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MODERATORE:

Buonasera e benvenuti a  questo  quinto appuntamento di Spirto Gentil. Questa sera abbiamo la possibilità di essere introdotti dentro un'altra opera colossale: abbiamo qualche problema tecnico e non sarà possibile ascoltare tutta l’opera, perché è veramente un opera grandiosa e purtroppo - chissà se nel tempo si realizzerà questo sogno - non è possibile ascoltarla dal vivo perché presenta un organico veramente spropositato come l’amico e  maestro Enrico ci  dirà. Si tratta dello Stabat mater di Dvorak, una delle opere più intense, più drammatiche di questo autore dell’Europa orientale. Verremo introdotti a questo capolavoro dal maestro Enrico Raggi, qui alla mia destra. Dico solo poche  parole sull’attività di Enrico, che prima di tutto è un amico,  secondo, è un collaboratore molto fedele e molto affezionato all’iniziativa, all’esperienza di Spirto Gentil: e oltre a queste cose, che per me sono le più importanti, è laureato in musicologia, ha collaborato come critico musicale presso varie riviste e ha curato cicli di trasmissioni radiofoniche per radio Vaticana, è insegnante di educazione musicale e tiene anche dei corsi di storia della musica. Come è nostra usanza, per introdurre il lavoro di Enrico vorrei dare due spunti riprendendoli dal libretto, dall’introduzione che don Giussani ha lasciato preziosamente al nostro ascolto, perché fossimo aiutati dalla sua sensibilità, dalla sua grande capacità di condivisione umana, a penetrare dentro queste testimonianze di fede e anche di grande umanità. Sottolineerei due aspetti di questa grande opera, poi lascerò la parola ad Enrico. La prima cosa che colpiva don Giussani nell’ascolto di questa grande opera è quella che lui definisce una “evidente tensione”: ma è una tensione un po’ particolare, non è quella a  cui siamo abituati, non è la tensione che normalmente chiamiamo ansia, quella tensione che distrugge. Qui invece è proprio il contrario, questa tensione - dice don Giussani - trascina tutta la comunità, tutto il popolo nel gridare: “Fac ut ardeat cor meum in amando Cristum Deum ut sibi complaceam”. Fa’ che tutto arda di  me, tutto, tutto fino all’ultimo capello: come ride il mondo di fronte  a questa possibilità. Era il primo spunto che volevo lasciarvi perché mi sembra che sia un po’ la cifra comune a tutta l’opera, una tensione che invece di logorare, come di solito accade quando viviamo le tensioni, è una tensione in cui si testimonia, in cui fiorisce una passione e un amore che tutto arda di me: mi sembra che sia la parola chiave di tutta l’opera. 
Seconda sottolineatura, che è un po’ l’esito o la conseguenza della  prima, è un augurio che don Giussani si fa nell’ascoltare  e nel suggerire di ascoltare questo capolavoro: che l’esito del mio tempo, delle mie energie, del mio respirare, del mio esserci, del mio esistere sia gloria a Lui. Per questo lo Stabat Mater si conclude con quel grido che fa della fede una festa, “Quando corpus morietur, Fac, ut animae donetur Paradisi gloria”. Questo capolavoro di Dvorak non è la commemorazione mesta di una morte ma è una  festa che celebra la gloria di Cristo nella storia. C’è un particolare che mi colpisce nell’incontrarmi con dei grandi artisti e grandi uomini, prima di Dvorak, ancora Pergolesi in linea temporale, cronologica, in cui si va ad assistere a una morte. I grandi che hanno letto lo Stabat Mater  si sono così immedesimati per cui iniziamo introducendoci in un fatto di morte ed è impressionante vedere che alla fine questo fatto, questo funerale si trasforma in una festa, si trasforma in un momento di gioia e di possibilità di compiutezze e  completezza per ciascuno. Con questo spunto lascio la parola ad Enrico.
EnrIco Raggi: 
Lo Stabat Mater si trasforma in una festa, ha detto Bellini, per le radici di Dvorak che affondano in un luogo ben preciso. Lui nasce in periferia, una cittadina a 30 km a nord di Praga. Nello Zeves, lungo il corso della Moldava in mezzo alle campagne, possiamo vedere il castello del paese. Nello Stabat Mater nell’esecuzione londinese del 1984, questo castello a  30 km da Praga è in campagna. La sua famiglia non è ricca, gente semplice, non ha studiato. E’ una stirpe caparbia, infaticabile, cattolica: questa che vedete adesso è la camera di Dvorak bambino, sopra la culla un ex voto, il quadro del Sacro Cuore di Gesù, la Madonna a sinistra e in mezzo la croce. Suo padre gestiva una locanda, nel cortile  il papà svolge anche l’attività di macellaio. Antonin è il maggiore di 8 fratelli, a 12 anni viene mandato a Slonice per apprendere il mestiere di macellaio, impara ad acquistare pecore, buoi, a scuoiarli e  a ricavarne buona carne: una concretezza che gli rimane attaccata tutta la vita. Per anni i colleghi lo prendono in giro perché Dvorak capisce al primo morso la qualità delle bistecche che sta mangiando. Qui vediamo che  lui è un baffuto ventiquattrenne, la celebre barbaccia con cui lo conosciamo se la farà crescere qualche anno dopo. Andando avanti vediamo questi occhi  enormi, i sopracciglioni, la fronte interminabile,  lo sguardo dell’orco cattivo. Ma il suo mondo interiore è limpidissimo, lui è curioso  di tutto, tutta la musica gli piace. Alcuni maestri riconoscono il suo talento, lo mandano a studiare, gli insegnano musica. Intanto lui nell’osteria del padre intrattiene i clienti suonando il violino, danze e canzoni popolari: a  Praga per vivere suona l’organo in chiesa, la viola in un’orchestra, si esibisce nei caffè, persino in un ospedale psichiatrico. Uomo molto concreto, un’amicizia che gli cambierà la vita è quella con  Brahms: per cinque anni consecutivi Brahms gli fa vincere una borsa di studio per artisti poveri ma dotati,  lo promuove e lo propone al suo editore di Berlino, gli fa pubblicare il suo primo successo, le Danze slave opera 46. Vediamo sullo sfondo il manoscritto originale. 
Solo due parole per inquadrare il personaggio, così gustiamo anche meglio la musica. Raggiunta la sicurezza economica, si compra una casa in campagna, dove alleva piccioni, cura il giardino, fa lunghe passeggiate nei boschi. La sera si intrattiene con i minatori del luogo a conversare. Dal 1892 al ‘95 è nominato direttore del conservatorio di New York, ma si riserva tre ore al giorno per insegnare composizione. In tre anni andrà al Metropolitan solo due volte. Puntualmente  si reca nelle stazioni ferroviarie perché è innamorato dei treni,  gli piacciono moltissimo, è affascinato da queste nuove macchine…

Si innamora della musica, gli piace tutta, anche la musica dei pellerossa: di sera si reca in piazza dove gli indiani irochesi si esibiscono in danze e in  canti caratteristici della loro tribù. Frequenta anche una comunità scozzese: per imparare quella musica popolare, ascolta e trascrive spirituals, i canti della piantagione. Con alcuni giovani studenti del conservatorio di New York studia la musica americana, la musica concertistica per banda, gli inni, la musica da chiesa protestante e il nascente jazz. Tutto è una insaziabile curiosità, tutto gli interessa, però non rinnega mai le sue radici. Ottiene una laurea honoris causa dall’università di Praga, e nella lettera di ringraziamento ricorda: “Resto quello che sono sempre stato: un musicista ceco”. Possiamo vedere la sua fotografia con la scritta e questa citazione di lettera. 
Uomo di pochissime parole, in una rara intervista parla del rapporto con la tradizione e dice: “Le nostre melodie vengono dal profondo del cuore. Ogni slavo ama la musica. Se anche lavora tutto il giorno nei campi, pure canta sempre e quanto ama la danza! Anch’io la amo immensamente”. Qui lo vediamo con la toga dell’università di Cambridge nel 1891, al momento del conferimento della laurea. L’interesse per questo mondo popolare non lo vive in modo distaccato, ma come un vero e proprio gesto d’affetto. Tutta la sua musica, e anche lo Stabat Mater, si alimenta del folclore slavo, nel senso etimologico del termine, il popolo come manifestazione della gloria, come potenza dell’essere. 
Sentite questa danza, una danza slava, opera 46, un ballo di corteggiamento eseguito davanti alla dama, in atteggiamento superbo, spavaldo, quasi borioso.

Ascolto della musica
Ancora ripetuto, per la terza volta, forte. E poi il ritmo cambia con questa ambiguità. Questa è una danza, questo ripetere incessantemente come nello Stabat Mater. Lo stupore del bambino che vede i ballerini travolti dal giro vorticoso della danza ed è segnato per sempre da quella gioia contagiosa. Quindi, Dvorak semplice, schietto, che all’improvviso muta, però, la sicurezza in sospiro. Tutta la sua musica vive di questi soprassalti, di queste svolte repentine, di questi cambi inaspettati di registro, ancora dalle danze slave. Non è la sfacciataggine di prima, ma una bellezza che allarga il cuore. Una Mazurca…
Ascolto della musica
Un sospiro e il cuore si allarga… Come è cambiato il clima, magia, danza slava di prima. Ha detto la pianista Emanuela Piamonti, che pure si è esibita al Meeting qualche anno fa: “Dvorak conia tutti i caratteri: l’elegiaco, il lirico, il ritmico, in un’alternanza d’immediatezza e di intimità. Il suo suono è debitore di Brahms, è un suono caldo, scuro, pensato sulla voce del violoncello e del corno, ma c’è dentro anche una freschezza vibrante tutta pianistica, che proviene da Schubert”. Ecco, anche lo Stabat Mater vive della sensibilità di questo popolo, c’è la commozione e la lotta insieme. Se noi sentiamo il tenore: “Cuius animam gementem”, canta la sua anima gemente, contristata e dolente, trafitta da una spada. Però sentite i clarinetti, quello che fanno sotto: invitano alla danza, all’abbandono; e subito seguiti dai flauti, seguiti dal pizzicato dei contrabbassi. Eppure, sta parlando di un’anima gemente. Le note lunghe sono sulla parole centrali,  “pertransivit”, “gladius”, ma i clarinetti sotto e gli strumenti a fiato invitano a lasciarsi andare, a guardare con letizia anche questo momento terribile.
Ascolto della musica
I clarinetti… nota lunga, i flauti che invitano alla danza, leggerezza e così via. “Quae moerebat et dolebat”: ancora i clarinetti di prima, il soprano aiuta il contralto, e così via. Tutto invita alla letizia, all’abbandono, pure in questo testo che ha conosciuto degli accenti così drammatici nella storia della musica. Sentite: semplicità, dolcezza ovunque, in questo capolavoro. I soprani non hanno ancora cantato. La loro prima entrata è di una semplicità da coro parrocchiale, la prima entrata solistica, sono passati cinque minuti dall’inizio, il primo squarcio di luce è una frase disarmata, semplicissima, proprio la Chiesa che abbiamo visto prima.
Ascolto della musica

Mater dolorosa… e sotto l’onda, coro, archi, una carezza e così via. Ecco, questa semplicità, questa tenerezza domina dappertutto. Ancora due parole e poi sentiremo il primo movimento completo, quasi 20’ di musica. Dvorak fonde colto e popolare, con naturalezza, con leggerezza, con sincerità spesso scambiate per ingenuità. Nell’età del decadentismo, lui è un artista sereno, semplice, genuino. In un  tempo dominato dai miti di Wagner, lui ama invece le fiabe popolari, quelle che piacciono ai piccoli. La sua opera lirica Rusalka parla di fate, di streghe, di amore, di natura incontaminata. Lo Stabat Mater è del 1876, lo compose in seguito alla morte di due suoi figli, di due e tre anni. Un terzo figlio era morto pochi giorni dopo la nascita. L’esibizione del 1884 sarà un trionfo. Grande orchestra, coro e quattro solisti. All’epoca domina uno stile monumentale, la grandiosità è anche una sfida, perché è difficile rispondere  ed è difficile resistervi. Bisogna mantenere una tensione costante: abbiamo un coro di 60 persone, orchestra di altrettante, 4 solisti. Bisogna mantenere questa tensione costante, senza cedimenti, in una musica che ha carattere di massa, un potente flusso che si muove in un’altra direzione, sempre orientato ad una meta, senza mai far cadere gli interessi. E un’altra sfida non da poco è quella di conciliare la tendenza al canto spiegato melodrammatico, da melodramma italiano: proprio questa contabilità genuina, con una complessità e una fitta rete di relazioni. Ecco, come risolve la sfida, Dvorak? Affidandosi a dei gesti molto evidenti. Sentite come si apre questo grande affresco, un sipario che si apre, sono note che dal basso salgono verso l’alto.
Ascolto della musica
A più livelli la stessa nota ripetuta, sempre più acuta. Poco alla volta si solleva la scena, si tira la tenda, signore e signori! Questa è la presentazione che sentiremo dopo. Ecco, a questo gesto di attesa risponde la frase decisiva di tutto il primo tempo. E’ un movimento minimo, che dall’alto scende per minimi gradini verso il  basso, un movimento cromatico che ha una storia, il basso cromatico discendente, il gesto della Croce, il gesto del dolore, la misura della tristezza che pervade tutti questi primi 20’ di musica.
Ascolto della musica
Ancora l’acuto, a gradi, di nuovo. E già quattro volte l’ha ripetuto, il gesto del dolore, la contemplazione della Croce. E poi c’è ancora un altro elemento: il dolore che diventa letizia, canto, abbandono, il fiore ai piedi della Croce, Maria ai piedi della Croce. Perché il dolore non è l’ultima parola… Sentite come si è lasciato andare nuovamente al canto. E ora lo sentiamo integralmente. Sipario, dal basso all’alto, ancora, Croce, dolore, ripetuto grave, ancora l’acuto. Ce lo ricordiamo, di nuovo un orizzonte che si lega un po’ alla realtà. Ancora questo movimento, qualcosa si anima, il gesto del dolore è fatto, adesso avanti. Oboe e flauto che c’invitano a fare attenzione, il gesto di prima del dolore ma trasformato, addolcito. Qui cantano lirico, il fiore ai piedi della Croce. Tante volte ripete, tutto si placa, arriverà un clarinetto che è sempre un segnale, eccolo: Stabat, tenore, pausa, senza fretta. E’entrato il coro, e ancora il gesto del sipario di prima, nuova svolta, qualcosa si sta preparando: note lunghe, tenute, pedale, fiati, segnale, luce, soprani, coro parrocchiale, con semplicità. Sotto, suoni scuri, la tradizione, Brahms il padre. Bassi, finalmente anche loro entrano. 
Tensione che cresce, le lacrime della Madre.  E di nuovo la Croce, il movimento di prima che scende, sempre le idee mescolate, letizia triste di prima, sottovoce, movimento che scende, la Croce di prima, ancora, soprani lo stesso, bassi uguale: qui si conclude la prima sezione, con l’entrata del primo solista, il tenore, col gesto del dolore di prima. Cadenza e clarinetti, la danza, ecco: “Cuius animam gementem”. Nota lunga su “pertrasivit” , “gladius”, la spada, “contristata”, tutte le parole importanti sono sottolineate. E qui un nuovo sguardo alla Vergine, il soprano. Con una figura nuova, non ancora usata. Tre frasi, questa è la prima, adesso arriva la seconda. Il coro risponde. E poi la terza frase solistica, è il soprano: “Mater Unigeniti”. Il dolore della Madonna adesso è il basso, scolpito, vigoroso. Tutti e quattro insieme adesso, i quattro solisti. Un oboe, ancora gli strumenti a fiato: la terra, le radici che danno sicurezza, letizia. Il contralto col clarinetto, anche il soprano adesso. “Que moerebat et dolebat”: qui finisce la seconda sezione. E si ritorna al gesto iniziale, ancora il sipario che si aprirà, in un gioco di simmetria. Nuovamente il sipario iniziale, a ripetere quanto già detto all’inizio. Tenori, un crescendo, un ultimo riassunto di tutto. Corde che tagliano. E ancora il gesto della Croce di prima, abbandono lirico, tristezza lieta. Cresciamo: i bassi… L’ultima apparizione del solista. Maggiore, luce, prima dell’apoteosi finale.
Ecco, questo era il primo movimento, un ascolto impegnativo, 18, 19’ di musica, dove lui ripete sempre, avete sentito, quei due o tre gesti, però variandoli continuamente, affidandoli ora ad un solista ora ad un altro, mescolandoli senza avere paura di stancare, perché ripetendo s’impara. E la grandezza dello Stabat Mater è proprio di essere positivo, anche nei momenti più segnati dal male. Lotta e dolcezza insieme. Lo sentiamo anche in altri numeri, per esempio, “In tormentis et flagellis subditum”, sottoposto ai tormenti e alle pene, dal movimento “Qui est homo”, il secondo numero della partitura. Sentite qui dentro ancora come ci sta la danza, anche nei tormenti e nelle pene, sentite.
Ascolto della musica
Il ritmo rubato alla Chopin, con i fiati che sono centrali in queste partiture. Ecco, vedete, non indossa la maschera del sapiente, Dvorak, non ha timore d’intonare un canto popolare – “Mira il tuo popolo” - durante le processioni della sua gente, e lo mette anche dentro. Questa semplicità dentro questa partitura così complessa: “Tui nati vulnerati”, di tuo Figlio ferito, dice il testo. Il quinto movimento dell’opera. 

Ascolto della musica
Lui usa un andamento cullante, un 6/8, una pastorale boema, le carole natalizie che ondeggiano, in notte placida, Messa di Natale, lui all’organo, pastorale, semplice. “Cantate popoli gloria all’Altissimo”: pastorale boema… Dvorak sa sempre cosa sta facendo. Non è assolutamente un ingenuo. Se noi sentiamo per esempio questo ritmo, Opera 100 di Schubert…
Ascolto della musica
La bellezza è svanita per sempre. Una marcia funebre. E cosa succede? Poi arriva questo canto disperato, Schubert, Opera 100. Dvorak usa la stessa tonalità, lo stesso ritmo, in una citazione voluta, perché lui era un grande studioso di Schubert, ma qui diventa certezza virile, abbandono fidente “Eia Mater fons amoris”.

Ascolto della musica
La stessa nota di prima, ma c’è dentro un’altra forza. Una positività diversa. Questo gesto del “Fac ut ardeat” che sentiamo ora, il momento centrale dello Stabat Mater, in re bemolle maggiore, tonalità coi bemolli, parola difficile. Comunque Wagner, Verdi, usano questa tonalità quando canta una figura paterna, un basso lirico. Non è solo questione di agibilità baritonale, cioè di un’estensione agevole per la voce, è anche questione di affetti e di effetti psicologici, di indugi, di ombre, di emblemi. C’è anche un simbolo nello scegliere questa tonalità. E lui usa la stessa tonalità che nell’800 era riservata a queste figure paterne. E’ il grido del padre! Dvorak, ferito per la morte dei tre figli, che invoca la sua personale speranza. Il padre delle opere liriche e il padre che chiama per i figli, in “Fac ut ardeat”. Dicevo, proprio un gesto scolpito, note potenti, accentate, che salgono e scendono a grandi balzi. Sentite proprio l’inizio, la frase iniziale, la ripete tante volte, quattro volte, prima la voce e poi l’orchestra, la voce e l’orchestra, le stesse note, non ha paura di stufare.
Ascolto della musica
Lo ripete l’orchestra, stesse note con testo diverso. E gli archi e così via. Ecco, poi sentirete più avanti anche un coro femminile. Quando si parla della Vergine in quest’opera, solo le voci femminili cantano, si rivolgono tra l’altro anche con l’orchestra che tace: un organo liturgico, quindi scelte consapevoli. Parla della Madonna e allora solamente soprani e contralti intervengono. Dove tutto tace, questo dispiego di energie non viene utilizzato. Sentiamo “Fac ut ardeat”.
Ascolto della musica
Tutto tace, la richiesta deve essere solenne, l’orchestra ripete. Ancora qua e là. Fermata per piacere a Lui, e l’accompagnamento è diventato leggero. Il tempo debole è accentuato, segue il testo, per piacere a Lui. Il clarinetto partecipa a questa dedicazione. I fiati, voce del popolo, voci femminili, organo. Santa Madre, fate che le piaghe del Signore… Chiarore, sipario, clarinetto. Ancora segnale e la stessa frase. Le linee s’intrecciano. Per piacere a Lui: ancora il tempo, nuovamente una danza. Fiati, serenata mozartiana, che s’intrecciano, ancora loro, sono all’aperto. Ancora le voci femminili, organo, chiarore… Tutto il coro. “Crucifixo”: contralti, tenori. “Cordi meo”: bassi, oboe, corno inglese, fiati, il luogo della tenerezza. Tensione crescente, siamo vicini alla fine, gli archi ripetono con dolcezza la frase prima scolpita, con cui ha iniziato. Ancora più su. Ancora flauto. Ripetere è la grande legge della vita che Dvorak ci ha insegnato anche in questo movimento, come in tutto lo Stabat Mater. Non dico nient’altro perché il tempo è tiranno e ci sentiamo l’ultimo movimento dell’opera, “Quando corpus morietur”, la grande ricapitolazione finale. Molto del materiale proposto ritorna: il gesto della Croce, il gesto della tristezza lieta, il sipario che si apre. Tutto ritorna trasfigurato, accorciato, modificato. Per notare anche la sottigliezza, vi basti sapere che la nota più acuta di tutta la composizione viene cantata sia all’inizio che alla fine. E alla fine, sulla parola “Gloria”, la gloria del Paradiso, un si quattro, la nota che hanno già cantato all’inizio i soprani, che in un gioco circolare perfetto ritornerà alla fine. L’Amen conclusivo è una svolta di questo ultimo movimento, e diventa un momento di fitta scrittura, e diventa vittoria, anticipo della Resurrezione. “Quando corpus morietur”.
Ascolto della musica
Il sipario, contralto e basso. Tutti e quattro insieme, subito. Il basso risponde. Il coro entra subito anche lui. Ripete una frase già detta. Il dialogo più fitto, è cambiato il ritmo, leggero e al trotto. Gloria del Paradiso, si sta andando su per la scala: “Paradisi gloria”. Su, solisti, questo è il gesto della Croce con cui abbiamo iniziato. Il fiore ai piedi della Croce: l’inizio torna alla fine. E’ il momento dell’Amen, il gesto iniziale, là dolore qui asceso al trionfo, la Resurrezione. Ancora le stesse note. L’orchestra tace. “Quando corpus morietur”, la moltitudine dei fedeli, solo voci…
MODERATORE:

Ringraziamo l’amico e maestro Enrico Raggi. Ricordo come le altre volte che all’uscita è disponibile il Cd, questa volta si tratta addirittura di un cd doppio, perché l’opera è veramente voluminosa. Prendo l’occasione anche per dirvi che il prossimo cd della collana sarà dedicato a Dvorak, Le serenate per orchestra d’archi. Infine, l’ultimo appuntamento di Spirto Gentil, domani: avremo l’occasione di ascoltare dal vivo questa guida all’ascolto. Si tratterà degli Improvvisi di Schubert interpretati e introdotti da Chris Vath al pianoforte. Grazie. L’appuntamento è a domani.  
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