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                Ai Visionari di un mondo inquieto.
  La grammatica elementare del mondo fisico è profondamente diversa dalle idee che ci hanno insegnato a scuola: emerge una struttura elementare senza tempo e senza spazio, generata da eventi (quantistici) che disegnano materia, luce, suono, scambiando informazioni fra gli eventi; la dinamica che li lega è probabilistica. 
  Il pensiero scientifico esplora e ridisegna il mondo: crollano idee preconcette, 
  si svelano territori nuovi del reale, si costruiscono nuove immagini, sulla conoscenza accumulata. La sua anima: il cambiamento, guardare più lontano.
  Mondo sterminato; vogliamo andarlo a vedere, immergerci nel suo mistero e nella sua bellezza. Nell’«oltre» ci sono territori inesplorati. L’incertezza in cui siamo immersi, la precarietà, sospesa sull’abisso dell’immensità di ciò che non sappiamo, rendono preziosa la Vita, meravigliosa avventura, una scommessa – la nostra scommessa.
  Un libro per comunicare la bellezza, per articolare un punto di vista coerente.
  Strumento, come gli strumenti dei Musicisti che di colpo prendono e danno Vita, attraverso il suono: l’informazione da forma alla struttura.
  Ammettendo che le nostre credenze possono essere sbagliate, possiamo imparare.
  Critici, ribelli, insofferenti di ogni concezione a priori, a ogni riverenza, a ogni verità intoccabile, pieni di dubbi. La ricerca della conoscenza si nutre di mancanza di certezze: vive nell’ignoranza e nel mistero, nella bellezza, nell’infinito, nell’indeterminato come lo è la libertà, fatto di domande a oggi senza risposta.
  La Musica raccoglie l’interiorità della risonanza del mondo; trae dalla memoria percettiva delle assonanze, dissonanze, consonanze che determinano il ritmo e le emozioni della prosodia del vissuto, il continuum del nostro modo di sentire, trattenendo, amplificando, connettendolo in rete. Sorpassa le barriere del tempo e del genere, dell’interiore e dell’esteriore, degli uni, degli altri, dei tanti. Ne percepiamo la potenza della sintassi, la profondità dell’elaborazione, l’eleganza del gioco, la serietà delle interazioni.
  Le vibrazioni sono predisposte per il suono, i suoni sono predisposti per la musica,  
 la musica è predisposta per la sensibilità umana. Straordinario universo interattivo che vive e si accresce in base all’esperienza e alla sperimentazione del sensibile umano; trasforma i contatti in affetti, introducendo lo spazio necessario alla risonanza dell’interiorità voluta e non meramente subita.
  Al di fuori di ogni polemica di scuola, rifiutandoci di creare artificiose contrapposizioni, che valgano come criteri aprioristici di migliore scientificità o di più rigorosa specializzazione, ci proponiamo come sintesi non esaustiva del musicale, non corpo sonoro, ma pensiero sonoro. Contatto del suono con la mente, contatto fra noi, attraverso la Musica. Riaffermiamo la sua autonomia quale forma di pensiero della visione del mondo, lontano da un modello psicologico restio a superare il modello razionalistico che ha perseguito, in vista della propria omologazione come scienza. Riproponiamo la concezione greco-antica del rapporto tra la musica e «passione», in cui la musica contribuisce a plasmare e orientare il contesto morale e civile dell’ethos sociale.
  Passioni militanti, forza rivoluzionaria e creatrice; «educazione dell’Uomo», per costruire una società migliore, unita in un corpo armonico, travalicante antichi confini, capace di comunicare trasversalmente, transcodex, occasione di solidarietà, sostegno e riscatto sociale.
  Scienza accessibile a tutti. Alternativa alla malattia, al disagio. 
  Idee trasformate in progetto, progetto che diviene realtà.
  Musica antropologica, culturale, biologica che riporta all’Uno (res cogitans e res extensa), alla costruzione del Sé (anche sé sinaptico), memoria, immaginazione, imitazione, intenzionalità (neuroni mirror).
  Riprendiamo la «nuova» musica di Schönberg, come «questione morale». 
  Io «sento» che «nell’Altro» ci sono qualità, che sono capaci di porre in stato di ri-sonanza e con-sonanza.
  La Musica non è virtuosismo che mira all’arte per l’arte, né è destinata alla minoranza indenne al Mondo, ermeticamente chiusa: nulla ha a che vedere con la mania della corporazione, con il museo del Conservatorio, ma con proposte il cui senso è dato a posteriori. Un Essere al mondo che diventa apollineo, dopo che dal lavoro intellettuale scaturisce un ordine soggettivo. 
  Musica della Risonanza, amplificazione del momento emozionante del corporeo, in cui è già accaduto il significante e non ancora rilevato il significato.
  Se l’etica si batte per una vita di «bontà», la scienza cerca la «verità» universale e implica l’accumulazione di conoscenze, la Musica cerca la comunicazione intersoggettiva della «bellezza». Filo di Arianna, laboratorio di idee spesso imbrigliate dalla natura empirica dell’altro laboratorio, quello della scienza, in crescita continua attraverso le critiche severe di un uditorio fedele ed esigente. La scomponiamo nella sua essenza, per riproporla come risonanza. Unicum del suono di tutti, emozione di Ognuno; apeiron: un Mondo potenzialmente sconfinato (senza confini, primata).
  Una cosmogonia egocentrica e l’oltre, all’orizzonte, per comprendere la creazione, dal caos sconfinato, massa uniforme che ci precede, da cui Anassimandro organizza «l’ordine delle cose».
   

     Maurizio Grandi  Torino, agosto 2014
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  Introduzione

  
  

  La musica, per l’uomo moderno, è una perfetta combinazione di diversi elementi in mutevole rapporto temporale. Gli effetti che essa produce sono da ricondurre all’azione del suono sull’uomo e al modo diverso in cui è stato interpretato e usato nei tempi a secondo dei costumi, della cultura e del diverso grado di civiltà umana. 
  La Federazione Mondiale di Musicoterapia ha dato solo nel 1996 la seguente definizione: «La musicoterapia è l’uso della musica e/o degli elementi musicali (suono, ritmo, melodia e armonia) da parte di un musicoterapeuta qualificato, con un utente o un gruppo, in un processo atto a facilitare e favorire la comunicazione, la relazione, l’apprendimento, la motricità, l’espressione, l’organizzazione e altri rilevanti obiettivi terapeutici al fine di soddisfare le necessità fisiche, emozionali, mentali, sociali e cognitive.
  La musicoterapia mira a sviluppare le funzioni potenziali e/o residue dell’individuo in modo tale che questi possa meglio realizzare l’integrazione intra e interpersonale e quindi possa migliorare la qualità della vita grazie a un processo preventivo, riabilitativo o terapeutico.».
  Malgrado questa esaustiva, anche se tardiva definizione (in quanto la musica, come vedremo in seguito, è sempre stata usata sin dai primordi dell’umanità per alleviare il dolore, la fatica, rasserenare lo spirito, curare disturbi e malattie), dopo gli iniziali studi della Scuola francese di Guilhot e Benenzon degli anni Sessanta-Settanta la musico terapia non ha avuto l’espansione che sembrava promettere: la professione di musicoterapeuta non è stata ancora sancita e solo con i Decreti Ministeriali del 23 novembre 2005 prot. n. 484, e dell’8 ottobre 2008 n.629 è stata autorizzata l’attivazione di un Diploma di specializzazione in «Musicoterapia» presso i Conservatori di Verona e dell’Aquila e di un Corso sperimentale di primo livello presso il Conservatorio di Pescara.
   

  
  Il suono nell’antichità 

  
  

  L’uomo in passato pensava che il suono fosse una forza cosmica, presente all’inizio del mondo, trasformata in seguito in forma verbale; vi sono, a tal proposito, parecchie leggende sulla creazione dell’Universo in cui il suono ha una parte fondamentale. 
  Gli Egiziani credevano che il dio Thot avesse creato il mondo non dall’azione o dal pensiero, ma dalla sua voce; dal suono della sua voce egli aveva creato anche altri quattro dèi che, sempre con il suono, avevano popolato e organizzato il mondo. 
  Schneider cosí si riferisce spesso alle concezioni filosofiche dei Persiani e degli Hindu: «Il mondo è supposto essere stato creato da un suono iniziale che quando emergeva dagli abissi primordiali diveniva luce, e a poco a poco parte di questa luce diveniva materia.».
  Crossley-Holland racconta che i filosofi pitagorici consideravano le scale musicali come un elemento strutturale del cosmo e che la matematica armonia del cosmo a ogni movimento dei corpi celesti si esprimeva attraverso suoni impercettibili che essi chiamavano «armonia delle sfere». 
  Nell’antichità il suono era un mezzo attraverso cui l’uomo primitivo provava a comunicare con un mondo invisibile; egli spiegava i fenomeni naturali come se fossero magici e il suono come se fosse di origine soprannaturale. I1 suono era un mezzo di comunicazione con l’invisibile, con glidèi che esprimevano in tal modo i loro ordini, il loro stato d’animo e le loro minacce. 
  L’uomo primitivo, quando imitava i suoni della natura, identificava se stesso con l’ambiente e, secondo Schneider, l’imitazione vocale è una forma di partecipazione mistica con il mondo. Egli descrive un’esperienza di massa in cui gli Aborigeni dirigevano i concerti della natura: ognuno dei partecipanti imitava un suono della natura, come il vento, la pioggia, le onde, gli alberi e gli animali, con un risultato straordinario. 
  Schneider racconta, inoltre, che nella civiltà dei totem si credeva che ognuno degli spiriti che abitavano il mondo possedesse un proprio suono; gli stregoni, nei loro riti di guarigione magica, dovevano cercare di scoprire lo spirito che con il proprio suono si era impadronito del paziente. 
  Margaret Mead afferma che in Nuova Guinea alcune tribù credono che la voce degli spiriti possa essere udita attraverso i1 flauto, il tamburo e il muggito del toro. 
  Oggi si sta cercando di far rivivere questi costumi primitivi come metodo di educazione musicale. Recentemente si è osservato che alcune persone molto disturbate sul piano mentale hanno trovato un loro suono personale, che confermerebbe l’antica credenza che ogni uomo sia nato con un suono interiore. 
   

  
  Il suono nella magia 
  e nella religione

  
   

  La musica per l’uomo primitivo aveva un’origine soprannaturale ed era un mezzo di comunicazione con l’invisibile, attraverso il quale partecipare della stessa natura divina. Come sosteneva Jacques Chailley: «Forse la musica è la sola particella dell’essenza divina che l’uomo è stato capace di catturare [...]. La musica ha reso capace l’uomo di identificare sé stesso con gli dei [...]. Gli dèi hanno parlato all’uomo e l’uomo agli dèi attraverso la musica...». Con il passare dei secoli, questo qualcosa di divino, di magico è rimasto sempre nella musica, e non si è mai riusciti a ben definire l’ispirazione come qualcosa di razionale, ma piuttosto come emozione divina.
  La musica, secondo un’a1tra credenza, sarebbe un modo attraverso cui Satana attirerebbe l’uomo verso la perdizione sia spirituale sia corporale; questo concetto si trova espresso in parecchie leggende, come nel viaggio di Ulisse e nella leggenda di «Pied Piper». 
  Il primo Cristianesimo cercò di soffocare, nella musica, le tracce dell’influenza pagana e anche Lutero, colto musicista, pensava che Satana potesse agire nella sua congregazione tramite la musica. 
  Darwin, teorico dell’Evoluzionismo, diede alla musica un significato funzionale: egli s’interessò nei suoi studi del significato dei suoni espressivi, prodotti da ogni tipo di animali, soprattutto dagli uccelli che, con i loro suoni, possono esprimere paura, ira, felicità e gioia. Asserí che anche un oratore, con la diversità dei toni e delle cadenze della voce, può suscitare emozioni e sensazioni diverse negli ascoltatori. 
  
  

  
  Gli strumenti musicali 

   

  Nell’antichità si pensava anche che alcuni strumenti musicali avessero poteri magici e capacità curative. Nella mitologia greca si narra di alcuni strumenti musicali inventati e donati all’uomo dagli dèi. Oggi gli strumenti musicali sono creati e trasformati dall’uomo e, benché abbiano perso il loro rapporto con il soprannaturale, hanno ancora un grande fascino. Inoltre l’uso di uno strumento richiede uno specifico controllo del movimento nel tempo e nello spazio, attraverso il quale un musicista può migliorare e affinare le sue capacità e prestazioni, anche trasformando in suoni i suoi impulsi negativi, liberandosene. 
   

  
  Musica e Guarigione 

   

  I1 potere della musica come trattamento terapeutico ha una sua storia e uno sviluppo che può seguire quello dello stesso trattamento medico. 
  Diversi sono i processi di guarigione attraverso cui agisce e sono relativi alla magia, alla religione, al pensiero razionale: ognuno di questi è pertinente alle credenze e al costume di un determinato periodo storico. 
  La funzione e la personalità del guaritore hanno un ruolo importante nella determinazione della relazione tra paziente e guaritore; questi può essene un mago, un prete, un medico, un musicista. Attraverso i tempi, s’incontrano diverse figure di uomini che hanno avuto i1 ruolo di guaritori e, tra questi, musicisti che hanno agito come terapeuti: Davide, il suonatore d’Arpa della Bibbia e il suonatore greco di lira Farinelli, cantante del XVIII secolo…
  L’uomo primitivo credeva che l’universo fosse sotto il potere di forze magiche, soprannaturali, che egli cercava di controllare e dominare attraverso la magia. Credeva che la malattia fosse dovuta a cause magiche e che il paziente fosse soggiogato da uno spirito demoniaco che doveva essere scacciato. Il medico o stregone, per ottenere questo, usava formule magiche, talvolta ritmi, danze, musica che vincevano la resistenza dello spirito della malattia; questa, infatti, non era concepita come il risultato di un disordine patologico, per cui il trattamento non era rivolto direttamente al paziente, ma allo spirito che lo albergava. Anche alcune terre o acque erano considerate curative contro lo spirito e ancora oggi alcune piante medicinali vengono usate a tale scopo. Comunque, si riporta che i riti di guarigione musicale avevano sull’ammalato effetti fisiologici, psicologici e persino catartici, anche se non ben definibili. 
  Lo stregone, per l’arte che esercitava, era molto stimato, ma a causa del suo potere era anche temuto e odiato. Schneider lo considerava un uomo onorato in pubblico, ma non in privato; egli viveva in disparte dalla collettività e il rapporto che aveva col paziente non era di confidenza, ma improntato principalmente sulla paura. Poco si sa circa l’iniziazione, cioè l’educazione che riceveva un mago per poter acquisire il suo potere, in ogni caso doveva possedere caratteristiche psichiche, come abilità di entrare in trance, di avere visioni e di ipnotizzare la gente. Senz’altro aveva un temperamento instabile e nevrotico, unito a una certa sensibilità nel suonare, tale da poter creare, secondo necessità, nuove formule magiche, che egli solo aveva il potere di usare. 
  Le esecuzioni del guaritore si basavano su differenti stati emozionali che cercavano di adulare, lusingare e minacciare lo spirito malvagio; poche musiche avevano un ritmo lento, con note prolungate: la maggior parte era di ritmo veloce e caratterizzata da ripetizioni di motivi. 
   

   

   

  
  Nella religione 

   

  Nel mondo primitivo si riteneva che lo stato patologico fosse legato a influenze soprannaturali, per cui, prima di cercarne la causa, si tentava di scoprire la natura dell’errore di cui il paziente era colpevole. Questi doveva placare gli dèi ed espiare la sua colpa prima di essere curato. La malattia mentale era attribuita al possesso di uno spirito malvagio che doveva essere scacciato prima che il paziente potesse recuperare la sua salute; alcuni dèi erano responsabili della perdita della ragione, come le Furie, che guidavano l’uomo alla pazzia e alla perdizione spirituale e fisica. Il paziente era rispettoso e umile e offriva preghiere, suppliche, doni allo spirito. 
  Il più famoso guaritore del mondo antico era Esculapio, che proveniva da una famiglia medica e fu deificato dopo la morte. Il tempio in cui fu venerato fu Epidauro, simile al tempio di Lourdes. 
  Apollo, il dio della scienza medica, era invocato in casi di malattia attraverso la lira. Egli era geloso del suo talento musicale e si dice abbia scorticato vivo Mursia perché aveva osato discutere con lui sul prezzo della musica, e aveva dato le orecchie d’asino a re Mida perché aveva preferito gli strumenti a fiato di Pan alla lira. 
  Nell’Antica Grecia, la musica racchiudeva in sé tutte le attività umane, sia nelle espressioni affettive, sia nelle manifestazioni del pensiero: vi era una relazione «ritmica» con i movimenti del corpo, «melodica» con i movimenti della voce e della parola, «armonica» con la mimica. Le formule magiche venivano cantate in monotone ripetizioni per implorare la pioggia, per scacciare le malattie (Empedocle) e per ricondurre il morto in vita. 
  I canti guaritori erano chiamati epaoidé, dal Greco aoidé, canto magico di Omero. Nelle Trachinie di Sofocle il canto era il guaritore delle terribili sofferenze di Ercole. Un antico commentatore dell’Odissea diceva: «Istéon, oti arkàia estin e diates epaoides terapeia» («La terapia è di curare attraverso questo canto»). 
  Sereno Sammonico, nei suoi precetti di medicin,a impiega canti per arrestare l’emorragia mestruale; da Pindaro sappiamo che Asclepio cominciò a guarire i malati con canti dolci e cullanti. 
  Diverso dall’epaoidé è il peana, il canto della gioia; in Omero è il medico stesso che si chiama Peana, parola che pertanto comprende in sé l’idea della guarigione e quella del guaritore. 
  In Plutarco, nel cap. 42 del De musica, a proposito della peste di Sparta la musica peanica sembra guaritrice, non perché invoca gli dèi, ma per il suo proprio effetto (Lucano Farsalia, libro IX: pestis escontata fugit). 
  Nei lessici della tarda antichità i canti contro la peste venivano chiamati epiloimia (Kircheerch); questi stessi canti erano usati anche nella terapia dei morsi dei serpenti, trasferendo l’effetto della musica sul serpente stesso. 
  Gli strumenti musicali, doni degli dèi, erano anche usati dai Greci come mezzo di comunicazione con le divinità. La musica che accompagnava gli antichi riti di guarigione metteva il paziente in uno stato d’animo di rilassamento e di fiducia che lo rendeva più reattivo a ogni cura. 
  Il sacerdote, nel mondo antico, per la funzione che svolgeva era responsabile per tutti i riti religiosi che riguardavano la vita pubblica; era una persona consacrata, ma non amata dalla comunità. Adifferenza del mago viveva apertamente tra la sua gente, la sua vita pubblica e privata era apparentemente rispettata. Conosceva tutte le formule religiose che servivano per adorare la divinità; queste formule venivano tramandate attraverso i secoli e consistevano in inni e canti che avevano un ritmo e un ordine di esecuzione ben preciso. Ilsacerdote doveva conoscere tutti i dettagli dei riti sacri e doveva essere gradito alla divinità. Egli cantava accompagnato dal coro e dalla banda dei flautisti; i1 suo compito era di far sí che gli dèi rivelassero la causa de1la malattia che tormentava il malato, il rimedio per essa e il sacrificio che si doveva fare per placarli. 
  La credenza che la malattia potesse essere curata con intervento divino è stata sempre presente attraverso i secoli: nell’era cristiana gli dèi pagani furono sostituiti da alcuni santi che venivano invocati in alcuni casi di malattia; il paziente si rivolgeva ad essi attraverso inni e canti, disdegnando, però, il trattamento medico. 
  La cristianità fece conoscere agli uomini un dio che aveva compassione e carità per i deboli, i poveri e gli ammalati, i quali, attraverso la loro sofferenza, si guadagnavano la benedizione eterna. Gli ordini religiosi furono i primi a creare le case di cura per gli ammalati e i poveri, che furono aiutati con le preghiere e con i mezzi medici. I1 sacerdote vedeva nel paziente un corpo che poteva morire, ma anche un’anima immortale che doveva salvarsi, per cui i1 rapporto che si creava tra i due era di una profonda umanità e comprensione. Anche se, talvolta, il rapporto poteva alterarsi per un senso di peccato e paura inerente alla salvezza della sua anima. 
  Nel Medioevo attraverso l’arte e la musica si cercava di glorificare Dio, rafforzando la fede e creando uno stato d’animo più sensibile e spirituale. 
  S. Bernard De Clairvaux dava quest’istruzione ai suoi monaci: «Lasciate che il canto sia pieno di gravità [...]. Lasciate che sia dolce e tuttavia senza leggerezza, e mentre ciò piace all’orecchio lasciate che ciò muova il cuore. Ciò allevierà la pazzia e calmerà la rabbia dello spirito.». 
  Ancora oggi la musica fa parte del rituale liturgico ed è un’esperienza religiosa che accomuna tutti i partecipanti. Sin da quando il cristiano cercava un più intimo rapporto con Dio, egli affinava il proprio mezzo di espressione attraverso la musica, la quale esprimeva le emozioni umane armonizzandole, subordinando gli impulsi istintivi, annullando il sentimento di dolore e l’ansia, portando infine sollievo non solo psichico, ma anche fisico. 
  Nei nostri tempi la musica, a coloro che credono nella guarigione spirituale, porta un messaggio divino di redenzione e speranza, forse collegati all’antica credenza della sua essenza divina. 
   

   

  
  Nella guarigione razionale 

   

  Un atteggiamento razionale verso la malattia si sviluppò dapprima in Grecia, dove si possono ritrovare molte idee attuali sulla salute e sulla malattia piuttosto scientifiche e non collegate con la magia. 
  I Greci usavano la musica come mezzo curativo e preventivo nella cura dello stato fisico e mentale degli individui. Aristotele diede un valore preciso alta musica quando asserí che «la gente che risente delle emozioni incontrollabili dopo aver ascoltato melodie che elevano l’anima all’estasi ricade nella sua normale condizione come se avesse sperimentato un trattamento medico». 
  Si dice che Esculapio abbia prescritto specificamente la musica e l’armonia per la gente disturbata psichicamente. Infatti l’ideale per i Greci era creare un’armonia perfetta tra corpo e anima, tra intelletto ed emozioni. La malattia era quindi vista come uno stato di disordine, e pertanto doveva essere diagnosticata e trattata, e come terapia i Greci si avvalsero molto della musica. 
  Pitagora aveva sviluppato una teoria di numerologia che aveva espresso in termini musicali. L’uomo completo era armonicamente sano nel corpo e nello spirito; l’uomo malato doveva curarsi: cosí è scritto, secondo Giamblico e Porfirio, nella biografia di Pitagora: «La musica è un mezzo terapeutico per le sofferenze fisiche e psichiche», soprattutto per la malinconia. Ciò si basava sul fatto che il mondo dei suoni aveva una misteriosa affinità col mondo interno dell’anima. Aristosseno (fram. 91), che originariamente apparteneva alla scuola di Pitagora, riconosceva alla musica tre effetti: «Soddisfa il piacere (edoné), allevia il dolore (lipé), placa l’entusiasmo o l’eccitazione (enthusiasmòs)». L’emozione musicale era dunque provocata da alcune combinazioni di suoni in diverse scale che erano collegate al tono della lira, dono di Apollo all’uomo. Sfortunatamente della musica greca non ci è rimasto niente, si sa solo che era strettamente collegata al ritmo del linguaggio. L’armonia esisteva poco: l’effetto era prodotto da intervalli musicali, dal colore del tono o dal ritmo. Gli strumenti greci erano di due tipi: quelli a corde strappate come lalira, quelli a fiato come il flauto; questi due strumenti erano i soli a possedere le caratteristiche della voce umana. Aristotele credeva che il flauto fosse uno strumento eccitante più che etico e che doveva essere usato solo nelle occasioni in cui si cercava con la musica la purificazione delle emozioni più che il perfezionamento della mente. Giamblico affermava che il suono de1 flauto poteva provocare stati paradisiaci e che la musica poteva modificare non solo lo stato d’animo, ma anche lo stato somatico. 
  L’uso del flauto come mezzo terapeutico arrivò fino agli Arabi, che lo usarono per i malati di mente. Omero racconta che gli ambasciatori di Agamennone trovarono Achille di malumore nella sua tenda, mentre suonava su una magnifica lira e cantava per allontanare la rabbia. La concezione greca di terapia musicale si realizzò più attraverso l’ascolto che col suono della musica. Comunque non tutti i medici greci credevano nel valore terapeutico della musica e Celio Aureliano ne condannava l’uso indiscriminato. 
  L’uso della musica continuò nell’Impero Romano, ma più che altro dopo la caduta di questo, con la guarigione magica e religiosa. Dopo la caduta dell’Impero Romano e durante l’alto Medioevo, l’accettazione del dolore e della malattia fu influenzata dalle credenze cristiane. La presenza del tarantismo, in alcune parti dell’Europa, ha interessato molti medici e studiosi, che asserivano che la sola cura per esso fosse la musica e il ballo; si pensava infatti che la tarantella fosse una cura vera e propria contro gli effetti del morso del ragno, la tarantola. Tommaso Willis e Giorgio Baglivi asserivano che la puntura della tarantola, che punge in tempo di canicola, non provocava maggior dolore di quella di un’ape, ma la parte offesa perdeva il suo colore naturale e si formava una tumefazione circondata da un alone nero e gialliccio. In breve tempo l’infermo arrivava a uno stato miserevole, per cui respirava con difficoltà, arrivando a uno stato generale di prostrazione, incominciando ad accusare pesantezza di capo e senso di obnubilamento: «Se gli chiedi cosa si sente, nulla risponde, o con voce lamentevole ti mostra i1 petto significando, che ha il cuore aggravato.». 
  La cura aveva le sue basi sulla musica e sulla danza. La malattia aveva un andamento periodico e la sintomatologia si manifestava soprattutto durante l’estate. La gente si svegliava improvvisamente, saltava dal letto e sentiva un dolore acuto, correva fuori dalle case e danzava pazzamente; al primo suono dello strumento il malato cominciava a muovere una mano, un piede, poi si alzava in piedi e danzava per due, tre ore, successivamente l’infermo veniva posto a letto, in maniera che sudasse e riprendesse nuovamente la sua forza per poter ricominciare a ballare per tutto il giorno. I1 giorno seguente veniva ripetuto lo stesso rituale, per cui i1 paziente era dichiarato guarito per quell’anno. L’anno successivo però questa stessa sintomatologia poteva sempre ripresentarsi. Gli atteggiamenti che prendevano i malati nel ballare erano strani e stravaganti: sembravano ubriachi, perdevano il controllo di se stessi, facevano discorsi «disonesti». La fantasia popolare collegava i movimenti che essi facevano con quei movimenti che faceva il ragno per tessere la tela. Avolte bisognava cercare uno strumento adatto, perché non tutti erano efficaci: alcuni preferivano il violino, altri l’arpa, o il tamburello, altri ancora il flauto. Se qualche strumento andava fuori tono i pazienti soffrivano di angoscia o sconforto. Gli studiosi di questo fenomeno hanno affermato che le stesse tarantole non erano insensibili alla musica, ma ogni tarantola si muoveva su un determinato accordo; era necessario pertanto cercare nella cura del singolo malato l’accordo preferito dal ragno dal quale era stato punto: solo cosí si poteva ottenere un effetto sicuro. Gli studiosi che seguirono cercarono di spiegare questo fenomeno al di fuori di ogni credenza popolare; si arrivò infatti alla conclusione che la crisi che colpiva questi individui doveva inquadrarsi piuttosto nel campo dell’isterismo e della nevrosi. Notevoli mutamenti si realizzarono nel campo della medicina e della musica, cambiamenti che portarono l’uomo a crescere e scoprire sempre più se stesso e l’ambiente circostante. La musica e le altre arti divennero una proiezione umana dell’esperienza emotiva dell’uomo e un mezzo di comunicazione a livello umano. I medici che amavano la musica cercavano di verificare su loro stessi e su gli altri i diversi effetti determinati della musica: il medico dirigeva il trattamento, ma la musica era suonata da un musicista, come scrive Richard Brocklesby, riportando uno dei suoi casi; egli descrive prima i sintomi e le cause della malattia, poi riferisce la storia musicale di questo paziente. Questi era preso da una malinconia profonda per cui rifiutava qualsiasi cosa; vista 1’inutilità di qualsiasi cura medica, si cercò di avvicinarlo con la musica. Fu chiamato un suonatore d’arpa, strumento molto gradito al malato, che appena ascoltava uno o due brani musicali scopriva un’emozione insolita nel corpo e nello spirito, che lo invogliava a parlare con gli altri e ad avvicinarsi alla vita recuperando completamente la salute. 
  Rifchard Browne, precursore di Brocklesby, in un suo saggio sulla musica affermava che «nei disordini nervosi tali come l’ipocondria, l’isterismo e la malinconia, il canto poteva molto contribuire alla cura; perché queste malattie della mente riempivano di idee tristi che abbattevano le forze del corpo sotto una deficienza dello spirito. Cosí con il canto si poteva sforzare l’orecchio tanto piacevolmente da interessare la mente, distraendosi dai pensieri ansiosi con la successione di vivaci e animati motivi. Potendo certamente con questo mezzo elevare l’animo e con simpatia rinvigorire i moti dello spirito.». 
  Browne credeva che il canto influenzasse il battito del cuore, la circolazione del sangue, il respiro; pensava che nell’asma cronica, se il paziente esercitava i suoi polmoni col canto, poteva prevenire e alleviare la crisi parossistica. 
  Alla fine de1 XVIII secolo Pargeter fu uno dei primi medici a capire che una particolare conoscenza musicale era necessaria per controllare i suoi usi terapeutici. 
  Comet e altri hanno affermato che il medico stesso poteva applicare la musica, se possedeva la conoscenza necessaria sul ritmo e il tipo di composizione da fare ascoltare. 
  Nel XIX secolo Benoit-Moyan suggeriva alcuni princîpi di applicazione che dovevano essere considerati nell’uso della musica: lanatura della malattia, il gusto del paziente per i diversi motivi, l’effetto che derivava da alcune melodie, 1’uso della musica da evitarsi in casi di mal di testa, mal d’orecchi e in tutti i casi in cui ci fosse un’eccessiva eccitabilità del sistema nervoso. Inoltre i suoni dovevano essere moderati, poiché la loro intensità poteva stimolare eccessivamente, come l’altezza dei suoni doveva crescere gradualmente, i suoni dovevano essere vari e la musica non doveva durare troppo a lungo. 
   

  
  Gli elementi della musica 

  
   

  Nell’antichità e anche nell’epoca attuale, accanto a una musica estetizzante che agisce sul piano affettivo più superficiale e sul piano vitale, vi è una musica ordinante, che agisce in profondità sugli strati della coscienza e su gli archetipi dell’inconscio. 
  Altshuller afferma che l’inconscio collettivo che si ritrova nel mito e nel folklore riconosce il potere «soprannaturale» della musica. Aristotele sostiene che la musica eccitante guarisce la psiche eccitata, la musica triste guarisce la psiche triste (il cosiddetto «isoprincipio»). 
  Tissot (1780) parla di una «musique calmante» e di una «musique excitante». Schneider (1835) distingue la musica guaritrice in «antistenica e antiastenica». Altshuller sostiene anche l’isoprincipio (la necessità di usare una musica analoga allo stato d’animo del paziente) e distingue: 
  1) il ritmo che agisce sulla cenestesi; 
  2) la melodia che agisce sul sentimento; 
  3) l’armonia che agisce sull’intelletto. 
  E per ultima la «musica pittorica» che stimola l’immaginazione e le associazioni. 
  La musica, pertanto, pur nei suoi motivi più semplici, evoca sensazioni, stati d’animo ed emozioni, ed è sempre riferita all’esperienza umana. È stato anche detto che la musica penetra nei recessi più segreti dell’anima, senza che l’uomo possa porre alcuna difesa. Purtroppo non si sa che tipo di musica fosse usata nel passato per ottenere effetti terapeutici specifici; si può dedurre in maniera vaga il tipo di musica capace di generare alcuni sentimenti e determinare un particolare comportamento, ma la poca attendibilità di questi dati non permette di farne una precisa applicazione. 
  Il carattere della musica e gli effetti che essa provoca dipendono comunque dai differenti elementi del suono e dai loro mutevoli rapporti; questi sono: 1) frequenza (intonazione); 2) intensità; 3) colore del tono; 4) intervallo che crea melodia ed armonia; 5) durata che crea ritmo e tempo. La frequenza, l’intensità e il colore del tono sono parti inerenti al suono come sostanza acustica, alle quali anche gli animali possono reagire. Esse provocano ciò che Altshuller chiama «risposte talamiche» o «sensazioni che per essere interpretative non necessitano delle più alte funzioni del cervello». Sebbene non determinino un significato simbolico e intellettuale, sono fattori vitali nel potere emotivo della musica. Gli altri elementi che danno forma ed espressione alla musica sono tutti un prodotto del rapporto tra i suoni, e cioè ritmo, melodia ed armonia. 
   

  
  L’intonazione 

  In termini musicali è prodotta da un cento numero di vibrazioni di un suono. Le vibrazioni molto rapide sono un forte stimolo nervoso, quelle lente hanno effetto rilassante. Le alte frequenze possono essere mitigate dalla presenza di altri elementi rilassanti, come ad esempio il colore del tono. 
   

  
  L’intensità

  Dipende dall’ampiezza delle vibrazioni e va dal quasi impercettibile all’assordante. Norman Smith osserva che tra le sue strane caratteristiche di uomo vi è il suo gusto per i rumori esagerati. Un alto volume di musica può avere un effetto di pienezza sull’ascoltatore e fare sorgere un senso di protezione. Il giovane che cammina col transistor ad alto volume è un essere insicuro che ha bisogno di protezione contro il mondo circostante. 
  L’intensità è un elemento dinamico che può essere cambiato a seconda dell’effetto che si desidera: infatti un volume dolce determina un sentimento di intimità, di quiete, di serenità, che può irritare un ascoltatore che ha bisogno di forti sensazioni. 
   

  
  Il colore del suono

  È uno degli elementi più suggestivi in musica; non è ritmico, ma puramente sensuale, fa sorgere nell’ascoltatore una sensazione piacevole contro cui egli non si difende, anzi, si lascia permeare. Nella società primitiva molti suoni naturali venivano riprodotti con la musica mantenendo l’originale colore del tono. Oggi molti strumenti musicali primitivi, come ad esempio il tamburo, imitano il suono della pioggia e del vento pur avendone perso il loro potere magico. Schneider ha osservato inoltre che il timbro di una voce da sola può indurre un certo sentimento di conforto o di inquietudine. 
  La musica primitiva erotica e funerea veniva cantata con una voce particolarmente nasale ed è spesso il tipo di voce che determina la melodia. Lo stesso pezzo musicale cantato o suonato da due esecutori diversi può avere un effetto differente sull’ascoltatore per la qualità personale del tono vocale o strumentale dell’esecutore. La voce, importante qualità musicale, crea una comunicazione immediata tra l’interprete e l’ascoltatore che non si realizza a un livello critico o intellettuale, ma più intimo. Per esempio, nel La Mer o Nel chiaro di luna di Beethoven l’ascoltatore è tutto permeato dall’atmosfera che lo circonda. 
   

  
  L’intervallo

  È la distanza tra due note, ovvero nel rapporto tra due suoni musicali, e si fonda sull’armonia. 
  L’organizzazione dei suoni in simboli musicali si riferisce alla cultura in cui essa si è sviluppata. Noi usiamo la scala pentatonica di cinque note che, secondo la legge dell’armonia, sono attratte e respinte o indifferenti tra loro, per cui la loro combinazione è temporanea con riferimento ai sentimenti che esse esprimono. Una composizione musicale, prima di concludersi armonicamente, contiene delle dissonanze, cosí come ci sono nella vita, che possono essere per l’individuo stimolanti o irritanti. Una sequenza musicale anche dissonante, ma che si risolve in modo armonico, può far sorgere una soddisfazione emotiva nell’ascoltatore e nell’esecutore. 
   

  
  Il ritmo

  È il piùdinamico degli elementi e si combina con l’intonazione e il colore del tono, dando loro un significato finale. Il ritmo non è calcolabile in termini di tempo, poiché trasmette un’emozione umana di tensione o di riposo: può ad esempio modificare un sintomo, determinando un comportamento isterico, o può indurre al sonno. 
  I cigni di Saintsaens, con il loro ritmo semplice, generano sentimenti teneri e ordinari, mentre un ritmo ossessivo può attivare una condizione nevrotica. 
  Una paziente depressa fece un’annotazione pertinente su uno dei notturni di Chopin: la percezione di una nota autonomamente ripetuta, a bassa velocità, annullava la coscienza dell’ascoltatrice e dava l’impressione che Chopin non fosse riuscito a liberarsi di quella nota, senza riuscire a trovare altra soluzione. 
  Il ritmo può riferirsi sia alla forza che alla volontà e all’autocontrollo. In Inghilterra, durante l’ultima guerra, la Quinta Sinfonia di Beethoven divenne il simbolo della volontà per resistere alla tirannia, per l’energia e la speranza che sorgevano da essa. Visto che la musica primitiva faceva sorgere speranze ed evocava esperienze umane, i compositori moderni occidentali come Raved e Stravinsky hanno integrato i ritmi primitivi in una musica estremamente sofisticata. Come riferisce pure Jacques Chailley, la musica «pazza», col suo ritmo frenetico, può trascinare i giovani in atteggiamenti isterici, dove l’uomo sembra ritornare ai suoi istinti primitivi. La musica beat sembra ancor meglio rispondere alla nostalgia dei giovani per le esperienze primitive. 
  David Mc Reynols definisce la generazione beat come l’espressione di una generazione dal carattere profondamente abbarbicato nel caos della nostra società, che è soltanto razionale, ma non equilibrata. Una società che, poiché ha separato l’uomo dal suo essere intuitivo, può parlare con calma di guerra nucleare. La musica beat sembra rispondere al bisogno di emozioni sessualmente immature dei giovani, che si rivolgono per adorare un eroe e diventare isterici.
  In termini analitici freudiani, nel corso della Storia la musica ha riflesso tre livelli della personalità umana: le forze istintive del sesso, dell’aggressività e della distruzione; forze che possono risvegliarsi a seconda delle condizioni personali e storiche anche in modo incontrollabile. 
  L’uomo ha dato in seguito al processo musicale una logica intellettuale e il potere di esprimere le emozioni sotto controllo: la musica, cioè, può esprimere anche l’indesiderabile, l’indicibile, in una forma accettabile e comunque bella. 
  Le caratteristiche sessuali, fisiche, psicologiche della musica hanno, secondo Freud, diversi significati. Alcuni strumenti musicali hanno una forma fallica, altri somigliano al seno della donna. Il modo di suonare uno strumento può considerarsi come un rapporto d’intimità fisica tra il suonatore e lo strumento: una chitarra tenuta in grembo, ad esempio, è più personale di un piano. Il tono degli strumenti, proprio come il tono della voce umana, sembra possedere caratteristiche maschili e femminili. 
  Benneval ha dimostrato che, nella cura del sonno, la musica può gradatamente indurre le quattro fasi della terapia: adattamento, regressione, tensione e armonizzazione; in più, dei due terzi dei pazienti i sogni corrispondevano al carattere generale della musica. 
  Jung, al contrario di Freud, ci parla in altri termini del significato simbolico della musica nei sogni; in una sua pubblicazione su Spring è riferita una discussione tra ilnoto psicanalista e una donna che riferisce la descrizione di un sogno collegato alla musica: «Stiamo cercando, di suonare un po’ dimusica e tutta la gente della mia famiglia cerca di interferire. Stavo guardando dal terrazzo il mare, quando anche un ricco ebreo nella tavola vicina cominciò a suonare: la musica che egli suonava era cosí bella che io finivo di suonare per un minuto, per ascoltarlo.». «Tu hai qualche idea di ciò che questo sogno significa?», domanda Jung; «È molto semplice. Cos’è la musica? Naturalmente è sentimento.». Essendo la paziente molto intellettuale e poco sentimentale, è probabile che molto del suo sentimento si esprima nell’inconscio. Cosí, suonare la musica significa dare suono al suo sentimento, compensando la sua principale attitudine intellettuale... Ma se la donna prova a suonare i propri sentimenti, allora diventa evidente che ogni membro della famiglia le è contro; ella però insiste: a dispetto dei membri della famiglia, continuerà a «suonare i propri sentimenti». Ma c’é un ricco ebreo che suona molto meglio di lei, e perciò la paziente sta mentendo. Tuttavia, come possono questi sentimenti svilupparsi se essa non può usarli? Poi qualcosa di imprevedibile accade: appare evidente che non la opprime l’opposizione della famiglia, bensì il fatto che qualcuno suoni meglio di lei. 
  I1 Dr. Jean Guilhot ha osservato che un completo rilassamento fisico passivo può aiutare il paziente a dissociare le sue emozioni dalla sua attività mentale, ad allontanarsi dalle ossessioni e gradatamente tornare alla realtà nella sua vita passata e presente. 
  Le tematiche di musicoterapia devono favorire lo sviluppo della personalità più intima e della personalità sociale. Si deve cercare di far ritrovare all’uomo il centro di gravità del suo essere coinvolto nel tumulto della vita esteriore, delle emozioni e dei sentimenti; egli può vivere cosí, più facilmente, le esperienze interiori, che gli permettono di sviluppare la propria capacità personale di comunicazione e di dialogo. Libertà e dominio del proprio corpo costituiscono una prima tappa per sganciarsi dalle inibizioni, dai pregiudizi, dalle convinzioni in cui ci si trova implicati. La seconda tappa è consiste nell’adattare l’immagine del corpo a quelle che sono le finalità della specie e, in questa prospettiva, far sí che si manifestino tutte le proprie potenzialità. La terza tappa risiede nello sviluppo della precedente. 
  L’uomo, nella sua ricerca di valori ideali, tenta di trovare una stabilità, perché si realizzi una città ideale in cui l’immagine del corpo muti in relazione al mutare dei modi di comunicazione, di creazione e di espressione. Si arriva, secondo Guilhot, in ultimo, all’unione del proprio essere con i valori eterni, immutabili e duraturi, valori ai quali è subordinata tutta l’esistenza. Nel ripercorrere in senso inverso queste tappe, risiede la tecnica, che è facilitata – o, meglio, accompagnata – dall’inizio alla fine da opere musicali che facilitano il sorgere di queste esperienze. Bisognerebbe poi risvegliare funzioni creatrici proprie della personalità dell’individuo; per ottenere questo la personalità profonda deve liberarsi dalle identificazioni eccessive nei personaggi in cui l’uomo, in effetti, non si riconosce: il suo dev’essere uno stato recettivo, distaccato dalle preoccupazioni e inquietudini della vita quotidiana, ma concentrato sulle stimolazioni uditive che sono alla base dell’esercizio, il quale deve risvegliare spontaneamente emozioni, sentimenti, pensieri. Lo stato che ne risulterà è lo stato di coscienza «chiave» della personalità profonda, che deve integrarsi in maniera concreta nella vita quotidiana e deve favorire l’accettazione della realtà e l’adattamento alle esigenze del mondo esteriore. 
   

   

   

   

  Un’esperienza clinica 
   

  Tenendo conto dei differenti indirizzi di musicoterapia e dei vantaggi e degli inconvenienti di ciascuna tecnica, l’obiettivo principale di questa ricerca è stato quello di verificare l’efficacia della tecnica musicale in gruppo in un contesto istituzionale e, nello stesso tempo, verificare il potere emotivo/affettivo di alcune opere musicali preselezionate (Guilhot 1964). 
   

  Sintetizziamo brevemente le principali tecniche utilizzate dalla Scuola francese, alla quale ci siamo ispirati per il nostro lavoro. 
  La tecnica che utilizza suoni e accordi isolati si è dimostrata efficace prevalentemente sui bambini, e comunque associata ad altre tecniche. 
  La tecnica che porta il malato a eseguire lui stesso delle opere musicali, gli permette sicuramente di esprimersi in modo più intenso, ma non può applicarsi se non a musicisti; la sua applicazione è dunque molto limitata. 
  La tecnica di ascolto individuale della musica sembra – e in effetti è – la più fattibile ed efficace: il soggetto accetta le influenze musicali, ricercate in funzione del suo stato psicologico, tenendo conto della sua cultura musicale. Questa tecnica ha permesso agli autori francesi di definire un metodo ben preciso, codificato e già sperimentato in soggetti nevrotici, ansiosi, iperemotivi, o psicotici e depressi; è inoltre basato non solo sul potere affettivo di questa o quell’altra opera musicale, ma anche sul potere inerente alla loro associazione. Su queste basi, Guilhot ha definito un metodo comprendente l’associazione di tre opere musicali: la prima opera deve evocare lo stato psichico inerente al problema del soggetto, e per questa prima audizione il soggetto accorda lo spirito al carattere della musica; la seconda opera deve comportare numerosi legami melodici e armonici per neutralizzare l’effetto della prima audizione. La terza opera deve stimolare l’azione ricercata, stimolante e rilassante, e comunque con tutte le sfumature di reazioni possibili riguardanti l’opera scelta e le reazioni del malato. 
  La tecnica di gruppo consiste nel fare ascoltare a diversi malati di una stessa categoria opere adatte al loro tipo di disturbo; l’efficacia di un’audizione collettiva è incontestabile, tuttavia le sfumature musicali che permettono al soggetto di trovare l’espressione dei suoi problemi sono in generale ridotte, rispetto alla tecnica individuale. Il nostro studio è stato condotto su dieci pazienti psicotici istituzionalizzati, maschi e femmine, di età compresa tra i venticinque e i quarantacinque anni, con sedute settimanali della durata di un’ora e mezza circa, per la durata di dodici mesi. Seguendo il metodo descritto da Guilhot, prima di ogni seduta preparavamo i malati a una certa attitudine recettiva e di partecipazione, in funzione della loro personalità e delle tonalità affettive e ritmiche delle opere da ascoltare, dicendo loro di pensare ai mali da cui erano stati colpiti, alle loro difficoltà fisiche e psichiche, ai misteri della vita e dell’universo; oppure di pensare alle cose meravigliose create dalla natura: fiori, foreste, montagne, laghi, oceani, armonie di colori; oppure di immaginare un destino diverso, di pensare alle diverse attività della vita umana che rendono la vita bella nonostante le difficoltà; oppure di pensare alle attività ludiche, quali cinema, teatro, pittura, musica, cercando soprattutto di desiderare di partecipare a questi piaceri. Se il giorno della seduta i pazienti erano stanchi e nevrosi raccomandavamo loro di non pensare a niente, in modo da lasciare agire il potere della musica da sola, lasciandoli il più possibile sotto la sua influenza. 
  Nessuno dei pazienti aveva una cultura musicale classica e quasi sicuramente non avevano mai sentito le opere che abbiamo scelto. Le opere scelte sono state quelle preselezionate per la musicoterapia (Guilhot e coll., 1964: vedi tabella), tendenti a suscitare tristezza, gaiezza, forza, serenità, pace, rilasciamento, esaltazione, e alcune opere da noi individuate, che danno un evidente rilassamento senza evocare alcuna tonalità affettiva. Il medico, che peraltro deve necessariamente avere una discreta conoscenza musicale, deve anche lui partecipare all’ascolto delle opere musicali evocatrici dei differenti stati emotivi. 
  Per quanto riguarda la modalità di risposta dei pazienti alla musica, dobbiamo distinguere due tipi di reazioni: quelle spontanee e quelle «dirette». Le reazioni spontanee, cioè quelle in cui non avevamo prima fatto un’associazione musicale, secondo le regole utilizzate in musicoterapia precedentemente esposte erano quantitativamente scarse e qualitativamente povere sul piano emotivo; i soggetti tendevano a rimuovere o a negare le emozioni suscitate dalla musica esprimendo razionalmente quello che sentivano di avere provato, dicendo «mi è piaciuta», «non mi è piaciuta», oppure raccontando di aver pensato a qualcosa, o di aver sentito qualche sensazione. In sintesi, la musica evocava ricordi, rappresentazioni, sensazioni o immagini, ma i pazienti non riuscivano a riferirsi al corrispondente stato affettivo. 
  Un altro dato emerso dalle risposte spontanee è l’accettazione delle opere musicali evocanti pace, forza, serenità, ossia quelle classificate come tonificanti, rilassanti o pacificanti, e il desiderio di ascoltarne ancora, mentre le opere evocanti tristezza o esaltazione venivano rifiutate e classificate come «brutte». Questo dato conferma la tendenza dei pazienti, sempre per ciò che riguarda le risposte spontanee, a negare gli stati emotivi, specie se troppo intensi, evocati dal brano musicale e connessi alle loro problematiche; ossia, i pazienti accettavano il potere della musica come effetto alleviante momentaneamente le loro sofferenze, senza però che questo suscitasse in loro il desiderio di affrontare il problema della «malattia». 
  Le reazioni «dirette», cioè quelle in cui prima dell’audizione musicale avevamo preparato il paziente all’ascolto indirizzandolo verso un «obiettivo specifico» a seconda del genere di opera musicale che avremmo fatto ascoltare, sono state più specifiche e adattive; si è formata un’atmosfera di partecipazione attiva e di interesse per i propri problemi e quelli dei compagni. Le opere musicali suscitanti tristezza o esaltazione venivano accettate, e con esse le emozioni e i problemi ad esse collegate, e c’era un tentativo di elaborazione su quello che stava accadendo. Ad esempio, l’ascolto di opere particolarmente «contrastate», permettendo il risveglio di una larga gamma di emozioni e sentimenti, portava i pazienti a confrontare le loro reazioni personali e le loro reazioni comuni, favorendo la presa di coscienza dei condizionamenti psicosociali che li accompagnavano. 
  L’Incanto del Venerdí Santo, del Parsifal di Wagner, evocava la dolcezza di sonorità lontane, che pacificano e rilassano, e portava il paziente a una recettività atta a capire e fortificare il potere evocatore del testo musicale. Il Panis Angelicus di Franck, con sonorità, ritmo e melodia netti e precisi, portava riposo e alleviava l’ansia, favorendo la speranza di una diversa relazione con gli altri. La Creazione di Prometeo di Beethoven evocava il destino dell’umanità sul nostro pianeta e lasciava intravedere un’evoluzione armoniosa. L’Ouverture del Rienzi di Wagner evocava le sorgenti della creazione e favoriva una serena presa di coscienza delle proprie origini. Il Tristano e Isotta di Wagner suscitava fervore e lo slancio di un amore appassionato; per chi non conoscesse questo tipo di amore, la musica di Wagner invitava a intravederlo. In Daphne e Chloe di Ravel si assisteva al sorgere di un nuovo giorno: il coro indicava il raduno di tutti gli esseri umani; la dolcezza dell’espressione musicale può esprimere un desiderio di unità per la realizzazione di imprese comuni. Nel Requiem Opus 48 di Fauré le difficoltà della vita terrestre si trovano pacificate e trasfigurate dalla possibilità di liberazione e di comunione universale. Il primo movimento del Concerto n. 1 in si bemolle di Tchaikowsky sembra raggruppare parecchie tonalità affettive: in effetti, le trombe della prima frase musicale possono incitare il paziente a prendere coscienza dei quattro giochi di rappresentazioni considerate; la melodia dei violini nelle frasi seguenti, cariche di emozioni, favoriscono la decisione armoniosa nei confronti del futuro, anche se permangono emozioni ancora negative in via di trasformazione. Nell’Egmont, Ouverture finale, di Beethoven la decisione e la fermezza del finale, dove le sonorità emergono da una massa musicale impressionante, tende a imporre ai pazienti un’opzione immediata per la risoluzione dei loro problemi. 
  Concludendo possiamo dire che l’armonia della voce umana e della voce della musica prepara e facilita lo sviluppo di un dialogo sia interiore che interpersonale, e favorisce migliori possibilità di espressione e comunicazione; i pazienti sentivano di parlare più liberamente, senza restrizioni e riserve, con diminuite inibizioni psicofisiche, muovendosi fisicamente e psicologicamente con maggior fluidità, attivando anche la più profonda capacità spirituale. Sembra quindi che la musicoterapia possa favorire simultaneamente lo sviluppo e l’integrazione della persona nelle sue varie dimensioni. 
  Dal punto di vista didattico, tuttavia, l’esperienza insegna – ed è opportuno sottolinearlo – l’importanza di una serie di fattori da conoscere e sui quali è necessaria un’approfondita esperienza: 
   

  
  1) Chi è il musicoterapeuta?

   

  Quale conoscenza ha della musica?
  Suona uno strumento?
  Compone musica
  Dirige la musica?
  È medico, psichiatra, psicologo, musicista?
  Quali studi ha fatto?
  Che tipo di musicoterapia propone e per chi?
  Quali risultati si aspetta?
   

  
  2) Accoglienza e ascolto: gli ingredienti per accogliere proficuamente il paziente e comporre una corretta anamnesi
 

  Attitudine recettiva e di partecipazione.
  Anamnesi medico/psicologica completa.
  Anamnesi musicale personale, familiare, transgenerazionale (gusti e sensibilità musicale, personalità e tonalità affettiva, espressione delle emozioni).
  Ascolta o compone musica? Di che tipo?
  Suona uno strumento? Quale?
  Emozioni e ricordi musicali.
  Quali armonie preferisce?
  Quale strumento vorrebbe suonare?
  
  

  
  3) La domanda del paziente 
 
 

  Decodifica della domanda.
  Proposta di setting.
  Fasi della terapia.
  Obiettivi.
  Verifiche.
  Evitamento ricadute e cronicizzazioni.
  Follow up a distanza.
  
  

  Probabilmente la difficoltà che abbiamo evidenziato nello sviluppo della musicoterapia come terapia deriva non solo dallo scetticismo della classe medica, ancora perlopiù ancorata al vecchio modello scientifico organicista e meccanicista, ma soprattutto dalla difficoltà d’individuazione, scelta e formazione del professionista musicoterapeuta: dev’essere un medico, uno psicologo, un sociologo, un musicista? Quali caratteristiche personologiche e formazione, anche musicale, dovrebbe avere per affidargli non solo la cura della persona, ma anche la salute degli assistiti?
  
  

  
  

  
  Tabella delle opere musicali selezionate da Guihlot (1964)

  
  Action - Titre - Compositeur - Disque - Marque et Reférence - Partie du disque à auditionner - N. de la fiche musicale
   

   

  
  
    Triste:
  
  

  Cavalleria Rusticana - Mascagni - Oddon 170.005 - Trois premières 11 Prelude Columbia R FCX 407 minutes d’audition 
   

  Symphonia n. 3 en ut mineur - Saint Saëns - Mercury 190 012 - Face A. Commencer à l’orgue 15
   

  Le lac des cygnes - Tchaikovsky - Columbia SAXF 139A - Plage n.1 scéne 21 (thème du cygne) 
   

  La Belle au bois dormant - Tchaikovsky - Columbia SAXF 139A - Plage n. 4 - panorama 24 
   

  Concerto n. 5 (l’Empereur) - Beethoven - La Voix de son Maître - FALP 121 - 2 mouvement 35 
   

  
  
    Tonifiant:
  

  Judex - Extrait de Mors et Vita - Gounod - Lumen n.32001 - Intégrale 2
   

  Symphonie du Nouveau Monde - Dvorak - Club Mondial du Disque -Allegro
   

  Tannhäuser(Grande Marche) - Wagner - RCA n. 95 216 - Integrale 14 
   

  La Danse des Heures - Ponchielli - Capito1 n.P 8 444 - face 2 - dernier mouvement
  
  

  Rienzi (Ouverture) – Wagner - Columbia SAX 2 347 48 - 4dernières minutes - 25 
   

  Triosonate n. 1 Es-Dur BWY 525 - J.S. Bach – Archiv. n. SAPM 198 002 B – 3 dernières minutes 27 Präludium und Fuge C-Dur BWV 547 
   

  Concert n. 1 en si bémol - Tchaikovsky - Capitol n. P 18 007 - 1 mouvement 28 – 3 premières minutes 
   

  Concerto pour violon et orchestre en ré mineur - Paganini - Philips n. L 00 465 - 1. mouvement - 29 
   

  Full Dimensional - Paganini - Capitol n. SAL 9 027 - Face 1 - 38
   

  Sound yesterdays - Paganini - Capitol n. SAL 9 027 - Plage 3 - 38
   

  Les maîtres chanteurs - Wagner - Columbia n. SAXF - 3 dernières minutes 
   

  Say it with music - Lippman - Philipr n.841 - 109 BZ - Intégrale 
   

  Too Young - Dee
   

  
  
    Relaxant: 
  

  Xercès (Largo)- Händel - Decca - SEC n. 3 - 006 - Intégrale 19 
   

  Panis Angeticus - Franck - La Voix de son Maître – n. 7 BF 1 035 - Intégrale 20 
    

  Le lac des cygnes - Tchaikovsky - Columbia SAXF 139A - Plage n. 4 -Introduction, 22 - Scène et danse de la Reine
    

  Coppélia (Ballade et thème slave varié) - Delibes - Columbia FCX 5 445 3 -plage 3 - ballade 
   

  Adagio pour archet et orgue - Albinoni - Vogue EXTP 1 005 – Intégrale 31 
   

  Le cygne - Saint Saës - La Voix de son Maître - Intégrale 37 - n. 7E 6-F 174 
   

  
  
    Obsédant, Exaltant:
  

  Tableaux d’une exposition - Mourssogsky - Philips - 835 527 AY Intégrale 16 
   

  La Grande porte de Kiev - Musique pour instrument a corda - Bartok - Deutsche G. 16 074 - Face B - Plage l 32 - Percussion et célesta 3. mouvement 
   

  Concerto n. 2 en ut mineur - Rachmaninov - GID - MMS 2 062 - ler mouvement 47 
   

  
  
    Apaisant: 
  

  Cavalleria Rusticana (Intermezzo) - Mascagni - Columbia FCX 407 - Intégrale 1 
   

  Tannhäuser (Ouverture) - Wagner - Columbia SAXF 135 - 6 premières minutes ou intégrale 4 
   

  Tannhäuser (Chœur des pélerins) - Wagner - Pathé Vox-VIP 45 580 - Integrale 6 
   

  Nabucco (Choeur des esclaves hébreux) - Acte 3 - Verdi - Philips S O6 018 R- intégrale 8 
   

  Psyché - César Franck - Philips A 00 262 L - Psyché et Eros - 10
   

  Lohengrin (Prélude) - Wagner - Columbia SAXF 135 - Intégrale 12 
   

  Ave Verum - Mozart - Philips 410 000 – 2 premières minutes - 13 
   

  Air de la Suite n. 3 en ré majeur - J.S. Bach - Capitol P 8 444 - Intégrale 17
   

  Faust (Finale) - Gounad - Pathé Marconi FALP 30 151 - Final -Plage 1 – 133
   

  Victoire - Julien - S.M. n. 2 502 - Face 2 – 36
   

  Concerto pour orgue et orchestre n. 1 - Händel - Decca SXL 2 115 - ler mouvement 40 
   

  Requiem Opus 48 - Fauré - Decca SXL 2211 Stéréo - Face l - Plage l ntroit - 43 - Face 2 - Plage 2 (Agnus Dei). 43a, 43b - Face 2 - Plage 4 (In Paradisum) 43c
   

  Le Roi des Rois - Rozsa - Présence Mondiale SF 2 - Finale 44 -mgm 5
   

  Harmonie céleste - Josef Strauss - Columbia LFX 1027 - Intégrale 48
 
 
  Parsifal (Enchantement du Vendredi Saint) - Wagner - Deutsche Grammophon - Integrale 49 - 133 005 SLP 
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La Musica, indissolubile compagna
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La Musica, indissolubile compagna
dell’uomo

L’Essenza, la Storia, la nuova coscienza della
musicoterapia

…e il segreto nell’errore di Orfeo







La Musica, attraverso il suo cammino nel tempo, è diventata per
l’essere umano un prezioso patrimonio al quale attingere per
migliorare la propria esistenza dal punto di vista ludico, emotivo,
della relazione, del ritmo sensoriale.

La Musica, come un prisma di cristallo, raccoglie in sé
molteplici aspetti e permette a chi la ascolta o la interpreta di
specchiarvisi e mettere a fuoco ciò che al momento è importante per
il proprio nutrimento, consapevolmente o meno. Dal grembo materno
alla fine dell’esistenza, ci accompagna contribuendo a enfatizzare
le nostre capacità creative e illuminando il cammino verso
l’autoconoscenza.

La Musica ha permesso all’uomo di vedere in trasparenza le
proprie emozioni, di calarsi nel proprio «dentro» quasi come se
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