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Questo numero è dedicato al cuore, non in senso fisiologico, ma come sede del sentimento puro, positivo, come simbolo d’amore. Il cuore che si emoziona ai colori e odori di questa bellissima primavera. Il cuore che vibra quando ascolta e si consocia alla natura. Il cuore che si apre alla conoscenza dell’altro, che incontra altri cuori, che si affida all’ignoto. Il cuore che si apre al mondo e che sa godere della riflessione, della preghiera, della stasi, del silenzio, dell’arte. In questo numero c’è il cuore di Giancarlo Ventura, innamoratosi della steppa e delle genti nomadi a tal punto da costituire a Milano l’Associazione di cultura mongola Soyombo. Ci sono i cuori simbiotici di 73 artisti che stanno lavorando su un progetto dedicato alla memoria del grande critico francese Pierre Restany che convergerà alla 52° Biennale di Venezia. Tra l’altro, proprio grazie a questo pool creativo, meglio conosciuto come Milan Art Center, anche la nostra rivista sarà presente alla manifestazione veneziana. C’è una nuova rubrica dal titolo Cuori Impavidi curata dal Direttore del Museo Polare di Fermo Gianluca Frinchillucci, già nostro collaboratore, che intende approfondire lo spirito eroico dei grandi esploratori che spesso mettevano a repentaglio la propria vita per inseguire sogni solo apparentemente irrealizzabili. C’è la preghiera del cuore, meglio conosciuta come esicastica, dei monaci ortodossi del Monte Athos che tanto ha riempito i nostri animi durante un pellegrinaggio di fine inverno. Ci sono i cuori di due madri coraggio, Vincenza e Alberina, che hanno perso i loro figli in un incidente automobilistico ed hanno deciso di aiutare altri figli in difficoltà costruendo una scuola in Etiopia. E ci sono i cuori comunicanti di ottimi musicisti, provenienti da ogni continente, che si sono dati convegno a Trento per formare l’originale Orchextra Terrestre. Musiche dell’altro mondo, come in una sorta di vera democrazia culturale, dove è evidente l’incontro delle tradizioni senza sopraffazioni. La propria identità culturale al servizio del mondo. All’Orchextra Terrestre è dedicato il supporto multimediale allegato a questo numero della rivista. Ed infine una novità esaltante che andiamo ad anticipare: Arte Nomade apre una sezione esplorazioni. Saranno organizzati viaggi di interesse ambientalistico, etnografico, antropologico, archeologico e storico guidati da prestigiosi esperti e studiosi italiani avente intenti, in primis, umanitari e poi documentativi e a cui potranno partecipare tutti coloro che si identificano nella filosofia e negli obiettivi del viaggio. Il primo tassello è già in partenza il 5 maggio per le Isole Svalbard (vedere pag. 31) e sarà guidato da uno dei più noti polaristi europei: Michele Pontrandolfo. La seconda spedizione, prevista per settembre 2007,  raggiungerà una delle zone più remote e povere del mondo: la regione dell’Humla in territorio nepalese. Gli obiettivi saranno la realizzazione di un reportage fotografico e di un documentario video sulle popolazioni Bhotias, ultimi sopravvissuti di una società animista, immutata da secoli. Seguiranno altri progetti come quello dell’esplorazione speleologica di alcuni rami sconosciuti delle grotte di Socotra nello Yemen, i pellegrinaggi al Kailash in Tibet, al Monte Athos e a Santiago de Compostela, tra gli Indios delle Ande peruviane guidati dal Prof. Mario Polia e tra le popolazioni polari della Siberia e della Groenlandia. Ma per maggiori informazioni vi rimandiamo al nostro sito www.artenomade.com

Un caro saluto di cuore.

SPECIALE

Camera 312 - promemoria per Pierre
di Ruggero Maggi

Domenica 10 giugno 2007 il Milan Art Center, con 73 artisti, inaugura alla 52° Biennale di Venezia il progetto Camera 312 – promemoria per Pierre dedicato al grande critico francese Pierre Restany. Arte Nomade ha voluto seguire l’allestimento del  progetto a fianco degli artisti partecipanti per meglio far conoscere ai suoi lettori i retroscena di questo tradizionale evento culturale veneziano.
Il Milan Art Center, fondato e diretto dal 1973 da Ruggero Maggi, svolge un’attività multimediale con particolare riferimento alla poesia visiva, libri d’artista, mail e copy-art, installazioni e performance. Negli anni ’80 ha curato ed organizzato mostre-eventi legati al movimento giapponese Gutai, alla Zaum Poetry russa, all’avanguardia latino-americana, cinese, cecoslovacca, romena e di altri paesi europei. Tra le manifestazioni promosse in Italia ed all’estero: “Italian report” mostra d’arte contemporanea italiana itinerante in gallerie e musei del Giappone e successivamente in Corea, ”Eco italiana” mostra itinerante in Germania, “La linea infinita” (1993–Milano) mostra/installazione dedicata a Piero Manzoni nel trentennale della sua morte, progetto che ha coinvolto artisti di tutto il mondo. L’associazione ha proposto inoltre eventi come: “I metanetworker in spirit” all’interno di Arte Fiera di Bologna nel 1994/1995, “Mediale in erba” al Miart di Milano ed a “Riparte” di Roma, inoltre “Non solo libri” e “Aquarantacinquegiri” in altri spazi espositivi ed, a partire dal 1985 , progetti dedicati alla teoria del Caos: “Caos Italiano” (1998–Milano), “Caos–Caotica Arte Ordinata Scienza” (1999–S.Vito al Tagliamento, Pordenone, Portogruaro e Latisana e quindi presso “L’Umanitaria” di Milano), “Caos” (2000–Miart) ed “Isole frattali” (2003–Castell’Arquato), “Caotica” (2004–Vercelli), “Attrazione frattale” (2006–Premio Oscar Signorini–Fondazione D’Ars). Che emozione improvvisa e violenta la sera in cui mi avvertirono della morte di Pierre Restany. Sapevo che era malato, ma dalle lettere che avevo ricevuto, trasparivano fiducia e speranza. Quando lo conobbi, a metà degli anni ’70 all’Hotel Manzoni di Milano, venne a conoscenza del mio viaggio nell’Amazzonia peruviana. “Amazzonia” fu per noi la parola chiave che fece scattare un immediato contatto spirituale: anche lui era un grande amante e conoscitore di quella foresta e del suo mondo. Da allora c’incontrammo varie volte e sempre, immediato, riemergeva il ricordo di questo amore comune per la Natura. Natura che, nella propria essenza più integrale, Pierre riusciva a scorgere ormai solo dagli aerei, come mi aveva ironicamente evidenziato in alcune lettere, e che continuava ad affascinarlo con il suo eterno mistero. Pierre Restany, fondatore del Nuovo Realismo e figura carismatica di critico e di libero pensatore, che ha influenzato in modo preponderante il mondo dell’arte contemporanea, ha soggiornato in maniera continuativa per oltre trent’anni nell’ormai storica camera 312 dell’Hotel Manzoni di Milano; dopo la sua scomparsa ho pensato di rendergli omaggio con un progetto non solo a lui dedicato, ma su di lui incentrato. L’arredamento originale della camera 312 dell’Hotel Manzoni verrà presentato all’interno degli spazi espositivi, le cui pareti saranno totalmente avvolte da fluttuanti Post-it® gialli. Proprio il Post-it®, entrato quasi ovunque come oggetto d’uso quotidiano ed il più diffuso sinonimo per riportare alla mente un evento, è l’elemento base del progetto “Camera 312 - promemoria per Pierre”: un modo semplice, diretto, colorato e fluxus per far annotare ad ogni artista invitato la propria testimonianza poetica. Per cogliere l’intima atmosfera della stanza attraverso i messaggi artistici appositamente creati, l’installazione inizierà sulle pareti per poi proseguire sui mobili, ricoprendo lo spazio circostante con isole di colore rigorosamente giallo che coinvolgeranno ed avvolgeranno lo spettatore. Sarà proprio questa diversità d’approccio e d’utilizzo di materiali vari (stampe digitali, interventi manuali, video, …) sugli stessi Post-it® a dare all’operazione una visuale il più possibile ampia dei linguaggi artistici contemporanei ed a creare interesse nei visitatori attraverso la visione integrale dell’intervento sitespecific e la molteplicità delle singole opere. Come parte integrante dell’installazione saranno proiettate sia la performance, che verrà presentata il giorno dell’inaugurazione, e sia la puntata, in cui è stato ospite lo stesso Restany, del programma d’arte e cultura “Passerpartout” condotto da Philippe Daverio e prodotto dalla Vittoria Cappelli srl.
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Artisti partecipanti:

Lorenzo Alagio, Cristina Alaimo, Fernando Andolcetti, Salvatore Anelli, Enzo Angiuoni, Calogero Barba, Fiorenzo Barindelli, Paolo Barlusconi, Antonino Bove, Nirvana Bussadori, Carlo Cane, Angelo Caruso, Bruno Cassaglia, Marilù Cattaneo, Renato Cerisola, Cosimo Cimino, Mario Commone, Nellì Cordioli, Francesca Romana Corradini, Marzia Corteggiani, Carla Crosio, Teo De Palma, Adolfina De Stefani, Gianni De Tora, Marcello Diotallevi, Gabriella Di Trani, Fedi&Gini, Alberto Ferretti, Roberto Franzoni, Fabrizio Galli, Annamaria Gelmi, Guglielmo Girolimini, Lillo Giuliana, Salvatore Giunta, Isa Gorini, Giuliano Grittini, Franca Lanni, Mya Lurgo, Ruggero Maggi, Carlo Maglitto, Antonello Mantovani, Renato Marini, Maria Grazia Martina, Fabrizio Martinelli, Rita Mele, Antonio Menenti, Renato Mertens, Simona Morani, Giorgio Nelva, Paolo Nutarelli, Clara Paci, Giorgio Pahor, Salvatore Pepe, Giovanna Pesenti, Renata Petti, Plumcake, Teresa Pollidori, Tiziana Priori, Rosella Restante, Chiara Ricardi, Giuseppina Riggi, Fiorenzo Rosso, Alba Savoi, Gianni Sedda, Eugenia Serafini, Elena Sevi, Oliana Spazzoli, Franco Spena, Maria Gabriella Stralla, Edoardo Stramacchia, Micaela Tornaghi, Judit Török, Danila Tripaldi. 

Performance di:
Kappa, Sarah Pini, Cristina Vighi, Gioia Fruttini (musicista), Gianmarco Gaviani (videomaker).

Testi critici di: 
Stefania Carrozzini, Jacqueline Ceresoli, Gavina Ciusa, Matteo Galbiati, Maria Laura Gelmini, Lorella Giudici, Alberto Mattia Martini, Mimma Pasqua, Loredana Rea, Vanda Sabatino, Massimo Scaringella, Viviana Tessitore, Emma Zanella, Marisa Zattini.

La Biennale di Venezia:
storia di un avanguardia
di Wendy Farinelli

112 anni fa, il 30 aprile, per i festeggiamenti delle nozze d’argento  delle Maestà Umberto I e Margherita di Savoia, si inaugura a Venezia, la prima esposizione artistica nazionale con cadenza biennale. L’esposizione è vista come una trasformazione delle serate che gli artisti  improvvisavano nelle loro riunioni al celeberrimo caffè Florian. L’evento ottiene immediatamente un enorme successo di pubblico, registrando nella prima edizione, 224.000 visitatori. Gli artisti espongono  per lo più su invito, ma è anche prevista una giuria che seleziona  coloro che si autopropongono. Viene riservato inoltre uno spazio per gli stranieri. Risulta immediatamente evidente che La Biennale non è solo un semplice spazio espositivo, ma  l’ espressione della visione della società attraverso l’arte, una sorta di giornale quotidiano in cui le opinioni e le notizie vengono riportate dalle arti visive, le opere esposte sollevano polemiche e toccano tasti che non possono non riguardare sfere differenti da quelle artistiche. L’esempio viene dato dal Supremo Convegno di Giacomo Grosso, professore all’Accademia Albertina di Torino, attorno al quale si sviluppò una violenta polemica.  Il dipinto era ambientato in una chiesa e raffigurava una camera ardente con il cadavere attorniato da figure femminili completamente nude (siamo nel 1895!!). Oltre al problema tecnico della collocazione dell’opera (luci, riflessi, giusto spazio...), c’era da risolvere quello più grande del possibile imbarazzo che il dipinto avrebbe potuto suscitare  a causa del  soggetto... un po’ osé. Anche il Patriarca di Venezia, il futuro Papa Pio X, era intervenuto con una formale richiesta affinché l’opera non venisse esposta. Venne così costituita una commissione apposita che doveva esaminare l’impatto morale del dipinto sui visitatori, della quale fece parte, tra gli altri, Antonio Fogazzaro. La commissione giudicò l’opera idonea ad essere esposta, e così fu. Questo sollevò le ire della stampa clericale la quale involontariamente creò intorno al dipinto un’aurea di curiosità che affascinò l’opinione pubblica. Il quadro, non solo trovò la sua collocazione (anche se in una stanza un po’ appartata) ma ricevette un premio voluto da un referendum popolare. Fin da subito sono i grandi nomi a imporsi all’interno della Biennale, si fa sentire in particolare l’influenza tedesca con la  Seccession e nel 1889 viene ospitata la Giuditta di Klimt. Il 1901 è l’anno dell’arte francese che crea un interessante polo di confronto con quella tedesca. Viene allestita una personale su Renoir e, nel 1912, si costruisce lo spazio espositivo francese inaugurato dallo scultore Rodin. In breve tempo i padiglioni stranieri diventano sette: Belgio, Gran Bretagna, Germania, Francia, Svezia, Russia e Ungheria. La grande guerra interviene ad interrompere il flusso della Biennale, per riprendere negli anni venti con nuove tendenze e orientamenti artistici. È il Segretario della Biennale Pica a dare un nuovo vigore post bellico all’evento. Si interessa agli impressionisti e pone loro degna attenzione all’interno dell’importante manifestazione. Nel 1922 Pica, non solo presenta la prima retrospettiva su Modì, Modigliani, il cui nome  risulta, nella cultura del tempo, troppo vicino all’aggettivo francese maudit, “maledetto”, ma affianca allo sregolato pittore una mostra di scultura africana che viene subito tacciata di primitivismo. Ad arginare l’audace entusiasmo di Pica, viene nominato un Consiglio Direttivo, soppresso poi nel 1930, per coadiuvare il segretario in scelte più “consone” ai tempi. Sempre in questi anni convergono nomi come Cézanne, Seurat, Redon, Matisse, Bonnard, Bissière, Chagall, Ernst, Gauguin, Tolouse-Lautrec, Monet, Manet e Zadkine. L’Olanda propone la retrospettiva di Van Gogh, la Svizzera quella di Hodler e la Germania, prima dell’avvento del nazismo, presenta Marc, Nolde, Klee e Dix. Ad evidenziare il rapporto quasi di gemellaggio artistico tra Francia e Italia, Severini nel 1932 presenta una Mostra degli italiani a Parigi, in cui espone, tra le altre opere, I gladiatori di De Chirico. Nel 1930 con Regio Decreto la Biennale diventa Ente Autonomo, passa quindi dal Comune di Venezia allo Stato Fascista. Si dipinge per la Biennale un centro polivalente di arte che comprende cinema, teatro, danza e musica. È Volpi ad istituire i festival internazionali della Musica (1930),  del Teatro (1934), e d’Arte Cinematografica (1932). Nella musica saranno protagonisti Maestri che presenteranno opere prime di importanza mondiale come Prokofiev e Stravinskij. Per la seconda volta la Biennale viene interrotta, e per la seconda volta è la guerra a disturbare la bizzarra visione del mondo dell’arte. Il post bellico è il ricominciare dove ci si era interrotti e, contemporaneamente, il guardare avanti. Negli anni ‘40 è l’architetto Carlo Scarpa a dare l’impronta alla Biennale fino al 1972. Scarpa fonde la contemporaneità dell’architettura con lo splendido setting veneziano, si occupa della collezione Guggenheim e della sala personale di Klee. Si punta, quindi, alle avanguardie, tentando un dialogo tra arte contemporanea e tendenze estremiste dal cubismo fino al surrealismo, correnti che potevano dare voce nuova e nuova visione alle contraddizioni vissute negli anni della guerra. Si cerca un nuovo verbo. Uno dei protagonisti è Pablo Picasso, già potenziale ospite nel 1905, quando vide una sua opera tolta dal padiglione spagnolo perché foriera di un linguaggio troppo innovativo che avrebbe potuto creare scandalo tra il pubblico. Grazie a Guttuso Picasso torna alla Biennale nel ‘48 in una retrospettiva di enorme richiamo, insieme alla collezione Guggenheim. Nel padiglione centrale vengono allestite una mostra su Paul Klee curata appunto da Scarpa, e una dedicata agli artisti tedeschi ripudiati dal nazismo. Max Ernst, Dalì, Kandinsky, Mirò, Mondrian, Carrà, Morandi, Schiele, Kokoschka, Turner sono alcuni dei nomi che caratterizzano questa 24a Biennale. 1968: riassumibile per tutti in una parola: contestazione. Contestazione verso tutto, e cosa meglio dell’arte può farsi portavoce di un sentimento di protesta? La protesta è radicale, anche se la biennale si svolge senza grandi disordini. Molti artisti arrivano, per solidarietà con gli eventi storici, a coprire le loro opere, o a girarle. Venezia ospita le opere di Duchamp e Malevic in una mostra dal titolo Le linee della ricerca. La Pop Art estende la sua influenza all’Europa. Il Gran premio viene assegnato a Rauschenberg e provoca molte polemiche. Il clamore che la Pop Art suscita nella critica e nella stampa europee mette in ombra le altre mostre che compongono l’edizione di quell’anno. Negli anni ‘70 viene nominato Presidente Carlo Ripa di Meana. Prendono campo le performances: non solo arte visiva ma arte in movimento. Tutto può prendere forma pittorica o scultorea, anche la realtà, anche la persona, anche il movimento, anche il caos. Diecimila farfalle vengono liberate da una grande cassa di legno in Piazza San Marco, mentre Gino De Dominicis, applica un cartello al collo di un ragazzo “down” con la scritta “Seconda soluzione di immortalità: l’universo è immobile”. L’idea provoca sdegno e se ne discute persino in Parlamento. L’arte è comunicazione diretta: il Presidente Ripa di Meana dedica un’intera edizione della Biennale al Cile, attuando  una palese presa di posizione pubblica, politica e culturale di importanza e risonanza mondiale contro il regime di Pinochet. Si costituisce la Brigada Salvador Allende di cui fanno parte molti pittori, tra i quali il cileno Sebastian Matta e l’italiano Emilio Vedova. Dipingono murales inneggianti alla libertà del popolo cileno. La stessa Ortensia Allende, vedova del presidente cileno assassinato, raggiunge Venezia per inaugurare la Biennale. Ne risulta un’affollatissima manifestazione, tenuta solennemente a Palazzo Ducale anziché ai Giardini. Il Gran Premio viene sostituito dal Leone d’Oro. Nel 2004 nasce una Fondazione con Presidente David Croff che ne fa riferimento mondiale per gli artisti di ogni dove. La Biennale continua ad essere terreno di protesta, di ironia, di quesiti, di provocazione, di polemica, di comunicazione, di invenzione, opposizione ed armonia. È un imbuto a clessidra con idee che entrano e si spargono per il mondo, senza sabbia, perché per l’arte il tempo non esiste.

Pensa con i Sensi - Senti con la mente. l’Arte Al presente

di Wendy Farinelli

  Nell’arte contemporanea si ha modo di apprezzare diverse rotte di espressione, si contemplano opere di coraggiosi artisti che veleggiano verso nuove terre con mezzi materici anche azzardati. Costoro cavalcano onde con cui travolgere e da cui essere travolti per attirare, come sirene, altri viaggiatori di altre realtà. La difficoltà maggiore per chi ne viene travolto, è avere un sensore per riconoscere, tra tante opere, quei segni che un segno lo lasciano davvero. Il critico d’arte si muove tra millanta simboli, a volte solo dei cenni di un’implosione nascosta che fuoriesce attraverso un’espressione. Eppure, se  non passa da mezzo di espressione a mezzo di comunicazione, l’arte è sterile, fine a sé stessa; deve quindi arrivare ad un referente e, se possibile, affettarne l’anima.

Per poter essere non solo speculazione, l’arte non può divenire un semplice lavoro, né può esserlo la critica, ma deve essere un “mestiere”, inteso quasi in un senso antico del termine, un mestiere da apprendere con esperienza e lentezza, un mestiere che “coincida esattamente con il proprio modo di vivere...” così da sviluppare una “morale”che diventa terreno per prevedere gli “sviluppi ulteriori” di una forma artistica. Pierre Restany i sensori li aveva, e così raffinati e attenti, da farlo muovere sempre nella coerenza delle sue intuizioni. L’arte è una continua ricerca della verità, non si ferma mai, perché mai si fermano i tempi, è un’esplosiva continua traslazione dall’espressione alla comunicazione.Nell’arte c’è la fondamentale “necessità di un espressività, della nostra espressività, come accordo o disaccordo con la vita”, con il mondo e la sua visione globale, che mai deve essere globalizzante. La “rivoluzione della verità” come Alberto Maria Martini ha definito la filosofia di Restany. L’artista è la voce di colui che grida nel deserto. E quando il deserto è affollato e distratto il critico diventa l’acqua che disseta... o affoga. Bisogna osare per cambiare i tempi e Restany lo fa quando nel 1956 crea il movimento Espaces Imaginaires e nel 1960 pubblica il Primo Manifesto del Nouveau Realisme che vede come protagonisti un variegato gruppo di autori francesi e italiani in una sorta di risposta europea al New Dada e alla Pop Art americana. Bohémien nell’animo, Restany profonde ironia e dissacrazione negli oggetti di uso quotidiano. È un messaggio per mettere alla berlina una società che stava cercando di rinsaldare dei fili, interrotti nell’anteguerra, divenuti ormai troppo corti per poter essere riallacciati.

Pierre Restany muore il 29 maggio 2003. Non muore però, come nessuno muore mai, nel ricordo di chi è e di chi continua ad essere, nell’ingannevole eterno antro dello spazio mnemonico. Ed è uno spazio mnemonico ciò che hanno voluto ricreare gli artisti del Milan Art Center che lo hanno conosciuto e ne hanno condiviso aria e pensieri. “Pensa con i Sensi - Senti con la Mente. l’Arte al Presente.” È questo il tema della 52a biennale di Venezia, un tema perfetto per ricordare Pierre Restany. Il bisogno della memoria, un viaggio della mente, come lo definisce Mimma Pasqua. L’installazione profuma dei movimenti che Restany aveva giustamente intuito essere segni duraturi forieri di evoluzione per altri orizzonti. Il mnemonico si evidenzia nella riproduzione spaziale della Camera 312 dell’Hotel Manzoni. Tutto parla di lui, ma ... “questa non è una stanza” tanto per parafrasare Magritte. La stanza rimane tale ma decontestualizzata, estrapolata dal suo quotidiano uso per darle il compito di riecheggiare la memoria. La memoria del cuore, chiaramente, la memoria di coloro che conoscevano Restany, che ne condividevano le passioni, che apprezzavano la sua “bohemiennerie”. Protagonista dunque è la memoria, e, nell’installazione, è proprio il ritratto di Restany a calamitarla su di sé con ciò che più nel nostro quotidiano ci ricorda di ricordare: il post-it. Un ritratto composto esclusivamente di piccoli foglietti gialli messi insieme come in un puzzle in movimento. L’oggetto/foglietto è decontestualizzato così come la stanza, ma protagonista e cosciente nella sua funzione quotidiana. Il post- it non è però simbolo di memoria durevole, ma di un trasferimento di memoria nell’agire. Qui e là si intravedono timbri postali, chiaro riferimento alla mail art di Ruggero Maggi, per la quale Restany si entusiasmò intravedendo in essa una forma di comunicazione in un reticolato senza confini. È ciò che viene richiesto all’Arte, forma di espressione libera per antonomasia.

1 Tratto dalle note critiche di Alberto Maria Martini

2 id.
Pierre Restany è vivo: viaggio Astrale della camera 312

di Stefania Carrozzini  

  Cari amici vicini e lontani che avete amato e ancora amate Pierre, anche se non c’è più fisicamente, confesso che ho un sogno: che si possa girare un film sulla sua vita. Quante emozioni, vicissitudini, incontri, scambi, rivelazioni, risvegli. La camera di Pierre me la immagino così: come il punto fisico, un quadrato elettivo all’interno del quale una mente agile e sveglia compie un viaggio spirituale che passa attraverso la sublimazione di un sapere istintivo. La camera di Pierre Restany! Non è un caso che sia rimasta intatta nelle mani di Ruggero Maggi, come simbolo di passaggio di una vita vissuta all’insegna dell’amore per la verità, una verità cercata nell’uomo prima ancora che nella falsa sicurezza delle ideologie e di qualsiasi organizzazione, autorità e istituzione che limitano e ostacolano la libertà di pensiero. Vedo la camera 312 che ruota nello spazio come un’astronave, nel tempo e senza tempo, nel cuore del vuoto assoluto, nel fuoco della verità che si fa parola e ancora verità, bellezza come verità. Compie viaggi sospinta da forze immateriali, come lo sono i mutamenti più radicali che la vita pone, la vita così difficile da descrivere, perché essa stessa è flusso inafferrabile, sorgente e foce.  

La camera 312 ruota come un satellite nello spazio e muta le forme nel corso del suo viaggio nel tempo e senza tempo. È il punto d’arrivo, il termine del viaggio e scenario di rinascita per una nuova vita. È vita fecondata come il suo pensiero che ha fecondato altre menti con una forza propulsiva infinita. Nel corso della mia esperienza di viaggiatrice e amante del sapere e della verità, che mi accomuna a Pierre, ho conosciuto tante camere d’albergo e nelle camere d’albergo, prima o poi, ci si sente maledettamente soli. Questo è il prezzo da pagare per una mente libera, giovane - non in termini di tempo o d’età - ma viva e innocente e solo una mente come questa può vedere la bellezza nella verità e ciò che non è misurabile a parole.  Penso spesso a Pierre e al suo girovagare planetario, dove lui s’impollinava delle vite e poi, a sua volta avrebbe impollinato noi, che nella sede della rivista D’Ars a Milano lo aspettavamo ansiosi di conoscere che cosa le sue antenne avevano captato come eccezionali e infallibili radar, quali emergenze e quali mutamenti si prospettavano nel futuro. La camera 312 è nell’aria. Vola e traccia rotte inafferrabili. Vola radiosa e lucente come una stella, calda come cuore pulsante e atterra leggera laddove c’è urgenza di bellezza, di verità, di libertà.
Pierre 

Restany
vita di un bohemien

di Wendy Farinelli

Pierre Restany nasce nel 1930 ad Amélie-les-Bains nei Pirenei Orientali, frequenta le scuole superiori in Marocco, consegue la laurea in Lettere e  prosegue gli studi di estetica e di Storia dell’Arte in Italia ed in Irlanda. Stabilitosi a Parigi nel 1948, comincia a scrivere novelle e saggi letterari in collaborazione con le riviste Libres Propos di Parigi e Symphonie di Algeri. In questo periodo inizia la sua carriera di critico d’arte. Negli anni cinquanta, Restany prende parte al dibattito francese sulla pittura, che oppone astrazione lirica e astrazione geometrica. Si interessa alla gestualità pittorica presente nelle opere di Camille Bryen e Georges Mathieu e stringe amicizia con gli artisti René Laubies e Claude Bellegarde. Nel 1955 e nei due anni successivi presenta le realizzazioni di quest’ultimo alla galleria milanese Apollinaire, diretta da Guido Le Noci. Difende il lavoro di questi artisti sulle riviste 14 Soli di Torino, Cimaise e Prisme des Arts di Parigi. Nel 1956, crea il movimento Espaces Imaginaires, formato dagli artisti Claude Bellegarde, Gianni Bertini, Peter Bröning, Sacha Halpern e dallo scultore Jacques Delahaye. Presenta i loro lavori nel gennaio 1957 alla galleria H. Kamer di Parigi nel luglio 1957 alla galleria di Guido Le Noci a Milano. Si interessa agli artisti americani dell’Espressionismo Astratto, soprattutto a Jackson Pollock. Gli anni 1957 e 1958 sono un periodo di rimessa in questione della validità di questi movimenti artistici. Il suo libro Lyrisme et abstraction, scritto nel primo semestre del 1958, ma pubblicato da Guido Le Noci solo nel 1960, è un’interrogazione sul futuro dell’Astrazione Lirica e dell’Espressionismo astratto, del quale Restany sottolinea l’importanza, i pericoli di conformismo e la necessità di evoluzione. Nel 1959, nel corso della prima Biennale di Parigi, Restany trova un denominatore comune in alcuni artisti e nella loro capacità di appropriarsi della realtà industriale del dopoguerra. Il 16 aprile 1960 pubblica il Primo Manifesto del Nouveau Réalisme. Il 27 ottobre 1960, presso l’abitazione parigina di Yves Klein, fonda il gruppo dei Nouveaux Réalistes. La dichiarazione costitutiva del gruppo, scritta di proprio pugno da Restany su sfondi preparati da Klein, è firmata in nove esemplari, uno per ciascun componente del gruppo, sette su monocromo blu, uno su monocromo rosa, uno su monocromo oro. Nel 1961, Restany fonda con Jeannine de Goldschmidt la galleria J, per consentire ai Nouveau Réalistes di portare avanti la loro ricerca. Nel maggio 1961, redige il Secondo Manifesto del Nouveau Réalisme, dal significativo titolo A 40° au dessus de Dada (A quaranta gradi sopra Dada). Nel luglio 1961 si inaugura il primo festival del Nouveau Réalisme a Nizza. Nello stesso mese Restany organizza la mostra Le Nouveau Réalisme à Paris et à New York alla galleria Rive Droite di Jean Larcade, che gli consente di stabilire delle relazioni tra gli artisti francesi e americani. Nel febbraio 1963, in occasione del secondo festival del Nouveau Réalisme a Monaco, Restany pubblica il Terzo Manifesto del movimento, una sorta di bilancio sulle nuove direzioni di ricerca offerte dalle opere degli artisti. Il festival di Monaco segna la fine dell’avventura dei Nouveaux Réalistes come gruppo; ognuno proseguirà nella propria strada. Restany continuerà a scrivere sul Nouveau Réalisme in diversi cataloghi e riviste, pubblicando nel 1968, la sua sintesi teorica intitolata appunto Nouveaux Réalistes. Nel 1963, si interessa all’Arte Meccanica o Mec-Art, in particolare alle riprese fotografiche dei décollage di manifesti di Rotella. Nel corso degli anni Sessanta, è impegnato nel dibattito sulla crisi delle istituzioni museali e culturali francesi nel campo dell’arte contemporanea. Nel dicembre 1967, pubblica, per le edizioni Apollinaire di Milano, un manifesto intitolato Contro l’Internazionale della mediocrità, verso l’estetica generalizzata. Sabato 18 maggio 1968, dalle pagine del quotidiano Combat, chiede le dimissioni del Ministro degli affari culturali André Malraux e del Ministro dell’educazione nazionale Alain Peyrefitte e annuncia l’occupazione del Museo di Arte Moderna di Parigi per mettere in evidenza la sua inutilità e quindi la necessità della sua chiusura. Nel 1963 inizia la collaborazione con la rivista milanese Domus. Nel contesto della crisi del 1968, pubblica Le Livre rouge de la révolution picturale (Il libro rosso della rivoluzione pittorica), nel quale opera una messa a punto delle sue scelte artistiche. Qualche mese dopo ne Le Livre blanc de l’art total (Il libro bianco dell’arte totale) esprime la sua visione artistica del dopo/1968, in particolare nel campo dell’arte pubblica. Dall’inizio degli anni Sessanta, Restany non smetterà di viaggiare per il mondo e continuerà a farlo nei decenni successivi, soprattutto tenendo conferenze e collaborando a esposizioni negli Stati Uniti, in Québec, in Brasile, in Australia, Cecoslovacchia, Israele, Corsica, Giappone, Argentina,  Russia. Nel 1970 Restany e Guido Le Noci organizzano, con il concorso della municipalità di Milano, la celebrazione del decimo anniversario della fondazione del gruppo dei Nouveaux Réalistes. Per tre giorni, nel mese di novembre, le azioni-spettacolo degli artisti che avevano preso parte al gruppo portano scompiglio nel centro di Milano. All’inizio degli anni Settanta, Restany si interessa alle nuove correnti artistiche della Body Art e dell’Art Sociologique. La ricerca critica di Restany nel corso degli anni ’70 e ’80 si volge verso una riflessione sull’equilibrio tra natura e cultura. Cerca di mettere in relazione estetica ed urbanistica, si interessa agli artisti che lavorano nella città e nella natura. Nel 1976, nel corso della Biennale di Venezia, conosce lo scultore di ambiente Dani Caravan, a cui dedicherà numerosi articoli, cataloghi e opere. La sua attenzione si rivolge anche ai lavori di Nissim Merkado, di Jean Pierre Raynaud, del gruppo SITE, di Peter Gnass e di Ignazio Moncada. Negli Stati Uniti partecipa, come esperto, alla fondazione della Stuart Collection, museo vivente di sculture ambientali, situato nel campus dell’Università di San Diego in California. Nel giugno-luglio 1978, Restany intraprende un viaggio in Amazzonia, dove risale in battello il Rio Negro. Durante questo giro, redige il 3 agosto del 1978 il Manifeste du Rio Negro du Naturalisme Intégral, esaltando la rigenerazione della percezione e della sensibilità attraverso una riscoperta della Natura. Nel 1979 e nel 1980 Pierre Restany, Sepp Baendereck e Frans Krajcberg organizzano in diversi paesi una serie di conferenze sul tema del rapporto natura/cultura. Dall’aprile-maggio 1979 al febbraio-marzo 1981, dirige a Milano, con Carmelo Strano, la rivista Natura Integrale. Negli anni ’80, la sua riflessione sulla cultura postmoderna porta alla pubblicazione di un’opera intitolata Les Objets Plus et leurs présentations informationnelles (versione rivista e ampliata a Milano nel 1990), nella quale si occupa del rapporto tra l’arte e la cultura post-industriale. Nel 1984-85 prende parte alla fondazione a Milano della Domus Academy, un istituto post-universitario di ricerca sulla moda ed il design. Membro del comitato organizzativo dell’Olimpiade delle Arti, programma artistico legato ai giochi olimpici di Corea, dà vita al Parco Olimpico di Sculture di Seul, realizzato nel 1987-88 e che riunisce 200 opere internazionali. Dal 1985 è inoltre direttore della rivista italiana D’Ars. Nel 1992 è chiamato a dirigere e a selezionare gli artisti partecipanti alla mostra itinerante Art & Tabac. La mostra esordisce nel 1993 in Roma, alle scuderie di Palazzo Ruspoli. Dal 1999 al 2003, Restany è presidente del Palais de Tokyo, punto di incontro dell’arte contemporanea a Parigi. Il suo ultimo saggio Le Feu au cœur du vide (Il fuoco nel cuore del vuoto), pubblicato nel 2000, riguarda il suo amico Yves Klein. Pierre Restany muore a Parigi per un arresto cardiaco il 29 maggio 2003, all’età di 72 anni.

PAX MUNDI

Diario D’etiopia

“Quello che tu puoi fare è solo una goccia nell’oceano

ma è ciò che da significato alla tua vita”.
25/01/07

Sono con me in questo viaggio Vincenza ed Alberina, due madri coraggio che hanno voluto con tanti altri amici una scuola in ricordo dei loro ragazzi morti in un incidente d’auto nel novembre del 2005. Di Africa avevo letto nei libri di Kapuscinski e di Monod. Ora era lì davanti a me. Il colore terra, la grande acacia che ospita il consiglio di villaggio, i bambini che ti appaiono da ogni parte. Arrivo a Soddo, sud Etiopia, con le prime tenebre. Sonno impossibile per la pioggia che bersaglia il tetto di lamiera. 

26/01/ 07
Gli altoparlanti della vicina chiesa ortodossa gracchiano ancora prima della luce del giorno. All’ospedale a Dubbo sono tanti quelli che aspettano di essere curati. La lista delle operazioni si annota col gesso sulla lavagna. Tutte le prestazioni, medicazioni incluse, si pagano. Denutrizione, ustioni, infezioni, Africa. Incontro Giovanni un medico italiano, poi Sister Jhon, che dirige l’ospedale e Madre Regina che è la responsabile della vicina scuola. Fuori dalle mura, lungo l’asfalto che ogni tanto scompare lasciando il posto alle buche di terra rossa, frotte di scugnizzi  si rincorrono. Dietro di loro capre e somarelli  stracarichi, camion enormi come catafalchi che liberano nuvole di gas pestilenziali. Da padre Silverio il migliore caffè espresso del continente.  Nel pomeriggio ad Embeccio. Visita alla grande chiesa costruita da Padre Angelo. Sosta dai Fugà, popolo di intoccabili che per tradizione antichissima produce vasellame. I bambini sciamano e mi chiamano “ferench”. Furono i missionari francesi a venire per primi, “uan bir, uan bir”, la moneta etiope. A cena le patate di Padre Lucas.

27/01/07
Partenza ore 7,30 per Arba Minch e lago Chamo. In barca attorniati da coccodrilli, ippopotami, pellicani e fenicotteri. Pranzo al ristorante Bekele Molle. Da lì la vista più bella di ciò che resta della foresta pluviale. In Etiopia non si è mai soli. Ti fermi a fare pipì e da dietro un cespuglio escono dieci, venti negretti.

28/1/07

Partenza ore 7,30 per la valle del fiume Omo nella regione del Daurokonta. Sosta alla chiesa di Aielo (Missione di Backo) dove c’è l’abitudine di appendere all’albero cappelli ed ombrelli. Prima messa “africana”. Padre Marco “interroga” i fedeli sul Vangelo. Lungo spostamento sino alla Rift Valley, la valle dell’origine dell’uomo. Salita ai 2.300 m. della missione dei cappuccini bolognesi di Kassaciara. Renzo, Pacifico, Adriano, ma è Raffaello il missionario che mi colpisce di più. Padre Raffaello sta a circa 40 Km. di distanza e la sua mente è lì ora dicono i suoi occhi chiari. Sosta alla missione di Backo dai Padri Gabriele e Marco poi riprendiamo la Valle dell’Omo e su fino alla missione di Bele da Padre Gino dove incontriamo la bellissima Jerusalem. Vincenza si scioglie in un pianto dirotto perché in lei rivede la sua Cristina.
 29/01/07
Arriviamo a Lenda per inaugurare la scuola voluta dalle madri coraggio.  Dentro l’unico stabile del villaggio c’è l’odore dell’Africa. Ci aspettano due o trecento bambini. Alzabandiera, trombe che gracchiano, panini, bibita, quaderni e matite.  Ne tempero una ed ho subito cinquanta clienti. “Ripasso a prenderti fra una settimana!” mi sfotte Salvatore. La scuola è dedicata ai ragazzi scomparsi. “Quando non ci sarò più – ha lasciato scritto Cristina – non cercatemi dietro il marmo di una tomba…  cercatemi nel vostro cuore”. Dal seme che muore nella terra ha origine la pianta. Stringo le mani dei vecchi, ci abbracciamo. “Solo l’uomo dotato di un cuore innocente potrebbe abitare l’universo” ha scritto Maria Zambrano. Andarsene da qui non è facile.   

30/01/07
Stanotte ho sognato di volare senza avere neppure le ali. Semplicemente inarcavo la schiena e davo un colpo di reni. Sosta alla capanna (tucul) di un giovane rimasto solo e mutilato. Nel pomeriggio vado coi missionari cappuccini alla collina dell’injiera (l’injiera è il piatto tipico locale) per distribuire un pasto agli “ultimi”. Ci aspettano incolonnati, battono le mani. Tutto il viaggio è valso questi momenti. Mi sento tempo rappreso. Non solo un individuo ma anche un luogo è tempo rappreso. Così come pieghe, rughe, espressioni scavate dalla felicità o dalla sofferenza non solo segnano un viso, ma sono il viso di quella persona. Gocce di disinfettante su piaghe imputridite. Bocche che hanno fame e sete di giustizia. Mi hanno detto di un uomo al quale erano cresciuti fili d’erba nelle piaghe dei piedi.

31/01/07
Ieri prima di dormire, non mi vergogno a dirlo, ho pianto. Oggi intera giornata in ospedale. Ustioni, malattie della pelle, glaucomi, denutrizione infantile. Suor Regina mi porta Nelzanette, la bimba che abbiamo adottato a distanza con Teresa: è vivacissima e puzza come una capretta. Tra i letti l’Africa. Lo sguardo fisso d’una madre è la madonna della misericordia. S’è fatto notte e tornando alla missione mi perdo. Ho paura, è una paura antica che non ha nulla di razionale. “Naviga”, allora mi dico.
1/02/07
Il viaggio di ritorno inizia di notte. All’alba una iena ci attraversa la strada. Sono giunto al termine di questo breve viaggio d’Etiopia. “Qualsiasi cosa è possibile a chi crede, ancora di più a chi spera, ancora di più a chi ama” ha scritto Theodor Monod. 

EXTRA ORDINARIO

Naturelmante Arteventi 

di Luciano Monceri

Avolte gli incontri sembrano avvenire per caso, per un semplice incastro di tempi e di luoghi, ma alcuni di essi  rivelano negli anni una profonda comunità di intenti che si sviluppano su strade contigue e che prima o poi inevitabilmente convergono. Nell’estate del 2002 conosco Carlo La Manna di Trento, contrabbassista del Trio Amaro, in occasione di un bellissimo concerto a Macerata: la musica del gruppo è una perfetta alchimia di suoni e ritmi dove le note dell’armonium a pedali si fondono con i virtuosismi della chitarra classica e le calde atmosfere del contrabbasso. Una birra, una sigaretta ed entriamo subito in sintonia parlando di musica, arte, progetti, collaborazioni... Sono le quattro: il locale chiude. Ci salutiamo. Oggi, a distanza di quasi 5 anni nei quali ci siamo tenuti comunque in contatto, ci ritroviamo ad organizzare eventi, a realizzare progetti multimediali, ad inventare situazioni artistiche che hanno il sapore e il colore della magia, mossi da uno spirito comune che trae la sua energia vitale da argomenti come la contaminazione, il rapporto con l’ambiente, comunicazione essenziale, il saper interpretare ciò che ci circonda, il viaggio, l’incontro. E tutto questo ha fatto si che a Trento nascesse NaturalMente ArtEventi ed a Macerata Arte Nomade, due fucine di produzione artistica che non potevano non incontrasi nel tempo.

NaturalMente ArtEventi nasce nell’ottobre 2002 dall’incontro tra Corrado Bungaro e Carlo La Manna,  le cui sensibilità espressive si sono naturalMente incontrate favorendo la nascita e la crescita, nel tempo, di un forte e creativo sodalizio umano ed artistico. Nel gennaio 2003 l’incontro straordinario con il compositore estone Arvo Pärt, che ha invitato i due artisti nella sua casa di Berlino per lavorare assieme alla progettazione dell’evento Anàbasi,  ideato da NaturalMente ed espressamente dedicato alle musiche di Pärt, da usare come colonna sonora per la sonorizzazione dal vivo di un alba ed un tramonto in alta quota sulle Dolomiti. L’evento si è svolto alcuni mesi dopo assieme a Pärt durante una splendida alba ed uno splendido tramonto di luglio, in collaborazione con il Festival I Suoni delle Dolomiti. È stato uno degli eventi artistici più originali e di maggior successo nel panorama nazionale. A seguito di questo evento NaturalMente è stata coinvolta dalla Trentino Spa in qualità di consulente artistico, per collaborare alla programmazione delle iniziative culturali dedicate alle Dolomiti (I Suoni delle Dolomiti, Le Albe delle Dolomiti, Dolomiti di Pace). NaturalMente ArtEventi è stata chiamata in un evento straordinario, l’Ice Music Festival, che si è tenuto in Val Senales  a quota 3200 metri all’interno di un Igloo costruito dal geniale Tim Linhart, il liutaio del ghiaccio. Linhart costruisce infatti strumenti acustici (violini, viole, violoncelli, chitarre, ecc.) in ghiaccio seguendo le tradizionali tecniche di liuteria. In prima assoluta italiana l’Iceglass String Quartet di NaturalMente ha aperto il Festival nella insolita esibizione sul ghiacciaio della Val Senales. All’interno dell’originalissima iniziativa Corrado e Carlo hanno coinvolto, assieme a loro, il violoncellista e compositore Giovanni Sollima e la violoncellista croata Monika Leskovar. Dalla sua costituzione fino ad oggi la società ha ideato, diretto ed organizzato eventi con artisti di fama nazionale ed internazionale, si è dedicata alla creazione e presentazione di spettacoli musicali e teatrali di propria produzione ed ha curato e prodotto  tre uscite discografiche: nel 2003 il CD Alberi con la piccola orchestra di legni MadreSelva, che presenta le musiche originali dello spettacolo multimediale Alberi di Vita Vite d’Alberi dedicato al linguaggio misterioso degli alberi secolari e alle testimonianze di persone, tra le quali l’autore cinematografico Silvano Agosti, la cui vita è collegata, in qualche modo, con il segreto mondo arboreo. Nel 2004 il CD I caffè del teatro, commissionato dal Centro Servizi Culturali Santa Chiara di Trento, che presenta alcuni frammenti di dialoghi di grandi nomi del teatro (Moni Ovadia, Arnoldo Foà) del cinema (Silvio Orlando, Rocco Papaleo) e della danza (Alicia Alonso) e musiche ispirate alla grande tradizione italiana del Varietà e dell’Avanspettacolo. Nel 2005 l’uscita di Anàbasi, progetto legato al passaggio di Arvo Pärt a Trento per la prima Alba delle Dolomiti, con la partecipazione anche di Tõnu ed Andres Kaljiuste, Latvian Radio Choir ed altri artisti internazionali. Il 2006 è segnato dall’incontro con il cantautore brasiliano Tico Da Costa e dalla produzione di una sua nuova ed originale uscita discografica. Il lavoro è iniziato a fine 2005 in Brasile ed è stato registrato in Italia nel corso del 2006. Nei prossimi mesi l’uscita ufficiale del CD. Special guest della nuova produzione il pianista e compositore americano Philip Glass, che Corrado e Carlo hanno incontrato  nella sua casa, a New York, nel mese di giugno 2006. Nel 2007 sono iniziate invece le registrazioni del primo CD dell’OrchExtra Terrestre, a cura di Marco Dallago, attualmente uno dei fonici più richiesti sulla piazza nazionale. L’uscita del CD avverrà nel corso del 2007. NaturalMente ArtEventi promuove  le arti naturali in tutte le sue forme ed espressioni. Dalla musica alla danza, dalla scultura al teatro, dalla pittura all’immagine viene scelta la naturalità della creazione, dove le cose si fanno con le mani, il corpo, la mente e il cuore. Anche gli spazi dove l’opera d’arte nasce o si rivela sono palcoscenici naturali, in cui l’evento incontra naturalMente l’ambiente che lo circonda.

Per informazioni: 0461-914352 / 393-3340003 / 338-7537344

www.naturalmentearteventi.com

ORCHEXTRA
TERRESTRE

di Luciano Monceri

foto di Hugo Muñoz

Un DVD tutto da vedere, ma soprattutto da ascoltare con attenzione per farsi trasportare da ritmi e melodie che appartengono al Mondo, rivisitate ed arrangiate da valenti musicisti che del Mondo fanno parte e che per dare vita a questa produzione hanno incrociato il loro cammino nelle amene terre del Trentino. Siamo veramente onorati di avere la possibilità di pubblicare questo lavoro videografico che disegna l’esperienza creativa dell’OrchExtra Terrestre al suo primo debutto: un progetto musicale multietnico ideato da Corrado Bungaro e Carlo La Manna e prodotto da NaturalMente ArtEventi in collaborazione con il Comune di Trento - Servizio Cultura, Solidarietà Internazionale e Pari Opportunità. Il mondo di oggi registra ogni giorno un incremento dei movimenti migratori di persone da un luogo all’altro della terra. Si parla sempre più di società multietnica e la vita quotidiana  è scandita dall’incontro con culture, razze, religioni. L’incrocio tra culture, visto come ricchezza e non come problema, può e deve essere un’occasione di crescita, che vada oltre gli innegabili ostacoli culturali che il fenomeno comporta. Anche il Trentino vive pienamente questo passaggio storico, con una presenza sempre più forte di cittadini stranieri, il cui contributo nel tessuto sociale e lavorativo è diventato già determinante. L’OrchExtra Terrestre nasce con il chiaro intento di far emergere sensibilità artistiche, che per vari motivi sono rimaste sommerse, ed è composta per gran parte da un mosaico di culture molto variegato che rappresenta in piccolo le maggiori comunità presenti in città, provenienti da Africa, Europa, Americhe, Asia. Le altre tessere del puzzle sono caratterizzate dalle culture musicali regionali italiane, con un occhio di riguardo al Sud ed a quel Mediterraneo di cui siamo parte integrante, con un’attenzione particolare al rispetto delle quote rosa, grazie alla fondamentale sensibilità artistica femminile presente nell’orchestra.  E proprio con la sensuale voce di Sara Giovinazzi (Puglia) si apre il concerto, accompaganta dalle magiche note dell’oud di Helmi M’Hadhbi (Tunisia) alle quali si aggiungono quelle del sax di Giordano Angeli (Veneto): il brano A La Sulfatara prende spunto da un canto siciliano per poi piano tramutarsi in una ballata mediterranea dove si inserisce mirabilmente la voce della cantante Zaharina Asenova (Bulgaria). Si prosegue con Klama, un canto tradizionale salentino cantato in lingua grika caratterizzato dai preziosi virtuosismi della fisarmonica del bulgaro Aleksej Asenov, il quale apre anche il brano successivo, Samo Tu, una sorta di reggae il cui ritmo viene scandito dai percussionisti John Salins (India) e Gilson Silveira (Brasile). Garganica è una suite in cui le tipiche sonorità salentine si colorano di ritmi diversi: inizialmente ricordano le atmosfere sudamericane e latine sulle quali si adagiano perfettamente le note della tromba di Carlos Alvarado Rodriguez (Messico) e poi nella seconda parte emerge la contaminazione con la musica balcanica che nel finale si incontra e si fonde con la pizzica salentina magistralmente interpretata da Sara Giovinazzi in un crescendo che coinvolge tutti i musicisti dell’orchestra. 

Gipsy Swing  è una serenata gitana interpretata da Kam Gabrieli, il Gitano, portavoce della comunità Sinti, presente in Italia e nel Sud Tirolo, alla cui voce si alterna quella di Zaharina Asenova, appartenente ad una comunità Rom della Bulgaria: due realtà segnate da un destino comune che trovano attraverso la musica la loro forma di espressione. In un attimo raggiungiamo il Sud America  e veniamo catturati da un’improvvisazione percussiva di Gilson Silveira, ospite  per l’occasione dell’OrchExtra Terrestre, che con l’ausilio di un piccolo pandeiro (percussione brasiliana) crea atmosfere che ci fanno immaginare le vie e le piazze di Rio de Janeiro. Dal Brasile al Portogallo con Milho Verde, un canto di lavoro interpretato da Andrea Maia (Brasile) e da Irenerì (Italia), il cui testo descrive il lavoro femminile della raccolta del tabacco. Il viaggio prosegue ed arriviamo in Africa con Vicente Cossa (Mozambico), che ci propone Maria, una canzone sul tema dell’emigrazione in lingua Ronga, definita la lingua dei cani ai tempi della colonizzazione e rinnegata anche dagli assimilati, i mozambicani che si erano avvicinati agli usi e costumi dei portoghesi. Ancora Vicente Cossa accompagna con la sua chitarra la splendida voce di Andrea Maia nella bossa nova Um dia assim, impreziosita dall’intervento del flauto dell’americano James Thompson (USA), anche lui ospite d’eccezione dell’orchestra. Si rimane in Brasile con un altro ospite d’onore, il cantautore Tico da Costa, che propone due brani dal tipico andamento sudamericano: So pensar no amor e Vou na onda do mar.  Le tabla di John Salins e lo steel drum suonato da Corrado Bungaro segnano l’ingresso di Capulana, un saluto di matrimonio in lingua ronga con prologo nuziale arbëreshë, diffuso nelle comunità italo-albanesi di Calabria e Molise. Dal ronga al sinti con il tradizionale Loli Chokla, dal ritmo incalzante creato con un abile mix tra chitarra, violino e percussioni. Ci si avvia verso il finale con gli ultimi due brani interpretati da Vicente Cossa: il primo, Mhamba, è un canto intimistico in lingua ronga dalle sonorità vellutate, mentre il secondo è un vero e proprio inno alla Madre Africa, introdotto da un magistrale assolo del sassofonista James Thompson. Termina così il lungo viaggio di questo incredibile ensamble, di cui sarà pronto a breve il primo lavoro discografico prodotto da NaturalMente ArtEventi: un viaggio il cui percorso sembra comunque non finire mai, un viaggio che per definizione è aperto alle più imprevedibili contaminazioni, assumendo come principio che il linguaggio della musica supera ogni pregiudizio e rappresenta il mezzo per eccellenza attraverso il quale aprire le porte della  

Un’OrchExtra-Terrestre: 

Dopo un lungo viaggio nelle culture musicali terrestri atterra a Trento l’OrchExtra Terrestre, una miscela di suoni, idiomi, profumi, colori e geografie della Terra.

Il Salento ritrova l’Africa, le Alpi incontrano i Balcani, il Popolo del Vento riscopre l’India, Europa ed Americhe si guardano allo specchio, in una vera e propria fusione tra Sud Nord Ovest ed Est. 

Lo sguardo è anche in su, oltre il cielo, verso altri pianeti ed orizzonti: Musiche dell’Altro Mondo, in una vera e propria atmosfera extra-terrestre.

Un’OrchExtra-Vagante:
Musiche da viaggio, alla scoperta di continenti, stati, regioni e paesi: Africa (Mozambico, Tunisia), Europa (Bulgaria, Italia), Americhe (Brasile, Messico, U.S.A.) e Asia (India), fino alle regioni più remote della nostra Italia (Trentino, Puglia, Sicilia, Calabria) in compagnia  di chi ha da sempre camminato attraverso tutte queste terre: il Popolo Viaggiante.   

E musiche in viaggio, nel mondo variopinto delle lingue e dei dialetti: il ronga-shangaan, uno dei più diffusi idiomi di origine bantu del Mozambico, il serbo-croato, l’arabo, il bulgaro, le lingue zingare ròmanes e sinti, il portoghese, l’italiano e i dialetti siciliano, salentino, griko e garganico.     

Un’OrchExtra-Comunitaria: 

Un’orchExtra-Comunitaria, poco extra e molto comunitaria, in cui gli esseri umani si incontrano senza permesso di soggiorno, attraverso un linguaggio universale, la musica, che ci ricorda l’esistenza di una sola grande Comunità, quella del Pianeta Azzurro.       

Gli EXTRA

MUSICANTI

Aleksej Asenov  

Fisarmonica. 

Mago del virtuosismo, conosciuto come il fisarmonicista più veloce del wEst. Impossibile da raggiungere. 

Extra-bordante.

Zaharina Asenova 

Voce. 
Bulgara di etnia Rom, canta con gli stilemi tipici della tradizione vocale balcanica. Sensualmente gitana.

Extra-volgente.

Vicente Cossa 

Voce e chitarra.
Africano doc, come le sue musiche, una miscela riuscita di allegria e malinconia. Canta in lingua ronga-shangaan, di origine bantù.

Extra-biliante

Helmi M’Hadhbi

 Oud e percussioni. 

Con il suo liuto arabo avvolge, parla di storie da Mille e una Notte. Profumo d’Oriente.

Extra-niante

Kam Il Gitano 

Voce e chitarra. 

Portavoce dei Sinti, racconta fortune e sfortune del suo popolo. Quando canta tutte le cose attorno vibrano.

Extra-potente

John Salins 

Percussioni.
Batte, accarezza, percuote i tamburi, come un vero orologio. Impossibile non lasciarsi trascinare dal suo ritmo indiano.

Extra-rompente

Irenerì 
Voce e contrabbasso.
Capocoro e contrabbassista. Si dedica alle tessiture vocali ed alle “basse” con il suo groove da wonder woman. 

Extra-vagante

Sara Giovinazzi 

Voce e percussioni.
Dal Salento appassionatamente. Tarantellata e tarantellante. La sua voce ha il sapore pungente dell’olio pugliese.

Extra-vergine

Andrea Maia 
Voce.

Bahiana doc. Misto perfetto di gioia e tristezza. Dalla voce calda e piena, come la Luna. 

Extra-lunata
Elisa Amistadi 

Voce e percussioni.
Ammaliatrice di platee. Sa ipnotizzare con serpeggianti evoluzioni vocali, fuori dall’ordinario.  

Extra-ordinaria

Carlo La Manna 

Drums.
Macchina sonora. Si arrampica su piatti e tamburi, che risuonano come  vento di tramontana. Sventola in alto la bandiera del Sud.

Extra-niero

Giordano Angeli 
Sax soprano e chitarra.
Gira tutto attorno a lui.Cuore pulsante, dal suono rotondo e quasi sferico. 

Extra-tosferico

Carlos Alvarado Rodriguez 

Tromba
Intenso e piccante, rosso come il peperoncino. Ritmi e sonorità latine con i colori dei mariachi. Di taglia superiore.  

Extra-Large

Mattia Cappelletti 
Flauto e sassofoni.

Superdotato. Dal flauto ai sassofoni, naviga con disinvoltura, con la stessa intensità. Fiume in piena. 

Extra-ripante

Corrado Bungaro 
Direzione artistica  e violino.
Capitano. Famoso per le sue sviolinate.Tira le funi e scioglie i nodi della Comunità. 

Extra-comunitario

Ospiti:

Gilson Silveira

(Brasile)

Tico Da Costa

(Brasile)

James Thompson

(USA)

ZOOM

Pellegrinaggio al Kailāsa

di Gianfranco Borgani

Edito dalla casa editrice SERVITIUM, Pellegrinaggio al Kailāsa è un libro da leggere per almeno 3 motivi. Il primo: si legge tutto d’un fiato, appena 107 pagine. Il secondo: è il racconto di un pellegrinaggio ma anche di una relazione tra due viandanti. Il terzo: aiuta a vivere la quotidianità (“…il cammino è verso ‘nessun luogo’, è ora e qui ogni passo è il compimento del pellegrinaggio...”) perché aiuta il lettore ad essere pellegrino nel mondo. Uno degli autori, Raimond Panikkar, è una delle menti più illuminate del nostro tempo. Nato e cresciuto in un clima di interculturalità, ugualmente affascinato dalla filosofia occidentale ed orientale, dalla mistica come scienza esatta, dalla teologia cattolica come della religiosità indù o buddhista, è sacerdote cattolico di padre indiano e madre spagnola. Dopo aver insegnato nelle Università di Madrid, Roma, Harward e Santa Barbara di California, ha fondato riviste di filosofia e centri di studi interculturali e poi si è ritirato nello studio e nella meditazione in un piccolo paese montano della Catalogna. La coautrice Milena Carrara, laureata in lingue e letteratura straniera, è la traduttrice italiana delle opere di Panikkar. Il Kailāsa, la montagna sacra alle religioni indù, buddhista, jainista e bön, è nel Tibet Occidentale. Il suo nome significa “la dimora degli dei”. Secondo la mitologia è la casa delle divinità Shiva e Parvati. Compiere almeno una volta nell’arco della propria vita un giro intorno al Kailāsa ed al lago Manosarovar significa rinascere. Il libro è il racconto di questo pellegrinaggio. Gli autori, non più giovani di età, sono costretti a confrontarsi con i seri problemi di altitudine (con passi sono alti fino a 6.000 m) e con l’intenso freddo del deserto tibetano. Ammalarsi in quei luoghi può voler dire la morte. Anche per questo è un racconto intenso, scritto da due persone legate da una profonda amicizia. A chi interessi l’argomento, si consiglia la lettura di “Tibet ignoto” del grande orientalista maceratese Giuseppe Tucci, sulle orme della cui spedizione del 1935 Arte Nomade organizzò un viaggio nel settembre del 2005 narrato nel libro della Prf.ssa Rosa Maria Cimino “La montagna degli dei”. Arte Nomade riproporrà il pellegrinaggio nel settembre/ottobre 2008. Le atmosfere rarefatte dell’altipiano tibetano, dove l’uomo è un puntino all’orizzonte che scompare davanti alla manifestazione della natura, aiutano a vincere la rassegnazione nei confronti del quotidiano. “La spiritualità si nutre di silenzio”, ha scritto Pannikkar ne La dimora della saggezza (Mondadori 2005).  “Il potere del silenzio riposa nella parola che ascolto” ricorda Panikkar, “ma dobbiamo prima di tutto imparare a stare in silenzio e a tal fine dobbiamo essere vuoti”. Da qui l’importanza di “farsi pellegrini” nel mondo. E quale migliore forma di pellegrinaggio se non quella che conduce alle montagne sacre quali il Tabor, il Sinai, l’Ararat. Tra tutte forse il più antico e certamente il più sacro d’Oriente, citato sin dagli antichi Veda Indiani nel 2.000 a.C. come asse che collega la terra al cielo, è appunto il Kailāsa. Alcuni passi del libro, molto di più di tante premesse, aiutano a comprenderne il senso più profondo.

“L’andare al Kailāsa è un pellegrinaggio definitivo, ultimo, il pellegrinaggio supremo, la ‘parama yatra’. Non si raggiunge il Kailāsa, non si scala la vetta: gli si gira intorno, si compie la circumvallazione... Il pellegrinaggio ultimo appartiene allo spirito, all’altra sponda della ragione. ‘Ultimo’ significa che è un pellegrinaggio di non ritorno. Se mai si fa ritorno è per pura grazia: si è un nuovo essere... [Andare] ... comporta una trasformazione che ho chiamato ecosofica: una partecipazione alla saggezza della terra di cui l’uomo è il frutto intelligente ed il portavoce.  ‘Gaia eley’son!’ , Terra abbi pietà di noi!... Il corpo è molto più di uno strumento: è qualcosa di divino, un tempio dello Spirito Santo, per citare la Scrittura. Ma è solo con il terzo occhio che si vede lo Spirito nella materia e si integra quindi la visione del primo occhio (dei sensi) con quella del secondo (dell’intelletto).

Non si tratta quindi di una esperienza di Dio, del totalmente Altro, bensì dell’esperienza della realtà intera, divina e umana, in noi stessi. È l’esperienza della pienezza della Vita, della resurrezione, della vita eterna, ossia infinita, qui ed ora in un qui ed ora che vanno oltre lo spazio ed il tempo.... La vera vita spirituale va vissuta nella quotidianità della propria famiglia, nel proprio ambiente, non occorre abbandonare nulla, solo migliorare ogni rapporto, con gli uomini, il mondo e Dio, consapevoli della meraviglia che tutti noi siamo... La vita è un dono; vivere la vita è una grazia. Il senso della vita è giungere a scoprire la pienezza dell’uomo, quindi la nostra pienezza. Questa pienezza è la realizzazione della persona nella sua triplice dimensione di corpo (cosmo), anima (umanità) e spirito (divinità), partecipando alla ‘perichoresis’ di tutta la realtà.... Ogni cosa che riceviamo ci viene donata perché a nostra volta la si possa donare, nella forma in cui ne siamo capaci”.

Che il cammino della lettura, dunque, vi sia propizio.

NuoVI ORIZZONTI

L’alba Di Vilnius

di Pierfrancesco Giannangeli

Vilnius, la capitale della Lituania, a fine marzo è una città baciata dal sole. Arrivi quassù, fino al Baltico, e pensi di trovare mucchi di neve lungo i marciapiedi. E invece niente, il pazzo inverno occidentale colpisce anche da queste parti. E allora devi abituarti: la giacca di giorno basta, ma quando il sole a metà pomeriggio comincia a scaldare di meno, allora ci vuole qualcosa sopra. Ma non è come te l’aspetti la notte del nord Europa: è tutto meno che fredda. È misteriosa, questo sì, come la città che ci ospita, dove le stratificazioni della storia le puoi toccare con mano. Una storia lunghissima e tribolata, non basterebbe l’intero fascicolo a ripercorrerla, figuriamoci un articolo. Il nostro primo impatto con Vilnius avviene proprio di notte, quando, durante i giorni feriali, nei fine settimana è diverso, le strade sono popolate di poca gente e sui muri delle case si vedono le ombre dei fantasmi. Una passeggiata nella capitale lituana col favore (si fa per dire) delle tenebre, consente di scoprire i chiaroscuri di questo posto. Posti illuminati, ma senza esagerare con l’inquinamento da luce, e anfratti bui si alternano. La grande piazza del Municipio è veramente tale: rettangolare, ti accorgi della vastità dello spazio quando qualche altro temerario notturno si annuncia dall’altro lato. È piccolo, molto piccolo, l’umano che va in senso contrario, le proporzioni sono impressionanti. Calpesta, lui, un selciato che sta tornando a nuova vita. Vilnius, il centro ma pure la periferia, dove i vecchi palazzoni stile realismo socialista stanno a poco a poco lasciando il posto ad avveniristici centri commerciali e a nuove costruzioni, è un cantiere aperto che sta costruendo, nel significato pieno della parola, il suo avvenire. Camminare significa guardare a terra, davanti e in alto. E allora si capisce come la storia, da queste parti, sia stata scritta fino in fondo, senza sconti. Si sommano vecchie mura, che il tempo non ha intaccato, i tombini costruiti nelle acciaierie sovietiche, come denuncia la scritta, ormai mitica, ma guardata qui di traverso: Cccp, e le cupole delle chiese, tante, sparse a perdita d’occhio per le vie del centro. Sul retro della piazza, dietro al Municipio la strada si fa larga di nuovo davanti all’Hotel Astoria, un elegante edificio che all’inizio del secolo si chiamava Hotel d’Italie. Proseguendo c’è una strada in salita completamente oscura, che finisce in un arco: porta a un monastero, si vedrà meglio di giorno.  Ma il giorno favorisce anche la visita alle altre parti della città, lungo l’asse principale che dalla piazza della Cattedrale corre lungo la Gedimino Prospektas. Sulla piazza, cercandola bene, c’è una mattonella diversa dalle altre. C’è scritto “stebuklas”, che in lituano significa miracolo. È questo l’esatto punto in cui si concludeva la gigantesca catena umana di due milioni di baltici, che per protestare contro l’invasione sovietica, si presero per mano scendendo da Tallin, passando per Riga e finendo a Vilnius. Dicono che se ci si gira intorno in senso orario e si esprime un desiderio, questo si avvera, ma bisogna farlo quando si è soli, perché non si può rivelare a nessuno dove sia esattamente. A proposito di Urss, proseguendo sulla Gedimino, percorrendola quasi tutta, e notando il bel barocco di alcuni palazzi, si arriva a quello che oggi è il Museo delle Vittime di Genocidio: c’entrano i sovietici, ma c’entrano anche altri che tentarono negli anni di assoggettare questo popolo mite ma fiero, costringendolo a un’esistenza dove morte e resurrezione si alternano continuamente. Il museo racconta questa storia, attraverso anche una commovente raccolta di oggetti, e la restituzione, intatta e terribile, dei sotterranei, dove c’erano le prigioni del Kgb e dove molti che oggi sono considerati eroi, padri della patria, trovarono, anche in anni recenti, una detenzione e una morte tremenda. Non è vero che i musei del terrore sovietico sono dappertutto uguali. Abbiamo visitato anche quelli tedeschi di Berlino (nella zona est, ovviamente, dove al tempo del Muro c’era la sede del ministero delle Telecomunicazioni) e di Lipsia. Ciascuno dice le tribolazioni inferte al proprio popolo, ciascuno è pervaso dalle proprie anime. Su Gedimino Prospektas si affaccia anche il principale teatro di Vilnius. Si vede subito, perché tre bellissime maschere, sospese nell’aria, si slanciano da sopra l’ingresso principale verso la strada. È quella che chiameremmo una “multisala”, solo che qui dentro si fa prosa, si fa lirica e non cinema. Da pomeriggio fino a sera, più spettacoli. Parli di teatro qui, e subito ti viene alla mente uno dei registi venerati in Occidente: Eimuntas Nekrosius, anima della compagnia Meno Fortas, che lavora proprio in questa città. Dieci anni fa l’“Hamletas” al Piccolo di Milano fece scoprire la poesia di Nekrosius, uno dei più grandi visionari del nostro tempo. Un artista che con gli elementi primordiali ben in vista – acqua, aria, terra e fuoco – costruisce sogni indelebili nello spettatore, che da quelle immagini, da quegli odori, addirittura da quei sapori che sembra di gustare, viene sopraffatto. Sì, il teatro di Nekrosius è un teatro dei sensi, figlio di queste foreste, che quasi arrivano fin dentro la città, portate dalla corrente del fiume Neris. Cosa sia stata Vilnius, e cosa stia diventando, lo si capisce da un paio di passeggiate. La prima si fa salendo sulla collina di Gedimino, il punto più alto della città, dove svetta l’antica torre. Da quassù è possibile capire, nella mescolanza di antico e contemporaneo, di città vecchia e città nuova, come il divenire sia la dimensione attuale della capitale lituana. L’altro giro è all’interno del ghetto, un’area che ha subito successive modificazioni, dove si respira un tempo sospeso di tragedia che da sempre accompagna il vivere quotidiano. Eppure qui c’è anche serenità, forza, quella di chi sa affrontare l’avversario guardando sulla linea dell’orizzonte di un domani diverso. Per comprendere la creatività di Vilnius è necessario, poi, espatriare. Sì, nel vero senso della parola, pur restando dentro i confini della città. C’è infatti uno stato nello Stato, e si chiama Uzupio Republika (la Repubblica di Uzupis, in italiano): dal ’98 ha una sua costituzione, che si può leggere in lituano, inglese e francese su un muro di Paupio gatvè, e un suo presidente. È una sorta di “repubblica degli artisti” che festeggia se stessa ogni 1° aprile, molto bohémien, la cui costituzione, oltre a chiedere per tutti un tetto vero e acqua calda, si conclude con un invito che è un proclama: “Non conquistare. Non difenderti. Non arrenderti”. In mezzo, il diritto a essere unici e felici (oppure infelici) e l’esilarante “essere un cane”.

Durante il fine settimana si incontrano per le strade moltissimi giovani, il futuro di questo bel Paese. Parlano tutti almeno una lingua straniera (l’inglese) e sembrano determinati a dare una prospettiva nuova alla Lituania. Lo capisci da come ti guardano, fissandoti negli occhi. Non li abbassano davanti a niente, come il comandante del sommergibile ribelle di Caccia a Ottobre Rosso. Lui, che aveva il corpo di Sean Connery, la testa non la piegava mai. Lui era nato a Vilnius.

I SENTIERI DEL SILENZIO

Il Monte athos

di Maurizio Serafini
Foto: Michele Serafini

Platon Kanatas

Il monte Athos è un’impervia cima rocciosa poco più alta di 2000 metri. Ma la sua slanciata sagoma, simile a un lungo collo di cigno, si dice che proietti la sua ombra fino all’isola di Limnos, ormai prossima alle coste turche. Dalla vetta prende nome anche la penisola, dita levantina tra le tre che formano la regione della Calcidica a nord-est della Grecia. E il monte stesso ne rappresenta l’unghia. Questo piccolo territorio è soprattutto conosciuto però come Agion Oros, cioè Monte Santo, poiché da più di mille anni asceti, anacoreti, mistici, eremiti, monaci e santi ne hanno fatto luogo sacro e cittadella arroccata della tradizione religiosa ortodossa. Ancora oggi tra le precipiti valli dell’intera penisola vigono regole monastiche poco discoste dagli antichi statuti medievali e gli stessi monasteri sono concepiti a mo’ di fortezze, quasi a simboleggiare l’arcigna protezione della tradizione e la voluta indifferenza alla caducità dell’umano consorzio che,  fuori dall’Athos, si affanna a creare fittizie verità. Attorno a questi giardini dello spirito, Maria Madre di Cristo, qui venerata perchè scelse l’Athos come luogo di preghiera e ritiro, ha voluto regalare alla comunità monastica che qui sola vive, una generosa rappresentazione della natura. Boschi secolari attraversati da sentieri arricciati sulle coste montane e tripudi di acque cristalline che velocemente guadagnano le orride scogliere che si inabissano in un mare azzurro e puro, che pur farebbe la gioia di avidi bagnanti se solo non ne avessero il diniego. Ma nonostante l’evidente principio di clausura oggi Agion Oros è visitabile e sicuramente consigliabile per quanti cercano ancora i percorsi della crescita spirituale. L’esperienza è però negata alle donne che si devono accontentare di escursioni su battello a largo delle coste e che comunque permettono di osservare a distanza i monasteri che si affacciano sul mare. 

LO SCISMA
C’era una volta la grande famiglia cristiana che già ebbe un duro colpo dalla divisione imperiale di Bisanzio. E quell’impero,  che tanto era abituato a volgersi con interesse verso levante fin da Alessandro il Macedone, racchiuse la sua chiesa girando le spalle a Roma e all’Occidente. Gli interessi economici in primis e certe pratiche liturgiche stabilirono la frattura. Correva l’anno 1054 e tra il Patriarca Michele Cerulario e il Papa Leone IX volarono reciproche scomuniche. Il popolo ortodosso gioì. Si stabilì così l’indipendenza dei riti. A tentativo di riunificazione, all’inizio del XIII sec., il Papa Innocenzo III scagliò la sua offensiva militare dirottando la IV crociata dalla Terra Santa alla volta di Costantinopoli. Dopo quasi 60 anni i bizantini ripresero il potere per riperderlo e riconquistarlo successivamente. Da allora ad oggi le divergenze tra le due grandi correnti cristiane non si sono placate e Agion Oros, in quanto cuore dell’ortodossia, ne rappresenta in pieno l’essenza dello scisma. Basti pensare che quando, recenti fatti, in segno simbolico di riavvicinamento, il Patriarca di Costantinopoli e il Papa si sono abbracciati, sul Monte Athos le campane hanno suonato a morto. Nel monastero di Megisti Lavra campeggia ancora in bella cornice la stampa di un dipinto che ritrae la caravella ortodossa con a bordo la Madonna, inutilmente attaccata dal Papa, dagli ebrei, dagli ottomani, da Lutero e dai crociati, definiti tutti anticristo. Molti monaci, pur non potendo epurare i non ortodossi dal luogo sacro dell’Athos, non mancano di manifestare, senza troppa diplomazia, il loro disappunto nei confronti soprattutto dei cattolici. I non battezzati, così vengono definiti gli extraortodossi, anche accendendo una sola candela votiva possono profanare la sacralità del luogo. E si pensi a quante reliquie, quanti manoscritti, codici e incunabili sono preclusi a fedeli e infedeli, perchè l’Athos significa gelosa conservazione dei suoi tesori. Un atteggiamento che ha comunque permesso di tramandare una tradizione medievale pressocchè integra. Solo negli ultimi anni sono arrivati il telefono e l’energia elettrica spesso prodotta da pannelli solari. Solo negli ultimi anni ci sono state evidenti ristrutturazioni architettoniche utilizzando nuovi materiali edili, le terre vengono coltivate, almeno nei monasteri più ricchi, con moderni mezzi agricoli e l’acqua è stata captata dalle sorgenti e portata ovunque. Ma il tempo continua ad essere scandito secondo ritmi antichi. Un orologio, a Megisti Lavra, scandisce le 12, ma secondo i nostri cronografi sincronizzati sui tempi civili sono le 19. L’ora zero per i monaci è l’alba.

 VISTO DALL’ATHOS
Dopo il classico iter burocratico, leviamo l’ancora da Ouranopolis col ferry boat delle 9 e 45. È la terza volta che torno ad Agion Oros, la seconda con mio figlio Michele e con gli amici Franco, avvocato appassionato di spiritualità e Stefano, banchiere anomalo e viaggiatore, la prima volta con Dario, figlio di Franco, Gianluca, ricercatore e direttore del Museo Polare di Fermo,  Platone, amico greco, unico ortodosso e trait d’union linguistico. Il battello non passa lontano dalla costa per cui preferiamo affrontare i rigori dei gelidi venti marzolini sul ponte della nave piuttosto che perdere le cittadelle arroccate dei monasteri che sfilano austere sui contrafforti montuosi tra gli striduli richiami dei gabbiani. Il primo monastero a comparirci a prua è Dochiariou, la cui tendenza a stringersi attorno alle torri ricorda, molto liberamente, le immagini delle cittadelle germaniche di Bosch. Dochiariou è dedicato agli arcangeli, poichè si ricorda di un miracolo di cui fu protagonista un giovane pastore. Costui trovò un tesoro in una grotta del vicino dito calcidico di Sithonia e riportò l’avvenimento all’abate, il quale inviò due monaci a verificare l’esattezza della notizia. I due, di fronte alla magnificenza degli ori, persero la testa e gettarono in mare il ragazzo. Nascosero il tesoro e tornarono al monastero dicendo che il pastore era scappato con tutte le ricchezze. Ma la sera stessa sull’altare della chiesa ricomparve il pastorello ancora tutto bagnato che disse che a salvarlo erano stati gli arcangeli. Non molto distante da Dochiariou ecco il monastero di Xenofondos, anch’esso affacciato sul mare. L’attracco al suo porticciolo è atteso da un gruppo di monaci in evidente eccitazione per l’arrivo di una nuova cisterna per l’acqua. I barbuti in tonaca nera si accalcano attorno all’enorme cilindro di plastica e come un’affiatata compagnia di facchini lo fanno scivolare a terra. Il traghetto riparte e poco dopo attracca ai piedi del monastero russo San Pandeleimonos. Le sue cupole verdi richiamano architettonicamente le torri del Cremlino e la sua grandezza non giustifica la presenza stanziale di sole due dozzine di monaci. È l’effetto di uno spopolamento che dalla prima guerra mondiale non ha avuto più recessione. Basti pensare che la comunità russa raggiunse la cifra di duemila monaci riuscendo a vincere la diatriba con il Patriarca di Costantinopoli riguardo la celebrazione liturgica in lingua russa. Ma ciò che è successo a San Pandeleimonos è anche il destino di tanti altri monasteri. Il Monte Athos è da sempre stato la culla della religione ortodossa e luogo sacro per tutti i fedeli della chiesa d’oriente. Rumeni, serbi, bulgari e appunto russi si sono sempre adoperati per costruire e mantenere i loro monasteri ad Agion Oros, convivendo con la comunità monastica greca che pur deteneva la maggioranza e si sentiva a casa propria. Ma l’internazionalismo ortodosso avrebbe subito nel XX sec. un deciso cambio di tendenza, colpa anche delle politiche dei rispettivi stati. Si tornò a parlare di chiesa nazionalista ed Agion Oros subì un processo radicale di ellenizzazione che mano a mano ridusse la presenza di monaci non greci. Il capolinea del ferry boat è Dafni: 4 case, un autobus, qualche taxi, un bar, un ristorante, la posta, un negozio di souvenir e la stazione di polizia. Il tempo per un pasto frugale a base di feta e spinaci e subito a bordo di un altro battello che completa la navigazione della costa ovest. Poco dopo si profila in alto, appoggiata su uno sperone di roccia,  la sagoma di Simonos Petras, indubbiamente l’insediamento più aereo di tutto l’Athos. Non sembra azzardato  il paragone con Tabo, il monastero tibetano nella valle di Spiti, anch’esso dominante dal culmine di una precipite roccia. Prendiamo terra finalmente sotto le mura di cinta di Grigoriou, il monastero fondato appunto da Grigoriou che è tutt’ora considerato come uno dei principali rappresentanti dell’esicasmo, pratica di orazione mentale già in auge nel XIV sec. e molto vicina ai metodi ascetici orientali. La sua origine nasce dal pensiero che l’umana comprensione non può arrivare a Dio e solo trasferire la preghiera dall’intelletto al cuore permette di collegarsi con i misteri divini. L’orazione è incessante per tutta la giornata, ripetuta in silenzio come un mantra e va accompagnata con cadenze ritmiche del respiro sincronizzato con la preghiera. A quel punto è il battito cardiaco che arricchisce l’orchestra come a creare un’armonia celeste in cui la ragione cessa di esistere. L’esicasmo rappresenta proprio l’essenza del monte Athos: il silenzio, la solitudine, l’austerità, il rigore, la vita devota e pura. Concetti così vicini alle pratiche mistiche dell’estremo oriente che rendono gli athoniti una sorta di yogi bizantini. Più vicini a Milarepa che a San Francesco. Numerose leggende narrano tutt’ora di monaci che levitano o che sciolgono le nevi con l’ardore della preghiera come certi mistici tibetani. Per noi, invece, il ritmo è dettato dalla sequenza dei nostri passi che, dopo la visita, lasciano Grigoriou per dirigersi verso il monastero di Dionisiou. È solo poco più di un’ora di cammino ma i pesanti zaini e le erte piagge ci proiettano da subito in un silenzio quasi esicastico. Come i pellegrini fanno da millenni percorriamo boschi e ripidi pendii montani fino a che i contrafforti di Dionisiou fanno capolino tra le cime degli alberi. È un’emozione indicibile. Saliamo la rampa che ci introduce nel chiostro centrale dove si affacciano celle, refettori e cappelle. Come tradizione, ai viandanti affaticati, vengono offerti ristori dall’Archondaris, il padre addetto alla foresteria. Si tratta di acqua fresca, a volte caffè turco, un bicchierino di un distillato all’anice e dei dolcissimi cubetti a base di miele addensato al sapore di petali di rosa meglio conosciuti come loukoumi. L’Archondaris ci accompagna nella nostra camera fornita di biancheria e asciugamani, la cui finestra si affaccia sulle scogliere a picco sul mare. Ci è consentito partecipare alla liturgia vespertina seduti nel coro di legno in un’atmosfera mistica ma oscura dove i profondi canti la fanno da padrone. I monaci e i fedeli baciano continuamente le icone, rappresentazione visibile in terra del mistero divino. Gli iconografi, così sono chiamati i pittori di icone, non sono come i nostri artisti occidentali, maestri che lavoravano su commissione, ma monaci in odore di santità. Come nella preghiera del cuore anche la rappresentazione del divino passa attraverso la spersonalizzazione dell’artista, quasi come un’ispirazione pura in cui la mano del pittore non usa solo la sapienza tecnica ma è guidata dall’afflato mistico. Dopo la funzione ci attende il pasto serale nel magnifico refettorio. In periodi di quaresima, come quello in cui siamo capitati noi, il menù, pur sempre vegetariano, è ancora più povero e frugale, con ingredienti esclusivamente coltivati nell’orto del monastero. Per i monaci ortodossi il pasto è la naturale prosecuzione liturgica. Non a caso sull’Athos tutti i refettori hanno la stessa grande magnificenza delle cappelle e sono puntualmente affrescati con immagini sacre. Durante il desco, nell’assoluto silenzio, risuona solo la voce di un monaco che legge le letture sacre, la cui fine sancisce l’uscita dal refettorio. È sera e nell’essenziale e mistica atmosfera di Dionisiou incontriamo Padre Kalinikos, da ormai 40 anni residente qui. I suoi occhi e le sue movenze sono così dolci e misurati che non riesce a nascondere la sua grande conquista interiore. Grazie a Platone e alle sue traduzioni conosciamo un cuore pieno d’amore e di preghiera. Al mattino, al nostro congedo, in segno di umiltà e fratellanza ci bacia le mani; gesto che compenserà l’astio di altri suoi confratelli nei confronti di noi cattolici. La giornata è limpida e fresca, ideale per la sgambata che ci attende. Dopo un’ora di cammino a mezza costa raggiungiamo il monastero di Aghio Pavlou fedelmente ricostruito dopo la totale distruzione dei turchi del 1821 che punirono così l’adesione dei monaci alla lotta di liberazione greca. La cinta muraria si affaccia sul limpido mare sottostante ed ha come cornice gli innevati contrafforti della cima dell’Athos. Il sentiero sale e la fatica si fa sentire. Raggiungiamo un complesso di edifici non fortificati e per questo chiamato skita. Politicamente le skite sono l’equivalente delle frazioni di un comune mentre i monasteri ne sono i capoluoghi. L’intero Monte Santo è diviso in 20 unità territoriali corrispondenti ai 20 principali monasteri. In ogni area ci sono appunto le skite e altre piccolissime comunità di monaci e eremiti. Ogni monastero ha il suo rappresentante, eletto annualmente, che fa parte di un sinodo, di cui è membro anche un governatore dello stato greco, che esercita il potere esecutivo per tutto l’Athos. La skita di Aghia Annis, dove noi sostiamo per il pranzo, è una delle più grandi ed è particolarmente famosa per la sua vocazione pittorica di icone. Mentre pasteggiamo seduti su un muretto, dei carpentieri albanesi, sotto la supervisione di un monaco, stanno caricando i detriti su gerle poste a dorso di cavallo. Lo fanno nell’unico spiazzo possibile che altro non è che un eliporto. L’immagine di un trasporto così arcaico quale il cavallo a fronte di un terminale così tecnologico ci fa sorridere. Superata Aghia Annis la salita procede aspra e senza tregua fino ad arrivare a circa 900 metri di altezza. Oltrepassiamo il culmine da cui diparte l’unico sentiero per la cima dell’Athos (escursione faticosa da affrontare con perizia e attrezzatura idonea ma che regala emozioni straordinarie) e ridiscendiamo verso la skita di Kerasia. Non abbiamo prenotato il pernotto e temiamo il diniego ma confidiamo nella compassione verso il pellegrino affaticato. Lungo il percorso che aggira le nevi del Monte Athos incontriamo un monaco boscaiolo a dorso di mulo. Una volta per i monaci era strettamente proibito salire in sella ad animali ma quando, nel X sec., il santo Atanasio, fondò il primo monastero della penisola dell’Athos (Megisti Lavra) e scrisse su pergamena lo statuto che avrebbe regolato la comunità religiosa, abolì per ovvii motivi, tale diniego. Kerasia è un piccolo nido d’aquila arroccato sopra una gola a V, da cui in lontananza fa capolino l’azzurro del mare. Architettonicamente, come gran parte delle skite, Kerasia non ha certo i fasti e la monumentalità dei principali monasteri, ma la sua amenità e la sua falegnameria ne fanno uno dei più bei luoghi da noi visitati. Padre Kristoforos ci accoglie con il sorriso, dote non particolarmente diffusa in Agion Oros, e ci regala la possibilità di pernottare in una vecchia camera di legno scricchiolante che si affaccia sulle rocce strapiombanti. Una vecchia stufa di ghisa al centro della camera e i giacigli di legno senza materassi ne completano il fascino. Nella falegnameria, ancora con sistemi antichi, si costruiscono arredi sacri secondo i vecchi archetipi bizantini. Particolarmente affascinante la parte decorativa degli intarsi. L’indomani, dopo un sonno rigenerante e una necessaria colazione preparata con i nostri fornelli da viaggio, decidiamo di raggiungere la sommità di un’affilata cresta rocciosa che si erge sopra la profonda gola di Kerasia. Scorgiamo, dalla skita in cui ci troviamo, una croce proprio sulla vetta che sembra particolarmente aerea e strategica per una grande visuale dall’alto. Nascondiamo gli zaini tra il fogliame del bosco per permetterci una più agile ascesa sul ripido pendio della montagna e dopo poco più di un’ora siamo in cima. Ci accoglie una piccola chiesetta dedicata al profeta Elia e soprattutto un’indimenticabile vista sui contrafforti del monte Athos e sulla tavola marina che da qui, a più di mille metri d’altezza, risplende lontana decorata dalle ombre maculate delle nuvole. Riprendiamo il cammino costeggiando l’unghia della penisola del Monte Santo che ci porterà nel versante est del dito calcidico. Tra la lussureggiante vegetazione si snodano i chilometrici sentieri che solo la certosina pazienza secolare dei monaci ha lastricato di pietre incassate a mano sul terreno. È come camminare sulla storia, ma una storia che ancora riconosce l’importanza di questi camminamenti solcati per di più da bestie da soma, pellegrini e monaci. E per quanto le carreggiabili sono l’ennesima modernità che Agion Oros si concede, le mulattiere dei boschi sono ancora curate come strade di grande comunicazione. Giungiamo alfine al grande monastero di Megisti Lavra, il più antico dell’intero Monte Athos. Fu costruito nel 936 da Sant’Atanasio che così costituì il primo cenobio della penisola anche se la vocazione spirituale del Monte Santo si era già manifestata da tempo con la presenza di eremiti e mistici che avevano insediato il territorio. La leggenda vuole che al momento della costruzione della cappella che doveva essere dedicata ai santi medici persiani Cosma e Damiano si utilizzarono pietre di templi pagani. Pietre indemoniate che puntualmente crollavano al momento della messa in opera. Solo la straordinaria fede di Sant’Atanasio rese sterile il disegno del maligno e in una notte, da solo, eresse la cappella. In vero, però, forse fu lo stesso demonio che si vendicò del santo facendolo cadere fatalmente, qualche anno più tardi, da un’impalcatura. Oggi la sacra reliquia del corpo di Sant’Atanasio è ancora conservata nella cappella principale e diffusa è ancora la credenza popolare che i malfattori e i latini ad essa non si possono avvicinare senza subirne conseguenze fisiche devastanti. Non volendo confutarne il mistero noi latini e cattolici ci teniamo a debita distanza dalla reliquia. Dopo la notte passata a Megisti Lavra approfittiamo di un servizio navetta avente orari monastici e alle 6 e 30 di mattina raggiungiamo il monastero di Iviron. Fu il primo cenobio non greco fondato sull’Athos alla fine del X sec. dal monaco georgiano Giovanni detto l’iberico. Iviron, al di là della sua straordinaria bellezza architettonica, è conosciuto soprattutto per la sua ricca biblioteca, considerata una delle più vaste dell’intero territorio balcanico. Ma anche questa visita ci è preclusa. Qui vige la regola della vita idioritmica, come in altri pochi monasteri di Agion Oros: i monaci, a parte le funzioni liturgiche e i doveri inerenti alla sfera spirituale, seguono per proprio conto un orario giornaliero indipendente dalla comunità. Devono provvedere a sé stessi per quanto riguarda cibo e vestiario. Una sorta di liberalismo ortodosso dove chi è più ricco può garantirsi anche un appartamento privato e addirittura, pratica ormai in disuso, i servizi domestici dei monaci più poveri. Lasciamo Iviron a piedi per risalire le pendici collinari oltre le quali c’è il battello che ci attende per tornare alla società civile. Il sentiero sale tra cascate e rii d’acqua dolce di cui è particolarmente ricca l’intera area e tra quei vigneti esposti al sole che ancora oggi sono la principale fonte di sostentamento dei monasteri. Il vino di Agion Oros è esportato in tutto il mondo. Le gambe si sono ormai abituate al peso dello zaino e speditamente raggiungiamo Koutloumousiou, monastero recentemente restaurato dove campeggia un enorme talanton. Il talanton è un asse di legno molto simile al giogo dei buoi da traino su cui un monaco addetto batte ritmicamente delle mazze per richiamare la confraternita alla funzione religiosa. Il suono secco e acuto riecheggia nei chiostri monasteriali diffondendo ovunque la solennità del momento. A poca distanza da Koutloumousiou c’è Karyes, il capoluogo della penisola dell’Athos. Qui si raduna il sinodo dei 20 monasteri in un palazzo che ospita il centro amministrativo e il cosiddetto parlamento e su cui campeggiano la bandiera greca e quella di Agion Oros, rappresentata da un’aquila nera a due teste su fondo giallo. Karyes è l’unica località che si presenta sotto forma di paese civile con alcuni negozi di oggetti sacri e souvenirs, panetterie, pasticcerie, enoteche e locande. Un autobus ci riporta all’imbarco. Seduti sul ponte della nave, sulla via del ritorno, nessuno se la sente di proferir parola mentre la maestosa sagoma dell’Athos si allontana. È stato un privilegio per tutti noi entrare in questo giardino dello spirito e credo che la preghiera del cuore, forse, riuscirà a dare altro senso alle nostre solite battaglie quotidiane.

COSA FARE PER ENTRARE NEL MONTE ATHOS
La prima cosa da fare è prenotare l’autorizzazione all’accesso almeno due mesi prima, visto che tra pellegrini, fedeli ortodossi, studiosi e monaci non sono permessi più di 120 ingressi giornalieri. Lo si può fare via telefono o fax presso l’Ufficio Visitatori del Monte Athos di Salonicco (00300310833733). Occorre segnalare i propri dati anagrafici e il giorno previsto di ingresso. L’ufficio provvederà nel giro di poco tempo ad inviare conferma della prenotazione. Siccome l’accesso ad Agion Oros è consentito solo via mare con un battello che parte da Ouranopolis è anche consigliabile, almeno una settimana prima, prenotare telefonicamente il posto allo 00302377071421. Ogni giorno ci sono tre partenze: alle 8 e 30 e alle 10 e 15 con la motonave veloce e alle 9 e 45 con il ferry boat. Prima di partire con il battello bisogna espletare le formalità burocratiche acquisendo il visto d’ingresso presso l’ufficio preposto di Ouranopolis che ha già a disposizione l’elenco dei prenotati. Il visto personale costa 30 euro e dà diritto a 4 giorni e 3 notti di soggiorno nel monte Athos. Una volta entrati saranno le comunità monastiche a garantire vitto e alloggio gratuiti presso i refettori e le foresterie dei monasteri a patto che si rispettino alcune regole basilari: a) la prenotazione telefonica almeno una settimana prima; b) l’arrivo al monastero entro due ore prima del tramonto; c) l’adeguamento agli orari dei pasti (mattutino e vespertino); d) l’atteggiamento di rispetto nei confronti della sacralità dei luoghi (abbigliamento consono, divieto di fotografia agli interni a meno di un permesso speciale, divieto assoluto di riprese video, divieto di fumare all’interno dei monasteri, rispetto del silenzio e degli orari monastici). Per gli ortodossi del Monte Santo non esistono turisti ma solo fedeli e pellegrini.

per approfondimenti scrivete a mortimer@artenomade.com
CUORI IMPAVIDI
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ANNO INTERNAZIONALE POLARE
Dai grandi esploratori del passato al progetto

di ricerca “Carta dei Popoli Artici”
Foto e testo

di Gianluca Frinchillucci

Il nostro pianeta, granello insignificante di sabbia perduto fra milioni di mondi, la distanza fra i quali viene talvolta espressa in centinaia di anni luce, è ancora lontano dall’essere del tutto esplorato e scoperto. Internet e la televisione ci permettono, in una frazione di secondo, di visitare virtualmente ogni angolo della terra; un’illusione ci consente di credere che tutto sia vicino e facile. Senza sacrificio e sforzo. Con la pura ragione è possibile trovare tutte le risposte e non c’è più bisogno di sperimentare direttamente sul campo, soffrendo e rischiando la propria pelle. «La maggior parte della gente - come osservava il reporter Kapuscinski – parte per riposarsi (…). I giovani compiono viaggi di tipo agonistico, come cimentarsi nell’attraversamento dell’Africa del nord, o navigare sul Danubio in kajak. Non si interessano alla gente incontrata per strada: il loro scopo è di mettersi alla prova”.  Una tendenza che, spesso, porta solo alla pura commercializzazione dell’impresa. A volte ci chiediamo se esistano ancora uomini capaci di donare tutto quello che hanno per superare le porte del mondo, per poter entrare nelle terre inesplorate e ricavarne un bene per la collettività; e se ci sono ancora delle aree del pianeta dove ciò sia possibile. Alcune  di queste ultime zone sono sicuramente rappresentate dalle regioni polari: l’Artide e l’Antartide. Aree dove scienziati ed esploratori stanno cercando di comprendere i molti meccanismi che regolano il clima del nostro pianeta. Questi uomini mettono la propria vita al servizio della collettività per capire ciò che sta succedendo in ambito climatico e quale impatto hanno gli agenti inquinanti sul nostro ecosistema. Alcuni di loro indagano sugli usi e costumi delle popolazioni indigene artiche e subartiche, studiando l’umanità più antica e cercando di salvare le ultime espressioni della loro tradizione. L’antropologo Mario Polia ama usare una metafora per definire questo tipo di lavoro: quella del notaio che raccoglie le ultime volontà del moribondo. Infatti, com’è noto, sono culture che stanno scomparendo rapidamente. Riguardo alle spedizioni polari, già alla fine del secolo XIX il Duca degli Abruzzi, zio del celebre Duca d’Aosta, responsabile di una grande impresa polare che raggiunse una latitudine nord mai toccata dall’uomo, scrisse: «Spesso si è discussa l’utilità delle spedizioni polari. Se si considera solo il vantaggio morale che si ricava da tali spedizioni, io lo credo sufficiente a compensare i sacrifici che per esse si fanno. Come gli uomini, che nelle lotte quotidiane, col superare le difficoltà, si sentono più forti per affrontarne delle maggiori, così è delle Nazioni, che dai successi riportati dai propri figli, si devono sentire maggiormente incoraggiate e spinte a perseverare nei loro sforzi per la propria grandezza e prosperità». Il celebre esploratore norvegese e Premio Nobel per la Pace Fridtjof Nansen, negli anni (era la fine dell’Ottocento) in cui ferveva una vera e propria corsa ai Poli, pronunciava parole molto dure contro chi sostituiva, con la vanità del raggiungimento del traguardo, l’attrazione dell’ignoto e la curiosità di nuove conoscenze: «(…) Con le gare l’addestramento del corpo è degenerato, divenendo meno sport: e tutto quello che è soltanto sport non ha molto valore. Invece di produrre uomini sani e indipendenti, lo sport crea dei vanitosi (…) ». Gli esploratori polari erano Uomini d’azione e di cultura che hanno spinto se stessi e i propri uomini oltre i confini della Terra. Omero nel primo canto dell’Odissea sembra proprio evocarli: «Musa, quell’uomo di multiforme ingegno che molto errò… che città vide molte, e dell’indole conobbe, che sovr’esso il mare sofferse affanni…». Quando l’eroico Shackleton, nell’inverno del 1909, lasciò la base di Capo Royds per affrontare le incognite paurose del Polo antartico, disse a coloro che gli erano vicini e potevano capirlo: «Prego e spero ardentemente di vincere; ho dato a questa impresa l’anima mia».  Tutta l’anima. È vero. Erano uomini puri sui quali la comodità, le agiatezze o anche il lavoro di una vita comune non hanno esercitato nessuna attrattiva, per i quali le feste, i ritrovi eleganti, la carriera, non rappresentavano che piccole cose di gente mediocre. I loro occhi si illuminavano solo al pensiero di azioni avventurose. Li soggiogava l’imperio della scienza, erano attratti dal fascino che esercitava nelle loro anime il mistero di terre inesplorate, la voce potente dell’ignoto. Uomini di mare lanciati verso l’ignoto. Ultimi uomini di un mondo che stava morendo…. di un mondo reso sempre più globale e “facile”… In Italia ne abbiamo avuti molti, tra questi il già nominato Duca degli Abruzzi, il generale Umberto Nobile, Gennaro Sora ed i suoi alpini, Guido Monzino, primo italiano a raggiungere il Polo Nord con una squadra di fortissimi alpinisti, come il valdostano Rinaldo Carrel, il comandante Giovanni Ajmone Cat, che negli anni settanta raggiunse due volte l’Antartide con il suo motoveliero San Giuseppe II, prima imbarcazione italiana a raggiungere il Continente Bianco. Il capitano di lungo corso Silvio Zavatti, tra i primi italiani a raggiungere l’Antartide e precursore degli studi etnografici polari; il primo studioso italiano che si è occupato sistematicamente delle aree polari è Mario Zucchelli, pioniere delle ricerche polari al Polo Sud e direttore dei progetti di ricerca italiani in Antartide. Una storia fatta di uomini eccezionali, che hanno lasciato un’eredità molto impegnativa: unire l’avventura e la scienza a beneficio della collettività. Difficile farlo oggi, quando quasi tutto è legato ad un’ottica di mercato; ma ci sono ancora tanti studiosi ed esploratori che stanno emulando i loro Padri, seguendoli sulla via dei ghiacci eterni e dei popoli senza voce. Tra loro anche un gruppo di studiosi italiani che hanno dato il via, nel 2002, al progetto di ricerca “Carta dei Popoli Artici”, ideato e coordinato da chi scrive. Un programma di lavoro nato per dar voce alle etnie artiche e subartiche e per organizzare nuove spedizioni di ricerca. Difficile descrivere quello che si prova durante una spedizione polare. Forse vale la pena di affidarsi di nuovo alla penna di Nansen: « (…) Non vi è nulla di più bello della notte polare. Un’immagine fantastica dalle tenui tinte, senza contorni netti: è un armonia di colori crepuscolari, da sogno; una musica lontana e indefinita di violini in sordina. Ma la vita non è sempre bellezza sublime, delicata e pura come questa notte? (…) ». 
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3 MARIO MONTI, Gli eroi dei due poli, Longanesi, Milano 1970, p.35.

4  OMERO, Odissea, Torino, 1939, p.6.

5  RINALDI, Le esplorazioni polari, Vallardi, 1945, p.7.

6  In: MARIO MONTI, Gli eroi dei due poli, Longanesi, Milano 1970, p.35. 

Carta dei Popoli Artici 

e l’Anno Internazionale Polare
L’International Polar Year (IPY), il grande programma scientifico incentrato sullo studio dell’Artide e dell’Antartide dal marzo 2007 al febbraio 2009, include più di 200 progetti con la partecipazione di scienziati di circa 60 nazioni. Lo scopo è quello di esaminare una vasta gamma di aspetti di ricerca, fisiologici, biologici, climatici, culturali e sociali per fornire conoscenze fondamentali per la lotta contro il riscaldamento globale e l’estinzione delle numerose piccole etnie che sopravvivono nelle regione artiche e subartiche.L’Italia contribuisce a questa importante iniziativa con il progetto di ricerca Carta dei Popoli Artici (Map of Arctic Peoples, MAP) del Comune di Fermo, ideato e coordinato da Gianluca Frinchillucci, direttore dell’Istituto Geografico Polare “Silvio Zavatti”. Questo è uno dei pochi progetti nazionali accreditati dall’IPY e vanta la collaborazione di importanti enti di ricerca in tutto il pianeta.
Finalità del Progetto

A -database multimediale relativo alle popolazioni artiche e subartiche contenente schede di analisi con informazioni etnografiche, etnoreligiose e sociologi che, materiale fotografico e video;

B -interscambio culturale con le popolazioni dell’area interessata per valorizzare   e tutelare le culture tradizionali ancora esistenti;

C -sviluppo dell’economia locale, specie delle comunità più disagiate, attraverso la cooperazione con progetti di commercio equosolidale, iniziative di microcredito e turismo ecosostenibile;

D -problematiche sociali, educazione scolastica, questione linguistica, mediante collegamenti con gli istituti della formazione e della ricerca;

E -diffusione della conoscenza delle popolazioni artiche e subartiche a livello regionale, nazionale ed internazionale
Tra le iniziative segnaliamo:

- spedizioni di ricerca (Isole Svalbard, “Sulle orme dei Trapper”; Groenlandia     

  orientale; Penisola di Yamal, Siberia occidentale; foci del Mackenzie, Canada);
- servizi educativi (“Clima che Cambia”, “Al Polo con l’esploratore”);

- scambi interculturali (“Un Inuit per Amico”, “Un Nency per Amico”);

- mostre;

- convegni scientifici;

- workshop;

- libri e pubblicazioni;

- produzione di materiale divulgativo multimediale.

Un nenec per amico
Nel quadro del programma dell’IPY si inserisce la proposta del progetto Carta dei Popoli Artici di un gemellaggio tra scuole elementari italiane e scuole del Distretto Autonomo dei Nency di Jamal della Federazione Russa.  L’iniziativa è coordinata da Luciana Vagge Saccorotti, membro del Comitato scientifico del progetto Carta dei Popoli Artici per i popoli stanziati tra la penisola di Kola  e la Čukotka e vede la partecipazione ed il supporto scientifico da  parte del Prof . Cesare Pitto, antropologo dell’Università della Calabria, membro del Comitato scientifico del progetto Carta dei Popoli Artici e dal dott. Gianluca Frinchillucci, Direttore dell’Istituto Geografico Polare “Silvio Zavatti” di Fermo. Collabora all’iniziativa il Nanuk Team della Carta dei Popoli Artici. Partecipano scuole delle Regioni Liguria, Calabria, Marche. Il progetto segue quello già avviato denominato Un Inuit per amico e prevede scambi di disegni e gemellaggi culturali.

Spedizione nelle Svalbard
Partirà il 5 maggio 2007 una nuova spedizione dell’Istituto Geografico Polare “Silvio Zavatti”, questa volta, come nel 2001, nelle isole Svalbard. Gianluca Frinchillucci, Giorgio Marinelli, Enrico Mazzoli, Pierluigi Pompei, Michele Pontrandolfo, Ugo Tesei, e Massimo Zanconi attraverseranno con gli sci l’isola fino a raggiungere una vecchia capana usata dai primi trapper, i cacciatori artici, negli anni ’30, per le loro battute di caccia. Michele Pontrandolfo è uno dei più forti esploratori polari italiani. Nato nel 1971 ha già all’attivo varie traversate polari tra cui il raggiungimento del Polo Nord geomagnetico. Giorgio Marinelli ha già participato a due missioni di ricerca in Groenlandia ed è Presidente della Perigeo Onlus. Enrico Mazzoli di Trieste ha all’attivo numerose ascensioni alpinistiche e collabora con il Museo Nazionale dell’Antartide di Trieste. Massimo Zanconi è un noto fotografo maceratese titolare della CMR. Documenterà tutte le fasi della spedizione. Ugo Tesei è un giovane paracadutista dell’Anpd’I di San Ginesio che si occuperà della cucina da campo. Il Prof. Pierluigi Pompei dell’Università di Camerino ha già partecipato ad una missione di ricerca in Groenlandia nel 2002 e si occuperà delle ricerche scientifiche legate alla fisiologia umana. Le Svalbard sono un laboratorio unico per le ricerche polari e tra gli scopi del gruppo c’è quello di ricostruire alcuni aspetti della vita quotidiana dei primi cacciatori. Dal 2001 l’Istituto ha organizzato sei spedizioni polari artiche (Svalbard, quattro in Groenlandia Orientale e Siberia) a cui hanno partecipato: Fabrizio Antonelli, Gianfranco Borgani, Gianluca Frinchillucci, Giorgio Marinelli, Sergio Mannozzi, Luciana Vagge Saccorotti, Robert Peroni, Pierluigi Pompei. Le spedizioni seguono quelle sei storiche guidate dal prof. Silvio Zavatti, nel decennio 1959-1969, in Antartide, in Lapponia, nell’Artide canadese e nella Groenlandia orientale.

Gianluca Frinchillucci

Direttore dal 1999 dell’Istituto Geografico Polare. Responsabile ed ideatore del Progetto di Ricerca “ Carta dei Popoli Artici”. Ha realizzato spedizioni, missioni di studio e umanitarie in varie aree del pianeta. In particolare nell’Artico groenlandese, nell’Amazzonia e nelle Ande peruviane, in Siberia, nelle Isole Svalbard ed in Etiopia. Ha seguito il Prof. Mario Polia nelle Ande peruviane in numerose spedizioni tra il 1991 ed il 2002.

Email:gianluca.frinchillucci@gmail.com

Blog: http://arcticdreams.blogspot.com

Los voladores

MONGOLIA 

UNA INIZIAZIONE

di Giancarlo Ventura

foto di Maurizio Riganelli

Il silenzio mi avvolgeva come un manto, un silenzio assoluto, siderale. Un paesaggio infinito, fuori dai confini del tempo fatto di un susseguirsi di dune, alture, colline, montagne con mille gradazioni di colore, dal bianco accecante al bruno, via via attraverso tutte le sfumature del color sabbia, del beige, del marrone. In cielo, nubi corpose, gonfie, compatte, si rotolavano poderose rincorrendosi, scontrandosi, fondendosi e separandosi, stagliate contro un cielo di un azzurro intenso e profondo. Li terminava il mio viaggio, il viaggio spaziale ed epocale. Ero disceso lungo il tragitto a ritroso nel tempo all’interno della terra, nell’inconscio, nel mio mondo interiore. Avevo preso coscienza di chi ero, di cosa stessi facendo, ero disceso nell’Ade, l’oscuro regno dei mostri e delle ombre, nella zona della morte, ed ero pronto a rinascere! 

Arrivare ad Ulaanbaatar era stato come tornare all’infanzia. Vedevo una città che sembrava da poco uscita dall’incubo di una guerra. Il regime che per settant’anni aveva oppresso la nazione era crollato da poco più di un anno, ed io mi trovavo in una città che faticosamente cercava di riemergere dal limo nel quale era stata immersa. Strade percorse da rari veicoli i quali ridotti all’usura,  mostravano i segni del tempo. Uomini e donne dignitosamente avvolti in abiti logori e consunti con il viso scavato, segnato dalla fatica e dalle privazioni. Pochi negozi, senza insegne, che bisognava indovinare, disadorni, con scaffali semivuoti e nessuna concessione al superfluo. Immagini d’altri tempi che mi riportavano all’Italia del dopoguerra, nelle sue zone più ferite, prima del boom economico degli anni sessanta. Man mano erano passate le ore di volo necessarie per raggiungere la capitale della Mongolia, alle quali si aggiungevano quelle dei fusi orari che mi portavano avanti nel tempo dell’orologio, ero tornato indietro di quasi cinquanta anni nel tempo del progresso tecnologico. Stavo iniziando il mio viaggio nel vortice del tempo, che mi avrebbe riportato, là nel Gobi, ai momenti della creazione del nostro pianeta. In Mongolia ero stato accolto da Yumjav, una gentile signora mongola con la quale ero stato in rapporto epistolare per alcuni mesi prima di partire per il mio viaggio. Yumjav parlava un italiano quasi perfetto e questo, ovviamente, mi aiutava nei miei contatti con il paese delle steppe. Mi aveva messo, nella capitale, a disposizione un appartamentino sobrio ed essenziale come tutto, a quel tempo, in Mongolia e avevamo programmato un lungo viaggio attraverso il paese con la UAZ del padre, il quale ci avrebbe fatto da autista. La UAZ era un modello vecchissimo con alcune bizzarre soluzioni tecnologiche: il tergicristallo, ad esempio poteva essere azionato solo manovrando ripetutamente una piccola manovella all’interno dell’abitacolo. I sedili erano rigidi e non reclinabili e tutto, nel veicolo, era spartano ed essenziale. In ogni caso i fuoristrada russi UAZ sono ancora i mezzi più adatti per viaggiare in Mongolia, con una meccanica solida e semplice, facilmente riparabile anche con mezzi di fortuna per quegli inconvenienti così frequenti sulle piste, spesso appena tracciate, che percorrono il paese. A quel tempo, più ancora di oggigiorno, Ulaanbaatar era una città tagliata con l’accetta, nel senso che, usciti dall’agglomerato urbano non vi era, come alle nostre latitudini, un digradare progressivo della concentrazione antropica ed abitativa. La città terminava repentinamente ed era subito steppa. La steppa, infinito mare d’erba, sorprende per la sua varietà di colori. Ci si potrebbe immaginare una presenza assoluta del verde, invece, anche se predominante in mille gradazioni, esso cede il posto ai gialli, all’ocra, ai terra di Siena, ai bruni, fino all’orizzonte ai blu ed ai violetti delle montagne. Inesistenti gli alberi ed i cespugli, il paesaggio è comunque ravvivato da improvvise vastissime macchie di colore: sono decine, alle volte centinaia di metri quadrati di fiori spontanei dai colori vivaci e contrastanti, enorme tavolozza nella quale intingere il pennello delle proprie emozioni. La strada che conduceva a Darkhan, città mineraria a nord ovest della capitale, si era trasformata ben presto in pista e mentre ci si allontanava dalla capitale il tempo trascorreva a ritroso, i fuoristrada ed i pulmini si facevano sempre più rari, sempre più frequenti i cavalieri, ritti sui loro piccoli cavallini irsuti che, al passo o al galoppo, scortavano le loro mandrie d’ovini; mentre più in là spuntavano tra i colori della steppa le bianche cupole delle gher, le tipiche abitazioni montabili e smontabili in poche ore dei mongoli. Non eravamo più nel XX secolo, eravamo tornati indietro d’alcune centinaia d’anni. Tutto ai miei occhi d’occidentale appariva irreale, fantastico. La città era sembrata sbucare dal nulla, ma in ogni modo noi non la toccammo, restava solo una sagoma lontana, quando noi deviammo in direzione del monastero d’Amarbaysgalant. Oggi è stato completamente restaurato ed è diventato una delle mete turistiche più frequentate, ma nel 1992, l’epoca di quel mio primo viaggio, il monastero aveva ricevuto ancora solo pochissimi interventi di restaurazione e giaceva solitario, ferito dalle ingiurie del tempo e dell’iconoclastia stalinista del 1937. Bellissimo in ogni modo con il suo perfetto equilibrio architettonico di stile quasi puramente cinese nonostante alcune influenze tipicamente mongole. Il monastero, situato nei pressi del fiume Selenghe, ai piedi del monte Buren Khaan, fu costruito tra il 1727 ed il 1736, al tempo dell’espansione Manciù in Mongolia alla quale si era alleato il primo imperatore-buddha vivente mongolo, Zanabazar, per difendersi dalle continue incursioni dei Mongoli Occidentali. La ragione per la quale i Manciù fecero erigere questo monastero fu proprio per sigillare l’alleanza tra l’imperatore-buddha mongolo ed il potere mancese. Ritrovarsi là di fronte a quegli edifici così carichi di mistico potere e storia era un’emozione forte e, nuovamente, fu come retrocedere nel tempo, ritornare ai turbolenti anni della penetrazione della dinastia cinese d’origine mancese. Tutto lì attorno parlava di quel periodo e addirittura di periodi precedenti. Per poter procedere con il nostro viaggio era necessario fare rifornimento di carburante, riempiendo anche alcune taniche che avremmo portato con noi. I distributori di carburante in Mongolia, sono uno dei tanti misteri del Paese; non sono, come sembrerebbe logico pensare situati lungo la pista principale. Senza nessuna indicazione evidente è necessario deviare d’alcune centinaia di metri, e là, nel mezzo del nulla spuntano due o tre colonnine a manovella sotto un lampione nelle vicinanze di una baracca di legno ed ondulato. Come facciano i mongoli ad intuirne l’ubicazione resta, per me, un mistero irrisolvibile come l’enigma degli incontri nella steppa. Spesso i mongoli si fissano appuntamento nella steppa, non in un agglomerato urbano, non nei pressi delle rovine di qualche monastero e neppure ad una determinata ansa di un fiume, no, proprio là tra le onde di quel mare che è la steppa, nel nulla più assoluto. È normale che almeno uno debba attendere, a volte parecchie ore, perché, nel paese il concetto di tempo è dilatato, scandito solo dalle nascite, le morti, le feste e le transumanze, ma in ogni caso per una sorta di magia, alla fine ci s’incontra. La prossima tappa, con quattro giorni di viaggio, sarebbe stata la visita alla popolazione dei Tsataan, e non sapevo che durante questo viaggio avrei vissuto uno dei momenti più importanti della mia vita, esperienza che da sempre avevo sognato ma che non avrei mai osato sperare che mi fosse data l’opportunità di vivere: l’incontro con un vero sciamano! Lo sciamanesimo è probabilmente la forma più antica di spiritualità, è stata l’espressione di rapporto con il sacro  presente in ogni cultura ed in ogni tempo con modalità ed espressioni pressoché uguali. Questo dimostra, a mio parere, come lo sciamanesimo sia connaturato con l’anima umana e sia di questa una manifestazione naturale. Gli sciamani, quelli veri, non agiscono per denaro, anche se accettano piccoli doni dalle persone che aiutano, e, questo è certo, non amano la presenza di “estranei” durante le loro cerimonie. Cosa perciò Yumjav abbia raccontato per far sì che io fossi accettato a presenziare ad una cerimonia, non lo saprò mai. Mongol nuts: segreti mongoli! Tant’è che in ogni modo io ebbi quest’eccezionale opportunità! Eravamo in territorio Darkad, un’etnia stanziata nella regione del Kuvsgul, che prende nome dall’omonimo grande lago. I Darkad sono conosciuti in tutta la Mongolia per la potenza dei loro sciamani, ed in effetti, nella regione, gli sciamani sono sopravvissuti alle persecuzioni comuniste. Segretamente all’interno d’ogni clan hanno trasmesso il loro sapere ai loro discepoli, i discepoli indicati dagli spiriti. Il soggetto scelto dagli spiriti per diventare sciamano è chiamato attraverso sogni e, molto spesso, con una strana malattia che porta il giovane, spesso una donna, a comportarsi in modo strano, a diventare asociale, a sfuggire alla presenza degli altri membri del clan, a isolarsi per settimane o anche mesi. Spesso il disagio psichico è accompagnato anche da manifestazioni fisiche: attacchi di tipo epilettoide, febbre alta, rifiuto del cibo. Il periodo di malattia termina generalmente con un sogno durante il quale, l’adepto, si vede smembrato o scarnificato e quindi ricomposto e ridonato alla vita. A quel punto il suo dono naturale è arricchito dagli insegnamenti di uno sciamano anziano. Rifiutarsi di rispondere alla “chiamata degli spiriti” può essere causa di pazzia e perfino di morte. La figlia del capo clan, nei pressi del cui accampamento avevamo montato le nostre tende nel primo pomeriggio, era malata da alcune settimane e si era pertanto chiesto l’intervento della sciamana. La cerimonia iniziò verso le dieci di sera, quando la luna era ormai alta. La sciamana era entrata nella gher dove giaceva l’ammalata e dove noi tutti, una quindicina di persone, eravamo convenuti accoccolandoci alle pareti dell’abitazione. A me, forse in considerazione della mia mole, era stato concesso il privilegio di usare un panchetto. La vecchissima sciamana, credo sugli ottanta e passa anni, era accompagnata dal suo aiutante, probabilmente, data la giovane età, un nipote, che portava con sé il pesantissimo abito da cerimonia ed il tamburo. Il nipote aveva aiutato la vecchia ad indossare il costume, una lunga tunica dalla quale pendevano decine di strisce di tessuto colorato, pelli e zampe d’animale, forse di lupo, ed al quale erano attaccati un’enorme quantità di campanellini metallici conici, stanghette, sempre metalliche, catenelle. Per copricapo una specie di bandana con simboli ricamati, penne d’uccello ed una singolare cortina di striscioline di tessuto a coprirle il viso, perché questo non può essere visto durante le cerimonie estatiche. Una volta vestita, alla sciamana fu porto il tamburo con la relativa mazza con la quale iniziò la percussione dello strumento prima lentamente ed in seguito sempre più velocemente e violentemente. Durante la cerimonia, nonostante cercassi di mantenere viva l’attenzione, persi la nozione del tempo. Il percuotere ossessivo del tamburo mi trascinò in una specie di gorgo sensoriale. Risucchiato dal suono ossessivo perdetti la nozione del tempo. Osservavo la sciamana come attraverso una nebbia, oppure si trattava realmente del fumo prodotto dalla combustione dell’arz, l’incenso mongolo. La vedevo roteare, saltare contorcersi, agitare la mazza; la sentivo urlare, singhiozzare, emettere suoni stridenti ed acuti o rochi e profondi, il tutto con un’energia ed un’agilità inconcepibile per una donna di quell’età. Poi un ultimo altissimo urlo e la donna crollò sul terreno, e mi parve che a terra restasse solo l’abito, che il corpo all’interno fosse sparito, considerando l’esigua massa della figura che giaceva inanime. Poi lentamente la vita rientrò in quell’esile corpo di vecchia, che aiutata dal nipote fu condotta in una gher dove avrebbe potuto riposare. Guardando l’orologio mi resi conto che la cerimonia era durata circa tre ore, ma io avevo perso la nozione del tempo: poteva essere passato un intero giorno o cinque minuti, il tempo aveva perso consistenza. Un’altra cosa mi stupì, restai seduto per tre ore su quello scomodissimo panchetto di legno senza che avessi sentito la necessità di alzarmi o cambiare posizione o, come minimo, distendere le gambe ed appoggiare la schiena. Ero restato in quella disagiata situazione senza accorgermene. Me ne accorsi solo quando mi alzai poiché le mie ginocchia, costrette per così lungo tempo all’immobilità, iniziarono a dolermi. Mi coricai nella tenda ancora in uno stato simile all’ebbrezza e credo d’essermi addormentato di colpo. La mattina dopo ci mettemmo in marcia di buon’ora per raggiungere attraverso il difficoltosissimo terreno della taiga la tribù dei Tsataan, sapendo che avremmo, sul terreno  pantanoso e scivoloso, impiegato parecchie ore per percorrere poche decine di chilometri. Oggi si parla molto di questo piccolo popolo turcofono d’allevatori di renne. Pur se ancora con difficoltà, i turisti sono portati a visitare questa piccola tribù che conta poco più di duecento anime e che ha rischiato, negli ultimi dieci anni di scomparire totalmente. Tenacemente legati alle loro tradizioni, si sono trovati a dover fronteggiare una pericolosa epidemia di brucellosi che aveva ucciso, quasi completamente, il loro patrimonio zootecnico composto unicamente da renne. Fu proprio la nostra associazione, su indicazione del nostro socio, l’antropologo Bellatalla, che durante la sua permanenza nella zona dove si stava dedicando a degli studi sullo sciamanesimo si era reso conto della drammatica situazione in cui versava questa etnia, che tra le prime iniziò a raccogliere fondi per inviare aiuti alimentari e medicinali oltre ad un veterinario per la cura degli animali malati. Ora la situazione dei Tsataan è notevolmente migliorata, anche se il numero degli animali, che prima della moria era più di mille, e si era ridotto a meno di trecento, si è attestato sui novecento capi, numero non ancora sufficiente a garantire loro una completa autonomia economica. Ai tempi in cui li visitai io non erano ancora divenuti un’attrazione turistica, vivevano secondo i loro costumi e credenze e non avevano avuto ancora contatti, se non occasionali, con il resto del mondo. Come tuttora, abitavano in tende coniche sostenute da pali simili ai tepee degli indiani americani delle praterie e vivevano solo dei prodotti che gli fornivano le renne: carne, latte, pellame, integrando solo occasionalmente  con qualche animale selvatico cacciato o con del tè, proveniente, attraverso complicati scambi commerciali, dalla Cina, che in cambio acquistava le corna delle renne per alimentare la propria farmacopea. Anche con i vicini Darkad svolgevano qualche baratto: le pelli degli animali cacciati in cambio di tessuto, tabacco ed occasionalmente zucchero. Per alcuni giorni vissi con loro, come loro. Non fu facile adattarmi ad essere stato catapultato improvvisamente nel neolitico. Soffrii tantissimo, e solo oggi dopo tanti anni, posso permettermi di ricordare con gioia quei giorni. In quei momenti, pur essendo profondamente interessato a conoscere la vita di quel piccolo popolo, avrei sinceramente apprezzato il poter apprenderla attraverso delle videocassette.

Si dormiva sul duro terreno ricoperto solo da una pelle di renna, con notti che per me, nonostante fosse agosto, erano freddissime. Il cibo, carne di renna bollita, era scarso e terribilmente monotono e, durante il giorno, la scelta era o restare inattivo, vergognandomene tantissimo, oppure svolgere delle piccole incombenze, quelle che in genere erano lasciate ai bambini. Non ero certo in grado di svolgere i duri compiti ai quali si dedicavano gli adulti, uomini e donne, della tribù e, oggetto di benevolo scherno da parte dei Tsataan, mi limitavo a trasportare dell’acqua dal fiume all’accampamento o a sorvegliare che il fuoco nella tenda non si spegnesse. Non mi era consentito neppure sorvegliare le renne, attività alla quale si dedicavano anche i bambini, perché, era certo, ne sarei stato incapace. La sera, raccolti attorno al fuoco, all’interno della tenda, il capofamiglia, fumando una pipa da lui stesso ricavata da un ramo d’albero, raccontava storie delle quali non comprendevo neppure una parola ma che affascinavano gli astanti.  L’esperienza fu coinvolgente, giunta nel periodo durante il quale l’umanità, dopo le prime importanti conquiste, si preparava a compiere il suo lungo viaggio verso il progresso. Il ritorno ad Ulaanbaatar non mi riservò particolari esperienze, fu molto più breve e mi permise di metabolizzare tutti quegli straordinari avvenimenti che avevo vissuto. Ora ero li nel Gobi, una delle culle del nostro pianeta, lì era iniziata l’evoluzione. Lì, per milioni d’anni, giganteschi dinosauri erano vissuti e morti. L’enorme scrigno del Gobi conserva ancora i loro resti, centinaia di scheletri oltre agli altri reperti che già arricchiscono i musei di tutto il mondo. Ed alzai gli occhi al cielo, che nel frattempo s’era fatto cupo; le nubi si gonfiavano ruggendo, squarciandosi e generando fulmini formidabili. Il vento si fece più freddo, turbinoso, trasportando, con le sue folate, nugoli di sabbia provenienti dalle vicine dune alte fino ad ottocento metri. Il rumore dei tuoni ruppe quello che era stato un silenzio siderale: il caos primordiale!

Sono tornato in Mongolia più volte da allora. Oggi molto è cambiato, ma solo nella capitale, là fuori, nel milione e cinquecentomila chilometri quadrati del Paese, abitato da meno di un milione e mezzo di esseri umani e da trentadue milioni di animali d’allevamento e da altri milioni d’animali selvatici, poco o nulla è cambiato. Unico ed ultimo grande territorio del nostro pianeta dove il tempo s’è fermato. Un viaggio magico ed iniziatico.
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Appunti Di Viaggio

CLAUDIO

MAGRIS

di Pierfrancesco Giannangeli

Le idee sono tutte uguali, ma ci sono idee più uguali di altre, si potrebbe dire parafrasando Orwell. Infatti ci sono, tra tantissime suggestioni, probabilmente due concetti che più di altri rendono la dimensione del peregrinare in questo L’infinito viaggiare, testo uscito un anno e mezzo fa in prima edizione per Mondadori, ristampato nell’ottobre scorso in un’agile Oscar bestsellers (245 pagine, 8.80 euro). Lo ha scritto Claudio Magris, triestino, docente di letteratura tedesca nell’ateneo della sua città e collaboratore del Corriere della Sera, autore di molti libri di successo, tra cui il citatissimo, meritatamente, perché di rara bellezza: Danubio.

Due concetti, dicevamo, che Magris espone nella lunga introduzione. Il primo è che esistono luoghi che esercitano un fascino perché appaiono lontanissimi dalle categorie sociali ed estetiche alle quali siamo abituati. L’altro è l’esatto contrario: li amiamo in quanto ci ricordano qualcosa che appartiene al profondo del nostro essere. “Ci sono luoghi-scrive infatti Magris - che affascinano perché sembrano radicalmente diversi e altri che incantano perché, già la prima volta, risultano familiari, quasi un luogo natio”.

Idee, queste, che appartengono al DNA del viaggiatore. Quante volte abbiamo fatto l’esperienza di scoprire dettagli nuovi, particolari che a prima vista non avevamo notato, tornando su passi già battuti? È la tesi platonica del conoscere come riconoscere, “l’emergere-dice l’autore triestino-di qualcosa magari ignorato sino a quell’attimo, ma accolto come proprio”. Dunque “per vedere un luogo occorre rivederlo” e allora “il viaggio più affascinante è un ritorno, come l’odissea, e i luoghi del percorso consueto, i microcosmi (altro titolo di un fortunato libro di Magris, Premio Strega una decina di anni fa, ndr) quotidiani attraversati da tanti anni, sono una sfida ulissiaca”.

Uomini, importanti o comuni poco importa, situazioni piccole e grandi, momenti personali e collettivi, ricordi, sensazioni, emozioni: ci sono gradi diversi di percezione delle cose ne L’infinito viaggiare. Ciò che conta è come sono mescolati, un racconto che,  hegelianamente, si potrebbe dire, descrive il punto di arrivo della coscienza che ritorna, arricchita, al punto di partenza. Presente e passato, tra un teatro delle marionette a Madrid, un ciclo di lezioni a Londra, Berlino e il Muro, l’infelice storia di Re Ludwig, un rabbino di Vienna, e poi Zagabria e Praga, l’Istria e i Balcani, la Polonia, la Cina e il Vietnam, fino a quello che per noi è l’altro mondo, la lontana, ancestrale Australia. Ci prende per mano, Magris, e ci accompagna dentro le cose, non dimenticando mai il proprio punto di vista. Un pregio di gran conto. 

LA BIOGRAFIA

Uno dei più notevoli saggisti contemporanei e dei più penetranti e geniali studiosi di letteratura mitteleuropea, erede della grande tradizione culturale triestina, lo scrittore e germanista Claudio Magris nasce il 10 aprile 1939 a Trieste. Il mondo della sua infanzia e della sua adolescenza, l’humus vitale, in cui Magris appare fortemente radicato, è per l’appunto Trieste, città di «frontiera» plurietnica e pluriculturale: «‘collage’ in cui niente si è trasferito nel passato e nessuna ferita si è rimarginata nel tempo, in cui tutto è presente, aperto e acerbo, in cui tutto coesiste ed è contiguo: impero asburgico, fascismo e Quarantacinque, nostalgie imperialregie, nazionalismo e indipendentismo… la caparbia sapienza della mitteleuropea ebraica, la ritrosa intelligenza slovena e quella epica e tranquilla del Friuli…». Oltre che alla sua città natale, la sua formazione intellettuale è legata anche a Torino, luogo del mondo intellettuale e dell’età adulta. A Torino, infatti, Magris si laurea nel 1962 in Lingua e Letteratura Tedesca con Lionello Vincenti. Dopo un periodo di apprendistato all’Università di Freiburg, Magris è stato, dal 1970 al 1978, ordinario di Lingua e Letteratura Tedesca all’Università di Torino, mentre ora insegna all’Università di Trieste. La sua tesi di laurea, dal titolo Il mito asburgico nella letteratura austriaca moderna, pubblicata da Einaudi nel 1963, ha dato il via alla sua produzione e, sul piano degli studi, ma anche su quello dell’editoria e dell’interesse dei lettori, a un recupero della letteratura mitteleuropea. Da allora, in molteplici lavori saggistici, relazioni, introduzioni, prefazioni ed elzeviri, soprattutto per il Corriere della Sera, Magris analizza la letteratura del nostro secolo, in particolar modo quella mitteleuropea e scandinava, come metafora della crisi della civiltà moderna, contribuendo a diffondere, in Italia e all’estero, la letteratura del “mito asburgico”. Fra i suoi principali saggi e studi critici (di indirizzo storicistico e lukacsiano) ricordiamo, dopo Wilhelm Heinse (1968) e Tre studi su Hoffmann (1969), la pubblicazione negli anni Settanta di Lontano da dove, Joseph Roth e la tradizione ebraico-orientale (1971), L’anarchico al bivio. Intellettuale e politica nel teatro di Dorst (scritto con Cases Cesare, 1974), Dietro le parole (1978), e L’altra ragione. Tre saggi su Hoffmann (1978). Seguono nel 1982 Itaca e oltre e Trieste. Un’identità di frontiera (scritto con Angelo Ara). Ed infine nel 1984 pubblica L’anello di Clarisse. Grande stile e nichilismo nella letteratura moderna, summa del suo pensiero e specchio saggistico del contemporaneo, Illazioni su una sciabola, con cui lo scrittore triestino, in quello stesso anno, esordisce nella narrativa, imponendosi come uno degli autori italiani più originali ed apprezzati all’estero. Sempre nell’84 esce Giuseppe Wulz (scritto con Italo Zannier), e l’anno successivo Quale totalità. Nel 1986 Magris dà alle stampe il suo capolavoro, Danubio, suggestivo diario sentimentale e viaggio nello spazio e nel tempo, da cui nel 1997 il regista Pressburger ha ideato per il Mittelfest, uno spettacolo teatrale itinerante. Danubio, tradotto in più di diciassette lingue, è stato scritto, in buona parte, nei pomeriggi trascorsi a un tavolo del suo caffè prediletto, il Tommaseo, un antico caffè triestino, sul tipo di quelli della vecchia Europa, «dove il tempo si è rappreso in grumi distinti e adiacenti». Scrittore dall’esistenza ritmata da abitudini e gesti quotidiani, sposato con due figli, Magris ama, quando non è altrove, scrivere e leggere anche al Caffè San Marco. Superata, con Illazioni e Danubio, la linea di demarcazione che separa il saggista dallo scrittore, Magris, già studioso del teatro in lingua tedesca e traduttore di testi teatrali (di Buechner, Kleist, Ibsen, Schnitzler), si cimenta anche con il dramma teatrale, e nel 1988 pubblica Stadelmann. Dopo il romanzo breve Un altro mare (1991) e l’intenso e musicale racconto Il Conde (1993), nel 1995 pubblica Le voci. Nel 1997 lo scrittore triestino vince con Microcosmi il prestigioso Premio Strega, mentre nel 1999 torna alla saggistica con Utopia e disincanto, Saggi 1974-1998, una raccolta di brevi saggi e articoli giornalistici. Del 2001 è La mostra. Nella saggistica di Magris il dato scientifico si fonde con quello umano, così come, nella sua produzione narrativa, persone, luoghi ed esperienze di vita si fanno spaccato di civiltà mitteleuropea. Nel 2005, simile al cieco Omero, Claudio Magris raccoglie le tante voci che popolano la narrazione e cerca pazientemente di ordinarle e unificarle in un poema, Alla cieca, che non cela le cuciture e gli strappi e neppure la mescolanza e l’intreccio di variazioni diverse sulle stesse leggende e storie. Prima che l’anno si concluda, percorriamo ancora in compagnia dell’autore gli itinerari di L’infinito viaggiare e ci accorgiamo di come l’esperienza del viaggio possa condensarsi in una necessaria educazione dello sguardo; in uno stupefacente (anche doloroso) romanzo di formazione. Uno splendido quaderno di viaggi, righe fitte d’inchiostro e vita vissuta.

INCONTRI

STEFANIA SBARBATI

L’Athanor è il fornello dove avviene la mutazione dei metalli, dove si verificano le fasi di quella operazione alchemica che partendo dall’Opera in nero (la discesa nell’abisso, la decomposizione ma anche la liberazione dei pregiudizi) si passa all’Opera in bianco, quello stato intermedio di purificazione, sorta di limbo dantesco, per poi giungere all’Opera in rosso, la pietra filosofale che rappresenta l’alta conoscenza. Inutile dire che questi passaggi racchiudono una valenza psichica molto simile alla terapia usata dagli psicanalisti, la cui finalità consiste nel liberare la mente dalle proprie ombre, nevrosi e manie per farla salire lungo i gradini di una scala che conduce alla luce interiore, alla profonda conoscenza di noi stessi. Per l’appunto nell’opera di Stefania Sbarbati percorriamo le tappe di questo itinerario magico, come ci è suggerito dai numerosi simboli alchemici presenti nei suoi lavori artistici: ad esempio la luna (elemento freddo, femminile), il sole (elemento caldo, maschile), l’occhio interiore, il triangolo emblema di perfezione. Lo stesso supporto usato dall’artista, tavole di quercia, cosi come la tecnica (cera d’api, terre scaldate con fuoco, argilla, corteccia) però rivisitate alla luce di contenuti esoterici per cui la tradizione dell’antica dottrina si coniuga con le invenzioni innovative dell’avanguardia.

Ebbene nella Sbardati i colori si coagulano proprio come stati d’animo in cui prevale la capacità di passare dall’inconscio alla coscienza grazie al potere catartico dell’arte.
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