dissonanze,
differenze verticali e orizzontali dissonanti, differenze proprie
di significante, fino ad allora mai enunciate.

  
Creare somiglianze e differenze
all’interno del linguaggio è uno dei primi compiti del poeta, ma
anche dell’autore narrativo che si è nutrito a lungo del linguaggio
poetico. Ciò perché la voce che chiama alla scrittura è senz’altro
una “voce senza corpo” riconoscibilissima dalla sua insistenza nel
chiamare alla missione poetica da farsi senza indugio, subito,
all’istante, palese, perché è rivelazione di quel sommovimento che
sta sotto il linguaggio, nei suoi slittamenti di senso metaforici e
metonimici, affermata nello svelamento di quella dettatura
inconscia del linguaggio pronta a rendere quella voce senza corpo
come la voce più propria dell’inconscio specifico dell’individuo,
“strutturata come un linguaggio”.
  
Come i santi vengono chiamati a Dio
attraverso una voce inconfondibile, che li spinge ad elevarsi a Lui
spiritualmente e a consacrarsi a Lui per la vita intera, così i
poeti e gli autori in genere riconoscono con chiarezza quella voce
interiore, quella voce senza corpo che è la voce della chiamata
poetica, la voce che chiama alla missione poetica, la voce della
dettatura inconscia o addirittura la voce dell’inconscio stesso, di
quel significante più proprio e specifico dell’individuo, di quel
tratto, anche minimo anche piccolissimo che lo contraddistingue e
ne fa proprio il suo “modo”, la sua “modalità” di fare poesia e di
fare testo narrativo.
  
La voce senza corpo è la voce che
ci abita “altrove” come una straniera dentro di noi, che ci
suggerisce l’alterità da dire e da approfondire. Ella non è un
fantasma, non è un’allucinazione visiva o uditiva, è proprio una
sorta di rivelazione istantanea sull’universo e sull’io che lo
abita. Si tratta di una sublime illuminazione universale, di una
specie di estasi mistica chiaroveggente in cui la percezione e i
sensi acuiscono le loro facoltà e colgono analogie, somiglianze,
differenze, metafore, metonimie, spostamenti significanti inediti e
inusuali. In questa direzione Rimbaud è stato di capitale
importanza nell’indicare le nuove vie da percorrere della poesia.
Non è poi da dimenticare l’apporto fondamentale di Lautréamont la
cui animalità paradossale, il cui forte rovesciamento testuale
indicano e mostrano ancora la via da percorrere nello abbassamento
inferico del testo e, contemporaneamente nel suo innalzamento
paradisiaco, mistico, iniziatico. 
  
La poesia è mescolanza con gli
altri, dialogo, reciprocità, interazione reciproca di soggetti
parlanti, ma è anche astrazione totale da essi, dal luogo presente,
dall’ora del momento attuale, verso una sorta di “eternità senza
tempo” o del “tempo magicamente sospeso” in cui si svolge
l’operazione della scrittura.
  
L’allusione al tempo non è casuale,
in quanto ogni scrittura si storicizza in relazione al contesto cui
appartiene e al quale si attiene o dal quale si astrae per
scriversi, per lasciar esistere se medesima. Poiché la voce cui si
allude qui è una “voce pura”, “voce senza corpo”, la voce della
scrittura, ove poco rientra l’autore con la propria personalità. La
voce allude per un verso alla teoria barthesiana della morte
dell’autore cui fa riferimento più volte nel “Grado zero della
scrittura” e altrove. Ma in realtà la “voce senza corpo” allude a
qualcosa di più del concetto barthesiano, pure essendo “voce pura”,
“senza corpo”, “trasparente” ella è elemento di fascinazione e di
seduzione, è elemento di mistero e di imprendibilità, di oscurità e
impenetrabilità, di meraviglia e di inquietudine che ne fanno, per
così dire, il moderno sublime narrativo, suadente, persuasivo,
convincente. Così la “voce senza corpo” può essere sia la storia di
un primo amore indimenticabile e talora perduto (come nel testo
“Sublime” di Christina Lauren) o anche l’oggetto oscuro di
desiderio (come ne “La femmina nuda”, in “Cupido e Psiche”, in “Le
tre sorelle”, ne “La bella e la Bestia”) (o come in gran parte dei
testi qui recensiti) ossia un tratto anche minimo o marginale
dell’essere amato, che ci rievoca figure parentali a noi familiari.
C’è un tratto, o una parte dell’essere amato (la voce, lo sguardo,
il seno) che, in quanto tale, catalizza e calamita il desiderio
dell’amante verso l’amato. 
  
A prevalere nei testi presi in
esame, nelle recensioni ad essi dedicate è senza alcun dubbio, la
“voce senza corpo” del nuovo femminile di questi anni, una voce che
ha saputo integrare bene il maschile in se stessa, che ha saputo
riconoscere l’importanza del corpo per il femminile e la sfera
femminile, l’importanza di partire dal corpo per una analisi del
femminile, ma che ha compreso l’importanza di superare “quel corpo”
per arrivare alla voce narrante o poetante, per arrivare appunto
alla voce pura, astratta dalla concretezza brutale e brutalizzante
del reale specialmente corporeo. Immaginiamo la sottigliezza di
Mercurio che coglie l’occasione presentata a lui come un soffio
divino da cogliere all’istante. La voce senza corpo è dunque
l’oggetto oscuro di desiderio prevalente e calamitante la tensione
amorosa del desiderio dell’amante verso l’amato. In questo senso la
voce senza corpo appartiene come topos letterario ricorrente
sull’asse paradigmatico a tutti i testi presi in esame come
paradigmi, ovvero, come modelli di svolgimento di quel pattern
testuale. 
  
La voce viene declinata ne “Le tre
sorelle”, ne “Cupido e Psiche” in “La bella e la Bestia”, in
“Barbablù” e ne “La femmina nuda”. 
  
Nella prima fiaba tibetana ad
affascinare la più giovane delle tre sorelle non è tanto l’aspetto
fisico dell’uomo-cane, quanto il suo interloquire, il suo eloquio,
in una parola la sua “voce”. È la voce dell’uomo-cane a incantarla
e a farle compiere atti di generosità nei suoi confronti, come ad
esempio dargli i bocconi migliori del suo pasto e dormire ai piedi
del letto cedendogli il posto migliore. 
  
Già in questa fiaba l’elemento di
fascinazione dell’uomo in veste di cane è la voce. Quando poi
l’uomo-cane si trasformerà nuovamente in un re, l’aspetto della
“voce senza corpo” viene a rivelare la compiutezza dell’“anima”
dell’uomo cane. Un uomo che è anche un re. Infatti la “voce senza
corpo” appartiene anche a Cupido (nella favola di Amore e Psiche) e
si può dire, che essa, la voce è l’equivalente al maschile di
Psiche, ossia dell’anima, della mente, scisse dal corpo. In questa
direzione Cupido è già voce senza corpo, si è già trasformato in
Psiche, deponendo la veste di serpente, consona solo alla animalità
bruta. In questo senso nella favola di Amore e Psiche è da ritenere
superata la tesi di Bettelheim che vedeva solo in Psiche la
funzione dell’anima e della mente scisse dal corpo. In realtà
questa funzione nel testo di Apuleio appartiene già anche
all’elemento maschile debitamente femminilizzato e perciò
attrattivo e oggetto di desiderio della ragazza irretita da
Amore.
  
In altre parole se in Bettelheim
prevalgono i due poli opposti di spiritualità ed animalità, con
Psiche raffigurante l’anima bella e con Cupido emblema della
animalità bruta, di contro per il critico letterario moderno e
contemporaneo Cupido integra già in sé l’aspetto della bellezza e
della elevazione morale trasfiguratrice del sé, attraverso la
fascinazione e la seduzione della sua voce, mentre Psiche contiene
già in potenza la bellezza terrena del corpo prolungamento e
continuazione di quella dell’anima. In questo senso Cupido è già
Anima, è già Psiche.
  
D’altra parte Psiche ha già visto
Cupido, desiderandolo. Il connubio tra elevatezza e concretezza
appare molto più intimo ed intenso di quanto aveva sottolineato
Bettelheim. L’identità Cupido/Anima/Psiche e viceversa
Psiche/Voce/Cupido va nella direzione di creare un “nodo d’anime”
tra i due amanti, cosa che promuove anch’essa un moderno sublime
inteso nella moderna accezione. Si creano cioè delle “affinità
elettive” tra i due amanti, delle “somiglianze”. Voce e anima
appartengono in modo consustanziale ad entrambi come elementi atti
a suggerire l’innamoramento. In particolare Psiche si innamora
della voce di Cupido e del patto di alleanza che quella voce
risulta capace di instaurare con lei, intimandole l’allontanamento
dalle sorelle e dalla famiglia se vuole che la bellezza del loro
legame e delle loro persone stesse sia preservata.
  
Anche nella fiaba “La bella e la
bestia” per la bella, l’elemento affascinante del mostro ospitante
lei nel suo palazzo signorile, non è tanto la ricchezza o
l’opulenza dei pasti che le offre, o la magnificenza delle sale in
cui la riceve a colpirla quanto la “voce senza corpo”, una voce
melodiosa e struggente in cui ella riconosce il familiare tratto
paterno che tanto già amava. Così uno dei tratti significativi
della Bestia è proprio non solo la già tanto sottolineata umanità e
generosità, quanto proprio il “parlare”, la veicolazione della
parola, la “voce senza corpo”. È quella la voce pronta ad
affascinare Bella, la fanciulla protagonista della fiaba, fino al
punto da farla innamorare e da farla ritornare al palazzo incantato
prima che la Bestia muoia di dolore per amore di lei. Amata da lei
la Bestia si trasforma in un bellissimo principe la cui “anima” era
già presente nella sua “voce senza corpo” messa in luce in
precedenza.
  
La medesima affermazione del
primato della voce sul corpo si palesa nella fiaba di Barbablù ove
la proibizione di accedere a una stanza misteriosa è l’oggetto
oscuro del desiderio della curiosità femminile. Il divieto della
stanza segreta viene pronunciato da una voce, quella di Barbablù,
che suona come la voce della interdizione e della legge, voce cui è
nella prima parte della fiaba sottomessa la fanciulla, pronta poi a
scoprire la serie di cadaveri nella stanza proibita, e lesta a
sottrarsi al presunto maleficio, o probabile assassinio futuro
dell’assente marito.
  
Anche qui la proibizione, il
divieto, la legge, passano attraverso la voce di Barbablù e si
materializzano solo poi in una realtà bruta che acuisce comunque il
fascino del mistero ambiguo di quest’uomo.
  
Infine è ancora la “voce senza
corpo” a presiedere alla struttura del testo “La femmina nuda” di
Elena Stancanelli. In questo caso la donna bestia e cane diventa
anche donna/rivale la cui voce riveste l’elemento di fascinazione
all’interno del testo. Se infatti Davide, il partner maschile, non
parla mai nel testo, viene invece scandagliato d’altra parte
attentamente il linguaggio di Cane, ossia della antagonista di
Anna, la protagonista del romanzo. La voce femminile di Cane
raffigura bene l’elemento di seduzione e di attrazione fatale
irresistibile di Davide e di Anna. La sua “voce senza corpo” appare
come “calamita” del desiderio di Davide e di Anna. E anche la sua
voce mobilita la curiosità morbosa di Anna nei confronti di Cane.
Infatti si avvera una sorta di infrazione del divieto della
aggressività tra donne: Anna sferra un terribile pugno a Cane. Il
pugno può esser letto come segno di rovesciamento della logica
femminile di sottomissione al maschio, come una dichiarazione di
maggiore forza fisica ma anche morale. Non solo, ma anche il pugno
lascia un segno, un marchio definitivo sull’altra donna colpita
configurando pertanto uno spostamento significante del segno in
senso metonimico. Per dirla in altro modo, assistiamo a uno
slittamento significante in senso metonimico.
  
Se l’altra rimane sfigurata in
volto (spostamento del significante) e perde quindi anche la sua
particolare “voce senza corpo” ora la voce passa per slittamento ad
Anna. Dunque a conclusione del testo Anna rimane e trionfa con la
“voce senza corpo”. È lei a raffigurare il nuovo emblema di
femminilità emancipata e vincente. È come se Anna avesse voluto
abolire il proprio corpo per essere lei elemento primario di
fascinazione sia per Cane sia per Davide. In questo gioco di
proiezioni la conclusione del testo prevede un enorme aumento della
autostima di Anna per se stessa, un accresciuto amore narcisistico
verso di sé con l’intento di fornire proprio una difesa e una
proiezione ideale di sé attraverso una autobiografia del tutto
“apologetica” (Bachtin).
  
Lungo l’asse paradigmatico
esaminato, la voce senza corpo appare dunque un 
topos di fascinazione ricorrente che diventa strumento di
creazione di un moderno SUBLIME tra gli amanti. Soprattutto se per
sublime si intende quella sorta di terreno interscambiabile, quella
intersezione di due insiemi (direbbe la matematica) in cui si gioca
l’elevazione reciproca dei due amanti che già il “Simposio” di
Platone proponeva come attori di un possibile teatro della
mente.
  
In questa direzione la voce senza
corpo rappresenta anche l’effimero, la caducità del desiderio del
desiderio, la voce è essa stessa desiderio del desiderio.
  
Se dunque per sublime moderno si
può intendere la “terra di nessuno sulla soglia del sublime”
insieme con il “territorio indistinto” una striscia di Gaza della
quale entrambi rivendicavano le proprietà” (La femmina nuda) ossia
proprio l’intersezione di due insiemi, quella zona comune ad
entrambi, ecco proprio questo la “voce senza corpo” è riuscita a
realizzare, una intersezione del femminile col maschile nella loro
reciproca appartenenza.
  
Con tale concetto di sublime ci
accingiamo a concludere tale dissertazione, tenendo presente che al
moderno “sublime” non sono alieni neppure i concetti di amicizia e
di segreto qui trattati.
  
Se per amicizia si intende quella
rarissima di due anime gemelle, anche in questo caso si ripropone
l’immagine di intersezione di due insiemi che vedono la proiezione
dei medesimi ideali e proponimenti per le due anime gemelle.
  
E l’amico vero sa tenere un
segreto, quel segreto che rende sublime un’amicizia e un amore tra
donna e uomo.
  
Il segreto, nel tempo dei social
network e dei grandi mezzi di comunicazione digitale, appare
difficile da mantenere, appare proprio quella ultima sponda cui
tutti tendiamo, che tutti vorremmo, ma che quasi nessuno riesce a
mantenere o ad “avere”. 
  
Ciò probabilmente perché la parola,
la parola piena, quella narrativa e poetica non è nata certo per
comunicare e per informare, ma come diceva il grandissimo Marias,
per confondere e nascondere.
  
Ma lasciamo direttamente le parole
a Marias per il quale le parole “non servono tanto a far conoscere
o a riferire o a comunicare quanto a confondere e a nascondere e a
sollevare dalle responsabilità”.
  
E su questo grande assunto di
Marias che ancora una volta distingue la funzione referenziale
dalla funzione narrativa ed emotiva della lingua, ci soffermiamo
per concludere che “non esiste ciò che non si dice” (p. 45) che noi
siamo abitati dal linguaggio già dalle nostre origini, il
linguaggio che ci divide, che ci spaesa, che ci fa altri da noi
stessi. 
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