Sperimentazione ed Improvvisazione nella Musica Elettroacustica

Il termine musica sperimentale implica un'intenzione diversa da quelle della musica tradizionale. La musica sperimentale si rivolge principalmente alla esplorazione delle possibilità piuttosto che alla conferma di ciò che è già conosciuto e ben compreso. Ciò può implicare cambiamenti radicali nel modo in cui la musica, i suoni e le strutture vengono concepiti e percepiti; oppure si riferisce a sottili aggiunte al modo in cui la musica viene fatta, eseguita ed ascoltata.

Sebbene questa definizione delinei piuttosto chiaramente un approccio sperimentale credo che valga la pìena approfondirne alcuni aspetti.

Intanto occorre distinguere tra sperimentazione puramente tecnica ed operativa e sperimentazione come scelta estetica e come forma di attitudine nel processo creativo.

È sufficiente riverberare in modo inusuale una cassa in 4 per parlare di sperimentazione?

O rompere la regolarità di una cassa in 4 per parlare di sperimentazione?

O sovrapporre ad una cassa in 4 una sequenza rumoristica piuttosto che un flusso armonico-melodico per parlare di sperimentazione?

È sufficiente utilizzare un suono inventato e inedito per sostituire quello della cassa nello scandire il tempo in 4 per parlare di sperimentazione?

Domande sicuramente banali ma alle quali ciascuno di noi risponderebbe in modo diverso. Tutti però potremmo concordare sul fatto che si tratti di esempi che rientrano in quella che ho definito una sperimentazione di tipo tecnico-operativa.

La diversa sperimentazione fatta in ambito tecnico-operativo assicura etereogeneità acustica, musicale e stilistica.

Trovo però più interessante considerare la sperimentazione come scelta estetica e come forma di attitudine nel processo creativo.

Ovvero muoversi in quella zona che io un tempo definivo come il momento in cui ‘finisce la musica’. Non in senso apocalittico, mi riferivo a quei concerti live di musica più convenzionale come rock o jazz in cui I musicisti a fine brano (o come trasizione tra uno e l’altro) eliminavano la progressione armonica e melodica e abbandonavano la pulsazione ritmica regolarmente scandita per uscire dalla musica come architettura formale ed emotiva prestabilita per rientrarvi attraverso percorsi inediti grazie all’attivazione di processi innovativi veicolati dall’intuizione, dalla spontaneità, dall’amore per il rischio e dal coraggio di operare al limite delle proprie capacità consapevoli.

Sebbene nel free jazz o nell’improvvisazione radicale europea (per citare esempi occidentali cosiddetti ‘non colti’) questi elementi erano già presenti, sentirli emergere da un impianto musicale convenzionale aveva su di me un impatto maggiore, quasi un’esigenza inconsapevole del musicista a divenire veicolo della musica piuttosto che esecutore.

Ma come è ovvio, abbassando il livello di coscienza, l’ingenuità e l’approssimazione sono subito in agguato, per cui è importante affiancare a priori una approfondita conoscenza tecnica e storica.

Fondamentale è considerare l’aggettivo ‘sperimententale’ affiancato a quello ‘elettronico’. Il solo aggettivo ‘electronic’ significa ben poco visto che la la mggior parte della musica oggi prodotta si avvale di strumenti elettronici, dal concepimento, alla esecuzione, dalla registrazione alla pubblicazione.

Questo consente di condurre una riflessione sulla strumentazione e sul suo mercato. Il mercato offre per lo più prodotti che sono stati realizzati al fine di soddisfare una ben precisa esigenza come una risposta alla specifica domanda dei potenziali acquirenti. Ma in realtà, in un rapporto biunivoco e circolare, il mercato può arrivare ad indurre domanda, a produrre bisogni per poi offrire prodotti. I prodotti hanno un ciclo programmato di un massimo di 5 anni, tanto possono durare, ma divengono obsoleti ben prima. Essere sperimentale vuole dire anche opporsi per quanto possibile a queste dinamiche.

L’aspetto funzionale del mezzo elettronico non ha in se alcun valore artistico e creativo. Anzi la sua specificità tende ad omologare il risultato musicale e spesso, cosa ancor più grave, ad influenzare e pilotare il gusto non solo di chi fa musica ma anche dei fruitori.

Da qui l’esigenza di disallinearsi da quella che rischia di trasformare il mezzo elettronico in una forma di condizionamento e di omologazione piuttosto che in uno strumento in senso più ampio e profondo.

Si potrebbe obiettare che anche strumenti tradizionali (per es. il violino) sono tutti uguali nella forma e costruiti per eseguire in maniera efficente una certa gamma di altezze con un certo timbro. Tuttavia la modalità di esecuzione sul violino consente non solo una ampia personalizzazione del suono e della espressività, ma apre anche tutta una serie di possibilità quasi illimitate nel momento in cui lo si approccia come sorgente sonora ed utilizzato in maniera non convenzionale.

Un processore ad effetti invece sebbene abbia la possibilità di combinare I numerosi parametri che ne definiscono la funzionalità, è meno personalizzabile in quanto la progettazione e la tipologia di emissione del suono sono legati ad un codice chiuso che si basa sulla fenomenologia elettronica.

Lo stesso discorso vale per l’ambito digitale dove I softwares non solo emulano I processori ad effetto ma addirittura offrono un apiattaforma compositiva grazie a editors e a sequencers.

Più in generale, essere sperimentali in ambito elettronico deve significare quindi ridisegnare gli strumenti messi a disposizione dalla tecnologia e dal mercato, al fine di far fare loro ciò per cui non sono stati progettati. Questo consente una approfondita ricerca sullo strumento da cui deriva una conoscenza ‘altra’ dello stesso assicurando un percorso personale ed originale sia in termini sonori sia in termini procedurali e performativi. Basti pensare al giradischi, nato per fare ascoltare I vinili altrui, è oramai a tutti gli effetti uno strumento versatilissimo ed originale per chi lo usa in maniera non ortodossa. Stessa cosa per un mixer o per un revox, per non parlare di tutti quegli attrezzi ed oggetti che non rientrano nello specifico campo musicale.

Lo stesso avviene nel dominio digitale, anzi, quì la personalizzazione può spingersi ad un livello molto più profondo grazie all’utilizzo dei linguaggi di programmazione. Con questi è come trovarsi di fronte ad un foglio bianco da riempire in totale libertà con un unico limite: la propria fantasia. Quì il musicista porta agli estremi il concetto di compositore, egli scrivendo tramite il codice la sua partitura, disegna non solo l’architettura e i processi all’interno dell’opera ma anche gli strumenti che gli consentono di realizzarla e di darle suono.

Un esempio estremo di questo approccio è la computer music, musica concepita per essere generata ed eseguita attraverso algoritmi.

In questo senso la sperimentazione traspone il mezzo elettronico da strumento funzionale a strumento creativo attraverso le potenzialità insite nel musicista e nel fruitore, distanziandosi da quelle regole di mercato che relegano la musica all’ambito del mero entertainment.

L’uso dello strumento elettronico/digitale attraverso l’approccio sperimentale come sinora descritto, consente: 

- all’artista interessato a farlo di porre uno statement ‘politico-economico’ (rifiutando la logica di mercato che tende ad omologare strumenti e gusti per incrementare il controllo e il profitto);

- al fruitore di attivare processi di ricezione in cui non è soggetto passivo ma libero viaggiatore all’interno del percorso creativo messo a disposizione del musicista.

Questi due aspetti sono a mio avviso essenziali e sottolineano il valore che il termine sperimentale ha al di là della sua valenza tecnico-operativa.

Parlando di sperimentazione vorrei citare un mio pensiero personale sulla valenza ‘laboratoriale’ del termine sperimentale. Tempo fa mi definivo (autoironicamente) non un compositore bensì un ‘compostore’. Cioé come colui che non rilascia opere finite ma spunti, strade aperte e a volte incompiute, quasi come se il mio lavoro fosse un ‘compost’ che va ad alimentare un terreno dal quale non è poi possibile prevedere cosa germoglia.

C’è chi lavora direttamente su un certo seme per vederne quanto prima il germoglio e c’è chi lavora sul compost per non volere rivolgere il proprio lavoro ad uno specifico seme.

Io mi sento tra questi ultimi, non per desiderio di inconcludenza, ma per la consapevolezza che la musica e le espressioni artistiche in genere non possono essere racchiuse in una forma univoca e determinata nel tempo e nello spazio. Come se la musica (nel mio specifico) fosse una pratica talmente eletta per cui non si può fare altro che (ri)cercarla perchè pensare di averla trovata non può che essere una mera illusione relativa ad un momento e ad un contesto.

Come è accaduto in alcuni laboratori scientifici, si può scoprire che l’effetto collaterale nella ricerca di una terapia contro I tumori, consista nel far ricrescere I capelli o ridestare la virilità perduta. A quel punto il ricercatore sarà di fronte ad una scelta: qualcuno non cederà a quel risultato e continuerà a ricercare, altri, inevitabilmente cederanno all’istinto umano di mettere a frutto quel risultato che, sebbene derivi da un effetto collaterale, è oggettivamente e immediatamente fruibile.

Cito questo per dire che è già successo e continuerà a succedere che parte della sperimentazione in ambito artistico andrà ad alimentare correnti e mode che potrebbero addirittura ostacolare l’idea e l’essenza stessa del punto di partenza della ricerca. E anche in questo caso spetta allo sviluppo di un’etica comune il compito di dare consapevolezza che seguire certi effetti collaterali potrebbe avere delle conseguenze negative o che distolgono dall’intento primario. }

Mi pare quindi importante rifiutare l’aggettivo ‘sperimentale’ inteso come prodotto spurio, ancora non completo e inferiore al prodotto finito/chiuso in quanto vendibile nel mercato dell’entertainment. Il lavoro sperimentale non è incompleto, semplicemente non è chiuso ma è aperto. Aperto verso l’ulteriore utilizzo creativo da parte del fruitore e dell’artista stesso.

Il lavoro sperimentale è aperto anche a continue reinterpretazioni da parte di chi lo ha realizzato attraverso l’esecuzione dal vivo e l’improvvisazione. 

